Тема 1. Барокко в музыке (XVII - 1-ая пол. XVIIIвв.)
I. Общая характеристика:

1. Барокко (португ. – «жемчужина неправильной формы»; ит. – странный, причудливый, вычурный) – одно из главных стилевых направлений в мировом искусстве 17- 1ой пол. 18 вв. Для него свойственны контрастность, напряженность, динамичность образов, стремление к величию и пышности, стремление передать обобщенные человеческие чувства (святость, скорбь, печаль, любовь, величие и т.д.)
2. Представители: Архитектура – Бернини, Растреллиж
Живопись – А. ван Дейк, Рубенс, Рембрандт
Литература – С.Полоцкий, Торквато Тассо
Музыка – Генри Пёрселл, Антонио Вивальди, Клаудио Монтеверди, Георг Фридрих Гендель, Иоганн Себастьян Бах
3. Музыкальные центры: Германия
Италия
Англия
Франция
II. Барокко в музыке.
1. Жанры: - театральные: опера (ит. М.А.Чести; нем. – Р.Кейзер)
- вокально-инструментальные: оратория, кантата, месса, пассион (Страсти)
- инструментальные: сюита, концерт, соната, прелюдия, фуга, токката, фантазия
2. Инструменты: - орган
- клавесин 
- струнные инструменты
3. Образный мир: 
· религиозная тематика (образы Иисуса Христа, Девы Марии)
· обобщенные человеческие чувства и эмоции (аффекты)
· образы природы
4. Музыкальный язык:
· полифония (склад многоголосной музыки, который характеризуется одновременным звучанием нескольких равноправных голосов)
· гомофония (многоголосие, где есть четкая мелодия и сопровождение)
· развитие музыки по принципу развертывания (ядро, которое свободно затем развивается)
· возникновение мажора и минора
· нестабильность оркестрового состава
· применение метода концертирования (противостояние одного или нескольких исполнителей всему ансамблю или оркестру)



Словарь.
Опера – синтетический жанр музыкального искусства, включающий драматическое действие, пение и танцы, сопровождаемый оркестровой музыкой, а также живописно-декоративным оформлением
Оратория – крупное вокально-инструментальное сочинение для хора, солистов-певцов и оркестра
Кантата – крупное циклическое произведение для певцов-солистов, хора и оркестра, состоящее из сольных, ансамблевых номеров
Месса – основа богослужения католической и протестантской церкви; крупное произведение для хора с инструментальным сопровождением, написанное на религиозный латинский текст
Сюита – название многочастного инструментального произведения, в котором части составляются по принципу контраста и обладают тематическими связями; обычно представляют собой ряд танцев или иллюстративных пьес
Концерт – публичное исполнение музыки по определенной программе; произведение для одного или нескольких исполнителей, в котором часть инструментов или голосов противостоит всему ансамблю или оркестру
Соната – один из основных жанров инструментальной музыки. В 16 веке утвердилось как сочинение, предназначенное для инструментального исполнения. К 18 веку в творчестве Й.Гайдна, В.А.Моцарта оформилась классическая венская соната

Тема 2. Иоганн Себастьян Бах(1685-1750)
Жизненный и творческий путь.
1. Значение: Великий немецкий композитор,со дня рождения которого прошло более 300 лет. Как сказал о Бахе другой музыкальный гений – Бетховен - «Не ручей! - Море должно быть ему имя». Своим творчеством он завершает развитие не только не только немецкой, но и зап.- европ. музыки 1 пол. 18 в.Был более известен не как композитор, а как виртуоз импровизатор на органе и клавесине. Почти ничего из произведений Б. не было напечатано при его жизни. После того как Ф.Мендельсон в 1829 году исполнил в Берлине «Страсти по Матфею», музыка Б. зазвучала по всему миру. 
2. Биография:
Эйзенах (До 23 лет)
- Родился в 1685 г. В Тюрингии-одной из областей Германии- в г. Эйзенахе. Отец начал обучать Иоганна музыке и отдал его в церковную школу.
-10 лет- родители Баха умерли; его воспитанием стал заниматься старший брат- Иоганн Кристоф. Он обучал Баха игре на органе. Но любознательному И.С. мало уроков брата: он самостоятельно, тайком от него, лунными ночами переписывает клавесинные пьесы немецких мастеров.
-15 лет-г.  Люнебург, школа певчих при монастырской церкви. Изучает сочинения немецких композиторов.
-г.  Арнштадт- работа органистом в церкви. Служба отнимала 3 дня в неделю, всё остальное время Бах усердно упражняется в игре на органе. Однажды он прошёл 350 км., чтобы послушать игру знаменитого органиста Д. Букстехуде.

Веймар(до 32 лет)
-в этом городе Бах пробыл 9 лет, работая органистом при дворе герцога.
-знакомится с сочинениями французких и итальянских композиторов; В это время И.С. достигает наивысшего расцвета как органист и клавесинист, сосовершенствуется в игре на скрипке и альте.
Творчество: Появляются его зрелые органные сочинения (Токката и фуга ре минор, Пассакалья до минор, обработки для органа протестанских хоралов- хоральные прелюдии и др.)

Кётен(до 38 лет)
-в этом городе князь Леопольд Кётенский предложил Баху должность капельмейстера, а поскольку эта работа была более престижной, чем труд органиста, композитор согласился.
-в Кётене не было органа и хоровой капеллы, поэтому И.С.  сочинял здесь в основном оркестровую и клавирную музыку.
Творчество:В основном это клавирная музыка (сонаты и партиты для скрипки соло, называемые «Бранденбургскими», инвенции, 1 том « Хорошо темперированного клавира», 6 « Английских» и « Французских» сюит и др.

Лейпциг(до конца жизни – до 65 лет)
- Лейпциг. Занимает должность кантора- руководителя хора мальчиков и учителя певческой школы при церкви  Св. Фомы. Кроме того, Бах возглавляет в Лейпцигском университете студенческое общество «Коллегиум музыкум». Под его руководством студенческий оркестр давал публичные концерты, которые проходили с большим успехом.
-семья: у Баха было 2 жены (после смерти 1-ой- Марии Барбары- Бах женился вторично на Анне Магдалене) и 30 детей. Но многие из них умерли в младенчестве. Из оставшихся в живых по стопам отца пошли 4 сына: Вильгельм Фридеман, Иоганн Кристоф, Иоганн Кристиан и Филипп Эмануэль.
-с годами здоровье И.С. пошатнулось. У него резко ухудшилось зрение. В нач. 1750 г. Он перенёс две неудачные операции, ослеп и вскоре скончался.
Творчество: Выдающиеся вокально-инстументальные произведения (« Страсти по Матфею», Месса си минор), 2 том « ХТК», кантаты и др.
3. Характеристика творчества
Немецкий композитор и органист, представитель эпохи барокко. Творчество Б. – вершина полифонического стиля эпохи барокко.
Образы и темы
Воплотил в музыке богатый и сложный внутренний мир человека; возвышенные, глубокие религиозные чувства.
Жанры
Свыше 1000 произведений во всех жанрах того времени, кроме оперы:
- вокально-инструментальные (светские и духовные кантаты, пассионы, мессы);
-инструментальные (оркестровые, клавирные произведения для разных инструментов соло и с оркестром и т.д.);
-органные (прелюдии и фуги, токкаты, фантазии, хоральные прелюдии).
Новаторство
-традиционные жанры обогатил чертами, заимствованными из других видов музыки
-объединил токкаты (также – фантазию, прелюдию) с фугой в двухчастный цикл в органной и клавирной музыке.
-создал жанр клавирного концерта.
-создал произведения для начинающих музыкантов (инвенции и симфонии; нотнаятетрать Анны Магдалены Бах и др.)
Истоки музыкального языка
Большое влияние на творчество Б. оказали: немецкая песня и протестантский хорал (духовное песнопение на нем. текст, связанное с протестантским культом), хоровая полифония эпохи Возрождения, итальянская и немецкая органная музыка, итальянская опера и итальянская скрипичная школа, французская клавесинная музыка.
Полифония
Б. – великий полифонист. В его творчестве окончательно сформировалась фуга – высшая форма полифонии.
Гармония
В творчестве Б. сложилась тональная система мажора и минора: гармоническая функциональность, главенство тоники, модуляции в пределах мажоро-минорной системы.
Использование сложных аккордовых структур.
Мелодии
Яркий, рельефный тематизм. Мелодиям Б. присуща напевность народных песен и хоралов; инструментальная выразительность.

Тема 3.    Органное творчество И.С.Баха
1.Орган – клавишно-духовой  инструмент. Начал развитие в Древнем Египте.К  концу 17 века представлял собой огромную конструкцию с рядами сверкающих труб.В эти трубы помощники органиста нагнетали воздух,благодаря чему орган звучал.Количество этих труб доходило до нескольких тысяч,( самый большой орган в мире который находится в США (насчитывает более 33 тысяч труб). Построен в 1929—1932 гг. Орган занесён в книгу рекордов Гиннесса по нескольким номинациям: «Самый большой орган», «Самый большой музыкальный инструмент» и «Самый громкий музыкальный инструмент».)многие из них выполняли чисто декоративную функцию(т.е. служили украшением).У органа имеется несколько клавиатур,на которых играют руками.Они располагаются одна над одной и называются – мануалами. Кроме того, у органа есть специальная клавиатура,на которой играют ногами.Она называется – педалью. По диапазону и силе звучания с органом может сравниться только симфонический оркестр. На органе можно извлекать самые низкие звуки, подобные звучанию тромбонов или контрабасов. И звуки самые высокие, которые напоминают просветленное звучание флейт.
2.Значение. Бах – гениальный органный исполнитель. Играть на нем композитор начал еще в раннем возрасте. Огран или (портатив) сопутствовал И.С. всю жизнь.
3.Сочинения Баха для органа
Бах – создатель большого количества произведений для органа. Мы познакомимся с хоральными прелюдиями и 2х частными циклами.
Хоральные прелюдии
Хоральная прелюдия – обработка для органа протестанского хорала.
Протестанский хорал – это общее название духовных песнопений на немецком языке.Они исполнялись четырехголосным хором в сопровождении органа во время службы в католической церкви.А перед тем,как начинал петь хор,огранист делал вступление т.е. прелюдию в которой обрабатывалась мелодия протестанского хорала.Поэтому эти прелюдии стали называть хоральными.
Баху постоянно приходилось писать хоральные прелюдии.Писал он их сотнями,но до нас дошло только 90-та.Они объеденены в 4 сборника. Одна из самых известных « Я взываю к тебе,Господи!» фа минор. Музыка прелюдии возвышенная,печальная. (Фильм Салярис)Мелодия хорала помещена в верхнем голосе  имеет печально сдержанный, скорбный характер.В мелодии хорала выдержанное поступенное движение.В среднем голосе  фигурации шеснадцатыми длителностями.Линия баса – педаль.
Двухчастные циклы
Бах писал для органа не только церковную музыку.У него есть сочинения концертного плана,очень большие по масштабам.Такие сочинения называются двухчастными циклами.Они состоят из 2х частей неразрывно связанных  между собой.Первая часть импровизационного фантазийного характера(токката,прелюдия,фантазия).Вторая часть – фуга.Фуга – полифоническое произведение на 2,3,или 4 голоса,в котором одна и та же тема проводится в каждом из голосов.
Наиболее яркий и самый известный 2х частный цикл 
Токката и фуга ре-минор
Это произведение наиболее ярко отражает эпоху.
Токката грандиозного размаха,патетична(проведение охватывает все регистры,разнообразная фактура,яркие ладовые наклонения,колоны аккордов)
Фуга 4хголосная ,вырастает из Токкаты,постороена на безостановочном движении шестнадцатых.Кульминация в разработке.Кода-  арка к токкате.

Словарь
Хорал- религиозное песнопение заподно-христианской церкви.Исполняется 4хголосным хором в сопровождении органа во время службы.
Токката- виртуозное произведение для клавишных инструментов.Носит импровизацинный характер.В 19 веке токката превратилась в новый жанр – этюд.
Фуга- полифоническое сочинение на 2 ,3 или 4 голоса,в котором одна и та же тема проводится в каждом голосе.
Прелюдия- небольшая инструментальная пъеса,первоначально представляля собой вступление к основной пъесе.В 19 веке стала самостоятельным произведением.


Тема 4. И.С. Бах Клавирное творчество
1. Клавиры
В эпоху Барокко существовали в двух главных разновидностях клавиры: клавесин и клавикорд. Эти инструменты могли сосуществовать с двумя и тремя мануалами: 1 мануал назывался пиано, 2 мануал – форте. В разных странах клавиры называли по разному вёрджинел , чембало ,спинет ,и  имели некоторые отличия. Все они - предшественники фортепиано. Клавесин  - это клавишный струнный инструмент. Клавесин  предшественник фортепиано. Если на фортепиано звук извлекается благодаря удару молоточка по струне, то в клавесине гусиное перо, закрепленное на специальном стержне, зацепляет струну. Получается звонкий, суховатый отрывистый звук.
2. Бах – исполнитель-клавесинист
И.С. Бах был непревзойденным исполнителем и импровизатором на клавесине.Однажды Бах отправился в Дрезден. Здесь должно было пройти состязание в игре на клавире ним и известным французским клавесинистом Луи Маршаном. Но тот, услышав, как импровизирует Бах, поспешил тайком уехать из Дрездена. Так И.С. получил славу всемирного известного виртуоза и «короля клавира».
После смерти Баха, сделали опись его инструментов: 
· 6 клавесинов
· Спинет
· Пианофорте
В 1709 году итальянец Бартоломео Кристофори ,занимавшийся музыкальными инструментами изобрел первое фотрепиано.Значит Бах уже играл на всех видах клавира и даже на первом фортепиано.

3. Клавирное творчество
Композитор писал сочинения для клавира всю жизнь. Сегодня клавирные произведения исполняются на фотрепиано. И.С. писал для клавира в разных жанрах: Английские и Французские сюиты, Хорошо темперированный клавир, много произведений для обучения.Он стал родоначальником жанра клавирного концерта.
Бах был великим педагогом.Для своих учеников он написал много клавирных пьес, которые собраны в разные сборники. Это «Тетрадь Анны Магдалены Бах»( В возрасте сорока лет Бах уже был  главой большого семейства. После смерти жены Марии Барбары,Бах женился второй раз  на Анне Магдалене Вилькельн.  Анна Магдалена обладала хорошим голосом и была музыкальна. Муж обучал её игре на клавире,так были созданы две нотные тетради,для обучения жены на клавире.Волынка – народный духовой инструмент.).Гораздо сложнее  «15 двухголосных и трехголосных инвенций».Давайте вспомним что музыкав эпоху барокко были три стороны содержания музыки выразительная,изобразительная и символическая.Музыка Баха полная символов
Двухголосная инвенция №8 Фа мажор
Характер определяет одна тема – подвижная, жизнерадостная. Мелодия строится на легких, отрывистых скачках по звукам восходящего трезвучия и напоминает призывный возглас трубы. Со вступлением второго голоса первый не умолкает. Такое продолжение называется противосложением. В развитии появляется иная тональная окраска, различные приемы изложения. Встречаются построения ,где тема не звучит нив одном из голосов. Такие промежутки называются интермедиями. Пьеса заканчивается в основной тональности. Так, одна тема составляет основу целого произведения, что очень характерно для полифонической музыки.  
 
Вершина клавирного творчества И.С. – 2 тома  «Хорошо темперированного клавира». Название "Хорошо темперированный" Бах заимствовал у органного мастера и теоретика А. Веркмайстера, который предложил несколько способов настройки клавишных инструментов, позволяющих играть во всех тональностях. Он их называл "хорошими темперациями"
Это – шедевр мировой фортепианной миниатюры. Бетховен называл их «Музыкальной библией».ХТК создавался в течение 20 лет. В каждом томе 24 прелюдии и 24 фуги. Располагаются они по хроматизму (С,с,Сis,cis,D,d….и т.д),по сходству или контрасту.У прелюдии и фуги одна и та же тональность. Образный мир цикла необъятен : радость и скорбь,лирика и траника, утешение и назидание – здесь есть все,все оттенки человеческих чувств.
Прелюдия строится свобдно. В ней велика роль импровизационности. Фуга – строго построенное полифоническое произведение. Она может быть 2х,3х,4х и 5тиголосной. 
Прелюдия и фуга До мажор из 1тома ХТК
Евангельское толкование : схождение Ангела Гавриила от Господа к Деве Марии.
Прелюдия светлая, чистая по характреру; раскрывает образ надежды. Жанровые корни прелюдии – лютневая пьеса (раскрывается через фигурации). В прелюдии есть три линии: бас,дающий основной гармонический тон,средний голос – гармонические фигурации и мелодия.
Фуга 4х голосная. В основе темы лежит хорал.(пояснить про 14 нот что это тема Бах) По характеру фуга сосредоточенная, сдержанная,неторопливая. В фуге нет интермедий, проведение темы наслаивается друг на друга.

Клавирное  творчество И.С. Баха – 1я ступень в развитии всей фортепианной музыки; клавирные сочинения И.С. и сегодня пользуются популярностью: их исполняют в ДМШ,в училищах, консерваториях и на концертах тоже.
Словарь терминов:
Инвенция-  (от лат. inventio — «изобретение, выдумка») — небольшие двух- и трёхголосные пьесы полифонического склада.
Тема – основа музыкального произведения.
Канон –  музыкальная форма, в которой один голос повторяет другой, вступая позже него.
Противосложение – мелодия, звучащая на фоне основной темы.
Интермедия – небольшая музыкальная пьеса, помещенная между более важными частями крупного произведения. Участок, на котором нет проведения темы.   

Тема 5. Классицизм

Следует различать понятия: классика и классицизм.
· Классика образцовые совершенные произведения искусства. Музыкальная классика это вершинные сочинения великих композиторов.
· Классицизм (от латинского образцовый) – художественный стиль в европейском искусстве второй половины 18 – начала 19 века. Классицизм провозгласил в искусстве простоту, ясность, естественность разума и бытия.

18 век стали называть веком Разума. Людям этой эпохи хотелось узнать по каким законам живет природа, общество, каждый человек. Это время преклонения могущество разума и возможности просвещения философии и науки. Поэтому 18 век еще имел название Просвещение.
Общественно – политическая жизнь в Европе 2п.18 нач.19в.
· Революция во Франции 1789г.
· Рождение нового класса буржуазии (3 –го сословия)
· Наполеоновские войны
· Национально – освободительное движение
Классицизм в различных видах искусства
· Литература Николо Буало, П.Корнель, Ж.Расин, М.Лермантов
· Живопись  Николо Пуссен, Клод Лоррен, Жак – Луи Давид
· Музыка К.В.Глюк ,Й.Гайдн, В.А.Моцарт, Л.ван Бетховен
· Архитектура, скульптура Антонио Канова, Андреа Палладио. 

Музыкальные центры Западной Европы
· Италия – различные города
· Франция – Париж 
· Австрия – Вена
· Германия – Берлин, Дрезден.
Венская классическая школа
Классицизм в музыке достиг зрелости благодаря «Венской классической школе» в творчестве композиторов.
Это национальная школа в Австрии, где развитие музыкальной культуры было связано в основном с её столицей Веной. Величайшими представителями этой школы были: Йозеф Гайдн(1732- 1809),Вольфганг Амадей Моцарт(1756 – 1791),Людвиг ван Бетховен(1770- 1827).Жизнь и деятельность каждого из них протекала в  Вене. Поэтому их называют венскими классиками.
С Веной долго была связана деятельность  еще одного композитора эпохи Классицизма – Кристоф Виллибальд Глюк(1714- 1787).Это великий оперный композитор, осуществивший во второй половине 18 века реформу оперы. Важнейшим событием  в творчестве композитора и в музыкальной жизни Вены стала премьера оперы «Орфей».
Музыкальные жанры
Если в эпоху Барокко были жанры полифонические и  жанры связанные с религиозными идеями (месса, страсти, оратория, кантата и т.д.)
 В эпоху Классицизма были главными жанры связанные с воплощением образа человека, его чувств и страстей. Мессы, пассионы отходят на второй план. Они встречаются в творчестве композиторов классицистов. 
· Опера – имела свои разновидности seria, buffa, комик, зингшпиль
Гайдн(24 оперы),Моцарт(?)Бетховен(1)
· Фортепианные миниатюры
· Инструментальная музыка : Симфония, концерт, квартеты, сонаты
Инструменты
В 1709 году появляется первое фортепиано. Огран отходит на задний план. Появляется симфонический оркестр.
Темы образы
В эпоху Классицизма три стороны содержания музыки оказались в ином соотношении чем в эпоху Барокко
· На первый план выходит  эмоциональная(выразительная) сторона. Вместо барочного слова «аффект», больше стало  применяться слово чувство.
· Изобразительная сторона: считалась менее значительной, чем раньше. 
· Символика стала большой редкостью.
· На первое место выходит  человек, который показывается в различных ситуациях. Тема  Человек и Мир
Музыкальный язык
· Утверждение мажора и минора
· На смену полифонической фактуре приходит гомофонно- полифоническая
· Яркая, рельефная тема
· Квадратность
· Связь с венским фольклором
Словарь
Соната – это один из основных жанров камерно-ансамблевой инструментальной музыки. Представляет собой как правило, многочастное произведение(3 части) с быстрыми крайними частями, и медленной средней; иногда в цикл включается также менуэт или скерцо.
Квартет (от лат. четвертый) -  это ансамбль из  4-х исполнителей. Состав инструментального  квартета может быть однородным  (струнные смычковые, деревянные  духовые, медные духовые инструменты) или смешанные. Наибольшее распространение распространение из инструментальных квартетов получил струнный квартет( две скрипки, альт, виолончель)
Концерт – публичное исполнение музыки по определенной программе; произведение для одного или нескольких исполнителей, в котором часть инструментов или голосов противостоит всему ансамблю или оркестру.
Список музыки
1.Й.Гайдн Симфония №45 «Прощальная» фа диез-минор  1 часть
2.К.В.Глюк Опера «Орфей» Хор Фурий      3.В.А.Моцарт Фантазия ре- минор 

Тема 7. Й. Гайдн. Симфония №103  « С тремоло литавр» Ми- бемоль мажор.
1. Предпосылки рождения жанра симфонии:
-демократизация музыки: появляется  новая аудитория; концерты посещают не только аристократическая публика, но и представители третьего сословия – интеллигенция, образованные буржуа;
- резкое  строительство концертных залов;
- формирование классического (парного) симфонического оркестра, совершенствуется инструментарий;
- меняется герой. Это Человек и современный Мир, во всем многообразии.
2. Значение Гайдна:
На  протяжении 18 века много композиторов работают в жанре симфонии. Идет процесс формирования этого жанра.  Гайдна  считают «отцом симфонии». Но первым, кто начал работать в этом жанре, был Джованни Самартини. Гайдн довел симфонию до классического совершенства  до эталонного образца. Ему принадлежит 110 симфоний, которые написаны в  течение  37 лет(1759 – 1795 гг.) Самые известные - 12 «Лондонских симфоний», написанные композитором в конце жизни, на пике композиторского мастерства.
3. Симфония №103 « С тремоло литавр» Ми- бемоль мажор (из «Лондонских симфоний»):
-Исполнительский состав : парный состав симфонического оркестра (2 флейты, 2 гобоя, 2 фагота, 2 валторны, 2 трубы, пара литавр и струнный квартет : скрипки, альты, виолончели, контрабасы)
-Излюбленный герой Гайдна – человек. Также как жизнь, прекрасен и человек. Он может быть хорошим и плохим, человек – как собирательный тип, носитель жизненных начал. 
	I часть    Аллегро, Ми- бемоль мажор- Человек действующий
	II часть  Анданте, до- минор- До- мажор- Человек размышляющий
	III часть Менуэт, Ми-бемоль мажор- 

Человек  играющий
	IV часть Финал, Ми-бемоль мажор-


Человек и народ



1 часть:
Вводит в атмосферу праздника, носит танцевальный характер. Здесь концентрация энергии, активного движения. Ми-бемоль мажор. Жизнерадостная  безмятежная тема звучит у струнных, затем у всего оркестра.
2часть:
1тема –  песенного происхождения(взята из народной хорватской песни) Носит сумрачный, меланхоличный, повествовательный характер, звучит неторопливо и спокойно у струнных инструментов (до минор).
2 тема – марш, написана в  До мажоре. Это энергичная, решительного характера .Подчеркнуты сильные доли. 

3 часть:

Менуэт-  Ми-бемоль мажор. Гайдн сочетает изящество и гибкость с подчеркнутым, чеканным ритмом, что придает элегантному танцу черты простодушной народности. Яркая народная, энергичная, размашистая мелодия, которую  исполняет tutti (весь оркестр).

4 часть:
Итог всей симфонии.Возвращает к празднично-танцевальному настроению 1части. В основе- быстрая танцевальная мелодия, близкая народной хорватской песне. Мелодия звучит у струнной группы на фоне «золотого хода валторн», напоминающего призывный звук охотничьего рога. 

 Список терминов:
 Менуэт-старинный французский народный танец.Для него характерно- 3х дольный размер, умеренный темп, танцевальный характер. Существовал как самостоятельная пьеса( Гендель) и как часть сонатно- симфонического цикла(ВКШ).


Тема 8. «Й. Гайдн. Соната Ре мажор»
1. Сонатно-симфонический цикл: и соната, и симфония пишутся в Сонатно-симфоническом цикле, в котором точно определилось количество частей( 3 или 4). Сонатно-симфонический цикл - это сложное понятие. В него входит очень многое:
· -ССЦ для симфонического оркестра – симфония (4 части);
· -ССЦ для одного солирующего инструмента с сопровождением симф. Оркестра - концерт (3 части);
· -ССЦ для одного или двух инструментов - соната ( 3 части);
· -ССЦ для ансамбля исполнителей - квартет, квинтет (4 части).
2.	Соната: цикл из 3х частей для одного или двух  инструментов. Как и в симфонии воплощаются различные стороны человеческой деятельности:                     1ч.- человек деятельный;
                                                                                                2ч.- человек размышляющий;
                                                                                                3ч.- соединяет 3 и 4 части  симфонии
Три части сонаты расположены по принципу контраста: быстро (1ч.), медленно ( 2ч.), быстро( 3ч.)
 Сонатная форма: 1 часть ССЦ пишется в сонатной форме ( ее называют сонатным Allegro).
3.На протяжении своего длительного пути, Гайдн также  как и симфонии и квартеты писал сонаты. Издавна соната была камерным жанром, она предназначалась для  домашнего музицирования. И Гайдн использовал её также. Он написал свыше 50 сонат (точное количество их неизвестно). Сонаты очень разнообразны: некоторые написаны в двух, в трех и реже в четырех частях. Сонаты Гайдна вошли в педагогический репертуар. Сейчас их играют учащиеся музыкальных школ, колледжей и высших учебных заведений. Едва ли  не самой популярной является Соната Ре – мажор.  
4. Соната Ре мажор:
	Первая часть
	Вторая часть
	Третья часть

	Сонатное аллегро
	Одночастная (заканчивается на доминанте)

	              Рондо

	Ре  мажор 
	ре минор
	Ре мажор

	Быстро (Allegro con brio) ))
	Медленно (Largo)
	Быстро(Presto)



I часть Allegro con brio, сонатное аллегро, Ре мажор.
       ГП   ПП                                         ГП ПП       
    Т       D                       S                  T     T
Г. П. - Воплощает радостную звонкость, яркую жанровость с элементами комического.
П. П. – изящная, хрупкая, чуть капризная. Виртуозна, включает в себя выразительные гармонии.
В Разработке прослеживается мелодическое, фигурационное, полифоническое и тональное развитие.
В Репризе изменяется Г. П.
II часть, Largo, ре минор.
Очень сильный контраст: мрачная торжественность. Восхождение к жанровым образцам эпохи Барокко. Неустойчивая гармония.
III часть, Presto, Ре мажор.



Рефрен 1эпизод Рефрен   2эпизод   Рефрен

А  В   А   С  А
Нет перерыва между 2 и 3 частью. Снова царит простодушная жанровость, танцевальность. Форма – рондо.
Рефрен – легкий, стремительный, азартный. В третьем проведении приобретает виртуозно-концертный характер.
1эпизод – напоминание о 2части.
2эп. – скерцозный характер.

Список музыки:
 Й. Гайдн  Соната Ре мажор(трек 16- 18)



 Тема 9. В. А. Моцарт (1756-1791гг.). Жизненный и творческий путь.
1.Значение: Выдающийся австрийский композитор. Величайший гений, имя которого давно уже стало синонимом музыки. Перед Моцартом и его музыкой преклоняются и профессиональные музыканты, и простые любители музыки. А. Рубинштейн (русский композитор) сказал: «Вечный солнечный свет в музыке, имя тебе- Моцарт».
2.Биография: Моцарт прожил неполные 36 лет, но за это время произошло столько событий, встреч, что кажется, их хватило бы на несколько жизней:
А) 1 период- Детские и юношеские годы(до 17 лет):
- Родился в австрийском городе Зальцбург. В семье крупного музыканта.
- Отец- Леопольд Моцарт, был скрипачом, органистом, педагогом( первый учитель Вольфганга) и композитором. Оказал значительное влияние на  творческое формирование сына.
- Из семи детей от брака Леопольда Моцарта и Анны Марии Пертль остались живы только двое: дочь Мария Анна и сын Вольфганг.
- Ранняя музыкальная одаренность: Моцарт– вундеркинд. С 4 лет- систематические муз. С 5 лет- сочиняет пьесы. Игра на скрипке и органе.
- 6 лет- концертное турне: Мюнхен, Вена, Париж, Лондон, Гаага, Амстердам, Италия и другие города.
- Творчество: первые сонаты для скрипки и фортепиано, симфонии.
Б) 2 период- Жизнь в Зальцбурге (до 25 лет):
- Работа в Зальцбурге у архиепископа. Зависимое положение придворного музыканта давало о себе знать. Он первый среди музыкантов, который порвал с зависимым положением придворного музыканта.
- Поездки Мюнхен, Мангейм, Париж. Смерть матери в Париже.
- Творчество: клавирные сонаты, произведения для театра, сольные концерты.
В) 3 период- Творческая вершина (до 35 лет):
- жизнь в Вене.
- женитьба на Костанце Вебер. Счастливая семейная жизнь.
- Материальные трудности, приводили в отчаяние композитора. Чтобы облегчить свое положение, Моцарт предпринимал концертные турне.
- Расцвет творчества: лучшие оперы- «Свадьба Фигаро», «Дон- Жуан», «Волшебная флейта»;лучшие симфонии- №40 соль минор, №41 до мажор; 
Реквием-последнее незаконченное сочинение (заказан при странных обстоятельствах. К нему явился человек, одетый в черное, заказал Реквием и скрылся. Больше В.А. его не видел.).
-Скончался композитор в 1791 г. Причина смерти до сих пор является предметом споров. Многими поддерживается факт отравления Моцарта композитором Антонио Сальери.
3. Образный мир музыки:
- театральная природа( обращение к опере); 
- при всем  оптимизме широко использует трагические образы;
- обращение к восточным образам( Соната №11 Ля мажор);
4. Музыкальные особенности:
- богатый мелодический дар ( Симфония №40 соль минор);
- первое впечатление от музыки- простота, ясность, красота, успокоенность. Но постепенно внимательному слушателю приоткрываются бездонные глубины его музыки.
- в поздний период творчества возрастает роль полифонии.
5. Словарь терминов:	
Реквием- заупокойная месса. Название происходит от начальных слов «Вечный покой даруй им, Господи»;
Фактура- чувственно воспринимаемый, непосредственно слышимый звуковой слой музыки; 
Полифония- многоголосие.
6. Слушали:
- Маленькая ночная серенада, 1ч;
- Опера «Волшебная флейта». Ария Папагено;
- Реквием. Лакримоза ре-минор;
- Фантазия ре-минор.

Тема 10.    В. А. Моцарт. Опера «Свадьба Фигаро»
«Я завидую всем, кто пишет оперы. Я готов плакать, когда слышу оперную арию… Желание писать оперы - моя идея фикс»
Либретто Лоренцо  Да Понте 
Сюжет комедия французского драматурга Пьера Огюста де Бомарше(1732 – 1799г.)
 Действующие лица: Граф Альмавива (баритон), Графиня Розина- его жена(сопрано), Фигаро- слуга графа(бас, бас-баритон), Сузанна-возлюбленная Фигаро(колоратурное сопрано), Керубино- паж(меццо-сопрано), Барбарина (сопрано)- дочь садовника и другие комические персонажи.
Место действия: замок графа Альмавивы близ Севильи (Испания).
Время: конец XVIII века.
Значение:  11 опера 30- летнего композитора. Опера написана в лучшую пору жизни Моцарта. Любимая опера не только самого композитора, но и простых любителей  музыки. 
Создание оперы:    Сюжет комедии Бомарше «Безумный день, или Женитьба Фигаро», был выбран Моцартом по собственной инициативе. Комедия Бомарше заключает в себе социальную идею, направленную против феодальных порядков.  Поэтому комедия Бомарше, вызвавшая столь острую полемику в предреволюционном Париже, была запрещена цензурой в императорской Вене. 
    В Австрии комедия Бомарше была запрещена, но либреттист Моцарта Л. да Понте  добился разрешения на постановку оперы. При переработке в либретто (написанном на итальянском языке) были сделаны некоторые изменения. Тем не менее основная мысль пьесы Бомарше — идея морального превосходства простолюдина Фигаро над графом Альмавивой — получила в музыке оперы  убедительное воплощение.
   К сочинению музыки Моцарт приступил в декабре 1785 года, закончил ее через пять месяцев; Премьера состоялась в Вене 1 мая 1786 года и прошла с незначительным успехом. Подлинное признание опера приобрела только после постановки в Праге в декабре того же года.
Жанр: опера – buffa. В основе сюжета комические ситуации, недоразумения, переодевания.
Основная идея : превосходство слуги над господином.
  Увертюра-  Стремительная, неожиданна мелькающими событиями. Написана в сонатной форме. Передает обобщение содержание оперы, эмоциональное настроение
Гл.п.:  Решительна и энергична. В основе маршевая ритмика и фанфарные обороты.
П.п.: близка ансамблевым сценам. Она изящно галантная, с хроматическими ходами. 

Либретто: 1 д: В доме графа Альмавивы идут веселые свадебные приготовления. Камердинер графа Фигаро женится на Сузанне — служанке графини. Предстоящее торжество не радует графа: невеста приглянулась ему самому, и он всячески пытается  помешать свадьбе. С беспокойством рассказывает Сусанна жениху о преследованиях графа. Всю свою ловкость, находчивость, энергию готов приложить Фигаро, чтобы расстроить козни господина.
   Каватина Фигаро «Если захочет барин попрыгать»: написана в  3х частной форме. Крайние разделы (Фигаро насмехается над Графом). В духе жанра менуэта (изящная мелодия,3хдольность, сдержанное движение), связь с жанром танца подчеркнута имитацией гитары в оркестре. Вокальная партия постепенно поднимается вверх, в ней четко выделяется каждый слог текста.
Средний раздел (здесь Фигаро смелый, решительно высказывает намерение воспрепятствовать коварным замыслам своего господина) Это выражено сменой размера 2/4,четкий ритм шага, в мелодии ходы (на кварту, квинту, септиму), в оркестре меняется фактура.
   Но у весельчака Фигаро немало врагов.  Юный паж Керубино, влюблен во всех женщин в замке. Он боготворит графиню, но не прочь поухаживать и за Сузанной, к которой сейчас пришел признаться в любви.
 Ария «Рассказать, объяснить не могу я»: Это пылкий юноша в возрасте где-то 15-16 лет, еще не способный разобраться в собственных чувствах, готов влюбляться на каждом шагу. (Его партию исполняет низкий женский голос меццо-сопрано). Поток стремительный передается в быстром темпе. В тональности Ми-бемоль мажор Моцарт, склонен воплощать любовные чувства.
Передает взволнованность, юношескую любовь. Быстрый темп, безостановочное движение, мелодия близка народной песне.
   Керубино  пробуждает у графа ревность. Гнев графа не знает предела. Керубино получает приказ немедленно отправиться в полк. Фигаро утешает его.
Ария Фигаро «Мальчик резвый»: Самый известный номер в партии Фигаро. Ария обращена к юному пажу Керубино. Тот случайно услышал, как Граф признается в любви Сюзанне. И такому нежелательному свидетелю велено отправиться на военную службу. В своей арии Фигаро весело и остроумно насмехается над создавшейся ситуацией, рисуя изнеженному придворной жизнью юноше картины сурового военного быта.   Написана ария в форме рондо. Рефрен (основная тема) – «военная музыка», в оркестре фанфарные обороты,ритм марша, перекличка духовой группы со всем оркестром. В эпизоде  звучит новая тема, рисующая образ Керубино, которому придется позабыть о прическе, и модных манжетах. В оркестре появляются легкие трели, стремительно бегущие гаммообразные   пассажи у скрипок,а фразы голоса становятся скорее танцевальными и более напевными.
2д: Графиня опечалена равнодушием мужа.  А Сюзанна только и мечтает, чтобы Граф оставил ее в покое. Поэтому, графиня охотно принимает план Фигаро — вызвать графа ночью в сад и послать к нему на свидание вместо Сузанны Керубино, переодетого в женское платье. Сусанна тотчас же принимается наряжать пажа. 
Ариозо Керубино «Сердце волнует»: Своего рода продолжение арии «Рассказать, объяснить не могу я». Хроматические ходы, мажор сменяется минором. Выражена вся нежная страсть влюбленного мальчика.
В 3  и 4 действии проходит много событий.
4 д: .Все происходит ночью, в саду графского поместья. Граф передал Барбарине ( дочке садовника) булавку, которую она потеряла. И теперь, боясь гнева графа, она поет свою Каватину «Потеряла, уранила» Открывает последнее действие. Трогательно-наивная нежная мелодия, соткана из поэтических оборотов речи, в  мелодии и оркестре гармоническая неустойчивость, опора на доминанту. 
Словарь
Опера –  синтетический жанр музыкального искусства, включающий  драматическое действие, пение и танцы, сопровождаемый оркестровой музыкой, а также живописно-декоративным оформлением.
 Либретто  (итальянское слово libretto означает книжечка) – это полный текст музыкально-сценического сочинения, то есть оперы, оперетты.
Ария – законченный по построению эпизод в опере, кантате или оратории, исполняемый певцом в сопровождении оркестра. Для арии, как правило, характерна широкая распевность. Ария всегда наиболее полно и разносторонне характеризует героя, рисует его музыкальный; портрет.
Речитатив – (латинское слово recitare – читать вслух, громко произносить)  вокальная музыкальная форма. Значение речитатива в опере очень велико. Он – основной «инструмент» развития действия. Ведь тогда, когда звучат законченные музыкальные номера – арии, ансамбли – действие обычно останавливается. Оперы без речитатива не существует. Но зато бывают оперы, полностью построенные на речитативе.
Каватина –  выходная ария, то есть первая ария по ходу действия, та, с которой герой или героиня выходили на сцену. Однако позднее каватинами стали, называть арии с более свободным и масштабным построением. 
Увертюра (от фр.  ouverture  – начало, открытие)– инструментальная оркестровая пьеса, исполняемая перед началом какого-либо представления – оперы, балета, кинофильма и  т.п., либо одночастное оркестровое произведение, часто принадлежащее к программной  музыке .


Тема 11.     Фортепианное творчество Моцарта
Фортепианная музыка была теснейшим образом связана у Моцарта с педагогической и исполнительской деятельностью. Моцарт всегда считал исполнительство побочным делом. Но тем не менее свою исполнительскую деятельность он начал с 6 лет, и выявил себя как выдающийся исполнитель клавирной (фортепианной) культуры. (Современники изумлялись его технике,12 лет Италия публика просит снять с пальца Моцарта перстень, он   дает магическую силу; у одного из современников спросили что он хочет перед смертью, и тот ответил концерт Моцарта ).Особая  слава за ним закрепляется после того, как он состязался в Вене с Клементи. Исполнительский стиль Моцарта выражался в певучести звучания с точностью ритма, верность тексту, мощность и виртуозность левой руки.
В фортепианном наследии Моцарта следует выделять 3 группы сочинений:
1.Рондо, вариации  и фантазии
2.Фортепианные сонаты их 19
3.Фортепианные концерты
Фортепианные сонаты Моцарта издавна составляют обязательную часть концертного репертуара едва ли не каждого пианиста. Они принадлежат к выдающимся образцам  этого жанра в 18 веке.
Соната  №11 Ля мажор
Строение: Представляет собой необычно построенный сонатный цикл, в котором отсутствует сонатное аллегро. В ней 3 части, написанные в одной тональности- Ля мажор. 
I часть- популярные в то время в Париже вариации (тема и 6  вариаций) вместо сонатной формы.
II часть- французский менуэт ,вместо медленной части Adagio или Andante.
III часть-  рондо, да еще в популярном "турецком роде"- (Рондо alla turca).
Все это влияние парижской клавирной музыки, которая и в сонате дольше всего сохранила старый сюитный дух.
1. I часть: Тема и вариации на медленную тему, Ля мажор.
Тема по своему характеру близка народной. Она песенная,  в ритме итальянского танца – сицилианы( с медленным темпом,  характерным размером 6/8  и с характерным ритмическим рисунком - пунктир и восьмая, четверть и восьмая). Очень проста, но изысканна, изящна.
Между вариациями нет острых контрастов, но все они имеют разный характер.
1 вариация- преобладает изящное прихотливое мелодическое движение.
3 вариация-  единственная написанная  в ля миноре, заполнена грустными напевными фигурациями.
5 вариация- представляет собой певучую инструментальную арию, расцвеченную колоратурами.
6 вариация- веселого танцевального характера.
II часть: Менуэт- (в сложной трехчастной форме с трио), Ля мажор.
Вообще Менуэт имеет несколько разновидностей:
Придворный аристократический(торжественный помпезный, иногда мужественно воинственный, типичны трезвучия и квартовые мелодические обороты, использование труб и литавр) ,галантный(певучая мелодия, украшенная мелизмами, фигурации по звукам трезвучия в аккомпанименте ),пасторальный(звучит с волыночным споровождением либо в тональности Соль, Фа мажор, подражание звучности флейт или свирелей ), деревенский простонародный(демонстрирует нарочитую грубоватость, неуклюжесть и непренужденную жизнерадостность), драматический(в минорных тональностях  в бемольных, характер от мужественно- сурового  до болезненно –страдальческого.)  
В главном разделе менуэта примечательны постоянные смены настроения.  В первой теме ясно слышны два разных элемента: первый- форте, начинается с воинственной тираты - с движением по звукам Ля мажорного аккорда, в унисонном изложении - мужественный, бравурный, звучит как вопрос; второй - пиано с изысканным ритмом, мелодией с аккомпанементом и тонкими штрихами, заканчивающийся формулой поклона - женственный, как ответ на вопрос.  
Трио- (Ре мажор), по  характеру перекликается с четвертой вариацией первой части сонаты - то же убаюкивающее движение с переброской левой руки через правую. После трио снова повторяется вся первая часть менуэта.

III часть:
Из глав мировой истории известно, что долгое время европейские государства и Турция шли по пути конфронтации. На протяжении 16-18 веков, начиная с 1529 года, велись нескончаемые австро-турецкие войны. Таким образом, центральным  событием  осталась война 1683 – 1699 годов, решившая дальнейшую судьбу Европы. Как следствие этой большой войны с турками в Европе утвердилась мода на всё турецкое. Наиболее  ярко она проявилась в музыке. Причиной тому стали янычарские оркестры.
Янычары(в переводе с тур. – новое войско) солдат пехотных частей турецкого войска , существовавший в сер.14 – нач. 19 веков. Янычарский оркестр конца 17 – нач. 18 веков включал барабан (дауль), 2 небольших барабанчика (сардарнагара), 2 тарелки (цил), 7 медных труб (бори)  и 
5 шалмеев (цурнадер) 
В 18 веке в европейской музыке возникла мода на марши, условно называемые «турецкими». Музыка их маршей воспринималась европейцами как дикая, шумная, «варварская». Моцарт как предельно чуткий ко всему интересному не обошел вниманием янычарский стиль. Янычарская тема претворяется у Моцарта в сочинениях разных жанров: скрипичный концерт, Соната Ля мажор, фортепианные вариации
На тему Глюка, немецкая военная песня, струнный квартет, и в опере Похищение из сераля.
 Финал написан в необычной  форме. Ее можно определить как 3-х частную с припевом (Ля мажор). Неоднократное проведение припева придает финалу черты рондо.
1 часть- (ля минор)- с легко кружащимися мотивами.
Припев-  (Ля мажор) звучит трижды, он подобен своего рода «янычарскому шумовому припеву», в партии левой руки слышится подражание барабанной дроби.
2 часть-(фа-диез минор)- сочетает изящную танцевальность с четкой маршевой поступью.
Кода-  этот восточный колорит  обрушивается наиболее ярко - благодаря тиратам, разложенным аккордам арпеджиато, коротким форшлагам, создается впечатление необычного мелодического строя – как будто фальшивого, без фиксированной высоты звучания.



Тема 12.    Симфония №40 соль–минор
Среди инструментальных произведений  Моцарта главным является симфония. Всего композитором создано около 50 симфоний.  Из них вершинные  - 3 симфонии, написанные летом 1788-го года в Вене(39,40,41). Наибольшую известность получила 40 симфония. Её можно считать визитной карточкой композитора. 
Образный мир.
· «Вертеровская» симфония (Гете, роман «Страдания юного Вертера»: открывается душевный мир молодого человека, его страдания, самоубийство);
· Симфония – исповедь души (созвучно творчеству художников XIX века);
· Стремление к свету, ясности – и недостижимость идеала. Красота человеческих чувств и неосуществимость мечты. 

	I часть
       Allegro
соль минор
	II часть
Andante
Ми- бемоль мажор
	III часть Менуэт
Allegretto
 соль минор
	IV часть
Allegro
 соль минор

	сонатная форма с кодой
	сонатная форма 
	Трехчастная форма с (trio) 
	сонатная форма 

	Сложный душевный мир героя, драматизм жизни.
	 Сфера
размышления.
Мир поэзии, прекрасного
(природа, душа).
	Возвращение драматических
образов I части. Готовность
человеческого духа к борьбе.
Новая трактовка жанра
Менуэта(драматический).

	Трагический итог развития
драмы. Невозможность решения
конфликта.



1 часть
Г.П.  воплощает внутренний мир героя: взволнованный, трепетный, лирический, беспокойный. Короткие фразы, подобные взволнованной речи, мелодия основана на интонациях секунды (вздохи),беспокойный тревожный фон сопровождения. Тема звучит у струнных инструментов.
П.П. здесь новый образ: светлый, изящный, спокойный. Плавная нисходящая мелодия,  хроматические интонации, разнообразие ритма, имеет  легкий танцевальный оттенок. Звучит у  деревянных духовых инструментов.
Разработка – по масштабам небольшая, но очень напряженная и драматичная. Строится на развитии Г.П.. Она становится всё более сумрачной, возбужденной, драматичной.
2 раздел В нем происходит спад напряжения. Развивается только первый секундовый мотив, который становится всё более хрупким, жалобным.
Реприза все темы проходят в основной тональности – соль минор.  П.П. звучит печально, приближается к главной партии.
2 часть  воплощает  мир прекрасного.  Г.П. устанавливается светлый образ. Тема лирическая, спокойная, нетороплива, созерцательна. Она звучит у струнных инструментов.  Мерный ритм, хроматические нисходящие фразы, мотивы тридцатьвторых.
3 часть Менуэт  
Менуэт имеет ряд  разновидностей: Придворный аристократический, галантный, пасторальный, деревенский простонародный, драматический (в минорных тональностях  в бемольных, характер от мужественно-сурового  до болезненно –страдальческого.)
Крайние разделы менуэта – тема  суровая, драматическая. Танцевальность, сохранилась лишь в типе  трехдольного движения. Опора на звуки тонического трезвучия. Мелодия опирается на звуки тонического трезвучия. 
Средняя часть (Трио) контрастна музыке менуэта. Она более светлая, пасторальная (мир природы) в Соль мажоре. Напоминает народную песню. Но и содержит танцевальные черты (плавно кружащиеся обороты). Звучит у деревянных духовых, затем несколько позже вступают валторны.
4 часть Финал   
Г.П. драматический диалог порыва и сдерживающей его силы – контраст интонационный, тембровый, фактурный, динамический и др.  П.П. продолжает линию П.П. 1 части. Выводы :
· В симфонии сложилось 2 типа образов: 1.Связи интонаций соль-минора (Г.П. 1 части, Менуэт (крайний раздел), Г.П. 4 части), 2. Мажорная  Г.П. 2 части.
· Преобразование танцевальной 3 части (Менуэта) в драматическую.
· Финал не мажорный, драматический.
· Преобладание сонатной формы в медленных частях.
Список музыки: 
Моцарт Симфония №40 соль-минор    1часть (трек 26)
                                                                         2часть (трек27)
                                                                         3часть (трек 28)
                                                                          4часть (трек29)


Тема 13:  Л. ван Бетховен. Жизненный и творческий путь.
 (1770- 1827).
«Музыка должна высекать огонь из людских сердец».
1.Значение. Наследие:
- младший представитель ВКШ, который завершил эпоху Классицизма и открыл дорогу к эпохе Романтизма;
- один из самых революционных композиторов, который отразил героизм и драматизм эпохи Французской революции 1789-го года и наполеоновских войн;
- композитор, музыка которого «высекает огонь» из людских сердец!

- симфоническая музыка: 9 симфоний, 11 увертюр;
-фортепианная музыка: 32 сонаты, 5 фортепианных концертов;
- камерно-инструментальная музыка:16 квартетов, септет, 3 струнных квинтета, 10 скрипичных и 5 виолончельных сонат;
- единственная опера «Фиделио» - яркое явление оперного театра XIX века;
- вокально-инструментальная музыка: «Торжественная месса»;
- вокальная музыка (занимает меньшее место, так как мало соответствовало масштабу его таланта).
2.Краткие биографические сведения:
Детство. Юность.
Людвиг ван Бетховен родился в 1770 году в немецком городе Бонне. Отец – достаточно способный придворный музыкант (певец, скрипач и клавесинист), к несчастью был пристрастен к алкоголю. Поэтому к раннему музыкальному дарованию сына он отнесся как к новому источнику доходов. Принуждениями, побоями заставлял Людвига часами заниматься на фортепиано, скрипке. Его образование было бессистемным: один учитель сменял другого. Но в 10 лет его учителем стал Кристиан Готлоб Нефе (качественное образование, первые публикации).
С 18 лет – становится главой семьи, а в связи со смертью матери.
В 19лет Бетховен становится вольнослушателем Боннского университета. 
Вскоре в Бонн приезжает Гайдн. Увидев мальчика и его дарование, он предлагает Бетховену переехать в Вену.
Сочинения: ок.50-ти произведений (ф/п пьесы, сонаты; инструментальные ансамбли).
Венский период.
Среди пианистов-виртуозов Вены Бетховен вскоре занимает 1 из лидирующих мест. Он создал стиль большой эстрады.
Продолжал занятия у Гайдна, но из-за непонимания между учителем и учеником им пришлось расстаться. Далее – обучение у других педагогов, вполне успешно.
В этот период произведения Бетховена получают распространение и популярность за пределами Австрии, и издатели печатают все, что выходит из-под его пера.
Бетховен был гордой, самодостаточной и независимой личностью; он заставил уважать себя людей, привыкших смотреть на артиста как на лакея.
В годы напряженной борьбы за утверждение своего искусства на Бетховена обрушивается страшное несчастье – глухота. По совету врачей композитор уезжает в деревню. Но курс лечения не оправдывает надежд. Трагедия музыканта, обостренная трагедией человека (невозможность женитьбы на Джульетте Гвинчарди), все чаще заставляла задумываться о смерти.
Но душевная стойкость помогает выйти из кризиса.
Сочинения: 19 ф/п сонат, 2симфонии, 3 ф/п концерта, квартеты и др.
Расцвет творчества.
Популярность композитора в Вене растет, его произведения исполняются и издаются. Но личная жизнь не устроена, материальное положение неустойчиво. Усиливается глухота, в результате чего Бетховен вынужден отказаться от концертных поездок.
Сочинения: 3 – 6 симфонии, опера «Фиделио», ф/п сонаты и др.
Последний период.
Вершина славы. Бетховен становится обязательным участником блестящих приемов и концертов. Однако в отношении творчества у композитора наступает кризис: он сочиняет мало и медленно. Но, несмотря на это, последние произведения композитора исключительны по своей силе и глубине.
 Материальное положение Бетховена незавидно, к тому же он воспитывает племянника. Глухота становится полной. В довершении всего после поездки к брату Бетховена поражает тяжелая простуда.
Композитор скончался после тяжелой болезни 26 марта 1827 года. Во время похорон за гробом шла 20-титысячная толпа.
Сочинения: 7  - 9 симфонии, 5 ф/п сонат, 5 струнных квартетов, «Торжественная месса», вок. циклы и др.
3.Образный мир:
- Главное место – героико-драматические образы, революционная тема;
- Оптимизм (борьба и конечная победа);
 - Философское начало;
- Тема природы (пастораль).
4.Стиль:
- Связь с традициями предшественников;
- Простые, лаконичные, отточенные мелодии;
- Основа музыки – ритм, несущий заряд воли, мужественности;
- В области гармонии продвигается дальше своих предшественников. Открывая гармонические системы эп. Романтизм;
- Классические формы (излюбленная - сонатная).
5. Увертюра «Эгмонт»: (музыка к трагедии И.В. Гёте «Эгмонт»)
Сюжет: В 16 веке народ Нидерландов восстал против своих поработителей- испанцев. Борьбу возглавил граф Эгмонт- смелый и мужественный человек. Эгмонт гибнет, но народ завершает начатое им дело. Восстание заканчивается в 1756 г. победой Нидерландов.  
Форма: Сонатная со вступлением и кодой.
Тональный план: фа минор- Фа мажор.
План увертюры: - Вступление: в жанре сарабанды. Две контрастные темы: испанцев- поработителей и страдающего народа.
- Экспозиция: героическая по характеру, гл. п. интонационно близка второй теме вступления. Торжественная и ликующая п.п. совмещает в себе черты обеих тем вступления.
- Разработка: невелика по размерам. В условиях динамического нарастания в ней продолжается сопоставление контрастных тем вступления. Интонации гл. п. неоднократно прерываются резкими аккордами.
- Реприза: (фа минор) заканчивается «смертью героя».
- Кода: (Фа мажор) народно-жанровая сцена победного ликования, массового шествия.
6. Слушали: 
-  «К Элизе»;-  Соната №14 1часть; -  Увертюра «Эгмонт».
Тема 14.   Л. ван Бетховен. Фортепианное творчество. Соната №8 «Патетическая» 
1. Значение: - жанр фортепианной сонаты в творчестве Бетховена равнозначен симфонии. Идеи, найденные в сонатах, использовались в симфониях.
- писал на протяжении всей творческой деятельности. 
- Это – кульминационная точка в развитии классической фортепианной сонаты.
- 32 сонаты Бетховена- творческая лаборатория, в которой вырабатывался стиль, музыкальный язык. 
2. Бетховен- пианист. 
В эту эпоху клавесин уходит в прошлое,  в это время  для нового для начала 19 века инструмента фортепиано.  Талант молодого Бетховена поражал музыкантов и любителей Австрии. Характер его исполнительской манеры был совершенной новый. Отбросив блестящую, изысканную манеру игры, он создал стиль большой эстрады. Бетховен узаконил право художника на полную свободу выражения личных чувств, переживаний. Пианизм нового- героического стиля. Это был новый исполнительский стиль. Приёмы фортепианного стиля: оркестровое звучание рояля, экспрессивная динамика, использование крайних регистров и педали для создания мощи и колорита.  
3. Особенности сонат: - Образный мир разнообразен: лирические, философские, героические, драматические.
- Некоторые сонаты имеют программные названия: «Патетическая» 8, «Прощальная» 26; другие названия дали современники: «Аврора» 21, «Аппасионата» 23.
Соната №8 «Патетическая» до минор. (1799)
Название дано самим композитором. Патетика- от греч.- пафос, т.е. возвышенно.
	
	1 часть
	2 часть
	3 часть

	Тональность
	До минор
	Ля-бемоль мажор
	До минор

	Форма
	Сонатное аллегро
	Рондо
	Рондо-соната

	Темп
	Grave. Allegro molto e con brio
	Adagio cantabile
	Allegro

	Характер
	Медленное  мрачное вступление. Героико- драматический характер
	Лирико- возвышенный
	Взволнованный, трепетный



Каждая часть- определенный этап развития главной идеи  Человек- Судьба в преодолении образов зла.
Iчасть. Сонатное Allegro со Вступлением (Grave) и Кодой, до минор.
Вст. содержит главную коллизию сонаты – РОК//ЧЕЛОВЕК.
Г.П. образ борьбы: стремительна, неутомима. Волновое нарастание, но с ощущением тревожности (бас). (до минор)
П.П. диалогична; произрастает из 1го мотива Вст. Лирико-драматического склада, взволнованного, тревожного характера (ми-бемоль минор).
Разработка: диалог Г.П и П.П. Чередование мотивов.
Реприза
Кода: Противопоставляется Вст. и Г.П.


Вступ.       Г.П.  П.П.        Вступ.                                  Г.П. П.П.       Кода



основная идея заложена в двух контрастных элементах темы вступления: 1) аккордовая неотвратимо- уверенная поступь с ум.7. 2) вопрошающая интонация мольбы. На противопоставлениях этих элементов строится вся 1 часть.  гл.п. (до минор). П.п. (ми- бемоль минор) интонационно связана с взволнованной темой рефрена из 3 части и темой из 2 части.
На протяжении 1 части тема вступления появляется трижды, в начале разработки и в конце репризы, постепенно теряя свою мощь и экспрессию. Гл. п. завершает 1 часть энергично и призывно, полностью вытесняя грозную и мрачную начальную тему.
IIчасть. Adagio cantabile, Ля-бемоль мажор. Рондо
Это Adagio – 1 из самых прекрасных. Композитор выбрал тональность VI ступени – тональность возвышенной философской лирики.
Рефрен: мелодия благородна, с чистотой линий, полным отсутствием украшений. Аккордового склада, с ровным движением всех голосов. Черты протестантского хорала. Оркестральна по тембру. Основная тема чередуется с  другими темами лирической и второй,которая более драматическая. 
IIIчасть. Allegro, до минор. Рондо
Финал не разрешает основную коллизию произведения. Не идет к тому, как будет любить Бетховен: от мрака к свету.
Г.П. несет идею безостановочного движения (Вст=>П.П.=>Г.П. 3части)
П.П. короткая и энергичная.
Выделяется центральный Эпизод: на хоральном мотиве из 2части.
Кода: драматическая.
Соната заканчивается не смирением, а вызовом судьбе.
Список музыки:
Соната № 8 «Патетическая» 1 часть трек 47
                                                       2 часть трек 48
                                                       3 часть трек 49
Тема 15.  Л. ван Бетховен
Симфония №5 до-минор 1808г.   «Через борьбу к победе»                                              
 Симфоническая музыка,  это наиболее выдающаяся область бетховенского творчества. Он  автор 9-ти симфоний,16-ти симфонических увертюр, каждая   из которых жемчужина мировой классики. Если сравнить симфоническое наследие Гайдна(110 ),Моцарта( 50 ), то удивляет количество симфоний Бетховена(9). Но все его симфонии звучат на концертной эстраде, а написание  симфонии было создание целого мира.  Из  девяти симфоний, в 3,5 и 9 представлен новый тип симфонизма, героико- драматический. Кто же герой 5симфонии Бетховена? Возможно сам Бетховен, или герой под стать ему: сильная, титаническая личность. Этот герой проходит долгий и трудный путь испытаний; останавливается для осмысления происходящего  и в итоге приходит к победе в «в поединке с судьбой», к победе в единении с народом.
Новаторство композитора в симфонии:
· Большие масштабы частей;
· Единство цикла в симфонии достигается отсутствием перерывов между 3й и 4й частями;
· Масштабная финальная кода.
Содержание симфонии: « От мрака к свету, через борьбу к победе». В основе  симфонии отражается классицикая идея ( судьба, рок, человеческая судьба) От «темы зла» через борьбу и препятствия к победе человека над судьбой.
Iчасть Аllegro Сонатная форма с кодой, до-минор  – картина титанической борьбы, поединка человека с судьбой. Рельефные и колоритные картины, напряжение сил, жалобы сердца.
Гл.п.  до минор - сложный образ, сочетающий 2 образа в рамках 1й темы:
1-ый-знаменитый 4-хзвучный мотив судьбы, о котором  Бетховен писал: «Там судьба стучится в дверь», с ритмической группой :  
 Он служит главной идеей симфонии. 
2-ой- ответ на этот вопрос человека,  голос которого мучительный, мятущийся, отчаянный, страстный построена на мотиве …
П.П - островок затишья . Светлый, лирический образ. Мелодию ведут скрипки. Завершается, однако, звонкой кульминацией: весь оркестр в грозных унисонах повторяет мотив судьбы.
Разработка-. Возникает зримая картина упорной, бескомпромиссной борьбы.
Реприза- после драматической разработки, в репризе замечены некоторые изменения. После первоначального провозглашения мотива судьбы следует одинокая печальная тема  у солирующего  гобоя (как человеческий голос) – «Жалоба измученного сердца» Ромен Ролан.
Кода- роль второй разработки. Вновь натиск сил судьбы, но борьба не окончена.
IIчасть Andante Вариации на две темы, Ля бемоль - мажор – момент остановки; философское осмысление происходящего. Эта часть – первый предвестник будущей победы.
1 тема была задумана Бетховеным как менуэт, остался размер 3/8. В окончательном варианте первая тема напоминает песню, светлую, строгую и сдержанную. 2 тема — поначалу как продолжение  первой темы — приобретает у медных и гобоя фортиссимо в сопровождении ударов литавр героические черты. По характеру она гимническая, в До-мажоре. В процессе варьирования тем затаенно и тревожно, как напоминание, звучит мотив судьбы.
IIIчасть  Allegro,Сложная 3х частная форма с Трио, до-минор– Скерцо (типично для бетховенского ССЦ). Тревожное настроение возвращается в третьей части. Это совершенно необычно трактуемое скерцо — вовсе не шутка. Продолжаются столкновения, борьба, начавшаяся в сонатном аллегро первой части. Поэтому Бетховен не назвал эту часть Скерцо, а обозначил темпово.
IVчасть Allegro ,Сонатная форма ,До- мажор – картина победы; «от мрака к свету», «через борьбу к победе». Картина массового торжества, праздника. Торжество победы воплощено в аккордах героического марша. Усиливает блеск и мощь группа медных духовых. Композитор  впервые вводит в симфонический оркестр тромбоны, контрафагот и флейту-пикколо. 
В разработке  вторгается «мотив судьбы». Он звучит как напоминание о прошлой борьбе и, может быть, как предвестие будущего: предстоят еще и схватки и жертвы. Но теперь в теме судьбы нет прежней грозной силы.
Реприза утверждает победу народа. Продлевая сцены массового торжества, Бетховен завершает сонатное аллегро финала большой кодой.
Словарь:    Кода- заключительный раздел музыкального произведения.
Скерцо- (итал. scherzo — шутка) — название инструментальной пьесы подвижного характера, как действительно шутливой, живой и веселой, так и драматизированной или гротескной. Начиная с Бетховена скерцо стало почти обязательной частью симфонического цикла.  Характерные черты: тонкие штрихи, контрасты, чередование крайних регистров, тембров, быстрый темп. 
Список музыки : Л. ван Бетховен  Симфония № 5:   1 часть трек 53
                                                                                                2 часть трек 54
                                                                                                3 часть трек 55     4 часть трек 56
Тема 16.    Л. ван Бетховен Увертюра «Эгмонт»
Увертюра (от французского - «начало, открытие») – это жанр симфонической музыки. Инструментальная оркестровая пьеса, исполняемая перед началом какого-либо представления  - оперы, балета, кинофильма и т.п., либо одночастное оркестровое произведение, часто принадлежащее к программной музыке.
Бетховеном написано 11 увертюр (к опере, к балету и к спектаклям).Самые известные : «Кориолан», «Леонора №3» и увертюра к драме Гёте «Эгмонт». Театральные спектакли постепенно сошли со сцены, а увертюры остались как лучшие образцы симфонического жанра. Бетховен придал увертюре самостоятельность; представил её в качестве образца программного симфонизма. Наделил театральностью, яркостью образов.
Увертюра «Эгмонт» из музыки к одноименной драме И.В. Гете 1810г., фа минор – Фа мажор. Сюжет. Идея. 16 век. Борьба Нидерландов за государственную независимость против испанского владычества. Храбрый полководец Эгмонт возглавил борьбу. За это был казнен по приказу жестокого испанского наместника герцога Альбы. Для Бетховна Эмонт – пламенный борец за свободу своего народа.
Разбор  Форма сонатное аллегро с большим вступлением и кодой.
Вступление основано на конфликтном сопоставлении двух тем:
1- образ жестокого насилия (испанское владычество);
2- страдания томящегося нидерландского народа.
Г.П.образ борьбы: страстный, стремительный. Вырастает из вступления.
П.П. воинственный вариант темы вступления, торжественная и ликующая.
Разработка конфликтное столкновение  двух начал. Второе становится более жалобным.
Реприза П.П. в Ре-бемоль мажоре (не приводится к тональному единству)
Кода состоит из двух разделов:
1 – натиск жестоких сил, картина гибели Эгмонта, его отпевание (хорал).   2 – картина победы,  торжество народа.
Список музыки: Л. ванн Бетховен Увертюра «Эгмонт» трек 52 


                              Тема 17.  Романтизм в музыке
I. Термин и его возникновение в различных видах искусства.
Романтизм - художественное направление в европейской  культуре конца18  -первой половины 19 века. Первоначально (к. XVIIIв) возникло в литературе, а затем и в искусстве как реакция на эстетику классицизма. Романтики отвергали классическую строгость и сдержанность. На смену классицистскому пришли очень сильные эмоции, интуиция, одухотворенность, творческая фантазия.
Романтизм охватил все виды искусства:
· Литература: Новалес, братья Шлегель, Гофман, Братья Гримм, Байрон;
· Живопись: Франсиско Гойя, Эжен Делакруа, Джон Констебл;
· Архитектура, скульптура: Джон Нэш;
· Вершинный вид искусства музыка.
II. География. Хронология. Национальные романтические школы.
В XIX веке наряду с широко известными школами Франция, Германия, Италия, Австрия, возникают  малые национальные композиторские школы: Польша (Ф. Шопен), Венгрия (Ференц Лист), Чехия (Бедржих Сметана, Анотонин Дворжак) Норвегия (Эдвард Григ), Финляндии(Ян Сибелиус). В 30е гг.XIX в. – Русская композиторская школа (Петр Чайковский и др.).
III. Образный мир. Содержание
· Эмоциональная сторона была настолько характерна для 19 века, что музыку стали называть языком чувств. Романтики передавали в своих произведениях разнообразные эмоциональные  состояния, переходы от одного чувства к другому, а также смешанные чувства в одном произведении. Впервые были отражены незавершенные переживания, появились произведения оканчивающиеся многоточием или знаком вопроса. Свадебный марш Мендельсона и Похоронный марш Шопена (две полярные точки, два символа которые олицетворяют «любовь» и «смерть»)
· Изобразительная сторона романтики запечатлели в своих произведениях разнообразные картины природы (шелест леса, бегущий ручей, застывающий ручей). Им удалось средствами музыки передать картины природы, голоса птиц. 
(Сен-Санс «Карнавал животных» Лебедь) Романтизм представил 2 типа героя: Исключительный (Манфред), Повседневный (странник, поэт).
· Символическая сторона использовали  музыкальные символы совершенно иначе и обращались к символике эпизодически. Она не выходит на первый план, а подчиняются интонационному и выразительному содержанию музыки.
· Программность композиторы-романтики  обращались к программности  чтобы уточнить авторский замысел, сблизить музыку с другими видами искусства – литературой, живописью. Сочинения с конкретными литературными названиями(Э. Григ «Утро», «Песня Сольвейг») 
· Интерес к национальным культурам; И. Брамс  Венгерский танец №5  
IV. Музыкальный язык
♪ Смена жанров: на первое место выходит жанр песни и фортепианной миниатюры(прелюдия, вальс, ноктюрны, песня без слов)Ф. Мендельсон Песня венецианского гондольера. Продолжают развиваться классические жанры (опера, симфония, соната). Появление новых жанров (баллада, рапсодия, одночастная программная симфоническая поэма).
♪Широко используют  стилевые приемы национального и восточного. 
♪ ладо-гармонические средства: гармоническая красочность; использование разных ладов;
♪ мелодика: ориентир – поэзия, драма; усиление интонационной основы; тематическое богатство;
♪ обогащение фактуры (1 из важных выразительных элементов );
♪ расширение состава оркестра, введение соло новых инструментов=>красочность.
                  
Список музыки: Ф. Мендельсон. Свадебный марш.
                            Ф. Шопен. Траурный марш.
                             Р. Шуман. Порыв.
                             К. Сен-Санс. Лебедь.
                             И. Брамс Венгерский танец№5 
                             Ф. Мендельсон Песня венецианского гондольера (трек 88)
                             Ф. Мендельсон Скрипичный концерт  ми минор 1 часть (трек 89)
                               
Список терминов:
Симфоническая поэма 
Баллада 
Рапсодия 





Тема 18.  Ф. Шуберт.  ЖТП и Вокальное творчество
I. Приблизительно 15лет в Вене вместе с Бетховеном жил мало кому известный музыкант – Франц Шуберт. Он восторгался великим метром, но безграничная скромность и почтение к мастеру позволяли Шуберту только взирать на Бетховена во время прогулок. Но однажды друзья Франца передали Бетховену ноты его 60песен. Бетховен был глух, но, прочитав их, воскликнул: «Поистине у этого Шуберта есть искра Божья!»
Шуберт узнал об этом и решил встретиться с Бетховеном, но тот уже лежал на смертном одре. Оставшиеся дни Франц провел у постели умирающего, а в день смерти Бетховена его видели в центре траурной процессии. 
Шуберт прожил очень короткую жизнь. Он оставил колоссальное наследие  около 1500 сочинений, практически во всех жанрах. 
II.Жизненный и творческий путь
Детство и годы учения. Франц  Шуберт родился в начале 1797 года в Лихтентале — одном из предместий Вены. Отец, был школьным учителем. Обладал некоторыми музыкальными познаниями и старался передать их своим детям. С семилетним Францем он стал заниматься игрой на скрипке. Игре на фортепиано мальчика начал обучать один из братьев, старший на двенадцать лет, а пению — регент (руководитель) местного хора. В одиннадцать лет Франц был скрипачом-солистом в оркестре и первым сопрано в хоре лихтентальской церкви. Тогда же он начал сочинять небольшие песни, струнные квартеты и фортепианные пьесы. Удивляясь быстрым музыкальным успехам сына, отец отвел его на экзамен по пению, и Франц был принят в число «певчих мальчиков» венской Придворной капеллы.  Он  обучался общеобразовательными предметами на казенный счет в закрытом учебном заведении — конвикте. Для занятий музыкой там имелись благоприятные условия. Из воспитанников был составлен оркестр, каждый вечер исполнявший целую симфонию и какую-нибудь увертюру. Франц играл в оркестре на скрипке и иногда дирижировал им. В репертуар входили  симфонии Гайдна, Моцарта, две первые симфонии Бетховена. На юного Шуберта особо сильное, потрясающее впечатление производила самая лирическая моцартовская симфония — соль минор № 40. В конвикте он все свободное время отдавал музицированию с товарищами и в особенности сочинению музыки, для записи, которой ему постоянно не хватало нотной бумаги. Все более увлекаясь композицией, он начал запускать общеобразовательные предметы. Отец хотел, чтобы сын стал музыкантом-профессионалом. Францу он даже запретил бывать дома. Запрет был снят только тогда, когда состояние тяжело заболевшей матери стало угрожающим. Но Франц уже не успел застать ее в живых. По распоряжению руководителя капеллы Антонио Сальери с Францем начал заниматься гармонией придворный органист. Однако уже после второго занятия тот сказал: «Его я ничему не могу научить, его научил сам Господь Бог». После этого Францу стал давать уроки композиции сам Сальери. А в это время у юноши начал ломаться голос. Он не мог больше быть хористом, и остаться в конвикте ему могли разрешить только при условии, что он подтянется по общеобразовательным предметам. Он отказался от переэкзаменовки, и  в 1813 году   ушел из конвикта, продолжая в течение трех лет занятия с Сальери.
 Наступление творческого расцвета.Вернувшись  домой, Франц закончил восьмимесячный курс в семинарии и стал помощником учителя в начальных классах школы. Заработок у него был нищенским, и ему приходилось давать частные уроки отстававшим в учебе. Тем не менее, он успевал создавать поразительно большое количество произведений. За 1815— 1816 годы он написал свыше 250 песен, кантату, три симфонии и ряд других сочинений. С конца 1816 года Шуберт стал жить то у друзей, то снимая комнату, и лишь изредка возвращался в дом отца. Он навсегда оставил работу в школе, стремясь быть независимым от постоянной службы, чтобы всецело отдаться творчеству. К 26 годам среди его сочинений насчитывалось уже восемь симфоний, он продолжает писать множество песен. Становится душой дружеского кружка интеллигентной демократической молодежи. В числе его участников были музыканты, поэты, художники. Собрания, полностью посвященные произведениям Шуберта, назывались «шубертиадами». Собираясь, друзья не только музицировали, но и вели горячие споры на разные темы. Они сумели заинтересовать песнями Шуберта оперного певца-баритона Иоганна Михаэля Фогля, и он стал их талантливым  исполнителем. Выезжая в Верхнюю Австрию, Фогль трижды брал с собой Шуберта и под его аккомпанемент пел его песни в домах местных любителей музыки. Дважды Шуберт побывал в Венгрии — в качестве учителя музыки в семье графа Эстерхази. В младшую дочь графа Каролину он был безнадежно влюблен: о браке со знатной богатой девушкой он не мог и помышлять. В 1821 году на средства, собранные друзьями и поклонниками Шуберта, была напечатана его песня «Лесной царь». После этого началась публикация шубертовских песен отдельными изданиями.
 Последнее десятилетие жизни и творчества. К музыке Шуберта, которую он продолжал сочинять, начала приходить известность — главным образом к его песням. Однако существенного улучшения условий существования это не обеспечивало. В течение нескольких лет Шуберт не имел даже собственного фортепиано. При жизни из его песен было напечатано меньше одной трети, большинство же других произведений не было опубликовано, а свои лучшие симфонии он не смог ни издать, ни услышать в концертном исполнении. В творчестве композитора, особенно в песенном цикле «Зимний путь», проявились мрачные, трагические настроения. Контрастом ним оказались его другие произведения, проникнутые светлым жизнелюбием. Из-за застенчивого характера Шуберту не удалось познакомиться с Бетховеном, к творчеству которого он питал большой интерес и глубокое уважение. Смерть великого композитора-классика, потрясла Шуберта! Он принял участие в многолюдной процессии в качестве одного из факельщиков, обрамлявших траурную колонну по обеим сторонам. В марте 1828 года в Вене с большим успехом прошел публичный концерт из произведений Шуберта, и на полученный  гонорар, композитор смог наконец купить себе фортепиано. Не  этот первый авторский концерт оказался  единственным. В ноябре Шуберт, полный новых замыслов, тяжело заболел тифом и безвременно скончался. На памятнике, поставленном друзьями на его могиле, была высечена надпись, сочиненная поэтом Францем Грильпарцером: «Смерть похоронила здесь богатое сокровище, Но еще более прекрасные надежды».
Вокальное творчество:
Песни Шуберт писал быстро. В его наследии насчитывается 603песни разнообразного содержания и образного строя. 
Истинным шедевром в этом жанре стала
баллада «Лесной царь» на стихи Гёте.
Стихи: Ночью в лесу всадник мчится на коне. На его руках – умирающий сын, которому в бреду является Лесной царь и манит ребенка в свои владения. Конец песни трагичен – мальчик умирает.
Вступление и послесловие ведется от лица рассказчика. В основной части  баллады звучит прямая речь отца, ребенка и Лесного царя.
Жанр: баллада. Драматическая сцена, в которой переплетены повествовательность, драматизм, лирика и фантастика.
Черты: > мелодия: Речь отца речитативно-декламационная, тревожная;
                                  Музыка, передающая крик ребенка, в песне звучит трижды. Это – драматический речитатив;
                                  Лесной царь представлен как реальный персонаж. Дважды его          реплики теплы и привлекательны, в третьем обращении царя исчезает теплота,   появляются угрожающие интонации.
 > гармония: все реплики Лесного царя звучат в мажоре, который в песне символизирует зло. Много уменьшенных гармоний, подчеркивающих напряженность момента.
> партия фортепиано: Шуберт объединяет выразительные и изобразительные приемы. Ритм бешеной скачки, топот копыт подчеркивают драматичность происходящего.
Для романтиков  характерно было объединить отдельные пьесы в сборники. Цикл - это группа сочинений объединяющий общий замысел. Часто сюжет развивается на стихи одного поэта.
«Прекрасная мельничиха» на стихи Мюллера.
Этот цикл – итог предшествующей работы и начало зрелого периода творчества композитора.
Стихи Мюллера – незатейливая повесть о жизни. Любви и страданиях молодого мельника-подмастерья.
«В путь» - номер, имеющий функцию Вступления. В нем раскрываются не только мысли и чувства молодого героя, но и 1 из основных идей цикла – идея движения, странничества. Раскрытие достигается содержанием текста, энергичным характером, формой песни (куплетная) и звукоизобразительной функцией фортепианного сопровождения. 
 Во время своих скитаний по свету юноша нанимается работником на мельницу. Полюбив дочь хозяина, он отдает ей всю силу первого беззаветного чувства.
«Охотник» - введение нового героя, соперника мельника. Портрет охотника нарисован музыкальными средствами: быстрый темп, кварто-квинтовые ходы, подобные звукам охотничьего рога.
В тоске и горе молодой подмастерье хочет броситься в светлые воды ручья и на дне его найти последнее успокоение.
«Мельник и ручей» - своеобразный диалог: на печальные вопросы мельника (скупые аккорды) ручей отвечает тихой просветленной речью (волнообразное движение). В итоге подмастерье приходит к грустной примиренности с судьбой.

В цикле Шуберт показал 3х разных героев. Смог показать историю любви со всеми оттенками чувств, идею странничества, сопоставление Любви и Смерти, одушевление природы (основные темы романтиков). 
Так же основной образной особенностью творчества Шуберта является интерес к отдельной человеческой личности и отражение ее различных граней чувств. 
Стилевые черты.
> «главное достоинство песни Шуберта заключается в исключительно благородной, исполненной красоты и выразительности мелодии»;
> партия фортепиано: передает мысли и чувства, создает характер героев, объединяет музыку разных разделов в единое целое. Имеет и изобразительную функцию;
>форма: куплетная, строфическая, сквозная. Выбор определяется стихотворением.

Список терминов:
Баллада – развернутое эпическое полотно, в котором повествование о давно прошедшем свободно перетекает в драматический показ событий.
Строфическая форма – форма, где каждой строфе стиха соответствует свой раздел музыкальной формы.



Тема 19. Ф. Шуберт. Симфония си минор «Неоконченная».

Шубертом написано много инструментальной музыки:
· Для фортепиано (сонаты, экспромты, музыкальные  моменты, фантазии, вальсы)
· Музыка для камерных ансамблей (квартеты, квинтеты и т.д.)
· Главным в инструментальном наследии являются 9 симфоний (ни одна при жизни композитора не исполнена). Шуберт родоначальник романтической симфонии.
Симфония си минор «Неоконченная» 1822г.
Удивительна  судьба, симфония была случайно найдена в двух частях. Спустя 43 года после написания её исполнили, и она стала самой любимой и популярной симфонией Шуберта.
В ней только 2 части( Сонатное Аллегро и медленная часть) отсутствует 3 и 4 части поэтому её назвали «Неоконченая».
- Образы и темы: Мир человеческих чувств и мыслей, конфликт мечты и жестокой реальности.
 I часть (Allegro moderato). Сонатная форма со Вступлением и кодой (си минор).
 Вст. – сурово-сосредоточенная, тревожная,  мрачная дума, оканчивающаяся неопределенностью, вопросом. Это воплощено через: ниспадающую мелодию в низком регистре, неторопливый темп и унисон. Имеет  своего рода роль эпиграфа.
Г.П. (си минор) – жалобный, печальный, тревожный, даже скорбный ответ вступлению. Основная тема родственна песням Шуберта. Изложение напоминает сольную вокальную партию с сопровождением. Тему запевают гобой с кларнетом на фоне тревожных фигураций скрипок.
П.П. (Соль мажор) –« Мир за окном». Тема изящная, простая, песенно-танцевальная.
Разработка – состоит из 2х разделов.
1р. – открывается темой Вст. Приобретает трагический  характер. Здесь – образное развитие, ведущее к кульминации темы вступления, мощно звучащей у всего оркестра.
2р. – уже  нет вопроса, приходит неизбежность, неотвратимость. Тема  ведущая tutti  как рок. 
Реприза - гл.п.(си минор), п.п. (Ре мажор). Без существенного развития.
Coda – ответ на вопрос Вст: скорбный хорал-отпевание.

Смысл Iчасти – борьба Человека и Судьбы, но уже не так, как у Бетховена – в романтическом ключе.
IIчасть, полна поэтической задумчивости. Герой находит успокоение на лоне природы.
Список музыки: Симфония №8 - 1 часть (трек 71), 
Музыкальный момент фа минор (трек 70)

Тема 20.   Фридерик Шопен
(1810–1849)

Шопен – единственный поляк, который сегодня принадлежит к числу самых признанных гениев мирового масштаба, наряду с Бахом, Моцартом, Бетховеном и Чайковским. Его искусство стало неотъемлемой частью не только профессионального музыкального мира, но и массового сознания. Шопен для Польши – больше чем музыкант. Он подарил всему миру образ Польши. Шопен – классик мирового масштаба, на всё время объединяющий прошлое и настоящее. В чем огромная популярность его музыки? Когда публика видит на афише имя Шопена – она бежит! В чем секрет притягательности? В пленительной красоте, которая отличает все его творения. Это фортепианная плоть, в которую обличена его музыка. Мимо неё  никто не может пройти Она притягивает публику и пианистов. Вдруг ты его увидел – идет навстречу. Засмотрелся на него. И только позже осознаешь, что за этим прекрасным лицом, за удивительной тонкостью и благородством черт, есть внутренняя одухотворенность и глубина. И боль. Не было бы этой боли, может быть, не манил бы так Шопен. И не было бы такого нашего отклика на всё, что в его музыке звучит…

Фридерик Шопен родился в 1810 году в местечке Желязова-Воля — неподалеку от Варшавы, столицы Польши. Его отец, француз Никола Шопен(который переехал в Варшаву в 16 лет),  преподаватель французского и немецкого языков, в средних учебных заведениях. Он  был человеком разносторонних культурных интересов, неплохо играл на флейте и скрипке. Хорошо играла на фортепиано и пела его жена. Родители заметили, что маленький Фридерик, еще не умевший  говорить, услышав звуки фортепиано, начинал плакать. Но потом поняли, что он так реагировал на сильное музыкальное впечатление. Первоначальные навыки фортепианной игры пятилетний Фридерик быстро и легко усваивал от своей старшей сестры Людвики. Вскоре учителем мальчика стал Войтех Живный. Он воспитывал своего ученика преимущественно на высоких художественных образцах, привил ему любовь к клавирным прелюдиям и фугам И. С. Баха, к произведениям венских классиков. Пианистические успехи Фридерика развивались стремительно. Впервые он с большим успехом выступил перед публикой, когда ему едва исполнилось восемь лет. Фридерик продолжал заниматься и к двенадцати годам стал считаться одним из лучших пианистов Варшавы. В.Живный признал, что больше уже ничему не может научить его. Очень рано начались и композиторские опыты Фридерика( сочинял фортепианные пьесы,  не все они сохранились, но некоторые были изданы;  среди них полонез и военный марш). И об авторе, которому не было еще восьми лет, в варшавской прессе появился хвалебный отзыв.         Родители  позаботились о серьезном разностороннем образовании сына. Он прилежно изучал иностранные языки и другие общеобразовательные предметы. В лицее, который он  блестяще окончил за три года, его в особенности привлекала история Польши и польской литературы. Еще до занятий в лицее Фридерик начал брать частные уроки теории композиции у Юзефа Эльснера, а с 1826 по 1829 год учился в его классе в варшавской Высшей школе музыки. Эльснер, внимательно и бережно следил за развитием дарования своего ученика.  «Изумительные способности. Музыкальный гений» — такую запись сделал Эльснер, характеризуя юного Шопена. Юноша проявлял художественную одаренность и в других областях. Он талантливо рисовал.  Друзья восхищались его выразительной мимикой и считали, что он мог бы быть замечательным актером. Шопен любил посещать театры, особенно оперные спектакли, а также выставки и музеи. Огромное впечатление произвели на него  выступления в Варшаве великого итальянского скрипача и композитора Николо Паганини.   К пятнадцати годам, Шопен уже был бесспорно лучшим пианистом в Варшаве. За годы занятий с Эльснером он написал несколько десятков фортепианных сочинений. Вскоре после окончания Высшей школы музыки он создал два концерта для фортепиано с оркестром. С детства Шопен, во время загородных прогулок или в гостях в имениях своих товарищей, мог часами слушать, как поют и играют на народных инструментах польские крестьяне. В своих ранних сочинениях он иногда непосредственно использовал их напевы и наигрыши. Но главное, он уже начал чутко улавливать самый дух музыки родного народа, которым глубоко прониклось его творчество.    В августе 1829 года Шопен с выдающимся успехом дважды публично выступил в Вене. Видя в нем гордость польского искусства, Эльснер, друзья, родные стали усиленно уговаривать его совершить большую концертную поездку за границу. Отъезд состоялся в ноябре 1830 года. Сначала Шопен направился в Вену. Вскоре по его приезде в столицу Австрии туда дошло известие о том, что в Варшаве,  вспыхнуло восстание. Охваченный патриотическими чувствами, Шопен хотел возвратиться на родину. Но и его отец в срочно присланном письме, и находившиеся в Вене друзья твердо настояли на том, что как раз во имя своего патриотического долга он не имел права подвергать себя опасности. В Вене Шопен пробыл восемь месяцев. Он несколько раз участвовал в различных концертах. Но устроить собственный концерт ему не удалось, а издатели предлагали публиковать его сочинения лишь бесплатно. Это побудило его в  1831 года направиться в Париж.  По дороге туда, Шопена настигло еще более страшное известие: польское восстание было жестоко подавлено. Существует предположение, что свой страстный протест Шопен излил в Этюде до минор, ставшем известным как «Революционный».  Осенью 1831 года Шопен приехал в Париж. Столица Франции являлась в то время крупнейшим центром европейской художественной культуры, в том числе  музыкальной. В публичных концертах и в частных салонах выступали виртуозы-инструменталисты, съезжавшиеся из разных стран. Среди них было особенно много блестящих пианистов. Но Шопен, впервые публично выступив, поразил избалованную парижскую публику сочетанием превосходного пианистического мастерства с ярко индивидуальной поэтической вдохновенностью. Это выступление привело, в частности, в восторг жившего тогда в Париже венгра Ференца Листа, которому предстояло войти в историю музыки в качестве великого романтического композитора и пианиста. Между Шопеном и Листом завязалось личное знакомство. В круг дружеского общения Шопена вошли и другие крупнейшие представители художественной культуры, такие, как композиторы итальянец Винченцо Беллини, француз Гектор Берлиоз, немецкий поэт Генрих Гейне. Другом Шопена со временем стал французский художник-романтик Эжен Делакруа. В концертах Шопен вдохновенно импровизировал и исполнял главным образом свои сочинения, которые в изобилии выходили из-под его пера. Это были преимущественно мазурки, полонезы, вальсы, этюды, ноктюрны. Из нескольких произведений крупной формы выделилась ярким драматизмом Первая баллада  начатая, возможно, еще до приезда в Париж под впечатлением известия о польском восстании. Первое время парижские издатели, отказывались оплачивать публикации шопеновских пьес. Но и позднее, зарабатывая на них большие деньги, владельцы нотопечатных фирм платили автору не слишком щедро. Поэтому главным источником средств существования для Шопена стали частные уроки фортепианной игры. На них он в течение многих лет тратил по пять-семь часов в день, отрывая время от занятий творчеством и не щадя своего здоровья. А оно у него с юных лет было хрупким.  Приехав во Францию, Шопен полагал, что лишь временно поселится в Париже. После разгрома восстания в Польше начались жестокие репрессии. Многих  поляков отправили на каторгу в Сибирь, тысячи польских семейств насильно переселили в отдаленные губернии России. При таких обстоятельствах возвращение на родину стало для Шопена неосуществимым. Он смог единственный раз,  повидаться с родителями в  Чехии. Со многими польскими политическими эмигрантами, оказавшимися в Париже, Шопен поддерживал тесные связи. Находившийся в их числе крупнейший польский поэт-романтик Адам Мицкевич стал его близким другом. Возвращаясь во Францию через Германию после свидания с родителями, Шопен задержался в Дрездене. Там находилось знакомое ему с юности семейство польского аристократа графа Водзиньского. Его дочь Мария и Шопен полюбили друг друга. Но родители девушки не дали согласия на их брак. В 1838 году спутницей жизни Шопена на девять лет стала известная французская писательница Аврора Дюдеван, взявшая себе мужской псевдоним «Жорж Санд». Проводя летние месяцы, в ее имении Ноан, Шопен усиленно занимался композицией. В эти годы он создал особенно много крупных произведений: три баллады и три скерцо, две сонаты (№ 2—3; Вторая, си-бемоль минор, с «Похоронным маршем» в качестве третьей  части), Фантазию фа минор, Полонез-фантазию, Сонату для виолончели и фортепиано. У Шопена рано начал развиваться туберкулез — болезнь, неизлечимая в те времена. Очень подорвали его силы тяжелые события и переживания — смерть одного из близких друзей и вслед за тем — горячо любимого отца, а после — ссора и разрыв с Жорж Санд. После этого, больной и одинокий, он уже почти перестал сочинять. Приняв предложение своих друзей, вторую половину 1848 года он провел в Англии и Шотландии. Концерты его проходили с триумфом, но выступал и давал уроки он, лишь с трудом превозмогая свой недуг. К тому же климат Англии был для него вреден. 16 ноября 1848 года в Лондоне состоялось последнее в жизни Шопена выступление — в концерте, устроенном в пользу польских эмигрантов. Обострение болезни легких и сердца заставило его поспешить вернуться в Париж.  Материальную поддержку ему оказали шотландская пианистка Дж. Стирлинг, бравшая у него уроки, и мать одной из его русских учениц Н. В. Обрескова. По просьбе Шопена к нему приехала его старшая сестра Людвика, на руках которой он скончался  в октябре 1849 года. Во время торжественных похорон Шопена на парижском кладбище Пер-Лашез по его предсмертному желанию был исполнен Реквием Моцарта. Прозвучал и оркестрованный «Похоронный марш» из его  Сонаты си-бемоль минор. По завещанию Шопена друзья отвезли сосуд с его сердцем в Варшаву, где эта реликвия бережно хранится в костёле Святого Креста.
Характеристика творчества
– композитор-романтик, который  вывел на мировую музыкальную арену Польшу. Польский композитор 
– Главная особенность творчества  исключительно фортепианная музыка. Поэт фортепиано. Он исходил из внутренней природы инструмента, его музыка неотделима от естества фортепиано. 
Жанры фортепианной музыки
1. Миниатюры (мазурки, вальсы, полонезы, прелюдии, этюды, ноктюрны)
2. Крупные сочинения (сонаты, фантазия, баллады)
Образный мир  - Воспевает образ Польши (Ностальгия  по Родине – нерв музыки Шопена, картины величественного прошлого, современный польский быт, скорбь о её настоящем)
- Романтические темы (мир чувств романтического героя, любовь, печаль, томление и т.д.)
Музыкальный язык
–Истоки: польский фольклор (народные лады, мелодии, ритмы, жанры), итальянская кантилена (итальянские жанры тарантелла, баркарола), марш, хорал.
–Для творчества Шопена характерны как классические, так и романтические черты: классицизм (Строгие и четкие формы, стройность и ясность замысла); романтизм (Жанр миниатюры, национальный колорит, красочная гармония, эмоциональность высказывания, ритмическая свобода).
– Мелодия. Шопен редчайший мелодист. В его сочинениях можно встретить разные темы кантилены, широкого дыхания. Мелодии Шопена  сочетают в себе  песенное и танцевальное, вокальное и инструментальное начала.
–Гармония. С одной стороны проста, но в тоже время и сложна. Аккордика нередко отличаются сложностью. Именная гармония Шопена Д76 (Доминантовый спетаккорд с секстой)  которая  очень часто встречается в произведениях. Смелые красочные сопоставления.
–Фактура. Мелодизированная фактура, раскрепощение голосов, придание интонационной выразительности. Использование выразительных возможностей различных регистров (тембров). Гармонические фигурации, подголоски всё поет. 
Список музыки:
 

 



Тема 21. Ф. Шопен. Мазурки. Полонезы
Опять Шопен не ищет выгод.
                                                                              Но, окрыляясь на лету,
                                                                                  Один прокладывает выход
                                                                            Из вероятья в правоту.
Б. Пастернак. 
 Полонезы (16).
 В любом произведении Шопена легко узнать руку художника, связанного с национальной культурой. Но особенно ярко это проявляется в мазурках и полонезах.
  Полонез (польский) - это приветственный танец-шествие, родившийся в Польше и открывавший в 19 веке балы в разных странах. К нач.XIXвека польские композиторы (М.К.Огинский, К.Липиньский) стали уделять огромное внимание этому жанру. Но именно Шопен поднял полонез на небывалую высоту, вывел его на концертную эстраду и сделал носителем художественных идей современности.
  Ф. Лист обозначил образный мир полонезов Шопена следующим образом: 
> чувство гордости за великое прошлое;
> вера в возрождение в будущем;
> скорбь за настоящее.
Полонезы Шопена – героическое прославление Родины. Для Шопена полонез – это жанр, неотделимый от национальной истории. Его можно считать символом Польши.
  Для полонезов Шопена характерны монументальность, оркестральность звучания, эстрадно-виртуозный стиль и 2основных ритмических схемы (маршевость в ритме):  
Необычайно яркая картинность образов – музыка легко вызывает определенные зрительные ассоциации.
Сен-Санс о полонезах: «Музыка Шопена – это всегда картина».
Яркие контрасты. Полонез – жанр, предполагающий многотемность. Его композиция, как правило, опирается на сложную 3-х частную форму.
 Полонезы можно разделить на 2группы:
 - торжественно-блестящие (№3);
 - героико-драматические.
 Полонез №3, Ля мажор.
Самый популярный, это – символ Польши, т.к. первые звуки полонеза – позывные польского радио. Это триумфальный победный марш.
Сложная 3хчастная форма, но нет контрастных образов. 
1тема (Ля мажор) – типизированная для полонеза (на 1формуле). Мелодия построена на фанфарных, призывных интонациях. Она звучит в сильной, яркой динамике, в мощной, аккордовой фактуре.
Сер. (Ре мажор) – не контрастна, на 2ритмической формуле. отличается таким же праздничным настроением.Очень нарядно и эффектно проведение темы. Точная Реприза.
 Мазурки (60)
К мазурке Шопен обращался чаще, чем к любому другому жанру. Мазурка была постоянной спутницей его жизни, «зеркалом души», «венцом» всего шопеновского творчества.Как известно, первым произведением композитора стал полонез, а последним – мазурка.  Польский народный танец, имеющий давнюю историю (происхождение от местечка Мазовии).
Мазурки Шопена выросли из трех родственных между собой польских народных танцев:  мазур, народный танец Мазовии – задорный и веселый. Характерна острая ритмика с «пунктиром» на первой доле, разнообразные акценты;
куявяк, народный танец Куявии – более плавный, текучий, напоминает вальс, но с более изменчивой, акцентированной ритмикой;
оберек – более оживленная часть куявяка, имеет акцент на 3й доле каждого четного танца.
 В профессиональной музыкальной культуре стал появляться только во 2пол. XVIII века. Шопен писал мазурки всю жизнь, вдохнул в них новое, глубокое назначение: композитор превратил деревенский танец в поэтическую миниатюру, часто психологического содержания. Мазурки Шопена – это эмблема Польши. Один из композиторов-современников (Ф. Лист) дал высокую оценку жанра мазурки. «Мазурка для поляка – народный танец. Именно во время него происходят любовные объяснения, решаются личные судьбы».
 Вообще образный мир мазурок очень широк, что позволяет нам выделить группы миниатюр: «образки» (№15), «бальные» (№5), «лирические» (№49) .  Мазурки Шопена подчинены стихии танцевальности, с характерным ритмическим акцентом на 3доле. Для подчеркивания национальной окраски музыки композитор использует лады народной музыки, а фортепиано зачастую имитирует звучание народного оркестра.  Мазурка №5, Си-бемоль мажор. Нарядный, праздничный образ – аристократическая мазурка. Осн. тема –  горделивые взлеты в мелодии, высокого размаха, со скерцозными скачками на 7, 9; простые гармонии.
Сер. – странная, с восточным колоритом; дважды гармонический лад.
  Мазурка №15, До –мажор.
Мазурка «на белых клавишах».
 В кр. разделах – триольный размер, плагальные обороты, своеобразная ладовая окраска.
Сер. (Ре-бемоль мажор) –  в начале – типичный танец (по 4 такта с притопом), но далее – переход в психологическую сферу, мелодия в левой руке.

  Мазурка №49, ля минор.
И тоненькая, как мензурка
внутри с водицей голубой,
стояла девочка-мазурка,
покачивая головой.
«Шопеновская фраза всплывает как больной орел». (Б. Пастернак) Затаенная печаль рассеяна в мазурке.
Это – о затакте, предваряющем каждое проведение темы в кр. разделах:  2дыгармонический, мелодический минор,  медленный тем,на органном пункте.
Сер. (Ля мажор) – все становится ярче, жизнерадостнее. Более оживленное движение. Гудящие в басу квинты.
Список музыки:



Тема 22. Ф. Шопен. Прелюдии. Этюды.Вальсы.Ноктюрны.
I.Прелюдии
   В период зарождения, прелюдии всегда предшествовали более длинному, сложному и строго оформленному произведению. Уже в 18 веке прелюдия отделилась от фуги, становится  самостоятельным произведением. Шопен возвысил этот жанр. Он создал 24 прелюдии.   Как заметил один из исследователей: «Мазурки, Полонезы, Вальсы можно было писать всю жизнь, но создать политый кровью сердца цикл из 24прелюдий можно было только один раз в жизни».
   Прообразом для прелюдий Шопена послужил ХТК И.С.Баха. Шопен дает расположение прелюдий по квинтовому кругу тональностей  с чередованием параллельных. Индивидуализирует жанр и наделяет его самостоятельностью. 
  24прелюдий Шопена исполняются целиком.
  Толкование образного мира прелюдий прекрасно отражено в словах одного из ярчайших исследователей музыки композитора. «Шопен создал свои гениальные прелюдии – 24 кратких слова, в которых сердце его волнуется, трепещет, страдает, негодует, ужасается, томится, нежится, изнывает, стонет, озаряется надеждой, радуется ласке, восторгается, снова печалится, снова рвется и мучается, замирает и холодеет от страха, немеет среди завываний осенних вихрей, чтобы через несколько мигов опять поверить солнечным лучам и расцвести в звучаниях весенней пасторали».
  Прелюдия №4, ми минор.
Эта прелюдия – скорбное, гнетущее, печальное повествование героя, отражение горестных чувств его души.
Мелодическая линия скупа, основана на интонациях плача, в ней чувствуется постоянная безуспешная попытка вырваться, уйти от горестей. Но в итоге в сердце героя не остается надежды. А за счет нисходящего по хроматическим полутонам баса имеется сходство с итальянскими оперными ариями-жалобами.
 Форма прелюдии – период из двух предложений. 2е предложение – аналог 1му. Но в нем находится общая Кульминация произведения. В конце звучит хорал-отпевание (вспомним увертюру «Эгмонт», эпизод гибели героя, Бетховена; коду 1части Симфонии №8 Шуберта).
  Так в пьесе, которая может уместиться на одной нотной странице, словно разыгрывается лирическая драма.
  Прелюдия №7, Ля мажор.
Одна из самых миниатюрных в цикле. Для нее характерны изящество и неторопливость доверительной интонации, аккордовый склад звучания, благородное и светлое спокойствие музыки. В этом небольшом произведении слились воедино исторические традиции европейской музыки, сочетающие в себе и возвышенно-духовные и нежно-танцевальные истоки. Современники дали название этой прелюдии: «польская танцовщица». В ней смело можем сказать о жанровых корнях мазурки. Авторская ремарка dolce, предполагающая нежное исполнение, неторопливый темп, лирические 6-ты и «моцартовские задержания», рисуют мягкий, деликатный и чистый образ. 
Прелюдия №20, до минор.
В послевоенной Варшаве был снят документальный фильм о разрушенном городе. Сопровождающей музыкой стала Прелюдия №20 Шопена. Ее смысл: трагическое, но сурово-величественное, эпическое сказание. Поступь траурного марша, шествия (благодаря мерному аккордовому движению с характерной ритмической формулой), которое постепенно удаляется (ff=>pp).
II.Этюды. Этюд – это инструментальная пьеса небольшого объёма, основанная на частом применении какого-либо трудного приёма исполнения и предназначенная для усовершенствования техники исполнителя. Ф. Шопен стал одним из первых композиторов, выведших Этюд на концертную эстраду. Этюд стал одним из излюбленных жанров исполнителей-виртуозов XIXстолетия. 
  В этом жанре композитор создал 27образцов.  Шопен явился создателем фортепианного этюда, основанного на одном типе технической задачи. 
  Образный мир этюдов можно охарактеризовать словами великого русского поэта, лауреата Нобелевской премии, Б. Пастернака. «Этюды Шопена, названные техническими упражнениями, руководствами, скорее изучения, чем учебники. Это музыкально изложенные исследования по теории детства и отдельные главы фортепианного введения к смерти (поразительно, что половину из них написал человек 20ти лет), и они скорее обучают истории, строению вселенной и еще чему бы то ни было более далекому и общему, чем игре на рояле. Значение Шопена шире музыки. Его деятельность кажется нам ее вторичным открытием».
Этюд №3, Ми мажор.
Однажды Шопен, слушая этюд в исполнении одного из своих учеников, воскликнул: «О, моя родина!». Этюд стал воплощением недосягаемого романтического идеала композитора. 
Мелодия этой миниатюры – 1 из самых красивых и поэтичных в творчестве композитора. Она вдохновенна, возвышенна, светло-печальна.
Этюд на 2 вида технической задачи (исключение).
В крайних разделах мелодия вокальной природы, стройна, певуча. Здесь – техника развития кантиленного (кантилена – широкая, свободно льющаяся напевная мелодия) звучания.
 В среднем разделе – мелодия приобретает бурно-взволнованный характер. Техническая задача в этом разделе – развитие исполнения двойных нот.
Этюд №12, до минор.
В ночь с 29 на 30 ноября 1830года в Польше началось восстание. В это время Шопен находился на пути к Франции. Друг композитора, узнав о начале восстания, решил вернуться на родину. Имеются сведения, что Ф.Шопен а поехал за ним, но, не догнав его, вернулся в Вену. В воспоминаниях о композиторе упоминается и о письме Шопена родителям, написанном вскоре после начала восстания; в нем выражалось горячее желание  вернуться на родину. Это желание Фредерика было, конечно, вполне естественным: буквально все его друзья и товарищи сражались в рядах повстанцев. Отцу композитора стоило большого труда убедить сына, что он принесет больше пользы отчизне своим музыкальным талантом.
Переполняющие душу чувства композитор выплеснул в этюде №12,который современники в последствие назвали «Революционный».
Этюд на одну техническую задачу (мелкая техника левой руки).
В этой музыке слышится «сила гнева, пламя страсти и уверенность в победе», несмотря на душевную боль и острый героико-трагический характер музыки.
Осн. Тема – диалог: 1мотив – грозно вопрошающий, 2мотив – секундовый, жалобный, молящий.
Ср.р. – развитие 1го мотива стремления.
В Репр. Еще больше активизируется мотив призыва.
Кода – затишье, минутное поражение, но потом – взрыв стремления к победе.
Ноктюрны
Ноктюрн  (от фр. ночной) В XVIII веке ноктюрнами называли музыкальные произведения, исполняемые на открытом воздухе в ночное время, подобно серенадам. Применялось такое обозначение и по отношению к оперным «ночным» сценам. В XIX веке к жанру ноктюрна проявляется большой интерес. Один из первых пианистов-романтиков, ирландский композитор Джон Фильд утверждает жанр ноктюрна в качестве небольшой фортепианной пьесы лирического содержания (обычно в  3х частной форме). Фильда и считают родоначальником фортепианного ноктюрна. Писала в этом жанре также Мария Шимановская, соотечественница Шопена.  Шопен создал 20 ноктюрнов. Писал на протяжении жизни и вознес этот жанр на высоту. Он сделал ноктюрн лирической инструментальной миниатюрой. Ноктюрн №13 до- минор
Вальсы
Вспомним в 18 веке, королем танцев был менуэт. А в 19 веке на этот трон воссел вальс, который получил широкое распространение во всех странах и городах Европы. Он проник всюду, даже в симфонию, в оперу, в балет…Вальс постепенно формировался, и постепенно превращается в романтическую фортепианную миниатюру. Это начинается у Шуберта. Он писал маленькие пьески(вальсы еще не концертного типа).
Шопен возвысил этот жанр. Вывел на концертную пьесу. Шопен обращался к этому жанру на протяжении всего творческого пути.
Вальс №7 до диез–минор. Поэтический, лирический.
Список музыки 
Прелюдия №4 трек78
Прелюдия №7 трек80
Прелюдия№20 трек81
Этюд №3 трек76
Этюд № 12 трек77
Ноктюрн№13 трек
Вальс №7 трек83


Тема 23. Романтизм второй половины 19 века
 1.Во второй половине 19 века продолжается работа целого ряда композиторов как крупных, так и малых национальных школ.
	Немецкие
Роберт Шуман(1810–1856);
Рихард Вагнер(1813–1883);
И.Брамс(1833–1897).

	Итальянские 
Дж.Россни(1792–1868);
Дж.Верди(1813–1901).
	Французские
Гектор Берлиоз(1803–1869);
Жорж Бизе (1838–1875).
	Малые национальные  школы
Ференц Лист(1811–1886)Венгрия;
Бедржих Сметана (1824–1884)
Антонин Дворжак(1841–1904) Чехия;
Эдвард Григ(1843–1907)Норвегия.




2.Жанровая панорама
Опера, музыка к спектаклю
Рихард Вагнер  немецкий композитор, теоретик. Крупнейший оперный реформатор, который оказал значительное влияние на европейскую музыкальную культуру. В своем наследии она оставил 13 опер(самыми популярные Тристан и Изольда, Лоэнгрин, Летучий голландец).Создал гигантскую тетралогия «Кольцо Нибелунга».В основу тетралогии легли 4 оперы 1.Золото Рейна,2. Валькирия, 3.Зигфрид,4.Гибель богов.  Эту оперу комопозитор писал около 30 лет. Либретто к операм писал сам композитор. 
Нибелунги–это  королевская династия карликов, хранившая сокровища, жившие  на левом берегу Рейна в городе Вормсе.
Опера «Валькирия». Валькирии–это девы-воительницы вооруженные копьями и щитами, которые реют на крылатом коне. Она сражаются вместе с земными героями, наделяя их победой или смертью. Валькирии забирают мертвых воинов и уносят к богам.
Полет Валькирий –средствами оркестра создается впечатление бешенной скачки титанических существ. Пассажи  и трели это порывы ветра  и вой бури,у фаготов и волторн топот коней. На этом фоне звучит (волторны, трубы, тромбоны) героическая тема валькирий. Её сменяют хромотические ходы,в которых слышится ржание коней,звон оружия и хохота. 
Джузепе Верди – великий итальянский композитор, творчество которого является одним из крупнейших достижений мирового оперного искусства. Композитором созданы 26 опер, лучшими являются Риголетто, Травиата, Трубадур. Вершиной творчества является опера Аида.
В опере действие происходит в Мемфисе и Фивах во времена владычества фараонов. В опере повествуется о несчастной любви  предводителя египетских войск Радамеса, и рабыни Аиды –дочери эфиопского царя, с войсками которого сражаются египтяне. Марш звучит  в момент, когда  Египтяне празднуют победу над Эфиопией. Сопровождается шествием  египетского войска с драгоценностями. Звучит торжественно, помпезно, пунктирный ритм характерный для марша. Звучит у медных духовых инструментов.
Жорж Бизе  французский композитор, который прожил довольно короткую жизнь всего 37 лет(почти как Моцарт, Шопен). Бизе сотворил грандиозный шедевр оперу «Кармен». По данным Юнеско это одна из самых популярных опер во всём мире. Её знают даже в Африке и странах которые отделены от цивилизации. Сюжет оперы  написан по мотивам романа Проспера Мериме «Кармен». Куплеты Тореадора– один из известнейших номеров оперы. Он привлекателен своей эффектностью и блеском. В этом номере две темы: 1. Драматический, эффектный, испанский характер (взлеты гамм в оркестре, ритм болеро (самый популярный испанский танец) ); 2.Поразитнльно проста и ярка, поет о любви, ради которой жертвует жизнью. Жанр марша. Характеризует Эскамильо, его  смелость, удачливость в жизни. Антракт к 4 действию Прекрасный, вдохновенный, популярный. Исполняется в разных  транскрипциях, как отдельный оркестровый номер. Концентрирует характер оперы: веселье//тоска, скрытая драма, праздник жизни и трагедия. 
Эдвард Григ музыка к драме Г. Ибсена «Пер Гюнт»  Музыка к спектаклям получает распространение среди композиторов-романтиков, так как это один из способов передачи чувств. Так известный норвежский композитор Э.Григ пишет музыку к драме Г.Исбена «Пер Гюнт».Эта музыка стоит в ряду самых популярных образцов такого жанра. Ибсен это норвежский писатель, европейского и морового уровня. Его перу принадлежит множество  пьес, среди которых драматическая пьеса «Пер Гюнт».Полная симфоническая партитура содержит 23 разножанровых номера( песни, танцы, фантастические номера, драматические эпизоды).
В пьесе Ибсена раскрывается один из вечных сюжетов искусства: странствие человека в поисках счастья. Герой пьесы Пер Гюнт – крестьянский парень из норвежской деревушки, мечтавший о путешествиях в дальние страны. И однажды он отправился искать счастья…
Пер– фантазер и мечтатель. Он придумывает сказки о своих воображаемых приключениях. Два человека дороги Перу: мать Озе и девушка Сольвейг (в переводе с норв. Означает «солнечный путь).Но он так безмерно эгоистичен ,так стремился  к богатству что  бессердечие и алчность берут в нем верх над добротой и бескорыстием. За тяжкие поступки  Пера изгоняют из родных мест. От горя умирает мать. Покинутая им Сольвейг остается одна.
В странствиях по миру Пер Гюнт несколько раз достигает своей мечты–сказочного богатства. Но, приобретая его обманом, он каждый раз теряет всё. Через сорок лет  усталый измученный Пер, возвращается на родину. Он стар и одинок. Его охватывает глубокое отчаяние: жизнь растрачена попусту… Но есть лишь одно спасение– любовь Сольвейг, к которому он вновь обретает в её избушке –последнем своем пристанище. 
Странствуя ,Пер Гюнт  попадает в царство троллей –фантастических злых существ. Пер не подозревает об опасности и чуть не погибает в мрачной пещере, окруженный «злыми духами».
«В пищере горного короля» яркая красочная динамичная пьеса. Музыка вводит в начале в  таинственную мистическую атмосферу (использует низкий регистр в оркестре, рр) затем постепенно всё нарастает благодаря динамике. 
Симфоническая музыка
Жанр симфонии развивается у таких композиторов как: Г.Берлиоз, И.Браамс, А.Дворжак.   
Гектор Берлиоз «Фантастическая симфония» это  первая программная  романтическая симфония. Каждая часть симфонии имеет название. II часть – «Бал» картина праздничного веселья. Эта часть – удивительное открытие. Берлиоз впервые вводит в симфонию вальс, заменяя этим символом романтизма и старинный менуэт, и более новое бетховенское скерцо. Красочные арпеджио двух арф (впервые в симфонической музыке) приводят к легкому кружению прелестной вальсовой темы у скрипок.
Фортепианный концерт Обновляется жанр фортепианного концерта. Он становится романтическим .К нему обращаются такие композиторы Мендельсон, Шопен, Паганини, Лист, Григ. Лирическая трактовка концерта. Э. Григ Фортепианный концерт ля минор 1 часть.
Фортепианная музыка
Фортепианная музыка занимает огромное место в творчестве композиторов-романтиков, сред которых много блистательных пианистов-виртуозов: Ф.Шопен, Ф.Лист и т.д.
Фортепианная музыка представлена разными жанрами: баллада, рапсодия, танцы венгерские и славянские, соната, этюды, фортепианные миниатюры.
Антонин Дворжак  это  классик чешской музыки. В его творчестве представлены произведение обогащенные ярко национальными чертами. «Славянские танцы»  это сочинения поражающие своей красотой и естественностью звучания и совершенство претворения славянской танцевальной музыки. Славянский танец №2 ми минор 
В 19 веке этоюд,в творчестве композиторов романтиков  престает как концертная пьеса. Так венгерский композитор Ференц Лист, который тоже обращался в своем творчестве к этому жанру, слил воедино и  виртуозность и художественность этого жанра.    Ференц Лист «Кампанела»




Тема 24. Импрессионизм.
 Клод Дебюсси. Творческий портрет.
I. Импрессионизм (фр. - впечатление) – художественное направление, возникшее во Франции в 60-70годы XIXстолетия в живописи, а спустя 30лет – в музыке. Окружающий мир раскрывался в музыкальном произведении сквозь призму тончайших, едва уловимых одухотворенных ощущений. Искусство импрессионизма жизнерадостно, красочно, в нем отсутствуют остродраматические социальные темы.
II. Импрессионизм в живописи.
 >В 60е годы XIXстолетия во Франции, в «Официальном салоне», состоялась выставка художников, отвергнувших академические традиции письма и выдвинувших свой путь развития живописи. Имена этих художников: Клод Моне, Эдуард Мане, Эдгар Дега, Камиль Писсаро, Огюст Ренуар и Анри Сислей. Художники дали 8выставок, которые подверглись гневной критике, обвинениям в ниспровержении традиций. Один из раздраженных критиков дал своей статье название «Впечатление» (1 из картин экспозиции – «Впечатление. Восход солнца» К.Моне)=>название группы художников, а затем и направления в искусстве.
 Что же новое внесли импрессионисты в живопись?
 ☺ Художники вышли из мастерских на улицы, городские площади, за город, желая запечатлеть неповторимость каждого мгновения увиденного в определенную минуту (20вариантов Руанского собора; 14 вариантов Стога сена);
 ☺ Как итог изменилось содержание их  картин, это запечатленное мгновение увиденного, при  разном освещении. В результате изменилась техника письма:  краски не смешивались на палитре, художники писали чистыми красками,  использовали 7тонов солнечного спектра. Краски наносились быстрыми короткими мазками. Именно краски  лепили форму предмета, это не было заранее выстроенный рисунок.
III. Музыкальный импрессионизм.
 > Спустя 30 лет, это направление появляется в музыке. Имена композиторов: Дебюсси, Равель, Дюка, Шмит.
 >особенности содержания: 
♪ отказ от повседневности, простоты; 
♪ утонченный вымысел, прекрасная загадочность, непостижимость=>старинные легенды, мифы, экзотические страны, затонувшие соборы, обреченные на смерть принцессы. «Нынешнюю молодежь привлекает только туманное, зыбкое, невнятное».
>музыкальный язык:
♪ новые жанры, появившиеся под влиянием техники работы в живописи: симфонические эскизы, зарисовки, сжатые фортепианные и вокальные миниатюры;
♪ любят аккордовые пятна, их параллельные движения//чистые краски трезвучий, параллельное движение ч.4, ч.5;
♪ в оркестр вводятся новые инструменты, используется оркестровый эффект хора с закрытым ртом;
♪ скупой мелодический стиль.
IV. Клод Дебюсси (1862 - 1918).
· Ярчайший представитель нового стиля, «отец импрессионизма».
·  Родился в семье небогатого коммерсанта. Первые музыкальные впечатления получил благодаря крестному отцу, после чего принял решение стать музыкантом =>обучение в Парижской консерватории. Первые пробы творчества – 10-15лет. 
 Знакомство с русской миллионершей Н.Ф.фон Мекк (в качестве аккомпаниатора) =>знакомство с западно-европейской и русской музыкой; с живописью. 
  22года – Большая Римская премия за кантату «Блудный сын» (поездка в Рим для работы). 
  В возрасте 40лет сочиняет свою первую и единственную оперу «Пелеас и Мелизанда» (неоднозначность оценок критики). В эти годы выступает в качестве постоянного критика на страницах парижских газет и журналов. Его статьи и рецензии отличаются остротой и блеском мысли, литературным изяществом. 
  После премьеры оперы начинается новый этап композиторской эволюции. Напряженная борьба за широкое признание, резкое столкновение с идейными противопоставлениями. Имя Дебюсси все чаще встречается на страницах периодической литературы. Даже разгорается бурная полемика между «дебюссистами» и их противниками из академического лагеря. Но сам композитор стремится быть в стороне от борьбы.
  В годы Первой Мировой войны много работает, в Дебюсси укрепляется чувство гордости за Францию. Но прогрессирующая раковая опухоль постепенно снедает композитора. В 1918году, в день обстрела Парижа, композитора не стало.

· Фортепианные прелюдии (24, 2тетради).
Вершина всех периодов фортепианного творчества. В создании подхватывает традиции западно-европейских прелюдий (Бах, Шопен). Но отличаются: программностью; даны названия, обозначающие субъективные ассоциации и музыкой; мало ощущается цикличность.
Этот жанр подводит итог творческого пути Дебюсси, это – энциклопедия содержания, образов и стиля композитора. 
«Затонувший собор»
Название  «Затонувшего собора»,  Дебюсси почерпнул из старинной французской  легенды о затонувшем некогда городе. Контуры же городского храма можно было рассмотреть сквозь глубокие морские воды.  Каждое утро на заре со дна моря поднимается прекрасный собор. Это чудо  сопровождается звучанием колоколов и величественными звуками хорала, который, достигнув своей кульминации, постепенно затихает и исчезает в глубине моря.  В прелюдии  композитор вначале рисует образ моря, волн и звучащих в отдалении колоколов  при помощи выдержанных аккордов, которые  охватывают крайние точки  регистров фортепиано, и в восходящем движении  звучат параллельный аккорды на рр. Следовательно, создаётся иллюзия подводного пространства. Затем  постепенно возникает образ набегающих волн, создается эффект приближения, это всё выраженно в  фигурациях, смене ярких тональных красок, постепенного нарастания динамики. Основная тема возвышенно звучащий  хорал. Изложен параллельными  аккордами на белых клавишах. Выдержанный в басовом голосе звук до имитирует звучащий вдалеке колокол. В середине  прелюдии яркая кульминация, создает  картинное впечатление поднявшегося из воды собора. После в репризе  хоральная  тема, представлена в новом варианте. Она звучит рр на фоне колышущегося арпеджированного сопровождения и воспринимается как воспоминание об исчезнувших образах прошлого.





  Симфонический прелюд «Послеполуденный отдых Фавна», Ми мажор.
Программная оркестровая пьеса, в основе которой поэтическая эклога Ст. Малларме.
Фавн– это фигура античной мифологии . Фавн лесной бог покоритель сельской жизни, причудливое существо с туловищем человека и козлиными рогами и копытами. Он известен своей беспечностью, веселым нравом и любовью к вину и прекрасным нимфам, которых он неутомимо преследует. Одна из них в страхе перед Фавном превратилась в тростник, из которого лесной бог сделал себе свирель.
Небольшое произведение, написанное в свободной 3хчастной форме.
 Тема – соло флейты в низком регистре, напоминающая свирельный наигрыш. Полна затаенной неги, томного чувства. Многомотивна: 1 – хроматические ходы; 2 – пентатоническое движение; 3 – красочные пассажи арф; 4 – загадочные короткие мотивы у валторны.
  Все, кроме начального, мотивы подвергаются вариационному развитию.
  Ср.р. – начинается незаметно. Построен на 2х темах: 1 – у соло гобоя: светло-пасторальная, пентатоничная; 2 – густой, распевный порыв.
  Репр. – варианты 1й темы флейты.
Партитура «Фавна» – классический образец импрессионистской партитуры. Мягкие, чистые краски, переливчатый колорит (арфа), нет тяжелой меди.
  «Детский уголок», «Кукольный кэк-уок», Ми-бемоль мажор.
Дебюсси написал серию детских пьес, и посвятил своей маленькой дочери Шушу (Эмме Дебюсси). «Детский альбом» вписывается в линию музыки для детей. Итак, кэк-уок –это негритянский танец зародившийся на плантациях Северной Америки в переводе  означает «шествие с пирогом». Исполнялся под аккомпанемент банджо, гитары или мандолины с характерными  ритмическими рисунками: синкопированным ритмом и краткими неожиданными паузами на сильных долях такта. Сборник состоит из 6пьес, которым свойственна простота, яркие жанровые черты, стремление к ритмической и интонационной ясности.
  «Кукольный кэк-уок» - заключительная пьеса сборника. Это – 1е отражение нового американского танца кэк-уока в творчестве большого художника. 
1р. – четкая, механически точная ритмика, синкопы, острые секундовые звучания, резкая динамика – обобщение новой танцевальной музыки.
2р. – пародия на тему Вст. к «Тристану» Вагнера (так Дебюсси хоронит музыкальный романтизм).
  Эта пьеса – 1н из пред джазовых образцов.

Тема 25.    Морис Равель (1875–1937)
 Среди новаторов, в направлении импрессионизма в музыке видную роль сыграли два композитора Клод Дебюсси и Морис Равель. Несмотря на то, что К. Дебюсси  явился родоначальником импрессионизма, М. Равель вместе с ним  является ярчайшим представителем  этого направления. Эти два имени принято называть на одном дыхании – как  Баха и Гендаля, Гайдна и Моцарта.  Подобные пары великих музыкантов объединены общностью эпохи, но это совершенно  различные индивидуальности  с неповторимыми чертами человека и художника.
Морис Равель – крупнейший французский композитор-импрессионист, дирижер, пианист, музыкальный критик, один из реформаторов музыки ХХ века. Он прожил такую же жизнь, как и Дебюсси. Родился в 1875 году во Франции, учился в Парижской консерватории по классу фортепиано. На последнем году в консерватории начал заниматься композицией.   В годы войны добровольцем попал в ряды служащих армии  (служил водителем).  После войны  много сочиняет  и гастролирует в различных странах.  Последние годы жизни Равель страдал от неврологического заболевания, ставшего, в последствие  причиной получения травмы получившей в автокатастрофе.   Композитор умер в 1937году. 
Наиболее прославленная пьеса Равеля в его творчестве и музыке  это –«Болеро».
Болеро – испанский  народный танец, зародившийся в конце 18 столетия. Танцуется под  аккомпанемент гитары и барабана, при этом танцовщики дополняют ритмический рисунок  музыки игрой на кастаньетах. Известно  много разновидностей болеро, характерных для разных областей Испании. Парадокс в том, что ни одна из разновидностей не совпадает с ритмической структурой «Болеро» Равеля. 
«Болеро» – симфоническое произведение  Равеля (1928г.). Было создано по заказу известной русской  балерины Иды Рубинштейн. Она пользовалась  большой популярностью, благодаря своей пластике и артистизму  стала занимать  одно из первых мест среди танцовщиц. 
Эта пьеса не програмна. Но образы можно найти разные. Одни видят караван  в пустыне, движущийся мерно. Другие нашествие злых сил.
Премьера Болеро в качестве балетного спектакля  состоялась  в Париже(1928). Танцевала Ида Рубинштейн. Слабо освещенная комната в испанской таверне; вдоль, в темноте, за столами  беседуют гуляки; посреди комнаты большой стол, на нем танцовщица  начинает танцевать. Гуляки не обращают на неё внимания, но постепенно начинают  прислушиваться, оживляются, их захватывает наваждение ритма.  Они поднимаются со своих мест, приближаются к столу  и окружают танцовщицу, которая с триумфом заканчивает выступление. 
Как оркестровая пьеса «Болеро» стало  исполнятся позже и прославилось  как симфоническое произведение. Сам Равель говорил: «  Я за свою жизнь написал один шедевр но и в нем  к сожалению нет музыки».  В основе  «Болеро» 2 темы ( звучат 9 раз):
1т. – строгая диатоника.  До мажор
2т. – восточный колорит. Впечатление восточного рисунка.
На фоне тем малый барабан  отбивает  неизменный ритм ( он повторяется 169 раз). Форма вариации. (Темброво- фактурное варьирование. Тема не изменяется, обновляется в разном тембре и фактуре.) 
Остинатная ритмическая  фигура:
Сначала она звучит  у двух малых  барабанов, к которым постепенно присоединяются другие инструменты. В первых проведениях темы солируют деревянные духовые ( флейта, кларнет, фагот, гобой). В третьей вариации  подключается медные духовые ( валторна, тромбон). Изложение темы уплотняется. В конце произведения присоединяются струнные. Звучит мощное тутти у всего оркестра.  


Тема 26.  Музыкальная культура XXвека. Введение.
I. Историческая справка.
ХХ век – это век колосальных социальных потрясений, когда меняется картина мира. 
  – Распад на 2 системы социальную и капиталистическую.
 –Многочисленные войны: 1мировая война (1914 - 1918); 2революции 1917года=>2лагеря (СССР//Запад, США); 2мировая война (1939 - 1946); Холодная война; распад СССР.
– Распад колониальной системы.
–Всё больше лидирующих стран выходят на мировую арену.
–Появление ООН (Организации Объединенных Наций)
 –НТР (новая техническая революция) : появление телефона, телеграфа, радио, телевидения, компьютера, интернета. Освоение космоса, открытия в различных сферах наук.
 –искусство: обогащение традиционных видов искусства + появление новых (кино); общедоступность искусства (мультимедиа). И музыка становится общедоступной => просвещение масс//появление ненужного «музыкального мусора» (возникает проблема экологии звуковой сферы). Много эстрадной, музыки всяческой субкультуры. «Музыка – это не то, что звучит, а то, куда выводит это звучание».
II. Развитие музыкальной культуры в 1пол. XXстолетия.
Продолжает развиваться академическая музыка. До XXвека в искусстве  каждой эпохи господствовало одно стилевое направление (Барокко// Рококо; Классицизм//Сентиментализм; Романтизм// Реализм). XXстолетие, как ни одно из предыдущих, было в искусстве разнообразно и многолико. Музыкальное искусство этого периода представляло собой пестрый клубок различных направлений: академическая музыка, различных  субкультур, новых явлений. В это время зарождается первое направление музыкального авангарда. 
  Экспрессионизм (лат. - выражение) – авангардное направление в европейском искусстве начала XXвека, в центре которого оказываются болезненные состояния человеческой души, порожденные страхом и отчаянием.
  Широкое распространение получил в Австрии и Германии в различных видах искусства: живопись (О.Дикс, Ф.Мазерель, К.Кельвиц, Сикейрос), литература (Ф.Кафка), музыка (НВШ – новая Венская школа: А.Шенберг(Австрия) ,  А.Берг(Австрия), А.Веберн (Австрия)).
 Основной метод сочинения музыки – додекафония (при помощи 12неповторяющихся тонов).
  А.Шенберг. Кантата «Уцелевшие из Варшавы».
  Урбанизм (лат. - город) – направление в искусстве XXвека, связанное с жизнью и звуками города: лязгом механизмов, шумом машин, грохотом станков.
  Резкая реакция на традиции Романтизма. Широкое использование звуко–изобразительных элементов.
  А. Онеггер. «Пассифик 231».
  Неопримитивизм – направление в искусстве XXвека, определяемое нормами первобытного искусства, искусства «примитивов». Искусство коллективное, лишенное утонченной изысканности. Индивидуальности, грубовато-прямолинейное.
  Б.Барток. «Allegro barbaro».
  Неоклассицизм, необарокко – направление в музыке XXвека, для которого характерно обращение к принципам музыкального мышления и жанрам эпохи Барокко, раннего Классицизма. Высокая культура прошлого показалась образцом, идеальным примером отношения художника к миру, к человеку.
  Неоклассицизм привел к возрождению сюиты, кончерто гроссо (большой концерт), полифонических циклов.
  С.Прокфьев «Классическая симфония» 1 часть Ре мажор.
Прокофьев– автор 7 симфоний, которые прочно вошли в мировой симфонический репертуар. Первая симфония написана в традициях симфоний Й.Гайдна. 
Прокофьев: « Мне казалось бы, что если бы Гайдн жил до нашик дней, он сохранил бы свою манеру письма и в тоже время воспринял бы кое-что нового. Такую симфонию мне и захотелось сочинить: симфонию в классическом стиле». 
III. Развитие музыкальной культуры во 2пол. XXстолетия.
  «Суть заключается в том, что интеллектуальный климат атомной эры требовал для своего выражения качественно новых звучаний. И отличительной чертой этих новых звучаний был отказ от традиционных элементов».
  Музыкальная культура 1950-60х годов отличается противоречивостью, сосуществованием различных направлений, композиторских техник. На протяжении десятилетия появился ряд композиторских техник, сосредоточивших главное внимание на постижении природы музыкального звука. Они составили многоликую вторую волну музыкального авангарда 50 – 60х годов.
  Сериализм – способ создания музыкального произведения с помощью серии – ряда из 12ти (возможно меньше) неповторяющихся по высоте звуков.
  Пуантилизм (фр. - точка) – один из видов современной композиторской техники, основанной на обособленно звучащих звуках-точках (аккордах-точках), разделенных паузами или широкими скачками.
  А.Веберн. «Детская пьеса».
  Алеаторика – композиторская техника в музыке XXвека, предполагающая случайность, как основной формообразующий принцип.
  Сонористика – вид техники современной композиции, уделяющий особое внимание темброво-красочным звучаниям. «Главным героем» такой музыки становится кластер – созвучие, сотканное из полутонов, прилегающих друг к другу, которое может перемещаться в звуковом пространстве. 
  Полистилистика – техника. Для которой характерно использование элементов «чужого» стиля, иной эпохи, цитаты из сочинений других авторов.
  Конкретная музыка –музыка, звуковым материалом для которой служат музыкальные звуки и «натуральные» звучания, записанные на пленку (шум прибоя, крик птиц и т.д.).  Пьер Шеффер «Симфония для одного человека»
  Электронная музыка – музыка, записанная на магнитофонную пленку, диск. Она не может быть воспроизведена на музыкальном инструменте, а для ее записи на бумаге требуется выполнение специальных диаграмм, математически тщательно вычисленных.
  К.Штокхаузен. «Пение отроков».

  
Тема 27.    Музыкальная культура Австрии XX века.
Новая Венская школа (А. Шенберг, А. Берг, А. Веберн).

1. Общая характеристика Австрии:
· Общественно- политическая справка:
- С XVI века- Австрия центр многонациональной монархии Габсбургов.
- С XIX века-  Австрия участвовала в наполеоновских войнах и потерпела поражение. В 1866 году страна вела войну с Пруссией за главенство среди Германских государств и вновь потерпела поражение. В 1867, оказалась в составе двуединой Австро-Венгрии во главе с австрийским императором. После первой мировой войны Австро-венгерская монархия распалась. 
- 1919 год- определились современные границы республики Австрии.
· Австрийская музыкальная культура: 
Главный центр Австрии это Вена. Это европейский музыкальный культурный центр. Здесь всегда кипела активная музыкальная жизнь на улицах, кафе, салонах, концертных залах и театрах. Также как и  в Париж съезжались художники, в Вене творили многонациональные композиторы.
- XVIII век- (эпоха классицизма)-  Й. Гайдн и В. А. Моцарт. С Веной была связана и жизнь Л. ван Бетховена. 
- XIX век- творили: - (эпоха романтизма)-  Франц Шуберт; «король вальсов»- Иоганн Штраус-сын; композитор, пианист и дирижёр Иоганнес Брамс; крупнейший симфонист второй половины XIX века- Антон Брукнер; композитор и дирижёр Густав Малер и т.д.
- ХХ век- возникло объединение композиторов – Новая венская школа. В произведениях нововенцев- А. Шёнберга, А. Берга, А. Веберна получил своё воплощение музыкальный экспрессионизм. 
2. Музыкальный экспрессионизм в творчестве НВШ:  
Экспрессионизм - ведущее направлении в искусстве Австрии и Германии начала ХХ века.
Возник в этих странах накануне первой мировой войны как попытка выразить отношение художника к действительности, которая ощущалась как непостижимое хаотическое столкновение сил, враждебных человеку. В произведениях экспрессионистов исчезла сильная личность, часто главные герои духовно подавлены, социально унижены.
Музыкальный экспрессионизм нашёл своё яркое воплощение в творчестве композиторов Новой венской школы. Идеей и содержанием музыкального экспрессионизма стал яростный протест против ужаса окружающего мира. Но выразить это состояние в традиционной музыке оказалось невозможным. И композиторы повели поиск новых выразительных средств, новых звукоизвлечений, новых способов трактовки инструментов – новой музыкальной системы, названной додекафонией. 
3.  Представители НВШ:
· Арнольд Шёнберг (1874 – 1951)
   -Значение: 
А. Шёнберг- австрийский композитор, теоретик музыкального искусства, педагог (среди его учеников-  Антон Веберн, Альбан Берг). Арнольд Шёнберг добился серьёзных успехов и признания как живописец (39 картин, среди которых – девять «Автопортретов»,  «Ночной пейзаж», «Взгляд», «Слёзы»). Его работы выставлялись рядом с картинами Ван Гога, Пабло Пикассо, Поля Сезанна. 
Но, прежде всего, А. Шёнберг был композитором, много лет экспериментировавшим в поисках новой системы сочинения музыки. Разнообразно его творческое наследие. Это оперы «Ожидание» и «Моисей и Аарон», вокальный цикл «Лунный Пьеро», оратория «Песни Гурре» и кантата «Уцелевший из Варшавы», симфоническая поэма «Пеллеас и Мелизанда» и струнный секстет «Просветлённая ночь» и т.д. Шёнберг оставил теоретические труды. Среди них «Учение о гармонии», «Моя эволюция». 
Вокальный цикл «Лунный Пьеро».  Это новое открытие в музыке  ХХ века. Обращение композитора к вокальному жанру поставило его перед проблемой взаимоотношения музыки и слова. Над ней он работал всю жизнь и утверждал свои соображения в новых творческих открытиях. Таким сочинением стал вокальный цикл «Лунный Пьеро». Так новым в  цикле явилась трактовка вокальной партии: впервые использует речевое пение (Sprechgesang). Этот  прием он создал под впечатлением особого пения в кабаре, где исполнители прибегают  к говору и шепоту и песенность часто переходит в речь. Шенберг ранее работал в кабаре в качестве дирижера и аранжировщика. Это и вдохновило его создать такого рода произведение.

- Вальс Шопену;
 - Опьянённый луной;

Кантата «Уцелевший из Варшавы»
Произведение предназначено для чтеца, унисонного мужского хора и оркестра. Его текст, автором которого является сам композитор, основан на ряде документальных свидетельств, полученных из разных источников. Он представляет собой воспоминание чудом уцелевшего узника Варшавского гетто о нацистских злодеяниях. Кантата выражает протест против фашизма, унесшего миллионы человеческих жизней. Музыка, передает глубину  ужаса, отчаяния, страдания людей. 
Рассказ, порученный чтецу, ведется на английском языке «от первого лица» – очевидца и участника всех событий. Партия чтеца зафиксирована на одной линии. На одном звуке, психологически точно передает подавленное, угнетенное состояние героя и его мысли о пропавших родных. 
Генеральной кульминацией, становится звучание древнееврейского духовного гимна Шма Исраэль – «Слушай, Израиль», в едином порыве («словно сговорившись») запели приговоренные к смерти люди. Мелодия хора дублируется тромбоном. Несмотря на трагизм ситуации, звучание молитвы приобретает торжественный характер, будучи выражением душевной стойкости людей. Оркестровая партия содержит немало звукоизобразительных элементов. Так, например, пронзительная трель в высоком регистре ассоциируется с резким звуком свистка.

· Альбан Берг (1885 - 1935)
- Значение: 
Альбан Берг- один из самых одарённых учеников Шёнберга. Всего 13 сочинений составляют наследие этого музыканта, большую часть которых он создал совсем молодым в очень короткий промежуток времени, до 1914 года (оперу» «Воццек», называют вершиной музыкального экспрессионизма
 Концерт для скрипки с оркестром «Памяти Ангела» 1ч.
Последнее произведение А. Берга. Посвящён памяти Ангела, памяти девушки, умершей в 17 лет. В концерте две части, каждая часть представлена двумя разделами.
I часть. Основной характер 1 раздела (Andante) определяется темой – серией, появляющейся после небольшого вступления, напоминающего настройку оркестра. Тема представлена цепью трезвучий с окончанием на отрезке целотонной гаммы, она тонально оформлена (соль минор – Си-бемоль мажор), что не характерно для додекафонной музыки.
Неторопливое движение музыки создаёт ощущение спокойного размышления.
2 раздел (Allegretto) строится на материале вальсовых тем, а жёсткое гармоничное сопровождение вносит в музыку оттенок гротеска.

· Антон Веберн (1883 – 1945)
- Жизненный и творческий путь:
Антон Веберн родился в 1883 году в Вене, в дворянской семье. С 5 лет. учился игре на рояле, немного позднее освоил виолончель. 
В 1908 году Антон стал студентом Венского университета, посещал лекции по философии, не оставлял занятия музыкой. В этом же году произошла встреча с Арнольдом Шёнбергом. 
Жизнь композитора была наполнена заботами и трудом. В 28 лет он женился на своей кузине. В семье было три дочери и сын, требовались немалые средства. Пришлось работать дирижёром в разных провинциальных театрах Австрии и Германии. 
Первая мировая война ещё больше осложнила положение семьи. Из-за сильной близорукости участвовать в боях композитору не пришлось.
После окончания войны семья обосновалась в предместье Вены. Теперь, пришла известность, популярность, заказы на музыку от венских издателей. Антон Веберн довольно часто принимает участие в концертах «Содружества частных исполнений». 
1933 год. Антону Веберну исполнилось 50 лет. Положение становилось невыносимым: власти запретили иметь частных учеников, занимать какую-либо должность, работать дирижёром. После эмиграции в США Шёнберга и смерти в 1935 году близкого Веберну Альбана Берга казалось незачем жить.
С одного из фронтов Вторая мировая войны пришла страшная весть о гибели сына. В 1945 году семья покинула Вену. Перебрались к старшей дочери. Здесь, в австрийской деревеньке, нелепая случайность оборвала жизнь композитора. Вечером, выйдя на крыльцо дома с сигарой в руках, он был убит пулей солдата американской оккупационной военной части.
- Творческое наследие невелико. Сам композитор успел опубликовать 31 опус, 17 из них – вокальная музыка. 
А. Веберн оставил симфонические сочинения – Пассакалию, Пьесы для оркестра, Концерт для 9 инструментов, Вариации для оркестра, Симфонию; ансамблевую музыку.
Пять пьес для оркестра опус 10
Пьесы представляют собой зарисовки сиюминутных образов, своего рода «мимолётности». Пьесы исполняются достаточно большим по составу оркестром (деревянные духовые, медные духовые, ударные, мандолина, струнные смычковые), но каждый из инструментов выступает в роли солиста, исполнив всего несколько звуков. Это придаёт музыке лёгкость, прозрачность.
I пьеса: (очень спокойно),II пьеса: (живо, с движением), III пьеса: (очень медленно), IV пьеса: (спокойно, певуче), V пьеса: (певуче).



Тема 28.   Музыкальная культура Франции. 
  Франция – один из ведущих музыкальных центров Европы. Вот уже несколько столетий эта страна дарит нам великих музыкантов и теоретиков: в XV – XVIвв – Жоскен Депре и Орландо Лассо; в XVIIIв – Жан Филипп Рамо; музыкальный романтизм (XIXв) подарил миру блестящего симфониста и создателя новой школы дирижирования Гектора Берлиоза, а так же вершинные оперные образцы в творчестве Жоржа Бизе и Шарля Гуно. 
  И в XXвеке Франция – один из ведущих центров мировой музыкальной культуры (ММК). В начале столетия общеевропейское признание получил  музыкальный импрессионизм (Клод Дебюсси и Морис Равель). Однако события первой мировой войны вносят свои изменения в мироощущение художников =>зарождение неопримитивизма и конструктивизма. На волне изменений в 20-е годы появилось содружество молодых друзей-единомышленников, наванное критиками группой «Шести».
  В состав группы входило 6 композиторов, среди которых уже известный нам Артюр Онеггер, т.ж. Дариюс Мийо, Франсис Пуленк (оставившие наиболее яркий след в ММК), а душой содружества стал Эрик Сати. Вокруг «Шестерки» собирались молодые поэты, писатели художники и музыканты.
  Общими целями группы были:
· Научить искусство говорить языком улиц, цирковых арен, общедоступных балаганов;
· Вернуть диатонику, мелодию с ясным простым рисунком;
· Принять в качестве идеала сонатную форму Й.Гайдна, старинную сюиту Ж.Ф.Рамо.
  Однако к середине 20х годов оказалось, что былое содружество не сохранило своего единства. И к нач.30х годов группа распалась.
А.Онеггер. Пасифик 231 (Симфоническое движение №1).
  Это прославленное сочинение, давшее автору мировое имя. Музыка рождена городской культурой, она – дань урбанизму.
  Онеггер не первый из композиторов попытался передать в музыке шум машины. Но он углубил идею, ему захотелось большего: выразить восторг человека, завороженного мощью, энергией и красотой движения могучего локомотива.
  Пьеса написана в трехчастной форме с контрастной серединой.
Вст. – 2темы: 1 – аккорд-гудок; 2 – постепенное движение поезда.
1часть – 2темы: пыхтение локомотива (четвертные аккорды в разных регистрах) и энергичная мужественная тема (репетиции звука и квартовый ход).
2часть – лирическое интермеццо, мечты человека, находящегося в поезде.
3часть – соединение образов предыдущих частей. Итог – утверждение, прославление силы человеческого духа. Гимн человеку.

Д.Мийо. Скарамуш (сюита для 2х фортепиано).
  Одно из самых популярных камерно-инструментальных сочинений Мийо. В его основе – фрагменты музыки к спектаклю «Лекарь поневоле». Скарамуш - это яркое произведение с разнообразными темами-персонажами. В сюите нашли отражение яркие, пряные бразильские образы.
Скарамуш (Скарамучча) – одна из масок итальянской народной комедии, воплощавшая в комедийном плане образ и действие хвастливого и трусливого воина.
  3часть (Brasileira) – в духе самбы.
  Открывается энергичной танцевальной темой в ее высшей кульминационной точке. Присущ синкопированный ритм, простые гармонии.
  Ср.раздел – не контрастен. Это – клубок различных танцев.
  Реприза точная.
Музыкальная культура Германии
  Наряду с Францией, в «квартет» ведущих европейских стран входила и Германия. Несмотря на сложность исторической судьбы (конфликты, столкновения и войны), Германия стала колыбелью великих гениев, составивших гордость всего мирового искусства.
  Впечатляет одно только перечисление великих имен в немецкой музыкальной культуре: И.С.Бах, Г.Ф.Гендель, Л.ван Бетховен, Роберт Шуман, Рихард Вагнер, Иоганес Брамс. Не менее прославлены музыканты XXвека: Рихард Штраус (традиции романтизма), Макс Регер, ПаульХиндемит (неоклассицизм), а т.ж. композитор-авангардист Карлхайнц Штокхаузен и параллельно работавший с ним Карл Орф (приверженец неопримитивизма).
  Музыкальная культура Германии богата своими исполнителями, музыковедами, педагогами. Высокая исполнительская культура отличает постановки оперных театров страны. В Германии функционирует около 80 оркестров, среди них более 30 симфонических. Центрами музыкального искусства наряду с Берлином остаются и другие крупные города – Дрезден, Мюнхен, Гамбург, Лейпциг, Кёльн.
  К.Орф.  Кантата  «Кармина Бурана» (светские песни с представлением на сцене).
Кантата( от итальянского cantare – петь) – крупное циклическое произведение певцов-солистов, хора и оркестра, состоящее из сольных, ансамблевых (хоровых) номеров.
Это одно из первых сочинений, в котором композитора предложил на суд публики свое понимание театра, органично сочетающего музыку, танец и сценическое движение. Премьера имела ошеломляющий успех.
  Литературная основа – рукописный сборник песен и стихов, составленный около 1300года и найденный только в нач.XIX века. В сборнике оказалось около 250 стихов на средневековой латыни, старофранцузском языке. Композитор отобрал 24 стиха о любви, весне, застольные и сатирические песни, несколько гимнических строф. 
  Пролог. №1 «О, Фортуна!»
Мощный хор - заклинание. Тема вырастает из терцовой попевки, строго диатонична.
Основной принцип развития – вариантное повторение попевки.
  1картина «Ранней весной». №5. Хор «Вот благая, долгожданная весна»
Песня-встреча весны. Начинается кличем: четырехзвучная попевка в диапазоне кварты станет основным тематическим материалом.
Упругое пение мужского, а затем и женского хора (1элемент) сменяются бегом на новом тематическом построении (нет контраста). И снова – клич мужского хора.
Весь материал повторяется трижды.
  2картина «В таверне». №12. «Плач жареного лебедя»
Это комедийная сценка-монолог царственной птицы, попавшей на обеденный стол.
Куплетная форма: запев – соло, припев – хор. Вокальная партия для высокого мужского голоса (тенор-фальцет), исполняется с надрывом.
Вст. наполнено восходящими и нисходящими интонациями стона, мольбы.
Монолог начинается с кульминации. Вокальная мелодия по характеру напоминает похоронный марш, но комедийный (авт.ремарка – постоянно с иронией). А в ответ – реплика хора и отыгрыш оркестра – «комментатора всех событий».
  3картина «Суд любви». №15. «Амур летает всюду».
Номер необычен, захватывает импрессионистскими красками. 3хчастная композиция: кр.разделы – хор мальчиков-«ангелов», несущих любовь; ср.раздел – страстное соло сопрано.
1раздел – диалог хора и прозрачного оркестра. В вокальной партии простая фраза.
Ср.раздел – каждый слог подчеркнут, мелодия диатонична, но экспрессивна. 

[bookmark: _GoBack]Тема 29                         Музыкальная культура Польши.
Кшиштоф Пендерецкий (1933)

           Жизненный и творческий путь.
Детство и юность, период поисков и экспериментов.
	Родился в семье адвоката, в городе Денбице. С шести лет начались занятия скрипкой, в пятнадцать – появилось твёрдое решение стать профессионалом. Вслед за гимназическими годами – средняя музыкальная школа в Кракове.
 В 21 год Кшиштоф поступает в Краковскую Высшую школу музыки по классу композиции. Он упорно изучает сочинения К. Дебюсси, Б. Бартока, О. Мессиана, пишет инструментальные сочинения: Квартет, симфоническое скерцо, миниатюры для кларнета и фортепиано, пьесы для флейты. Конкурс Союза польских композиторов оказался для Кшиштофа невероятно удачным: завоёваны все три премии! 
	После такой блестящей победы пришла и слава, а с ней и предложения от различных издательств, возможность побывать в Германии, во Франции, участвуя в фестивалях современной музыки. В 60-ые годы появляются новые сочинения для различных исполнительских составов. Среди них пьеса «Плач по жертвам Хиросимы», «Полиморфия» на 48 струнных инструментах.
           Зрелый период творчества, обращение к традициям позднего романтизма.
	Во второй половине 60-х – 80-ые годы Кш. Пендерецкий работает и живёт в Германии, Австрии, США. В 1972 году становится ректором Краковской Высшей школы музыки и параллельно ведёт класс композиции в Йельском университете Америки. В эти годы раскрывается ещё одна грань творческой одарённости композитора- дирижёр. 
	Создаются «Страсти по Луке» для солистов, чтеца, трёх смешанных хоров, хора мальчиков и оркестра; «Dies irae» - оратория памяти жертв Освенцима, «Заутреня» –произведение в двух частях на тексты православной службы для пяти солистов, двух смешанных хоров и оркестра; Lacrimosa для сопрано, хора, симфонического оркестра. Пишет Кш. Пендерецкий и симфоническую музыку: Первая и Вторая симфонии.
            Кш. Пендерецкий вслушивается в игру великих музыкантов и восторгается их  мастерством. И пишет в расчёте на конкретных исполнителей: для Мстислава Ростроповича – Сонату для виолончели с оркестром, Каприччио  для виолончели соло; для Анне-Софи Муттер  – Второй скрипичный концерт.

	У сочинений Кш. Пендерецкого заслуженно счастливая судьба, они абсолютно все исполняются. Премьеры новых опусов планируются на несколько лет вперед.

	Слушали: «Плач по жертвам Хиросимы».


Музыкальная культура США.
  Джордж Гершвин (1899 – 1937)
          Жизненный и творческий путь.
          Детство, юность, первые сочинения.
Джордж Гершвин родился в Нью-Йорке, в семье русских эмигрантов. В семье было четверо детей. Джордж, второй ребенок, провёл детство на улицах: играл в футбол, катался на роликовых коньках, не отличался особым прилежанием в школе. Но одно событие в жизни восьмилетнего Джорджа резко изменило эту жизнь: в семье Гершвина появилось фортепиано, Джордж за короткое время научился на нём играть. Родители смогли пригласить для сына частных учителей. Систематического музыкального образования Джордж Гершвин не получил, но, кроме уроков фортепианной игры, он много занимался оркестровкой и гармонией. Настоящей школой мастерства и школой жизни для Джорджа стала работа в издательстве лёгкой музыки «Тин Пэн Эли» ( «Аллея жестяных кастрюль»). Четырнадцатилетним юношей он стал пианистом-популяризатором с немалыми обязанностями: проигрывать в магазине для покупателей песни, для исполнителей подбирать репертуар, быть посредником между издателем и певцом. Его первая песня была написана здесь, её с успехом исполнила Софи Такер. К 1918 году Дж. Гершвина приметили и пригласили сотрудничать с издательством Хармса. Не все песни молодого композитора нравились слушателям, а вот «Swaneе» (Swan – лебедь) произвела фурор. За год было продано около двух миллионов пластинок.
Песни появлялись одна за другой. В них встречались блюзовые интонации, мелодии в ритмах популярных американских танцев - регтайма, фокстрота.. А вскоре Гершвин предложил публике Бродвея  мюзикл. Восемь следующих лет он отдал сочинению мюзиклов. 
Годы признания Гершвина – композитора.
Двадцатые годы стали счастливым временем признания для Гершвина композитора. 
С «Рапсодией в блюзовых тонах» для фортепиано и оркестра пришла и мировая слава. Это сочинение открыло новые возможности для использования джаза в симфонической музыке. 
Пришёл и материальный достаток, был куплен большой пятиэтажный дом, возникли условия для осуществления давней мечты об увлекательном путешествии по маршруту Лондон – Париж – Вена. Состоялся дирижёрский дебют. Наряду с мюзиклами, песнями, джазовыми композициями создаётся серьёзная музыка: Вторая рапсодия для фортепиано с оркестром, симфоническая увертюра «Румба», опера «Порги и Бесс».
Последний период творчества.
Работа над созданием музыки требовала от Гершвина нервного напряжения, истощала силы. По совету врачей он попытался изменить свою жизнь, поменять климат, перебрался в Калифорнию и согласился на предложение Голливуда поработать для кино. Так появились песни к кинофильмам «Три товарища», «Мы будем танцевать», «Девушка в беде». Но киномузыка не увлекла композитора. 
На 39-ом году, вследствие тяжёлого заболевания (опухоль головного мозга), он ушёл из жизни. Его похоронили на кладбище в Нью-Йорке.

                 Слушали:                              Рапсодия в блюзовых тонах
                                               для фортепиано и оркестра
Это сочинение написано Джорджем Гершвиным по заказу руководителя оркестра «Симфоджаз» Пола Уайтмена, всего за месяц. 
Название сочинение получило не сразу. Поначалу сам Джордж Гершвин назвал его «Американской рапсодией». Но окончательный вариант названия - «Рапсодия в блюзовых тонах» – предложил брат Джорджа, Айра Гершвин. 
Композиция: три раздела и кода.
I раздел.
Открывается глиссандо  кларнета, из которого рождается первая тема, сотканная из секундовых мотивов. Ставшая такой популярной, эта мелодия (блюзовая), может быть, и подарила произведению его название. 
Вслед за ней у медных духовых инструментов в низком регистре появляется вторая тема, но не целиком. Тема – танцевальная. 
Вслед за оркестром вступит солист-пианист. Так начнётся 1-ый сольный эпизод, построенный на развитии блюзовой темы. 
Появляющаяся у оркестра танцевальная тема, выполняющая роль связки  между I и II разделами «Рапсодии». Своим напористым характером она близка второй теме.
II раздел. 
Открывается синкопированной мелодией в низком регистре- третья тема. Она полна удали и энергии. 
музыка замедляет движение, начинается 2-ой сольный эпизод, построенный на развитии  второй темы. Здесь она звучит в высоком регистре достаточно динамично. В диалог с ней вступают фразы блюзовой темы. Музыка чередуется с третьей темой. 
III раздел.
Открывается  мелодией широкого дыхания у струнных смычковых инструментов- четвертая тема.
 Это своеобразная лирическая кульминация «Рапсодии». В 3-ем сольном эпизоде в низком регистре жёстко звучат мотивы второй темы.
Всё движение музыки направлено к патетически звучащей коде. 

Слушали:                                         Опера «Порги и Бесс» 
Действие происходит  в Южной Америке, на морском берегу, во дворе большого дома на окраине города Чарльстона. Жилище негров – рыбаков грузчиков и нищих.

Действующие герои:
Порги (бедняк калека)                         бас-баритон
Бесс     (жена Порги)                              сопрано
Спортинг Лайф (продавец кокаина)  тенор
Краун (негр-игрок)                                 баритон
Клара (жена Джека)                               сопрано
	
	

	Колыбельная Клары, си минор.
Образ Клары исполнен нежности, чистоты, человечности, которые сохранились в ней, невзирая на нищету и пороки. Это задумчивый напев в стиле блюз.
      
	            Дуэт Порги и Бесс, Си-бемоль     мажор. 
Бесс, полюбив Порги, обретает спокойствие. В вокальной партии исчезает резкая угловатость, краткие речитативные фразы. Мелодия наполнена широким дыханием. Дуэт написан в блюзовом ладу  (мажоро-минор с низкой 7 ступенью).





