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ÖZET 

IGOR STRAVİNSKY’NİN  

THE RAKE’S PROGRESS (HOVARDANIN SONU) OPERASININ 

İNCELENMESİ 

20. yüzyılın en önemli bestecilerinden biri olan Igor Stravinsky, Rus Halk Müziği 

ezgileri içeren Ulusalcı eserleri ile başlayan müzik hayatını, Neo-Klasik yapıtlarla 

sürdürmüş ardından, çok uzun bir süre kayıtsız kaldığı on iki ton müziğine yönelmiştir. 

Bu çalışmada ele alınan “The Rake’s Progress - Hovardanın Sonu” Operası, bestecinin 

Neo-Klasik eserleri arasında yer almaktadır. 

 Bu opera, bestecinin en uzun operalarından biri olup, bu çalışmanın ikinci 

bölümünde Igor Stravinsky’nin yaşamının ilk yarısında gelişen önemli müzik olayları 

ve opera dünyasında olan önemli gelişmelere yer verilmiş, 20. Yüzyıl müziği ve 12 ton 

müzik tekniği hakkında detaylı açıklamalarda bulunulmuştur. 20. Yüzyıl Opera Sanatını 

daha iyi anlamak adına dönemin operalarından örnekler sunulmuş, konularına yer 

verilmiştir.  

Üçüncü bölümde Hovardanın Sonu operasının bestecisi Igor Stravinsky’nin Hayatı 

ve Eserleri ele alınmış, bestecinin yaratı dönemlerine, ayrıca önemli eserlerine yer 

verilmiştir. Dördüncü bölümde operanın konusu, eserin bestelenme sürecine ve 

sahnelenme aşamasına yer verilmiştir.  

Beşinci bölümde ise eserin müzikal yapısı ele alınmış, seçilen bazı arialar vokal 

teknik ve yorum açısından ayrıntılı bir şekilde incelenmiştir. Çalışmanın sonucunun 

ortaya konmasının yanı sıra, ekler kısmında eserin İngilizce-Türkçe libretto çevirisi de 

sunulmuştur. 

Bu çalışmada, kaynak tarama yöntemi uygulanmış, ülkemizde sahnelenecek en son 

gösterimi pandemi sebebiyle ertelenen bu eser hakkında akademisyenlere, sanatçılar ve 

öğrencilere Türkçe kaynak sağlamak amaçlanmıştır.  

Anahtar Kelimeler: Igor Stravinsky, Hovardanın Sonu Operası, Neoklasik, 20.Yüzyıl 

Müziği, Opera. 
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ABSTRACT 

A REVIEW OF THE RAKE'S PROGRESS OPERA BY 

 IGOR STRAVINSKY 

Igor Stravinsky, one of the most important composers of the 20th century, started his 

musical life with Nationalist works containing Russian Folk Music melodies, continued 

with Neo-Classical works, and then turned to twelve-tone music, which he remained 

indifferent for a very long time. “The Rake's Progress" Opera, which is discussed in this 

study, is among the Neo-Classical works of the composer. 

This opera is one of the longest operas of the composer and in the second chapter of 

this study, important musical events that developed in the first half of Igor Stravinsky's 

life and important developments in the opera world are given, and detailed explanations 

are made about 20th century music and 12-tone music technique. In order to better 

understand the 20th Century Opera Art, examples from the operas of the period are 

presented and their subjects are included.  

In the third chapter, the Life and Works of Igor Stravinsky, the composer of The 

Rake's Progress Opera are discussed and the composer's creative periods and important 

works are included. In the fourth chapter, the subject of the opera, the composition 

process of the work and the phase of its staging are given.  

In the fifth chapter, the musical structure of the work is discussed, and some selected 

arias are examined in detail in terms of vocal technique and interpretation. In addition to 

presenting the result of the study, the English-Turkish libretto translation of the work is 

also presented in the appendices. 

In this study, the literature review method was applied and it was aimed to provide 

Turkish resources to academicians, artists and students about this work which was 

postponed due to the pandemic in our country. 

 

Keywords: Igor Stravinsky, The Rake’s Progress, Neoclassical, 20th Century Music, 

Opera  
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BÖLÜM 1. GİRİŞ VE AMAÇ 

Opera sanatı tarihsel gelişimi içerisinde, insanın doğasından sanata dönüşen ve 

ana dayanağı Tiyatro ve Müzik olan bir sanat dalıdır. Ancak daha geniş bir sanatsal 

alanı kapsamaktadır.  Dolayısıyla opera, tiyatro ve müziğin alt birimlerini de içeren, 

şiir, edebiyat, plastik sanatlar, resim ve hatta mimari unsurların da içinde bulunduğu, 

Alman besteci Richard Wagner’in ifadesiyle “Bütün sanatların tümü”1 anlamına 

gelmektedir.  

Opera sanatının ilk hareketleri 15. ve 16. yüzyılda İtalya’da belirmeye başlamıştır. 

İlk opera olarak kabul edilen “Daphne” Operası Ottavio Rinuccini librettosu üzerine 

Jacopo Peri tarafından 1597 yılında bestelenmiştir. Temelini ve köklerini Yunan 

Tragedyalarından alan opera sanatı, ilk örneklerini İtalya’da vermiş, daha sonra tüm 

Avrupa'ya yayılmıştır. Bir polifoni ustası olan Claudio Monteverdi’nin 1607 yılında 

bestelediği “L'Orfeo - Orfeo” Operası, operanın gelişiminde önemli bir mihenk taşı 

olarak yerini almıştır. C. Monteverdi, bu eserinde orkestrayı birinci plana almış ve 

ses türlerini zenginleştirmiştir. 1637’de ise Venedik’te opera binasının açılmasıyla 

birlikte opera sanatının ekseni değişmiş, Floransa’da sözlü müzik sanatı koral olarak 

devam ederken, Venedik’te opera sanatı öne çıkarak, içeriğini arioso2, recitatif,3, 

cavatine ve canzone4 ile zenginleştirmiştir. Bu gelişmeler ile birlikte opera sanatı, 

hem besteci hem de yorumcu açısından sürekli devinen bir form olarak öne çıkmış, 

yeni icra teknikleri ve kondisyon gerektiren partiler oluşmaya başlamıştır. 

Bir tür olarak operanın tam anlamıyla ortaya çıkışı, Barok Dönemin 

başlangıcından birkaç yıl önceye dayanmaktadır. Barok dönem, kendinden  önceki 

Rönesans Dönemini takiben 1600 ile 1750 yılları arasını kapsar. Johann Sebastian 

Bach'ın ölümü ile sona erer ve ardından Klasik Dönem gelir. Barok Dönem 

içerisinde, operanın gelişim süreci büyük bir hız almış, operanın iç formu 

şekillenmiş, hem orkestral, hem de icra bakımından yenilikler görülmüş, ondan sonra 

 

1 Gesamtkunstwerk: R.Wagner’in ortaya koyduğu “bütün sanatların tümü” kavramınına denir.  
2 Arioso: Recitatif’in daha melodik halidir, Aria’nın daha hafif bir türü.  
3 Recitatif: Belirli bir ritm ve nota ve bazı eserlerde notasız eser içinde olan konuşmalara denir.  
4 Canzone: Şarkı 
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gelecek olan dönemlerde önemli bir müzik biçimine dönüşmeye başlamıştır. Bu 

gelişim süreci ise 20.yüzyıl müziğine kadar oldukça kapsamlı bir şekilde varlığını 

sürdürmeye devam etmiştir. 20.yüzyıl bestecileri kendinden önceki dönemlerden 

ilham aldıklarında en büyük referans kaynakları Barok Dönem olmuştur. Pek çok 

besteci, Neoklasik çalışmalarında Barok Dönemin etkilerini kullanmış ve 

yüceltmiştir. Barok Opera’da "Da Capo" aria formu öne çıkmıştır: A-B-A formunda 

olan bu aria türü A teması ile başlayan birinci bölümün ardından gelen B teması ile 

devam eder, ardından A teması yeniden bu kez icracının ustalığını gösterdiği 

süslemelerle icra edilir. Bu dönemde büyük opera solistleri ortaya çıkmış, şan tekniği 

açısından büyük gelişmeler görülmüştür. Önemli bir vokal teknik olan "Bel Canto" 

tekniği bu dönemde ortaya çıkmıştır. 

Klasik Dönem (1750-1820) ile birlikte daha müzikal nüansların işlenmeye 

başlaması, dinleyiciye zarif gelen sesleri içeren “Aria” formunun nihai şeklini alması 

ile opera, seyirci ile daha çok buluşmaya başlamıştır. Wolfgang Amadeus Mozart bu 

dönemin en önemli isimlerinin başında gelir. Bestecinin ilk yaratıcılık dönemi 

içerisinde ürettiği eserler Barok Dönem eserlerine oldukça yakındır. “La Clemenza di 

Tito / Titus'un Merhameti” ve “Mitridate - Re di Ponto / Mitridates Pontus Kralı” 

gibi İtalyan dilinde ve konuları antik çağlardan kalma olay örgüleriyle öne çıkan 

Mozart operaları, Barok Dönemin ve Klasik Dönemin arasında oldukça önemli bir 

köprüdür. W.A.Mozart’ın Viyana’ya gitmesi ve Saray çevresinden edindiği finansal 

kaynaklar sayesinde müzik tarihinde mihenk taşı olan operalar bestelemiş ve bu 

sayede hem kendi dönemi hem de sonraki dönemler içerisinde Opera Sanatının 

ekonomik anlamda güçlenmesi ve desteklenmesinin önünü açmıştır.  

Hemen ardından gelen Romantik Dönem (1820-1900) ile “Bel Canto”5 bir stil 

olarak öne çıkmış, icra bakımından ise sesteki teknik özelliklerin önemi artmıştır. 

Klasik Dönemin en önemli bestecilerinden olan W.A.Mozart ile Geç Romantik 

(1870) Dönemin bestecileri olan Wagner, Verdi, Puccini arasında bir köprü görevi 

gören Bel Canto dönemi, Rossini, Donizetti ve Bellini eserleri ile özdeşleştirilmiştir. 

19. Yüzyılın ilk dönemlerine tekabül eden Bel Canto döneminin en meşhur 

 

5 Bel Canto: İtalyan “güzel şarkı söyleme” anlamına gelen, opera dünyasında ise notaların şan tekniği 

desteği ile müzikal bir bağ ve yoğun nüanslar ve ifadeler ile sunumuna denilmektedir.  
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isimlerinden olan Gioacchino Rossini, mevcut döneminde ihtiyaçlarını karşılayan 

kahramanca temalara yönelmiş; operalarında güçlü korolar kullanmış, orkestrada 

dinamik, gelişmiş müzik cümleleri ortaya çıkarmıştır. Vincenzo Bellini ve Gaetano 

Donizetti de bu süreçte güçlü eserler bestelemişlerdir. 

Verismo akımı ile başlayan gerçekçilik ve daha yüksek dramatizmi içinde 

barındıran, daha fazla insani duygulara hitap eden opera sanatı, Richard Wagner ile 

doruk noktasına ulaşmış, hem müzikal hem de teatral anlamda sınırları adeta 

zorlamıştır. 20.Yüzyıla geldiğimizde ise Klasik Müziğin her türünde olduğu gibi 

opera alanında da armonik, sunum, biçim, yaratılış bakımından kökten bir değişim 

görülmeye başlanmıştır. Bu dönemde yapılan müziklerin neredeyse tamamı bir 

karşıtlık-zıtlık sonucu olarak karşımıza çıkar.  

Çağdaş dönem bestecilerin en büyük şansı kendinden önceki yüzyılları da bir 

başvuru kaynağı olarak kullanabilme ve görebilmek olmuş olsa bile, müziğin formal 

durumu ve hatta sunuş hali, uygulama ve yapım esnasında tamamıyla karşıtlık ve 

tepkisellik içermektedir. Bu dönemde yapılan müzik, pek çok otorite tarafından 

Alman – Avusturya kalıplaşmış romantizmine karşıtlık, tepki olarak 

değerlendirilmiştir. Adeta bir başkaldırıyı temsil etmektedir. Korngold, Bartok, 

Hindemith, Schönberg ve Stravinsky gibi önemli besteciler, bilinen formları kırmış, 

aykırılığı sanata adapte etmiş ve bu aykırılıktan yeniden bir doğuş başlatmıştır 

(WEB_1, 2020). 

Stravinsky’nin "Hovardanın Sonu Operası"na içerik ve yaratım süreci açısından 

bakılacak olunursa, 16.yüzyıldan bu yana olan bütün dönemsel eğilimler görülmekle 

birlikte, form, sunum ve stil olarak operanın bilinen “Klasik Sanat” uslubunu kıran 

bir eser olmuştur. İlk çıkışından günümüze kadar gelişimini sürdüren opera sanatı 

bestecilik bağlamında yenilikler içermekle birlikte, şan icra tekniği bakımından da 

gelişimini sürdürmüştür. "Hovardanın Sonu Operası" bu zorlukları, hem teknik ve 

kondüsyon açısından hem de alışılmış tonal duyuma olan uzaklığı içinde barından bir 

eser olmuştur. Operanın ilk sahnesi ve ilk sayfası ile başlayan prelüd ile bir sadelik 

ve bir barok üslup duyulurken, sayfalar ve sahne ilerledikçe müziğin daha 

zorlaştığını adeta dönemler içinde bir yolculuğa çıktığını görebiliyoruz. Her ne kadar 

en başında barok üslup ile başladığını söylesek bile, bu üslup Stravinsky’nin 
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20.yüzyıl düşüncesi ile yazmış olduğu ve neoklasik6 olarak tanımlayabileceğimiz bir 

yaklaşımın sonucudur.  

Bu çalışmada konu edinilen bu operanın seçilmesinin başlıca sebeplerinden biri 

gelenekselleşmiş konservatuvar eğitim sistemlerinde 20.yüzyıl ve modern müzik 

repertuvarının az çalışılmasıdır. İkinci Bölümde "The Rake's Progress - Hovardanın 

Sonu Operası"ndan yola çıkılarak 20.yüzyıl müziğinde ne gibi farklılıklar olduğu, 

Opera Sanatının 20.yüzyılda nasıl şekillendiği ve geliştiği, 20.yüzyılın kavramlarının 

nelerden ortaya çıktığı ve bu kavramlar ile Igor Stravinsky’nin yaşamının ilk 

yarısında gelişen önemli müzik olayları ve opera dünyasında olan önemli gelişmelere 

yer verilmiş ve "Hovardanın Sonu Operası"nın nasıl şekillendiği araştırılmıştır. 20. 

Yüzyıl müziği ve 12 ton müzik tekniği hakkında detaylı açıklamalarda 

bulunulmuştur. 20. Yüzyıl Opera Sanatını daha iyi anlamak adına dönemin 

operalarından örnekler sunulmuş, konularına yer verilmiştir. 

Üçüncü bölümde Igor Stravinsky’nin Hayatı ve Eserleri ele alınmış, bestecinin 

yaratı dönemlerine, ayrıca önemli eserlerine yer verilmiştir. Dördüncü bölümde 

operanın konusu, eserin bestelenme sürecine ve sahnelenme aşamasına yer 

verilmiştir.  Beşinci bölümde ise eserin müzikal yapısı ele alınmış, seçilen bazı 

arialar vokal teknik ve yorum açısından ayrıntılı bir şekilde incelenmiştir. Çalışmanın 

sonucunun ortaya konmasının yanı sıra, ekler kısmında eserin İngilizce-Türkçe 

libretto çevirisi de sunulmuştur. 

Bu çalışmada, kaynak tarama yöntemi uygulanmış, ülkemizde sahnelenmesi 

pandemi sebebiyle ertelenen bu eser hakkında akademisyenlere, sanatçılar ve 

öğrencilere Türkçe kaynak sağlamak amaçlanmıştır.  

 

 

 

6 Neoklasik: Müzikte Yeni-Yeniden Klasikçilik. Eskiye dair olan müziğin 20.yüzyılda form ve yapı 

olarak uyumlu bir halde tekrarlanması, yenilenmesi. Bir sanat akımı olarak ise; Antik Yunan ve Antik 

Roma’nın sanatsal ihtişamını örnek alan, sadelik ve simetriye dayanan 18. Ve 19.yy sanat akımıdır.  
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BÖLÜM 2. 20.YÜZYIL MÜZİĞİ VE OPERA 

17.Yüzyıldan 20.Yüzyıla kadar Klasik Batı Müziği ve Opera Sanatı olağan bir 

örgü içerisinde ve sistemli olarak gelişmiştir. Opera formu armonik olarak Tonal 

müzik çerçevesinde evrimleşmiş, Richard Wagner’e kadar Tonal Müzik içersinde 

gerçekleştirilebilinecek tüm yenilikler ortaya konulmuş, bu noktadan itibaren ciddi 

bir armonik atılımın gerekliliği ortaya çıkmıştır. Richard Wagner'in eserlerinde 

uyguladığı kütlesel orkestral hareketler, uzun minütajlı kompozisyonlar ve dört - beş 

saate varan opera eserleri içerisinde uyguladığı ton dışı ses yoğunluğu, Atonal 

müziğe vizyon sağlamıştır. Geç Romantik bestecilerden Richard Strauss, Gustav 

Mahler ve Jean Sibelius da müzik tarihi içerisinde oldukça önemlidir. Bu 

bestecilerde Wagner gibi tonal sistemin sınırlarını zorlamış, henüz buna bir ad 

vermemiş olsalar bile, özellikle senfonik eser yazımlarında sınırları zorlamışlardır. 

20.Yüzyıl ise bu anlamda geçmiş yüzyıllardan oldukça farklı ve yenilikçi 

olmuştur. 20.Yüzyıl tonal müziğin dışında keşiflerin yapılması için oldukça uygun 

bir zemin sağlamış, modernleşen dünya yapısı ile bestecilerinde çağa ayak uydurması 

gereksinimi doğmuştur.  Birinci Dünya Savaşı ve İkinci Dünya Savaşına tanık olan 

çoğu besteci içinde bulunduğu durumlardan etkilenmiş, Orta Avrupalı çoğu besteci 

ülkesini terk etmiş, üretimin ekseni ağırlıklı olarak Amerika ve İngiltere üzerinde 

yoğunlaşmıştır. Bu dönem aslında İngilizce eserlerinde oldukça fazla olduğu bir 

dönem olmuştur. Birinci Dünya Savaşından sonra besteciler geçmiş dönem 

bestecilerine ilgi duymuş, Neoklasik akım öne çıkmış, geçmiş ile bulundukları çağın 

doğasına uygun bir yorum ve anlayış ile yaratım yapmışlardır. Savaşın etkileri ile 

Ekspresyonist Akım (Dışavurumculuk) da oldukça önemli bir yer tutmuş, opera 

bestecileri Ekspresyonizimden oldukça etkilenmiştir.  

20.Yüzyıl Klasik Batı Müziği ve Opera Sanatı hem geçmiş yüzyılın etkisi hem de 

modernleşen dünyanın farkındalığı ile buluşmuş, küresel pek çok etkiye maruz kalan 

besteciler, farklı müzikal yöntemleri araştırmış, içinde bulundukları dönemin 

özelliklerini Empresyonizm (İzlenimcilik), Anlatımcılık, Deneyselcilik, Minimalizm, 

Ekspresyonizm, Neoklasizm ve Serializm (Seri Müzik) gibi tür ve akımlar ile 

buluşturmuştur. 



6 

 

2.1. 20. YÜZYILIN İLK YARISINDAKİ OPERA SANATINA 

       GENEL BAKIŞ 

19. Yüzyıl sonlarına doğru Edebiyat, Tiyatro ve Resim gibi sanat alanlarında yeni 

düşünceler, yeni akımlar meydana gelmiştir. Bu değişimlerle ve etkileşimlerle 

birlikte müzikte de büyük değişimler görülmüş bir modernleşme ve çeşitlilik çağı 

başlamıştır. 19. yüzyıl son dönemi ve 20. yüzyıl ilk çeyreğinde yaşayan İtalyan 

besteci Giacomo Puccini’de bu geçiş dönemi bestecilerinin en başında yer 

almaktadır. G. Puccini her ne kadar Geç Romantik Dönem bestecisi olsa da, 

"Gerçekçilik Akımı"7 etkileri taşıyan eserler vermiştir. Örneğin “Turandot” ve 

“Gianni Schicchi” Operaları, Puccini'nin 20. yüzyıl modernleşmesinin daha çok konu 

bakımından yenilikçi ama kökleri ile sıkı sıkıya Geç Romantik dönem eserleridir. Bu 

operalar sahneye konulma biçimi, gerek kullanılan müzikal motifler itibariyle 

mevcut dönemin izlerini taşıyan eserlerdir. 

Ancak çeşitli kaynaklara göre G. Puccini, 20.yüzyıl bestecileri içinde yer alsa bile, 

yine de 20.yüzyıl bestecisi olarak yaklaşmak doğru değildir. Zira bu dönemin asıl 

müzikal eğilimlerini Debussy, Schönberg, Bartok, Hindemith, Prokofiev, Stravinsky 

gibi besteciler sunmaktadır. Fakat 20.yüzyılın aslında ne kadar geniş bir perspektife 

sahip olduğunu, bir tarafında Klasik Operanın gelenek ve üsluplarına bağlı eserler 

barındırırken, bir diğer tarafında tonal eğilimden tamamen uzaklaşmış eserleri 

barındırdığını görürüz.  

20.yüzyılda opera, geç romantizm ile başlayıp deneyselciliğe kadar uzanan, 

izlenimcilik, anlatımcılık, neoklasikcilik, dışavurumculuk, avant-garde türlerine 

kadar giden uzun bir süreçtir. Puccini’nin “Tosca” (1900) operası ve “Madame 

Butterfly” (1904) operası klasik bir geleneğe ve yapıya sahipken, Richard Strauss’un 

“Salome” (1904) ve “Elektra” (1909) operası bu gelenekten uzak bambaşka bir 

müzik anlayışının temsilinden söz etmektedir (Aytimur, 2019a).  

20.Yüzyıl bestecileri ve yorumcularının birbirlerinden etkilendikleri veya 

herhangi bir akıma bağlı kaldıklarını söylemek pek mümkün değildir. Her besteci ve 

yorumcu, içerisinde bulunduğu anın ve ortamın köklerine inerek bunu bambaşka bir 

 

7 Operada gerçekçilik akımı “Verismo” olarak bilinmektedir. 
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gerçeklik ile ifade etmek istemiştir. Bunun için mevcut tüm enstrümanları kullanmış, 

pek çok yöntem denemiş ve kendilerini bir kalıp ile sınırlamak istememişlerdir. 

"Çağdaş Müzik Dönemi" olarak da adlandırılan bu sürecin pek çok akımı, müzikal 

yöntemleri ve serüveni olsa bile, Schönberg ile başlayan bu sürecin temel amacı, 

tonal müzik ile iletişimi kopartmak yani ton dışı müziğin başlamasını 

gerçekleştirmek olmuştur. Uyumsuz ve sıra dışı (doğal sesleri çağrıştıran veya 

göndermelerde bulunan) sesler, 20.yüzyıl müziğinin en önemli ve belirgin 

özelliklerinden biri olmuştur.  

20.yüzyıl müziğinin en önemli isimlerinden biri olan Arnold Schönberg’in 

eserlerinde Richard Wagner’in “Tristan”ı da aslında çok önemli bir zemini 

oluşturmaktadır. Wagner'in bu eseri filozof Arthur Schopenhauer kavram ve 

düşüncelerinden çok etkilenmiştir. Bu eser birçok modern Batı Müziği kavramlarının 

(kromatizm, tonalite, orkestra rengi, harmonik yapısı gibi) en ileri tekniklerin 

kullanılmasına örnek olduğu kabul edilmektedir. Birçok kişi “Tristan ve İsolde 

Operasını” geleneksel harmoni ve tonaliteden ayırmakta ve 20. yüzyıl başında 

gelişmekte olan atonalite akımına yol açtığını düşünmektedirler. Batı müziğinin 

Modernizm atonalite akımı bestecileri olan Gustav Mahler, Richard Strauss, Karol 

Szymanowski, Alban Berg ve Arnold Schoenberg bu eserden ilham almışlardır 

(WEB_2, 2020). 

Klasik Batı müziğinin fonksiyonel armoni kurallarının yıkımı, Tristan akorunu 

oluşturan fa – si – re diyez – sol diyez seslerinde köklerini bulur; yönelimi belli 

olmayan, tınıların süregelmiş yönelim ve çözülüm hareketlerini sekteye uğratan ve 

uzmanların bugün bile, la minörle mi, yoksa fa diyez minörle mi ilişkilendirilmesi 

gerektiği konusunda bir türlü anlaşamadıkları bir akordur. ‘Sol diyez’in aslında 

‘la’ya çözülecek bir appogiatura8 olup da, akorun aslında bir çevirim akoru mu, 

yoksa çift yöneltenli (leitton/sensible9) bir akor mu yoksa da atonal ya da 

Schönberg’in tanımladığı şekliyle tonal armoni sistemini sorgulayan ve uyuşumsuz 

 

8 Appogiatura: Müzikte önemli bir süsleme biçimidir. Melodi içerisinde yer alan bir notayı, ona can 

katmak, öne çıkartmak amacıyla önceden bir komşu notayı bir çırpıda seslendirmektir.İtalyanca 

“appoggiare” yani “desteklemek, omuz vermek” anlamından türemiştir.  
9 Sensible: Majör ya da armonik minör gamın 7. derecesidir. Aynı zamanda ifade olarak "duygu yüklü 

anlatımla" anlamına da gelir. 
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seslerin (disonant10) uyuşumlularla eşit konuma gelişinin ilk adımını oluşturan bir 

“göçebe akor” mu olduğu da belli değil. Kesin olan büyük ifade gücüne sahip bir 

sınır aşımı olduğu. August Everding hiç de haksız sayılmayacak tespitinde 

Wagner’in, henüz giriş bölümünün ikinci ölçüsünde kendini gösteren Tristan 

akoruyla bu dramasının başlangıcının tıpkı Baudelaires’in “Les fleurs du mal”inin 

edebiyat alanında yaptığı gibi müzikal anlamda modernitenin başlangıcını imlediğini 

dile getirmişti (WEB_3, 2020).  

 

Şekil 2.1: Richard Wagner, Tristan ve Isolde (1857) Partisyon-Sayfa I 

Kaynak: https://imslp.org/wiki/File:PMLP03546-Wagner-WWV090.pdf 

 

Prof. Dr. Wolfgang Sandner’in buradaki Tristan akorn üzerine yorumu ve ifadesi, 

bizlere 20.yüzyıl modernitesinin zeminlerinden birinin burada başladığını 

göstermektedir. Modern bestecilerin yeniçağı anlatmak amacıyla atonaliteye doğru 

 

10 Disonant: Birbirinden uyumsuz seslerden oluşan, işitsel olarak uyuşum etkisi bırakmayan aralık 

yada akorların tanımlanmasında kullanılan bir terimdir. Latince “dissonantia” kelimesinden 

gelmektedir.  
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yönelimleri, yeni çağın getirdikleri karşısında uyum sağlamak ve bu çağın ruhuna bir 

şekilde adapte olmak dayanağıyla olmuştur. Ancak, bu noktada pek çok otorite ve 

aynı zamanda besteciler de çeşitli fikirler ve önermelere katılmış, kimileri ise farklı 

düşünceler ortaya koymuşlardır. 

Bu bağlamda ortaya konulan fikirler, kimi otoriteler tarafından kabul edilmiş ve 

desteklenmiş, kimileri ise karşı çıkmıştır. Bu tartışmalar genellikle akademik ve 

sanatsal ortamlar ekseninde konuşulmuş ve tartışılmıştır. Tartışma esas olarak iki 

yönden ilerlemiştir; birincisi; modern müzik bestecilerinin gelenek ve kuralları 

yıkarak bir müzik yaptığını düşünen ve bunun yeni bir çağ olduğunu söyleyen taraf, 

ikincisi ise modern müziği anlamsız, karışık ve ifadeden yoksun olduğunu düşünen 

taraf idi. Bu iki anlayış da modern müziğin klasik anlayışa zıt olduğunu, karşıt 

olduğunu ve ancak birinin yokluğunda diğerinin anlam bulabileceğini düşünen 

kesimlerce üretilmiştir. Fakat modern bestecilerin, tonal müziğin artık zamanının 

dolduğunu düşünüyor olması, bir geleneğin yıkılması gerektiği ve artık yerine başka 

bir anlayışın gelmesi gerektiğini düşünüyorlardır diye algınlamamalıdır. Modern 

bestecilerin çoğu, geleneğin değişerek geliştiği bir süreç olarak var olduğunu ifade 

etmektedirler. Modernlik anlayışlarında yalnızca geleneğini ve geçmişi değil, 

çağdaşlarının da ürettiklerini sorgulayan bir anlayışları vardır (Dürük,2018). 

20.yüzyıla kadar çok ciddi ve önemli bir şekilde kullanılan ve gelişen tonal müzik 

yani majör ve minör akorların birbirileri ile olan ilişkileri üzerine kurulu sistem, 

20.yüzyıl itibariyle yavaş yavaş tükenmiş ve ulaşabileceği en yüksek kapasiteye 

gelmişti. Tonal müzik ile 20.yüzyıl şartlarında istediği üretimi yapamayacağını 

farkeden Schönberg, atonal müzik sistemi ile tonal müzik için bir alternatif 

geliştirmiştir. Ton dışı müziğin yani atonal müziğin geleneklere karşı çıkması ile 

birlikte tam bir kargaşa getirdiğini gören Schönberg, 1914 – 1923 yılları arasında 

besteciliğe ara vermiş ve atonal müziğin içinde bulunduğu kargaşayı önlemek 

amacıyla araştırmalar yapmıştır. Yeniden yapıt vermeye başladığı 1923 yılı itibariyle 

ise, atonal müziğin belirli bir kurallara bağlı olabileceğini ve 12 ses yöntemi olarak 

adlandırılacak olan kurallar dizilimini getirmiştir (Say,1997). 

12 Ses Yöntemi kısaca şöyle özetlenebilir: Her sesi bağımsız ve eşit değerde 

sayan dengesersiz (ton-dışı) müzikte kullanılma olanağı bulunan 12 ses, bağdarın 

isteğine uygun biçimde sıralanır; böylece 12 seslik bir dizi saptanmış olur. Bu diziyi 
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bağdar ister yatay biçimde (ezgi ve tartım), ister dikey olarak (uyum) kullanabilir. 

Ancak dizideki bir ses dinlettirildikten sonra, kalan 11 ses de dinlettirilmeden 

yinelenmesi yapılamaz (Say,1997). 

 

20.Yüzyıl müziğinde en belirgin özelliklerini ise sırası ile yazacak olursak;  

1) Birden fazla ve yoğun tonalitenin kullanılması. 

2) Tonalitenin bütünüyle kaldırılması ve 12 Ses Sisteminin gelişi. 

3) Değişik ölçü ve ritimlerin aynı anda kullanılması, bu bağlamda özellikle opera 

sanatının en belirgin kalıplarından olan aria, recitatif gibi formlarda serbestliğin 

gelişmesi. Klasik ve Romantik dönemden alışılmış olan müzik ve ses ritim uyum 

bağının kırılıp, birbirine zıt, ters hareketler ve geniş ritim kalıpları içinde yer 

alabilmesi.  

4) Sonat formu gibi pek çok form ’da, özellikle operada, aria ve recitatif 

standartlarının hissedilir değişimlere uğraması. 

5) Çalgı formunun zorlanması, yeni sesler arayışı. 

6) Elektronik gereçlerin klasik batı müziği formuna bağlanması (Cangal,2010). 

 

Hiçbir çağ kendi içinde dümdüz bir çizgiye sahip değildir. Her çağın başlangıcı ile 

sonu arasında yeniliklerle dolu büyük bir tırmanış vardır. Bu tırmanışın, 

başlangıçtakinden çok değişik boyutlara ulaştığı yerde, bir çağ kapanır, diğer bir çağ 

başlar. Bu nedenle bir çağın nerede başlayıp nerede bittiğini kesin bir çizgiyle 

belirlemek çoğu kez olanaksızdır (Cangal,2010). 

Bu bağlamda Geç Romantik dönemin en önemli isimlerinden olan R.Wagner, 

R.Strauss, G.Mahler ve G.Puccini gibi isimler 20.Yüzyıl müziğinin öncülerinden 

olmuştur. Müzikte modernleşme hareketi bütün bu olaylar ekseninde, opera dünyası 

içinde söz konusuydu, 20.yüzyıl geniş ve kapsamlı bir dönem olduğu için, 20.yüzyıl 

bestecilerinin hepsi modern standartlarda operalar bestelemediler, 1900 yılında, 

20.yüzyılın ilk yılında bestelenen opera, Fransız besteci Gustave Charpentier 

tarafından yazılmış ve İtalyan verismosu diyebileceğimiz “Louise” adlı operası 

olmuştur. Hemen ardından 1901 yılında ise G.Puccini’nin “Tosca” operası 
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gelmektedir. Bu opera ise Wagner’in "leitmotif"leri11 ekseninde olan ve geç romantik 

köklere sıkı sıkıya bağlı bir eserdi. Bu anlamda G.Puccini, 20.yüzyıl başlarında 

bestelediği operalar ile zirveye ulaşmış olmasına rağmen, eserleri her zaman 

19.yüzyıla bakıyordu (WEB_4, 2020). 

 

Şekil 2.2: Claude Debussy, Pelléas et Mélisande (1902) Partisyon-Sayfa 1 

Kaynak: https://imslp.org/wiki/File:PMLP9094-Debussy-Pelleas-FS.pdf 

 

Opera’da modernleşmenin en belirgin ilk hareketi ise, Fransız besteci Claude 

Debussy’nin ilk gösterimi 1902 yılında Paris’teki Opera Comique’de gerçekleşen 

eserin kökleri Maurice Maeterlink’in aynı adlı sembolik oyununa dayanan ve 

librettosunu da Debussy’nin kendi yazdığı "Pelléas ve Mélisande" operası olmuştur. 

Besteci, nazım değil nesir formunda yazılan bu eseri, opera sahnesine neredeyse 

 

11 Leitmotif: Almanca kökenli “leid”(öncü) ve “motiv”(motif) kelimelerinden oluşan leitmotif, bir 

müzik eserinde sıkça yinelenen, tekrar eden melodik geçit veya ifade olarak tanımlanabilir. Özellikle 

Wagner operalarında öne çıkan bu motif eserde temayı tamamlayan ses, melodi olarak ele alınır. Bu 

motif bir akor, melodi, harmoni, ritim veya vokal olabilir. Bir karakter veya düşüncenin müzikle 

özetlenen sembolüdür.  
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olduğu gibi taşımıştır. O dönem Avrupa’nın pek çok yerini etkisi altına almış olan 

Wagner tarzı opera besteciliğine karşı büyük bir etki ve karşı bir ses olarak yükselen 

bu opera iddialı bir eserdi. Wagner’in “Tristan und İsolde” eserindeki gibi kütlesel ve 

yoğun ses müziği anlayışı karşısında çok başka bir refleks ile karşılık veren Debussy, 

bu opera eserinde pek çok neo-wagnerist bestecilere göre orkestrayı oldukça arka 

planda tutmuş ve neredeyse aria’ya hiç yer vermemiştir.  Librettosu deklamasyona 

dayalı olan bu eser, Fransız dili ile doğal bir uyum sağlamıştır. Debussy, ilhamını bu 

eser için yakından incelediği Fransız barok bestecilerine dayandırmıştır. Amerikalı 

yazar David Dubal’e göre Tristan und Isolde’den sonra bestelenmiş en radikal 

operalardan biridir (Bali, 2018).  

Böylelikle aslında bu eser, yapı itibariyle 20.yüzyılın ilk modernlerinden olmuş ve 

gelecek yıllarda kendini oldukça hissettirecek olan 20.yüzyıl yeni müziği, 

empresyonist, ekspresyonist ve neoklasik besteciliğin önemli zeminlerinden birini 

oluşturmuştur.  

2.1.1. 20. Yüzyıl Dönem Operalarından Örnekler 

20.Yüzyıl geçmiş pek çok döneme göre en fazla çeşitliliği içeren dönem olarak 

ele alınabilir. Birden fazla ve birbirinden farklı akımı içeren bu dönem içerisinde , 

bestelenen ve sahnelenen opera sayısı geçmiş dönemlere kıyasla çok daha fazla 

olmuştur. Hem dönem operalarının sahneye konulması, hem de geçmiş dönemlerde 

üretilen operalarının farklı perspektifler ile yeniden sahneleniyor oluşu, opera 

sanatını daha fazla güçlendirmiş ve daha geniş kitlelere ulaşmasını sağlamıştır. 

20.yüzyıl bestecileri geçmiş dönemlerde konu edinilen mitoloji, aşk yada komedi 

gibi kavramları kullanmak yerine, 20.yüzyıl dünyasının gerçekleri ile daha paralel 

olan savaşlar, siyaset, karşıtlık, para, ihanet, hırs, cinayet gibi konular üzerinden 

çalışmalar yapmışlardır. 20.yüzyılın en büyük avantajlarından biri ise deneyselciliğin 

uygulanabilirliği olmuştur. Reji alanında da yeniliklere açık fikirlerle eserler 

sahnelenebilmiş, İtalya’da klasik bir üslüp ile sahnelenen bir eser, Amerika’da daha 

deneysel, daha az dekor bazen dekorsuz ya da günümüz şartlarına revize edilerek 

farklı açılardan yorumlanabilme özgürlüğünü kazanmıştır.   
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2.1.1.1. Die Tote Stadt Operası 

1897 Yılında Avusturyanın Brünn, bugünün ise Çekya – Brno şehrinde doğan 

Erich Wolfgang Korngold’un ilk profesyonel çalışması "Der Schneemann" (Kardan 

Adam) balesi olmuştur. Henüz 11 yaşında bestelediği eser Viyana’da önemli bir etki 

yaratmıştır. 1920 yılında Hamburg ve Köln şehirlerinde prömiyerini gerçekleştirdiği 

“Ölü Şehir” Operasını 23 yaşında tamamlamıştır. Alfred Newman ve Max Steiner ile 

birlikte Film Müzikleri türünde çok önemli gelişmelere katkı sağlamış, Amerikan 

Film Endüstrisi ve Hollywood Film Müziklerinin gelişmesinde ve ortaya çıkmasında 

katkısı olan önemli bir besteci olmuştur (Kennedy, 2013).  

Wolfgang Korngold tarafından bestelenen, librettosu babası Julius Korngold’a ait 

olan “Die Tote Stadt - Ölü Şehir Operası", Georges Rodenbach'ın “Bruges La Morte” 

(1892) isimli romanından uyarlanmıştır. Eserde kaybettiği karısı Marie’yi 

unutamayan Paul’ün hayatı alt üst olur. Sırf karısına benzediği için tanışıp 

yakınlaştığı Marietta ile kendi dünyasında vicdani bir çatışmaya girer, kendi arzu ve 

suçluluk dünyası içinde kaybolan Paul’ün, hayalinde Marietta’yı öldürmesi ve 

zihninin bulanması (delirmesi) ile son bulur. Eserde bahsedilen ölü şehir Brugge’dur 

(WEB_5, 2020).  

2.1.1.2. Wozzeck Operası 

1885 yılında Avusturya’da doğmuş olan Alban Berg’in ilk opera eseri olan 

"Wozzeck" operası, 20.yüzyılın başlarındaki en belirgin dışavurumcu eserlerin 

öncülerindendir. "Wozzeck", o zamana kadar hiçbir sahneleme biçimi için uygun 

görülmeyen, zihinsel ve duygusal anlamda deneysel çalışmalar barındırmaktadır. Bu 

bakımdan da tiyatro repertuarı içinde radikal bir konumu temsil eder. Karakterlerin 

deliliğe varan nevrotik geçişleri ve bu durumları sahnede kullanmaya yönelik 

müzikal ve dramatik çözümler, 19. yy’ın sonlarındaki başka operalarda da 

görülmektedir. Fakat hiçbir opera "Wozzeck" gibi, psikolojik derinliği bu denli 

karmaşık bir “anti-kahraman” karaktere sahip değildir. Bu anlamda "Wozzeck" 

karakterinin zihinsel dengesizliğini göstermedeki etkisinin seyirci tarafından 

algılanması, daha önce hiçbir operada olmadığı kadar güçlüdür (Aytimur, 2019b). 
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İlk temsilini 1925 yılında Berlin Operasında gerçekleştiren eserde, kuşatma 

altında yoksul bir asker olan Wozzeck, metresi olan Marie’yi öldürür ve cinayeti 

işlediği bıçağı nehre atmaya çalışırken boğulur. Hikaye’nin finalinde bütün olan 

bitenin farkında olan küçük yaştaki kızı ise kendini dünyaya kapatır ve hiç birşey 

olmamış gibi kendi kendine oyun oynamaya devam eder.  

2.1.1.3. Porgy and Bess Operası 

1898 yılında Amerika’nın New York şehrinde doğmuş olan George Gershwin’in, 

Yahudi kökenli olan bestecinin gerçek adı Yakov Gershowitz'dir. Caz Müziğe olan 

ilgisi ve Broadway Müzikalleri ile tanınmaktadır. 1919'da, tamamen George 

Gershwin'in doğaçlamalarına dayanan müzikal "La La Lucille" yayınlandı. Artık 

küçük restoranlarda para kazanması gerekmedi, eseri en büyük tiyatrolar tarafından 

sipariş edildi. Bu çalışmalarında özellikle Schoenberg, Ravel, Stravinsky gibi 

çağdaşlarının da etkisi bulunmaktaydı (Hyland, 2003). 

1935’li yıllarda Afro Amerikanların yaşadığı mahallelerde yaptığı 

etnomüzikolojik ve folklorik araştırmalar sonucunda bestelediği, 3 perdelik 

operasıdır. Saf bir aşk hikayesi gibi görünse bile aslında bu eserde bestecinin 

zamanında yapmış olduğu araştırmalar ve Afro Amerikanların gerçek hayatlarından 

pek çok kesit bulunmaktadır.  

Operanın konusu ve müzikal dili tipik Amerikan olarak –geleneksel ve hafif 

müziğin elementlerinin sentezi- kabul edilmektedir. Broadway müzikallerinin 

bestecisi olarak ün kazanmış olan Gershwin, seçkin klasik müzik severlerin ötesinde, 

geniş bir kitleye hitap etmeyi hedeflemiştir. Sonuç olarak ana temayı, Porgy ve Bess 

arasında tehdit altındaki aşkı sıradan bir kentsel mahallenin günlük yaşamına entegre 

ederek buranın sakinlerinin hayatını bölüm bölüm sunmuştur. Eser boyunca ard arda 

gelen sahneler ve notadaki müzikal esneklik verismo’yu (öncüsü besteci Mascagni) 

andırsa da Gershwin kişisel sentezi ile yeni bir tür halk operası (folk opera) 

yaratmıştır. Türler arasında net ayrımlar bekleyen eleştirmenler eserin müzikale çok 

yakın olduğunu düşünerek eleştirmişlerdir. Halk hit haline gelmiş eserleri beğense de 

bilet satışı vasat düzeyde kalmış, opera 124 temsilden sonra final yapmak 

(bitirilmek) durumunda kalmıştır. Ancak Gershwin’in ölümünden sonra eser önce 

Amerika’da, daha sonra ise Avrupa’da oldukça başarılı olmuştur. Örneğin 1943 
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yılında Porgy ve Bess Danimarka’nın Naziler tarafından işgal edilmesine bir tepki 

olarak Kopenhag’da sergilenmiş ve Naziler bu “zenci operası”nı ancak birkaç 

temsilden sonra durdurmayı başarmışlardır. Eser popülerliğine büyük ölçüde Otto 

Preminger’in 1959 tarihli film versiyonuyla ulaşmıştır (Batta, 1999). 

2.1.1.4. Turandot Operası (F.Busoni) 

Yeni-Klasikçiliğin en önemli isimlerinden Ferrucio Busoni (1866-1924), piyanist 

ve besteci olarak büyük ün kazanmış uluslararası bir sanatçı kimliği temsil eder. 

İtalya’nın Floransa doğumlu olan Busoni, İlk piyano derslerini Alman asıllı olan 

annesinden alarak başlamıştır. Ailesinin Avusturya'ya yerleştikten sonra Graz’da 

W.A. Remy’nin öğrencisi olmuştur. İlk bestelerini küçük yaşta yapmaya başlayan 

Busoni, 1894'de Berlin Konservatuvarı'na akademisyen olarak atanmış, 1907'de 

Viyana Konservatuvannda dersler vermiş, 1913’de Bolonya, 1915’de Zürih ve 

1920'de Berlin Konservatuvarlarında profesörlük yapmıştır (Say,1991). 

Carlo Gozzi’nin 1762’de yazmış olduğu "Turandot" hikayesini kendine örnek 

alan İtalyan besteci Ferruccio Busoni’nin iki perdelik operasıdır. Müzikal anlamda 

hem neoklasik hem de deneysel bir çalışma olarak nitelendirebileceğimiz bu eser, 

konu olarak bilinen Turandot hikayesini taşımaktadır. Prens Calaf, Çin 

İmparatoru’nun kızı olan sevimli prenses Turandot’a kur yapar (ilgi duyar). Ancak 

prenses taliplerine üç soru sormaktadır. Doğru cevabı veremeyen herkesin kafası 

kesilmektedir. Rakiplerinin aksine Prens Calaf soruları doğru yanıtlar. Turandot 

evlilik ihtimalinden memnun değildir. Prens Calaf, kendisine bir şans verir. Kim 

olduğunu tahmin edebilirse Turandot yeniden özgür kalacaktır. Turandot’un sırdaşı 

(en yakın arkadaşı) bir zamanlar Prens Calaf ile evlenmeyi hayal etmiştir. İntikam 

almak için Prens Calaf’ın kökenine ihanet eder. Fakat Prens sözünü tutmak zorunda 

değildir. Turandot artık Prens Calaf’ı sevmektedir ve onunla evlenir (Batta, 1999). 
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2.1.1.5. Arlecchino Operası 

Ferruccio Busoni tarafından, 1913 yılında Almanca bir libretto ile besteleme 

çalışmalarına başlanan, 1916 yılında Zürih’te bestelenmesi biten ve ilk gösterimi 

1917 yılında Zürih operasında yapılan, Almanca librettosu olan ama İtalyan comedia 

dell’arte türevine göndermeler içeren, Neoklasik formda bestelemiş olduğu 

operasıdır. 18.yüzyıl İtalyasında geçen eser şöyle bir hikâyeye sahiptir; Terzi Matteo 

evinin önünde oturmakta, dikiş dikmekte ve Dante’nin İlahi Komedya’sını 

okumaktadır. Bu arada karısı Annunziata, Halequin ile birlikte içeride kendisine 

ihanet eder. Oldukça cesur olan Harlequin terzinin hemen önündeki pencereden atlar 

ve ona barbarların şehir kapısında olduğunu söyler. Terzinin kafasının karışmasından 

faydalanarak anahtarlarını çalar, onu içeri kilitler ve kaçar. Harlequin aynı zamanda 

doktor ve başrahibi de aynı tehlike konusunda uyarır ve onlar da tavernaya 

saklanırlar. Harlequin subay kılığına girer ve terziye kasabayı savunmasını emreder. 

Harlequin ve Annunziata arasında gerçekleşecek olan bir buluşma Harlequin’in 

karısı Colombine tarafından sekteye uğratılır. Colombine Leandro isimli bir şövalye 

ile ilişkiye girerek intikam alır. Harlequin Leandro’yu bıçaklar (hançerler), cesedi 

tavernanın önüne fırlatır, “Cinayet!” diye bağırır ve saklar. Leandro’nun cesedi 

bulunduğunda başrahip yardım çağırır fakat pencerelerin ardından dışarı bakan hiçbir 

yüz yardım etmez. Ceset en sonunda bir eşek arabasına yerleştirilir ve rahip, doktor 

ve Colombine veda şarkısına katılırlar. Harlequin Annunziata ile kaçar.Terzi 

gerçekleşmemiş bir savaştan döndüğünde Annunziata muhtemelen Vespers’e gitmiş, 

ortadan kaybolmuştur. Matteso İlahi Komedya’yı okumaya devam eder(Batta, 1999). 
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BÖLÜM 3. IGOR STRAVINSKY’NİN HAYATI VE    

                    MÜZİĞE YAKLAŞIMI 

3.1. IGOR STRAVINSKY HAYATI VE ESERLERİ 

Rus asıllı Amerikalı besteci olan Igor Fyodoroviç Stravinsky (Rusça: Игорь 

Фёдорович Стравинский), 17 Haziran 1882’de Oranienbaum (bugünkü adı 

Lomonosov) şehrinde, Fiodor Ignatjevic adlı Kiev ve Rusya’da ünlü bir bas ile 

St.Petersburg Kraliyet Operası’nda çalışmakta olan bir ses sanatçısının çocuğu olarak 

dünyaya geldi. Amerikan Sanat ve Edebiyat Enstitüsü ile Amerikan Sanat ve 

Edebiyat Akademisi üyesi olan Stravinsky, eski Polonya’nın sayılı soylularından 

olan Kont Soulina-Stravinsky ailesindendir. Soyluluk bu aileye XIX. Yüzyıl 

başlarında Rusya Çarı tarafından verilmiştir. Bu sayede çarlık aristokrasisine 

katılmışlardır (Altar, 2001). 

Küçük yaşta müziği seven Stravinsky, babasının evdeki çalışmalarına sürekli 

tanık olmuş ve dinlemiştir. 9 Yaşında piyano, armoni ve kontrpuan dersleri almaya 

başlamıştır. Müziğe bu kadar ciddi bir yeteneği olmasına rağmen ve hatta müzisyen 

bir aileden geliyor olmasına rağmen, Stravinsky’nin akademik bir müzik eğitimi 

alması ailesi tarafından tasvip edilmemiş ve ailesinin baskısı nedeniyle Ceza Hukuku 

ve Hukuk Felsefesi eğitimi almak için Petersburg Üniversitesine gönderilmiştir. 

Üniversite eğitimini şans eseri Rimsky-Korsakov’un oğlu ile okuyan Stravinsky, 

müzik ilgisini kompozisyon alanına daha çok yöneltmiş ve 1902 yılında Rimsky-

Korsakov ile tanışmıştır. Aynı sene babasını kaybeden Stravinsky, müziğe ilgisini 

olabildiğince arttırmış ve konservatuvar öğrenimi görmek yerine ikinci bir baba 

olarak kabul ettiği Nikolai Rimsky-Korsakov’dan ders almayı tercih etmiştir. 

Rimsky-Korsakov’dan özel dersler almaya başlayan Stravinsky, yaklaşık 3 sene 

(1903-1906) kadar çalışmalarını sürdürmüştür (Gardner,2013). 

Bugünün en çok bilinen eserlerinden olan "The Rite of Spring - Le Sacre du 

printemps (Bahar Ayini)" ve "Firebird - L'Oiseau de feu (Ateş Kuşu)" gibi büyük 

balelerin de bestecisi olan Stravinsky, iki kez evlendi. İlk karısı, çocukluk sevgilisi 

ve kuzeni olan Katrina Nossenko idi. Rusya'daki yaşamın o dönem daha kolay 

olduğu 1906 yılında evlendiler ve peş peşe iki tane çocukları oldu. Paris'teki Rus 
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Bale Topluluğu için aldığı siparişler nedeniyle 1910-1914 arası Rusya'da fazla 

bulunamadı. I. Dünya Savaşı yıllarında İsviçre'ye yerleşen Stravinsky’nin iki çocuğu 

daha dünyaya geldi. Stravinsky savaştan hemen sonra ailesiyle birlikte Fransa'ya 

yerleşti ve yaklaşık yirmi yıl değişik kentlerde yaşadı. Stravinsky için o dönem üzücü 

olan olaylardan biri ise uzun bir süre telif hakkını alamamasıdır. Rusya, fikri 

mülkiyeti korumak için uluslararası anlaşmaların bir parçası değildi. Bu durum en 

büyük, en başarılı parçalarından bazılarının performanslarından neredeyse hiç para 

kazanmadığı anlamına geliyordu. Rusya'daki mal varlığını ve parasını kaybettiği için 

kendine ekstra bir gelir sağlamak amacıyla bestecilik ve kompozitörlüğün yanı sıra 

piyanistlik ve orkestra şefliği de yapmaya başlayan Stravinsky, başta Avrupa olmak 

üzere, Kuzey ve Güney Amerika'da turnelere çıktı (WEB_6, 2020). 

Nikolai Rimsky-Korsakov’un 1908 yılında ölümünün ardından, Stravinsky 

"Funeral Song - Cenaze Şarkısı" çalışmasını öğretmenine adadı. Daha sonra 

Stravinsky şunları yazmıştır; "Orkestranın tüm solo enstrümanlarının bir yürüyüşü 

gibiydi, melodilerini bir çelenk şeklinde öğretmenin mezarına sırayla, koroda şarkı 

söyleyen alçak seslerin titreşimine benzer şekilde, ölçülü ama titreyen bir gümbürtü 

ile arka planına koydu." (Griffiths, 1992). 

Rimsky-Korsakov’un Stravinsky’nin ilk eserleri üzerindeki etkisi ve farkı oldukça 

hissedilmektedir. 1908 senesinde bestelenenen orkestra eseri “Scherzo Fantastique” 

– (Scherzo Fantezi) dinleyip etkilenen Sergei Diaghilev, Stravinsky’den bir bale 

yazmasını istemiştir. Bu başlangıcı ise yıllar boyu sürecek olan bir beraber çalışma 

süreci izlemiştir. Stravinsky, Diaghilev’in Rus Bale Topluluğu için “Ateş Kuşu” 

(L’oiseau de Feu), “Petrushka” ve “Bahar Ayini” (Le Sacre du Printemps) bale 

müziklerini yazdı. Bu üç eserin 1913’te Paris’te yapılan Fransa prömiyeri o dönem 

hiç ilgi uyandırmadı ve bu konuda yapılan sert eleştiri, dönemin en büyük sanat 

skandalı olarak nitelendirildi. Bahar Ayini galası (1913) Nizinsky’nin yaptığı sıradışı 

bir koreografi ve müziğin armonik yapısı, asimetrik ve değişken ritmik yapısı 

nedeniyle eser çok büyük bir tiyatro skandalı oldu. Stravinsky 1910-1914 yıllarında 

İsviçre’de yaşadı ve Rus ihtilalinden sonra memleketine hiç dönmedi (Altar, 2001).  

Stravinsky'i kalıcı uluslararası tanınmışlığa götüren bir çalışma olan "Ateş Kuşu" 

kuşkusuz çalışmalarının arasında en önemlisidir. “Scherzo Fantastique” eseride çok 

önemlidir ama bu eser, Fransız izlenimcilerinin müziğine çok şey borçludur. 
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Programlı olarak müzikte sembolist Debussy'nin "Clair de Lune" (Ay Işığı) eserini 

ve Maurice Maeterlinck'in “La vie des Abeilles” (Arının Hayatı) adlı edebi bir 

eserini referans almıştır. Scherzo Fantastique, Stravinsky’nin ilk bağımsız, akademik 

olmayan orkestral çalışması olmasına rağmen, öğretmeni Rimsky-Korsakov’un 

dokunuşları, eserin orkestrasyonunda ve müzikal hikâye anlatımının büyülü ve 

fantastik niteliklerinde oldukça belirgindir. Rimsky-Korsakov kesinlikle işin bazı 

kısımlarını duymuş ve arkadaşlarıyla ilgiyle konuşmuştur, ancak konser olarak 

yapıldığını hiçbir zaman duyamamıştır. Ustanın yıldız öğrencisinin, ilk başlangıç 

zamanlarındaki çabasında ve nihayetinde ne bulmuş olabileceğini bilmek zor, fakat 

Diaghilev'in ne gördüğü aşikârdır. Böylesine bilinmeyen ve kanıtlanmamış 26 

yaşındaki bir yeteneğe karşı aldığı cüretkâr şans, 20. yüzyıl orkestra ve müzik 

tarihinin akışını değiştirmiştir. (WEB_7, 2020) 

Stravinsky, “Petruşka”yı, piyano ve orkestra için uygun bir konser parçası olarak 

hazırlamıştı. Eserine önce "Konser Parçası” adını vermeyi düşünmüş olsa bile, bale 

sahnesi için hazırlanan bir müziğe böyle bir isim koymayı gerçeklikten uzak bulmuş 

ve değiştirmişti. Balenin de konusu olan, meşhur Rus kukla oyununun kahramanının 

adını vermeyi uygun görmüştü. 1911 yılı yazında oynanan bale, Stravinsky’nin, bir 

yıl önce "Ateş Kuşu" balesiyle edinmiş olduğu ünü olabildiğince yüceltmiştir. 

Stravinsky artık yeni müziğin dehası olarak görülüyordu. Bu dönem "futuriste" 

Marinetti, sokaklarda "Kahrolsun Wagner! Yaşasın Stravinsky" yazılı pankartlar ile 

dolaşıyordu. Genç sanatçı ve sanatseverler için "Petruşka", gelenek ve biçimcilik 

zorunluluğundan çıkış yolu olmuştur (Mimaroğlu, 1995). 

Igor Stravinsky, önümüzdeki dört yıl boyunca Diaghilev ile yakın bir iş birliği 

içinde çalışarak, yazları Rusya'da ve kışları İsviçre'de geçirdi. Bu dönemde, 

"Petrushka" (1911) ve “Bahar Ayini” (1913) dahil olmak üzere pek çok şaheser 

besteledi. Daha sonra, 1908'de bestelemeye başladığı bir baleyi tamamlamaya 

odaklandı. 'Le Rossignol' (The Nightangle) adlı eserdi. Moskova Hür Tiyatrosu 

tarafından 10.000 ruble karşılığında sipariş edildi. Ancak bazı nedenlerden ötürü Rus 

Bale Topluluğu tarafından 26 Mayıs 1914'te Paris'te prömiyeri yapıldı. Bundan kısa 

bir süre sonra, Birinci Dünya Savaşı'nın başlamasıyla, Stravinsky bazı kişisel 

eşyalarını almak için Rusya'ya hızlı bir gezi yaptı ve sınır kapanmadan hemen önce 
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İsviçre'ye geri dönebildi. Uzun süre memleketini ziyaret etme fırsatı bulamayacaktı 

(WEB_8, 2020). 

1914'e gelindiğinde Stravinsky, daha az canlı ritmik olmayan müzikal 

kompozisyonu, daha ölçülü ve yalın bir şekilde araştırıyordu. Sonraki yıllarda 

ürettiği eserler daha ziyade yerel Rus Metinleri ve deyimlerinin kullanıldığı, Batı 

kültürünün Ragtime gibi popüler ezgilerini ve danslarını içeren kısa enstrümantal ve 

vokal parçalar olmuştur. Bu deneylerin bazılarını büyük ölçekli tiyatro eserlerine 

genişletmiştir. Bu çalışmalara detaylı şekilde örnek verecek olursak, Stravinsky 

tarafından 1914'te başlatılan, ancak enstrümantasyonu konusundaki belirsizliklerden 

dolayı 1923 yılında tamamlanan bir bale kantatı olan “Düğün”, Rus köy düğünü 

şarkılarının metinlerine dayanmaktadır. Tek perdelik oda opera-balesi olan “Renard” 

(1916) benzer şekilde Rus halk deyimlerine dayanırken, yedi kişilik bir grubun eşlik 

ettiği konuşma, pandomim ve dansı kullanan karma bir sahne parçası olan “The 

Soldier's Tale” – (Bir Askerin Öyküsü) (1918) ise ragtime, tango ve diğer modern 

müzikal cümleleri bir arada kullanan önemli bir eser olarak değerlendirilebilir 

(WEB_9, 2020). 

1910 ile 1917 yılları arasında Stravinsky, Wolhynien’de ve İsviçre’de yaşadı. 

Birinci Dünya Savaşının patlak vermesiyle Stravinsky, İsviçre’de kalmaya karar 

verdi. 1915-1917 yılları arasında İsviçre’de orkestra şefi olarak çalışan Stravinsky, 

Burada “The Soldier’s Tale” (1918, Bir Askerin Hikayesi) besteledi. “The Soldier’s 

Tale”, 28 Eylül 1918'de İsviçre'nin Lozan kentindeki Theater Municipal'de 

prömiyerini yaptı. Gösteri, İsviçre'nin Ouchy kentinde yaşayan pek çok şık Rus 

aristokratın katılımı ile gerçekleştiği için oldukça başarılı oldu. Ancak İspanyol gribi 

ertesi gün Lozan'ı vurduğundan ötürü yalnızca bir performans sergileyebildi. Bu 

hastalık hızla Avrupa çapında yayılıyordu ve Stravinsky’nin bu prodüksiyonu gezme 

planlarını suya düşürmüştü. (WEB_10, 2020) 

1920 yılından İkinci Dünya Savaşı'nın başladığı 1939 yılına kadar Fransa’da 

yaşayan Stravinsky’nin, 1920 yılı itibariyle kompozisyonlarının öncelikli olarak 

neoklasik hale geldiğini görüyoruz. Stravinsky’nin bu dönem oluşturduğu eserlerde 

romantik, klasik, barok türlere, hatta Orta çağa özgü dinsel makamlara bağlı 

esinlenişlere yer vermesi, uluslararası düzeydi bir yaratma mekanizmasına ulaşmış 
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olduğunu kanıtlamaktadır. Yaklaşık 30 yıl sürecek olan bu süreç ise “tarihsel 

evrensellik” olarak tanımlanmıştır.  (Altar, 2001). 

1920’li yıllarda, Paris sanat hayatının önemli isimlerinden olan Prenses Polignac 

tarafından müzik çalışmalarına tahsis edilen salonda sık sık konserler ve resitaller 

veren Stravinsky, burada pek çok önemli sanatçı ve müzik dünyasının ileri gelenleri 

ile tanışma fırsatı edinmiş, sanatının pek çok kitle tarafından duyulmasına yardımcı 

olacak toplanmalar gerçekleştirmiştir. Faure, Ravel ve Falla gibi önemli sanat 

büyükleri de, bu davetlere gelen isimler arasında yer alan kişilerden olmuşlardır. 

Stravinsky’nin Paris’te geçen yaklaşık 19 yıllık hayatı, Stravinsky açısından büyük 

bir sosyo-kültürel çevre ve yaratıcılık açısından büyük etkiler yaratmıştır. Ünlü 

Fransız rejisör Jean Coctea “Oedipus Rex” Operasının librettosunu yazmış, Picasso, 

Matisse, Benois gibi ünlü ressamlar ise operalarının resimlerini yapmışlardır (Altar, 

2001). 

 

Resim 3.1: Picasso Tarafından Çizilmiş Stravinsky Portresi (1917)  
 

Kaynak: https://en.wikipedia.org/wiki/File:Stravinsky_picasso.png 
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Besteci, Napoli gezisi sırasında izlediği kukla gösterilerinden “Pulcinella” 

balesini yaratmak için ilham aldı. Baleye İtalyan tiyatrosunun özel bir türü olan 

Comedia Dell'arte'nin karakteristik özelliklerini aktarmaya çalıştı. Bu tür 

performanslarda oyuncular maskeli performans sergilerler ve genellikle sahnede 

doğaçlama yaparlar. "Pulcinella"nın prömiyeri 15 Mayıs 1920'de gerçekleşti. Bale 

sahnesi, ünlü ressam Pablo Picasso tarafından boyandı. Seyirci, Pulcinella'yı eleştirel 

bir şekilde karşıladı. Stravinsky klasik müziği çarpıtmakla ve "gerçek Rus 

mirasından" sapmakla suçlandı. Ancak olumlu eleştiriler de vardı. Alexander Benois 

temsili şöyle hatırladı: "Stravinsky'nin yeni çalışması Pulcinella'dan çok 

mutluydum." (Stravinsky, 1962). 

1922'de Stravinsky, Alexander Pushkin'in "House in Kolomna" şiirine dayanan 

tek perdelik "Mavra" Operası üzerindeki çalışmasını bitirdi ve ardından gelen birkaç 

yıl hiç yeni eser bestelemedi. Mevcut eserleriyle konserler verdi, orkestra yönetti ve 

piyano çaldı (Stravinsky, 1962). 

1927'de Stravinsky, Washington Kongre Kütüphanesi'nden gelen talep ile kısa bir 

müzik parçası bestelemek için görevlendirildi. Besteci çalışmalarına hazırlıklarını 

yaparken, Nicola Boileau'nun şiirini ve klasisizm dönemi Fransız edebiyatını 

inceledi. O dönemin eserlerinden etkilenen Stravinsky, bunlarında etkisi ile klasik bir 

bale yazmaya karar verdi. Eski Yunan efsanelerine dayanan “Apollo Musaget” 

balesi, Amerikan koreograf George Balanchine tarafından yönetildi (White,1979). 

"Apollo Musaget" balesinin kostümleri Fransız moda tasarımcısı Coco Chanel 

tarafından yaratıldı. Stravinsky, Coco Chanel ile “Bahar Ayini” galasından sonra 

1913 yılında tanışmıştı. 1920 yılında Stravinsky’nin yaşadığı maddi sıkıntılar artınca, 

Coco Chanel onu villasında yaşamaya davet etmiş ve önemli bir dostluk 

kurmuşlardır. “Apollo Musaget”in prömiyeri 27 Nisan 1928'de Washington'da 

gerçekleşti. Aynı yıl bale, Paris'te Sergei Diaghilev'in emprezaryosu olduğu Rus Bale 

Topluluğu tarafından temsil edildi. Kısa bir süre sonra, Stravinsky ve Diaghilev 

arasındaki ilişki bozuldu. Yazdığı “Peri Öpücüğü” balesinin, Dansçı Ida 

Rubinstein'ın ekibi tarafından sahnelenmesinden Diaghilev memnun olmamıştı 

(Stravinsky, 1962). 

1920'lerin sonlarında ve 1930'ların başında Igor Stravinsky, antik tarih ve antik 

Yunan mitolojisiyle ilgilenmeye başladı. Besteci, “Kral Oedipus” Operası ve 
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“Persephone” melodramını yazdı. Stravinsky, bu yıllar boyunca İncil hikayeleri, 

kilise tezahüratları ile de ilgileniyordu. Onların etkisiyle "Mezmur Senfonileri" ve 

koro kompozisyonları olan "İnancın Sembolü" ve "Babamız" ı besteledi. 1934'te Igor 

Stravinsky'ye Fransız vatandaşlığı verildi. Bir ara, Fransız piyano üretim şirketi 

Pleyel ile bir iş ve müzik ilişkisi kurdu ve ayrıca Amerika Birleşik Devletleri'ndeki 

birçok önemli insanla profesyonel ilişkiler kurdu. 1930'ların ortalarından itibaren 

Stravinsky sık sık Amerika Birleşik Devletleri'ni ziyaret etti: konserler verdi, 

müzikler besteledi. 1939 yılından itibaren Harvard Üniversitesi'nde öğretmenlik 

yaptı. (WEB_11, 2020). 

Mikhail Druskin, Stravinsky’nin müzikal estetik üzerine verdiği dersler hakkında 

şunları yazdı: "Bu dersler polemik olarak işaret ediliyor, içlerindeki esas olan 

yüzeysel kabadayı paradokslarla birleştiriliyor, ayrıca sovyetlerin müzik kültürüne 

karşı çok düşmanca saldırılar içeriyor. " (Druskin, 1983). Stravinsky’nin bu dersleri 

ise bir zaman sonra “Müziğin Poetikası” başlığı altında bir kitap olarak yayınlandı.  

Yeni Dünya Ansiklopedisinin yapmış olduğu derlemeye göre, Stravinsky 1939'da 

Amerika Birleşik Devletleri'ne taşındı ve 1945'te vatandaşlığa kabul edildi. 1971 

yılındaki ölümüne kadar Amerika Birleşik Devletleri'nde yaşamaya devam etti. 

Stravinsky 58 yaşındaydı ve Fransa’daki hayatından sonra Amerikaya taşınması pek 

kolay olmamıştı. Bir süre göçmen Rus arkadaşlarından ve bağlantılarından oluşan bir 

grup ile etkileşimde olsa bile, bir zaman sonra bunun ABD'deki entelektüel ve 

profesyonel yaşamını sürdürmekte yetmeyeceğini anladı. W.H. Auden ile bir opera 

yazmayı planladığında, İngilizce konuşulan dünyaya daha fazla aşinalık kazanma 

ihtiyacı, orkestra şefi ve müzikolog Robert Craft ile tanışmasıyla aynı zamana denk 

geldi. Craft özellikle Stravinsky’nin Serial Müziğe geçişinde çok önemli bir isim 

olmuştur. 

Stravinsky'nin "Orpheus Balesi" de dahil olmak üzere 1940'ların sonlarına ait olan 

eserleri, yeni avant-garde teknikleri kullanarak neoklasik tarzda yazılmıştır. 

Kompozisyonlar, izleyicilerin aşina oldukları uyumlu melodileri değil, standart dışı 

bir diziyi içeriyordu. Farklı işlenmiş olan bu dizide, farklı yükseklikteki notalar 

birbirini sıkı bir sırayla takip etti ve tüm parça boyunca tekrarlandı. Bu teknikte 

"Septet", "Cantata", "Canticum Sacrum" kompozisyonları yazılmıştır. Stravinsky 
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ayrıca İncil konularının işlenmesine de devam etti. 1950'lerde, Havari Mark'ın 

onuruna kutsal bir şarkı olan "Tufan Kantatı"nı yazdı (WEB_8, 2020). 

Stravinsky’nin profesyonel hayatı, modern klasik müzik tarzlarının birçoğu da 

dahil olmak üzere 20. yüzyılın büyük bir kısmını kapsadı ve bestecileri hem yaşamı 

boyunca hem de sonrasında etkiledi. 1959'da Danimarka'nın en yüksek müzik ödülü 

olan Sonning Ödülü'ne layık görüldü. 1962'de bir dizi konser için Leningrad'a dönme 

davetini kabul etti. SSCB'de kaldığı süre boyunca Moskova'yı ziyaret etti ve Dmitri 

Shostakovich ve Aram Khachaturian da dahil olmak üzere birçok önde gelen Sovyet 

bestecisiyle tanıştı (White, 1979). 

1960'ların ortalarında Stravinsky ciddi bir şekilde hastalandı. Bu son aşamada, 

ağırlıklı olarak dodekafoni12 ve on iki ton tekniği gibi seri kompozisyon tekniklerini 

kullandı. Bu dönemin önemli eserlerinden bazıları; “Agon” Balesi(1957) ve 

“Requiem Canticles” (1966), “The Two Sketches of Sonata” (1967) son orijinal 

eseridir. 1967'de Stravinsky, eski Rusya’yı tekrar ziyaret etmek ve 85. doğum 

gününü orada kutlamak istedi, ancak sağlık durumu nedeniyle bunu yapamadı. 

Bestecinin son eseri, Hugo Wolf'un kutsal şarkılarının bir uyarlamasıydı. Igor 

Stravinsky 6 Nisan 1971'de New York'ta öldü. Onu, uzun yıllar birlikte çalıştığı eski 

dostu Sergei Diaghilev'in mezarından çok uzak olmayan Venedik'teki St. Michele 

mezarlığına gömdüler (WEB_8, 2020). 

Stravinsky'nin çalışmaları çoklu kompozisyon stillerini kucakladı, orkestrasyonda 

devrim yarattı, birkaç türe açıldı, bale formunu yeniden keşfetti ve birden fazla 

kültür, dil ve edebiyatı birleştirdi. Sonuç olarak, hem yaşamı boyunca hem de 

ölümünden sonra besteciler üzerindeki etkisi önemliydi ve günümüzde de öyle 

olmaya devam ediyor. 

 

 

 

12 Dodekafoni: On İki Tonlu dizilimin bilinen ve akademik olarak kullanılan adıdır.  
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3.1.1. Igor Stravinsky’nin Yaratı Dönemleri 

Igor Stravinsky'nin çalışmalarında geleneksel olarak üç dönem ayırt edilir;  

1) 1920'ye kadar olan ve Rus müziğinden faydalandığı ilk dönem.  

2) 1920-1950 yılları arasındaki Yeni klasikçi- Neoklasik dönem.  

3) 1950-1971 yılları arasında ton dışı (atonal) çalıştığı Geç (Serial) dönem 

(Say,1997). 

Stravinsky’nin Rus folklorunu çalıştığı ve formlarını denediği ilk on yılına 

genellikle Rus dönemi denir. İlk bale ve opera denemeleri “Les Noces”Orkestral 

Konser ve Balesi, “Renard” Operası“Mavra” Operası bu dönemin ilk 

üretimlerindendir. Bu dönem ayrıca ismini çok fazla duyurucağı “Ateş Kuşu”, 

“Bahar Ayini” ve “Pulcinella” baleleri ile de sık sık tanımlanmaktadır.  Bu ilk 

döneminden sonra Stravinsky, uzun bir süre kendini neoklasizme adamış ve 

kariyerinde bu aşamayı Diaghilev'in şirketi tarafından da sahnelenen “Pulcinella” ile 

açmıştır. Bu dönemin başyapıtları arasında “Apollo” Balesi , “Le Baiser De La Fée” 

Balesi, “Symphony in Three Movements” , “Orpheus”Balesi, “Agon” Balesi, 

“Oedipus Rex” ve “The Rake's Progress” Operaları ayrıca müzikal melodram 

“Persephone” baleleri bulunmaktadır. Son döneminde ise genellikle Serial Müziğe 

yönelmiştir. Bu dönemin en bilinen üretimlerinde İncil metinlerine ve motiflerine 

dayanan bir Anlatı ve Dua olan “Threni” ve “A Sermon”, müzikal dram olan “The 

Flood” ve orkestra parçası olan “Variations: Aldous Huxley in Memoriam” ile 

bilinir (White, 1979). 

3.1.1.1. Rus Müziğinden Etkilendiği Ulusal Eksenli Dönemi 

Bu dönemin en ünlü eserleri S. Diaghilev'in topluluğu için yaratılan üç baledir: 

Ateş Kuşu, Petrushka ve Bahar Ayini. Bu eserler büyük bir orkestra için 

tasarlanmıştır. Rus folklor temaları ve motiflerinin yanı sıra Rimsky-Korsakov'un 

etkisi de görülmektedir. Bu dönem Stravinsky yurtdışında olmasına rağmen, müzikal 

özü derinlemesine ulusal bir eksendedir. Bu üç eserin birkaç ortak özelliği vardır; 

öncelik olarak son derece büyük bir orkestra için partisyonlanmışlardır, besteci Rus 

halk temalarını ve motiflerini kullanmaktadır ve Rimsky-Korsakov'un yaratıcı 

puanlaması ve enstrümantasyonundan etkilenir. Ayrıca, Rimsky-Korsakov'daki 
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belirli eğilimleri vurgulayan ve üçüncü harekette pentatonizmi bariz bir şekilde öne 

çıkaran Ateş Kuşun'dan, Petrushka'daki çoktonculuğun kullanımına ve Bahar 

Ayini’nin kasıtlı olarak çoklu ritimlerine ve uyumsuzluklarına kadar önemli bir üslup 

gelişimleri sergilenmektedir (Druskin, 1983). 

3.1.1.1.1. The Firebird – (Ateş Kuşu) Balesi 

Stravinsky 1909 yazının sonunda, eşinin malikanesinde geçirdiği bir yaz tatilinin 

ardından, "The Nightingale" Operasını bestelemeye devam etmeyi planladığı 

St.Petersburg'a geldi. Genç ve hala az tanınan besteci, orada beklenmedik bir şekilde 

Paris'te yaşayan Rus Bale Topluluğunun ünlü girişimcisi Diaghilev'den bir telgraf 

aldı ve 1910 baharında sahnelemek üzere Ateş Kuşu balesi için müzik yazmasını 

teklif etti. Stravinsky, “Chronicle of My Life” adlı anılar kitabında, "Belli bir tarihe 

kadar olan siparişi almaktan korkmama rağmen, hala gücümü bilmiyordum ve geç 

kalmaktan korkuyordum, yine de kabul ettim, bu teklif benim için gurur vericiydi. 

Benim kuşağımın müzisyenleri arasında seçim bana düşmüştü ve eskiden sanatının 

ustası olarak gördüğümüz insanlarla yan yana büyük bir sanat girişiminde iş birliği 

yapmaya davet edildim." diye tanımlamıştır (WEB_12, 2020). 

Balenin müziği esas olarak parlak renklidir ve yoğun orkestra efektleriyle 

doludur. Ancak Rimsky-Korsakov geleneklerinde yazılmış olmasına rağmen, 

şimdiden Stravinsky’nin benzersiz kişiliğinin izlerini taşımaktadır. Girişlerin kasvetli 

"sürünen" sesleri, onun uğursuz krallığını, Kashchei'nin büyülü bahçesini tanımlar. 

Ateş Kuşunun Dansı, yaratıcı bir şekilde yapılmış çeşitli renkli orkestrasyonlar ile 

fantastik ve oldukça güçlüdür. Stravinsky eserde en başta küçük bir orkestra 

kullanmayı düşünmüştür ancak Diaghilev’in önermesi ile büyük bir orkestra için 

hazırlanmıştır ve eserde normal düzenin dışında kullanılan farklı bir orkestrasyon 

yapısı, armonik, ritmik ve çok tonaliteli yenilikler, sürekli tekrarlanan ritmik 

değişiklikler, tondışı armoni ve müziğin sertliği ile büyük bir fark yaratmış ve eseri 

uluslararası bir boyuta ulaştırmıştır (Tuna, 2017). 

3.1.1.1.2. Petrushka Balesi 

Stravinsky’nin, Sergei Diaghilev'in Rus Bale Topluluğu için bestelemiş olduğu 

ikinci balesidir. Bir kukla tiyatrosunu ve Petrushka adlı kuklanın karşılıksız aşkını 
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konu alır. Yoğun rus duygularını içeren Petrushka; Aşk, nefret, kıskançlık, ölüm, 

ölümsüz ruh gibi ateşli Rus duygularından yararlanılarak hazırlanan bu müzikte yer 

alan Rus dansları, yan yana modal melodik kısa çizgilerle örülmüştür ve sert bir 

ritmik yapılanmayı sergiler (Say, 1997). 

Koreografisini Michel Fokine'nin yaptığı bale, ilk defa 13 Haziran 1911'de, 

Paris'te gösterime çıkmıştır. Petrushka, başka kültürlerde de mevcut olan Rus kukla 

tiyatrosunun bir karakteridir: İtalya'da Pulcinella, Fransa'da Polichinelle, Türkiye'de 

Karagöz, İngiltere'de Puncha, Almanya'da Hanswurst gibi örnekleri mevcuttur 

(WEB_13, 2020). 

3.1.1.1.3. Le Sacre du Printemps – (Bahar Ayini) Balesi 

Stravinsky’nin Rus periyodu içerisinde bestelemiş olduğu üçüncü bale eseri olan 

Bahar Ayini, Stravinsky’nin aynı zamanda ilk tondışı çalışmalarının temellerinden 

olmuştur. Bahar Ayini eserini yaratma fikri 1910'un başlarına kadar uzanıyor. 

Stravinsky eserin etkileşimini şöyle aktarıyor; “Bunun başlangıcı bir pagan ritüeli 

ile ortaya çıktı: bilge yaşlılar bir daire içinde oturuyor ve onun (Tanrının) lütfunu 

kazanmak için bahar tanrısına kurban ettikleri kızın ölmekte olan dansını izliyorlar. 

Bu, "Kutsal Bahar"ın teması oluşturdu. Bu vizyonun üzerimde güçlü bir etki 

yarattığını söylemeliyim ve bunu hemen arkadaşım, resimleri ile Slav paganizmini 

canlandıran sanatçı Nicholas Roerich'e anlattım. Bundan çok etkilenmiş, 

heyecanlanmıştı ve birlikte çalışmaya başladık. Paris'te Diaghilev'e fikrimi anlattım 

ve hemen ilgilenmeye başladı.” (WEB_14, 2020).  

Dönem itibari ile, Gelenekçilik ile Yenilikçi anlayışın en büyük çarpışması idi bu 

temsil. Bestecinin Bahar Ayini eserinde kullandığı çok ritimli ve değişken tekniği, o 

dönemin şartlarına ve alışılagelmiş sistemine göre çok farklı ve şaşırtıcı idi. Değişen 

ölçü değerlerinde farklı ritimler yer alıyordu. Ritmik canlılık ve melodik geçişleri iç 

içe duyuruyordu. Stravinsky'nin bu müziğini Debussy ve Ravel olumlu karşılamış ve 

onu "vahşi genç" olarak nitelemişti (Say, 1997). 

Bahar Ayini balesinin Mayıs 1913'te Paris'teki ilk gösteriminde tam anlamıyla bir 

fırtına kopmuş. Seyircilerin yoğun tepkisi ve serzenişine maruz kalan eserde, 

orkestra müziğinden çok seyircilerin uğultusu duyulmaktaymış. Stravinsky duyduğu 

alaycı kahkahaların kendisini tiksindirdiğini ve performansın geri kalanını sahne 
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kanatlarından izlemek için oditoryumdan ayrıldığını belirtiyor. Baleyi sahneye koyan 

isim olan Nijinsky, sahne üstünde uğultu ve gürültüden müziği duyamayıp dans 

edemeyen dansçılar için herkesin içinde "Ras, Dwa, Tri!" diye bağırıyor. Seyircilerin 

içinden ayağa kalkan Maurice Ravel ise “deha” diyerek beğenisini gösterdi 

(Stravinsky, 1962).  

3.1.1.2. Neoklasik Dönemi 

Daha önceki dönemlerle karşılaştırıldığında, yirminci yüzyılın müziği, estetik 

etkileri bakımından neredeyse akıllara durgunluk verecek kadar çeşitlidir. “Modern” 

yaşamın hızı arttıkça sanatın evrimi de hızlandı. Barok ya da Klasik gibi daha önceki 

müzik tarzlarının bir yüzyıl ya da daha uzun bir süreye dayanmasına karşın, 1900'den 

sonraki çeşitli sanatsal eğilimler sadece birkaç on yıl, hatta birkaç yıllık dönemler 

içinde arttı ve azaldı. Neoklasik Dönem ise bu gelişmeler arasında en popüler 

dönemlerden biri olmuştur. Sadece müzikte değil sanatın bir çok alanında Neoklasik 

Akım öne çıkmıştır. I. Dünya Savaşı'ndan önceki yılların arsız duygusallığı ve 

müzikal öykü anlatımından sonra, iki savaş arası yıllar çok daha eski zamanların 

nesnelciliğine ve biçimsel örgütlenmesine bir geri dönüş getirdi. Besteciler, müziği, 

Richard Strauss'un program müziğinde temsil edilen hikayelerden veya Beethoven 

ve Brahms'ın müziğini dolduran insan tutkuları gibi empoze edilen unsurlardan 

özgürleştirmeye çalıştılar ve Igor Stravinsky'nin sözleriyle: "Müziğin tek temeli olan 

biçimsel fikre sağlıklı bir dönüş" fikrinin peşine düştüler. Bazı besteciler için 

Neoklasizm, Mozart ve Haydn'ın ideallerine geri dönüş anlamına gelirken, bazıları 

içinse Bach ve Händel dahil Yüksek Barok bestecilerinin ruhuna kanal açtı 

(WEB_15, 2020).  

1930'lu yılların başında oldukça belirginleşmekte olan Yeni-klasikçilik yani 

Neoklasik akım, ilke olarak "tonal" yapıyı benimsemiştir. Eski tür ve biçimleri, 

özellikle ise kontrpuanı yenilemesinin yanı sıra, iki tonluluk (bitonalite) ve çok-

tonluluk (politonalite) gibi teknikleri başarıyla kullanan Neoklasik akım, 1911’de 

Max Reger’in Eski Üslupta Konser Parçası ile kendini göstermiş, Ferrucio 

Busonn’nin görüşleri ve tanımıyla bugün bilinen adını bulmuştur. Fransız Altıları ve 

bu grup içinde bulunan bihassa Honneger ile Milhaud, ayrıca Stravinsky ve 
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Prokofiev, Neoklasik akımın öncüleri olarak tanınmışlardır. 20.Yüzyılın ortalarına 

doğru gücünü kaybeden bu akımın asıl temsilcisi, hatta simgesi Hindemith olmuştur 

(Say,1997). 

Müzikolog ve Yazar Stephen Walsh’e göre, Neoklasizm, 1920'ler ve 1930'larda 

popülaritesini zirveye çıkardı. Bu dönem 1920’ler itibariyle zaten Stravinsky’nin de 

neoklasik periyoduna başlamasına tekabül etmektedir. Stravinsky'nin ilk neoklasik 

eseri, 18. yüzyıl İtalyan bestecilerinin, özellikle G. Pergolesi'nin müziğinden 

etkilenerek ve kendi müziğini (armoni, ritim, orkestrasyon) klasisizm tarzında açıkça 

stilize ettiği “Pulcinella” Balesi (1920) ile oldu. 18. yüzyılın başlarına ait bir 

Napoliten masalına dayanmakta olan Pulcinella, bir aşk hikayesidir. Senarist ve 

koreograf L. Massine ve ünlü ressam P. Picasso ile olan birlikte çalışmaları ile 15 

Mayıs 1920'de Sergei Diaghilev'in Paris'teki Rus Balesi Topluluğundan 

gerçekleşmiştir. Ancak, Rus dönemini tam anlamıyla kapatan ve Stravinsky'nin 

çalışmasının "neoklasik" dönemini başlatan dönüm noktası, "Glinka, Puşkin ve 

Çaykovski'nin anısına" adanmış oda operası olan "Mavra" Operasıdır. "Mavra"nın 

edebi temeli ise A. Puşkin’in “Kolomna’daki Küçük Ev” kitabından gelmektedir 

(WEB_16, 2020). 

Stravinsky'nin neoklasizmi evrenseldir. J. B. Lully, J. S. Bach , C. V. Gluck 

döneminin çeşitli müzik tarzlarını modellemiştir ve amacını "kaos üzerindeki düzenin 

kuralını kurmak.” tanımıyla belirlemiştir. Stravinsky eserlerinde katıydı, duygusal 

aşırılıklara izin vermedi. I. Stravinsky'nin neoklasizm ile ilgili son çalışması ise 

"Hovardanın Sonu" Operası olmuştur. William Hogarth'ın gravürlerine dayanan bir 

operadır (Toorn, 2020). 

Stravinsky neoklasik döneminde, Opera-Oratorio olan “Oedipus the King” 

(1927), “Le Baiser de la fée” Balesi (1928) , "Dumbarton Oaks" Oda Orkestrası 

(1938) , "Apollo Musaget" Balesi (1928), "Orpheus"  Balesi (1947) ve "Persephone" 

Melodramını (1933) bestelemiştir. Stravinsky'nin üç senfonisi de aynı döneme aittir: 

“Symphony of Psalms” (1930), “ Symphony in C” (1940) ve “Symphony in Three 

Movements”(1945). 
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3.1.1.3. Serializm Dönemi 

Stravinsky, on iki tonlu metodu anlamasına ve hatta bu metodu değiştirmesine, 

uzun zamandır değişimi savunan sırdaşı ve meslektaşı Robert Craft tarafından 

yardım edildiği bilinmektedir. "Hovardanın Sonu" Operasını yazarken asistan olarak 

Hollywood’daki evine çağırdığı genç Amerikalı müzisyen Robert Craft’ın seri 

müziğe olan yakınlığı ve ilgisi, Stravinsky’nin neoklasik tarzını kırmasına yardımcı 

oldu ve seri müzik teknikleri ile eserler yaratmaya yöneltti. Sonraki on beş yıl, 

eserleri bu stilde yazmakla geçti (Toorn, 2020). 

Stravinsky’nin 3. Yaratı Döneminin hemen başında, 1951 yılında dünya prömiyeri 

yapılmış olan “The Rake’s Progress” Hovardanın Sonu Operası, 2. Yaratı 

Döneminde yazıldığı göz önüne alınırsa, Stravinsky’nin, opera sanatını, 3. Yaratı 

Döneminin “atonal” tekniği ile bağdaştıramamış olduğu kendiliğinden 

anlaşılmaktadır (Altar, 2001). 

Stravinsky 1951'den 1971'e dek Schönberg'in 12 Ses Yöntemi'ni kullanmıştır. 

Yaratıcılığının bu son döneminde, Rönesans bestecilerinden Machaut'un izoritrmik 

yapılanmasına ilgi göstermiştir. Schönberg'in dizisel yöntemiyle yazdığı ilk yapıt 

Cantata'dır (1952), Bunu 1955’de bestelediği koro yapıtı Canticum sacrum, Agon 

adlı bale müziği (1957), "Piyano ve orkestra için" Devinimler (Movements, 1958- 

1959), Tufan (bale müziği, 1962) ve Requiem Canticles (koro için 1966) izlemiştir 

(Say, 1997). 

3.1.2. Igor Stravinsky Eserleri ve Çalışma Kronolojisi 

Operaları 

• The Nightingale (Le Rossignol) (Bülbül) (1914) 

• Renard, 4’lü Pandomim için Oda Operası (1916) 

• L'Histoire du soldat (The Soldier's Tale), for chamber ensemble and 

three speakers (Askerin Öyküsü: oda topluluğu ve üç konuşmacı için) 

(1918) 

• Mavra, Tek Perdelik Opera (1922) 

• Oedipus Rex, 2 Perdelik Opera-Oratorio (1927) 
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• Perséphone, konuşmacı, solistler, koro ve orkestra için mélodrame 

(1933) 

• The Rake's Progress, 3 Perdelik Opera (1951) 

• The Flood, Televizyon operası (1962) 

Bale Müzikleri 

• The Firebird (L'oiseau de feu) (Ateş Kuşu) (1910; rev. 1919, 1945) 

• Petrushka (1911, rev. 1947) 

• The Rite of Spring (Le sacre du printemps) (Bahar Ayini) (1913; rev. 

1947, 1967) 

• Les Noces ( Düğün ), solistler, koro, dört piyano ve perküsyon için 

(1914–17 and 1919–23) 

• Pulcinella, oda orkestrası ve solistler için (1920) 

• Apollo (Apollon musagète), Yaylı orkestra için (1928; rev. 1947) 

• Le Baiser dee la fée  (1928 - rev. 1950) 

• Jeu de cartes (Card Game) (1936) 

• Circus Polka (1942) 

• Scènes de ballet (1944) 

• Orpheus, Oda orkestrası için (1947) 

• Agon (1957) 

Orkestral Eserleri 

• Symphony in E-flat major, Op. 1 (1907) 

• Scherzo fantastique, Op. 3 (1908) 

• Feu d'artifice (Fireworks), Op. 4 (1908) 

• Funeral Song (Погребальная песня; Chant funèbre), Op. 5 (1908) 

• Le chant rossignol (Song of a Nightingale) (1917) 

• Suite from Pulcinella (1920; rev. 1949, 1965) 

• Suite No. 2 (1921) 

• Suite No. 1 (1925) 

• Quatre études, for orchestra (1928) 

• Divertimentoo (Suite from Le Baiser dee la fee, 1934) 
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• Concerto in E-flat Dumbarton Oaks (1938) 

• Symphony in C (1940) 

• Danses concertantes (1941–42) 

• Four Norwegian Moods (1942) 

• Ode (1943) 

• Scherzo à la russe (1944, Paul Whiteman's band) 

• Circus Polka (1944) 

• Symphony in Three Movements (1945) 

• Concerto in D "Basle", (1946) 

• Tango for chamber orchestra (1953) 

• Greeting Prelude (1955), Pierre Monteux 80. Yaş Doğumu İçin 

• 8 Instrumental Miniature’s for 15  (1963, orchestration of Les cinq 

Doigt) 

• Variations (Aldous Huxley in Memoriam) (1963/1964) 

• Canon on a Popular Russian Tune (1965) 

Konçertoları 

• Concerto for Piano and Wind Instruments (1923-1924, rev. 1950) 

• Capriccio for Piano and Orchestra (1929/1949) 

• Violin Concerto in D (1931) 

• Movements for Piano and Orchestra (1958/1959) 

Koral Eserleri 

• Cantata for Rimsky-Korsakov's Sixtieth Birthday, (1904) 

• Zvezdoliki (Le roi des étoiles) (The King of the Stars), (1912) 

• Four Russian Peasant Songs, (1917) 

• Pater Noster (Otche Nash) (1926, rev. 1949) 

• Symphony of Psalms, (1930, rev. 1948) 

• Credo (Veruyu) (1932, rev. 1964) 

• Ave Maria (Bogoroditse Dyevo) (1934, rev. 1949) 

• Babel (1944) 

• Mass, (1944–48) 
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• Cantata, (1951–52) 

• Canticum Sacrum, (1955) 

• Threni, (1958) 

• A Sermon, The Narrative and a Prayer (1961) 

• Anthem (1962) 

• Introitus, (1965) 

• Requiem Canticles, (1966) 

Vokal Eserleri 

• Le Nuage (Туча; Storm-Cloud), (1902) 

• The Mushrooms Going to War, (1904) 

• Conductor and Tarantula, (1906 

• Faun and Shepherdess, , Op. 2 (1907) 

• Pastorale, (1907) 

• Two Melodies, Op. 6 (1908) 

• Deux poèmes de Paul Verlaine, Op. 9 (1910) 

• Two Poems of K. Balmont,(1911) 

• 3 Japanese Lyrics (1913) 

• Trois petites chansons, (1906–1913) 

• Pribaoutki, (1914) 

• Kornílo (Uncle Kornilo) 

• Natashka (Little Natalie) 

• Polkovnik (The Colonel) 

• Starets & zayats (The Old Man and The Hare) 

• Berceuses du chat, (1916) 

• Three Tales for Children, (1917) 

• Tilim-bom 

• Geese, Swans 

• The bear's little song 

• Berceuse, (1918) 

• Quatre chants russes, (1918–19) 
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• Selezen’ (The Drake) 

• Zapevnaya (Counting Song) 

• Sidit varabey na chuzhoy garadbe (Dish-divination Song) 

• Sektanskaya (Song of the Sectarian) 

• Petit ramusianum harmonique, (1938) 

• Three Songs from William Shakespeare (1953) 

• Four Songs, for mezzo-soprano, flute, harp and guitar (1954) 

• In Memoriam Dylan Thomas ((1954) 

• Abraham and Isaac, (1963) 

• Elegy for J.F.K., (1964) 

• The Owl and the Pussy Cat, (1966) 

Oda Müziği Eserleri 

• Three Pieces for String Quartet (1914) 

• Pour Pablo Picasso, (1917)  

• Canon for Two Horns (1917)  

• Ragtime for Eleven Instruments (1917–18) 

• Lied ohne Name  (1918) 

• Suite from L'Histoire du soldat,(1919) 

• Three Pieces for Clarinet (1919) 

• Concertino, for string quartet (1920) 

• Symphonies of Wind Instruments (1920, rev. 1947) 

• Octet for Wind Instruments (1923) 

• Suite on thems, fragments and pieces by Giambattista Pergolesi, for a 

violin and piano (1925) 

• Duo Concertant for Violin and Piano (1932) 

• Suite italienne (from Pulcinella),  

• Suite italienne (from Pulcinella), (1934)  

• Preludium for Jazz Band (1936/37) 

• Elegy, for solo viola (1944) 

• Ebony Concerto for a clarinet and jazz band (1945) 
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• Septet for clarinet and horn, bassoon, violin and viola, cello, and 

piano (1953) 

• Concertino,(1953) 

• Epitaphium, (1959) 

• Double Canon, for a string quartet 'Raoul Dufy in Memoriam' (1959) 

• Monumentum Gesualdo di Venosa ad CD annum, (1960) 

• "Asciugate I begli ochi" 

• "Ma tu, cagion di quella" 

• "Belta poi che t'assenti" 

• Lullaby, for two recorders (1960)  

• Fanfare for  New Theatre and for two trumpets (1964) 

Piano Eserleri 

• Tarantella (1898) Unpublished. 

• Storm-Cloud (Le Nuage) (1898) Lost. 

• Scherzo (1902) 

• Piano Sonata in F-sharp minor (1904) 

• Quatre études, Op. 7 (1908) 

• The Firebird (L'oiseau de feu) (1910) 

• The Rite of Spring (Le sacre du printemps), (1913) 

• Valse des fleurs, for two pianos (1914) 

• Trois pièces faciles, for four hands (1915) 

• Souvenir d’une marche boche (1915) 

• Cinq pièces faciles, for four hands (1917) 

• Valse pour les enfants (1917) 

• Piano-Rag-Music (1919) 

• Chorale (1920) 

• Les cinq doigts (1921) 

• Trois mouvements de Petrouchka (1921) 

• Piano Sonata (1924) 

• Serenade in A (1925) 
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• Apollon musagète (1927),  

• Concerto for Two Pianos (1935) 

• Tango (1940) 

• Circus Polka (1942) 

• Sonata for Two Pianos (1943) 

• Two Sketches for a Sonata (1967) 

Piyano için Çalışmaları 

• Étude pour pianola (Study for Pianola) – Aeolian Company, London, 

Themodist T967 (1921) 

• Pulcinella Pleyel, Paris, Pleyela 8421 – 8428 (1921) 

• The Rite of Spring (Le sacre du printemps) – Pleyel and Paris and 

Pleyela 8429 – 8437 (1921) 

• The Rite of Spring (Le sacre du printemps) – Aeolian Company -  

London, Themodist T24150 – T24153 (1921) 

• Piano-Rag-Music – Pleyel, Paris, Pleyela 8438 (1921) 

• Ragtime – Pleyel, Paris, Pleyela 8450 (1921) 

• Petrushka – Pleyel, Paris, Pleyela 8441 – 8447 (1922) 

• Le chant du rossignol (Song of the Nightingale) – Pleyel, Paris, 

Pleyela 8451 – 8453 (1922/3) 

• Three Tales for Children – Pleyel, Paris, Pleyela 8454 (1922/3) 

• Quatre chants russes (Four Russian Songs) – Pleyel, Paris, Pleyela 

8455 (1922/3) 

• Concertino – Pleyel, Paris, Pleyela 8456 (1923) 

• Les Noces (The Wedding) – Pleyel, Paris 8831 – 8834, 8861 (1923) 

• The Firebird (L'oiseau de feu) – Pleyel, Paris, Pleyela 10039 – 10045 

(1926) 

• The Firebird (L'oiseau de feu) – Aeolian Company, London, Duo-Art 

D759 – D769 (1929) 
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Aranje ve Transkripsiyonları 

• Les Sylphides  (1909) 

• Song of the Volga Boatmen (1917) 

• Marseillaise (1919)  

• The Star-Spangled Banner (1941) 

• Bluebird Pas de Deux, (1941) 

• Four Preludes and Fugues from Bach's The Well-Tempered Clavier 

(1969) 

• Ballets to the music of Stravinsky 

• Danses concertantes 

• The Cage (1951) 

• Octet (1958)  

• Monumentum pro Gesualdo (1960)  

• Arcade (1963)  

• Requiem Canticles (Robbins) (1966)  

• Variations (1966) 

• Requiem Canticles (Balanchine) (1968 

• Ode (1972)  

• Scènes de ballet (1972)  

• Symphony in E-flat (1972)  

• Symphony in Three Movements (1972) 

• Élégie (1982) to the Élégie  

• Noah and the Flood (1982) to The Flood 

• Tango (Balanchine) (1982) to the Tango 

• Tango (Martins) (1984)  

• Scènes de ballet (1999)  
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BÖLÜM 4. THE RAKE’S PROGRESS 

                    (HOVARDANIN SONU) OPERASI VE 

                    DRAMATİK ANALİZİ 

4.1. Operanın Konusu ve Perdeleri13 

1951 yılında Venedik’te dünya prömiyerini yapan Hovardanın Sonu Operası, Carl 

Ebert rejisi ile can bulmuştur. Carl Ebert, aynı zamanda Atatürk'ün isteği üzerine 

1936 yılında Türkiye'ye gelmiştir. 9 yıl boyunca Ankara'da kalan ve Devlet Operası 

ile konservatuvarının kuruluşuna büyük katkı sağlayan Ebert, Devlet Tiyatrosunun 

ilk yönetmenlerinden biri oldu ve aralarında Cüneyt Gökçer, Mahir Canova ve 

Macide Tanır gibi önemli kişilerin bulunduğu sanatçıları yetiştirdi.  

Hovardanın Sonu Operası, Para ve İhtiras çemberinde kendi özünü kaybetmiş 

Tom Rakewell’in çöküşü üzerine kurulmuştur. W.Hogarth’ın gravürlerinde tasvir 

ettiği gibi adım adım sonuna yaklaşmaktadır. İlk sahnede kendini sıradan biri olarak 

tanıtan fakat sonradan Şeytan olduğu ortaya çıkan Nick Shadow’a uyarak, evlenmeyi 

düşündüğü saf kız Anne’i terk edip, Londra’ya miras yemeğe ve kendinden geçmeye 

giden Tom’un başına çok acı ve ardı ardına pek çok olay gelir. Para, şan, şöhret 

eridiğinde ise Tom Rakewell’in hikayesi bir Bedlam akıl hastansinde son bulur. 

Hikâyenin başında hikâyenin ana karakterlerinden olan Anne Trulove ve Tom 

Rakewell birbirlerine aşıktır ve aslında her şey onlar için iyi gidiyor gibi 

görünmektedir. Ama sonra aniden Nick Shadow ortaya çıkıyor ve Tom'a bir miras 

kaldığını ve ona bu miras ile ilgili ihtiyacı olabilecek tüm hizmetlerini sunduğunu 

ilan ediyor. Gölge (Şeytan) Nick Shadow, Tom'u önce Londra’ya ardından ise 

zihnini bulandırmak ve nefsine yenik düşmesi sağlamak için bir geneleve götürür. 

Hakimiyetin ve kontrolün yavaş yavaş kendisinden çıkması ile kendine tekrardan 

herşeyi kanıtlamak ve şöhretini geri kazanmak için Baba adlı bir kadınla evlenir. 

Fakat evlilik çok uzun sürmez ve bir tartışmayla sona erer. Mirasyedi Tom, para 

 

13 Operanın konusu ve perdeleri (WEB_19, 2020) ve (Aytimur, 2020a) kaynakları ile İstanbul Devlet 

Opera ve Balesi tarafından hazırlanan eserin sahnelenme sürecindeki reji çalışmalarından destekle 

derlenmiş ve yazılmıştır.  
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kazanmanın yeni bir yolunu ararken: Shadow'un taşı ekmeğe dönüştürebilen (hayal 

ürünü) bir makinesi vardır. Ancak makine bir başarısızlık olduğunu kanıtlar ve Tom 

iflas eder. Bu sırada Anne, Tom'u aramaktadır ve boşandığı karısı Baba, onu hâlâ 

özlediğini söleyip yine aklını karıştırmaktadır. Yavaş yavaş parasını, zihnini ve hatta 

kişiliğini kaybeden Tom, Nick Shadow ile bir yolculuğa çıkar ve kendini bir 

mezarlıkta bulur. Nick Shadow hizmetleri için ödeme olarak Tom’un ruhunu ister. 

Ancak Tom'a son bir şans verilir: Eğer üç oyun kağıdını doğru tahmin ederse, Tom 

kurtulabilecektir. Bu durumda Tom, ruhunu kurtarır ama aklını kaybeder ve bir akıl 

hastanesine kapatılır. Anne, onu bulur ve ona son bir ninni söyler. 

PERDE 1 

Sahne 1: Trulove’ların Evi. 

Kısa bir orkestra girişinden sonra perde yükseldiğinde sahnede 18. yüzyıldan 

kalma bir İngiliz bahçesi görüyoruz. Burası Trulove ailesinin mülkü. Bahar günü. 

Solda, sahne önünün ortasında bir bahçe kapısı var; Anne ve Tom, bir çift aşık, yeşil 

bir çardakta sağda oturuyorlar. Birbirlerine sevgilerini ve aşklarını şarkılar ve doğaya 

uyumlu hareketleri ile ilan ediyorlar. Baba Trulove evden çıkar ve yan tarafta durur. 

Gençlerin aşk yeminlerine gerçekten inanmamaktadır. Kızını arar, onun yardımına 

ihtiyacı vardır ve Anne eve girer. Baba Trulove, bahçede yalnız kalan Tom ile sohbet 

etmeye başlar. Tom'a zengin bir bankada iş bulmayı ummaktadır. Ancak Tom bu 

olasılıktan hiç hoşlanmaz, başka planları vardır. Baba Trulove'ı sakinleştirmeye 

çalışır ve kızının zavallı bir adamla evlenmeyeceğine dair güvence verir. Trulove eve 

girer. Tom hemen arkasından "Yaşlı aptal," diye mırıldanır ve ilk ariasını söyler. 

(Ben Buradayım! Here I Stand!)  Aria bitiminde aniden kapıda bir yabancı belirir. Bu 

Nick Shadow’dur. Tom'u heyecanla aramaktadır. Nick beklenmedik haberlerle 

gelmiştir: Tom’a Londra'da onu amcasından kalan zengin bir miras beklediğini 

söylemiştir. Tom çok sevinerek eve koşar. Nick kapıyı açar, bahçeye girer ve ileri 

doğru yürür. Tom hem sevinçli hem şaşkındır. İşlerini halletmek üzere aceleyle 

Londra’ya gitmeye karar verir. Bu arada Nick’i de hizmetkârı olarak yanına alır. 

Tom, Anne ve Baba Truelove beklenmedik bir şekilde ve aniden gelen bu miras ile 

ilgili şaşkın düşüncelerini dile getirdikleri bir terzet seslendirirler.  
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Sahne 2: Mother Goose Genelevi 

Londra'da, müdavimler, sarhoşlar, erkekler ve kadınlarla dolu bir “Mother Goose” 

genelevi. Sahnenin arkasında sağda bir guguklu saat var. Tom, Nick ve Mother 

Goose, masanın solunda ön planda oturuyorlar. Herkes içer. Erkekler kavgacı bir 

şekilde şarkı söyler: "Tüm savaşçılar gibi biz de savaşmaya can atıyoruz." Kadınlar 

cilveli bir şekilde onlara cevap vermektedirler: "Ve tutkulu görüşümüz herkesi 

cezbedecek." Tom çoktan bu durumdan bıkmış ve Anne’e doğru bir ihanete 

gireceğini hissetmektedir. Böyle bir sevginin, aşkın hayalini kurmamıştı. Saat sabahı 

çarpmak üzere, Tom çok geç olmadan ayrılmak istiyor. Nick'in işaretiyle saat ibreleri 

geriye doğru gider ve saat on ikiyi vurur. Tom tekrar masaya oturur ve çaresizlik 

içinde içer. Mother Goose ve Nick, Tom’a yaşayacağı çılgın deneyimleri 

anlatmaktadırlar. Konu aşka geldiğinde ise Tom bir an için şaşırır ve kendini kötü 

hissedip ayağa kalkıp gitmek ister. Huzursuz olmuştur ama yine de Mother Goose’un 

geceyi onunla geçirme teklifini kabul eder. Tom artık nefsine yenilmiş ve hırslarının 

kölesi olmaya başlamıştır.  

Sahne 3: Trulove Ailesinin Evi 

İlk sahnedeki ile aynı dekorasyona sahiptir. (Trulove'ın evi). Mehtaplı bir 

sonbahar gecesidir. Anne, Tom'un kendisine Londra'dan neden yazmadığı için 

yakınmaktadır. Onun sadakatsizliğini ve ihanetini hissetmiş, bu nedenle içinde derin 

bir üzüntü duymaktadır. Yine de ona yardım etmek ve onu kurtarmak istemektedir. 

Anne, evden sonbahar seyahat giysisiyle Londra’ya gitmek üzere ufak bir bavul ile 

ayrılır. 

PERDE 2 

Sahne 1: Tom Rakewell’in Londra’daki evi 

Londra'nın gözde semtlerinden birinde bulunan bir oda. Sabah güneşi ve sokağın 

gürültüsü pencereden içeri hızlıca girmektedir. Tom kahvaltıda oturuyor. Gürültü 

özellikle yükseldiğinde, Tom hızla pencereye yürür ve sertçe kapatır. Tom, çılgınca 

yaşadığı hayattan sıkılmış görünmektedir. Nick içeri girer. Elinde bir poster vardır. 

Tom'a gösterir. Sirk kızı, Sakallı kadın Baba’nın yaklaşan performansı ve portresiyle 

ilgili bir mesaj içeriyor. Tom dikkatle inceler. Nick, arzularının ve vicdanının 
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baskısından kurtulmak için bu sakallı kadınla Tom’un evlenmesini gerektiğini ona 

teklif eder. Bu evlilik ile daha büyük şöhret yapacağını söyler. Para heyecanıyla 

Nick’in bu teklifini olumlu bulan Tom, tuzağa düşer.  

Sahne 2: Londra'da Tom Rakewell'in Evinin Çevresi 

Sonbahar. Alacakaranlık. Sahnenin ortasında yarım daire şeklinde dizilmiş 

basamakların bulunduğu evin girişi yer alır. Sağda hizmetçilerin girişi var; solda bir 

ağaç var. Anne girer. Verandaya endişeyle bakmaktadır, yavaşça basamakları 

tırmanıyor ve kararlı bir şekilde kapı tokmağıyla karşılaşıyor. Hemen sağında yan 

kapıdan bir hizmetçinin çıktığını, aceleyle aşağı inip bir ağacın altına saklandığını ve 

ellerini göğsüne bastırdığını görür. Hizmetçi sol perdede kaybolur. Anne, yeniden 

öne çıkmaktadır. Bir korku duygusuna kapılıyor, Londra'da yalnız. Ama aşk onun 

ruhunu güçlendirir ve seslendirdiği ariosunun sonunda söylediği gibi, sevdiğini 

kimseye vermemeye kararlıdır. Anne, ön kapıya doğru yürürken soldan gelen bir ses 

etrafına bakmasını sağlar. Garip paketler taşıyan bir hizmetkar alayı görmektedir. 

Hizmetçiler yan kapıya girer. Alacakaranlık derinleşiyor, gece düşüyor. Sahnede 

hava kararıyor. Anne, sevgilisinin evini görünce şaşırır. Hizmetçiler ortadan 

kaybolur kaybolmaz, sağ tarafa, önünde meşaleler taşıyan iki hizmetkarın bulunduğu 

bir tahtırevan getirilir. Anne, hızla onlara doğru döner. Tahtırevan girişin önüne 

indirilir. Tom oradan çıkmaktadır, Anne'i burada görmeyi hiç beklememiştir. Kafası 

karışık. Anne'in eve gitmesinin, onun için daha iyi olduğuna ikna etmeye çalışmakta: 

"Burada hava zehir gibidir," diye açıklama yapar ona. Fakat Anne geri adım 

atmamakta kararlıdır. Sohbetlerinin ortasında, Tom’un karısı Baba, aniden tahtırevan 

perdesinin arkasından başını dışarı çıkarır. Yemyeşil bir saç modeli vardır, ancak 

yüzü oryantal tarzda kalın bir örtü ile kaplıdır. Tom karısı Baba’ya doğru yönelip 

eşini tanıştırmak ister ancak Anne, başka tarafa dönerek bunu kibarca reddeder. Üçlü 

sahne üstünde kaldıkları anda Anne Truelove ile başlayan mükemmel bir terzeti 

seslendirirler (Could it then have been known). 

Sahne 3:  Tom Rakewell ve Baba The Turk’un Londra’daki Evi.  

İkinci perdenin ilk sahnesinin manzarası, ancak şimdi oda her türlü nesneyle dolu: 

doldurulmuş hayvanlar ve kuşlar, mineraller, porselenler, cam koleksiyonu. Kısa bir 

orkestra girişinden sonra perde yükseldiğinde Tom ve Baba’yı kahvaltıda görüyoruz. 
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Tom çok hüzünlü, durmadan konuşuyor artık bu evlilikten çok sıkılmış ve 

bunalmıştır. Baba’nın çok konuşan, öfkeli ve dırdırcı halleri onu yormuştur. Baba, 

Tom tarafından reddedildikçe daha da sinirli ve öfkeli bir hale gelir ve nefret ariasını 

söyler (Scorned! Abused!)  Tom, eline geçen eşyaları savruşturarak Baba’yı susturur 

ve uyumaya gider. Rüyasında bir ekmek makinası görür. Bu makine, bir yöntem ile 

taşları ekmeğe dönüştürmektedir. Tom, rüyasının gerçek olduğuna kendini inandırır 

ve bu makinenin büyük bir icat olabileceğini düşünür. Nick’de onu kandırarak böyle 

bir makine ile çok para kazanabileceğini ve ayrıca insanlığa hizmet edeceğini söyler. 

Makineyi üretip para kazanmak için harekete geçerler ama çok yakın zamanda her 

şey hüsran olacaktır. 

PERDE 3 

Sahne 1: Tom Rakewell’ın evi 

Bahar günü. Her şey ikinci perdenin üçüncü sahnesindekiyle aynıdır, sadece her 

şey tozla kaplanmıştır. Baba hala masada hareketsiz oturmakta, yüzü bir perukla 

gizlenmiştir. Bir müzayede olacaktır. Perde yükseldikçe, sahnedeki bir grup saygın 

vatandaş bazı şeyler düşünürken diğerleri içeri girmektedir. Nick ile yapılan ekmek 

makinası planı tutmamış, Tom çok kötü iflas etmiştir. Evinde ne var ne yok 

satacaktır. Açık arttırmacı Sellem tarafından yürütülün bu müzayede oldukça 

coşkuludur. Sellem'in ariası “Beni herkes tanır, beni bir iş adamı olarak bilir” sesleri 

yükselmektedir. Satılanlar arasında Baba’nın eşyaları da bulunmaktadır. Müzayedede 

özellikle Baba’nın eşyalarına sıra geldiğinde Baba deli olmaktadır. Tam bu sırada 

Anne sahneye doğru gelmektedir. Anne’in gelişi ile biraz sakinlik olur. Tom’u 

aramaktadır. Tek isteği onu buradan götürmektir. Tom ve Nick'in sesleri ise yine 

sokaktan duyulur. Sahnede herkes dinler. Sokak şarkısı "Bir erkeğin kuş kanatları 

olsaydı" şarkısını söylemektedirler. Bu şarkı herkeste duyguları uyandırır: Anne, 

Tom için çabalar ve Baba, Anne’in yanına gelip ona Tom’u bulmasını ve ona yardım 

etmesi gerektiğini söyler. Bu sırada herşeyin Nick Shadow yüzünden olduğunu 

söyler. Açık arttırma sonlanır.  

Sahne 2: Mezarlık  

Ön planda ve tam ortada, yeni kazılmış bir mezar vardır. Arkasında, her iki 

ucunda da çubukların maça şeklinde olduğu, dökme demir bir çitle çevrili bir anıt 
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bulunmaktadır. Solda ise bir porsuk ağacı. Burası Tom ve Nick'in buluştuğu yerdir. 

Aralarında yapılan sözleşmenin süresi dolmuştur. Tom'un ruhu artık şeytana aittir. (o 

Nick Shadow'dur). Nick, ödemeyi alabilmek için Tom’a ilk olarak bir silah verir ve 

tetiğin on ikinci çekilişinde intihar etmesi gerektiğini söyler, fakat tetik dokuzuncuda 

takılır. Bunun üzerine Nick, Tom’un kaderini belirlemek için bir kart oyunu önerir, 

hayatını Nick ile oynayacağı kartlarla kazanırsa, şeytan sözleşmeyi uzatmayı kabul 

edecektir. Nick kartları karıştırır, desteyi sol elinin avucuna koyar, sağ eliyle çıkarır 

ve Tom'un görememesi için çıkardığı parçanın açık kartını seyirciye gösterir. Şimdi 

Nick ve Tom tarafından söylenen düete tek bir klavsen eşlik etmektedir. Tom yanlış 

kartı isimlendirmekten korkarak korkuyla titremektedir. Nick, onu yalnızca haritayı 

düşünmeye teşvik eder. Tom, Anne'e seslenir ve aniden korkusu geçer. Kartı 

kendinden emin bir şekilde adlandırır: Kalplerin Kraliçesi !! Kazanmıştır. İkinci kez 

oynayacaklardır. İkinci oyun başlar, Tom yine tahmin ediyor: bir Maça İkilisi !! 

Tom, acı dolu bir düşünce içindedir, elleriyle yüzünü kapatarak anıta düşer. Bu arada 

Nick eğilir, belirsiz bir şekilde bekleyen kartlardan birini alır. Tom'un önceden 

tahmin ettiği ve cevap için zaten hazır tuttuğu kalplerin hanımefendisi’dir ve halka 

gösterir. Nick zaferini dört gözle beklemektedir fakat yine kaybetmiştir. Sevinç 

çığlığıyla Tom baygın bir şekilde yere düşer. Nick (şeytan) yenilmiştir. Yeraltı 

dünyasına düşmeye mahkumdur (yavaşça mezara gömülür). Tam bu sırada ise 

şeytanlığını yapıp Tom’u lanetlemiş ve zihnini almıştır. Artık Tom aklını kaybetmiş 

ve kendisini Venüs'ün sevgilisi Adonis olduğunu düşünmektedir.  

Şafak kırılıyor. İlkbahar. Tom mezar höyüğünün yanında oturuyor. Gülümsüyor, 

başına ot koyuyor ve çocuksu bir sesle şarkı söylüyor: "Çelengime güller 

örüyorum…" 

Sahne 3: Bedlam (Akıl Hastanesi)  

Sahnenin arka tarafında, ortada, küçük, yükseltilmiş bir platform üzerinde, hasır 

bir şilte bulunmaktadır. Tom, önünde saman kemerli kör bir müzisyen, sakat bir 

asker, teleskoplu bir adam ve üç yaşlı kadın da dahil olmak üzere bir deli korosuyla 

karşı karşıya durmaktadır. Tom-Adonis, herkesi sevgilisi Venüs ile tanışmaya 

hazırlanmaya çağırıyor. Yatağa oturur ve elleriyle yüzünü kapatır. Deli adamlar 

etrafında döner, saçma hareketler yapar, koro minuetlerini söyler (ve dans eder) 
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("Sonsuza dek umudunu kes"). Anne, yavaşça belirir. Onu arar. Fakat o cevap 

vermemektedir; hareket bile etmemiştir. Sonra ona farklı bir şekilde hitap etmeye 

karar verir: "Adonis!" Tom başını kaldırdı ve ayağa fırladı. Tom artık kendini 

tamamıyla Adonis, Anne’i ise Venüs zannetmektedir. Anne yavaşça Tom’a yaklaşır 

ona sarılır ve ona bir ninni söyler (Gently, little boat). Tom uykuya dalınca, Anne 

yanından kalkar yavaş ve üzgün adımlarla uzaklaşır. Anne’in gittiğini farkeden Tom, 

kendini olduğu yere bırakır. Yüzü bembeyaz sanki bir ölü gibidir.  

Epilog 

Üçüncü perdenin bitimiyle bir Epilog bölümü başlar. Neoklasik havanın oldukça 

belirgin olduğu bir müzik duyulmaktadır. Ana karakterler sahneye gelerek, yaşanan 

olaylar karşısında bir çıkarım yaparlar ve kendi düşüncelerini dile getirirler. Tipik bir 

Barok sahne oluşturmaktadır. Herkesin sahnede olduğu bir fotoğraf ile perde kapanır. 

4.2. Operanın Bestelenme Süreci ve Etkileşimleri 

Hovardanın Sonu operası, Igor Stravinsky’nin 1951 yılında Venedik’te 

prömiyerini yapmış olduğu, üç perde ve bir epilogdan oluşan neo-klasik operasıdır. 

Librettosu (opera metni), W.H. Auden ve Chester Kallman tarafından yazılmıştır. 

Eserin orijinal dili İngilizcedir. Stravinsky kronolojik ilerleyişine göre çağdaşlarına 

oranla daha az eser bestelemiş bir bestecidir. Yılda ortalama bir büyük kompozisyon 

veya eşdeğer sayıda küçük kompozisyon üretmiştir. 1882'den 1971'e kadar uzun 

yıllar yaşamış ve yaklaşık yüz eser bestelemiştir. Ancak çok az eseri yarım saatten 

daha uzun sürer. Şimdiye kadar en uzun süreli operası, "Hovardanın Sonu" olup, 

bestelenme süreci yaklaşık 3 yıl sürmüştür. Besteci her bir perdeyi bir senede 

bestelemiştir. Bu açıdan 1951'de Venedik'te, Elisabeth Schwarzkopf, Robert 

Rounsville ve Jennie Tourel'in de dahil olduğu parlak bir oyuncu kadrosuyla yapılan 

operanın prömiyerine oldukça titiz hazırlanıldığı anlaşılmaktadır.  

Amerikanın en meşhur gazetesi New York Times’ın Klasik Müzik yazarlarından 

olan Anthony Tommasini'nin yazısına göre, prömiyere katılan veya haberleri 

dinleyen birçok modernist şaşkına dönmüştü. Stravinsky, 20 yıl boyunca, yeniden 

keşfedilen tonal prosedürler ve karmaşık değişen ölçerler aracılığıyla klasik türleri ve 

formları yeniden canlandırma çabası olan Neo-Klasisizm'e dalmıştı. Modernistlere 
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göre, "The Rake's Progress - Hovardanın Sonu" sadece Neo-Klasik değil, Mozart 

operasının sanal bir pastişi gibi görünüyordu. Stravinsky, Mozart'ın operalarını 

model olarak yakından incelediğini ve kendisini "Mozart'ın devamı'' olarak ilan 

ettiğini belirtiyordu. Ancak birçok besteci ve eleştirmenin düşmanca tepkileri onu 

sarstı ve muhtemeldir ki bu nedenle gelecek yıllarında Neo-Klasisizmden vazgeçip 

12 tonlu teknikleri araştırmasına neden olduğu düşünülebilir. 20. yüzyılın başlarında 

modernizm, müziğin temel dilbilgisini zayıflatmaya başladığında, operanın işleyişini 

destekleyen bazı ilkeler de kaçınılmaz olarak saldırıya uğradı. Bazı besteciler hala 

müzik, kelimeler ve aktardıkları drama arasındaki simbiyotik ilişkinin14, önceki 300 

yıldaki gibi olduğu operaları yazmaya devam etse de, diğerleri dramatik yapı ve 

içindeki müziğin rolü hakkındaki temel varsayımları yeniden gözden geçirme 

fırsatını yakaladı (WEB_17, 2020).   

Geriye dönüp bakıldığında ise, Stravinsky'nin bestelediği tek uzun minütajlı 

operasının, 1951’de gerçekleşen prömiyerinden sonra, bestecinin hayran kitlesinin 

bir kısmı tarafından hayal kırıklığı olarak değerlendirilmesini anlamak çok da zor 

değildir. Orkestralar tam bestecinin Bahar Ayini ile başlayan eserlerindeki ritmik 

saldırganlıla nasıl başa çıkacaklarını nihayet öğrenmelerinden ve izleyicilerin bu 

eserleri nasıl dinlemeleri gerektiğini keşfetmekerinden çok kısa bir süre sonra, Igor 

Stravinsky başka bir yaratı dönemine geçmiş, "Yeni ile Eskiyi" iç içe geçirmeye 

başlamıştır. 

"Hovardanın Sonu" Operasının ilk ilhamı, Igor Stravinsky’nin 2 Mayıs 1947’de, 

Chicago’da yapılan bir sergide, William Hogarth’ın, 1732 ile 1734 yılları arasında 

çizmiş olduğu sekiz resimden (gravürden) oluşan “A Rake’s Progress” isimli seriyi 

görmesine dayanmaktadır. Stravinsky, "Hovardanın Sonu" Operasını, bu 

gravürlerden etkilenerek bestelemiştir. “A Rake’s Progress” 18. yüzyıl İngiliz 

ressam William Hogarth'ın sekiz tablosundan oluşan bir seridir. Hogarth resim ve 

yazıyı ilk birleştiren, konuşma balonunu ilk kullanan sanatçıdır, eserlerinde çoğu 

dönemin politika ve değerleriyle dalga geçen eleştiriler bulunmaktadır. “A Rake’s 

Progress” gravürleri, 18. yüzyılın İngilteresine ahlaki bir mesaj göndermiştir.  Seri, 

 

14 Simbiyotik İlişki: iki veya farklı türün birbirleri ile olan yakın ilişkisi, ortak yaşam.  
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zengin bir tüccarın mirasçısı ve bunu hunharca harcayan Tom Rakewell'in düşüşünü 

ve delirişini film şeridi şeklinde anlatmıştır (Toorn, 2020). 

Hogarth'ın baskıları, 18. yüzyıl Londra'sının günahlarını sanatsal bir şekilde 

anlatmaktadır. Burada ana kahramanın doğası ve görünümünün her sahnede 

değiştiğini, var olan kimliğini ve benliğini gitgide kaybettiğini tasvir etmiştir. 

Hikaye’nin anlatımı ve sunumu, kişisel ve ahlaki düşüşün trajikomik ama önemli 

anlarını sunan ve sekiz gravürden oluşan bu dizi, “Harlot’s Progress” (1732) 

masalına ithafen bir hikâye olmuştur. Hogarth'ın kendi tabiriyle 'modern ahlaki 

özneler' olarak adlandırdığı bu baskıların ilk örneği, “Harlot’s Progress” idi. Bu 

dizide, temiz yüzlü Moll Hackabout, Londra'ya ilk kez geliyor. Moll, kısa bir süre 

sonra bir genelev sahibi tarafından kandırılıp, fuhuşa başlatılıyor. Hikâye, sadece 

yirmi üç yaşında cinsel yolla bulaşan bir hastalıktan, karakterin erken ölümüyle sona 

eriyor. Karanlık konusuna rağmen “A Harlot's Progress” o dönem için büyük bir 

başarıydı. Bu baskılar, çağdaş Londralı izleyiciler tarafından iyi bilinen karakter 

türlerine gönderme yapıyordu. Örneğin, Moll’un hanımı gerçek hayattaki Elizabeth 

Needham, seçkin bir Londra genelevinin koruyucusuydu ve ilk patronu, ünlü "aşk 

faresi" lakaplı mahkûm Albay Francis Charteris idi (WEB_18, 2020). 

Igor Stravinsky, William Hogarth'ın litografik döngüsüne dayanan bir opera 

yaratma fikrini nasıl ortaya çıkardığını ise “Dialogues” kitabında şöyle anlatıyor: 

“Hogarth'ın 1947'de Chicago Sanat Enstitüsü'ne yaptığım bir tesadüfi ziyaret 

sırasında gördüğüm A Rake's Progress resimleri, aklımda bir dizi opera sahnesini 

yarattı. ABD'ye taşındığımdan beri İngilizce opera düşüncesi beni cezbettiği için 

zaten böyle bir öneriye hazırdım. Yakın arkadaşım ve komşum Aldous Huxley'in 

tavsiyesi üzerine Auden'i seçtim: O zamana kadar Auden'in çalışmalarından bildiğim 

tek şey Gece Postası (Nightmail) filminin metniydi. Huxley'e yazmak istediğim şiirsel 

opera türünü anlattığımda, Auden'in arzumu yerine getirebileceğim türden bir şair 

olduğuna beni temin etti” (WEB_19, 2020). 

Mozart’tan etkilendiği bilinen Stravinsky’nin "Hovardanın Sonu" Operası, hem 

metin hem de müzik olarak 18.yüzyıl’a bir nevi saygı operasıdır. Ariaların recitatifler 

ile bağlanması gibi müzikal unsurların yanı sıra W. Hugh Auden ve Chester 

Kallman'ın birlikte yazdıkları libretto, metin açısından Mozart'ın etkisini oldukça 

göstermektedir.  
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Stravinsky’nin eserle ilgili yorumlarından biri ise şöyledir: 

 “The Rake’s Progress müzik bazında icrası kolay, sahneleme açısından zor bir 

eserdir. Ancak şunu iddia edebilirim ki eserin inandırıcı bir görsel konseptle 

sunulmasına en büyük engel, eseri olduğu gibi kabul etme becerisinin 

yoksunluğundan daha fazlası değildir. Kabul ediyorum, "Tom’un ekmek makinesiyle 

pişirilen ekmeği yutmak zor olabilir, ama çokça tereyağı ve tuzla yutulabilir", eğer 

sahne yönetmeni Rakewell’in hikayesinin realizmini abartılı bir biçimde ortaya 

koymazsa; hikâyeden alınması gereken dersi, dolayısıyla ironiyi atlamışız demektir. 

Dr.Johnson’ın dediği gibi, “Opera tuhaf ve mantıksız bir sanattır.” (Griffiths, 1982) 

“Hovardanın Sonu” Stravinsky’nin en özenli ve uzun çalışmasıdır. Tarz ve 

biçimlendirme açısından Mozart ve Da Ponte iş birliği ile yapılmış operalara da 

göndermeler vardır. Hatta eser, hem metin hem de müzik anlamında Purcell’dan, 

Monteverdi’den ve hatta Verdi’den bile izler taşımakta, göndermeler yapmaktadır. 

Bu eser 20.yüzyılın bütün izlerini ve özelliklerini taşımakta olup, insanın hür iradesi, 

kişiliği ve sınırları ile alakalı olduğu kadar, artistik, sosyal veya psikolojik açıdan bir 

geri dönüşünün olanaksızlığını da barındırmaktadır. “Hovardanın Sonu” bir başka 

bakış açısı ile ise, ahlaki boyutta olan bir çöküşü anlatıyor gibi gözükse bile, 

tercihlerin hür iradeye ait olduğunu ve bunun özgürlüğünün bir anlayış içinde 

bulunmasına da hizmet etmektedir. Tom bir tercih yapmıştır ve bu tercihlere aslında 

çevresindeki herkes saygı duymuş ve onu kendi öz benliği ile bırakmışlardır. Bu 

durum ise oldukça olağan ve insani bir çevresel yaklaşımı göstermektedir. Tom’un 

sonu bütün imkân ve ihtimallere rağmen, çevresinin ve olayların ona sunduğu tüm 

olanakları elinin tersi ile itmesinden ve böylece geri dönüşü bir türlü 

başaramamasından kaynaklanmaktadır. 
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4.2.1. William Hogarth 

 

 

Resim 4.1: William Hogarth - Otoportre (1745) 

Kaynak: https://www.tate.org.uk/art/artworks/hogarth-the-painter-and-his-pug-n00112 

 

William Hogarth (10 Kasım 1697 - 26 Ekim 1764), İngiliz Ulusal Resim 

okulunun kurucularından biri olan 18. yüzyılın ünlü İngiliz ressamıdır. William 

Hogarth aynı zamanda sosyal hiciv ve karikatürde olağanüstü bir usta olarak tanınır. 

Ressamın hayatı boyunca resimleri çok popülerdir ve günümüzde de geçerliliğini 

yitirmemiştir.  
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William Hogarth, 10 Kasım 1697'de Londra'da, fakir bir ailesinde doğdu. Babası 

Latince öğretmeniydi. Doğası gereği bir maceracı olan babası, zengin olmak için 

sürekli olarak şüpheli olaylara karıştı, ancak her zaman başarısız oldu. Ziyaretçilerin 

birbirleriyle sadece Latince iletişim kurabilecekleri bir kafe kurma fikrini hayata 

geçirilmeye çalışması, aile reisinin borç sebebiyle hapsedilmesiyle sonuçlandı. Erken 

çocukluktan itibaren William, resimle ilgilenmeye başladı, ancak maddi 

yoksunluklar nedeniyle resim eğitimi alma fırsatı bulamadı. Aksine, 15 yaşında bir 

gravür atölyesinde işe girmek zorunda kaldı ve 20 yaşında (babasının ölümünden 

sonra) annesinin ve iki kız kardeşinin bakımını üstlendi. Kazanılan gravür becerileri 

ile Hogarth’ın kartvizit üretimi için küçük siparişler alması çok gecikmedi. Ancak 

Hogarth bununla yetinmek istemiyordu, o nedenle resim konusunda özel dersler 

almaya ve özenle kendi kendini eğitmeye başladı. 1720 yılında Hogarth, kendi 

gravür atölyesini açtı. Bir yıl sonra South Seas şirketinin çöküşü ve İngiltere 

Başkentinin tiyatro hayatı üzerine bir dizi grafik hiciv yarattıktan sonra Londra'da ün 

kazandı (Paulson, 1991). 

1724 yılı William Hogarth'ın hayatında bir dönüm noktasıydı. Sadece ünlü sanatçı 

James Thornhill ile çalışmaya başlamakla kalmadı, aynı zamanda öğretmeninin 

kızıyla da tanıştı. Kısa süre sonra birbirlerine âşık oldular, ancak kızın babasının 

aşklarını onaylamasını beklemediler. 1729 yılında aşıklar gizlice evlendi ve çocuk 

sahibi olacak kadar şanslı olmasalar da sanatçının ölümüne kadar evli kalarak 

yaşadılar. 1720-1730'lu yıllar, Hogarth'ın bir sanatçı olarak olgunluk dönemidir. Bu 

sırada aktif olarak resim ve kitap illüstrasyon sanatı okudu, Londra aristokratlarının 

birçok grup portresini yazdı. Ancak Hogarth'ın gerçek şöhreti, " A Harlot's Progress" 

adlı altı resimden oluşan bir dizi ve bunun temelinde yaratılmış çok sayıda gravür ile 

sağlandı. Halk, resim ve gravür döngüleri yaratma fikrini o kadar çok sevdi ki, 

Hogarth daha sonraki çalışmalarında tekrar tekrar ona geri döndü. 18. yüzyılın 50'li 

yıllarının ortalarında William Hogarth, nihayet en popüler İngiliz ressam ve baskıcı 

oldu. Hiciv baskıları binlerce satıldı ve kral, Hogarth’ı saray ressamı olarak atadı. 

William Hogarth 26 Ekim 1764'te memleketi Londra'da öldü ve torunlarına yüzlerce 

güzel eserin yanı sıra kendi anıları ve sanat teorisi olan "Güzelliğin Analizi" üzerine 

bir tez bıraktı (WEB_20, 2020). 
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4.2.1.1. A Rake’s Progress Gravürleri 

William Hogarth, 18. yüzyıl Londra'sında, Rokoko döneminde yaşadı ve çalıştı. 

Rokoko tarzı bu dönemde hem İngiltere'de hem de Fransa'da popülerdir ve akıcı 

çizgiler ve karmaşık dekorasyon ile somutlaştırılmış olduğu bilinmektedir. 

Hogarth'ın çalışmalarının çoğunda yer alan Londra sosyal sahnesi, gösterişli yaşam 

tarzları ile yaşayan süper zengin aristokratlardan, parasız ve iyi bir yaşam için çok az 

ümidi olan, inanılmaz derecede fakir işçi sınıflarına kadar uzanır. 

William Hogarth kendisinden önce gelen sanatçıların çoğundan etkilenmek 

yerine, gerçek bir yenilikçi oldu ve Rönesans'ın eski ustalarına rakip olacak yeni bir 

İngiliz resim okulu yaratmaya çalıştı. Aslında (Rönesans'ın eski ustalarının) 

çalışmalarından etkilenmek yerine, sık sık onlarla alay ettiği öne sürüldü. Ona 

olumlu bir etki vermekten ziyade, bu resim stili, Hogarth'ı tamamen farklı bir türden 

işler üretmeye itti. Teknolojik gelişmeler Hogarth'ın başarısında çok etkili oldu ve 

matbaanın daha fazla gelişmesi olmasaydı, çalışmaları orta ve alt sınıflardan insanlar 

için erişilebilir olmayacağı için, bu kadar kazançlı da olamayacaktı. Hogarth 

yetenekli bir portre ressamı olmasına rağmen, çalışmalarını daha önce satın almayı 

göze alamayan orta ve alt sınıflardan insanlara erişilebilir hale gelmesi ile ünlendi. 

“A Harlot's Progress” ve “A Rake's Progress” gibi bir dizi ahlaki resim, günün 

hükümetine ve sosyal sahnesine hicivsel bir bakış attı ve İngiliz kültürünün en iyi ve 

en kötü kısımlarını vurguladı. Avrupa'da tanınan ilk İngiliz sanatçılardan biri olan 

Hogarth , diğer sanatçılar için önemli bir ilham kaynağı oldu (Paulson, 1991). 

Hayatı boyunca John Collier gibi sanatçılar ve hicivciler onun hicvini ve günlük 

yaşamın yansımalarını taklit ettiler. 19. yüzyılda, üyeleri Dante Gabriel Rossetti'nin 

de yer aldığı Pre-Raphaelite15 kardeşliği, Hogarth'ın ahlaki bir mesajı iletmek için 

sembolizm ve metin kullanımından ilham aldı. Bununla birlikte bugün hala popüler 

olan çizgi romanların vazgeçilmez baloncuklu konuşması, muhtemelen sanatçının 

becerisinin ve zekasının en büyük kanıtıdır (WEB_21, 2020). 

Hogarth, 1735'te “A Rake's Progress”i üretti ve seri, Hogarth'ın modern ahlak 

resimlerinin yeni türündeki ilk başarılarından biri olacaktı. Bu set, Hogarth'ın birkaç 

 

15 Pre-Raphaelite: Ön Raffaeloculuk akımı veya kardeşliği. 19.yüzyılda bir grup sanatçılar tarafından 

oluşturulan sanat akımı. 
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yıl önce yarattığı “A Harlot’s Progress” çalışmasına erkek alternatifi olarak 

yaratıldı. Gravürde temel olarak anlatılmak istenen ahlaki kodlar terk edildiğinde ve 

insanların 18. yüzyılın üst sınıfları için büyük bir sorun olan tüketimciliğe teslim 

olduklarında, insanlığın kötüye gideceğini göstermektedir. Sanatçı, 18. yüzyıl 

yaşamından, kültüründen ve orta sınıf yetiştirme tarzından büyük ölçüde 

etkilenmiştir. Sanatın hem ahlaki hem de estetik niteliklere sahip olması gerektiğine 

inanmış ve bunu ürettiği tüm çalışmalara taşımaya çalışmıştır. Beş yıl boyunca çok 

genç bir çocuk olarak borçluların evinde yaşayan Hogarth, hayatın zor yanını görmüş 

ve tüm resimlerine cesur bir gerçekçilik duygusu getirmiştir. İngiliz ahlakının 

bozulduğuna inandığı için özellikle bu alana yönelmiş ve hiciv gravürleri, 

yurttaşlarına yönelik endişelerini göstermektedir (WEB_22, 2020). 

"A Rake's Progress" gravürlerinde, Hogarth, rahmetli babasından miras kalan 

parayı pahalı kıyafetlere, fahişelere ve kumara israf eden genç bir adam olan Tom 

Rakewell'in hikayesini anlatır. Bu hikâye aynı zamanda Stravinsky’nin “The Rake’s 

Progress” Operasının temasıdır. Tom kötü bir karakter olarak resmedilmemesine 

rağmen, kesinlikle var olduğu hayatın dışındaki alanı sürdürmek için bilgi veya fon 

olmadan aristokrasiyi taklit etmeye çalışan bir hayata atıldı. Babasını ve servetini 

kaybettikten sonra, genelev partilerine düşkün ve sarhoş bir şekilde fahişelerle dalga 

geçmektedir. Servetini boşa harcayan Tom, borçlarını ödemek için daha yaşlı ve 

zengin bir kadınla evlenmek zorunda kalıyor. Ancak dikkatini ve ilgisini yeni 

karısından çok hizmetçisine yöneltiyor. Yaşlı kadın sayesinde elde ettiği ikinci 

servetini bile kaybeden Tom, borçlular hapishanesine gönderilir ve en sonunda ise 

bir dizi psikolojik ve travmatik sorunlu karakter ile dolu ve adından pek iyi 

bahsettirmeyen Bedlam Hastanesine kapatılır. Her şeyin sona erdiği yerde ise Tom, 

çok hayran olduğu hizmetçi tarafından teselli edilecektir. 
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Resim 4.2: A Rake’s Progress serisi 1.Gravür: Varis. 

Kaynak: https://www.metmuseum.org/art/collection/search/401572 

 

Seri, Tom Rakewell’ın cimri babasının ölümünden sonra kalan miras ile zengin 

olmasıyla başlar. Hizmetçiler ölen beyefendileri için kendi içlerinde bir yas tutarken 

bir yandan Tom’a yeni kıyafetler hazırlamaktadırlar. Mevcut sosyal statüsü ve 

toplumsal baskı ile, Oxford’da öğrenciyken baştan çıkarttığı ve bunun sonunda gayri 

meşru bir evliliğe gireceği nişanlısı ve hizmetçi Sarah Young’u beden dili ile çoktan 

reddetmiştir. Sarah’ın onunla evlenme fikrinden vazgeçmesi için ona istediği kadar 

ödeme yapabileceğini söylemesine rağmen Sarah hala Tom’u sevmektedir. Babasının 

ne kadar cimri olduğu ise şöminenin üzerinde bulunmakta olan portresinde 

gösterilmektedir (Hogarth, 1973). 
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Resim 4.3: A Rake’s Progress serisi 2. Gravür: Levee (Seremoni) 

Kaynak: https://www.metmuseum.org/art/collection/search/399559 

 

İkinci gravürde ise bir seremoni görmekteyiz. Diğer bir tabir ile bu bir Levee’dir. 

Levee, eski bir gelenektir. Günün ilk saatlerinde prens, kral veya hükümdarına 

bağlılığını ve sevgilerini göstermek isteyenlerin yaptıkları bir seremonidir. Bu 

gravürde ise tam olarak bu anlatılmaktadır. Tom’un yeni hayatının ilk sabahıdır bu. 

Müzik dünyasının en önemli ismi G.F.Handel başta olmak üzere, kemanıyla gelmiş 

olan bir eğitmen, eskrim ustası, asker gibi her türlü sosyal çevreden önemli ve Tom’u 

eğitmek isteyen kişiler ile bütün çevresi ilgi ve merakla sarılmış durumdadır 

(Hogarth, 1973). 
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Resim 4.4: A Rake’s Progress serisi 3.Gravür: Genelev 

Kaynak: https://www.metmuseum.org/art/collection/search/401579 

Serinin üçüncü gravürü ikinci gravüre göre oldukça tezattır. Covent Garden’ın 

ünlü genelevi olan Gül Tavernasını göstermektedir. Solda sarhoş bir şekilde sarkan 

Tom, 2. gravürde çalıştığı zarafetiyle riskli bir tezat oluşturmaktadır. Sağdaki kapının 

yakınında bir sokak şarkıcısı, Tom'un müzik zevkine muhtemelen çalınan operadan 

daha uygun olan müstehcen bir şarkı söylüyor. Gül Tavernası “zarif” Tom’un 

karanlık derinliklerine düştüğü görüntünün resmedilmiş halidir (Hogarth, 1973). 

Bu ortamda kendini kaybeden Tom’un uğradığı zararı ve fahişelerin onun saatini 

çaldığını çok net görebiliyoruz. Serinin en başarılı çalışması olarak kabul edilen bu 

gravürde, sarhoşluğun ve istismarın yüksek olduğu bu ahlaki çöküş ortamında, 

kibarlık ve zarafet oldukça uzaktır. Bu durum ise ahlaki bozulmaların toplumsal 

zararlarının bir birey üstünden anlatılma çalışmasıdır.  
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Resim 4.5: A Rake’s Progress serisi 4.Gravür: Tutuklama 

Kaynak: https://www.metmuseum.org/art/collection/search/399553 

 

Serinin dördüncü gravüründe Kraliçe Carolina'nın doğum gününü kutlamak için 

St.James Sarayı'ndaki bir partiye sedan sandalyede binerken, Galli icra memurlarının 

(şapkalarındaki Gal pırasalarından anlaşılacağı gibi) borçları nedeniyle 

tutuklanmaktan kıl payı kurtulan Tom’u görüyoruz. Tahta sedye arabasıyla, Aziz 

David Gününde kaçış yapan Tom’u kurtaran ise, daha önce kendisiyle evlenmeyi 

reddettiği Sarah Young’dan başkası değildir (Hogarth, 1973). 
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Resim 4.6: A Rake’s Progress serisi 5.Gravür: Evlilik 

Kaynak: https://www.metmuseum.org/art/collection/search/399556 

 

Beşinci gravürde Tom, St. Marylebone'da zengin ama yaşlı ve çirkin bir kız 

evlatla evlenerek servetini kurtarmaya çalışır. Arka planda ise Sarah, kucağında bir 

bebekle öfkeli bir anne olarak belirir. Fakat görünüşe göre Tom'un gözleri, düğün 

sırasında yeni karısının solundaki güzel hizmetçiye çoktan perçinlenmiş (Hogarth, 

1973). 
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Resim 4.7: A Rake’s Progress serisi 6.Gravür: Oyun Evi 

Kaynak: https://www.metmuseum.org/art/collection/search/399569 

 

Altıncı gravürde ise, Soho’nun Beyaz Kulübünde oynadığı kumardan sonra 

kaybettiği “yeni serveti” sonrasında Tom’un Tanrı’ya yakarışını görüyoruz (Hogarth, 

1973). 
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Resim 4.8: A Rake’s Progress serisi 7.Gravür: Hapishane 

Kaynak: https://www.metmuseum.org/art/collection/search/403221 

 

Serinin yedinci gravüründe herşey kaybolmuştur. Tom, bir dizi psikopat 

borçluların bulunduğu bir cezaevine düşmüştür. Artık ona ne gerçek aşkı Sarah, ne 

de sırf parası için evlendiği yaşlı kadın bile yardım edemez. Gravürde hem bira 

üreticisi hem de gardiyan ondan para istemektedir. Sürekli bir sıkıştırılma halinde 

olan Tom, gün geçtikçe burada delirmiştir (Hogarth, 1973).  
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Resim 4.9: A Rake’s Progress serisi 8.Gravür: Tımarhane 

Kaynak: https://www.metmuseum.org/art/collection/search/403220 

 

Serinin son gravüründe ise Tom artık delirmiş ve felaket bir son ile karşı karşıya 

gelmiştir. Londra'nın kötü şöhretli psikiyatri hastanesi Betlem Hastanesi'nde 

(Bedlam) günlerini tüketmektedir. Tom, ön planda neredeyse kıyafetleri ve 

dolayısıyla sosyal statü iddialarından soyunmuş yatmakta. Sarah, Tom'a hiçbir 

yardımın işe yaramayacağını bilerek onun yanında ağlamaktadır. Hapishaneler ve 

diğer hastaneler gibi Bedlam de ücretli ziyaretçilere açıktı. Bu sahnede aristokrat bir 

hanımefendi ve hizmetçisi solda duruyor, çevrelerindeki talihsiz insanların 

maskaralıkları karşısında eğleniyor ve tiksinti duyuyor. İroni şu ki, Tom aristokrat 

yaşam tarzını taklit etmeye başlarken, onun eğlencelerinden biri olarak kendi 

hayatını bitiriyor (Hogarth, 1973). 

  

 

 

https://www.metmuseum.org/art/collection/search/403220
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4.3. Operanın Dünya Prömiyeri 

Hovardanın Sonu Operasının dünya prömiyeri 11 Eylül 1951'de Venedik'teki 

Teatro La Fenice'de yapılmıştır. Anne Trulove rolünü Elisabeth Schwarzkopf ve 

Tom Rakewell'in rolünü Robert Rounseville canlandırmıştır. Elisabeth 

Schwarzkopf'u orijinal Anne Truelove olarak ve Robert Rounseville'i Tom Rakewell 

olarak duymak heyecan verici ve takip edilecek en büyüleyici performanslardandır. 

Zira, Elisabeth Schwarzkopf Alman-İngiliz bir sopranodur bu onun için oldukça 

büyük bir avantaj olmuştur. Birincisi İngilizce diline hâkim olması bir diğer yanı ise 

gerek dönem itibariyle gerek yaşadığı ve eğitim geçmişi ile 20.yüzyıl müziğine yakın 

bir soprano olmasıdır. Robert Rounseville ise Amerikalı bir tenordur. Opera 

repertuvarı dışında Broadway müzikalleri de seslendiren Rounseville, Amerikalı 

olmasının avantajını sonuna kadar kullanmış ve müzikal yönü ile Tom’a çok başarılı 

bir şekilde hayat vermiştir. Otakar Kraus'un aşırı şeytani Nick Shadow’u, Jennie 

Tourel'in nefis grotesk Türk Baba karakteri ve Hugues Cuod's’un komik virtüöz 

Sellem ise prömiyerin gözdelerinden olmuştur. 

Tablo 4.1: Hovardanın Sonu Dünya Prömiyeri 

 

Roller Ses Tipi Prömiyer Kadrosu 

Tom Rakewell Tenor Robert Rounseville 

Anne Truelove Soprano Elisabeth Schwarzkopf 

Nick Shadow Bas Bariton Otakar Kraus 

Baba The Turk Mezzo Soprano Jennie Tourel 

Father Truelove Bas Raffaele Arié 

Sellem Tenor Hugues Cuénod 

Mother Goose Kontralto Nell Tangeman 

Keeper of The Madhouse Bas Emanuel Menkes 
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4.4. Operanın Türkiye Prömiyeri 

Eser, Türkiye'de ilk kez İstanbul Devlet Opera ve Balesi'nde Aytaç Manizade'nin 

rejisi ile sahneye konuldu. Rejisör Aytaç Manizade’nin engin ve büyük deneyimi ile 

eser çok dinamik ve yüksek bir enerji ile tam 20.yüzyıl konseptine uygun bir tasarım 

ve sunuş ile sahnelendi. Operanın dekor tasarımı Efter Tunç'a, kostüm tasarımı 

Ayşegül Alev'e, Işık tasarımı da Yakup Çartık'a ait. Operada orkestrayı dönüşümlü 

olarak, Can Okan ile Kriss Russman, koroyu da Paolo Villa yönetmişti. Prömiyer 

temsilinde ise, şef olarak orkestrayı hazırlayan Can Okan bulunmaktaydı. Bu isimler 

Devlet Opera ve Balesi’nin en tecrübeli isimleri olduğu için böylesine zor ve 

20.yüzyıl gibi farklı bir konsepti sahneye koyabilmek için özenle seçilmiş kişilerden 

oluşmaktaydı.  

Tablo 4.2: Hovardanın Sonu Türkiye Prömiyeri 

               

 

 

 

Roller Ses Tipi Türkiye Prömiyeri 

Kadrosu 

Tom Rakewell Tenor Caner Akın 

Anne Truelove Soprano Gülbin K. Günay 

Nick Shadow Bas Bariton Işık Belen 

Baba The Turk Mezzo Soprano Aylin Ateş 

Father Truelove Bas Kenan Dağaşan 

Sellem Tenor Ahmet Baykara 

Mother Goose Kontralto Peyman Yücelkan 

Keeper of The Madhouse Bas Yücel Özeke 
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4.5. Seçilmiş Ses Kayıtları 

Bu eser için özellikle seçilmiş ses kayıtlarına yer vermek çok önemli. Zira Mozart, 

Verdi, Wagner operaları için her zaman hem iyi hem de çok fazla kayıt 

bulanabileceği gibi, Stravinsky’nin bu eseri için bize referans olabilecek sınırlı kayıt 

bulunmaktadır. Fakat burada en önemli durum ise Stravinsky’nin kendi yönetmiş 

olduğu bir albüm kaydı olmasıdır. Bu açıdan Stravinsky, gelecek orkestra şefleri 

içinde hem ders niteliğinde hem de referans olabilecek bir miras bırakmıştır. 

Tablo 4.3: Stravinsky Yönetimindeki En Önemli Albüm 

  

 

                      

 

 

 

 

Çıkış Yılı: 1964 

Plak Firması: Columbia Masterworks 

Orkestra: The Royal Philharmonic Orchestra 

Tom Rakewell – Alexander Young  

Anne Truelove – Judith Raskin 

Nick Shadow – John Reardon 

Baba The Turk – Regina Sarfaty 

Mother Goose – Jean Manning 

Truelove – Don Garrard 

Sellem – Kevin Miller 

Keeper – Peter Tracey 
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Tablo 4.4: Robert Craft Yönetimindeki Hovardanın Sonu Operası.          

 

Tablo 4.5: John Eliot Gardinier Yönetimindeki Hovardanın Sonu Operası. 

 

Çıkış Yılı: 1994 

Plak Firması: MusicMasters Classic 

Orkestra: St Luke’s Orkestrası 

Orkestra Şefi: Robert Craft 

Tom Rakewell – Jon Garrison 

Anne Truelove – Jayne West 

Nick Shadow – John Check 

Baba The Turk – Wendy White 

Mother Goose – Shirley Love 

Truelove – Arthur Woodley  

Sellem – Melvin Lowery 

Keeper – Jeffrey Johnson 

Çıkış Yılı: 1999 

Plak Firması: Deutsche Grammophon 

Orkestra: Londra Senfoni Orkestrası 

Orkestra Şefi: John Eliot Gardinier 

Tom Rakewell – Ian Bostridge 

Anne Truelove – Deborah York 

Nick Shadow – Bryn Terfel   

Baba The Turk – Anne Sofie von Otter 

Mother Goose – Anne Howels 

Truelove – Martin Robson 

Sellem – Peter Bronder 

Keeper – Julian Clarkson 
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BÖLÜM 5. THE RAKE’S PROGRESS 

                   (HOVARDANIN SONU) OPERASININ 

                   ŞAN VE MÜZİKAL İNCELEMESİ 

5.1. Operanın Şan Analizi ve Yöntemleri 

Hovardanın Sonu Operası, Stravinsky’nin 20.yüzyıl etkileriyle yazmış olduğu 

ama aslında geleneksel opera formundan ve ruhundan kopmamış sadece geleneksel 

operanın 20.yüzyıla yansıması diyebileceğimiz bir yapı ve etkiye sahiptir. 20.Yüzyıl 

sadece müzik tekniğinde değil, şan tekniğinde de yeniliklere sahne olmuştur. Klasik 

operanın dışında pek çok farklı ses ve titreşim, 20.yüzyıl ve 21.yüzyıl müziklerinde 

kullanılabilir olmuştur. 18.yüzyıl 19.yüzyıl şan tekniğinde ancak reji gereği nadir 

görebileceğimiz, gerçekle özdeşleşme amacı taşıyan ve ifade biçimi olarak kullanılan 

çığlık ve bağırtılar, oldukça sık kullanılan bir yöntem olmuştur. 18. ve 19.Yüzyıl 

müziklerinde kasıtlı olarak uygulana ses bozulmaları, yapay sesler, çığlık, hırıltı, ya 

da sessizlik gibi ampirik vokal müzik çalışmaları ve uygulamaları göremezken, 20. 

ve 21.yüzyıl müziklerinde ise bunların kullanımı oldukça yoğunluklu olmuştur. 

Elbette geleneksel şarkıcılık devam ediyordu ancak artık sınırlar yoktu. Müzikallerin 

çoğalması, müzikal şarkıcılığının gelişmesi ile farklı sesler de bir ihtiyaç haline 

dönüşmüştü. 20. ve 21.Yüzyıl operalarında, müzikallerinde, yarı operatik yarı 

müzikal çalışmaların içerisinde pek çok kavram ve pek çok teknik gelişmişti. 

Stravinsky ise tüm bu akımlar içerisinde, Neoklasik yani Yeni Klasikçi anlayışı ile 

bir opera yazmıştır.  

Şan tekniği bakımından 20.yüzyıl ile birlikte yeni icra yöntemleri gelişmeye 

başlamıştır. Bu yöntemler, bestecinin besteleme tekniği içerisinde kullandığı ifade 

biçimlerine göre şekillenmiştir. Eğitim olarak opera şan eğitiminin egzersizleri 

uygulama biçimi, belli sabitler çerçevesinde oluşmaktadır. Opera icrasında ton 

oluşumunda damak yüksekliği, rezonans kullanımı, ağız içi vokal pozisyon, nefes 

desteği gibi bir arada kullanılan bir sentez uygulanmaktadır. Ancak 20. yüzyıl itibari 

ile müzikal tekniği içerisinde kullanılan legit ve belting teknikleri de aynı opera eseri 

içinde kullanılabilmektedir. Legit tekniği her ne kadar opera şan tekniğine yakın olsa 

da vokal oluşumu ve tınısı farklıdır. Belting ise göğüs registerinin daha aktif 
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kullanıldığı bir tekniktir. Modern bir opera eserinde tüm bunların birarada 

kullanıldığı pasajlara rastlamak oldukça olasıdır. Bu bakımdan modern bir eser icra 

eden şancının tüm bu tekniklere hakimiyetini arttıracak geniş yelpazeli bir çalışma 

yapması gerekmektedir. (Kürkçüoğlu, 2019) 

Stravinsky’nin Neoklasik üslup ile yazmış olduğu Hovardanın Sonu eserinde, 

geleneksel klasik opera şan tekniğine sadık olduğu ve icracıların bu tekniği 

düşünerek eseri yorumlaması gerekir. Stravinsky, döneminin oldukça ilerici ve aydın 

bir müzisyeni olmasına rağmen, büyük bir ustalık ile yazmış olduğu Hovardanın 

Sonu Operası, her şeyi ile geleneksel opera sanatının 20.yüzyıl ile kavuşması olarak 

görülebilir. Yapılan araştırmalar ve Stravinsky’nin librettisti W.H. Auden ile yapmış 

olduğu yazışmalardan yola çıkılarak, eserin en temelinde düşünülen Mozart operası 

yaratma fikri bile aslında bu eserin klasik şan üslubunda söylenmesi gerektiğini 

bizlere işaret etmektedir. Eserin orkestrasının bir Mozart opera orkestrasını örnek 

alması, armonik olarak geleneksel opera müziklerinden işaretler bırakması bile, 

bestecinin bu eseri söylemek isteyen sanatçılara bırakmış olduğu önemli ipuçlarıdır.  

Eser hakkında hiçbir fikri olmayan bir icracı, eserin sadece İngilizce ve 20.yüzyıl 

çalışması olduğunu düşünerek hareket etseydi, bu esere bir müzikalmiş gibi 

yaklaşabilirdi. Besteci eğer bu eserin sadece müzikal bir teknik ile söylenmesini 

istemiş olsaydı, bestelenme aşamasında, Mozart kurgusu ile yola çıkmayı düşünmez, 

neoklasik stilinin referanslarını ise klasik batı müziğinin köklerinden almazdı. Eser, 

karakterizasyonu ve dramaturjisi olarak bugün sahneye konulacak olsa, bir müzikal 

görsel şöleninde sahneye konulabilir. Bu anlamda özellikle Tom Rakewell karakteri 

buna çok uygundur. Hatta eserin dünya prömiyerini gerçekleştirdiği sanatçılara 

bakacak olursak, Tom Rakewell’ı söyleyen Tenor Robert Rounseville’ın, opera 

sanatçısı ve şarkıcısı kimliği dışında, Broadway Aktörü olduğunu hemen fark 

edebiliriz.  

Eserin şan açısından en büyük zorluğu iyi bir solfej çalışması gerektirmesidir. Bu 

eser, dinlenilerek öğrenmesi pek kolay bir eser değildir. Ensemble partilerinde 

orkestrasyon icracıyı desteklese bile, solfej ve dikte anlamında bu esere başlanmadan 

önce bolca pratik yapılması gerekmektedir. Eser sakin bir yaklaşımla çalışılmalı, 

titizlikle hazırlanılmalıdır. Her ne kadar gerçek anlamda atonal bir opera olmasa bile, 
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geleneksel operalardan farklılıkları nedeniyle, günlük düzenli çalışma yapılması 

icracıların yararına olacaktır.  

Hovardanın Sonu Operasında, diğer karakterlerin yanı sıra özellikle Tom 

Rakewell ve Nick Shadow karakterleri yoğun bir çalışma gerektirmektedir. Eserin 3 

perde olduğu ve en başından en sonunu kadar bu iki karakterin yoğun bir şekilde 

hem oyunculuk hem icra anlamında sahnelerde yer aldığı düşünülecek olunursa, bu 

iki karakteri üstlenen icracıların ciddi bir kondisyon ve öğrenim sürecinden geçmesi 

önerilebilir.  

Tom Rakewell karakteri için Viyana Devlet Konservatuvarı öğretim görevlisi 

Amerikalı vokal koçu Claudia Visca ile yaptığım görüşmede, kendisi şahsıma piyano 

eşliğinde İngilizce kelimelerle çalışmalar yapmamı, eserde konuşmaların yoğun 

olduğu cümleleri ayırıp, bu cümleleri akor akor piyano eşliği ile söyleyerek tekrar 

etmemi önermiştir. Bu sayede artikülasyon olarak hakimiyetimin artacağını 

söylemiştir. Bu çalışma eserdeki tüm karakterler için uyarlanabilinir. (Aktaran: 

Dalkılıç, 2019) 

Anne Truelove karakteri ise Bel Canto çalışması yapmış pek çok soprano için 

zorlanmayacağı bir rol olacaktır. Eserin çoğu sahnesinde Tom ve Nick yoğun bir 

performans içerisindeyken, Anne Truelove ve Baba The Turk karakterlerinin sahne 

boşlukları oldukça fazladır. Bu da bu partileri söyleyecek olan sanatçılar için 

avantajlı bir durumdur.  

Bu tip uzun eserlerden sonra mutlaka sesleri soğutmak ve konuşma sesine adapte 

etmekte yarar vardır. Bunun için piyano eşliği ile tizden pes tonlara doğru inici 

dudak trili ve glisando egzersizleri uygulanabilinir. Özellikle glisando egzersizde 

falset registerden alınan ton registerler arası bağlantı sağlanarak göğüs sesine özenle 

indirilmelidir (Kürkçüoğlu, 2019).  

Pek çok şan öğrencisinin en büyük yanlışı bir eseri daha tam öğrenmeden ya da 

sindirmeden tam ses söylemeye yönelmesidir. Özellikle "Hovardanın Sonu" gibi 

20.yüzyıl eserleri çok yoğun ve sistemli çalışma gerektirdiği için, çalışmanın en 

başında icracı öğrenme aşamasında iken, eğitmenlerinin önerdiği yöntem ile pratik 

etme anlayışını alışkanlık edinmesi, eserin çalışılması sonuçlandığında sağlıklı 

kazanımlar edinilmiş olunmasını sağlayacaktır.  
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Eserin hazırlık aşamasında bütün partinin özellikle erkek roller için falset register 

üzerinden çalışılması yönünde öneriler yapılabilmektedir. Buna karşın "p" nüans ile 

parçaların çalışılması da önerilebilir. Bu önerilerden herhangi biri, şancının teknik 

donanımına göre tercih edilmelidir. Bu sayede partiler çok sık tekrar edilmiş 

olunacak, hem ses sağlığı korunacak hem de ses kondisyon kazanarak 

yorulmayacaktır (Kürkçüoğlu, 2019).  

Bu verilerin ışığında, besteci Stravinsky'nin gerçek anlamda büyük bir opera 

bestelemiş olduğu, Barok şarkıcılık stilinden, 20.yüzyıla ve Klasik Üslupta Opera 

Şarkıcılığına kadar pek çok stili bir arada topladığı ve büyük bir opera eseri ortaya 

koyduğu açıktır.  

5.1.1. Tom Rakewell Karakteri ve “Here I Stand” Ariası 

1.Perde ve 1.Sahne’nin sakinliğine ve atmosferine uygun, oldukça sakin bir 

havaya sahip, daha çok hikâye ve durum anlatma temalı olan Tom Rakewell’ın, dilek 

ve hayallerini yansıtan, hem operanın hem de Tom’un ilk ariasıdır. Eser bir recitatif 

ile aria’ya bağlıdır. Recitatif daha Mozart stili bir recitatif temasına sahipken, aria 

senkoplu gidişi ve birbirine bağlı hafif cümleler ile barok bir ariayı anımsatmaktadır.  

 

Şekil 5.1: Here I Stand Ariası 

Kaynak: https://kupdf.net/download/the-rake-39-s-progress-vocal-score_58dfce02dc0d602320897103_pdf 

Teknik açıdan bakılacak olursa, çok zor bir aria değildir. Genel olarak söyleme 

açısından kolaydır. Senkoplu geçişlere sahip olduğu için solfej açısından bir zorluk 

oluşturabilir ama bu eserin zaten genel yapısında tamamıyla mevcut bulunan bir 

durumdur. Tom’un bu ariasında ise recitatif kısmında hızlı ve yoğun konuşmalar 

bulunmaktadır. Bunlar için dil ve dudak tril egzersizleri yapılmalıdır. Aria 
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bölümünde ise en yüksek nota La Natürel’dir. Aslında bu nota eser içerisinde 

bulunan diğer yüksek notalara göre nispeten daha kolaydır. Operanın neredeyse 

başlangıcıdır ve sanatçı henüz yorulmamıştır. Fakat arianın içerisinde La Natürel’e 

gelmeden önce ritmin hızlanması, konuşmanın artması bir gerilim 

yaratabileceğinden, nefes kontrolünün iyi yapılması gerekmektedir. Arianın bu 

cümlesi için zorluk yaşayan sesler, cümle cümle kesitler halinde ve yavaş bir şekilde 

bu geçişi çalışmalıdırlar. La Natürel’den önce gelen Do notasında diafram desteği iyi 

hissedilmeli, ardından La Natürel’e geçilmelidir. 

Bu role yönelik öncelikle nazal rezonans bölgesini aktive edici egzersizlerin yanı 

sıra staccato egzersiz kombinasyonları çalıştırılabilir. Özellikle bu egzersizlerin uzun 

ölçüler içermesi yani uzun cünleli olması, icracının kas aktivitesinin güçlenmesine 

katkı sağlar. Aria kelime yoğunluğu içerdiğinden agilite egzersizleri de çalışmaya 

dahil edilebilir (Kürkçüoğlu, 2019). 

Tom Rakewell karakteri aslında bir tenor için oldukça zor ve kondisyon isteyen 

bir roldür. Eserin ilk sahnesinden son sahnesine kadar sürekli sahne üstünden kalan 

karakter, hem teatral bir performans hem de şarkıcılık olarak kondisyon istemektedir. 

Tom Rakewell karakterinde tenor sesini çok zorlayıcı ekstrem yüksek notalar yoktur. 

Besteci, Verdi, Puccini operaları gibi tenor partisyonuna Sibemol, Si Natürel ya da 

Do Natürel yazmamıştır. Bu anlamda, bu karakterde öncelik olan şey kondisyondur. 

İyi bir teknik ile söylenmesi tabii bu eserde karakterin çok daha iyi bir ifade 

vermesini sağlayacak ve sanatçının sesini koruyacaktır ama kondisyonal yeterlilik 

eseri baştan sona bitirebilmek açısından önemlidir. Bunların dışında ise solfej 

anlamında da yoğun bir çalışma isteyen Tom Rakewell, Nick Shadow ile olan 

sahnelerindeki senkop yoğunluğu, icracıyı çalışma esnasında strese sokabilmektedir. 

Role hazırlanan icracıya, öncelikli olarak orkestranın iyi dinlenmesi ve sadece kişinin 

kendi partisini değil, sahne arkadaşının yani birlikte söylediği kişininde partisyonunu 

bilmesi önerilebilir. Müzikal olarak senkoplu ve üstüste binen partilerde, kişi düet 

partneri ya da ensemble partnerlerininde partilerini bilirse, söyleme esnasında kuşku 

yaşamaz. Bu tip karmaşık partisyonlarda en ufak detaylar bile çözüme yönelik 

olabilmektedir. 
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5.1.2. Anne Truelove Karakteri ve “No Word From Tom” Ariası 

Eserin içinde bulunan Bel Canto teknik ve ruhu ile söylenmesi en uygun tek aria 

ve aynı zamanda Bel Canto karakterdir. Oldukça uzun ve zor bir partidir. Parçada 

oldukça belirgin olan Fagot enstrümanı, sahnenin dramatizmini ve gece sahnesi 

olduğunu çok net bir şekilde hissettirmektedir. Staccato dizelerin enerjisi ise Anne’in 

ne kadar gergin olduğunu tasvir etmek için özellikle yazılmıştır. Birbirine melodik ve 

tematik olarak bağlı recitatif, aria, recitatif, cabaletta’dan oluşan bu bölüm tipik bir 

Donizetti ve Bellini imajinasyonu ile hazırlanmıştır. Söylenme açısından bu stil ve 

tekniğin uygulanması gerekmektedir. Aria’da olan notaların genelde çoğu birbiri ile 

bağlantı halindedir ve güzel bir cümle yapısına sahiptir. Cümleler ise tek nefes 

üstünden söylenmesi gerekmektedir. Bu hareketlerin çoğuna Donizetti ve Bellini 

arialarında rastlanmaktadır. Sesli harfler üzerinde bağlantılı, yoğun ve geniş cümleler 

için sanatçının iyi bir nefes tekniğine ve aynı zamanda beden ve ses kondisyonuna 

sahip olması, buna uygun çalışmalar yapılması gerekmektedir. Bu bağlamda 

kondisyonal nefes çalışmaları, nefesi kontrollü ama kesik kesik “tıslama” çalışmaları 

yapılması gerekmektedir. Bel Canto söylemenin en önemli şartlarından biri olan iyi 

nefes ve cümle için sesi hafif kullanmak gerekmektedir. Yine bunun içinde eğitmen 

eşliğinde piyanolu geniş oktav egzersizleri ve uzun cümleli egzersizler yapılması 

faydalı olacaktır.  

"No word from Tom" ariası soprano açısından ustalık gerektiren arialardan biridir. 

İcracının kondüsyonu tam olmalıdır. Çalışmalar nazal rezonansa yönelik egzersizler 

ile başlayabilir, zira recitatif bölümler yoğun konuşma içerir pozisyonu korumak 

gerekmektedir. Akabinde legato egzersizler uygulanmalıdır. Ses kasının 

güçlenmesine büyük katkı sağlar. Ayrıca parça finalindeki güçlü pes tonları 

kazandırmak açısından, legato egzersizler olabildiğince pes tonlara da indirilmelidir. 

Eserin stili bakımından agilite egzersizler ve karma egzersizler de çalışmaya 

eklenebilir. Ayrıca "Messa di Voce"16 egzersizler de uygulanmalıdır (Kürkçüoğlu, 

2019).   

 

16 Messa di Voce: Sesin tutulan ton üstünde kalması, yerleştirilmesidir. Messa di Voce ile 

yerleştirilen(tutulan) ses, pianodan forteye, forteden piyanoya herhangi bir güç veya zorlama 

yapılmaksızın yükseltilip alçaltılabilmesi durumuna denir. 
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Parçanın son bölümünde bulunan cabaletta “I go, I go to him” çok tipik bir 

Bellini bitirişidir. Cabaletta bitirişleri genelde müzikal hareketlerin daha yoğun 

olduğu, sanatçının ses olarak daha özgür bırakıldığı, bir anlamda sanatçının müzikal 

olarak kendi yorumunu daha çok yansıtabildiği bölümlerdir. Bunlar elbette belli bir 

nota ve standartlar içinde yazılmış çalışmalardır ama aria’ya göre cabaletta söyleyen 

sanatçı, sesinde bulunan özgürlüğü ve güzelliği seyirciye aktarabileceği en iyi 

alandır. Bu anlamda cabalettalar çok önemlidir. 19.yüzyıl operalarında Donizetti, 

Bellini ve Rossini, bazı dönemlerinde ise Verdi ve 20.yüzyıl operasında ise 

Stravinsky bu bölüme yer vermiştir.  

5.1.3. Baba The Turk Karakteri ve “As I Was Saying” Ariası 

Stravinsky’nin gerçek anlamda oyunculuğa ve sahneye yönelik düşünüp 

tasarlamış olduğu karakter, monolog ve aria bölümüdür. “Baba The Turk” adlı 

karakterin monoloğu ile başlamaktadır bu parça. Uzun süren bu monolog bölümü 

için yine detaylı bir solfej çalışması gerekmektedir. Bu çalışmaların cümle cümle 

gitmesi, sağlıklı ve entonasyonu tam notalar ile öğrenilmesi açısından önemlidir. 

Ayrıca bu tip yoğun konuşmalı cümleler için aktif olarak arka planda çalışan bir 

metronom ile çalışma yapılması faydalıdır. Aria kısmında ise barok vokal 

süslemelerinin duyulması yine bize Stravinsky’nin neoklasik ruhunu 

yansıtmaktayken, bir yandan Stravinsky’nin hayalinde olan karakter içinde oldukça 

yoğun ipuçları vermektedir. Arianın iç detaylarında bulunan tabak kırılması, çatal 

bıçak sesleri gibi farklı sesler, bestecinin 20.yüzyıl müziğine bakış açısı ile birlikte, 

sahneye dair de fikirler vermektedir. Burada duyulan ve orijinal kayıtlara yansımış 

olan müzik dışı ortam sesleri, klasik dönem ve romantik dönem müzik kayıtlarında 

yer almayacak olan seslerdir. Bu karakterin özelliği aslında 20.yüzyıla dair müzik 

anlayışının yoğunlaştırılması üzerine kurulmuştur.  Arianın sonu ise Offenbach’ın 

bestelemiş olduğu Hoffmann’ın Masalları operasındaki Olympia’nın ariasının bazı 

kesitlerine benzemektedir. Teknik olarak ve genel anlamda monolog üstüne kurulu 

bu karakter, 20.yüzyıl opera tarzına ve karakterine oldukça uygun bir modeldir.   

Bu mezzosoprano karakter için oldukça hareketli partilerden biridir. Oyunculuk 

ön plandadır. Bol konuşmalı bölümler için yine istikrarlı nazal rezonans egzersizleri 

çalışmak önerilir. Pesten tize, tizden pese giden yoğun konuşma partilerini dikkatle 
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çalışmak, registerler arası bölgeleri homojen bağlayabilmek için pozisyonu stabilize 

etmek önemlidir. Yine legato egzersiler uygulamanın yanı sıra staccato ve agilite 

egzersizlere ek olarak karma egzersizler de uygulanabilir. Eserdeki recitatif 

bölümleri ağır bir metronomla çalışarak giderek hızlandırmak ve böylece kondisyon 

sağlamak çok faydalıdır (Kürkçüoğlu, 2019). 

5.1.4. Nick Shadow Karakteri ve  “I Burn, I Freeze” Ariası 

"Hovardanın Sonu" operasındaki en karanlık ve gizemli karakter olan Nick’in, 

eser içindeki en güçlü ve karakteristik özelliklerinin en yoğun hissedildiği ariasıdır. 

Nick’in müzikleri genel olarak karakteri ile uyumlu ve karmaşık yazılmıştır. Bu 

karmaşıklık hem müzikal anlamda bir zorluk yaratmakta aynı zamanda dinleyiciye 

de gerginlik ve karmaşıklık duygusunu aktarmaktadır. “I Burn, I Freeze” ariası ise 

Nick Shadow’un gerçek bir şeytan olduğunu, ruhunun ne kadar karanlık olduğunu 

anlatan bir parçadır. Tom Rakewell ile olan kart düellosundan hemen sonra Tom’un 

zihnini ele geçirmesi ile söylediği bu aria 19.yüzyıl operalarındaki gelenekselleşmiş 

Şeytan temasının çok net işlendiği bir ariadır. Müzikal anlamda Franz Schubert’in 

"Der Atlas" şarkısı ile müzikal ve stil olarak benzerlikler uyandırmak ile birlikte, şan 

anlamında oldukça iyi bir kondisyon istemektedir. Nick Shadow karakteri operanın 

en başından beri Tom Rakewell ile birlikte, hemen hemen aynı seviyede yer alan ve 

sürekli sahnesi olan bir karakterdir. Her iki karakterde ciddi kondisyon istemektedir. 

Bu aria ise eserin 3.perdesinin son bölümlerinde yer aldığı için seslendiren sanatçının 

yorulmuş olması olasıdır. Bu nedenle esere hazırlanırken icracı çok yoğun bir 

kondisyon çalışmasına ihtiyaç duyulmaktadır. Sadece aria açısından bakılacak 

olunursa, öncelikle iyi bir konuşma ve artikülasyon çalışması yapılması 

gerekmektedir. Bunun için yine piyano eşliğinde konuşmalı egzersizler tercih 

edilebilir. Bas-Bariton seslerin genellikle “cover” denilen yani vokal çevrim sesleri 

üstünde cümleler yapan bu aria, kontrolsüz bir şekilde söylenirse sesin hacminin 

kaybolmasına ve sesin nefesin altına düşmesine neden olabilir. Bu nedenle diyafram 

desteğinin ve aynı zamanda sesin açık ve temiz bir şekilde kullanılması oldukça 

önemlidir.  

Güç gerektiren bir ariadır. Karakter karanlık yapıda olduğundan ses renginin 

oldukça metalik ama dengeli olması gerekir. Ancak bunu sağlarken sesi forse 
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etmemek önemlidir. Aksi taktirde register geçiş bölgelerinde sesi kontrol etmek 

zorlaşır ve ses sağlığı tehlikeye girer. Bu bakımdan "f" nüansla olabildiğince uzun 

legato egzersizler çalışılması önerilir. Ayrıca "messa di voce" egzersizler ile ses kası 

güçlendirilerek kontrol mekanizması geliştirilebilir (Kürkçüoğlu, 2019). 

5.2. Operanın Müzikal Yapısı ve Neoklasik Unsurların İncelenmesi 

Igor Stravinsky’nin 3 yıl süren ve her bir perdesini bir yılda bestelediği bu 

muazzam eser, Stravinsky’nin pek çok dönemi her açıdan ele alarak modernite ile 

harmanlamasının bir sonucudur. Öncelik olarak burada değinilmesi gereken, eserin 

muhteşem bir metne sahip olmasıdır. Operanın hem sahneye iyi oturması hem de 

müzikal olarak iyi bir bütünlüğe sahip olmasının arasındaki en büyük köprü, iyi bir 

librettodan geçmektedir ki, W.H. Auden ve Chester Kallman tarafından yapılan 

harika iş birliği ile oraya çıkan sonuç, çok önemli bir detaydır. Auden tarafından 

yazılmış bu libretto, seslendirilmeye başlandıktan sonra hissedilen en belirgin durum, 

vokallerin klasik İtalyan operalarında olduğu gibi birbirine bağlanarak 

söyelenebilmesidir. 20. Yüzyıl İngilizce operalarında görülen, birbirine entegre 

olmayan vokallerin burada içiçe geçerek söylenebilmesi, Stravinsky ve Auden 

dehasının ürünüdür. Auden, döneminin çok ünlü bir şairi ve yazarı idi ama 

Stravinsky gibi bir müzik dehasıyla buluşması ile bu iş birliği çok büyük bir eser 

olarak geri dönmüştü. Stravinsky'nin bu metni uygulaması da çok dikkat çekici 

olmuştur; sözler ile müziğin uyumu, kelimelerin söylenme şekli ile neyin 

vurgulandığı, düşüncelerin nasıl ifade edildiğini anlatan çok iyi bir bestecilik, 

armonik ve kontpuantal bir çalışma var. Eserin 20.yüzyıl eseri olması ile birlikte 

Stravinsky’nin geçmiş eserlerine de bakıldığı zaman, çok daha keskin bir müzikal ve 

metinsel geçişler beklerken aslında adeta bir Mozart operasıymış gibi, sözlerin 

başladığı ve bittiği yerlerin net olması, karakterler arasında bağlantıların hem edebi 

hem de müzikal açıdan düşünülmüş ve detaylı olması ayrıca bunun şan açısından da 

besteci tarafından bir değerlendirmeye sahip olması çok etkindir.  

Eser dünya prömiyerini yaptığı günün akşamında bütün seyirciler heyecanla 

salona gelmiş, Stravinsky’nin yeni operasını dinlemek için sabırsızlanıyordu. “Bahar 

Ayini” ve “Ateş Kuşu” baleleri ile zaten Stravinsky müziğine hem kulak hem de 

zihinlerini alıştırmış olan dinleyici için bu eserde bulunan farklılığı keşfetmek ise çok 
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zor olmamıştı. Bu bestecilik, Ateş Kuşu veya Bahar Ayini ile tanınmış Stravinsky 

değildi. Kariyerinin başlarında bilinen Stravinsky’e herkes bir şekilde alışmışken, 

Stravinsky şimdi Neoklasik bir üslup ile sahneye çıkmıştı. Eserde neoklasik bir his 

vardı, ancak Prokofiev'in ilk senfonisi kadar eksiksiz bir neoklasik değildi, 

Stravinsky kendine has bir yorum ve düşünce ile bir Neoklasik yaratı yaptığı açıkça 

belli oluyordu. Stravinsky’nin bu müziği barok olmaktan uzak olsa da, 

Monteverdi'nin Orfeo'suna (prologue:toccata) bir saygı duruşu niteliğinde bir trompet 

heyecanıyla yolculuğuna başlıyordu. Stravinsky'nin neoklasik ve kontrapuntal 

unsurları birleştirdiği en uzun operasında bestecinin daha modern tarzını gerçekten 

modern bir çalışma olarak işaretleyen ritimler, renkler ve dokuyla bize 

hatırlatılıyordu. Yine de “Wozzeck” veya “The Nose” operalarından tamamen farklı 

bir modernlikti bu. Üstelik eserde belirgin bir atonallik ve on iki ton 

bulunmamaktaydı. Aaron Copland’ın Amerikan ritmik hareketlerini anımsatan 

girişler ve çıkışların duyulması kulakta bir heyecan yaratırken, pek çok şan pasajında 

ise adeta Mozart arialarındaki mükemmellik hissini uyandırıyordu (WEB_23, 2020).   

Stravinsky bu eseri bestelerken sadece müzikal anlamda bir neoklasik yaklaşımda 

bulunmamış, bunu rol-karakter anlamında da esere taşımıştır. Özellikle bu anlamda 

Mozart operalarının ne kadar çok örnek alındığı ve Stravinsky dehasının Mozart 

sanatına ne kadar yakın olduğunu görebiliriz. Bu anlamda eser aynı zamanda 

Mozart’ın “Don Giovanni” ile “Cosi Fan Tutte” operalarından çok benzer karakter 

hareketlerine sahip olduğunu farketmemiz çok zor olmaz. Stravinsky, eserin 

bestelenme sürecinde Mozart’ın “Cosi Fan Tutte” eserinden oldukça etkilendiğini 

birkaç kez belirtmiş, Tom’un bazı arialarında ise bu operaya melodik göndermeler 

yapmıştır (Tom's Cavatina). Bestecinin bu noktada W.H.Auden ile yaptığı iş birliği 

çok önemlidir. W.A.Mozart’ta zamanında Lorenzo da Ponte ile benzeri bir iş birliği 

yapmış ve tıpkı Stravinsky gibi toplumsal ahlak ile kurgulu operaları ortaya 

çıkartmışlardı (Le Nozze di Figaro, Cosi Fan Tutte, Don Giovanni gibi). 

Stravinsky’nin "Hovardanın Sonu" eseri de neoklasik yapılanma anlamında bu 

uyarlamaların izlerini oldukça taşımaktadır. Don Giovanni operasındaki Asilzade – 

Uşak ilişkisinin aynısını Tom ile Nick arasında görebiliriz. Don Giovanni’nin kadın 

düşkünlüğü ve ahlaki çöküşü yine Tom’un çöküşü ile benzemektedirler. Keza aynı 

şekilde Leporello’nun kurnazlıkları Nick karakteri ile oldukça benzemektedir. Ancak 
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burada Stravinsky, Nick karakterine bir Şeytan imajı da ekleyerek ve Mephistopheles 

karakterini daha baskın tutarak Faust temasını da içine katmıştır. Stravinsky 

neoklasik üslubunu eserin partisyonunda da gerçekleştirmiş 18.yüzyıl operalarının 

partisyonlarının çoğunda yapılmış olan opera içindeki eser başlıklarını ve 

numaralama formatını 20.yüzyıl eseri olan kendi operasında da devam ettirmiştir. 

Besteci partisyonunda 18. yüzyılın müziğine uygun stilizasyon unsurları ile 

neoklasik bir ruhla yazılmış adlandırmalar yapmıştır (Örneğin, bir çembalo eşliğinde 

anlatım vb.) Rakamların isimlerinde bile (Tom's cavatina17, Anne's cabaletta18 gibi) 

detaylar bulunmaktadır. 

 

 

Şekil 5.2: Vokal-Piyano Partisyonu, Tom’un ilk Recitatifli Ariası “Here I Stand” 

Kaynak: https://kupdf.net/download/the-rake-39-s-progress-vocal-score_58dfce02dc0d602320897103_pdf 

 

17 Cavatina, Kavatina: 18.Yüzyıl operalarında tekrarsız (da capo olmadan) söylenen kısa ve lirik aria 

türü. 
18 Cabaletta: 18.yüzyıl – 19. yüzyıl geç İtalyan operalarında genellikle aria sonlarında olan arianın son 

bölmesinin özet olarak hızlı ve canlı tempoda yorumunun adıdır. Burada sanatçı isterse kendine has 

süslemeler ve varyasyonlar yaratabilmektedir.  
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Şekil 5.3: Vokal-Piyano Partisyonu, Tom Kavatina,” Love too frequently be trayed” 

 

"Hovardanın Sonu" Operasının bestelenmesi sürecinde Robert Craft’ın 

Stravinsky’e asistanlık yapması bu denli bir neoklasik ruhun yoğun olmasında 

oldukça etkisi bulunmaktadır. Robert Craft, Amerikalı bir şef ve yazar olması ile 

birlikte Juliard Müzik Okulunu bitirmiş ve özellikle Claudio Monteverdi , Carlo 

Gesualdo ve Heinrich Schütz gibi erken dönem müziğine ilgi duyan bir şef olarak 

bilinmektedir. "Hovardanın Sonu" eserindeki erken dönem hissiyatları, Robert Craft 

ile gelişen bir zekâ ve analitik düşünce birleşimimin bir parçası olarak 

sonuçlanmıştır.  "Hovardanın Sonu" operası Neoklasik tarzını, değiştirilmiş klasik 

geleneği kullanarak birçok yönden sergiler. Birincisi, klasik bir karaktere ve klasik 

bir resim serisine dayanması, ikinci olarak, Goethe tarafından popüler hale getirilen 

Faust geleneğinden büyük ölçüde ilham almasıdır. Üçüncüsü ve en önemlisi, 

orkestrası ve müzik tarzı doğası gereği (Neo) klasik olmasıdır (Whiting, 2005). 

Stravinsky’nin bu eserinde dikkat çeken en önemli detaylardan biri Klavsen’in 

Barok Dönem anlayışı ile yani solo olarak kullanılmasıdır. Bu anlamda orkestra 

mevcut yapısına bir klavsen ilavesiyle birlikte kesinlikle geleneksel bir klasik 

orkestradır. Tarih boyunca klavsen, Barok müzikte yoğun bir şekilde kullanılmış ve 

bir ruh hali yaratmak için solo söyleşiler sırasında şarkıcılara eşlik etmek için solo bir 

şekilde kullanılmıştır. "Hovardanın Sonu" Operasında da klavsen tam olarak böyle 

kullanılmaktadır. Bu durum özellikle klavsenin 1775'ten beri bestelenen eserlerde bu 
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şekilde kullanılmasından ötürü klavsen detayını tekrardan ortaya çıkartmaktadır. 

Klavsen ile birlikte gelişen müziğin yönelimi ise son derece Neoklasik bir tarzı tasvir 

etmektedir (WEB_24, 2020). 

Stravinsky, "Hovardanın Sonu" operasının bestelendiği döneme kadar klavsen 

enstrümanını solo olarak neredeyse hiç kullanmamıştır. En belirgin klavsen solo 

hareketi "Hovardanın Sonu" operasının üçüncü perdesinin sonlarına doğru 

gerçekleştirilmiştir. Stravinsky’nin Paris’te yaşadığı dönemlerde klavsen kullanması 

aslında beklenen ve olası bir durumken; Paris şehir olarak buna uygun ve barok 

müziğin yoğun olduğu bir şehirken, Stravinsky bunu sadece "Hovardanın Sonu"nda 

tercih etmiştir (Nordwall, 2001). 

Operanın en önemli karakterlerinden biri olan Anne Truelove’ın " I go, I go to 

him" ariası, operanın geri kalanının çoğunun kısıtlama ve denge gibi klasik 

değerlerden çekilebileceği, ancak 20.yüzyılın sağlam özellikleri olan uyumsuzlukları 

ve melodi yazımını içerebileceği bir Mozart operasından çıkabilirmiş gibi 

duyulmaktadır (WEB_24, 2020). 

 

Şekil 5.4: Vokal-Piyano Partisyonu, Anne’in Cabelettası 

Kaynak: https://kupdf.net/download/the-rake-39-s-progress-vocal-score_58dfce02dc0d602320897103_pdf 

Avustralyalı orkestra şefi Anthony Walker, "Hovardanın Sonu" operasını 

yöneteceği zaman bir röportaj vermiş ve eserdeki neoklasik yapıyı şu şekilde tasvir 

etmiştir: "Barok ve rokoko'nun son derece süslü yapılarına geri dönen neoklasizm, 

Yunan ve Roma stillerinin temiz çizgilerine bir tepki olarak ortaya çıkmıştır. Müzikte 

neoklasizm, 20. yüzyılda modernizmin gidişatının aşırı karmaşıklıklarından ve 

uyumsuzluğundan uzaklaşmak isteyen bestecilerden geliyor ve bunun yerine klasik 

dönemin halcyon günlerine, Mozart ve Haydn'a geri dönüyor. Stravinsky'nin operayı 
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yazarken dinlediği tek müzik olan Mozart'ın “Cosi fan tutte”si bizi böyle bir 

neoklasizm’e götürdü." (WEB_25, 2020). Walker, "Hovardanın Sonu" operasında 

Wolfgang Amadeus Mozart, biraz Franz Joseph Haydn ve biraz da Gioachino 

Rossini duyurduğunu söyler. Aslında, Mozart’ın "Cosi Fan Tutte" operası için beş 

özel referans bulduğunu, ancak bunların hepsinin armonik veya ritmik değişiklikler 

nedeniyle sadece ince bir çizgiden ibaret olduğunu belirtir. 

Birinci Dünya Savaşı'ndan önceki yılların bitmeyen duygusallığı ve müzikal öykü 

anlatımından sonra, iki savaş arasında olan yıllar, çok daha önceki zamanların 

nesnelciliğine ve resmi organizasyonuna bir dönüş getirdi. Besteciler, müziği 

Richard Strauss'un programlı müziğinde temsil edilen hikayeler veya Beethoven ve 

Brahms'ın müziğini dolduran insan tutkuları gibi, kendisine empoze edilen 

unsurlardan özgürleştirmeye çalıştılar. Igor Stravinsky'nin sözleriyle, "müziğin tek 

temeli olan biçimsel fikre sağlıklı bir dönüş" yöntemini aradılar (White, 1979). 

Bazı besteciler için Neoklasizm, Mozart ve Haydn'ın ideallerine dönüş anlamına 

gelirken, Bazıları ise Bach ve Händel de dahil olmak üzere Yüksek Barok 

bestecilerinin ruhunu kanalize etti. Stravinsky, Mozart'ı veya Haydn'ı yeniden 

yaratmaya çalışmıyordu, ancak stillerini ve kişiliklerini 20. yüzyıl operasına uygun 

ve çok cüretkâr bir eser yazmak için başlangıç noktası olarak kullanmaya çalıştığı 

açıkça belli oluyordu (WEB_15, 2020). 

"Hovardanın Sonu" Operası, Stravinsky'nin neoklasik döneminin doruk noktasıdır 

ve açık bir şekilde Mozart'ın operalarından özellikle etkilenmiştir. Stravinsky ve 

librettisti W.H. Auden, Stravinsky, Batı Los Angeles'ta yaşarken ve Auden, 

Manhattan'da yaşarken, çalışmalarına posta yazışmaları yoluyla başladılar. 

Stravinsky, yaratıcı sürecin erken safhalarında Auden'i Los Angeles'a çağırdı ve 

böylece operanın birçok detayını bizzat inceleyebildiler. Kasım 1947'de o dönemde, 

birlikte sosyal zaman geçirdiler ve birlikte bir Mozart operası olan "Cosi Fan 

Tutte"ye gittiler. O dönem Los Angeles’ta ikilinin Mozart’ın pek çok operalarına 

gitmeleri oldukça olağan bir durumken, Mozart'ın operasının Stravinsky'nin 

çalışmalarındaki bariz etkisini tanımlamak oldukça büyüleyicidir (Stravinsky, 2011). 

"Hovardanın Sonu" operasının yapısı, Mozart'ın her biri açık, bir başlangıcı ve 

sonu olan ayrı müzikal sayılardan (arialar, düetler, triolar, korolar) oluşan bir "sayı" 

operası veya opera idealini kullanır. Bu yapı, müzikal numaraların kesintisiz bir 
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şekilde bir diğerine aktığı Wagner ve geç Verdi gibi 19. yüzyılın sonlarına ait 

"bütünüyle bestelenmiş" operalarla tezat oluşturmaktadır. Müzikal sayıları ayıran 

çalışmalara, Mozart'ın, Da Ponte operalarında olduğu gibi genellikle tek başına 

klavsen eşlik eder. "Hovardanın Sonu" operasının orkestrasyonu ahşap rüzgâr 

enstrümanları (flüt, obua, klarnet ve fagot), kornalar ve trompet çiftlerinin 

aerodinamik yay bölümü ile klasik modelini izler. Bununla birlikte, Stravinsky'nin 

Mozart zamanında yaygın olarak kullanılmayan enstrümanlar üzerinde iki ayrı 

çalgıya sahip olması nedeniyle, orkestrasyon yalnızca klasik değildir. İkinci flüt 

çalımı pikoloda iki katına çıkarken, ikinci obua İngiliz kornasıyla iki katına 

çıkabilmektedir (WEB_15, 2020). 

Stravinsky'nin librettisti W.H. Auden'e çalışmalarının başlarında yazdığı bir 

mektuba göre, asıl amaç Mozart’ın "Die Zauberflöte - Sihirli Flüt" operasında 

olduğu gibi sözlü diyalog kullanmakmış: "Unutmayın ki, metnin sözlü (müzikal 

olarak söylenmeyen) kelimeleriyle, birbirine bağlanan müzikal kısımları kesinlikle 

ayrılmış sayılardan oluşmalıdır, çünkü alışılmış geleneksel opera recitativo 

anlatımdan kaçınmak istiyorum. (6 Ekim 1947)" (Walsh, 2007). Bu projenin tam 

olarak ne zaman değiştirildiği belli değil, çünkü bu konuyla daha fazla ilgilenen 

hiçbir yazışma yok. Muhtemelen çift, Los Angeles'ta birlikte proje üzerinde 

çalışırken fikrini değiştirdi.  

Hovardanın Sonu operasının müzikal fikirlerinin ve yapılarının açık bir şekilde 

“Così Fan Tutte” Operasını model aldığı, Bu anlamda ise Stravinsky’nin bazı 

Mozart jestleri yaptığı birkaç yeri göstermekte fayda var. Özellikle Tom'un ariasının 

açılış müzikal hareketi (Love, too frequently betrayed), Mozart’ın "Cosi Fan Tutte" 

operasındaki Ferrando'nun ariası "Un aura amorosa"nın açılış jestini tam anlamıyla 

uygulamaktadır (WEB_15, 2020). 
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Şekil 5.5: Mozart’ın Cosi Fan Tutte Operası, “Un Aura Amorosa” Ariasın Girişi. 

 

 

Şekil:5.6: Hovardanın Sonu,  “Love Too Frequently Betrayed” Ariası Girişi. 

Hovardanın Sonu, 1. perde 2. sahnesinde yani Tom’un ariasından hemen sonraki 

sahnede gelen kadın korosunun söylediği “How sad a song” adlı koro partisi ise yine 

Mozart’ın aynı eserindeki hüzünlü quintet bölümüne oldukça benzer hareketler 

yapmaktadır. Çalkantılı orkestra eşliği ile eşleştirilen ve söylenen melodik hattın 

duraklama doğası her iki örnekte de bulunur. (WEB_15, 2020). 
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Şekil 5.7: Mozart – Cosi Fan Tutte Operası, No.9 Quintetto. 

 

Şekil 5.8: Hovardanın Sonu – 1.Perde 2.Sahne, Kadın Korosu Girişi. 

Kaynak: https://kupdf.net/download/the-rake-39-s-progress-vocal-score_58dfce02dc0d602320897103_pdf 

 

Tom’un Kavatinasında bulunan bir diğer neoklasik unsur ise, Purcell’ın yazım 

stiline ve müziğine yer yer benzerlik sağlamasıdır.  Purcell’ın “The Fairy Queen” 

bölümünden “The Plaint” kısmı, Stravinsky’nin “Love too frequntly betrayed” 

kavatinası ile yer yer model olarak düşünülmüş ve Stravinsky’in referanslarından biri 

olarak yer almıştır (Carter, 2019). 
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Şekil 5.9: Purcell, The Fairy Queen, “The Plaint” 

 

Şekil 5.10: Hovardanın Sonu, Tom’un Kavatinası 
Kaynak: https://kupdf.net/download/the-rake-39-s-progress-vocal-score_58dfce02dc0d602320897103_pdf 

 

Stravinsky bu eserinde Neoklasik anlayışının gerçekten doruklarına çıkmış, 

gerçekten 20.yüzyıla yakışır bir Modern Opera bestelemişti. Eser, Mozart ağırlıklı 

göndermeler ile birlikte, Verdi’den, Korsakov’dan, Monteverdi’den pek çok 

modellemeye sahiptir. Stilizasyon anlamında ise Bel Canto göndermelerde 

yapabiliyordu. Bel Canto modellemeye sahip en güzel örnek ise Anne’in “I go, I go 

to him, No Word from Tom” ariasıdır. Bu eser aslında yapı ve düzen olarak yine 

Mozart gibi düşünülebilir ama eğer iyi bir Donizetti dinleyicisiyseniz bu eser hem 
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söyleme hem de duyuş olarak başarılı bir Bel Canto çalışmasıdır. Sesli harflerin 

üzerinde ağırlıklı giden ve bağlı vokaller, metnin buna göre yerleştirilmesi, bilinçli 

yapılmış bir çalışmanın sonucudur. Ayrıca Anne’in söylemiş olduğu 3.perdenin son 

bölümünde bulunan “Lullaby” içinde Verdi’nin Othello’sunda bulunan “Willow 

Song” ve Korsakov’un “Sadko” eserinde bulunan Volkhova’nın “Lullaby” parçası 

ile benzerlikler olduğu ve sırf buna dair spesifik ve çok detaylı karşılaştırmalar 

bulunduğu bilinmektedir (Carter, 2019). 

 

 

Şekil 5.11: Monteverdi, L’Orfeo Toccata 

 

Eserin en başına tekrardan geri dönecek olursak, Stravinsky’nin burada oldukça 

derine indiğini farkedeceğiz. Gerçek bir Barok başlangıca sahip bu başlangıç ise 

Monteverdi’yi hatırlatmaktadır. Stravinsky’nin "Hovardanın Sonu" operasının 

Prelude’ü ile Monterverdi’nin “L’Orfeo” eserinin “Prologo:Toccata” kısmı 

birbirlerine benzeyen aynı temayı işlemişlerdir (Schiff, 1997) 
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Şekil 5.12: Hovardanın Sonu, Prelude 

Kaynak: https://kupdf.net/download/the-rake-39-s-progress-vocal-score_58dfce02dc0d602320897103_pdf 

Neoklasik hedefler, besteciler ve ülkelerine göre bakıldığı zaman, Avrupa'dan 

Kuzey ve Güney Amerika'ya kadar dünyanın dört bir yanından müzisyenlere ulaştı. 

Diğer neoklasik bestecilerin önemli örnekleri arasında Paul Hindemith (Mathis der 

Maler), F.Busoni ve Ottorino Respighi (Gli uccelli) önemli örnekler de 

bulunmaktadır. 20.yüzyıl müzik ve sanat açısından pek çok yeniliklere sahip 

çıkmıştır. Bu akım, geçmişin bestecilerine hem bir saygı içermekte, hem de yaratılan 

bir zıtlık ile aslında yeni bir bakış açısı yaratmaktadır. Gelecek yıllara ve nesillere en 

temel klasik formun bile aslında yenilikçiliğe ve yenilenmeye açık olduğunu ve 

yenilenmenin devam edeceğinin vazgeçilmez bir döngü olduğunu kanıtlamıştır.  
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BÖLÜM SON: SONUÇ VE ÖNERİLER 

Opera Sanatı, 17.yüzyıldan günümüze kadar her dönem varoluşunu sürdürebilmiş, 

her dönem yenilikler ve değişimler içerisinde şekillenebilmiş bir sanat dalıdır. Opera 

sanatı hiçbir zaman sadece müzik ve hikâyenin birleşiminden oluşmamış, tarih 

boyunca evrende var olan tüm değişimleri ve tüm sanatsal özellikleri içinde 

barındırabilen, resimden, mimariden, şiirden, edebiyattan, plastik sanatlardan heykel 

sanatına kadar pek çok türden beslenebilen bir sanat türü olarak günümüze ulaşmış 

ve varoluşunu sürdürmüştür. 20.yüzyılın başlarından itibaren genel müzik anlayışının 

ve müzik besteciliğinin değişime uğraması ve gelenekselleşmiş müzik formlarının 

daha deneysel ve yenilikçi bir yaklaşım ile mevcut tonaliteyi kırması üzerine farklı 

türler doğmuş ve opera sanatı da bu etki içerisinde kalmıştır. Dönem içerisinde pek 

çok besteci bu durumdan ötürü fikir ayrılıkları yaşamışlardır. Yeni Klasikçilik yani 

Neo-Klasik anlayış ise tam bu noktada pek çok besteci için büyük bir yaratım alanı 

oluşturmuştur. Kendilerinden önceki dönem müziğinin uyumunun ve değerlerinin 

yok sayılamayacağını bilen 20.yüzyıl bestecileri, hem kendilerinden önceki döneme 

saygı içeren hem de içlerinde bulundukları dünyanın ritmini ve seslerini 

aktarabilecekleri bir türde buluşmuşlardır. Kuşkusuz, Igor Stravinsky bu akımın en 

önemli temsilcilerinden biri olmuş ve hem dönemin bestecilerine hem de gelecek 

kuşak bestecileri için çok büyük bir yol gösterici olmuştur.  

20.yüzyılın ortalarında bestelenmiş olan "Hovardanın Sonu" operası ise, opera 

sanatının varoluşundan bu yana gelişen bütün sanatsal akımları içinde kapsayabilen, 

hem hikâye anlamında hem de müzik anlamında gerçek bir Neo-Klasik çalışma 

örneği olarak tasarlanmış ve üretilmiş bir opera olmuştur. 1734 yılında William 

Hogarth tarafından tamamlanan 8 gravürün sinematografik hikayesinin, 1951 yılında 

prömiyeri yapılan "Hovardanın Sonu" operasına aktarılması sadece müzik alanında 

yapılmış bir neoklasikleştirme çalışması değil, aynı zamanda hikâye ve tasarım 

anlamında da bir bütün olarak sayılabilecek Neo-Klasik çalışma olmuştur. Operanın 

bestelenmesi esnasında bir Mozart operasının temel alınması, müziğin içerisinde ise 

Purcell, Haydn, Mozart, Monteverdi, G.Verdi gibi önemli köklerin müziklerine 

göndermeler ve benzetmeler olması, Stravinsky gibi bir dehanın 20.yüzyıl için ne 
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kadar önemli bir besteci olduğunu ve geçmiş ile günümüzün müzikal uyumunun 

arasında çok büyük ve önemli bir köprü kurduğunun kanıtı olmuştur.  

Bu tez çalışması ile 20.yüzyıl müziğini ele alınmış, bu dönemde bestelenen 

operalardan örneklere yer verilmiş, Igor Stravinsky’nin yaratı dönemleri ile 20.yüzyıl 

müziğinin içerikleri ayrıntıları ile açıklanmış ve "Hovardanın Sonu" operasına çok 

büyük ilham veren William Hogarth’ın hayatı ve “A Rake’s Progress” gravürleri 

detaylı olarak incelenmiş ve gravürler ile sahne uyumlandırması detayları tespit 

edilmiştir. Bölüm 5.1’de açıklanan ve elde edilen veriler ışığında bu tarz bir 

20.yüzyıl eserini icra edecek olan sanatçının, çok detaylı bir solfej çalışması ile bütün 

eserin vokal partisyonlarında tek tek ritmik analizler yapması gerektiği ve 2.5 saatlik 

bir performans için ise iyi bir kondisyon ve dinamik çalışma sürecinden geçmesi 

gerektiği tespit edilmiştir. Bölüm 5.2'de "Hovardanın Sonu" operasının müzikal 

analizi ile eserde yapılan Neoklasik unsurlar şekil ve nota örnekleri ile incelenip 

tespit edilmiş, eserde bulunan karakterler ele alınmış ve karakterlere yönelik icra 

önerileri sunulmuştur.  

Yapılan araştırmalar sonucunda elde edilen bulgular ile "Hovardanın Sonu" 

operasının hem geçmiş hem günümüz ile çok doğal bir uyum içerisinde olduğu, 

20.yüzyıl modernizmi içerisinde bestelenmiş olmasına rağmen, dokusunun 

geleneksel klasik batı müziği yapısında olduğu tespit edilmiş olup, bu nedenle gerek 

müzikal anlamda gerekse sahnelenme anlamında hem günümüzün ruhuna hem de 

geçmişe uygun olabileceği saptanmıştır. Eserin müzik, yapı, hikâye ve dramaturji 

açısından mükemmel bir çalışmanın ürünü olması, müziğin ve edebiyatın 

dramaturjik anlamda harika bir uyum içerisinde çalışması ve aynı zamanda toplumsal 

ve ahlaki önemli mesajlar da içermesi nedeniyle, gelecek yıllarda da ülkemizde ve 

dünyadaki pek çok opera evinde sahneleneceği aşikardır. 

Ülkemizde 20.yüzyıl operalarının az sahnelenmesi, konservatuvar eğitim 

sistemlerinde gelenekselleşmiş opera repertuvarı dışında modern opera 

repertuvarının gerekli ilgiyi görmemesi ve bu konudaki akademik materyal azlığı göz 

önünde bulundurularak hazırlanan bu tez, 20.yüzyıl ve modern opera repertuvarını 

çalışmak isteyen konservatuvar öğrencileri, profesyonel opera sanatçıları ve bu 

dönemin eserlerine ilgi duyan herkes için önemli bir referans ve kaynak niteliği 

taşımaktadır. 
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