Balassi szerelmi lirája

Fönnmaradt versei közül a legtöbb szerelmes vers, amelyeknek legnagyobb részét Losonczy Annához írta (Anna- és Júlia-ciklus), de megörökítette számos futó kalandját, és írt néhány verset feleségéhez, Dobó Krisztinához is. Ezek a költemények azonban a trubadúrhagyományok értelmében nem szerelmes versek, hiszen ahhoz a hölgyhöz, akit feleségül óhajtottak venni (vagy akivel már házasságban éltek) nem szerelmes, hanem házaséneket illett írni. A házasságkötés alkalmából írt versek Istenhez szóló könyörgések (a házasság előtt elkövetett bűnök bocsánatáért és áldásért), ilyen pl. a Kiben bűne bocsánatjáért könyörgett akkor, hogy házasodni szándékozott című Balassi-vers. Nem tudható, kihez szólnak a Célia-versek, és az egyetlen, Fulviáról szóló epigramma.


Szerelmi lírájában a középkori trubadúrköltészet és a humanista-reneszánsz szerelmi költészet szintézisét valósítja meg. Korai verseiben a trubadúrköltészet jellegzetes konvencióit alkalmazza: a szerelmesen hódoló lovag és fölényesen mosolygó kedvesének motívuma (pl. Hogy Júliára talála, így köszöne néki), a virágénekek különböző változatainak hasonlatai, metaforái (pl. Hajnalban szépülnek a fák, Kit egy citerás lengyel leányról szerzett, Az Cortigianáról...) megtalálhatók költészetében.


Az udvarló-bókoló gesztusok (pl. ajándékokhoz ún. kísérőversek: pl. Kit egy násfa felett küldett volta szeretőjének, Kit  egy gyémántkereszt mellett küldött volt a szeretőjének), szerelmének fölmagasztalása (pl. Borbála nevére, Júliát hasonlítja a szerelemhez), a költői névadás és a múzsa megnevezése (Júlia, Célia, Fulvia), az akrosztichon, költészeti és mitológiai hagyományokon alapuló képi világ (a Júlia- és Célia-ciklus verseiben) szerelmi költészetének reneszánsz vonását mutatják. 


Balassi ismerte Petrarca Daloskönyvét (Il canzoniere), költészetének petrarkista vonásai elsősorban három humanista költő (Michael Marullus, Hieronymus Angerianus és Janus Secundus) példájának követéséből adódnak. 


Korábban is voltak már német, olasz, latin átköltései, de a fenti három szerző gyűjteményes kötetéből (Poetae tres elegantissimi – Három igen kiváló költő, Párizs, 1582) választott versek átköltése során sajátította el a kimunkált és tudós költői lelemények, az inventio poetica eszköztárát (Csókolván ez minap az én szeretőmet,  Kit egy szép leány nevével szerzett).


Szerelmes verseinek második (az 1587–88-ban írt Júlia-versek) és harmadik (az 1590–91-ben írt Célia-versek) korszakában Balassi az imitatio szellemében és inventio poetica eszköztárának segítségével írta költeményeit. A versek egy része átköltés, vagy általánosan alkalmazott költői képeken és versformákon alapul. A reneszánsz korában az eredetiség igénye nem volt ismert, helyette a konvenciók újszerű és mesteri alkalmazása vívott ki elismerést. Balassi a latin nyelvű reneszánsz szerelmi költészet konvencióinak magyar nyelvre való átültetésével nyelvi-stiláris és formai szempontból is jelentőset alkotott. 


Szerelmi lírájának hangneme igen széles skálán mozog: keserűség, bánat, aggodalom, harag, öröm, boldogság szólal meg a ciklusok verseiben, a szerelmet minden költői fikción túl mégis életszerűen megénekelve. A Júlia-versek írásának idejében Losonczy Annától udvarló próbálkozásaira elutasító választ kapott, az asszonnyal nem is találkozhatott. Korábbi szerelmesének és szerelmének emléket állító versei idealizált és valóságos képet mutatnak a Balassi által személyesen átélt érzelmi folyamatról, ahol Júlia egyszerre a boldogság és a kínlódás forrása. Már nem is a szeretett nő, hanem a szerelmet és boldogságot kereső költő személye a fontos. Egybeesik ez azzal a trubadúrköltészeti hagyománnyal, hogy a szerelmes témájú versekben házasságról, házassági ajánlatról nem eshet szó, kizárólag a átélt érzelmekről és élményekről.


A Célia-versek a beteljesült, alapvetően harmonikus szerelem versei. A rövid terjedelmű (sokszor csupán három versszakos), formai és stiláris szempontból is letisztult és gondosan kimunkált költeményeiben egy-egy hangulatot vagy gondolatot fejez ki mitologikus és természetből vett hasonlatok, metaforák segítségével (Ugyanakkor, hogy megkedveli Céliát, ekképpen könyörög mindjárt neki, Kiben köszöni Cupidónak, Kiben az Célia szerelméért való gyötrelméről szól, Kiben az kesergő Céliáról ír.). A Célia-verseket mind Balassi-strófában írta.

Balassi: Tavaszénekek és vitézi versek

A végvári vitézek életének gyönyörűségét a hősi küzdelmek és az őket körülvevő természeti környezet jelenti. A nemesek előtt álló példa elsősorban a középkori lovagság eszménye, de a végvári katonáskodás a török elleni háborúskodások miatt nincstelenné vált ember számára sok esetben, ha zsoldosnak állt, a megélhetés egyetlen forrása volt. A lovag – Balassi korában vitéz – az országot valamelyik végvárban szolgáló, de saját felszereléssel és lóval rendelkező katona. A hagyományos lovagi értékrend szerint a pogányok elleni harc mellett a lovagnak kötelessége a hölgyek tisztelete. Balassi életében az általa vállalt költői szerep (lovag- vagy trubadúrköltő) egész életútjának meghatározója, bár nyilvánvalóan a birtokperei után megélhetési gondjai is a katonáskodás vállalására késztették.

   A vágánsköltészetben, majd a humanista hagyományban is tovább élő tavaszi énekek témája Balassinál tovább bővül a végvári vitézek életörömének kifejezésével. A Széllyel tündökleni kezdetű vers, amint az a záró versszakból megtudható, egy Marullus-vers átköltése. 



Marullus poéta azt deákul írta,



ím én penig magyarul,



Jó lovam mellett való füven létemben



fordítám meg deákbúl,



Mikor vígan laknám vitéz szolgáimmal



távozván bánatimtúl. 


Hasonló eredetű és témájú a Borivóknak való, amelynek kezdete a pünkösd ünnepére írt egyházi himnuszokat is idézi.


A vitézi életet bemutató és vállalására buzdító költemények – a 16. századbeli elnevezésük szerint katonaénekek – egyike A végek dícsérete (más címen Egy katonaének). Az 1589-ben hazájától kényszerűen búcsúzó Balassi ebben a versében a vitézi élet szépségeit idézi föl nosztalgikus hangvételben. A vers a végvárak világát és a katonák életmódját, felszerelését, harcmodorát életképszerűen mutatja be. A vitézi élet, a helytállás és a hősi halál értelme Balassi szerint a lovagi hagyománynak megfelelően a fönnmaradó hírnév és dicsőség:



„Az jó hírért, névért s az szép tisztességért,



ők mindent hátra hadnak." 


A költemény hármas tagolású, szimmetrikus szerkesztésen alapul. A kilenc versszak három pillére az első, az ötödik és az utolsó versszak. A vers felütésében megfogalmazott kérdés és a rá adott válaszok a végvári katonák egy napjának bemutatásával idilli életét idéznek. Az ötödik versszakban a költő a vitézi élet értelmét, a következő versszakokban a katonák helytállását és a hősi halál lehetőségét fogalmazza meg. A kilencedik, zárószakasz felmagasztalás, áldáskérés és búcsúzás.


Balassi több versében is megemlékezik a végvári katonák hősies helytállásáról. A Búcsúja hazájától című versben a vitézek, a végvárak és Magyarország az egész kereszténység védelmezőiként jelennek meg. A Kiben kesereg a magyar nemzetnek romlásán és fogyásán címűben viszont így panaszkodik:



„Föld reménségére felnevelt urfiak,



Szemétre vettettek úgy, mint köz tyúkfiak”



„Hazádnak szép vége mindenütt csonkán áll,



Sereged szép száma fogy, romol s szállton száll."


Vitézi költészetének értékrendje, motívumai, gondolatai tovább élnek a magyar barokk költészetben, így többek között Zrínyi Miklós Szigeti veszedelem című eposzában is.

Zrinyi Miklós: Barokk eposz sajátosságai

Az Obsidio Sigetiana – a Szigeti veszedelem – a szigetvári hős Zrínyi Miklósnak, a költő dédapjának állít emléket, de a nemzeti összefogás, az egység fontosságára is rá akarja irányítani a kortársak figyelmét a költő. Műve első énekeit 1645–46 telén vetette papírra, a munka végül 1648-ban készült el, a magyar nemességhez szóló dedikációval.


A mű középpontjában Szigetvár 1566-os ostroma áll, a strófák száma is jelzi ezt az évszámot. A költő nem csupán a történeti forrásokat (Istvánffy Miklós, Forgách Ferenc, Zsámboki János munkáit) használta fel, hanem amint írja: „Fabulákkal kevertem a historiát [...] horvát és olasz cronikábul tanultam", illetve költői fantáziája és a népi énekmondók szövegei segítségével alakította a történetet.


A költő számára dédapja hősi példája nem csupán a családi hagyomány emlékének ápolását jelentette, hanem politikai koncepciójának megfogalmazását is lehetővé tette. A kettős cél – a személyes mondanivaló, hogy méltó emléket állítson Szigetvár védőinek és a politikai koncepció: a török kiűzésére vonatkozó program megfogalmazása – meghatározza a mű témáját és műfaját.


Az antik eposzok műfaji hagyományait követve olyan hőst és eseményt állít a történet középpontjába, amely egy egész közösség sorsát befolyásolja: Zrínyi és a szigetiek hősiességének példájával serkenti korának magyarságát a nemzeti összefogásra. Az országban eluralkodó bűnök, a romlottság, a vallási megosztottság, a politikai egység hiánya Isten elfordulását eredményezte a magyaroktól. A török sereg – bosszúálló haragjának eszköze – hatalmas erőkkel érkezik az erkölcseiben megromlott magyarság megbüntetésére. A várvédő sereg azonban mentes a magyarok bűneitől, ezért képes szembeszállni az ellenséggel. Az imádkozó Zrínyi megtudja sorsát, a feszületről hozzá hajló Krisztus szavai előrevetítik a jövőt:



„Martyromságot fogsz pogántul szenvedni



Mert az én nevemért fogsz bátran meghalni." 




(2. ének 83. strófa)


A hadvezér Krisztus katonájaként (athleta Christi) harcol a kereszténységért, föláldozza magát a magyarságért, szinte megváltja azt bűneitől (Imitatio Christi). Az áldozat nem hiábavaló. A maroknyi várvédő sereg elpusztul ugyan, de az eposz barokk záróképe szerint a magyarság megdicsőül: az alászálló angyalok a mennyországba emelik a hősök lelkét. Így a vereség voltaképpen győzelemmé válik. Az eposz tanulsága a nemzethez szól: a szigetváriak példáját követve a török legyőzhető, a haragvó Isten kiengesztelhető.


Noha Szigetvár ostroma nem jellegzetes eposzi téma (hiszen eredetileg nem sorsdöntő eseményt ábrázol, s a csata sem a magyarság győzelmével zárul), mégis Zrínyi – a kialakult hagyományt követve – eposzi méretűvé duzzasztotta az eseményeket, a vereséget is a magyarság erkölcsi fölényévé változtatta, így adott elégtételt a vár védőinek. Az összefogás segítségével az ellenfél legyőzhetővé válik, s a katonák bátorságát és hősiességét látva még a haragvó Isten is megenyhül. Szigetvár sorsa követendő példa kell legyen az erkölcseiben megrendült magyarság számára: Zrínyi érdekegyesítő politikája túlmutat kora protestáns-katolikus ellentétén. 


A Szigeti veszedelemben is megtalálhatjuk az eposz műfajára jellemző kellékeket, de mindezeket a barokk világképe, a kereszténység szellemében: az invokációban Szűz Máriához fohászkodik, az antik mitológiai apparátus helyett a mennyország angyalai és a pokol seregei támogatják, illetve gátolják a szereplőket. A propozíció a pogányok elleni küzdelemről szól, az enumeráció és a páros viadalok kavargó, barokkos képei a magyarok egyéni hősiességének állítanak emléket, így kapcsolva össze a műfaj és a stílus szabta formai és tartalmi követelményeket. 


A műfaji előzmények közé nemcsak Homérosz és Vergilius művei tartoznak, hanem Tasso Megszabadított Jeruzsálem című barokk eposza is. A tárgyi, tematikai egyezések pedig a históriás énekek, a szerelmi epizódok a széphistóriák világát idézik. A magyar epikus költészet hagyományait követik a Szigeti veszedelem négyes rímű strófái, ütemhangsúlyos ritmusa. Zrínyi eposza ötvözi az európai irodalmi hagyományokat a magyar költészet eredményeivel.

Zrinyi Miklós: Szerkezet és jellemzés

Arany János Zrínyi és Tasso című tanulmányában hangsúlyozza az eposz tökéletes kompozícióját, mert ennek segítségével válik hihetővé az a paradox tétel, hogy: „egy kis vár, egy elszánt, maroknyi nép, egy Isten választotta hős megtöri az ellen túlnyomó erejét".


A mű cselekménye három nagy szerkezeti egységre tagolható:


I. 1–6. ének:

              – előkészületek, az ostrom előzményei


         – az Isten bosszúálló haragja a magyarság ellen fordul


         – előresejtetés (anticipatio): Zrínyi megtudja, mi lesz a sorsa


         – a török sereg készülődése  – seregszemle


         – a magyar seregek elszántságának bemutatása


Egyre fenyegetőbbé válik a török veszély, melynek indoklását az égben Isten, a pokolban Alecto, a szultán udvarában Szulimán és Arszlán szavaiból ismerjük meg: Isten haragja, az ország katonai és erkölcsi gyengesége, és a készülődő török sereg ereje elkerülhetetlennek mutatja a katasztrófát. Már ekkor éles ellentét feszül a törökök elbizakodottsága és a magyar tábor bajtársiassága, fegyelmezettsége között. Az ellenséget hatalmas tömegnek látjuk, ahol ekkor még rend és szervezettség uralkodik. A kitűnően felszerelt hadsereg vezére is kiváló tulajdonságokkal rendelkezik: bölcs, okos, vitéz, állhatatos (2. ének). Zrínyi jellemzése már korántsem ilyen részletes, alakjában az a legfontosabb, amiben eltér kora magyarjaitól, s ezért számíthat Isten segítségére. A török szultán udvarából és a Szigetvárról indított cselekmény két szála a siklósi összecsapás során kapcsolódik össze. Ekkor dől el véglegesen, hogy Szulimán serege Eger helyett Szigetvár ellen indul.


A harc során mutatkozik meg a két sereg közti különbség: az elbizakodott törökökkel szemben a szigetieket az egymás közötti a bizalom, a bajtársiasság, a fegyelem jellemzi. Zrínyi nem zsarnok, mint Szulimán, hanem emberségével példát mutat katonáinak. 


Az 5. énekben a magyarok esküje és Zrínyi beszéde, az „igaz ügy" a haza és a kereszténység szolgálatának megfogalmazása. Az esküre járuló tisztek seregszemléjére nem csak eposzi kellékként van szükség: jellemzésük eltér a törökökétől, hiszen nem a sereg részeként vonulnak föl, hanem egyéni bátorságukkal is kitűnnek. Már ekkor látszik: mégsem lehetetlen vállalkozás szembeszállni a túlerővel. Az első hat ének késleltetés is, hiszen a tényleges ostrom csak a hetedik énekkel kezdődik. 


II. 7–13. ének: az ostrom leírása


A 7. énekben az egymással szemben álló két tábor leírása jellemzésük elmélyítésére is lehetőséget ad. A magyarok és Zrínyi harci kedve egyre erősödik, veszteségeikről kevesebb szó esik. Zrínyi egyetlen nagy ostromba sűríti, tömöríti a tíz támadás eseményeit. Az ezt bemutató tizedik ének a mű központi pillére. A köré fonódó epizódok egyrészt az egyéni hősiességet állítják a középpontba (Juranics és Radivoj halála előre sejteti a csata végkimenetelét), másrészt a szerelmi történetek (Delimán és Kumilla, illetve Deli Vid és Borbála) révén késleltetik a végkifejletet. 


A török táborban támadó zűrzavar, zendülés, széthúzás a törökök gyengeségének és ebből fakadó erkölcsi vereségének bemutatására szolgál. A fegyelem felbomlása, a vezérek közötti viszály nyílt zendüléshez vezet, melyet megfékezni már a szultán tekintélye is kevésnek bizonyul.


A 13. ének végzetes, ám szükségszerű véletlene, a galambepizód eldönti a csata kimenetelét. A szigetváriak királynak küldött üzenete végzetes fordulat révén a törökök kezébe kerül, így a már elvonulni szándékozó had utolsó ostromot indíthat, s ezzel megpecsételődik a magyarok sorsa.


III. 14–15. ének: győzelem és pusztulás – pusztulás és győzelem

 
A kozmikus méretű végső harcban nemcsak a törökök és a magyarok, de az alvilág sötét szellemei is összecsapnak a fény képviselőivel, a Gábriel vezette angyalok seregével. A hatalmas barokk tabló Zrínyi és a magyarság megdicsőülésével, az égiek győzelmével zárul.

  Zrínyi utolsó beszéde a szigetvári hősök küldetésének beteljesítését fogalmazza meg: 



„Mi vitézül éltünk, vitézül meghaljunk, 



 Egész ez világnak evvel példát hagyjunk,



 Ma mi tisztességet nevünkre szállítunk, 



 Mai nap szépéti minden elmult dolgunk." (15. ének) 


Jelképes értékű, hogy a legvitézebb török, a fővezér  Szulejmán Zrínyi kezétől vész el, míg a magyar hős halálát „janicsár-golyóbis" okozza, méltó ellenfele nincs a török táborban.

Csokonai Vitéz Mihály: A felvilágosodás eszméi Csokonai költészetében

Már Domby Márton, a költő első életrajzírója hangsúlyozta a francia felvilágosodás Csokonaira gyakorolt hatását. Rousseau és Voltaire művein kívül Csokonai ismerhette az enciklopédisták, Helvetius, Diderot és Holbach írásait is. A természettudományok és a fizika eredményeinek ismeretében pedig világképét leginkább a deizmus jellemezte. 


1788–90 körül a korábban készült tájleíró költeményeket fejlesztette tovább, amelyekben már a társadalombíráló szándék is megmutatkozott. Radikális versei javarészt 1793–95-ben születtek. 


Eredetileg iskolai dolgozatnak készült Az estve című költemény. A vers indító képe, a tájleírás a klasszicista pictura hagyományait idézi. A természet bemutatása az idilli alkony leírásával kezdődik: megszemélyesítés, igei metafora, élénk költői jelzők teszik láttató erejűvé a képet. Noha a harmóniát csak kissé zavarják meg a szelíd vadállatok, az alliteráló sor mássalhangzói már előkészítik a következő sorok feszültségét („Barlangjában belől bömböl a mord medve"). A tájat szemlélő költői én lelki vigaszt keres: a természet számára menekülés, megnyugvás. Csokonai Rousseau-t követve a magántulajdon megjelenését okolja a társadalom bűneiért. A természetes ősállapot felidézésével egyértelmű bírálatot mond kora felett, a birtokos névmások főnévi használatával fokozva a személyes indulatok nagyságát:



„Az enyém, a tied mennyi lármát szüle,



Miolta a mienk nevezet elüle.”


Az idilli ősállapot bemutatása a jelen kor negatív leírásával történik: a tagadó mondatok a kor társadalmi viszonyainak bírálatai. A természetes erkölcs, az egyenlőség eszményének hirdetése indulatos, határozott politikai állásfoglalás. A versben megszólaló költői én a világ objektív leírását igyekszik adni, de személyes indulatain nem tud úrrá lenni. A világ okozta csalódás után csak a természet hozhat feloldódást, a megszólítások, indulatszók erőteljes érzelmeket fejeznek ki. Fájdalmas keserűség, az embertől, civilizációtól még meg nem rontott természet féltése szól ezekből a sorokból. 


A vers zárlata ódai magasságokba emeli a költeményt: a szubjektív, mégis általános érvényű sorokban a társadalom hibáin felülemelkedni tudó ember büszke öntudata fejeződik ki. Az estvéhez hasonló felépítésű a Konstancinápoly című vers is. Az egzotikus Kelet különös világának hangulatkeltő bemutatása mozgalmas, látványos térbeli leírás segítségével történik. A picturarész, a város bemutatása földrajzi „helymeghatározással” indul, ezt követően madártávlatból tekinthetünk végig a városon, majd az újabb nézőpontváltás egyre részletezőbb bemutatásra ad lehetőséget. Mintha egy városnéző sétán vennénk részt, a szemlélődő költő – természetesen múzsája segítségével – kalauzol végig minket, ejt ámulatba a pompás látnivalók sokaságával. Az apró jelentekből összeálló kép játékos gazdagsága, a különös látvány keltette izgalom a szultán háremébe belépve tovább fokozódik. A rokokó bájos, miniatűr képei, a metaforák gazdag sora alig leplezik a kép finom erotikáját. A könnyedséget hamar felváltja az elmélkedő, filozofikus jelleg. A muzulmán hit külsőségeinek bemutatása a „denevér babona”, a „bagoly vakbuzgóság” illusztrációja lesz... A felvilágosodás eszméinek híve költői kérdéssel vezeti be egyházellenes gondolatait. A mohamedán vallás külsőségeinek leírása, groteszk vonásainak gúnyos rajza a fanatizmusellenesség legnyilvánvalóbb megfogalmazása. Az egyre konkrétabb képek egyre nagyobb lehetőséget nyújtanak az általánosításra. Nem lehet véletlen az sem, hogy a muzulmán hit bemutatásakor pénteki böjtről, harangokról, az Isten fiáról is szó esik – így a költemény nem csupán a pogány vakbuzgóságot ítéli el, de éles kritika a keresztény egyházzal szemben is. Voltaire szellemében, az észelvűség alapján bírálata a „vak homály” és a „nappali fény” ellentétére épülve jut el a „természet örök törvényének” himnikus megfogalmazásáig. Az eszményi társadalom képe, az értelem, a szeretet, a testvériség eszméinek harmóniája reménnyel tölti el a költőt, s egy boldogabb jövő képét festi elénk. Hasonló goldolatokkal zárul a Magyar! hajnal hasad című költemény is, mely a sötétség és a fény, a jelen és a jövő ellentétére épülve a felvilágosodás, a polgári társadalom eszményének költői megfogalmazása.


 A pictura és a hozzá kapcsolódó sentencia a vers retorikai, költői eszközeiben is különbséget mutat. Az egyes szám második és többes szám, első személyű könnyed mondatokat indulatos felkiáltások, kérdések váltják fel. Eltűnik a látszólagos párbeszéd, helyébe szenvedélyes magánbeszéd lép. A múlt és a jelen társadalmának összevetését követő kép újabb megszólítással indul („Emelkedj fel, lelkem"), a vágyott jövő utópisztikus képe azonban már a költő látomása.


E nagy gondolati versek mellett A tihanyi ekhóhoz is visszhangozza a felvilágosodás eszméit. A nagy francia gondolkodó neve jelképpé magasztosul:



„Mint egy Russzó Ermenonvillében



Ember és polgár leszek"


A költő és a világ között feszülő ellentétet feloldandó a kiszolgáltatottság, a meg nem értettség elől Csokonai a jövőbe menekül. Hisz a kései korok igazságszolgáltatásában nemcsak a maga, de a közösség számára is. A költemény azonban nemcsak a felvilágosodás eszméinek bemutatása, hanem remek példa a stílusok keveredésére, a hangnemek sokszínűségének, Csokonai költészete tartalmi-formai gazdagságának bemutatására is.


A poeta doctus, a tudós költő ironikus rajza a műveletlen és elmaradott magyar viszonyokról  a Jövendölés az első oskoláról a Somogyban. Az újjáéledő remény szava szólal meg a jelent ostorozó, a tudást legfőbb értéknek tekintő költemény utolsó soraiban:



„De tán jő



Oly idő,



Melyben nékünk



A vidékünk



Új Hélikon lesz."


Az ember hibái a társadalom hibáiból fakadnak, ezeket felismerve, s rajtuk a nevelés, a tudományok, a művészet segítségével változtatva talán egy jobb kor reménye bontakozhat ki.

Berzsenyi Dániel: A magyar nemzettudat kialakulásának első állomása: Berzsenyi Ódaköltészete

Berzsenyi verseinek keletkezési időrendje 1808-ig bizonytalan, a művek többváltozatúak, több kéziratban maradtak fenn. Egy-egy vers kézirat-változatai jelentős különbségeket mutatnak. 


A történelmi-szellemi háttér is változatos. A magyar felvilágosodás első hulláma II. József reformjaihoz, a nemesi hazafiság ébredéséhez, a nyelvújítási, verselési viták gazdag, mozgalmas időszakához köthető. Az európai – főleg a magyarra mindig erősen ható német kultúrában – ekkor már a preromantika gondolatvilága is megjelenik. Ez adja azt az eszmei hátteret, amelyben a magyar nemesi mozgalom 1790 után szelíd reformokkal ugyan, de alapvetően saját kiváltságai megőrzéséért harcol. Berzsenyi korai költészetében, a Kesergés című ódában, amely a Magyarokhoz I. legkorábbi változata, ezt a felelős nemesi hazafiságot tükrözi. A francia forradalom és a napóleoni háborúk egyszerre erősítik a védekező konzervativizmust, az ehhez kapcsolódó rendi öntudatot, illetőleg a felvilágosodás gondolatait és a romantizáló szabadságvágyat, forradalmiságot is. Mindez német közvetítéssel jutott el Magyarországra, és klasszicista formakinccsel fogalmazódott meg. 

Magyarokhoz I.


Első változata 1796 körül, végső megfogalmazása 1810-ben készült el. Alapja Horatius Rómaiakhoz című ódája, ennek felépítését, az alkaioszi strófa szabályait követi. Hatott még rá Baróti Szabó Dávid, Ányos Pál, Batsányi János, Gvadányi József.


Az óda a korabeli nemesi-rendi nemzettudat legtisztább megfogalmazása, azonban magában hordja a nemzetfogalom kiterjesztésének lehetőségét is. 

     Az óda szerkezete: 

    1–3. versszak: A jelen helyzet vázlata, a „romlás" megfogalmazása. Vitatott az első sor helyesírása, a vessző nélküli változatban az „indult" szó állítmányi szerepe jobban érzékeltei a jelen nemzedék felelősségét. A II. versszak „Buda" szimbóluma már előkészíti a romlás okának: „mostani veszni tért erkölcsöd" megfogalmazását. 


4–6. versszak: Időszembesítéssel találkozunk. A múlt győztes harcainak nagy ívű metaforáiban – „a vad tatár kán xerxesi tábora", „szent rokonvérbe feresztő visszavonás" – a külső-belső csapások egyenlő súlya érzékelhető, és nyilvánvalóvá válik az ellenállás ereje. 


7–10. versszak: Ez a négy versszak tartalmazza az óda értékközéppontját. A pusztulás, a gyávaság az oka az erkölcs hanyatlásának. Ezt érzékelteti a tölgy mint metafora. A bűnök – az elpuhultság, kényelemszeretet, a nyelv és a nemzeti viselet elvetése – okozzák a pusztulást. 


  11–12. versszak: A dicső múlt képei következnek: Attila – Árpád – Hunyadi. A három név nemcsak három történelmi korszakot szimbolizál, hanem Berzsenyi történelemszemléletéről is árulkodik. A magyar történelem dicső korszakait három hadvezér jeleníti meg, akik ugyanakkor nagy politikai koncepciójú uralkodók is voltak. Attila szerepeltetése azt mutatja, hogy a hun–magyar rokonság Berzsenyi számára egyértelmű volt, sőt itt többről van szó mint rokonságról, ez inkább azonosság. A későbbi korok ezt az azonosságot már vitatják, s jellemző, hogy sem Kölcsey Himnuszában, sem Vörösmarty Szózatában nem szerepel már Attila, csak Árpád és Hunyadi. Az előző szerkezeti egységgel értékszembesítést találunk ebben a részben. 


13–14. versszak: Az összegzés, általánosítás a „tündér szerencse" metaforájához és a pusztulást sejtető komor képhez kapcsolódik. A vers végkicsengése megváltozott 14 év alatt. Noha voltak olyan időszakok Berzsenyi költészetében, amikor a nemesi réteget még alkalmasnak ítélte a megjavulásra, a felelős feladat betöltésére. Pl. A felkölt nemességhez című ódában így ír: „állsz még, állsz még szeretett hazám, Nem dőlt még alacsony porba nemes fejed". A végső változat hangulata Kölcseyt előlegezi. 

Magyarokhoz II. 


1807-ben íródott, konkrét történelmi háttere a napoleóni háborúk, a török, perzsa, orosz harcok: a világ és a magyarság közös problémái. 


Szerkezete: 


1–4. versszak: A világban mindenhol dúló háború képei következnek a megszólítás után. A központi metafora a „tenger-hajó" klasszikus ókori toposza, mely a világ pusztító háborúival a magyarság helytállását állítja szembe. Ez az értékszembesítés eltér az előző óda magyarságfelfogásától, itt „bölcs tanács", „állni tudó…a habok között" magatartás a jellemző. Mindez Berzsenyi magyarságképének ambivalenciáját is jelzi. Nyilvánvaló azonban, hogy ez az ambivalencia valóságos ellentmondásokból fakad, amelyek feloldhatatlanok a pusztán nemesi nemzetként értelmezett magyarságkép keretein belül.


5–6. versszak: Újra  megszólítás és összegzés — szállóigévé vált formában: „Nem sokaság, hanem Lélek s szabad nép tesz csuda dolgokat". A mű értékszerkezete megegyezik a másik ódáéval, de az utóbbi optimista, mert hisz abban, hogy a magyarság helytáll az új viszonyok között. Képanyaga is hasonló (pl. Buda-motívum meg-jelenése). 


Az ódát Kodály Zoltán zenésítette meg az 1930-as években, amikor ismét a magyarság megmaradása volt a tét más történelmi körülmények között.

Bánk Bán: A konfliktusos drámamodell megvalósitása  a Bánk Bánban

A Bánk bán témája egybeesik a nemzeti ébredés korának egyik alapvető fontosságú kérdésével, a nemzeti önállóság, a nemzeti érdek érvényesítésének problematikájával. A valóságos történelmi esemény, Meráni Gertrúd 1213-ban történt meggyilkolása Kálti Márk, Thuróczy János és Bonfini közvetítésével jutott el Katonához. A középkori esemény, amely egy feudális hatalmi küzdelem megnyilvánulása volt, a XIX. század elején új hangsúlyokat kapott. Gertrúd német volt, személye és történelmi szerepe Katonának alkalmat adott arra, hogy történetével a reformkor egyik fő problematikáját, a nemzeti függetlenség kérdését járja körül. 


A dráma első változatát az Erdélyi Múzeum című folyóirat drámapályázatára készítette a szerző. A pályázatot a folyóirat szerkesztője, Döbrentei Gábor azzal a céllal írta ki, hogy segítse a nemzeti dráma kialakulását és fejlődését. Katona műve nem keltett feltűnést, nem díjazták, egyes feltételezések szerint talán meg sem érkezett, mert az értékelésnél említetés nélkül maradt. 1819-ben átdolgozta művét, ez a változat jelent meg nyomtatásban, de a cenzúra a színpadi előadást betiltotta. Emiatt csak 1833-ban, szerzőjének halála után három évvel került először színpadra. Korán jött a dráma abban az értelemben, hogy a benne felvetett kérdések a reformkorban váltak igazán aktuálissá. A nemzeti problematika azonban kevés ahhoz, hogy valódi drámai, tragikus szituációt lehessen belőle kibontani.  


A dráma műnemének Bécsy Tamás meghatározása szerint legfontosabb jellemvonása, hogy viszonyváltozás zajlik le az expozíció és a megoldás között. Ehhez a viszonyváltozáshoz személyes konfliktus is szükséges, mert csak ez hitelesíti a közösségi konfliktust. Így alakult ki a Bánk bán sajátos kettős konfliktusrendszere, az egyik oldalon Bánk és Gertrudis hatalmi konfliktusa, melynek hátterében a nemzeti érdek sérelme áll, a másik oldalon Bánk magánéleti konfliktusa, Melinda elcsábításának problémája, amely személyes szinten hitelesíti ugyanazt az érdekellentétet. Ezt a kettős konfliktust mellékkonfliktusok egész sorozata kíséri, amelyeknek egy része a színpadon is kibontakozik, más része viszont rejtetten jelenik meg.


A Bánk bán témájával és kidolgozásának minden elemével a 4. szakasz végéig tökéletesen megfelel a konfliktusos dráma kritériumainak. Az 5. szakasz a középpontos dráma felé közelíti a művet a király szerepének hangsúlyossá válásával. A dráma fő konfliktusa és mellékkonfliktusai alapján – mint ahogyan  Arany János is gondolta – a szereplők három csoportba sorolhatók, s ezek közül kettő alapvetően szemben áll egymással, a harmadik a középpontot alkotja. 


A fő konfliktus Bánk és Gertrudis között bontakozik ki, de ők közvetlenül csak abban a jelenetben találkoznak, amikor az esemény a tetőpontra érkezik, így a robbanáshoz a mellékkonfliktusok kibontakozására is szükséges. A két főhős ellentéte Bánk oldaláról Melinda sorsa és a haza sorsa körül, Gertrudis oldaláról Ottó pozíciója és családjának érdekei körül bontakozik ki. Ezek a konkrét helyzetek kapnak a drámában nemzeti és társadalmi színezetet, főleg Tiborc szerepe által. 


A mellékkonfliktusok Gertrudis oldalán Ottó–Gertrudis, Ottó–Bíberach, Ottó–Izidóra; Bánk oldalán Bánk–Melinda, Bánk–Petur összecsapásában a két főhős bizonytalanságára is fényt derítenek. Mindkettőjük számára jelentősége van annak, hogy cselekvéseik erkölcsi-morális hatása milyen. Gertrudis helyzete egyszerűbb, mert ő igazán csak saját családjának sorsáért érez felelősséget, és bár felismeri és ki is mondja, hogy Ottó csábítási kísérlete morálisan elfogadhatatlan, nem tesz ellene semmit. Miután számára ez hatalmi kérdéssé válik, támogatja Ottó szándékát. Véleménye szerint a csábítást nem szabadott volna elkezdeni, ez hiba volt, de a félbehagyás még nagyobb hiba lenne. Ezért a körön belüli belső konfliktus Gertrudis számára inkább csak kellemetlenséget jelent, mint valódi morális konfliktust. Bánk számára a belső konfliktus ezzel szemben erkölcsi kérdés, mert felelőssége nagy, különösen az országgal szemben, s ezt a felelősséget teljesen vállalja. A konfliktusok Simon–Gertrudis, Petur–Gertrudis, Melinda–Gertrudis összecsapásaiban nyilvánulnak meg először. 


Bánk ismeri a szituációt, nagyon sokáig mégsem kerül szembe a valóságos ellenféllel. Ez a késleltetés részben Bánk jelleméből fakad, részben előkészíti a tetőpont intenzitását. Ugyanakkor az V. felvonásban Bánk a királlyal kerül szembe, s éppen ebben az összefüggésben, a hasonló sorsú férfiak közötti ellentétben derül ki Bánk valódi tragikuma. A mű a politikai dráma szintjére ezen a ponton emelkedik. 


A dráma feszes szerkezetű, a történet két nap alatt játszódik a királyi palotában, s a prológusban és az első szakaszban már minden lényeges elem megjelenik. Ottó és Bíberach párbeszéde a konfliktus két alapmotívumára épül, az első szakaszban elmélyül ezek ábrázolása Tiborc szavai, illetve a „titkon érkező Bánk" saját tapasztalatai által. A következő két szakasz a konfliktus két fő elemét világítja meg, a békétlenek lecsillapítását célzó jelenetben a haza problémájának két különböző felfogásával találkozunk, míg a palotában játszódó jelenet a magánéleti konfliktust, Melinda bukását, Bánk és Melinda különleges viszonyát mutatja be. Tiborc panasza az egész konfliktussorozat szintézise – noha néhány külső elemet is bekapcsolódik a drámába – s egyben ennek meghallgatása érleli meg Bánkban a cselekvésre való készséget. 


A negyedik szakasz kezdeti késleltető jelenetei Gertrudis cselekvésének indokait, motivációit és jellemének bemutatását szolgálják, főleg a Melindával való találkozása jelentős. A tetőpontban az előre elhatározott királynégyilkosság végül Gertrudis tőrével, az ő kezdeményezésére történik. Bánk itt is habozik, s minden lehetőséget megragad, hogy elmulassza a tettet. A párbeszéd, ami köztük zajlik már-már elodázza a konfliktust, amikor Ottó megjelenése megváltoztatja a helyzetet. Bánk szívesen menne Ottó után, hogy lovagi bosszút álljon a feleségét elcsábító férfin és távol tartsa magát a királyné megölésétől. Ezt azonban Gertrudis az öccse védelmében felkapott tőrrel akadályozza meg, ezáltal maga kényszeríti ki Bánk cselekvését. Bánk tudatosan vállalja ezt a tettet, és egyetlen pillanatig sem inog meg hite abban, hogy tette jogos volt az ország és a nép érdekében, és morális értelemben is Gertrudis bűnei miatt. 


Az V. szakaszban egy másik, rejtettebb konfliktus is a felszínre bukkan, az önismeret konfliktusa. Melinda halálhírére itt érti meg Bánk, hogy a jogos tett őt magát pusztította el, s bűnös, nem Gertrudis, hanem Melinda halálában. A konfliktus tragikus volt, s csak teljes értékpusztulással végződhetett. A Bánk bán tehát nem egyszerűen politikai dráma, egy politikai-nemzeti konfliktus színpadra fogalmazása, hanem valódi tragédia, s ezt az utolsó szakasz hitelesíti. 


A Bánk bán című tragédia jellegzetessége a mű nyelvezete, amely a nyelvújítás előtti archaikus nyelvállapotot tükrözi. Ez a mai ember számára az olvasást nehézkessé teszi. A mű formája a blank verse, amely időnként prózai részletekkel változik. Rendkívül nagy erejű képek váltakoznak az egyszerű köznyelvi beszédstílussal. Szabó Magda szerint ez elemi erőt ad a darab stílusának, azáltal, hogy hiányzik belőle a gördülékenység és simulékonyság.

Bánk tragikuma:

A Bánk bán fontos előzményének tekinthetjük Shakespeare Hamlet című tragédiáját. A Bánk valódi „hamleti” tragédia. Az alapkonfliktus hasonlóságát Bánk szemszögéből ugyanúgy a „kizökkent idő" adja, amelyet Bánknak kell „helyretolnia" hivatalából és személyes jelleméből adódóan. Helyre kell állítania az erkölcsi világrendet, fel kell lépnie az egész országot „rohasztó" bűn ellen, melyet Gertrudis testesít meg. Tiborc monológja teszi egyértelművé ezt a feladatot. Ugyanakkor Bánk ugyanúgy habozó hős mint Hamlet, emberi kötelességét kívánja megvalósítani, amelyhez eszközöket és utakat keres. Az első szakasz monológja pontosan érzékelteti ezt a keresést és ennek módját is:



„Szedd rendbe lélek, magadat és szakaszd



szét mindazon tündéri láncokat,



melyekkel a királyi székhez és



hitvesedhez, gyermekidhez oly



igen keményen meg valál  kötözve" 

– mondja a főhős, és a mű további részében ezért küzd. A láncok szétszakítása utat nyit a szabad cselekvésnek, de a teljes felelősségvállalás szorító kötelességérzetét is növeli. Az erkölcsileg és értékrendjében teljesen autonóm embert maga dönthet jó és rossz felől, és döntéséért a felelősséget vállalja. Ha ebből a szemszögből nézzük a művet, a következő két szakasz a láncok elszakításának folyamata. Új és új érvek és helyzetek teszik ezt lehetővé (a békétlenek, Melinda, Tiborc), s végül a negyedik szakaszban látszólag elszakadtak a láncok; megérlelődik a tett; bekövetkezik a cselekvés. A hamleti párhuzamot a IV. szakaszban erősíti Melinda Ophéliára emlékeztető megőrülése is. De a mű nem ér itt véget. Az V. szakasz elején még a láncaitól megszabadult, tettét büszkén és nyugodtan vállaló Bánkot látjuk, de Melinda halálhíre megváltoztatja ezt a szituációt. Kiderül, hogy a „tündéri láncok” csak részben szakadtak el. A „királyi széktől” igen, de a „hitvestől” nem tudta elszakítani magát a szenvedő-cselekvő lélek. Melinda elvesztése Bánkot elpusztítja, mert Melindával önmagát veszíti el. A tragikai vétség nem a királyné meggyilkolása, ugyanis az megokolható és jogos, hanem az önismeret hiánya – mint Oidipusznál – amely éppúgy a bukást, az összeomlást hozza. A kiinduló monológban Bánk nem, illetve félreismeri önmagát. A tragédia eseményei látszólag ezt a hamis önismeretet igazolják. Melinda elbukik, bár önhibáján kívül, Bánk első felindulásában eltaszítja asszonyát, és úgy érzi teljes autonómiája ezzel megvalósult. Az első megrázkódtatás zavartságát Tiborc monológjának hatására az elszánt cselekvésvágy váltja föl. A cselekvés külső akadályainak elhárítása, így Melinda hazaküldése csak ennek a határozottságnak a következménye. Kettőjük kapcsolatának különlegességét az is mutatja, hogy Bánk haragja és sértettsége Melinda iránt gyorsan elmúlik és helyet ad az együttérzésnek és a felelősségérzetnek, amelyek a szerelemből táplálkoznak. Ez egyben jelzi azt, hogy Bánk önismerete hiányos, nem ismeri fel, hogy Melindához való viszonya saját személyiségének elválaszthatatlan része. Bánk tragikus hős, egyedül álló példa az európai romantikában.

Vörösmarty Mihály: Egyén haza és emberiség sorsának összefonódása Vörösmarty költészetében

1837 elején az Auróra című folyóiratban jelent meg a Szózat, s már a kortársak a honszeretet legjelentősebb költeményének tartották. 1843-ban pályázatot írtak ki megzenésítésére, a kitűzött díjat Egressy Béni nyerte el.


A vers címe a szónoki beszéd magasztosságát idézi, ezt erősítik az első két versszak alakzatai is. Az egyén felelősségének, feladatának megfogalmazása a megszólítás, felszólítás segítségével általánosabb tartalmat nyer: a nemzet, a haza megmaradásának egyetlen lehetséges módja az emberek áldozatvállalásának segítségével valósulhat meg. A bölcső és a sír, az élet és a halál ellentéte a vers zárlatában még intenzívebben tér vissza:



„Ez éltetőd, s ha elbukál,



 Hantjával ez takar"


A hazáért fáradozó ember feladatvállalásának szükségszerűsége már igazolódott a vers történeti távlatokat nyitó középső részében. A 3–12. versszakban a múlt harcainak, a magyarság történetének felidézésével a küzdelem fontossága bizonyosodik be: a nemzet fennmaradásának feltétele a közösség áldozatvállalása volt. A kitüntetett érték, a „szabadság” megszólítása a retorikai helyzet változását jelzi. A bizonyítás első része lezárult, a küzdelmes múlt képeit a jelen állapotrajza követi. A szűkebb közösség, a nemzet sorsát azonban még nagyobb távlatba helyezi a költemény: az emberiség, a nagyvilág felé forduló kiáltást a jövő látomása követi. Az ismétlődő tagadó formula („az nem lehet"), a metaforák halmozása („ész, erő, akarat") a közösségért, a jobb jövőért munkálkodó emberek küzdelmének heroikusságát fejezi ki. A hitet a „jobb kor” eljövetelében a nemzet akarata is megerősíti. A nemzethalál tragikus víziója egyetemessé tágul: az értékpusztulás feletti fájdalom a küzdelemben elpusztult magyarság sorsa felett támad. (A „nagyszerű” Vörösmarty szóhasználatában még csak nagyméretűt jelentett, de már Széchenyi is a „magasztossal” azonosította.) Az aktuálpolitikai helyzetből fakadóan a kortárs olvasó reális veszélyhelyzetként élte meg a költő ábrázolta nemzetpusztulást, de a költemény szigorú erkölcsi parancsa minden kornak szól. 


Nem csupán a magyarság, de az egyetemes emberi kultúra és szellem értékeinek féltése szólal meg A Guttenberg-albumba (1839) című epigrammában. Az anaforikus szerkezetű, hosszú előkészítő szakasz – a többszörösen összetett mondat feltételes alárendelő mellékmondataival – a jövő vágyott társadalmát mutatja be. A felvilágosodás eszméinek megvalósulását a fény-sötétség metaforapár segítségével fejezi ki a költemény. (Hasonló költői képpel találkozhatunk Csokonai költeményeiben is.) A szabadság az ész és érzelem harmóniájával együtt az emberi lét legfőbb értékeként jelenik meg. 


Mi az élet célja? Van-e értelme az emberi létnek? Merre haladt a világ története során? Ezekre a gyötrő kérdésekre keresi a választ a Gondolatok a könyvtárban (1844) című versében. A belső vita a gondolkodó ember, a „tudós” megszólításával indul: a halmozódó kérdések a kultúra értelmetlenségét, a társadalom igazságtalanságát, a világ céltalanságát sugallják. A helyes válaszokon töprengő költői én önmagát győzködve a felvilágosodás eszményeit kívánná megvalósulni látni, ám a pesszimista szemlélet újra felülkerekedni, a vitában győzedelmeskedni látszik. Azonban az élet kilátástalanságának kimondása után váratlan fordulat következik, az egyén számára mégiscsak megfogalmazható tanításhoz érkezünk: az ember célja az, hogy nemzete felemelkedéséért küzdjön, ez a boldogulás egyetlen lehetséges útja. A Szózat alkotója továbbra is a küzdelemben, a közösségért folytatott tevékenységben akar hinni, de tudja azt, hogy hiába lesz úrrá belső zaklatottságán, a gyötrő, nyugtalanító kérdésekre biztos választ nem találhat.

Petőfi Sándor: Ars Poeticák és forradalmi küldetés Petőfi lirájában

Az ars poetica, a költői hitvallás Horatius óta a költői önprezentáció, a lírai önarckép programadó műfaja. Igen gyakran ellentmondásként, válaszként születik meg a költőt ért kritikai támadásokra, magyarázatként és vállalásként egyben (pl. Ady: Hunn új legenda). A műfaj a romantikában válik különösen fontossá, hiszen megváltozott a művész szerepe, helyzete. A zsenikultusz, a teremtő művész felfogása, az eredetiség, az újság tisztelete parancsoló szükségszerűséggel írja elő ezt az önprezentációt (Shelley, Novalis, Heine, Puskin költészete). 


Petőfi esetében a fenti tényezők fokozottan hatnak, de ehhez társul még, hogy Petőfi önmagát forradalmárköltőnek tekintette, nála a vállalt szerep a személyiséggel egy volt, így az ars poeticák nem pusztán művészi, költői hitvallást jelentettek, hanem életprogramok is voltak, a kettő nem választható szét. Így a szűkebb értelemben vett ars poeticák versei (A természet vadvirága, Dalaim) és életprogramot, szerepet megfogalmazó önprezentációi (Sors, nyiss nekem tért, Szabadság, szerelem, Ha férfi vagy, légy férfi, Magyar vagyok) egységes világképpé formálódnak a művész-költő általános feladatát megfogalmazó összegző költeményben, A XIX. század költőiben. 


Az első ilyen tárgyú mű, A természet vadvirága 1844-ben született, alaphangja még a dacos visszavágás, tanulatlan, faragatlan, durva és pórias hangnemű, de természetes teremtő erővel árad belőle a líra, a maga természetes vadzseniségével megtestesíti a minden csináltságtól mentes romantikus művész képét. Petőfi ugyanakkor művelt, tehetséges formaművész költő volt. 


A Dalaim (1846) szintén költői program, hangnemében letisztultabb, kevésbé dacos, jóval tudatosabb. A Felhők ciklus után született, s a költői hitvallás mellett már a politikai szerepet vállaló, a forradalmárköltő képe is megjelenik a vers zárlatában. A vers végigtekinti a legfontosabb költői ihletforrásokat, témákat és a természet képeiből építkező metaforikus refrénekben állítja elénk. A vers íve emelkedő jellegű az elmélkedő-melankolikus, szinte tárgy nélküli hangulatlírától a tudatos forradalmi témákig ível, egyértelműen emelkedő értékszerkezettel. Ez a folyamat a zárlatban éri el a tetőpontot, nincs levezetés, és az utolsó versszak kérdő mondatai a jövő irányát mutatják művészi és emberi szerepvállalásban egyaránt. Ugyanekkor keletkezett a Sors nyiss nekem tért, amely a próféta-forradalmár hitvallása, hiányzik belőle a lírikus és alkotó művész programja, illetve a Levél Várady Antalhoz, amely a költő-próféta látomásával fejeződik be. Egy röpke év sem telik el, mikor megfogalmazza a kettő szintézisét, a világirodalmi romantika egyik legteljesebb ars poeticját a közösségi, a népért élő művész programversét A XIX. század költői címmel. 


A verskezdet általánosító, de egyben önmegszólító jellegű feladatkijelölése, a lant szimbólum transzcendenssé emelkedő képe előkészíti a 2. versszak költő-próféta azonosítását. A bibliai képek ünnepélyessége, pátosza a 3. versszak népköltő látomásában éri el a csúcspontját. A folytatásban a fentiekkel ellentétesen a hamis próféták, hamis, rossz költők azonosítása a forradalmi szerepet összekapcsolja a tökéletes művész szerepével, majd az utópikus jövővízió után a cél megfogalmazásában a 2. versszak bibliai képeihez tér vissza. A vers zárlata egyszerre evokálja Vörösmarty „férfimunkáról" szóló sorait (Gondolatok a könyvtárban), és előlegezi a Nemzeti dal záróképének hangulatát.

Petőfi Sándor: Tájköltészet

A tájleíró költemény a romantika egyik fontos műfaji változata, leggyakrabban a dal egyik típusa, amely egy tájhoz fűződő homogén érzelmeket, gyakran a költő belső táját a külső tájra vetítve fogalmazza meg. Életképszerű elemekkel, alakrajzokkal dúsított vagy hangulatilag már az óda műfaja felé közelítő művek ezek. Kapcsolatba hozhatók a népies stílusirányzattal, de Petőfinél túl is mutatnak rajta, hiszen költőnk megújítja ezt a fajta tájábrázolást. Elődjének, illetve kortársának tekinthető ebből a szempontból Heine, Kisfaludy Károly, Beranger, Burns, Shelley, de Petőfi költészetében a műfaj megújul és meghatározóvá válik. Tájköltészetére egyrészt a személyesség, bensőségesség, hangulati tisztaság, másrészt a tárgyszerűség, a konkrét tájábrázolás a jellemző. Az éltető, az otthoni táj valóságos szépsége jelenik meg, de egyben többletjelentést, szimbolikus értéket is hordoz minden tájverse. Amit megjelenít: a számára adott táj, az ő személyes életének, életcéljának, lehetőségeinek a tere, ezáltal individuális, értékhordozó, konkrét táj. A Petőfi költészetében megjelenő táj a magyar, de az európai költészetben is új helyszín: a puszta, az alföld (Az Alföld), a romantika értékrendjétől eltérő, sőt azzal ellentétes vidék, amely itt a romantikus lélek szárnyalásának terévé válik. Ez az „Arany kalásszal ékes rónaság" kultúrtáj ugyan, de egyben mocsaras, poros, kietlen sík vidék is, melynek szépségét az adja, hogy a költő hazája, kötődéseinek, ifjúságának és jövőjének tere: „édes szép hazám"


Petőfi tájverseinek közös vonásai az alábbiakban foglalhatóak össze: meleg, bensőséges hangulat; közbeszédszerű, mégis rendkívül zenei versbeszéd; életképszerű idillbetétek; pontos, konkrét tájleírás; a vers zárlatában többletjelentés, szimbólumszerűség. A fentiekre jó példák Az Alföld, A puszta, télen, A Tisza, Kiskunság, A téli esték, Téli világ című versek. A felsorolás egyben azt is jelzi, hogy megjelenik Petőfinél az évszakszimbolika is a tájábrázolásban, illetve a táj átlényegítésében, a gondolatiság továbbépítésében a létfilozófia szintjéig jut. (pl. Itt van az ősz, itt van újra). 


Az Alföld című vers 1844-ben keletkezett, az egyik legkorábbi tájvers, amely új helyszínt emelt be az irodalmi ábrázolásba. A lírai szcenika, a versstruktúra pontos, elegáns felépítésű. Az 1–2. és a 12. versszak a hangulati keret, amely egyben értékközéppont. Megszólító, szembeállító metaforikája szabadságszimbólummá emeli a megjelenített tájat, egyben személyessé, átéltté, bensőségessé teszi a tájhoz fűződő érzelmeket. „Börtönéből szabadult sas lelkem", „Itt ringatták bölcsőm",„itt boruljon rám a szemfödél" – ezekben a sorokban a Szózat evokációjaként köti a konkrét, otthonias, éltető tájhoz az embert, a lírai alanyt. A következő szerkezeti egységben, a 3–11. versszakban az alföld pontos leírása következik, a tájleíró elemeket életképekkel vegyítve. A látószöget közben többször változtatja: táguló-szűkülő, majd újra táguló nézőpontból rajzolja elénk a tájat. A feladathoz minden lehetséges költői eszközt nagy bőségben használ, metaforák, megszemélyesítések, hangutánzó és hangulatfestő igék, lágy zeneiség egyaránt jellemzőek. 


Az ábrázolt táj majdnem ember nélküli, érintetlen természet, csak a csárda betyárjai és a felrémlő templomtorony jelzik, hogy mégiscsak emberi életre termett táj ez. Hasonló, de konkrét vershelyzettel induló tájvers A Tisza, melynek folyamatosan táguló nézőpontú leírásába fokozatosan himnikus hangok vegyülnek, a látott, megtapasztalt szépség szinte extatikus természetimádatot vált ki a költőből: 



„Lelkem édes mély mámorba szédül 



A természet örök szépségétül." 


Ez az elevatio (emelkedés) életképpé oldódik a 12–15. versszakban, hogy azután a megáradt folyó képe a vers zárlatában már a forradalmat előlegezze (Föltámadott a tenger). 


A puszta, télen című 1848-ban született vers Az Alföld évszakszimbolikus párja. A vershelyzet konkrét szójátékos felütése (ugyanaz a szó a mondat alanya és állítmánya), majd a nyitó metafora már inverz módon állítja elénk a tájat, majd Az Alföld leírási sorrendjét követve, a hiányok leírásával rajzolja meg a téli puszta képét. Váltást hoz ebben a 3. versszak pozitív leírása, amelyet a folytatásban újra tagadó formák követnek. Az 5. versszak életképe alkotja a vers középpontját, majd a negatív és pozitív leírás váltakozik egymás után. Rendkívül mozgalmas a téli vihar leírása, mintegy a korábbi állóképek ellensúlyaként. (7. versszak). A zárlat komplex metaforája: „leesik fejéről véres koronája" társadalmi mondanivalót hangsúlyoz. A szabadságharc alatt írt tájverseket megkülönbözteti a korábbiaktól az emlékmozzanatok dominanciája, ez a visszaidézés melankolikus színezetet ad a tájnak, a otthoni táj kikötőként, boldog szigetként jelenik meg, idődimenziót vagy általános létfilozófiai értelmet kap. Ezek a művek a romantikus tájlíra kiemelkedő példányait jelentik, bennük a korhangulat megszüntetve, megőrződve válik a teljesség életérzésének kifejezőjévé (Kiskunság, Szülőföldemen, Itt van az ősz, itt van újra). 


A Szülőföldemen című elégikus hangulatú versben a gyermekkor idillvilága a jelen tragikus ellentmondásaival kerül szembe. Itt az időszembesítés értékszembesítést hordoz, ennek hatását az idézetrefrén erősíti fel. A biztonságot, békét árasztó a gyermekkori életet felidéző metaforák sajátossága az időben való mozgás, hiszen a kezdeti jelen idejű képeket az emlékezés segítségével olyan múltbeli képek váltják fel, amelyekben a múlt jelen idejűvé válik. Ez a technika elmossa az időhatárokat és a felnőtt férfi számára is kézzelfoghatóvá teszi újra a gyermekkor teljes élményvilágát. Ennek az élményvilágnak fontos jellemzője, hogy a biztonságon túl a felfedezés, a játék szabadságát és örömét is nyújtotta, s ezzel az egyensúly világát idézi föl. Ennek az egyensúlynak az újra megtalálásához tér vissza a költő a múltba, a forradalom egyik legválságosabb időszakában.

Arany János: Öregkori líra Az Őzikék alapján

Arany János Epilogus című verse felvonultatja mindazokat a jellemző jegyeket, melyek a kési költészetét meghatározzák. A cím a befejezést, végszót jelent, latin szó. A vers a létösszegző költemények sorába tartozik, benne az idő- és értékszembesítő versek jellemző struktúráját ismerhetjük fel. Az első 5 versszak múltat idéző képei derűs iróniával rajzolják meg az egyéni és költői életút első szakaszát. A második versindítás újabb 5 szakasza a múlt által meghatározott jelen panaszhangjaival telt. A harmadik versindítás számvetése az utolsó 5 versszak múltban megálmodott, de a jelenben meg nem valósult jövő képeiből építkezik. A szimmetrikusan építkező szerkezettől csak a záró sor tér el, a halál motívum lezárását ez erősíti. A vers központi meghatározó képe, a „rab madár” a pályakezdő (A rab gólya) költői attitűdöt meghatározó képpel teremt kontinuitást a az életműben. A versforma dalt idéz, a rövid soros páros rímű felező nyolcasok (a 3. sorok ellenére) az átlényegített dal típusára emlékeztetnek. A könnyed forma és az elnehezült gondolati tartalom ellentmondása a hagyományos műfajhatárok szétfeszítésére kényszeríti a költőt. A szabadságharc utáni líra egyik verstípusa így a kései költészetben is jelen van. Arany 61. életévében írta ezt a 61 soros verset.

Madách Imre: Műfaji és szerkezeti sajátságok Az ember tragédiájában – A tragédia szerkezete

A mű címében az „ember” és nem az „emberiség” szó szerepel. Az egyes ember tagja az emberiségnek, ugyanakkor magában álló egész. Az emberek sorsában sok közös, de nagyon sok eltérő elem van; az egyes ember egyéniségként éli meg a saját sorsát és az emberiségét. Felmerül a kérdés: mi az emberek közös tragédiája (az ember tragédiája)? „Mert ugyan ki merné tagadni, hogy minden haladás mellett az ember és az emberiség sorsa sok tragikumot rejt magában. Minden kornak megvan a maga tragikumforrása. De van-e olyan tragikumforrás, amely még eddig minden koron és földön végig fel-felbuzgott, s ezzel érdemli meg az ember tragédiája elnevezést? Van, csakhogy ez nem az emberiség sorsának, perspektívájának a kérdése. Az emberiség helyett az ember – tehát az egyes – számára tragikumot hozó általános elemeket kell keresni." (Tordai Zádor: Jegyzetek Az ember tragédiájáról)


A dráma világának két szintje van: a menny és a földi világ. Ez a kétszintes világkép gyakran megjelenik a korabeli drámai költeményekben. Kétszintes a Faust világa, Csongor szerelmese a tündérvilághoz tartozik a Csongor és Tündében. A világ két szintje, a „fenti” és a „lenti” világ szembeállítható egymással – a földön túli világ az ideális, tiszta, végtelen és korláttalan, az ember által vágyott világ, a földi a fizikai lét korlátozott, szűk, tökéletlen világaként jelenik meg. A világnak ez a kétszintes képe más műfajokban is gyakran felbukkan, pl. Hoffmann Az arany virágcserép és Petőfi János vitéz című művében.


Az első színben kibontakozó drámai alapszituáció ismerős a Faustból. Két ellentétes, megszemélyesített erő csap össze a műben: a már dolgát végzett, ezért nyugalomban lévő teremtő erő (az Úr) és a „a tagadás ősi szelleme” (Lucifer, Mefisztó), amely az Úr, a Teremtő ellen lázad. A lázadó „angyal” igazát és erejét az emberen (Fauston, Ádámon) keresztül akarja bizonyítani. Az ember tragédiájában ez a párharc, az ember eltérítésének kísérlete adja a történet keretét.


Az I–III. és az utolsó, a XV. színek – a mennyben, a paradicsomban, a paradicsomon kívül és az álom után újra a paradicsomon kívül játszódó keretszínek vagy biblikus színek – közrefogják az Ádám álmában megjelenő történeti színeket. A történeti színek sorában középen (öt-öt történeti szín veszi körbe), egyben a mű szerkezeti középpontjában áll a VIII., párizsi szín. Fontosságát kiemeli az is, hogy „belső keretben” jelenik meg: a két prágai szín keretezi („álom az álomban”), és Éva két ellentétes alakban is szerepel benne.


Ez a szín a történeti színek sorában több szempontból is fordulópontot jelent. Ádám itt válik utoljára cselekvő, „történelmi” emberré (ezután kívülálló szemlélője és nem alakítója lesz az eseményeknek), és itt van élete delén, ereje teljében (Danton 35 éves volt, amikor kivégezték; az egyiptomi színben Ádám ifjú fáraóként, Konstantinápolyban „erődús férfikorban”, az időben a párizsi után következő X., londoni színben idősebb, „élemedett férfiúként” jelenik meg).


A műbeli történelem folyamában a dialektika eddig a pontig fejlődést eredményezett: Ádám, az ember új és újabb eszmékre bukkant, és ez a szín az előbbi eszmék szintézisét adja az „egyenlőség, testvériség, szabadság” hármas jelszavával. Ez az egyetlen szín, amelynek eszméiből Ádám nem ábrándul ki már a helyszínen (lelkesülten ébred Prágában). Ezután azonban már nem bukkan újabb eszmékre. A történelemben a dialektika továbbra is hat, de innen hanyatlást eredményez. A szabadság a londoni színben, az egyenlőség a falanszterben valósul meg. Az emberi szolidaritás (összetartás), a testvériség eszméjéről az eszkimószínben kiderül, hogy az emberi természetnek nem meghatározója, ugyanis csak a felszínén van meg. A fizikai szükség hatására az ember gátlástalan, állati (emberi méltóság nélkül való), „önző, falékony húsdarabbá" (Arany János: Kertben) változik.


Ádám és Lucifer – a mű nagy részén végigvonuló – párbeszéde a II. színben kezdődik el. Dialógusuk nyomban vitává formálódik. Lucifernek a kerettörténet szerint célja van az emberrel, és e cél (az Úr világa, a teremtett világ rendjének megdöntése) elérése érdekében meg kell győznie hite ellenében a lét értelmetlenségéről, a lét megtagadására kell rávennie. Egyénített, jellemmé formált alakjuk tekinthető két ellentétes embertípus (a hit és a tudás, az érzés és a „hideg” szellem „embere”) megjelenítésének, de általában az emberi személyiség két együtt élő, ám ellentétes vonása kivetítésének.


Kettejük párbeszédében a történeti színek során felbukkannak és minduntalan visszatérnek ugyanazok a kérdések (pl. az emberi szabad akarat és determináltság, egyén és közösség [társadalom, sokaság], ideál és valóság viszonya, eszme és megvalósíthatósága problémái.) A mű alapvető kérdései: van-e célja a történelemnek, fejlődik-e az emberiség; mi a tudomány szerepe az emberi életben, hogyan viszonyulhat egymáshoz érzelem és a józan ész; milyen és milyen lehet férfi és nő kapcsolata. Ezeket Ádám és Lucifer következetesen alakjuknak, szellemi alkatuknak megfelelő nézőpontból, a korszakoknak megfelelő újabb és újabb szempontokból vitatják a mű zárlatáig. Vitájukban nem jelenik meg a szerző nézőpontja, érveik egyenlő súlyúak. Nincs mindent eldöntő végső szerzői vélemény – a mű zárlata nem dönti el, hogy melyikük felfogása „helyes”: nyitva hagyja a végső kérdést, hogy mi a lét értelme, a történelem célja, s ezáltal az összes többit is. A különböző és egyenrangú nézőpontok – „szólamok” – egymás melletti megjelenítését Dosztojevszkij regényeiben Mihail Bahtyin irodalomtörténész polifóniának nevezte.

Mikszáth regényei
Mikszáth Kálmán a XIX. század utolsó két évtizedében írta jelentős anekdotikus regényeit, amelyekben Jókai legjobb tanítványaként, de Jókai romantikáját egyben meg is haladva mutatja be a dzsentrit mint a magyar társadalom egyik meghatározó, de egyben hanyatló rétegét. Ezekben a regényekben a dzsentri két fő típusával találkozhatunk. Az egyik az idő múlását tudomásul nem vevő, a múltban megrekedt kedves, kissé sajnálatra méltó ember típusa, aki fölött óhatatlanul eljárt az idő. Ezeken az embertípuson kissé fájdalmas derűvel nevetni is tudunk. Az anekdotikus regény kiváló forma ennek a témának az ábrázolására. A másik az úri svihák, a dzsentri kártékony, értéket pusztító típusa, amelyet Mikszáth keserű iróniával mutat be, legtisztábban Noszty Feri alakjában. A lekerekített, frappáns, csattanós történetben bíráló, ironikus hangnemben, de az illúziók lerombolásának igénye nélkül ismertet meg a társadalmi réteg problémájával.


Mikszáth pályáját olyan anekdotikus regényekkel kezdte, amelyekben a dzsentri életmód megjelenésének idejéhez, a XVI–XVII. századhoz tért vissza, és a múltban kereste ennek a világnak a születését. Ezekben az írásokban még meleg, elnéző szeretettel ábrázolta hőseit. Az 1894–98 között keletkezett írásaiban Mikszáth látja a dzsentri életforma túlhaladottságát, sőt kártékonyságát, mégis mentséget keres az időben eltévedt hőseinek. Végül 1900-tól egyre keményebb, szigorúbb és éppen ezért egyre kevésbé anekdotikus regényekben ábrázolja a dzsentrit (Különös házasság, A Noszty fiú esete Tóth Marival).

Új Zrínyiász


A második korszak egyik legérdekesebb műve az 1898-ban keletkezett Új Zrínyiász. Kiváló az ötlet, és pontos a megvalósítás. A XVII. század feltámadó hősei szembesülnek a XIX. század végének kisszerű, banális helyzeteivel és szereplőivel. Az ábrázolt társadalmi réteg süllyedését, értékeinek pusztulását szembeállítja a társadalom új, meghatározó értékeivel, és mindezt szatirikusan ábrázolja. 


Az expozícióban, Zrínyi Miklós és társainak csodás feltámadásakor már kibontakozik az értékszembesítés, egyelőre inkább a külső furcsaságok területén. A feltámadó hősök, az erős és feltörekvő kor gyermekei kimagaslanak a XIX. század kisstílű, jelentéktelen alakjai közül. Ezt csak fokozza a fogadásukat előkészítő bizottságnak és magának a fogadásnak a – karcolat és a tudósítás eszközeivel történő – leírása, a helyzet komikumának ábrázolása. Zrínyi Miklósnak és katonáinak a századvég üzleti életében való járatlanságát mutatja be a szerző, egyszerre figurázva ki a csak szavakban bátor és becsületes XIX. századi szereplőket és Zrínyi megoldásainak alkalmatlanságát. Ezzel együtt pedig a magát túlélt és megújulni nem képes réteg képviselőinek tehetetlenségét mutatja be. Ahogy közeledik a tetőpont, megjelenik az új kor kihagyhatatlan és megkerülhetetlen szereplője, az újságíró, akivel szemben, illetve az általa képviselt nyilvánossággal szemben Zrínyi is tehetetlen. A tetőponton a banki közgyűlésen a kor, a XIX. század is szembesül az időbeli eltévedésből adódó következményekkel. Az igazi szatírát azonban a megoldás hozza, s ehhez a szerző megváltoztatja a narrációs helyzetet. A parlamenti vitáról az eddigi személytelen, külső narrátorral szemben már az újságíró-képviselő-szerző tudósít, az eddigitől eltérő publicisztikai stílusban.


Ez a nézőpontváltás mintegy zárójelbe teszi az addigi fikciós keretet, hogy még egyértelműbben mutathassa be a parlament tehetetlen korruptságát, a problémákat megoldani képtelen impotenciáját, s egyben szelíd fricskát adjon a délibábos magyar történelemszemléletnek is. A megoldás végül az eposzi témához méltóan deus ex machina-szerű. A király döntése, majd az újabb kirohanás lehetősége a derék történelmi hősöket megmenti a nevetségességtől, a XIX. századi kormányt a döntés és cselekvés kényszerétől, az olvasót pedig a valódi katarzistól. Az történik, ami Mikszáthnál oly sokszor: az anekdotikus regénynél szinte törvényszerűen. Az olvasó elandalodik a mesén vagy jót nevet a kigúnyolt helyzeten és figurán, majd minden marad a régiben.

Beszterce ostroma


Mikszáthnak nem Zrínyi Miklós az egyetlen időben eltévedt hőse. A Beszterce ostromában szintén ezt az embertípust használja fel, hogy bemutassa a dzsentri életmód időszerűtlenségét. Ez a regény szintén anekdotikus regény. A kettős expozíció lehetővé teszi Mikszáth számára, hogy megértesse az olvasóval, miért vonult ki a főhős, Pongrácz István a saját korából. Ez a magyar Don Quijote, bármennyire is nevetséges, kimagaslik korának kisszerű szélhámosai közül, nem tudja elviselni környezetének ostobaságát, erkölcstelen gyengeségét. Ezért visszatér a középkorba, álomvilágot épít maga köré, amely elzárja a külvilágtól, annak valóságáról nem hajlandó tudomást venni. A XIX. század végének kisszerűségét Mikszáth itt is ironikusan ábrázolja, de azt is világosan látja, hogy a múltba menekülés nem megoldás. Nem állítható vissza a lovagi értékrend, de a környezet ki tudja használni azt, aki ebben reménykedik. Pongrácz végül kénytelen tudomásul venni a közeget, amelyben él, mert az egyetlen személy, akiben megbízott, megcsalja. Ugyanakkor Apolka magatartása az egyetlen tisztességes magatartás. Ő nem akar hasznot húzni Pongrácz „őrültségéből”, de pont ezzel sebzi halálra. Arra kényszeríti a főhőst, hogy visszatérjen felépített álomvilágából a valóságba, de miután ebben a valódi világban nem tud élni, meghal. Pongráczot mindenki kihasználja, s halála sokakat megfoszt a kényelmes élettől, mégsem válik katartikussá sem a szereplők, sem az olvasók számára, mert nem tud reális alternatívát kínálni. Nem lehet úgy élni, mint Pongrácz, és nem érdemes úgy élni, ahogy a többiek. A hogyanra azonban egyelőre nincs válasz.

Jókai Mór: Aranyember

Jókainak egyik legrealistább, regénypoétikai szempontból talán a legjobban megoldott regénye. Alapvető általános emberi kérdése, hogy megvalósítható-e az emberi boldogság a társadalom által biztosított keretek között, az önfeladás vállalása nélkül. Tímár Mihály számára két nőalak szimbolizálja a két lehetséges utat. Tímea, aki hidegségével, boldogságra képtelenségével a főhős minden társadalmi törekvését, gazdasági ügyeskedését, vélt vagy valóságos politikai sikerét megkérdőjelezi, és Noémi idillvilága, a maga meleg boldogságképével, amely szerint a boldogság csakis a társadalmon kívül, „a szigeten” képzelhető el.


A regény helyszínei váltakozóan reálisak és utópisztikusak. A főhősnek a reális helyszíneken minden sikerül: elnyer pénzt, hatalmat, szerelmet, legyőz minden akadályt, elpusztít szándékosan ártó és véletlenül útjába kerülő ellenfelet egyaránt. Ezeknek a küzdelmeknek a leírásában Jókai élettelien fogalmazza meg egy korabeli vagyonszerző idealizált alakját. Az utópisztikus részek sokkal színtelenebbek. A sziget világa mesei-idilli, a korai Jókai-novellák és a francia vadromantikus regények hangulatát idézik. Mégis ez a mesés sziget jelenti a menedéket, a kiutat és a megoldást. 


A jellemek romantikus túlzásai különösen a női szereplőknél figyelhetők meg. Athalie alakjában megjelenik az ördögi intrikus, a két főhősnő ellentétpárja, aki hasonlóan Krisztyán Tódorhoz a Jókai-panteon legdémonikusabb alakjai közé tartozik. A romantikus túlzások miatt a hősök valódi motivációi kifejtetlenek maradnak, s így általános szintre kerülnek és általános megoldást kapnak. Például nem magyarázza semmi, hogy miért nem tud boldog lenni Tímea. A regény értékvilága is problematikus. Tímár meggazdagodása, Tímea megszerzése éppúgy vitatható morális szempontból, mint Noémiék, illetve Tímár kimenekülése a társadalomból. Mégis együttérzünk velük, az ellenfelek ördögi, mesei gonoszsága melléjük állítja az olvasót. Jókainak ez a részletábrázolásokban talán legrealistább regénye paradox módon a romantikus mítoszképzésnek, az illúziók ábrázolásának művévé válik.

Ady szerelmi költészete
Ady szerelmi költészetének két jelentős korszaka van. A szerelmi költészet megújulását is hozó Léda-versek korszaka, és a szerelmi költészet hagyományosabb elemeit tartalmazó Csinszka-versek korszaka. Legtöbb szerelmes versét e két nő ihlette.


Léda társként is jelentős volt a költő életében. Neki köszönhette Párizst, tőle kapta azt a figyelmet, támogatást és ösztönzést, mely fordulatot hozott életében, szemléletében és költészetében. Ez a magyarázata, hogy szakításukig (1912) a Lédához, Lédáról írott szerelmes versek jelen vannak. Kettejük viszonyára a kezdetektől a szélsőségesség, a végletesség, a harc volt jellemző. Mindketten erős egyéniségek voltak, kapcsolatuk ritkán volt harmonikus, kiegyensúlyozott. A végletesség, egyenlőtlenség s ezzel párhuzamosan az érzelmi feszültség, erotikus túlfűtöttség már a legelső Léda-versekre – Meg akarlak tartani, Héja-nász az avaron, Lédával a bálban stb. – is jellemző. Végső elválásukig számtalanszor szakítottak egymással, sokszor változott át szerelmük gyűlöletté, egymás iránti vágyuk paranoiás féltékenységgé, bosszúvá, a megnyugvás, harmónia ritka pillanatai inkább külföldi utazásaikat, találkozásaikat, együttléteiket jellemezte (ezt mutatja pl. az Áldásadás a vonaton című vers). Már az első szerelmes versekben föltűnő az az ambivalencia, mely kapcsolatuk „adottságaiból” következett. A testi-lelki vágy, az együttlét utáni vágyakozás mellett mindig ott volt a bűntudat, a szenvedés és a dac is. Léda egyszerre szent, mindent adó nő, múzsa és bűnre csábító, bűnös asszony, szerelmük egyszerre fölemelő varázslat, csoda, s förtelmes, halálos bűnös viszony. Ady törvényszerűnek érzi kapcsolatuk halálra ítéltségét (A mi gyermekünk, Lédával a bálban), ugyanakkor dacosan-büszkén, gőgösen utasítja vissza a világ konzervatív ítéletét, a támadásokat; büszke a nála idősebb asszony iránta érzett szerelmére, rajongására, s maga is odaadással, rajongással szereti Lédát (Léda a hajón). Kiválasztottságtudatát, prófétai küldetéstudatát is erősíti szerelmük, az Új versek kötet ajánló sorai, és a kötet elejére helyezett Léda asszony zsoltárai ciklus is jelzi, hogy sokat jelentett a költő számára ez a kapcsolat.


Az életműben két hosszú vers szól a Léda-szerelem végéről, az 1912. áprilisában (ápr. 16.) megjelent Valaki útravált belőlünk, illetve az 1912. májusában (máj. 16.) közölt Elbocsátó, szép üzenet. Ady egymás mellé szerkesztve, de a keletkezési sorrendet megfordítva jelentette meg e két alkotást az 1913-ban kiadott A magunk szerelme című kötetben. 

   Az Elbocsátó, szép üzenet címe alá – első megjelenésekor a Nyugatban  – a következő sorokat írta: „Félned kell, ha asszonyra sokat bíztál, mert az asszony a sokat adónak, a szárnyas férfiúnak megbocsátani nem tud halála után sem. Amig pedig él, s téged tovább visz tőle fensőségednek parancsa, ő arra gondol, ami lényegének szimbólumos és hiányosságos tartalma. S bizony legalább meg fogja próbálni, hogy vélt bosszújára vélten alkalmas, reprezentatív latrokat keres a te büszkeséged ellen. S nagyon imádd a benned-lakozó egyetlenséges asszonyt, hiú, isteni Magadat, hogy repülésed meg ne zavarják ily nőstényi patvarkodások." (Vers egy megírandó új Szentírás ma még megszámozatlan fejezetéből.)


Mindkét vers búcsúvers, és a különbségek ellenére számos azonos vonás állítható párhuzamba közöttük. A Valaki útravált belőlünk című versben többes szám első személyű beszélő, a mindvégig egynemű, fájdalmas-szomorú hangvétel, a hiány, veszteség, elhagyatottság motívumai, a múlt idejű igealakok elsősorban a fájdalmas búcsúzás hatását keltik. Az Elbocsátó, szép üzenet egyes szám első személyű beszélője, a gőgös-fensőséges hangvétel, a kegyetlennek tűnő leszámolás jellegű mondatok, az egyenlőtlenség motívumai, a jelen idejűség egészen más típusú elválást, szakítást sejtetnek. Mindkettőben ugyanannak az érzésnek, állapotnak, hangulatnak – az elvesztett boldogság, az elhagyott-elhagyó szerető hiánya, s a szakítás véglegessége – kétféle megfogalmazásáról van szó. Ugyanaz az ok váltja ki a szomorúságot, fájdalmat, haragot, dühöt. Nemcsak tartalmi, témabeli rokonság köti össze a két verset, hanem a nyelvi és formai sajátosságok is. 


Mindkét vers nyelvi eszközrendszerére a jellegzetesen adys szóismétlések, motívumismétlések, mondatrészismétlések, figura etymologica, fokozások, egyéni szóalkotások, szókapcsolatok jellemzők: 

•
A Valaki útravált belőlünk című mű első szakaszában a furcsa


szó háromszor szerepel, kétszer ugyanabban az alakban (furcsák,


furcsán, furcsán), a jelzők és határozók száma és szerepe is


hangsúlyos (unatkozók, halálra-untak, bolondosan furcsák; furcsán,


sújtódottan, szédülten). 

•
Az Elbocsátó, szép üzenet első két sorának számnévi ismétlése


fokozása: százegyszer, százszor-tört, még egyszer, utolszor. Ide utal


vissza az ötödik sor kezdő szókapcsolata is: százszor-sújtottan;


ehhez hasonló a Valaki útravált belőlünk c. vers utolsó szakaszá-


ban az ezer szó többszöri ismétlődése.

•
A Valaki útravált belőlünk című vers utolsó szakaszában a fáj szó


és
toldalékos alakjai (fáj, fájás, fájást, fájjon); az Elbocsátó, szép          üzenet utolsó szakaszában a sors szó figura etymologicája:




„Kérem a Sorsot, sorsod kérje meg,




Csillag sorsomba ne véljen fonódni...",


ill. a második szakaszban: szépek
szépiért.

•
Az Elbocsátó, szép üzenet című vers első szakaszának


gondolatritmusos ismétlődése: „Vedd magadra, mert..."; a                  harmadik versszak negyedik és ötödik sorának ismétlése: „Milyen


régen..."; a negyedik szakasz sorkezdő vonatkozó névmásainak


ismétlődése: (a)Ki, (a)Kinek.

•
Az Elbocsátó, szép üzenet második szakaszában az azonos


mondatszerkezet ismétlődése:




„Csókoknak, kik..., illetve szerelmeket, kiket...",

•
A Valaki útravált belőlünk utolsó szakaszában szereplő felsorolás:




„Ezer óh, jaj, baj, ejnye, nyűg...”

•
Az Elbocsátó, szép üzenet utolsó sorainak ellentétes jelentésű


ismétlődése:




„Általam vagy, mert meg én láttalak




S régen nem vagy, mert már régen nem látlak."

•
A Valaki útravált belőlünk c. vers fő motívumainak – szem és szív


– ismétlődése, ill. a hiány, a veszteség képi és fogalmi motívumainak


sora: elárvult pipereasztal, falnak fordított tükör, rossz torony,        üres terem, „asszony-rész".

•
Az Elbocsátó, szép üzenet „megalázás”-motívumainak ismétlése,


illetve a vers (szerelmes vers) fogalmának motivikus ismétlődései:




„Feledésemnek gazdag úr-palástja",




„Forrott és küldött, ékes Léda-zsoltár",




„Én csodás, verses rádfogásaim",




„...rajtad van Krőzusságom nyoma",




„...rongyig cipeled




Vett nimbuszod",




„Magamimádó önmagam imája".


A két vers formai hasonlóságai megfigyelhetők a versszakok hasonló felépítésében, metrikai jellegében, rímelésében. Mindkét vers váltakozó sorszámú szakaszokból a Valaki útravált belőlünk 9, 10 és 11, az Elbocsátó, szép üzenet 11 és 12 sorból álló szakaszokból áll. A versszakok 8 és 9, illetve 10 és 11 szótagú – négyes és ötödfeles, illetve ötös és ötödfeles – jambikus, de ütemhangsúlyos ritmusúként is tagolható sorokból állnak. Mindkét versre a ritka rímkapcsolatok (ölelkező rímek, félrímek, ritkábban páros rímek), illetve a rímtelen sorok nagy száma jellemző (egyik versnek sincs pontos rímképlete). A hosszú sorok amúgy sem erős ritmikai egységeit tovább lágyítják a versmondatok áthajlásai, az enjambement-ok.


Mindkét vers meghatározó mozzanata a narráció, a lírai beszélő beszédmódja. A Valaki útravált belőlünk többes szám első személyű beszélőjének keserűségét, fájdalmát, magányának súlyát, elviselhetetlenségét mintegy föloldja a másik ember (talán a vers ajánlásában szereplő Schöpflin Aladár) állapotának azonosságával; a közös sors (férfisors), a hasonló helyzet, az egyféle érzések megteremtik a „szenvedők közösségét”, az elhagyott szeretők közösségét. 


Ezzel a mindvégig egynemű, belenyugvó, tudomásul vevő, csüggedt-fájdalmas (elégikus) hanggal áll élesen szemben az Elbocsátó, szép üzenet egyes szám első személyű beszélőjének indulatos, gőgösen gúnyos, sértő, bántó hangja. Nincs „közösség”, sorsazonosság, a versben beszélő a fontos, saját nagysága, híre-neve, és főként sértett önérzete, fájdalmas haragja, dühe, vele szemben pedig a nevetséges, kisstílű, szánalmas asszony (megszólított). E versben nyoma sincs annak a különös motívumnak – asszonyrész –, mely a másik mű alapmotívuma. 


Ady már A magyar Pimodán című fiktív életrajzában is használja az asszonylélek (âme féminine) kifejezést hősére (Tas Péter). A magyar Pimodánban a kifejezés inkább csak a lelki alkatra vonatkozik, a versben többrétegű a fogalom jelentése: az asszony-rész, asszony-én, a „belőlünk kiszakadt asszony” szókapcsolatok egyszerre azonosak a „valakivel” (a nővel), s magával a beszélővel (magukkal a beszélőkkel). A vers üzenetéből világos: a férfilét beteljesedése, a teljesség asszony, nő nélkül lehetetlen. A „bennünk sarjadt” asszonyi lélek – s így maga a lét – csak egy nő szerelme által teljesedhet ki, válhat egésszé.


Az Elbocsátó, szép üzenet beszélője épp ezt tagadja: a szakítás egyenlőtlen harcában az egyik oldalon a győztes, a morális értelemben is a másik fölött álló „csillag-sorssal” (férfi) áll szemben a megszépített sorsú, „feldíszített”, csak a másik (a férfi) által beteljesedett sorsú, szánalomra, megvetésre sem méltó, „nem is létező” nő. A verseket indukáló ok azonos, az előzmények és következmények is jórészt azonosak (itt eltekinthetünk a bosszúra tett konkrét utalástól – negyedik szakasz). 


Az őrjítő magány, fájdalom, hiányérzet azonban nem oldható fel másképp csak egy fájdalmas-szomorú szép búcsúval és az újrakezdést lehetetlenné tevő kegyetlen leszámolással. A két mű nem egymással szemben álló, azonos témájú alkotás, s nem állítható, hogy az egyik hangvétele nemes és szép, a másiké pedig kegyetlen és igazságtalan.

Móricz Zsigmond: Rokonok
A regény ideje – 1932 – nagyjából megegyezik a regény írásának idejével, ún. egyidejű (kontemporális) regény. A regénybe foglalt történelmi utalások segítenek a regényidő megállapításában (szó esik a főhős, Kopjáss Istvánnak az I. világháborúban való részvételéről; az őszirózsás forradalom és a Tanácsköztársaság idején elszenvedett nélkülözésekről; a Felvidékről érkezett Kati néni révén a trianoni békeszerződéssel Magyarországtól elszakított országrész helyzetéről; az 1920-as évek gazdasági stabilizációjáról, majd az azt követő dekonjunktúráról – pl. a Sertéstenyésztő kapcsán, amiről megtudható, hogy 1925-ben épült).


A regényben eltelt idő is megállapítható. Kopjáss főügyésszé választása és öngyilkossági kísérlete között megközelítőleg egy hónap telt el. Az író a regény fejezeteiben mindig jelzi az eltelt időt, illetve az elbeszélt események idejét (pl. a napszakokkal: azon a délelőtt, este, délután, illetve másnap, néhány nap múlva, alig telt el négy-öt nap). Egy-egy fejezet néha csupán egy vagy néhány óra eseményeit taglalja (ilyenek Kopjáss feleségével folytatott beszélgetései, pl. 1., 5., 11. fejezet; a polgármesterrel folytatott tárgyalások, pl. 3., 16. fejezet; Kopjáss vívódásai, pl. 12., 13. fejezet), néha viszont több és hosszabb eseménysor sűrűsödik egy fejezetben (9., 15. fejezet) vagy több fejezetben folytatódnak egy-egy nap eseményei (17–18., vagy a 20–21. fejezet). 
Természetes, hogy egy-egy újabb cselekményszál vagy szereplő megjelenésekor az író lelassítja az elbeszélés menetét. A „gyorsan” és „lassan” elbeszélt, megjelenített események, párbeszédek, gondolatsorok egyfajta fontossági sorrendet is tükröznek, részben a szereplők, részben az elbeszélő szemszögéből. Kopjásst jellemzi például az, hogy a regény előrehaladtával a hivatalában éppen mennyi időt tölt el munkával és ehhez viszonyítva milyen hosszan vitázik a feleségével, mennyi időt tölt a rokonai sorsának alakításával, illetve a saját gondolataival. Az író a részletező, óráról órára, vagy akár percről percre felidézett események leírásával kiemeli a regény egésze szempontjából lényeges részeket (pl. az első öt fejezet a főügyész megválasztása utáni első nap eseményeit foglalja össze, a 23. fejezetben az estély szinte minden perce említést nyer, ezzel is érzékeltetve a regénybeli „időhúzást”, és egyben késleltetve a megoldást).


A regény helyszíneit vizsgálva megállapíthatjuk, hogy azok egy kivétellel (mikor Kopjáss István Budapestre utazik) Zsarátnok városában találhatók. Ez a hely fiktív, ilyen nevű város nem létezik az Alföldön (ugyanakkor a regényben említett más települések léteznek, pl. Nyíregyháza, Nagykároly, Salgótarján stb.). A város neve ún. beszélő név, a zsarátnok szó a leégett tűz után még a lassan izzó parazsat jelenti. A név fiktív ugyan, de a város tipikusan magyarországi kisváros. Gazdasági, politikai és szociális állapota az egész országra jellemző viszonyokat tükröz – a regény szereplői közül többen is párhuzamot vonnak a kisvárosi és az országbeli állapotok közt, illetve általánosítják a kisvárosban tapasztaltakat (pl. Magyarország a rokonok és panamák országa.)


Az idő kezeléséhez hasonlóan a cselekmény helyszíneit, tereit is jelzi az író. A regény mindig a főhős magán- és hivatali életének helyszíneit (köztük a legfontosabbak: az otthon, a hivatal, a kaszinó) követi. Ettől csak a 20. fejezet végén és a 21. elején tér el az író regénydramaturgiai okokból: ekkor haragítja magára Kopjáss a városi hatalmasságokat, és itt derül fény Kopjáss tudta nélkül arra, hogy a nagybátyja üzleti csalással próbálkozik, ami később a polgármester ütőkártyája lesz Kopjáss ellen. 


Kopjáss életének az új tisztséggel együtt új helyszínei is lettek, pl. a városi vezetők estélyei, a Takarék irodái, a Boronkay-villa, az előre lefoglalt vasúti fülke, a budapesti szálloda vagy a miniszteri hivatal. Jelképes értékű az a változás, ami az otthonához való viszonyban áll be: úgy érzi, hogy méltatlan hozzá és új hivatalához szegényes, szűkös otthona és ezt sugallják neki új társaságának célzásai is.


Kopjáss István jellegzetes móriczi hős, hasonló Matolcsy Miklóshoz (A fáklya), Szakhmáry Zoltánhoz (Úri muri), Bethlen Gáborhoz (Tündérkert). Az általa képviselt magasztos eszmék, a változtatás igénye és programja nem valósítható meg az őt körülvevő világban, így tragikus alak. Másrészről Móricz az ő sorsában is bemutatja a saját magánéletében megtapasztalt ambivalens házastársi viszonyt a magasba törő férfi és a realitások világához ragaszkodó asszony közt.


A Rokonok című regényben, más Móricz-regényekhez hasonlóan, egyes szereplők (Martiny doktor, az alispán, a polgármester vagy maga Kopjáss István) monológszerűen – sokszor belső monológokban, de párbeszédekben is – foglalják össze a város és Magyarország politikai, gazdasági és szociális életének jellemzőit. Meglehetősen lesújtó a kialakult kép: az országos és a helyi vezetésben a közérdek helyett az egyéni (rokoni) érdekek munkálnak. A „nemzetségi”, patriarchális alapokon nyugvó társadalom szükségképpen paternalista, protekción és korrupción alapuló és a meglévő, látszólagosan demokratikus intézmények ellenére sem működhet demokratikusan. (Jó példa erre a regényből a közvéleményt szolgáló sajtó cikkeinek polgármesteri cenzúrája.) A politika összefonódik a pénzvilággal, a tisztségviselők érdekeltek a városi beruházásokban, cégek, bankok munkájában, ugyanakkor a közpénzeket büntetlenül elherdálhatják. Nem csoda, ha ilyen viszonyok közt nem létezik az adózási fegyelem, és a kiváltságos rétegen kívül esők szociális helyzete válságos (munkanélküliség, végrehajtók a bérleti díjat nem fizetőknél).


Kopjáss István, aki eddigi élete során pontos képet nyert a fenti viszonyokról, tudja, hogy min kellene változtatni. Azonban már első hivatali napján megérzi, hogy ha meg akarja őrizni a véletlenül elnyert pozíciót – ahol lehetősége nyílhat a változtatásokra –, meg kell alkudnia. Jól kifejezi ezt a polgármesternél és az ellenzéknél egyaránt sikeres mondata: a kecske is jóllakjék és a káposzta is megmaradjon. A regény azt vizsgálja, miként próbál Kopjáss megfelelni az eszméinek és az új hivatallal járó kötelezettségeinek. Hamar szembesülnie kell azzal, hogy kik és hogyan mozgatják a város politikai és gazdasági életét. Tudomásul kell vennie, hogy rokonai az ő révén próbálnak érvényesülni. Fel kell ismernie, hogy új társadalmi helyzetében változtatnia kell az életvitelén és hogy ehhez pénzre van szüksége. A pénzhiány lehetne elbukásának az okozója, hiszen létrejönnek azok a szálak, amelyekkel a polgármester és a bankár behálóznák, korrupttá és függővé tennék őt is (a folyószámla, a megvásárlandó villa) – de Kopjáss inkább bízik a nagybátyja által felkínált üzletben (és miért ne tenne így, hiszen ő is tudja, hogy azért kell a rokonokat pozícióba juttatni, mert Magyarországon a hozzáértés helyett sokkal fontosabb a megbízhatóság). Ez lesz a veszte, ugyanis amikor világossá válik, hogy feltárta a városi vezetők csalásait (a Sertéstenyésztő kapcsán elsikkasztott pénzek, a kiírt pályázat anyagának „ellopása”), ellene fordítják ugyanezt a vádat. A polgármester a saját korábbi szavait fordítja ellene, így szembesül azzal, hogy az igazság és a becsület (Kopjáss eszményei) a pénz és a rokonok világában nem érvényesül. 


A feleségéhez (Szentkálnay Lina) és az alig ismert szépasszonyhoz (aki szintén rokon, Szentkálnay Magdaléna) való viszonya – a regényben bemutatott magánélete – tükörképe a közéleti szereplésének. A korábban megbecsült, takarékos, a családjáért élő asszonyt hirtelen koloncnak érzi, aki visszatartja őt a magasba szárnyalástól. Csak akkor látja magához illőnek, amikor új ruhában, az újonnan megismert társaságban vannak. A másik asszony az újonnan megnyíló lehetőségek jelképe: elegáns, intelligens és független. Linával szemben a valóság helyett az ábrándok, eszmények világát képviseli.


Másrészről azonban Lina sokszor megfogalmazza, kimondja azokat az igazságokat (pl. a rokonok viselkedésével kapcsolatban, a városi korrupcióról), amelyek Kopjáss gondolataiban is megjelennek – ezzel is bizonyítva, hogy méltó társa –, de az a tény, hogy ő mondja ki, vagy szavainak bántó, sértő éle arra késztetik Kopjásst, hogy nyíltan vagy magában ellene szegüljön és más „igazságokat” keressen.


Az elbeszélő a regényben teljesen háttérbe szorul, csak rövid bevezető-átvezető szövegekben nyilvánul meg (jelzi az időt, a helyszínt, a szereplők cselekvéseit stb.), sosem minősít vagy jellemez. A szereplők párbeszédeiből vagy gondolataiból bontakoznak ki a cselekmény szintjei, a mű üzenete. A regény anekdotikus jellegében is hasonlít Móricz más írásaihoz. Az elbeszélő maga nem él ezzel az eszközzel, de a szereplők gyakran vonnak párhuzamot hasonló esetek, jelenségek közt egy-egy történet elmesélésével (pl. a volt főügyész bukásának anekdotája, a gazdaság virágzását példázó történet a lányának bútort csináltató gazdáról, Kati néni pletykái a rokonokról).


A patriarchális Magyarországot kedélyes-anekdotikus módon bemutató novelláknak, regényeknek hagyománya van a magyar irodalomban (Jókai, Mikszáth, Tömörkény, Móra, Krúdy), és ennek a hagyománynak megtalálhatók a nyomai Móricz regényében is. Pl. a rokontól rokonig járó, vizitáló, egy-egy helyen kitelelő Kati néni a korábbi „lengyel” vagy „lengyelkedő” figurákhoz hasonló. De a műben vázolt rokoni világ már inkább riasztó, taszító, mint kedélyes. A rokoni érintkezés érdekeken alapul, a szegény rokonok piócaként tapadnak arra, aki egy kicsit följebb emelkedik és aki följebb emelkedik, kötelezően számíthat a közelebbi-távolabbi rokonai hirtelen fölbukkanására. Nincs összetartás, és nem garancia a rokonság a megbízhatóságra sem. 


A regény címének jelentése is bővíthető: a mű olyan világról szól, ahol a környezet magához hasonlóvá, rokonává teszi az újonnan odakerülőt.

Juhász Gyula impreszionista lirája
Juhász Gyula pályája az irodalmi élet középpontjától távol, magányosan, de nem a magányról szólóan bontakozott ki. A Nyugat-nemzedék legszerencsétlenebb tagja, aki állandó válságaiból, depressziójából, a teljes elborulástól való félelméből csak ideiglenesen tudott kiemelkedni. Két jelentős ihletforrása volt költészetének: a tápai és szegedi táj, illetőleg a szerelem. Lírájának a szegedi tájjal összefüggő szimbolikus képei egyéni színezetet adnak, jellegzetes impresszionista hangulatlírát teremtett. A táj ürügy és eszköz a belső táj kifejezésére. A Nyugat első nemzedékének költői közül erős szociális érzékenységgel tudta belső élményévé tenni a magyar városi és falusi szegénység nyomorát. Tájversei két nagy csoportra oszthatók, az egyik csoportba a belső lelkiállapotot kifejező hangulatlírikus darabok: a Tiszai csönd, Szeged tartoznak, a másikba azok a művek – Magyar táj magyar ecsettel, A tápai Krisztus, Tápai lagzi, Magyar tél –, amelyek a tájábrázolást a társadalmi elmaradottság, a nyomor és a kilátástalanság bemutatására használják eszközül. 


A Tiszai csönd a Vajda Jánossal kezdődő költői hagyomány folytatásaként az ellazulás, megnyugvás idilli pillanatát ragadja meg. A nyitó kép komplex metaforája: az est, a nagy barna pók hálójába fennakadnak a tiszai hajók. A megszemélyesített este képe további asszociációkat ébreszt, a megnyugvás megkötözöttséget, fogságérzést sugall. A tovább épülő metaforába új érzékterületek lopóznak, és a hanghatás az addig puszta természeti magányba nagyfokú érzékenységgel kapcsolja be az emberi társadalom zajait és képeit. Az égi és földi képek között egyszerre érzünk feszültséget és egymásba olvadást. Az első négy strófa felező tízesei, szomorkás rímei, az l hangok és az alliterációk lágy zeneisége lebegő hangulatot eredményeznek. Az utolsó két versszakban a lírai alany személyes megjelenése nemcsak a magány, ezúttal a békés megújító magány érzését konkretizálja, hanem egyben az első versszak megkötözöttség-érzését is felidézi:



„Ma nem üzennek hívó távolok,



Ma kikötöttünk itthon, álmodók!"


A kései korszak mesterdarabja, a Tápai lagzi című tájvers. A verskezdet impresszionisztikus, a hangutánzó és hangulatfestő igék a világ töredezettségét, idegenségét, sebző és bántó voltát érzékeltetik. A „brummog”, „repedt”, „vonít” és „károg” igék a világban uralkodó disszonanciára hívják fel a figyelmet. A vershelyzet további kibontása, az első tagmondat anaforikus ismétlése tovább tágul az élet teljes körforgásának bemutatása irányába. Az évszakok szimbolikusan jelennek meg az életképszerű szakaszokban és a paraszti élet hagyományos ciklusaival kapcsolódnak össze. Az ünnepi hangulatában megragadott paraszti élet kemény, kegyetlen, már-már emberi méltóságot sértő lét: „…izzadnak reggeltől estelig", „Az ember medve, alszik és morog". Az ünnep egyhangú, üres. Előre ismert forgatókönyve semmiféle reményt nem kínál az emberek számára. A zárlatban újra megismétlődik a nyitó kép. A vers hangulatát az élet és halál reménytelen monotoniája határozza meg, Beckettre jellemző hangulatot előlegez.



„Már szürkül lassan a ködös határ,



És a határban a Halál kaszál." 


Juhász Gyula költészetének jelentős részét (kb. 70 vers) a Sárvári Annához írt versek alkotják. Három leghíresebb Anna-verse a Milyen volt, a Profán litánia, és a kései Anna örök.


A Milyen volt című vers impresszionista mesterdarab. A szeretett nő felidézése három természeti kép segítségével történik, mindegyiknek kiinduló pontja a nő valamilyen külső vonása: a haja színe, a szeme színe és a hangja. A vers a felidézés technikájára épül, az egyetlen érzéki benyomásból kibontott teljes kép az évszakok szimbolikus jelentésével együtt a teljes élet hangulatait idézik fel. Jellemző az egyszerre konkrét kézzelfogható kép és megfoghatatlan lebegő hangulat. 


A Profán litánia már címében is jelzi, hogy Anna többet jelent, mint földi nők, transzcendens, elérhetetlen magasságokba emelkedik, kívül kerül az érzékekkel felfogható földi léten. A vers komplex metaforára épül, amelyben az azonosító csodálatos, gazdag, hideg, idegen, sőt embertelen egyszerre. Az első három versszak metaforái és hideg, kemény zeneisége is eltávolítja a szeretett nőt a földi élettől és a földi érzéstől. A zárlat egyenlőtlen viszonyt ábrázoló képei végleg rögzítik Anna helyét a „Merev, isteni nők!" között. 


A kései költészeti csúcs, az Anna örök tökéletesen harmonikus szerkezetével, egyszerű, beszédszerű stílusával számvetése és összegzése az Anna-szerelemnek. Ez az első olyan vers, ahol az Annához való viszony személyessé és bensőségessé válik, Anna nemcsak távoli tárgya a műnek, hanem megszólítottja, egyenrangú lírai tárgya. A vers 18 sora három 6 soros egységre oszlik, amely három idősíkot fejez ki: 1–6. sor a múlt, a felejtés stációi, a 7–12. sor a jelen, az emlék érzelemmentes felidézése, s végül a 13–18. sor a jövő, illetve az örökkévalóság. A látszólagos nyugalom, ami a szavak szintjén jelenik meg, újra és újra felborul. A mondatszerkesztés – állítmánnyal kezdődnek a mondatok –, a folytonos áthajlások a másik sorba a nyugtalanságról, a még mindig fájó emlékről tanúskodnak. A harmadik részben a hétköznapi élet minden mozzanata a kedvest juttatja eszébe, a személyiség teljességébe beépült a szeretett lény képe, s ez a szerkezeti rész az utolsó verssorban imává válik. A három rész egységét a sorok közötti áthajlások erősítik és teszik nagy lendületű fohásszá.


Juhász Gyula költészetének különös részét alkotják a testamentumok. Az állandó depresszió, az öngyilkossági kísérletek nemcsak életében, hanem költészetében is jelentős nyomot hagytak. Az állandó halálközelségben a középkori epitáfium műfaját eleveníti fel, sajátos impresszionista módon. Ezeknek a verseknek a fő témája a búcsúzás, az elrontott élet fájdalma és az a remény, hogy legalább földi emléke megmarad. Az 1919-ben írt Testamentum a költő fájdalmas búcsúja. A vers hangulata szorongó és feloldó egyszerre. Az egyén melankóliája a közösség erejével kerül ellentétbe, azzal a közösségével, mely megőrzi a költő művészetét, azonban nem őrzi meg személyének emlékét. A harmadik strófában a költői alázat már-már középkori himnuszköltőket idéző hangja szólal meg. Hasonló megfogalmazás Babitsnál is olvasható:



„nem a pacsirta fontos, csak a dal,



Mely a nem múló szent összhangba hal." 


Az elmúlás, személyes összeomlás, pusztulás élményköréhez kapcsolódik a Gulácsy Lajosnak címmű episztola. Gulácsy Lajos teljes elborulása, elmegyógyintézetbe kerülése alkalmat adott a költőnek arra, hogy saját legmélyebb félelmeit kivetítse, s a barát-művésztárs sorsán keresztül feldolgozza. A vers nemcsak a megőrüléstől való személyes félelmet fejezi ki, hanem a világ egyre vadabb tülekedéséhez alkalmazkodni nem tudó művész rettenetes sorsra is figyelmeztet. Az alkotó, teremtő ember számára Juhász szörnyű víziója szerint csak „Nakonxipán" földön és értelmen túli mesevilága lehet a menedék.

Shakespeare:Rómeó és Júlia
Források


Az alaptörténet az ókorig nyúlik vissza, már Ovidius Átváltozások című művében megtalálható a családi viszály miatt elszakadt szerelmesek és a félreértések, véletlenek miatt bekövetkezett tragikus végzet története. Dante az Isteni színjáték második részében (Purg. VI. 106) tesz említést a Montecchi és Capuletti család viszályáról. 1476-ban jelent meg Masuccio Salernitano Mariotto és Ganozza című novellája, a titkos nász és a balvégzetű szerelmi motívum következő példája. Luigi da Porto Giuletta és Romeo (1524) című románcában is megtalálható a családi viszály motívuma, ráadásul a helyszín Verona. 1554-ben Matteo Bandello novellájában újra feldolgozta a történetet Romeo és Giulietta címmel. Ezt a változatot kétszer is lefordították angolra, először verses formában szólalt meg. Arthur Brook elbeszélő költeményét Shakespeare minden bizonnyal ismerte, mint ahogy olvashatta a prózai változatot is William Painter antológiájában, A gyönyörök palotájában. 


Shakespeare 1595-ben nyúlt ehhez a történethez, és megírta a Rómeó és Júliát. A kor és a közönség még kevéssé becsülte az eredetiséget, hasonlóan az antik tragédiákhoz, ahol a mitológiai vagy történeti alaphelyzeteket többen és többször is feldolgozták, és a közönség is ismerte azokat. Élményt elsősorban a megvalósult előadás, a színpadi játék, az egyéni és egyedi interpretáció hordozott. Nyomtatásban a dráma 1597-ben jelent meg először.

A műfaj


A Rómeó és Júlia szerelmi tragédia, végzetdráma. A műfaj efféle meghatározása azonban csak a dráma befejezésével igazolható. A dráma egyneműsége sommás ítélet, hiszen számtalan komikus helyzet, vígjátékba illő szituáció és szereplő népesíti be Shakespeare színpadát. Az első felvonás első színében nevetésre ingerlő szópárbaj indítja a történetet. Az ügyefogyott szolgák tréfálkozása élesen szemben áll a prológus sejtelmes utalásával. Hasonló a helyzet az utcai csetepaté után előjövő Capulet és Capuletné szóváltásakor: 



Capulet: „Mi lárma ez ? – Hozzátok hosszú kardomat!



Capuletné: „Mankót inkább! Mit kezdenél a karddal?"


Humor és feszültség hatja át a dráma kezdetét. Az ifjak vaskos tréfáikkal csúfolják a dajkát, aki Júlia és Rómeó közt közvetít. De Tybalt halála után minden megváltozik, nyoma sincs a könnyedségnek, a tragédia mindent beárnyékol.  

Szerkezet


Shakespeare korában, mivel a darabokat megszakítás nélkül adták elő, a jelenetek egymásutánisága mutatta a szerkezetet. A felvonásokra tagolás (5 felvonás) csak az utókor terméke, a modern színházi előadások ezt követik. A dráma szerkezetét egyrészt a jelenetek sorrendje, és a nagyobb egységek szándékos elválasztása teremti meg. A kompozíció szimmetrikus. Ez figyelhető meg a lassúbb és gyorsabb jelenetek, a tömegjelenetek és monológok, illetve a párbeszédek váltakozásában.


Shakespeare műve megfelel a klasszikus drámai szerkezetnek is. A felvonások megfeleltethetők az expozíció, bonyodalom, krízis, késleltetés és katasztrófa szerkezeti elemeinek.


Az első felvonásban megismerhetjük a drámai alapszituációt. Mint sok más darabot, Shakespeare a Rómeó és Júliát is mellékszereplőkkel indítja, az ő szavaikból ismerhetjük meg az alaphelyzetet és a többi szereplőt. A felvonás végén találkozik a két fiatal, első látásra egymásba szeretnek. A második felvonás a szerelmeseké: az erkélyjelenet után szerelmüket házasságkötéssel törvényesítik. A „vihar előtti csend” atmoszférája lengi be ezt a nem egészen két napot vasárnap éjjeltől hétfő délutánig. A harmadik felvonás elemi erővel zúdítja ránk a fordulatokat: Mercutio, majd Tybalt halálát, Rómeó öngyilkossági kísérletét, a fiatalok nászéjszakáját, Capulet eszelős haragját. Vér és szerelem, ádáz gyűlölet és a veszélyek vállalása csap össze a harmadik felvonásban. A negyedik felvonás ismét „nyugodtabb”. Utoljára történik kísérlet arra, hogy a konfliktus békés úton rendeződjék: a ráció (tervezés, manipulálás) utoljára tesz kísérletet arra, hogy a katasztrófa ne következhessen be, hogy az irracionális érzelmek ne söpörjék el végérvényesen a résztvevőket. Utoljára merül fel bennünk a kérdés: lehetséges, hogy gyilkosságok sora, gyűlölet, száműzetés, egynapos szerelem utáni házasságkötés ésszel fel nem fogható sodrában úrrá lesz a rend? A negyedik felvonás a reményé: remény a szerelmesek számára és remény a néző számára. Az ötödik felvonásban aztán akárhogy igyekeznek is a jó szándékú mellékszereplők, a gyűlölködés és a szerelem egy tőről fakadó féktelen irracionalizmusát nem sikerül megszelídíteni, a „polgári rend” (békesség, házasság) racionalizmusának keretei közé szorítani.


A Rómeó és Júlia középpontjában a szerelem áll. A testi és lelki beteljesülés, a hitvesi szerelem, a kölcsönös vonzalmon alapuló szabad párválasztás elve szemben áll a szülői akarat érvényre juttatásával. Így a reneszánsz szabadságvágy képviselői óhatatlanul szemben állnak a régi erkölcsök képviselőivel. A generációk közti különbség az eszmék közti különbséget is kifejezi. De Shakespeare műve korántsem értelmezhető csak egyféleképpen. A középkori és reneszánsz eszmények ütközése csupán az egyik lehetséges értelmezési lehetőség.


A fiatalok végzetesen sodródnak tragédiájuk felé: a véletlenek sora segíti ezt elő. Kik okolhatók ezért a tragédiáért? Valójában senki. A fiatalok türelmetlensége, ifjonti hevülete nemcsak tiszta, előítéletektől mentes szerelmükben van jelen. Ugyanez a szabadságvágy, korlátokat nem ismerő vakmerőség figyelhető meg a két család fiatalabb tagjainak összecsapásaiban is: a véres párbajokat okozó viszály igazi okát nem is ismerjük. Végletes érzelmek, barátság és bosszú vezeti Rómeó kezét is, amikor Tybalt megölésével (Mercutiót bosszulja meg) elindítja a tragédiához vezető események sorát.

véletlenek: 

–
a nászéjszakáról hazatérő Rómeó Tybaltba botlik

–
Mercutio beavatkozása Rómeó és Tybalt szópárbajába annak


halálával végződik

–
a vesztegzár miatt Lőrinc küldöttje nem ér el Rómeóhoz

–
Rómeó visszatér Mantovából s valódi halottnak hiszi kedvesét,


gyilkos, majd öngyilkos lesz


A Rómeó és Júlia a fiatalok, a fiatalság, a szerelem és a szenvedély drámája. A tragédiát az okozza, hogy a tiszta érzésű fiatalok ostobán makacs vénemberekkel vannak körülvéve. A második felvonás előtti prológus már a szerelmi szenvedélyről szól. Majd kiszabadul a palackba zárt szellem. „Az eszményi párkapcsolatban felszabadul egy kozmikus erő: a sorsszerűvé lett természetes szexualitás." (Géher István) A gátakat nem ismerő, türelmetlen, vad szenvedély próbál a konvencionális polgári házasság jól meghatározott kereteibe illeszkedni: sikertelenül.


A szerelem három típusát ismerhetjük meg a darabból. Rómeó először Rózáért eped a reménytelenül szerelmesek kissé már komikus pátoszával, búskomorságba esik, de mintha élvezné is a melankolikus boldogtalanság állapotát. Szerelme Rozália „testetlen-lelketlen” leány (nem is jelenik meg a színpadon), ráadásul nem is szereti Rómeót. Rómeó a szerelem érzésébe szerelmes, Róza csak apropója ennek a szárnypróbálgatásnak. A beteljesületlen szerelem ismert petrarcai pózában tetszeleg. Semmit sem törődik a világgal, semmi sem érdekli, csupán önnön búja emészti. Végtelen bezárkózása már-már komikus hatású. Benvolióval folytatott párbeszédében a szenvedő szerelmes megnyilvánulásait kell látni: 



„A szenvedéstől szívem oly nehéz lett"



„A szerelem csak füst és könnyű pára."



„Jámbor őrület."



„Pusztító méreg s gyógyító kenet"

a szerelem:



„Olmos pehely, fagyos láng, tiszta füst,



  Virrasztó álom, sorvasztó öröm."


Úgy tűnhet, csak az ifjú ember képes ilyen végletesen fogalmazni. A szerelmi érzés ellentéteinek megfogalmazásán túl a szójáték sokszor paradox jelentése szintén a petrarcista líra konvenciója. Vagy mindent, vagy semmit, halljuk évszázadok óta. Mi az ami ilyen kétségbeesetté teszi Rómeót? Egyrészt tapasztalatlansága. Egyszeri esetből általánosít, ezért törvényszerű, hogy hibás a végkövetkeztetése. Másrészt a jelenbeliség. Rómeónak „nincs” múltja, pillanatnyi a jelene, de ott van még előtte a jövő. Csakhogy a jövőre gondolni azt is jelenti, hogy kívülről szemlélni eddigi vagy éppen mostani állapotunkat. Ehhez Rómeó még túl fiatal. Még nem tudja, hogy az idő feloldhatja a feszültségeket, nincs birtokában az objektiváló intellektuális képességnek. A túlságosan is eszményített Rozália képe úgy tűnik kitörölhetetlen. Benvolio tanácsa Rómeó számára bosszantó okoskodás : 



„Van szép lány bőven!"

Kész is rá a felelet :



„Mutasd a legszebb lányt: csak arra jó,



  Hogy szép arcában olvashassak arról,



  Ki milliószor szebb még nála is!



  Isten veled: hiába jó tanácsod."


Épp e végletesség lesz majd Rómeó tragédiája, számára a szerelem nem az időben, hanem a pillanatban létezik. S csak a pillanat végtelenbe tágítása lehet a boldogság megvalósulása. A kompromisszum elképzelhetelen. A szenvedély nem tűr halasztást, vagy ha igen, egyenlő a halállal. 


A másik véglet Paris gróf „szerelme”. Túlságosan is praktikus felfogás. Házasodni akar, mert elérkezett az ideje. A szerelmi szenvedély hidegen hagyja, sokkal inkább a „jó parti”, az érdekkapcsolat motiválja. Jó házból való fiú jó házból való feleséget akar. Júlia tervének kivitelezésében sem nem segítség, sem nem akadály. Paris az apához fordul, neki udvarol, tőle kéri meg a leány kezét.



„Az ő korában mások már anyák."


Capulet is érzi a számító viselkedés hátrányait, atyai énje ösztönösen védi leánya érdekeit, de a tudatosság szintjén nem ellenkezik a világ rendjével. Ezért először így felel:    



„Ha ő kimondja néked az igent:



 Jóváhagyom: legyen döntése szent." 

Valóban átadná a döntés jogát leányának, vagy csak menekülni akar a Paris gróf szorításából? Ebben a jelenetben hajlamosak vagyunk az előbbit hinni, hogy majd még nagyobb legyen a csalódásunk. A 3. felvonás 5. szín 139–194. sorai leplezik le végül az apa igazi énjét. Parancsa törvény, önkényúrként viselkedik.


Hasonlóképpen van ez Júliánál is. Kezdetben ő egy másik, „megkoreografált” szerep eljátszására készül. Az ésszerűség elveire komponált délceg Páris kéri meg atyjától a kezét. A házasság megtiszteltetés Júlia számára:



Capuletné:
„Mondd meg nekem, leányom, Júlia:







Férjhezmenésre gondoltál-e már.



Júlia:


Ily tisztességről nem is álmodom." 


Júlia jól bejáratott, kiszámítható életút elé néz: férj, gyerekek, erényes házasság, ami rá vár. Ahogy anyja és mások példája is mutatja:



Capuletné:
„Verona-szerte hány jó hírű hölgy van,







Ki nálad ifjabb még, de már anya.







Ilyen koromban – jól emlékszem – én is







Anyád voltam már."


Az éterikus szerelem és a praktikus házasságkényszer, a kétpólusú kapcsolat egypólusúvá redukálása pontosan kijelöli a szerelem konvencionális lehetőségeit. Rómeó és Júlia szerelme egészen más, de ezekből a gyökerekből táplálkozik, egyszerre újszerű és egyszerre régi. 


Shakespeare újszerűsége a szerelmi egyenjogúságot hirdető szókimondásban rejlik. A Júlia szerelmi vallomását kihallgató Rómeó maga is szerelmi vallomást tesz. A megfelelő helyen és a megfelelő pillanatban találkoznak a szerelmesek, a szívek egyesülését semmi sem akadályozhatja meg. Nincs idő (ez a drámai sűrítés következménye) szerelmi epekedésre, a cselekvés kioltja a meditációt.


A szerelmesek tragédiáját a szerelem kettőssége okozza: hiszen éppoly felemelő és fantasztikus érzés ez, mint amilyen katasztrofális és pusztító is. Az ember kiszolgáltatottan sodródik az érzelmek viharában. Hasonló gondolatokat vet fel a 129. szonett is.


Júlia a teljes boldogságot csak a házasság biztonságában, hitelesítő közegében tudja elképzelni. (Mintha ez is „házasságkényszer” volna.) Júlia meg akar felelni a felnőtt világ elvárásainak. Rómeó sem ellenkezik. A szerelem hitelesítésének egyetlen formája a házasság. Semmi misztikum, tiszta ráció. A baj az, hogy ezt a házasságot csak titokban lehet megkötni, ehhez pedig segítséget kell kérni, ráadásul a felnőttektől. Lőrinc barát bábáskodását dramaturgiailag ez magyarázza. De Shakespeare a reneszánsz gondolkodásmód és életszemlélet világias alakjaként is szerepet ad a barátnak. 

A mű utóélete


A Rómeó és Júlia szerelmi történetét számtalan feldolgozásban láthatjuk viszont az irodalomban és a társművészetekben. A színpadi rendezések azonban eltérnek egymástól. A modern művészetek közül a filmművészetben is több Rómeó és Júlia-feldolgozás született. Az egyik legkiemelkedőbb alkotás Franco Zeffirelli filmje. A filmváltozat azonban eltér az eredeti szövegváltozattól, lényegében önálló értelmezése a témának.ló értelmezése a témának.

Felvilágosodás a Francia irodalomban
A XVII. század európai irodalmában egymás mellett élt a barokk, a klasszicizmus és a szentimentalizmus művészete, legtöbbször ugyanannak az alkotónak az életművében is megfigyelhetjük a korstílusok, stílusirányzatok bonyolult kölcsönhatását. Spanyolországban, Portugáliában ebben az időszakban még barokk alkotások sora született, Franciaországban pedig ez a század már a gondolkodás, a „fény százada”. A vallásos-misztikus rajongást felváltotta a ráció, az ész kultusza.


A Napkirály, XIV. Lajos uralkodása a kultúra felvirágzásával is együttjárt: az uralkodó érdeklődött az irodalom, a művészet ügye iránt, udvara a szellemi élet, Párizs az európai szellem központjává vált. Az udvari ízlés mellett azonban az irodalom új olvasóközönséget is ki kellett szolgáljon: a polgárság gazdasági-társadalmi szerepének megerősödése kulturális igényeinek megnövekedésével is járt. Ezt a kettős feladatot leginkább a klasszicista színjáték tudta megoldani. A nagy párizsi színtársulatok, amelyek nemcsak a polgári közönség, hanem az udvar színe előtt is játszottak, sokszor utaztak vidéki városokba is, a társadalom kedvenceivé váltak. Mivel az etikett, az illem, a jólneveltség szabályainak a színpadokon is meg kellett felelni, az íróknak kerülniük kellett minden olyan kifejezést és helyzetet, amely sértette volna a közönségét érzékenységét, ezért természetes volt, hogy a darabokban már nők is felléphettek. 


A mértékletesség túlzott eszménye merev szabályok kialakításához vezetett. Nicolas Boileau Ars Poetique című műve a klasszicista művészet szabályainak versbe foglalt gyűjteménye. A franciák számára ő fogalmazta meg a hármas egység követelményét, így a drámáknak egy helyszínen 24, legfeljebb 36 óra alatt kell játszódnia, s a cselekményt nem szakíthatták meg kitérők, epizódok. A drámák cselekményének meghatározója a szükségszerűség, minden a körülményekből és a szereplők jelleméből fakad, a történetben nincs helye a véletlennek. 


Pierre Corneille (1606–1864) hőseinek lelkében tragikus összeütközésbe kerül a kötelesség és a szenvedély. Az erény hősei barokk pátosszal, de logikus, világos mondatokban mérlegelik tetteik következményét. Végül úrrá tudnak lenni érzelmeiken, életüket bármikor készek feláldozni, hősiességükben, kötelességtudásukban emberfelettivé nőnek. 


Jean Racine (1639–1699) darabjainak hősei is a szenvedély és a kötelesség hálójában vergődnek, de szívükben a szenvedély győzedelmeskedik, ezért tragikus bukásuk szükségszerű. A Phaedra (1677) címszereplője a szenvedély lázában égő nőalak. A mostohafiába reménytelenül szerelmes asszony nem tud uralkodni érzelmein, sőt nőiességében megsértve bosszúra szomjazik. Bűnösségének tudatát azonban nem tudja elviselni, öngyilkosságba menekül. A dráma az antik görög mítosz újraértelmezése, Euripidész Hippolitosz című drámáján alapul. Racine eleget tesz ugyan a hármas egység követelményének, betartja a klasszicista drámával szemben támasztott követelményeket, de főhőse lelki vívódása, a cselekmény összetettsége szinte szétfeszíti a mű szabályos felépítését. 


A francia klasszicista dráma a legnagyobb magaslatokra Moličre vígjátékai révén emelkedett. 

Moličre 

   Moličre eredeti neve Jean-Baptiste Poquelin, 1622-ben Párizsban egy udvari kárpitos gyermekeként született. Iskoláit a jezsuitáknál végezte, majd az egyetemen jogot és filozófiát tanult, ügyvédi tanulmányokat folytatott. A színpad azonban hamar meghódította, az Illustre Theâtre tagja lett, vándorszínészként darabokat írt és rendezett is. Az uralkodó meghívására az 1658-ban végleg Párizsba telepedő társaság 1662-re a királyi palota színháza lett, s az udvar előtt játszotta Moličre darabjait.


1664-ben a Tartuffe bemutatója hatalmas botrányt kavart, egyházellenesnek bélyegezték, a király az Oltáriszentség Társaság nyomásának engedve kénytelen-kelletlen betiltotta, Párizs érseke egyházi átokkal sújtotta, s csak – kisebb módosításokkal – 1669-tól adhatták elő ismét. Moličre, akinek egészségét megviselték a megpróbáltatások, 1673-ban, A képzelt beteg egyik előadásán rosszul lett, s néhány órával később meghalt. 


Halála után hét évvel színtársulata a Király Társulata néven egyesült az Hotel de Bourgogne együttesével, majd később felvette a Comédie Française nevet, s máig ezen a néven működik. 


Moličre darabjai ma is a legtöbbet játszott vígjátékok Európa színpadán. Leghíresebb művei: Don Juan (1665), A botcsinálta doktor (1666), Mizantróp (1666), A fösvény (1670), Úrhatnám polgár (1670), Dandin György (1670). Színpadi munkái nemcsak a klasszicista dráma formai követelményeinek felelnek meg, de ötvözik az ókori vígjáték (Plautus és Terentius képviselte) műfaji hagyományait a középkor vásári komédiáinak sajátosságaival, ugyanakkor bizonyítják Moličre jártasságát a színpad világában. 


Az olasz commedia dell'arte, a rögtönzött vígjáték nagyon népszerű volt a francia színpadokon is. Az állandó típusokat megjelenítő színészek egy adott cselekményváz alapján rögtönözték a párbeszédeket. A történet két tipikus szereplője volt Pantelone, a gazdag, zsugori, öreg kereskedő és tudálékos, kéjsóvár párja, Dottore. Szolgáik az események fő irányítói voltak: a furfangos Brighella és a vidám, naiv, kicsit meggondolatlan Arlecchino. Mellettük halványabb alakként Pantelone és Dottore gyermekei az érzéki szerelmet képviselték. A történetet kiegészítette még a harcias, kegyetlen kapitány és a boldogtalan, csetlő-botló bohóc alakja. Moličre darabjainak vissza-visszatérő szereplői ők, de természetesen már rögzített szöveget mondanak, jellemük is árnyaltabb, bonyolultabb. 


A drámák másik forrása a francia vásári komédia, a farce, amely a misztériumjáték komikus betéteiből fejlődött önálló játékká. Rövid, csattanóra kihegyezett története helyzetkomikumra épült, a népies fordulatokat is alkalmazó jelenetek főszereplői középszerű alakok, akiknek jelleme a darab során végig változatlan. 


Moličre, aki ízig-vérig színházi ember volt, alakjait hús-vér emberekké formálta, akik kisszerű tulajdonságaik révén váltak komikussá, jellemük, viselkedésük eltér a természetestől, a józan gondolkodástól, a „klasszikus mértéktől”. 


A Tartuffe témája röviden összefoglalható: egy jómódú polgári család majdnem áldozatává válik egy mindenre elszánt képmutató cselszövéseinek, aki a családfő bizalmába férkőzve szinte a végső romlásba dönti őket. Az első felvonás, a dráma expozíciója pergő ritmusú jelenettel kezdődik, amelyből kibontakozik a családtagok, a két szemben álló tábor véleménye a befurakodott idegenről. A bonyodalom Orgon, a családfő tervével indul: lánya kezét ígéri Tartuffe-nek. Elvakultságában nem veszi észre az álszent férfiú képmutatását, de a hiszékenységben még őt is felülmúlja anyósa, Pernelle asszony. A címszereplő késleltetett színre lépése csak a harmadik felvonásban következik be, s ezzel kezdetét veszi lelepleződése a család tagjai (és az olvasók) előtt.


A ház asszonyának, Elmirának tett szerelmi vallomását ugyan még hiába hallja meg Damis, Orgon és Pernelle-né csak a saját szemének hisz. A helyzetkomikumra épülő jelenetben az asztal alatt hallgatózó férj kénytelen tudomásul venni az igazságot: akit barátjának hitt, felesége elcsábítására törekszik. A dráma tetőpontja, Tartuffe aljasságának végső bizonyítéka a család pusztulását okozhatná. A váratlan fordulat azonban szerencsés befejezést hoz magával: a mindent tudó, jó király (az eszményi uralkodó) küldöttének, a rendőrtisztnek a színre lépése billenti helyre az igazság mérlegét, s a bevádolt Orgon helyett Tartuffe-öt tartóztatják le. A csodás beavatkozásnak ható (a cselekmény eddigi menetéből szervesen nem következő) befejezés eleget tesz a vígjáték szabta műfaji követelményeknek, és bizonyítja Moličre korának feltétlen hitét az erős kezű uralkodóban, aki a polgárok nyugalma és biztonsága felett őrködik. Így a dráma a műfaji és a társadalmi konvenciónak is eleget tesz. 


A Tartuffe mellett és ellen állást fogalaló szereplők között sajátos helyet foglal el Orgon sógora, Cléante, aki a rezonőr szerepkörét látja el. Az ő feladata az, hogy értékelje, magyarázza a többiek viselkedését. Tisztánlátása, higgadtsága folytán nem vesz részt a bonyodalomban, a cselekmény menetét nem befolyásolja. 


A klasszicista hármas egység szabályainak megfelelően a komédia Orgon párizsi házában, mindössze egy nap alatt játszódik, az eseményeket nem szakítják meg epizódok, kitérők. Noha a darabban találhatók a helyzetkomikumra épülő jelenetek is, a történet elsősorban a jellemekben rejlő komikus lehetőségekre – jellemkomikumra – épül. A szereplők tulajdonságaik, viselkedésük túlzásai, beszédmódjuk által válnak nevetségessé. Moličre célja azonban nem csupán a nevettetés, szórakoztatás volt. Elítélte kora erkölcseit, a képmutató, hazug világot, s – ahogy azt a Tartuffe előszavában meg is fogalmazta – művével javítani kívánt az emberi gyarlóságokon.


A szerző és műve több XX. századi írót is megihletett: Bulgakov Moličre úr élete címmel írt regényt a drámaíró sorsáról, Spiró György pedig Az imposztor című drámájának főhőse – a XIX. században élt lengyel színész, Boguslawski – „segítségével” értelmezi újra a Tartuffe mondanivalóját.

Voltaire (Francoise-Marie Arouet 1694-1778)


A francia felvilágosodás egyik legnagyobb hatású alakja. Az ész, a haladás, a tudományba vetett hit megtestesítője, az írók fejedelme megtapasztalhatta a nélkülözést és a gazdagságot, a megvetést és a rajongást is. Fiatal korában a Bastille foglya volt, mert polgár létére összekülönbözött egy főnemessel. Amikor élete alkonyán utoljára tért vissza Párizsba, valósággal a „halálba ünnepelték”. 


Hatalmas életművet hagyott hátra. Eposzai, drámái, tanító célzatú költeményei mára már sokat vesztettek vonzerejükből, kortársai mégis ezeket tartották a legtöbbre. Kiterjedt levelezése (kapcsolatban állt többek között Nagy Katalin cárnővel és Nagy Frigyes porosz császárral) egy korszak európai kultúrájának hű tükörképe.


Ma legértékesebbnek Candide, avagy az optimizmus (1759) című kisregényét tartjuk. A lisszaboni földrengés, a hétéves háború pusztításai mélyen megrendítették az írót. Tézisregénye ezért Leibniz filozófiájának („ez a világ a lehetséges világok legjobbika") cáfolatául készült. 


Candide szinte mindenhol megfordul, minden olyan eseménnyel találkozik, amely a XVIII. századra jellemző: útja teljes képet ad a kor politikai (pl. a XIV. Lajos elleni merénylet), katonai (hétéves háború), gazdasági (a hollandiai manufaktúrák), filozófiai (utópisztikus elképzelések), egészségügyi (járványok), kulturális (pl. a párizsi színházi élet) viszonyairól. Kalandjai között kitüntetett jelentősége van az Eldorádóban tett utazásnak: itt szerzi meg azt a pénzt, amelynek segítségével később jóval kevésbé lesz kiszolgáltatott, magabiztosabbá és céltudatosabbá válik. Éppen ezért ez a jelenet nem hagyható ki a kalandok sorából. 


A főhős utazása során állandó összeütközésbe kerül a hatalom különböző megjelenési formáinak képviselőivel, s – szolgájával való viszonyán kívül – mindannyiszor alárendelt helyzetben van velük szemben. Mihelyt pénzhez jut, csupán a német báró – Kunigunda bátyja – szegül vele szembe, de kettejük konfliktusa már személyes, egyedi. Az ellentét lélektani elemzésére azonban nem kerül sor, Candide nem elmélkedik a vele történteken, nem elemzi lelke mélységeit, hiszen továbbra is feltétlenül hinni kíván mestere szavainak. 


Pangloss az okok és az okozatot láncolatát elfogadó elmélete nem számol a fejlődés, az igazságosság, az érték fogalmával. Noha a regény utolsó fejezetében megtudjuk, hogy maga a mester sem hisz már tanaiban, a kimondott szóhoz, az elveihez való ragaszkodás visszamenőlegesen is minősíti tanításait. 

Ellentéte és állandó vitapartnere Martin, a szegény holland tudós, aki nem csodálkozik semmin (hiszen mindig a rosszra számít), de éppen ezért a megismerés kíváncsisága sem hajtja. 


Mindketten befolyásolni, meggyőzni kívánják a főhőst nézeteik helyességéről. Így a regényben – a narrátor elbeszélése mellett – kitüntetett szerep jut a párbeszédeknek is. Sokszor csak arról értesülünk, hogy a szereplők társalognak, máskor megismerhetjük beszélgetésük témáját, gyakran pedig az író szóról szóra közli a párbeszédet. Úgy tűnik, a beszéd puszta ténye vigasztalásul is szolgál a szereplőknek. Candide legfőbb beszélgetőpartnere mestere, még akkor is, ha az fizikai valóságában nincs is jelen. Képzeletbeli vitája során összegzi tapasztalatait, és az átéltek ellenére újra és újra próbálja megggyőzni önmagát. 


Az állandóan visszatérő motívumok – az eltűnő és újra felbukkanó szereplők, a színhelyek azonossága, az átélt kalandok hasonlósága, a bűnök (a koldulás és a fanatizmus) és erények (a munka és a tolerancia) ismétlődései – a regény szerkezeti-tartalmi egységét biztosítják. Erre feltétlenül szükség van, hiszen az ifjú Candide kalandjainak sorrendje felcserélhető: a világ megismerhetőségének, kiszámíthatóságának hitét fölváltja az érthetetlenség, a világ kaotikusságának képzete. A túlzásig fokozott szenvedések sorozata Pangloss mester tanításainak állandó cáfolata. A világban tapasztalatlan ifjú ki van szolgáltatva a világ zűrzavaros, áttekinthetetlen viszonyainak. Lelke „tiszta tábla”, minden hatással van rá, de nevelőjének állításaiban nem akar csalódni, noha a valósággal szembesülve állandóan erre kényszerül. Hiába biztatja önmagát, lelkesedéséből egyre veszít, s rezignáltan kell beletörődnie a megváltoztathatatlanba: Kunigunda, az imádott nő is házsártos öregasszonnyá csúnyult a rámért szenvedések hatására. Candide élete értelmét végül a munkában találja meg, hiszen az tartja tőlünk távol a három legnagyobb bajt: az unalmat, a bűnt és a szükséget. 

Jean-Jacques Rousseau (1712–1778) 


Jean-Jacques Rousseau filozófiája a természetesség eszménye: a világ, az emberiség megrontója a magántulajdon és a civilizáció. A természetes ősállapotok, a romlatlan ember eszményéhez való visszatérés egyik lehetséges útja a szerelem, ha az ember őszinte, tiszta érzelmeire hallgat. Júlia vagy az Új Heloise című szentimentális levélregénye az igaz, eszményített szerelem története. (A cím egy híres középkori szerelemre, Abelárd és Heloise tragikus történetére utal.) A társadalmi korlátok ugyan elválasztják egymástól a fiatalokat, de őszinte vonzalmuk, érdektől mentes kapcsolatuk az emberi érzelmek fontosságára hívja fel a figyelmet.

