Тема 1: Белорусский музыкальный фольклор.

ф
ольклор (англ. folklore — «народная мудрость») – отражение жизни и быта народа  в его творчестве, передаваемом из поколения в поколение.

Виды фольклора
- литературный, поэтический (сказки, загадки)
- декоративно-прикладной (орнамент, костюмы)
- танцевальный
- театральный (обряды)
- музыкальный

песенный   		инструментальный

Специфические черты фольклора:
- коллективность
- устность
- синкретизм (единство со словом, жестом) – связь с другими видами искусства и бытом.
- анонимность

I. Вокальная народная музыка
Исторически сложившиеся пласты народной музыки:
1. Древнейший или раннетрадиционная классика (календарно-земледельческий, семейно-обрядовый циклы; хороводные, плясовые, трудовые песни)
2. Позднетрадиционный (бурлацкие, казацкие, любовно-лирические, шуточные песни)
3. Песни борьбы XIX- XX вв.????

Календарно-земледельческий цикл.
- зимний цикл.
Основной праздник – Каляды. Происходит от слова «календа» - название первого дня каждого месяца в Др. Риме. 
- весенний цикл.
Масленница(7 недель до Пасхи), закликание весны(с 25 марта ст.ст.), Великдень, Юрья(23 апреля) , Троица(7 недель после Пасхи). 
- летний и осенний циклы. 
Купалье, Зажинки, Дожинки.

Семейно-обрядовый цикл.
- крестинные, родинные
- свадебные
- причеты

Необрядовые песни:
Разнообразие тематики: лирические, колыбельные, застольные, детские, шуточные, танцевальные, игровые, рекрутские, солдатские и т.д.

Характерные черты БНП:
- небольшой диапазон мелодии, вариантность мелодических оборотов
- диатоника, диатонические лады
- разнообразие метрических размеров
- преобладают умеренные темпы
- формы следуют за поэтическим текстом
- как одноголосное, так и многоголосное пение


II. Инструментальная музыка
Группы инструментов:
- самозвучащие: дрымба, шаркуны, бразготка (прогремушка)
- духовые: окарина(свустулька), дуда, дудка, жалейка
- струнные: цимбалы, варган
Преобладают песенные и моторные наигрыши

Список музыки:
«Го-го-го каза», «Жавароначкі, прыляціце», «Купалінка», «Ой рана на Йвана», «Чаму ж мне не пець», «Ой, рэчанька»; «Лявоніха», «Бульба-полька», «Мікіта»

Тема 2. Церковная музыка Беларуси до XX в.

I. Средневековье (X-XIIIв.)
Проникновение в Беларусь двух культурных традиций – греческого и латинского церковных обрядов (православия и католицизма). Музыка этих традиций была не только хорошо освоена, но и изменена под влиянием национальной белорусской музыки. Результатом соединения византийской традиции стал знаменный распев. Для него характерны:
- запись музыкальных звуков с помощью определенных символов – «знамен», крючков
- исполнение в унисон и без музыкального сопровождения
- небольшой состав певчих, низкие мужские голоса
- мелодическая линия широкая, распевы внутри слогов текста, свобода мелодии, нет хроматизмов
- свободный ритм
-анонимность авторов
Яркий пример знаменного распева – «Песнопения про Ефросинью Полоцкую»
«Песнопения про Ефросинью Полоцкую» - сборник хоровых и сольных песнопений, посвященных первой белорусской просветительнице. Время написания – XII-XIIIвв. Литературная основа – текст «Житие Ефросиньи Полоцкой» на старославянском языке.
II. Период ВКЛ (XIV-1ая пол.XVIв.). Ренессанс
Эпоха Ренессанса имела особое значение для развития профессиональной музыкальной культуры Беларуси. Это эпоха формирования новых форм, жанров и стилей в музыке. Белорусские города становятся притягательны как для приезжих музыкантов, так и для славянских профессионалов. На белорусской земле работают Цыпрыян Базылик, Вацлав из Шамотул (Брест), Кшиштов Клябан, Войцех Длугарай (Гродно), венецианский лютнист-виртуоз Диамед Като, лютнист из Венгрии Валентин Бакфарг. 
Главным центром, вокруг которого разворачивалось музыкальное искусство, был храм. Именно духовная музыка стала центральным жанром в творчестве композиторов.
Православная музыка: переплетение белорусской, византийской традиции с музыкой западного обряда. В результате этого произошли изменения: - появление разных вариантов мелодий к одному тексту
- расширение диапазона мелодии
- больше внимания уделяется музыкальному воплощению образов
Образец православной музыки эпохи Ренессанса – «Супрасльский ирмологион»
Название сборника происходит от «ирмос» - связка, собираю». Он был создан в польском местечке Супрасль монахом Богданом Анисимовичем. Это собрание церковных гимнов, содержащее весь цикл белорусской литургической музыки – вечерние и утренние службы, напевы для церковных праздников. Супрасльские распевы близки знаменному, но записаны уже не крюковой записью, а нотной.
III. Белорусское барокко (2ая пол.XVI-XVIIв.). 
В период позднего Ренессанса рождается стиль, оставивший знаменный след в развитии культуры и искусства Беларуси – барокко. Первым памятником барокко в Беларуси стал костел Божьего тела в Несвиже.
На смену принципам гармонии Ренессанса пришло искусство бурное, построенное на контрастах, чуткое к реальному миру и тесно связанное с ним. Духовное открытие барокко – показ многосторонней личности человека, вовлеченного в круговорот окружающего мира.
Духовная музыка периода белорусского барокко развивалась в лоне четырех христианских конфессий – православной, католической, протестантской, униатской. В это время получает распространение жанр канта, перекочевавший из религиозной музыки в светскую
Кант (от лат. cantus – пение) – жанр многоголосной песни на религиозный или светский сюжет. Для кантов характерны куплетная форма, трехголосное пение, где два верхних голоса двигаются параллельно, а басовый создает гармоническую опору. Кант на религиозный сюжет называется псалом.
IV. Период упадка (XVIII-XIXвв.)
В связи с окончательным присоединением Беларуси к Российской империи возрастает русское влияние на белорусскую церковную музыку. Происходит зарождение новых церковных напевов, которые носят отпечаток чуждого сентиментального стиля. Этот период характерен также и распадом, уничтожением униатской церкви на территории Беларуси в начале XIX века.

V. Белорусское Возрождение (с 1880г.)
Пробуждение белорусской национальной и культурной жизни во второй половине XIX века имело сначала слабый отзвук в церковной музыке. Возглавил национальное возрождение в сцере церковной музыки Микола Равенский (1896-1953). 
Родился в д. Капланцы Минской области. Учился в Московской консерватории, работал дирижером в Белорусском драматическом театре им. Я.Купалы. Был педагогом в Минском музыкальном техникуме, профессором Белорусской консерватории, руководителем хора. Активно работал над собранием народных песен. В своем творчестве Равенский стремился приспособить простые народные мелодии к литургическим текстам. Обширное литургическое муз. наследие.
Кроме М.Равенского, в этом направлении работают Микола Курилович (1897-1969), Антон Михайлович Волынчик (1896-1985), Николай Бутома (1905-1983).

Список музыки:
1. Знаменный распев «Царю небесный»
2. «Песнопения про Ефросинью Полоцкую» №2
3. «Супрасльский ирмологион» №14
4. Кант «Нова радасць стала»
5. Кант «Скінія залатая»
6. Мікола Равенскі «Магутны Божа»

Тема 3. Светская музыка Беларуси до XX в.
I. Средневековье (X-XIIIвв.)
Светская музыка сложилась как искусство, объединяющее в себе профессиональное, любительское музицирование и фольклор. В Беларуси она проявилась в виде творчества княжьих певцов-исполнителей и сочинителей песен. Наиболее ярким отражением светской музыкальной культуры этой эпохи стало искусство скоморохов или скоморошество.
Скоморох – странствующий актер, соединяющий в одном лице певца, музыканта, актера, акробата, дрессировщика.
На территорию Беларуси скоморошество пришло из России, получило большую популярность. Уже позже, в XVII веке в Сморгони существовала даже специальная школа скоморохов и дрессировщиков медведей, основанная князьями Радзивиллами.
Музыка, которая звучала на представлениях скоморохов, была самой разной – шуточные песни, импровизации, частушки и т.п. Ее роль довольно значительна: - создание праздничной атмосферы
- отражение характеров и поступков персонажей
- объединение разных номеров в один цельный спектакль
II. Ренессанс ((XIV-1ая пол.XVIвв.).
Светская музыка периода Ренессанса получает широкое развитие и распространение. Это связано с оживлением жизни в крупных городах, организацией придворных капелл по европейскому образцу. Двор великого князя и столичная жизни становятся примером для других княжеств, поднимая культурный уровень в Полоцком, Витебском, Менском княжествах.
Большую популярность получает органная и особенно лютневая музыка. Сочинения для лютни являются обработками народных танцев, как западно-европейских (куранта, сарабанда), так и славянских. Наибольший вклад в лютневую музыку внесли Войцех Длугарай и Кшиштов Клябан – композиторы из Гродно.
III. Барокко (2ая пол.XVI-нач.XVIII)
Одним из памятников музыкальной культуры этой эпохи является «Полоцкая тетрадь»
«Полоцкая тетрадь» (или «Ягелонская рукопись») обнаружена в начале 1960ых годов в Краковской библиотеке при участии бел. ученого доктора филологии А.Мальдиса. Он был обработан польским исследователем Ежи Голосом и вышел отдельным сборником в 1970 г. По мнению иссл., создан на Брестчине на рубеже XVI-XVII веков. Все номера (кроме одного) анонимны. Включает различные вокальные и инструментальные жанры. 
Кроме того, получает интенсивное развитие театральное искусство. Развивается оно и в народном творчестве (батлейка), и в учебных заведениях (школах). 
IV. Классицизм (2ая пол.XVIII)
Развитие музыкальной культуры происходит в основном в городской среде. По-прежнему главенствуют театральные жанры. Продолжает развитие школьный театр.
Школьный театр – вид драматического театра, постановки в котором осуществлялись силами учеников, а авторами текстов и музыки были педагоги. Постановки осуществлялись в конце года и на праздники. Они носили воспитательный характер, решили моральные проблемы, призывали учиться, возвышали науки, осуждали пороки, предательство и коварство, высмеивали невежество. Функция музыки в таких театрах – вспомогательная. Номера могли быть сольными, хоровыми, в жанре канта, инструментальные. Неотъемлемая часть спектакля – балет.
Школьная опера – строится на принципах, идеях и персонажах школьных театров, но музыка играет большую роль в воплощении смысла произведения.
комическая опера Рафаэла Вардоцкого «Аполлон-законодатель, или Реформированный Парнас»
либр. М.Тетерского.
Впервые опера была поставлена в одной из гимнаизй доминиканского коллегиума в 1789г.
- основная идея оперы – борьба и победа бога музыки Аполлона и его помощников с необразованностью и невежеством Сильвана, Бахуса, Плутуса и др.
- положительные герои характеризуются музыкой светлых, лирических, торжественых тонов. Антигерои пародируются, высмеиваются в сатирической форме
- инструментальное сопровождение играет роль не только аккомпанемента, но и роль самостоятельных эпизодов
- значительна роль хоров – выступают между актами, разделяют оперу на части
По образцу западноевропейских театров в Беларуси создавались частные музыкальные театры, частные капеллы и оркестры. Исполнители (и актеры, и музыканты) отличались высоким мастерством. Наиболее известны  Несвижский театр Радзивиллов, Слонимская капелла Огинских, Гродненская капелла Тызенгауза.
На высокий уровень выходит любительское музицирование. Представляют его Михаил Казимир Огиньский (1728-1800) и Мацей Радзивилл(1751-1821).
V. Романтизм (XIXв.)
Эпоха подъема народных масс за национально-демократическое определение Беларуси. На первый план выступают идеалы народности. Музыкальная жизнь оживляется%
- открытие оркестра в Минске под управлением В.Стефановича, оркестров в Витебске и Бресте
- организация первых частных пансионов  гимназий, где преподавалась музыка
- активная концертная деятельность известных артистов.
Ряд музыкантов-профессионалов высокого уровня.
Наполеон Орда (1811-1887) – художник, музыкант-теоретик, автор «Грамматики музыки», композитор – более 20 полонезов, множество мазурок, песен, полек, серенад. Один из самых активных участников восстания
Станислав Монюшко (1890 – 1872) – крупный музыкант и общественный деятель, автор 15 опер, более 400 романсов и песен, создатель национальной классической оперы «Галька». Я
Михаил Ельский (1831-1904) – выдающийся мастер скрипичного искусства, композитор. Более 100 сочинений для скрипки. 
Михаил Клеофас Огиньский (1765-1833) – политический деятель, композитор, стоявший у истоков польского и белорусского романтизма. Творческое наследие невелико: марши и боевые песни, одна опера, 17 вокальных сочинений. Наиболее обширная группа сочинений – танцы для фортепиано: полонезы, менуэты, вальсы.

Белорусская музыкальная культура до XX века долгое время не изучалась, не была известна. В книгах советского периода рассказ о белорусской музыке начинался только с 1917г. Благодаря исследователям, обнаружились архивы и библиотеки неизвестных до этого сочинений ранних периодов. Оказалось, что бел. музыка развивалась на протяжении многих веков. 


Список музыки:
1. Войцех Длугарай «Танец Баторыя»
2. Полоцкая тетрадь. Куранта
3. Полоцкая тетрадь. Танец
4. Рафаэл Вардоцкий «Аполлон-законодатель». Хор «Разам да зброі»
5. Рафаэл Вардоцкий «Аполлон-законодатель».  Ария Мориона «Навошта верш украдзены»
6. Михаил Казимир Огиньский. Вокальный цикл «К Касе» Пра неамбітнае сэрца
7. Мацей Радзивилл. Дивертисмент для камерного оркестра
8. Наполеон Орда. Полонез «Северная звезда»
9. Станислав Монюшко. Романс «Золотая рыбка»
10. Михаил Ельский. «Танец Смерти» для скрипки и ф-но
11. Михаил Клеофас Огиньский. Полонез a-moll «Прощание с Родиной» в. исп. ВИА «Песняры»

Тема 4. Общая панорама белорусской музыкальной культуры XX века
I. Первый этап (20-30ые гг.) Формирование национальной композиторской школы
Начальная ступень развития профессиональной музыки в Беларуси связана с социальной, политической обстановкой в те годы. Революции 1905, 1907 и 1917 гг. явились толчком к возрастающей волне национального самосознания. Широко распространяется идея белорусизации культуры, происходит внедрение белорусского языка в учебники, газеты, журналы
Обновляется и обстановка, в которой теперь звучит музыка. Возникает множество музыкальных кружков, обществ, самодеятельных хоров, частных музыкальных школ и училищ. Организовываются «вечеринки», на которых читаются стихи и звучат народные песни и танцы.
1932г. – открытие Белорусской государственной консерватории в Минске. Ее первые выпускники отделения композиции: А.Богатырев, М.Крошнер, П.Подковыров, В.Оловников, Л.Абелиович
Музыкальное искусство этого периода ориентировано на русскую классику. Основные черты:
-преобладание общественного над личным
- оптимистичность
- склонность к программности
- опора на национальный мелодический материал.
Жанры: опера, симфония, камерно-инструментальная музыка, хоровая и сольная песня, обработки народных песен
II. Второй этап (40-нач.60ых)
Великая отечественная война прервала стремительное восхождение и укрепление композиторской школы Беларуси. В 1941 г. БГК закрылась, возобновив работу только через 11 лет.
Не смотря на всю тревожность военной обстановки, муз. жизнь Беларуси продолжала существовать. Силами белорусских артистов в Москве (1942) был дан концерт, составленный их фрагментов национальных белорусских опер.
В творчестве белорусских композиторов в этом периоде на первое место выходит патриотическая тема борьбы народа против фашизма. Особое место заняла тема партизанского движения Беларуси, ставшего грозной силой в тылу врага. Произведения, посвященные этой теме, призывали к борьбе с захватчиками, воспитывали мужество, патриотизм и вселяли веру в победу.
После успешного окончания войны культурная и общественная жизнь стала возобновляться. Ожили концертные залы, театры, музыкальные учебные заведения.
Активизировалась деятельность Союза композиторов, куда теперь входили молодые выпускники консерватории – Г.Вагнер, Э.Тырманд, Ю.Семеняко, Е.Глебов, Д.Смольский. Расширяется жанровый диапазон – появляются инструментальные концерты
Основные темы в музыке:
- дальнейшее развитие темы ВОВ
- тема мирного труда народа
- тема борьбы за мир и дружбу между народами
- тема прославления белорусского народа
Музыка по-прежнему ориентируется на русскую классику, совмещается с национальной окрашенностью. Композиторы ограничены в музыкальном языке.
III. Третий этап. Усиление творческой активности композиторов. 60-80 гг. 
Период стихийного поиска новых идеалов, новых эталонов. После XX съезда КПСС общественная и культурная жизнь демократизируется. Благодаря этому обогащается новыми образами и приемами музыка, которая развивается в двух направлениях:
1) дальнейшее следование национальной классической традиции, сформировавшейся в прошлые годы
2) освоение многообразных традиций XX века
Различные методы и стили соединяют в своем творчестве Е.Глебов, Д.Смольский, Л.Абелиович, С.Кортес, О. Янченко, А. Мдивани, В. Помозова и др.
IV. Современный этап. Сохранение и развитие предшествующих тенденций.
Много интересного было создано композиторами в этот период. Конец 20 столетия – это появление новых талантливых имен композиторов-выпускников Белорусской академии музыки (Белорусская консерватория была переименована в 1995г.). Среди них – А.Бондаренко, В.Копытько, В.Кузнецов, Л.Мурашко, Е.Поплавский, В.Солтан и др. 
Тема 5. Симфоническая музыка белорусских композиторов
Дмитрий Брониславович Смольский (1937-2017)

Творчество Д. Б. Смольского – яркий образец развития белорусской профессиональной музыки и эволюции стиля: в 1960-х годах - начало творческого пути, время увлечения композиторскими техниками ХХ века, в частности, додекафонией, сонористикой, сближение новаторского и традиционного – «умеренный» стиль; во второй половине 1970 – 1990-х годах - появление произведений, для которых характерны утончённо-интеллектуальные образы, неторопливый тон повествования, экспрессивная музыкальная речь, тонкая тематическая работа, а также поиски в области жанра.
Наследие композитора многожанрово; симфонический жанр стал ведущим в его творчестве:
· Праздничная увертюра (1963),
· Музыка для струнных, двух труб и баяна с оркестром (1965),
· «Октафония» (1967),
· Поэма «Беларусь» (1968), 
· Две праздничные увертюры «К 90-летию Я. Купалы» и «Памяти Я. Коласа» (1972),
· Симфоническая картина (1974),
· Два концерта для фортепиано с оркестром (1960, 1975),
· Десять симфоний (Пятая – для камерного оркестра).
II симфония (1984, в 3-х частях) – отражение внутренних процессов сознания художика-музыканта, стремящегося осмыслить огромный мир искусства, его внутреннюю взаимосвязь. Показательна с точки зрения эволюции форм и жанров симфонической музыки, стремления к расширению границ стилевых взаимодействий, поиска синтеза: цикл организован по принципу темпового контраста - Adagio, Allegro, Adagio, где крайние части являются средоточием тематических коллизий, а средняя носит причудливо-скерцозный характер.
Симфонии Д. Смольского – своего рода музыкальная летопись, которая отразила духовную атмосферу времени – главным героем становится Человек и Современный Мир. Они обозначили интерес композитора к:
коллажной технике, основанной на сочетании авторского материала с музыкой классиков и к полистилистике, расширившей жанровые границы симфонии, приближающей их к концерту или своеобразному музыкальному рассказу;


Виктор Антонович Войтик (1947). «Сюита в старинном стиле»
		В. А. Войтик – заслуженный деятель искусств Беларуси, один из самобытных композиторов республики; секретарь правления Союза композиторов; доцент кафедры композиции Белорусской академии музыки.
	Жизненный путь: родился в г. Гродно; учёба в Гродненском музыкальном училище на отделении народных иструментов, в Белорусской государственной консерватории у проф. А. В. Богатырёва; ассистентура-стажировка в Московской государственной консерватории под рук. А. В. Лемана; педагогическая работа в Белорусской академии музыки.
	Разножанровость творческого наследия: детская опера и симфоническая музыка (две симфонии, сюита «Развлечения», Концерт для кларнета и камерного оркестра), камерно-инструментальные сочинения для различных составов (особое значение произведений для цимбал); оратории, кантаты, хоры, романсы и песни. Интеллектуальная направленность музыкальных образов, связь с национальными традициями сквозь призму современного мышления.
	Органическое соединение фольклора и додекафонии, старинного танца и импрессионистической звукописи как характерная черта сочинений композитора. Театральность мышления В. А. Войтика (яркие, образные, эмоциональные музыкальные темы).

«Сюита в старинном стиле» для цимбал и камерного оркестра (1972).
 В 4-х частях
	Сюита как попытка воплощения в художественной форме диалога двух разных музыкальных времён – эпохи барокко и музыки ХХ века.
	Эпоха барокко: 
· модель жанра: 4 части -  Аллеманда, Куранта, Сарабанда и Жига;
· тембровая реализация – приближение звучания цимбал клавесину;
· тональное единство цикла;
· принципы формообразования – Аллеманда и Куранта написаны в старинной двухчастной форме, Сарабанда и Жига представлены трёхчастной композицией;
· принцип тематического строения – тема-ядро и её развёртывание; полифонические приёмы письма.
	Музыка ХХ века: 
· интонационное строение тем (угловатая, насыщенная хроматизмами тема Аллеманды; диссонансные, острые гармонии во втором разделе Сарабанды);
· нарушение жанровой модели в Жиге (форма рондо; приёмы имитационной полифонии заменены на диалогическое фактурное решение: строгая тема и реплики-импровизации).


Владимир Васильевич Дорохин (1948). Симфоническая сюита «Мемориал»

	В. В. Дорохин – заслуженный деятель искусств Беларуси, самобытный композитор, чей творческий путь начался в 1970-е годы. Его произведения широко звучат в концертных залах республики.
Жизненный путь: родился в г. Слониме Гродненской области; учёба в Ленинградской консерватории в классе проф. Успенского В. А.; ассистентура-стажировка в Белорусской консерватории под рук. Смольского Д. Б.; активная общественная деятельность.
Многожанровость и разнообразие творческого наследия: оркестровая музыка (три симфонии, сюиты, поэмы, вокально-симфонические поэмы, обращение к камерному составу оркестра); вокальные сочинения (хоры, романсы, песни); камерно-инструментальные произведения (среди сочинений циклы пьес для фортепиано).
Страницы истории Беларуси, тема Памяти как центральные в творчестве композитора (симфонические поэмы «Приношение священному огню» и « Представления и плач о покинутой деревне»; Симфония №3 «Франциск Скорина. Жизнь и бессмертие»). Вокальная музыка как отражение лирических образов. 
 Характерные черты композиторского почерка В. Дорохина: поиски новых жанровых сплавов (симфония-сюита, поэма-увертюра, симфония-поэма); синтез старинного и современного, музыкального и внемузыкального; предпочтение крупным формам оркестровой и вокально-инструментальной музыки; обращение и свободное владение композиторскими техниками ХХ века; яркая мелодика, сочетающаяся с колористическими гармониями, динамичная форма. 

Симфоническая сюита «Мемориал» (1984).
 Для камерного оркестра (струнная группа, клавесин, литавры). 
Памяти павших в боях за освобождение Беларуси.
В 4-х частях
Симфоническая сюита «Мемориал» как одно из ярких белорусских произведений, связанных с темой Великой Отечественной войны, образец неоклассицизма. 
Программность сюиты, драматургическая роль частей:
I часть. Интрада - роль вступления;
II часть. Токката - образы фашизма;
III часть. Сарабанда – своеобразный реквием;
IV часть. Хоровод – «тихий» финал.
	Столкновение гуманизма и реакции как основная идея произведения.
Жанр «Мемориала»: по методам развития - симфония, по исполнительскому составу – сюита.
	Музыкальный язык произведения; обращение к жанровым моделям эпохи барокко (Интрада, Токката, Сарабанда) и их современное переосмысление. Четвёртая часть сюиты как единственная часть, основанная на славянском интонационном материале. Самобытная трактовка инструментов в каждой из частей произведения. 
           Краткий разбор частей.
I часть. Интрада (Maestoso): торжественно-величественный, возвышенный образ. Строгая хоральная фактура, вторжение диссонирующих аккордов. Стилизация музыки барокко в средней части Интрады (прозрачное звучание клавесина), полифоническое переплетение голосов. Появление нового тематического материала в динамизированной репризе; подключение низкого регистра.
II часть. Токката – наиболее драматическая часть симфонической сюиты. Свободная форма с интенсивным сквозным развитием. Динамизация звучания, возникновение в кульминации мужественно-решительной темы с широкими мелодическими ходами и активным ритмическим рисунком. 
III часть. Сарабанда (простая трёхчастная форма), открывается темой из Интрады. Общий характер – траурное шествие, выразительность интонационного материала. Экспрессивные образы средней части, господство полифонического развития. 
IV часть. Хоровод. Народная песенность как основа тематизма. Вариационный принцип развития, обращение к приёмам народного хорового исполнительства в партии оркестра (только струнная группа).   
Евгений Александрович Глебов (1929-2000).
Симфония № 5 «К Миру»
В симфониях Евгения Глебова воплотились важные черты его художественной натуры – глубина и значимость осмысления современной жизни, тревога за будущее человечества, драматизм переживаемой эпохи, и наряду с этим – необычайная поэтичность и нежность лирических высказываний. 
Стремился «передать в музыке то, что тревожит и волнует… Главное, что хочу сказать людям: посмотрите, как прекрасен мир вокруг нас и как страшна мысль о том, что однажды по чьей-то недоброй воле мы можем лишиться не только этой красоты, но и жизни». 
В области симфонической музыки композитор выступил как яркий новатор. 
Особое место принадлежит его Пятой симфонии «К Миру». Она стала откликом композитора на драматические события современности: непрекращающиеся войны, террор, стихии, а также своеобразным художническим предвидением эпохи радикализма в политической жизни страны, всего того, что привело к разрушению Великой Державы. Художник-гражданин Глебов связывает тему призыва «к Миру» с античным пониманием искусства как важнейшего облагораживающего средства, как условия духовной сублимации Личности и всего Человечества.
 Отличительной чертой симфонического стиля Глебова явилась смысловая наполненность каждой детали музыкального текста, яркая оркестровая красочность, философская глубина и значительность семантического слоя каждой симфонии. При этом высокий профессионализм композитора позволяет ему изъясняться предельно демократично и быть понятным самому широкому кругу слушателей.



Тема 6. Музыка для белорусских народных инструментов
Появление первых произведений для народных инструментов относится к началу века (1920-е). Оно связано с появлением множества самодеятельных ансамблей народного искусства. Сначала их репертуар состоял из простейших обработок народных песен и их авторами были сами музыканты-исполнители.
1930г. – создание оркестра белорусских народных инструментов под управлением Иосифа Жиновича
Иосиф Жинович – народный артист Беларуси, профессор, создатель и первый руководитель оркестра народных белорусских инструментов. Он автор множества аранжировок БНП. Национальный академический народный оркестр им. Жиновича заложил фундамент развития профессионального исполнительства на народных инструментах. Его история связана с возрождением народных инструментов – цимбал, лиры, жалейки, дуды и др. Оркестр дал тысячи концертов в Беларуси и за ее пределами – в Москве, Киеве, Сибири, Владивостоке, также в Канаде, Турции, Индии, Германии, Польше. 

Виктор Петрович Помозов (1949-1986)

 – известный белорусских композитор, лауреат Государственной премии Беларуси, его произведения широко популярны и часто исполняются в республике. 
Родился в Гомельской области, в деревне Юрковичи. Училися в Белорусской государственной консерватории у П.Подковырова. Стажировку проходил под руководством Е.Глебова, прожил недолгую, но яркую жизнь.
«Батлейка», сюита для оркестра народных инструментов (1983г.), в 7-ми частях
Сюита написана по заказу Оркестра белорусских народных инструментов им. Жиновича и удостоена Государственной премии Беларуси. Сочинение представляет вариант кукольного «батлеечного» представления. 7 частей – законченный спектакль.
1.  Пролог. 2. Битва Александра Македонского. 3. Колыбельная («Христос Младенец») 4. Царь Ирод. 5. Корчмарь. 6. Антон с козой и Антониха. 7. Эпилог.
Включает характерные черты народной батлейки:
- библейские мотивы
- исторические эпизоды
- интермедии
- все персонажи спектакля – собирательный образ народа
- значительная роль белорусского народного танца «Кросны», который является лейтмотивом спектакля
Лейтмотив (нем. «ведущий мотив») – краткое музыкальное построение, которое повторяется на протяжении музыкального произведения и служит обозначением определенного персонажа, явления.


Д.Б.Смольский. Концерт для цимбал с оркестром №2 a-moll (1974)

Концерт для цимбал с оркестром №2 ля минор (1974), посвящён И. Жиновичу
1. Значение. Цимбальный концерт Д.Смольского – яркая страница в жанре инструментального концерта Беларуси. В 1970-е гг. в развитии инструментального концерта произошли качественные сдвиги:
· обогатился и углубился образно-эмоциональный диапазон (психологически углубленное отражение действительности, насыщенность эмоциональной “событийностью”, разнообразие драматургических решений);
· расширились жанровые рамки (традиционный лирико-жанровый тип концерта обогатился повышенной ролью драматического элемента, синнтезом двух жанровых типов – лирико-жанрового и драматического; утвердилась новая жанровая разновидность – драматический, конфликтный концерт);
· индивидуализировались авторские трактовки произедений;
· по-новому преломился народно-национальный элемент;
· преодоление «ретроспективного» профиля творчества, ориентированного на музыкально-выразительную систему девятнадцатого века, однотипности тематизма, ограниченного мелодиями песенного типа;
· переход на новые формы организации на всех уровнях – в области музыкального языка, приемов тематического  развития, фактурного решения, интонационно-тембровой драматургии. 
2. Программный замысел концерта: собирательный образ музыканта-исполнителя, размышление о родной земле, о судьбе искусства.
Нетрадиционность композиционного строения: одна музыкальная тема как интонационная основа двух частей концерта; монотематический принцип строения. Волнообразный принцип развития основной темы: первая фаза – лирико-повествовательное звучание, вторая фаза – лирико-взволнованное, третья фаза – драматический монолог. Две драматургические волны развития, несовпадение композиции концерта и драматургических планов:
Прелюдия (Andante) – вступление к концерту;
I часть (Molto allegro) – сонатное allegro;
II часть (Andante) – лирический центр произведения;
Постлюдия (Аllegro) – сжатый финал.
Первая драматургическая волна – Прелюдия и I часть (от спокойного повествования к страстной каденции цимбал). Вторая драматургическая волна – II часть и Постлюдия, также направлена по восходящей линии. Крупная одночастная композиция как возможный вариант трактовки формы концерта.

Виктор Антонович Войтик (1947). «Сюита в старинном стиле»
	
	В. А. Войтик – заслуженный деятель искусств Беларуси, один из самобытных композиторов республики; секретарь правления Союза композиторов; доцент кафедры композиции Белорусской академии музыки.
	Жизненный путь: родился в г. Гродно; учёба в Гродненском музыкальном училище на отделении народных иструментов, в Белорусской государственной консерватории у проф. А. В. Богатырёва; ассистентура-стажировка в Московской государственной консерватории под рук. А. В. Лемана; педагогическая работа в Белорусской академии музыки.
	Разножанровость творческого наследия: детская опера и симфоническая музыка (две симфонии, сюита «Развлечения», Концерт для кларнета и камерного оркестра), камерно-инструментальные сочинения для различных составов (особое значение произведений для цимбал); оратории, кантаты, хоры, романсы и песни. Интеллектуальная направленность музыкальных образов, связь с национальными традициями сквозь призму современного мышления.
	Органическое соединение фольклора и додекафонии, старинного танца и импрессионистической звукописи как характерная черта сочинений композитора. Театральность мышления В. А. Войтика (яркие, образные, эмоциональные музыкальные темы).

«Сюита в старинном стиле» для цимбал и камерного оркестра (1972).
 В 4-х частях
	Сюита как попытка воплощения в художественной форме диалога двух разных музыкальных времён – эпохи барокко и музыки ХХ века.
	Эпоха барокко: 
· модель жанра: 4 части -  Аллеманда, Куранта, Сарабанда и Жига;
· тембровая реализация – приближение звучания цимбал клавесину;
· тональное единство цикла;
· принципы формообразования – Аллеманда и Куранта написаны в старинной двухчастной форме, Сарабанда и Жига представлены трёхчастной композицией;
· принцип тематического строения – тема-ядро и её развёртывание; полифонические приёмы письма.
	Музыка ХХ века: 
· интонационное строение тем (угловатая, насыщенная хроматизмами тема Аллеманды; диссонансные, острые гармонии во втором разделе Сарабанды);
· нарушение жанровой модели в Жиге (форма рондо; приёмы имитационной полифонии заменены на диалогическое фактурное решение: строгая тема и реплики-импровизации).


Тема 7. Белорусский музыкальный театр. Опера

[image: http://bolshoibelarus.by/images/stories/h_project1934.jpg]Национальный академический Большой театр оперы и балета Республики Беларусь создан в 1933 году как Государственный театр оперы и балета Беларуси на базе Белорусской студии оперы и балета. С 1940 года – Большой, с 1964 – академический. Развитие белорусской театральной музыки неразрывно связано с ним на протяжении всего XX века

[image: http://bolshoibelarus.by/images/stories/history/h1933.jpg]1920-1940ые годы. История театра начинается в 20-х годах ХХ века на сцене первого Государственного драматического театра, имевшего в своем составе солистов оперы, хоровую и балетную группы и небольшой симфонический оркестр. Там ставились музыкально-драматические спектакли, отрывки из опер и балетов, звучала народная музыка. В этот период будущие звезды белорусского оперного и балетного искусства получали образование в музыкальных техникумах Минска, Витебска, Гомеля. В 1930 г. начинает работать Государственная студия оперы и балета.
За три года студия подготовила целую плеяду профессиональных артистов и осуществила постановки опер "Золотой петушок" Н.Римского-Корсакова (1931) и "Кармен" Ж.Бизе (1932). 

В 1933 году Государственный театр оперы и балета в Минске был открыт оперой "Кармен" с великой белорусской певицей Ларисой Александровской в заглавной партии. В 30-ые годы основой репертуара становится мировая классика, исполняются оперы русских и зарубежных композиторов.   

В этот период создается и национальный репертуар. В 1939 году премьерой оперы белорусского композитора Евгения Тикоцкого "Міхась Падгорны" было ознаменовано открытие собственного здания театра на Троицкой горе, построенного по проекту известного архитектора Иосифа Лангбарда. Этот период стал очень плодотворным для театра – были поставлены три национальные оперы – "У пушчах Палесся" А.Богатырева, "Міхась Падгорны" (2-я редакция) Е.Тикоцкого и "Кветка шчасця" А.Туренкова. В июне 1940 года эти спектакли с большим успехом прошли в рамках Декады Белорусского искусства в Москве.

Во время ВОВ м артисты театра ушли на фронт либо присоединились к партизанскому движению, многие создавали фронтовые концертные бригады и выступали на передовой перед солдатами Советской Армии. Театр оперы и балета был эвакуирован в Поволжье России (города Горький и Ковров), где продолжал активную творческую деятельность. Сразу после освобождения столицы коллектив вернулся в Минск и в декабре 1944 года открыл сезон премьерой оперы "Алеся" Е.Тикоцкого.
 
Черты оперы в этот период:
- обращение к традициям русской песенной оперы
- национальная тематика, современные сюжеты
- фольклорный тематизм






Анатолий Васильевич Богатырев(1913-2003)
народный артист БССР, старейший представитель белорусской композиторской школы; почетный член Международной Славянской Академии наук, образования, искусства и культуры; профессор Белорусской академии музыки. Среди его учеников Г.Вагнер, Ю. Семеняко, Е.Глебов, Д.Смольский, С.Кортес, И.Лученок, Ю.Мдивани, В.Войтик, В.Солтан, Л.Захлевный и другие
Жизненный путь: родился в Витебске, учился в Минском музыкальном техникуме и Белорусской государственной консерватории. В годы ВОВ эвакуирован в Свердловск, Москву. После войны вернулся в Минск, расцветает творческая и педагогическая деятельность. Кроме того, в 1948-1962 гг. был ректором БГК
Творчество разножанрово: две оперы, две симфонии, концерты, камерно-инструментальные сочинения, кантаты, оратории и вокальная музыка. Композитор продолжает лучшие традиции русской классической музыки, но соединяет их с интонационными и ритмическими оборотами белорусского фольклора. 
Опера «В пущах Полесья» (1937-1939)
Либретто Е.Романовича по повести Я. Коласа «Дрыгва». 
Одно из первых крупных сочинений композитора. Для отечественного искусства она стала важным звеном на пути создания белорусской национальной оперы. Высокую оценку «В пущах Полесья» получила в 1940 году, когда была представлена на декаде белорусского искусства (Сталинская премия)
Сюжет «Дрыгвы» в либретто упрощен, сконцентрирован на двух пластах: 
- героико-драматический – конфликт партизан и оккупантов
- лирико-психологический – сложные взаимоотношения между главными героями
Жанр: народно-героическая драма, основанная на традициях песенной оперы
Список музыки:
1. Хор «Ты прыйдзі, вясна жаданая, прыйдзі» fis-moll – народно-бытовая сцена, которая начинает действие оперы. Песня девушек, полная тоски и жалости, близка к веснянке и символична. Девушки не просто зовут весну и солнце – они мечтают о новой, лучшей жизни.
2. Ариозо Авгиньи «Не пытайце, не прасіце светлых песень у мяне» - знакомит с главной героиней, строится как диалог с хором. 
3. Сказка Тараса «Жыў-быў змей-багацей» - номер предугадывает дальнейшее развитие оперы. В словах мудрого и опытного старика звучит народная правда: добро всегда побеждает зло
4. Ария Кузьмича «Люблю я прыволле» - раскрывает образ комиссара партизанского отряда. В основе арии лежит стихотворение Я.Колоса «Весной на поле» 
5. Ария Авгиньи «Я хачу аб табе» - открытое признание Авгиньи в любви к Андрею.




В 1950-1960-ые годы происходит стилевой перелом: 
- обращение к современным сюжетам («Колючая роза» Ю.Семеняко)
- получает распространение детская опера («Маринка» Г.Пукста)

В период 1970-1990ых годов к оперному жанру обращается ряд композиторов: Д.Смольский, Е.Глебов, К.Тесаков, Г.Вагнер.
- литературные источники разнообразны, сюжеты чаще всего связаны с историей Беларуси в тот или иной ее период
- разнообразие жанров: лирико-драматическая, лирико-психологическая, героико-драматическая, историко-эпическая оперы; теле- и радиооперы

«Седая легенда» Д.Б.Смольский (1978) 
либретто В.Короткевича по одноименной исторической повести
Впервые поставлена в 1978-м году, затем опера была удостоена Государственной премии в 80-м, и в прошлом году вновь вернулась на театральные подмостки.
События оперы разворачиваются в Могилеве и его окрестностях в начале XVII столетия. Это история о светлой и всепобеждающей силе любви, способной преодолеть раскол, войну и самые страшные войны.

Музыка белорусских композиторов для театра.
Музыкальный театр.
Оперетта – театральное представление, сочетающее вокальную и инструментальную музыку, танец, балет, элементы эстрадного искусства. Оперетты пишутся на комический сюжет, музыкальные номера в них короче оперных, в целом музыка оперетты носит лёгкий, популярный характер, однако наследует напрямую традиции академической музыки
Мюзикл – музыкально-сценическое произведение, в котором переплетаются диалоги, песни, музыка, важную роль играет хореография. Один из наиболее коммерческих жанров театра. Это обусловлено его зрелищностью, разнообразием тем для постановки, неограниченностью в выборе средств выражения для актеров. 
Музыкальная комедия – музыкально-сценическое произведение, построенное на комедийной основе. Близок оперетте, мюзиклу.

Развитие жанра оперетты тесно связано с возникновением и становлением Белорусского государственного театра музыкальной комедии (Белорусский государственный академический музыкальный театр).
Этот театр был открыт в 1970 году. До 2000 года назывался “Государственный театр музыкальной комедии Беларуси”. Свой первый театральный сезон открыл 17 января 1971 года спектаклем “Поет “Жаворонок” белорусского композитора Юрия Семеняко.
Творческая судьба театра складывалась непросто. Первое десятилетие существования коллектив, не имея своего помещения, был вынужден странствовать по разным сценическим площадкам города. В 1981 году театр, наконец, получил собственное здание, в котором 15 октября открыл свой двенадцатый сезон опереттой Иоганна Штрауса "Летучая мышь".
За время существования театра на его сцене было поставлено более ста спектаклей, многие из которых вошли в золотой фонд национальной культуры, стали значительными событиями в культурной жизни страны.
На сцене Музыкального театра получили право первой постановки произведения белорусских авторов: "Павлинка", "Неделя вечной любви", "Степан – великий пан" Юрия Семеняко, "Нестерка" и "Судный час" Григория Суруса, "Денис Давыдов" Андрея Мдивани, "Миллионерша" Евгения Глебова, "Весенняя песня" и "Приключения в замке Алфавит" Виктора Войтика, "Джулия" и "Стакан воды" Владимира Кондрусевича.
В сегодняшнем репертуаре театра более тридцати разножанровых спектаклей. В афише представлены классическая оперетта, мюзикл, музыкальная комедия, комическая опера, рок-опера, балет, спектакли для детей, разноплановые концертные программы.

Юрий Владимирович Семеняко (1925-1990) – народный артист Беларуси, лауреат Государственной премии РБ. Его имя присвоено Международному конкурсу юных композиторов, который проводится в республике
Родился в Минске, детство и юность провел в Феодосии, Белостоке. Участвовал в ВОВ, по окончанию войны учился в Белорусской государственной консерватории в классе проф. Богатырева. Активно участвовал в работе Союза Композиторов.
Творчество многожанрово, но в основном обращается к театральной и к камерно-вокальной музыке. 
Оперетта «Павлинка» (1973г), либретто А.Бачилы по пьесе Я.Купалы – первый образец классической белорусской оперетты
Композитор и либреттист ставили своей целью раскрыть богатый духовный мир людей труда, их оптимизм, высокие нравственные качества, умение переносить тяжести и невзгоды и верить в лучшее будущее, – и одновременно осмеять "панство", пустоту и чванливость тех, кто противопоставляет себя простым людям, считает себя выше, благородней их. На контрастном сопоставлении образов, ситуаций, характеров строится драматургия произведения. Авторы стремились средствами оперетты как можно глубже передать сущность бессмертной комедии классика белорусской литературы Янки Купалы, любовно сохраняя дух произведения. Социальное начало, которое заложено в пьесе Я. Купалы, углублено авторами оперетты.
Сегодня пьеса «Павлинка» по-прежнему ставится на сцене НАТ им. Я.Купалы, но сопровождается музыкой Е.К.Тикоцкого
Драматургия оперы:
1 действие – экспозиция лирических героев (Павлинка, Яким) и шляхы, столкновение Павлинки с отцом.
Ария Якима «Што я мужык усе тут знаюць» - этим номером открывается оперетта. В его центре – показ образа Якима, его свободолюбивых взглядов.
Ария Павлинки «Вось і сонца заходзіць да рання» - экспозиция, знакомство с образом нежной юной девушки.
2 действие – показ образа пана, развитие и развязка драмы.
Романс пана Быковского «Плывем галэмбе» - написана на псевдопольском языке, как пародия-сатира на мелкопоместную шляхту, показывает сатиричность образа пана, ограниченность его взглядов.


Белорусский музыкальный театр. Балет.
Балет (с ит. balleto – танцую) – вид сценического искусства, содержание и образы которого выражаются в музыке и хореографии. Немаловажную роль в балете играет пантомима, с помощью которой актеры передают чувства герое, их «разговор» между собой, суть происходящего. В современном балете широко используются также элементы гимнастики и акробатики.
Балет зародился в Италии в XVI веке. В начале он существовал как объединенная единым действием или настроением танцевальная сценка, эпизод в музыкальном представлении, опере. Заимствованный из Италии, во Франции расцветает придворный балет как пышное торжественное зрелище. Началом балетной эпохи во Франции и во всем мире следует считать 1581 год, когда был поставлен первый балет – «Церцея» Бальтазарини. Самостоятельным видом сценического искусства балет становится только во второй половине XVIII века.
В Росси первый балетный спектакль состоялся во второй половине XVII века, при дворе царя Алексея Михайловича. Настоящий переворот в балетной музыке произвел Петр Ильич Чайковский, который внес в нее непрерывное симфоническое развитие, глубокое образное содержание, драматическую выразительность. Музыка его балетов «Лебединое озеро», «Спящая красавица», «Щелкунчик» обрела возможность раскрывать внутреннее течение действия, воплощать характеры героев в их взаимодействии, развитии, борьбе. Выдающиеся русские балетмейстеры – Мариус Иванович Петипа, Михаил Михайлович Фокин. Огромное влияние на мировой балет оказали «Русские сезон» в Париже, организованные Сергеем Павловичем Дягилевым.
Основные термины в балете: Adagio – одна из форм танцевального дуэта
Pas de deux (па-де-де, «движение вдвоем») – музыкально-танцевальная форма для двух танцовщиков, принятая в балете с XIX века
Pas de trois (па-де-труа, «движение втроем») – музыкально-танцевальная форма, повторяющая построение па-де-де, но для трех танцовщиков 
Fouette (фуэте) – круговое движение, которое виртуозно исполняется балериной на пальцах (на пуантах)
Arabesque (арабеск) – одна из основных поз классического танца, в которой опорная нога стоит на целой ступне, на полупальцах или на пальцах, а рабочая нога поднята назад на  (арабеск) – одна из основных поз классического танца, в которой опорная нога стоит на целой ступне, на полупальцах или на пальцах, а рабочая нога поднята назад на 30-120 вверх с вытянутым коленом
Кордебалет – группа балерин, исполняющая массовые танцы и сцены

Балет в Беларуси
Балет - сравнительно молодой жанр в белорусской музыке. Несмотря на это, он уже завоевал огромную популярность. Успехи авторов белорусских балетов определены опорой на классические традиции и лучшие достижения зарубежного балетного искусства.
Предпосылкой для возникновения национального балета послужило богатое танцевальное искусство белорусского народа. Развитию белорусского балетного искусства способствовала плодотворная работа Игната Буйницкого – белорусского актера, режиссера, крупнейшего театрального деятеля начала XX века. Его имя навсегда вошло в историю белорусской культуры как создателя первого профессионального национального театра. Первоначально театр был создан как любительский в родном селе, где проводились «белорусские вечеринки», а позднее он превратился в профессиональный, вышел на национальный уровень. Начинания И.Буйницкого подхватили другие белорусские балетмейстеры и артисты.

Новой ступенью в развитии отечественного балета стало открытие Государственного академического Большого театра оперы и балета. С 1973 главным балетмейстером этого театра является Валентин Николаевич Елизарьев. Его деятельность открыла новую страницу в истории белорусского балета. Уже первый спектакль, «Кармен-сюита», стал целым прорывом в этом жанре. Балеты «Тиль Уленшпигель», «Щелкунчик», «Кармина Бурана», «Болеро», «Весна священная», «Ромео и Джульетта» сформировали новый тип балетной драматурнии, основанной на сквозном развитии действия, на тонком взаимодействии зореографии и музыи. На белорусской сцене Елизарьев поставил также классические балеты «Дон Кихот», «Лебединое озеро», «Спящая красавица». За выдающиеся заслуги балетмейстер был удостоен ряда премий на международных конкурсах, почетных званий «Народный артист БССР», «Народный артист СССР», награжден орденом Франциска Скорины.
Е. Глебов. «Тиль Уленшпигель»
по роману Шарля де Костера
1 ред. – либретто А.Дадишкилиани,1974
2 ред. – либретто В.Елизарьева, 1976
Сюжет: в основе либретто историко-эпический роман о Тиле Уленшпигеле – национальном нидерландском герое, рассказ о жизни и борьбе нидерландского народа за национальную независимость во времена правления жестокого испанского короля Филиппа II (XVI век). Главный герой – обобщенный образ борца за свободу своего народа, говорун, весельчак и мудрец. Он гибнет, но память о нем жива в сердцах простых людей.
Идея балета: преодоление, борьба за свободу, осуждение зла
Основные герои обобщены до значения символов. Положительные: Тиль Улешпигель (бесстрашный дух Фландрии), нежная Неле – невеста Тиля (сердце Фландрии). Отрицательные – король Филипп (коронованный паук Фландрии), образы символы Гордыня, Скупость, Гнев, Лень.
Драматургия: основана на противопоставлении двух миров – света, добра (Тиль и Неле) и мрака, жестокости (Филипп).
Пролог
«Рождение Тиля» - на лейтмотиве Тиля – яркий фанфарный оборот у трубы
«Рождение Филиппа» - на фоне прилушенного звона аккорды в низком регистре в сочетании с мрачной, неповоротливой мелодией
1 действие
«Фландрия» - показ образа нидерландского народа, атмосфера радости и веселья
«Танец Тиля» - портрет главного героя, мелоди основана на народной песне, интонационно близка основной теме Тиля
«Адажио Тиля и Неле» - характеристика невесты Тиля – Неле, а также показ образа Тиля с новой стороны – трепетно любящего юноши

Тема 8. Кантата и оратория
в творчестве белорусских композиторов.
Кантата (ит. «петь») – крупное вокально-инструментальное произведение для солистов, хора и симфонического оркестра. Этот жанр  сформировался в 1-ой половине XVII века, большое распространение получил и в светской, и в религиозной музыке эп. Барокко. К XIX веку кантата постепенно отходит на второй план, но в XX веке интерес к ней возрождается. К. привлекает своей способностью донести до широкого слушателя большие, общественно значимые темы. 
А.В.Богатырев. Кантата «Белорусским партизанам» для солиста, смешанного хора и симфонического оркестра (1942)
на стих Я. Купалы «Партизаны, партизаны»
Жанр кантаты занимает одно из центральных мест в творчестве Богатырева, их композитор писал на протяжении всей жизни. Одной из первых стала «Белорусским партизанам», созданная в годы войны в эвакуации. Тогда же она была исполнена в Москве и записана хором и оркестром радио. В 1944 году композитор был удостоен за кантату ордена Ленина.
Содержание: в стихотворном тексте – неугасимое желание отмстить за смерть невинных людей
Композиция: трехчастная форма со вступлением и кодой. c-moll
Вступление – медленное, оркестровое. Картина тяжелых испытаний и бедствий в начале войны. Построено на диалоге двух тем: 1) суровый клич трубы на фоне мрачных аккордов в нижнем регистре 2) жалобная мелодия гобоя, символ Родины
I часть – хор и оркестр. Черты марша, советской массовой песни, интонации близки народным рекрутским песням. 
II часть – экспрессивное соло меццо-сопрано, словно монолог из уст матери.
Реприза – повторяет материал первой части. 
Кода -  гимн величию человеческого духа, память о котором сохранит время; теряется маршевый характер. Первоначально строился на тексте, который после смерти Сталина перестал быть актуальным, но в новой редакции повторяет текст второй части.

Оратория (лат. «молельня», «говорю») – крупное музыкальное произведение для хора, певцов-солистов и симфонического оркестра, как правило написанное на драматический сюжет и предназначенное для концертного исполнения. О. занимает промежуточное место между оперой и кантатой, зародилась почти одновременно с ними на рубеже XVI-XVII веков. С оперой схожа наличием сюжета, оперными формами, но не имеет сценического действия. От кантаты отличается бóльшими размерами, большой ролью хора. 
Д.Б.Смольский. Оратория «Моя родина» для чтеца, двух солистов, смешанного хора и симфонического оркестра (1970)
В 9 частях. Слова белорусских поэтов (Р.Барадулин, Н. Гилевич, С.Гроховский, П.Панченко, М.Танк и др.) и народные
Содержание оратории: размышление о судьбе белорусского народа, нации, белорусского языка. Но не смотря на трагические страницы в истории (ВОВ) – светлый взгляд в будущее.
I часть «Мая мова» (сл. Р.Барадулина)
VIII часть «Ой, крушына, крушына» (сл. народные)
Рассказ о трагедиях в годы ВОВ; решена в духе народных протяжных песен.
XI часть «Не толькі ўзяў таму я гэту мову» (сл. М.Танка)
Финал оратории, воплощает образ Родины. Представляет собой рондо. Рефрен в гайдновском духе, полифонически изложенная тема у деревянных духовых. В эпизодах обращается к тематическому материалу других частей.


Тема 9. Камерно-инструментальное творчество 
белорусских композиторов
общая характеристика
Камерная музыка – музыка, предназначенная для небольшого (камерного) состава исполнителей, которая исполнялась, как правило, в небольших помещениях, салонах, частных домах аристократии и просто в домашнем кругу. Количество используемых в камерном произведении инструментов – от одного до восьми. 

Камерная музыка

камерно-инструментальная                                        камерно-вокальная

В середине 18 века в творчестве Й.Гайдна, В.А.Моцарта сформировались классические виды камерно-инструментальных ансамблей = соната, трио, квартет и др. сложились составы ансамблей по инструментам
Во второй половине XIX-XX вв. выдающиеся образцы камерно-инструментальной музыки создали И.Брамс, А.Дворжак, Э.Григ, Б,Сметана, К.Дебюсси, М.Равель, Б.Барток, П.Хиндемит, Д.Шостакович. Первые образцы белорусской камерно-инструментальной музыки появились в 1920-ых гг. Их авторами были Н.Аладов, Н.Чуркин. Среди более поздних произведений выделяются камерные сочинения А.Богатырева, П.Подковырова, Л.Абелиовича, Е.Глебова, Д.Смольского.

Николай Николаевич Чуркин. «Колыбельная» для скрипки и фортепиано (1927)
Является одним из самых репертуарных сочинений белорусской камерно-инструментальной музык. Произведение часто исполняется как в оригинальном звучании, так и в переложении для струнного оркестра Это образец инструментальной лирической миниатюры с нежной и проникновенной музыкой. Строится на темах народного склада, вобрала типичные черты песенного фольклора.

Петр Петрович Подковыров – заслуженный деятель искусств БССР, известный белорусский композитор, педагог, доцент БГК
Родился в Челябинске, обучался в Свердловском музыкальном техникуме. Вслед за педагогом А.Золотаревым переезжает в Минск, учится в БГК. В годы ВОВ был эвакуирован в Майкоп. После войны возвращается в Минск, ведет педагогическую работу в консерватории.
Внес значительный вклад в развитие камерно-инструментальной музыки. Его многочисленные сонаты, струнные квартеты звучат как в учебных заведениях, так и на концертной эстраде
24 прелюдии для фортепиано (1943) 
Прелюдии цикла объединены общей идеей, темой – образы ВОВ
Цикл состоит из 4х тетрадей:
1 тетрадь (1-6) – события начала войны, размышление о Родине в годы тяжелых испытаний
2 тетрадь (7-12) - воспоминания о мирной жизни
3 тетрадь (13-18) - рассказ о героической борьбе советского народа с фашизмом
4 тетрадь (19-24) – уверенность в победе добра и света
Прелюдия №6 a-moll закрывает первую тетрадь, звучит как лирическое размышление о Родине, светлая мечта. Основная тема в верхнем голосе – мелодия небольшого дыхания, постоянно повторяется один мотив, диапазон которого разрастается. Ритм остается неизменен. Характер взволнованности, скрытой тревоги передает нижний голос, включающий хроматические интонации. Про повторном проведении появляются подголоски – словно включаются голоса оркестра
Прелюдия №23 F-dur входит в последнюю тетрадь.  Потому светла, радостна, приподнята, устремлена в будущее, к светлым дням, хоть первые такты неустойчивы, робки.


Лев Моисеевич Абелиович – заслуженный деятель искусств Беларуси, один из ведущих белорусских композиторов.
Фортепианный цикл «Фреска №1»(1965)
Фреска (ит. – свежий, сырой) – картина водяными красками, нанесенными на свежую штукатурку. Ясность и лаконичность фресок в живописи повлияла и на музыкально-выразительные средства произведения Абелиовича
Цикл состоит из 9 пьес, каждая имеет свое название:
1. Шаги в ночи
2. Беглец
3. Скорбный час
4. Порыв
5. Тишина
6. Шествие
7. Реквием
8. Скерцо
9. Свершение
«Шаги в ночи» - ночная тишина, атмосфера затаенной тревоги. 
«Беглец» - логическое продолжение первой пьесы. Напряжение, накапливавшееся в «Шагах в ночи», выливается в открытую экспрессию, отчаяние.

Тема 10. Камерно-вокальная музыка
белорусских композиторов

Галина Константиновна Горелова(1951) - родилась в Минске. Окончила Белорусскую государственную консерваторию по классу композиции проф. Д.Смольского, магистратуру в классе профессора А.Богатырёва, участвовала в мастер-классах профессора Ю.Фортунатова (Москва). Горелова - один из наиболее ярких представителей неоромантизма в белорусской музыке. Развивая традиции классики ХХ в., создала индивидуальный стиль, отмеченный поэтичностью, лирической экспрессией, одухотворённостью музыкальных образов и национальной характерностью интонации.
В наследии композитора преобладают вокальные и инструментальные камерные жанры. В камерно-вокальных сочинениях испытывает особый интерес к вокальному циклу
Вокальный цикл «Хвала беднякам» на слова Д.Ж. Беранже (1983)
Цикл состоит из 7 частей, в которых раскрывается социальная тематика (видно через названия: «Хвала беднякам», «Старый сержант», «Лучший жребий», «Король Ивето», «Я с вами больше не знаком», «Да будет так!», «Мои друзьям, которые стали министрами».
Цельность циклу придает наличие лейттемы – голоса автора, который появляется в 1,2,4 и 7 частях. 
Отдельные номера:
1. «Хвала беднякам» - публицистический монолог приподнято-призывного характера. 
2. «Старый сержант» - баллада; размышления старого сержанта, укачивающего внука, о чести, доблести.

Андрей Васильевич Бондаренко (1955) – родился в Вильнюсе, окончил Гродненское музыкальное училище по классу фортепиано и Белорусскую государственную консерваторию по классу композиции проф. Д. Смольского. Работал в Гродненском музыкальном училище. С 1996 года – священник Свято-Борисо-Глебской (Коложской) церкви.
В творчестве Бондаренко важное место занимают историческая тематика, лирико-философские размышления. Церковная музыка составляет наибольшую часть наследия. 

Тема 1. Развитие советской музыкальной культуры
в первой половине XX века
I. 20-ые годы. Государственное музыкальное строительство
1. историческая справка.
- I мировая война
- февральская революция 1917 г.
- октябрьская революция 1917 г.
- гражданская война
- образование СССР в 1922 г.
- политика «военного коммунизма», НЭП

2. музыкальная жизнь
Лозунгом нового правительства стало «Искусство народу». Вчерашние рабочие и крестьяне получили доступ к высокому искусству, повалили в концертные залы. Бурно развивается музыкальная жизнь, появляется ряд музыкальных организаций: 
- РАПМ (Российская Ассоциация Пролетарских Музыкантов) – композиторы-коммунисты, для которых музыка была средством сплочения масс.
- к ним же примкнул и ПРОКОЛЛ (Производственный Коллектив студентов МГК)  
- АСМ (Ассоциация Современных Музыкантов) – Н.Мясковский, Шапорин, Шабалин, Д.Шостакович, Щербачев, Б.Асафьев, Рословец. 
Еще один призыв того времени – «Все исполнение должно быть поставлено на пропаганду партии». Музыканты, не соответствовавшие этому выражению, преследовались ==>  волна эмиграции (С.Рахманинов, Гречанинов, В. Стравинский, А.Лурье и др)

3. композиторы: еще творят представители старшего поколения: Глазунов, А.Александров, Мясковский, Ипполитов-Иванов, Глиэр. Выходят на арену представители раннего русского музыкального авангарда (А.Масолов, А.Лурье, Н.Рословец, Г.Попов). Творят за границей В.Стравинский, С.Прокофьев. Состоялся дебют Шостаковича.

4. жанры: - опера испытывает кризис, но интерес к ней не угасает; получают распространение переделки опер на новый лад («Жизнь за царя» - «Иван Сусанин» Глинки, «Гугеноты» - «Декабристы» Мейербера и т.д.). Но именно в это время создаются «Нос» Шостаковича и «Любовь к трем апельсинам» Прокофьева
- создатели балета находятся в поисках, обновляют танцы, формы. Глиэр «Красный цветок», Шостакович «Болт», «Золотой век».
Музыка: Р.Глиэр. Балет «Красный цветок». Яблочко
С.Прокофьев. Балет «Стальной скок». Молоты
- особую значимость приобретают хоровые и кантатно-ораториальные жанры, так как могут донести значимые темы до широких масс; теперь эти жанры не связаны с церковной традицией, они стали оружием массовой агитации
Музыка: Г.Свиридов. Патетическая оратория. Левый марш
- развиваются симфонические жанры; творчество С.Прокофьева, Д.Шостаковича, Н.Мясковского
- вместе с образованием советского государства в жизнь людей входит новый жанр – советская массовая песня (далее СМП). Сформировалась на основе: рабочей революционной песни, бытового романса, частушки, маршевой солдатской песни и традиционной русской народной песни. От них СМП взяла мелодическую природу, песенную форму. 
Музыка:
С.Я.Покрасс «Красная Армия всех сильней»
А.Давиденко «На десятой версте от столицы»

II. 30-ые годы. Становление советской музыкальной классики
1.  историческая справка
Неоднозначно оцениваемое время,  время Большого Террора или Ежовщины

2. социалистический реализм
Музыкальная и культурная жизнь в целом максимально управляется властью. С одной стороны, складывается единая система организации музыкальной жизни. Но с другой – контролируется и содержание искусства, которое теперь должно соответствовать методу социалистического реализма

3. композиторы
Еще работают Глиэр, Мясковский, Щербачев. Творческой зрелости достигают Шостакович, Прокофьев, Кабалевский, Шапорин. Творят Свиридов, Соловьев-Седой, Мурадели, А.Хачятурян

4. жанры
В целом музыка этого периода опирается на многонациональный фольклор, стилистику русской музыкальной классики. Характеры оптимизм, обращение к исторической, героико-патриотической тематике. Наибольшие изменения произошли в следующих жанрах:
- СМП переживает расцвет. Одной из причин стало рождение звукового кино, где песня занимала важное место. Музыку к к\ф пишут Д.Шостакович, братья Покрасс, Т.Хренников, Н.Крюков. Но самым популярным в области кино в те годы стал И.Дунаевский
Но СМП развивается и как самостоятельный жанр, причем  тематика становится разнообразнее: появляются песни-гимны, маршевые молодежные песни, песни-воспоминания о гражданской войне, оборонные и военные песни, песни о новой (колхозной) деревне, лирические и т.д.
Музыка: И.Дунаевский. Музыка к к\ф «Дети капитана Гранта». 
И.Дунаевский. «Песня о Родине»
М. Блантер. «Катюша».
- Рождается жанр песенной оперы, для которой характерны: революционная тематика, использование песни как основы музыкального языка, обилие хоровых песен, массовые финалы, преобладание общего сюжета над судьбами отдельных героев, простые запоминающиеся мелодии. Первыми образцами стали «В бурю» Хренникова, «Семен Котко» Прокофьева, «Кола Брюньон». К концу 30-ых жанр испытывает кризис, который был преодолен.

III. 41-45гг. Великая отечественная война
1. музыканты и война
- добровольцы, ушедшие на фронт: А. Томилин, Б.Гольц, К.Макаров-Ракитин, В.Тарнопольский. Героическая смерть Александра Окаемова и Геннадия Лузенина под Кричевом
- музыканты, выступавшие во фронтовых бригадах: Л.Утесов, К.Шульженко, Э.Гилельс, Д.Ойстрах, С.Лемешев и др.
- театральные и концертные коллективы продолжают деятельность в эвакуации на Поволжье, Урале, в Сибири, Средней Азии. Открытие муз. пед. института имени Гнесиных

2. жанры
на первый план выдвинулись песня и симфония
- СМП стала актуальной, т.к. не требовала больших ресурсов для сочинения и исполнения. Ее назначение – поднять боевой дух, вселить веру в светлое будущее. Песни могли быть и гневно-боевыми, и проникновенно лирическими
Музыка: А.Александров. «Священная война»
Соловьев-Седой. «Вечер на рейде»
- сложился тип военной симфонии. Седьмая и Восьмая симфонии Шостаковича, Вторая симфония Хачатуряна, Пятая Прокофьева
IV. Послевоенные годы. Кризис советской музыки 
на рубеже 40-50ых гг.
1. историческая справка
- восстановление после ВОВ
- разгар «холодной войны»
- опускается «железный занавес»
- новая волна «Большого Террора»
- постановление «Об опере «Великая дружба» В.Мурадели»
- 1956 г. – картина меняется после разоблачительного доклада Хрущева на XX съезде. 

2. музыкальная жизнь
- в целом испытывает кризис из-за своей «заорганизованности»
- репертуар радио и телевидения ориентирован на эстраду, на лёгкую музыку, классика звучит все меньше
- вместе с тем развивается исполнительская школа. Пианисты: Г.Нейгауз, В.Софроницкий, М.Юдина, Л.Оборин, Г.Гинзбург, С.Рихтер, Т.Николаева. Скрипачи: И.Безродный, Л.Коган, Д.Ойстрах. Вокалисты: И.Петров, А.Ведерников, Б.Руденко. Дирижеры: К.Замберлинг, Г.Рожденственский, С.Светланов.

3. композиторы:
Работают и композиторы старшего поколения, и плеяда молодых: Г.Свиридов, Р.Щедрин, А.Эшпай, А.Петров, Шнитке, Губайдулина, Денисов, Слонимский, Тищенко и другие. 

4. жанры:
- СМП в послевоенное время обогащается новой тематикой: это песни-воспоминания о ВОВ и песни борьбы за мир.
Музыка: А. Новиков. Гимн демократической молодежи мира
- развивается исполнительство, и потому композиторы чаще обращаются к жанру инструментального концерта: Фортепианный концерт №1  Шостаковича, Фортепианный концерт№2 Прокофьева, Скрипичный концерт А.Хачатуряна
- кантатно-ораториальный жанр «поставлен на поток», появляется большое кол-во славильных кантат и ораторий на злобу дня; отдают дань жанру и мастера: Шостакович пишет ораторию «Песнь о лесах», Прокофьев – ораторию «На страже мира»
Музыка: Прокофьев. Оратория «На страже мира».№5 Урок русского языка
- балет испытывает кризис; тем не менее: постановка прокофьевской «Золушки», написание «Сказа о каменном цветке». Постановка «Спартака» Хачатуряна.


Тема 2. Сергей Сергеевич Прокофьев. Характеристика творчества.
Новизна – это то, к чему я всегда стремился. С.Прокофьев
Значение
Прокофьев – крупнейший русский композитор XX века. Его называли «поэтом радости». Окружающий мир он воспринимал как Пушкин, как Глинка – цельным, прекрасным. Маяковский писал о нём: «Воспринимаю сейчас музыку только Прокофьева – вот раздались первые звуки и – ворвалась жизнь»
Темы и образы
В автобиографических воспоминаниях композитор выделил в своем творчестве пять основных линий:
1. Классическая. Искусство Прокофьева глубоко связано с классическими традициями. Это ярко национальный композитор, развивавший принципы Мусоргского, Римского-Корсакова, Глинки, Бородина. От русских классиков Прокофьев взял интерес к истории страны, тягу к эпическим, богатырским образам и т.д.
В то же время в музыке Прокофьева нашла выражения классическая линия, идущая от его увлечения жизнерадостным искусством Гайдна, Моцарта, раннего Бетховена. 
2. Новаторская.  В своих воспоминаниях Прокофьев говорил: «Кардинальным достоинством моей жизни всегда были поиски оригинального, своего музыкального языка. Я ненавижу подражание, я ненавижу избитые приемы. Я не хочу быть под чьей-то маской. Я всегда хочу быть самим собой»
3. Токкатная. Важнейшими свойствами музыки Прокофьева являются властное волевое начало, динамичность, стремительность. Во многом он добивался этих качеств при помощи ритмики, которую в первый период творчества считал основным элементом музыкального языка.
4. Лирическая. По поводу этой линии Прокофьев говорил: «В лирике мне в течение долгого времени отказывали вовсе, и, непоощренная, она развивалась медленно. Зато в дальнейшем я обращал на нее все больше и больше внимания». И мы находим в его произведениях изумительные по красоте лирические страницы
5. Гротескная. Но: «Я проттестую против самого слова «гротеск», которое у нас затаскано до отвращения. В применении к моей музыке я предпочел бы заменить его термином «скерцозность»

Жанры
Прокофьев жанрово универсален, оставил наследие практически во всех жанрах: оперы, балеты, концерты, симфонии, сонаты, песни и романсы, кантаты, киномузыка, пьесы для фортепиано, музыка для детей.
Музыкальный язык. 
Индивидуальный, самобытный:

 - прежде всего русский композитор; это отражено в тематике, жанрах, стилистике, обработках нар. песен
- мелодист; в мелодиях П. соединяются вокальные и инструментальные иинтонации, часто встречается движение по аккордовым звукам, скачки на широкие интервалы, острые диссонансы, четкий ритм
- гармония; смелый гармонический язык, новизна, но тональный композитор 
- «новая простота»: соединяет типичное и индивидуальное, сложное и простое. Сложность одного элемента часто компенсируется простотой другого
Музыкальный материал
1. Музыкальная сказка «Петя и волк»
2. Балет «Ромео и Джульетта». Танец рыцарей
3. Опера «Война и мир». Вальс Наташи h-moll
4. Балет «Стальной скок». Молоты
5. Оратория «На страже мира». Урок русского языка
6. Опера «Любовь к трём апельсинам». Марш

Сергей Сергеевич Прокофьев (1891-1953)
Детские годы, учеба, становление – до 27 лет
- родился в имении Сонцовка Екатеринославской губерни (теперь Донецкая область) в семье ученого-агронома
- мать из крепостных Шереметевых, одаренная и образованная, неплохая пианистка; она привила юному Сереже любовь к серьезной музыке и стала первым учителем игры на фортепиано
- кроме музыки, много иных увлечений: по воскресеньям разыгрывали представления, играли в шахматы
- первые сочинения – небольшие пьесы для фортепиано – уже с пяти лет; восьмилетнего Прокофьева впечатлила поездка с семьей в Москву и знакомство с оперным театром. Вернувшись домой, пробует сочинять оперы сам
- с 13-ти лет учится в Петербургской консерватории, по классу композиции А.Лядова, по фортепиано у А.Есиповой; во время учебы развивается музыкальный вкус, завязывается дружба с Н.Мясковским, Б.Асафьевым. Посещает «Вечера современной музыки», на одном из таких вечеров (13 лет) дебютирует с исполнением своего сочинения.
- в 20-летнем возрасте пишет  Первый фортепианный концерт. Оценки этого сочинения были разноречивыми, но именно после его исполнения началась громкая известность Прокофьева. 
- 23 года – с отличием заканчивает учебу,  получает премию им. А.Рубинштейна – рояль. В награду за хорошее окончание консерватории Прокофьев получает от матери путешествие в Лондон.
- знакомство и сотрудничество с Дягилевым. По заказу Дягилева начинает работу над балетом «Ала и Лоллий». Музыка балета легла в основу «Скифской сюиты», исполнение которой вызвало скандал.
- в Петербурге общается с виднейшими деятелями искусства, знакомится с М.Горьким и В.Маяковским
- в годы после консерватории было создано множество сочинений: ф\п циклы «Сарказмы», «Мимолётности», вокальная сказка «Гадкий утенок», опера «Игрок», несколько фортепианных сонат, Первая или «Классическая симфония».
Заграничный период – 15 лет; с 1918 по 1933 год
- «В России, занятой революционными делами, сейчас не до музыки». Прокофьев отправляется в концертное турне, которое по разным причинам растянулось на 15 лет. Вначале местом его проживания была Америка (Чикаго), после Первой мировой войны он перебрался в Париж, совершал гастрольные поездки по Европе
-  здесь Прокофьев сближается с Онеггером, Мийо, Пуленком, общается с Рахманиновым, Равелем, композиторами «Шестерки», художниками Пикассо, Матиссом, Чарли Чаплином, дирижерами Стоковским, Кусевицким, Тосканини, продолжает сотрудничество с Дягилевым. Для его труппы композитор пишет балеты «Стальной скок», «Блудный сын», «На Днепре»
- В 1927,1929, 1932 годах Прокофьев приезжает в Россию с гастролями. Его концерты проодят с триумфом. Проводя на родине недели, он не мог представить себе истинной жизни в стране. Он видел лишь «фасад» этой жизни. В 1933 году композитор вернулся – уже в СССР.  Первые пять лет гастроли еще продолжались, но затем выезд ему был запрещен
Зрелый период – 20 лет, с 1933 по 1953 год
- тематика творчества меняется. Были написаны музыка к кинофильму «Александр Невский», оперы «Семен Котко», «Повесть о настоящем человеке», оратория «На страже мира» и многое другое. Конечно, наряду с этими уступками господствующей идеологии, которые тоже стали шедеврами русского искусства, им были написаны балеты «Ромео и Джульетта», «Золушка», «Сказ о каменном цветке», опера «Дуэнья», увертюры, концерты, фортепианные произведения.
- во время ВОВ Прокофьев был эвакуирован на Кавказ. Только в 1943 году он вернулся в Москву. Все это время композитор работал над оперой «Война и мир». Эта работа заняла много лет.
- Послевоенные годы обернулись для композитора тяжкими испытаниями. Резко ухудшилось его здоровье, а главное, он попал в жерло советской идеологии. Постановлением ЦК ВКП(б) «Об опере Мурадели «Великая дружба», творчество Прокофьева и ряда других композиторов было признано формалистическим и антинародным.
- Последним сочинением, «лебединой песней» композитора стала Седьмая симфония.
- Прокофьев умер 5 марта 1953 года, в один день со Сталиным, в связи с этим кончина композитора практически осталась незамеченной.


Тема 3. Сергей Сергеевич Прокофьев. Кантата «Александр Невский»

Кантата (ит. «петь») – крупное вокально-инструментальное произведение для солистов, хора и симфонического оркестра. Этот жанр  сформировался в 1-ой половине XVII века, большое распространение получил и в светской, и в религиозной музыке эп. Барокко. К XIX веку кантата постепенно отходит на второй план, но в XX веке интерес к ней возрождается. К. привлекает своей способностью донести до широкого слушателя большие, общественно значимые темы. 

Кантата создана в 1938-1939 годах на основе к одноименному фильму режиссера Эйзенштейна
В основе сюжета – исторические события XIII века, т.н. «Ледовое побоище»

Строение
Цикл, состоящий из 7 частей:
1. Русь под игом монгольским
2. Песня об Александре Невском (экспозиция русских)
3. Крестоносцы во Пскове (экспозиция крестоносцев в крайних частях, в середине – русская тема)
4. Вставайте, люди русские (продолжение линии русских)
5. Ледовое побоище (центральный номер, столкновение русского и тевтонского лагерей)
6. Мертвое поле 
7. Въезд Александра Невского во Псков

Характеристика русских
- темы лирико-эпические, диатонические, с размеренной ритмикой, небольшого диапазона, передающие спокойный, величавый характер
- трагический образ дан в середине первого номера и в «Мертвом поле»
- русские темы в «Ледовом побоище» легки и задорны; ритмически и интонационно напоминают скоморошьи наигрыши и лихие солдатские песни
- в оркестре преобладает теплый тембр струнных и деревянных духовых инструментов
Характеристика крестоносцев
- образ жестокой, механической, враждебной силы создают резкие штрихи у струнных sul ponticello (у подставки); пронзительно звучащие медные духовые, специально записанные с треском фонограммы или с сурдинами
- вокальная тема-хорал звучит на латинском языке
- инструментальные темы: военная фанфара с квинтовыми кличами; «скок свиньи» («свинья» - боевое построение тевтонского войска в форме клина) с острым механическим ритмом, тема с уменьшенной терцией







Тема 4. С. Прокофьев. 
Балет «Ромео и Джульетта» (1936)
либретто Радлова, Пиотровского, Лавровского, Прокофьева 

Премьера 
1938 год – в городе Брно (Чехословакия)
В Большом театре, заказавшем Прокофьеву балет, музыку сочли нетанцевальной
1940 год – в Кировском театре в Ленинграде (постановщик Л.Лавровский, Джульетта – Г.Уланова)

Содержание

Утро. Ромео бродит по пустынным улицам Вероны. Постепенно оживают улицы, появляются ранние прохожие (Улица просыпается). Слуги двух враждующих семейств завязывают драку. Тибальд сражается с ненавистными Монтекки. Герцог Вероны приказывает сложить оружие
В комнате Джульетты мать напоминает дочери о том, что она невеста Париса (Джульетта-девочка)
Во дворце Капулетти бал (Танец рыцарей). Здесь происходит знакомство Ромео и Джульетты. Меркуцио веселит гостей. Ромео признается Джульетте в своих чувствах. В сердце Джульетты тоже зарождается любовь. Тибальд узнает Ромео. Надев маску, Ромео успевает исчезнуть. Кормилица сообщает Джульетте, что Ромео принадлежит к роду Монтекки
В лунную ночь влюблённые встречаются в саду (Сцена у балкона, Любовный танец)
Джульетта посылает Ромео письма, которое должна передать ему кормилица. В поисках Ромео кормилица попадает в самую гущу карнавального веселья. Ромео читает послание Джульетты. Она согласна стать его женой
В келье монастыря Ромео рассказывает патеру Лоренцо о своей любви к Джульетте и просит обвенчать их. Лоренцо, тронутый силой чувств Ромео и Джульетты, соглашается и благословляет их союз.
На площадях Вероны шумит карнавал. Увидев Меркуцио, Тибальд затевает ссору и вызывает его на поединок (Встреча Тибальда и Меркуцио). Ромео пытается унять ссорящихся, но Тибальд наносит Меркуцио смертельный удар (Меркуцио умирает). Желая отомстить за друга, Ромео вступает в бой с Тибальдом и убивает его. Мать Джульетты призывает к мести. Ромео скрывается. (Финал второго действия)
Ночью Ромео тайком встречается с Джульеттой. (Прощание перед разлукой)
Утром родители Джульетты сообщают о дне ее свадьбы с Парисом (Джульетта отказывается выйти за Париса)
Джульетта в отчаянии прибегает к Лоренцо. Он дает Джульетте снадобье, выпив которое, она погрузится в глубокий сон, похожий на смерть. Ромео будет знать правду. Он вернется за ней и увезет тайком из открытого склепа.
Джульетта дает согласие на брак с Парисом, но, оставшись одна, выпивает снадобье. Пришедшие подруги находят невесту мертвой (У постели Джульетты). Весть о смерти доходит и до Ромео. Охваченный горем, он спешит в Верону.
Гроб Джульетты устанавливают в фамильную усыпальницу. Ромео прощается с Джульеттой и выпивает яд.
Джульетта просыпается. Видя мертвого Ромео, Джульетта убивает себя его кинжалом. К могиле подходят Монтекки и Капулетти, родители главных героев. В ужасе взирают они на мертвых детей. Потом протягивают друг другу руки и клянутся прекратить вражду.

Прокофьев первым воплотил в балете трагедию В.Шекспира – легендарную историю о любви, о противопоставлении добра и зла, о роковой вражде между двумя семьями, приводящей к гибели главных героев

Драматургия основана на балетных, симфонических, кинематографических принципах
- балетные: традиционные балетные номера практически отсутствуют, состоит из небольших законченных эпизодов; музыкальная форма связана с развитием действия; жанровые сцены чередуются с лирическими и драматическими номерами
- симфонические принципы выражаются в непрерывном сквозном развитии. В балете – развитая лейтмотивная система (темы Джульетты, любви, вражды, напитка). Некоторые из них преображаются, видоизменяются в процессе развития
- кинематографические принципы: контрастность, мозаичность; принцип монтажа


Тема 5. Дмитрий Дмитриевич Шостакович. Творческий портрет
Шостакович – явление уникальное в истории мировой музыкальной культуры. В его творчестве, Как ни у какого другого художника, отразилась сложная жестокая эпоха, противоречия и трагическая судьба человечества, нашли воплощение те потрясения, которые выпали на долю его современников. Все беды, все страдания людей в XX в. он пропустил через свое сердце и выразил в своих произведениях.
Биографические сведения (1906-1975)
- родился в Петербурге в интеллигентной семье, мать имела музыкальное образование. Дарование ребенка было замечено довольно поздно, в 9 лет. Но после начала занятий успехи его были ошеломляющими. Он не только феноменально быстро достиг вершин в игре на фортепиано, но в 12 лет проявил себя и как композитор.
- В 13 лет поступает в Петроградскую консерваторию. В городе была сложная обстановка после революции 1917 года, не было продовольствия, начался голод, не было и топлива. Упорная учеба в сложных условиях привела к заболеванию туберкулезом, который пришлось долго лечить. Но не смотря ни на что, Шостакович закончил консерваторию в 17 лето по классу фортепиано, а в 19 – по композиции. Дипломной работой молодого музыканта была Первая симфония, которая сразу же принесла 19-летнему юноше широкую известность.
-«После консерватории передо мной встала проблема: кем быть – пианистом или композитором? Побороло второе». Тем не менее, некоторое время выступал как пианист, в 1927 году получил почетный диплом на международном конкурсе имени Шопена в Варшаве.
- Вскоре появляются и новые произведения композитора – Вторая и Третья симфонии, балеты «Золотой век» и «Болт», опера «Нос», фортепианные сочинения. К этому же времени относятся и первые опыты композитора в области киномузыки. Шостакович сочинил музыку к первым звуковым фильмам 1930ых: «Одна», «Золотые горы», «Встречный» и др.
- В 26 лет женился на Нине Варзар (астрофизик). Сын Шостаковичей Максим стал дирижером и композитором, дочь Галина – биологом. 
- Жене была посвящена опера «Катерина Измайлова» на сюжет произведения Н.Лескова «Леди Макбет Мценского уезда» (28 лет). «Катерина Измайлова» стала любимым произведением композитора, поэтому, когда в газете «Правда» появилась статья «Сумбур вместо музыки», а вскоре еще одна – «Балетная фальшь» о балете «Светлый ручей», для молодого композитора это стало ударом. Именно после этого Шостакович отказался от жанров, связанных со словом. С этого времени главное место в его творчестве заняли симфонии, в которых композитор выразил свое понимание мира и судеб родной страны.
- Появляются Четвертая симфония, Пятая и Шестая, Фортепианный квинтет. В 1937 г. (31 год) Шостакович был приглашен в Ленинградскую консерваторию профессором по классам композиции и оркестровки.
- С первых дней ВОВ композитор начал работу над Седьмой симфонией, посвященной блокадному Ленинграду. Заканчивал произведение Шостакович уже в Куйбышеве, куда был эвакуирован с семьёй. Кроме того, в военные годы написана и Восьмая симфония, посвященная Е.Мравинскому.
- В послевоенные годы Шостакович перебирается в Москву. Он занимается творчеством, педагогикой, пишет музыку к кинофильмам. В 1948 году появляется постановление «Об опере «Велика дружба» Мурадели», которое на самом деле было направлено против Шостаковича, Прокофьева, Мясковского, Хачятуряна и других виднейших композиторов. Шостаковича обвинили в формализме, отрыве от действительности. Из консерватории уволили, считая, что нельзя доверять формалисту воспитание молодежи. Произведения практически не исполнялись.
- Несмотря на трудности, композитор продолжает работу. Появляются оратория «Песнь о лесах», кантата «Над Родиной нашей солнце сияет», музыка к кинофильмам, Первый концерт для скрипки с оркестром, Десятая симфония, вокальный цикл «Из еврейской народной поэзии», грандиозный фортепианный цикл «24 прелюдии и фуги»
-  с началом «оттепели» Шостакович вновь обращается к симфоническому творчеству. Появляются программные Одиннадцатая и Двенадцатая симфонии, вслед за ними вокальные, с социально значимыми текстами, Тринадцатая и Четырнадцатая, симфоническая поэма «Казнь Степана Разина» и многое другое. Грандиозный симфонический цикл завершает вновь бестекстовая, непрограммная Пятнадцатая симфония
- 60ык годы проходят под знаком все ухудшающегося здоровья. Композитор переносит два инфаркта, начинается болезнь центральной нервной системы. Все чаще приходится подолгу лежать в больнице. Но Шостакович старается вести активный образ жизни, сочинять. За несколько месяцев до смерти композитор приезжает в Дом творчества композиторов в Репино под Ленинградом. Он с трудом передвигается, с трудом записывает музыку, но продолжает сочинять. Почти до последнего момента он творил – рукопись Сонаты для альта и фортепиано он корректировал в больнице.
- Несмотря на желание композитора быть погребенным на родине, в Ленинграде, его похоронили на Новодевичьем кладбище в Москве. 
Темы и образы
Расширение круга образов – одно из важнейших открытий.
- обращался к образам и темам социального значения, отображал важнейшие стороны современной действительности. Например, 7 и 8 симфонии созданы в годы ВОВ, историческим событиям посвящены 11 симфония «1905 год» и 12 – об Октябрьской революции 1917 года. 
- юмор, богатый множеством оттенков: от мимолетной усмешки до острой сатиры и гротеска
- не чужда композитору и лирика, но не страстная и импульсивная, как это было у романтиков, а сдержанная и утонченная
Наследие
Многожанрово, разнообразно: оперы «Нос», «Катерина Измайлова», балеты, хоровые произведения, вокально-инструментальные поэмы, камерно-вокальное, фортепианно творчество, киномузыка, концерты и камерно-инструментальные сочинения. Центральный жанр – симфонии (15)
Музыкальный язык
- завершитель целой эпохи в мировой музыке. В его языке сохраняют свое значение интонация, лад, тональность, метр, устоявшиеся музыкальные формы. Но при этом Шостакович «балансирует на грани возможного»
- мелодии вбирают интонации современной музыки
- во многом преобразовал традиционные ладовые системы, создал индивидуально-авторские
- выдающийся мастер полифонии, применял разнообразные полифонические формы и приемы развития
- огромное значение в произведениях Ш. имеет драматургия оркестровых тембров. Шостакович оркестровал произведения Мусоргского: оперы «Борис Годунов», «Хованщина», вокальный цикл «Песни и пляски смерти»

Тема 6. Д.Д.Шостакович. 
Симфония №7 «Ленинградская»
Симфонии(15) – центральный жанр творчества Шостаковича. Именно здесь находят воплощение главные идеи его творчества: жизнь человечества в XX веке со всеми его сложностями, противоречиями, войнами и социальными конфликтами.
Под влиянием симфонии и другие жанры насыщаются непрерывным напряженным развитием. 
Среди симфоний Шостаковича есть и программные, и симфонии с участием хора, солистов. 

Седьмая симфония (1941)
История создания
Создана в первые месяцы войны. Работа начата в Ленинграде, закончена в Куйбышеве. Симфония прозвучала в блокадном Ленинграде, исполнена в Нью-Йорке и других крупнейших городах.

Содержание.
Специфически программное сочинение, посвящена блокадному Ленинграду. Первоначально Шостакович хотел озаглавить все части («Война», «Воспоминание», «Родные просторы», «Победа») и даже ввести словесный текст в первую часть, но затем отказался от этого намерения. Музыка и без пояснений вызывает яркие образы. Идея борьбы раскрывается во всех 4 частях. Мы подробно рассмотрим первую.
I часть. Allegretto C-dur 


	
	экспозиция
картина мирной жизни
	разработка
	реприза
преображенный борьбой мир
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	«эпизод нашествия»
	разработочный эпизод
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	ГП 
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	ГП
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	ПП
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	образ
	героико-эпическая
	лирическая, песенная
	наступление античеловеческих сил, бездушный автоматизм
	эпизод битвы
	могучий протест против зла
	«тихая скорбь», плач
	




Тема 7. Камерно-вокальное творчество
Общая характеристика
Камерно-вокальные сочинения Шостакович пишет на протяжении всей жизни, с возрастом обращается к этому жанру все чаще. У него почти нет отдельных произведений, в основном – циклы, так как в них темы и идеи можно раскрыть глубже.
Цикл «Из еврейской народной поэзии» для сопрано, контральто, тенора и фортепиано
История создания.  
Создан в 1948 году. Сам Шостакович рассказывал, что в маленькой, случайно попавшей к нему в руки книжечке переводов из еврейской народной поэзии его больше всего поразила удивительная конкретность героев «с именами и фамилиями», как он выразился. Кроме того, конец 40-ых – новая волна антисемитизма, смерть друга композитора С.Михоэлса.
Содержание.
- Шостакович предстает как композитор-гуманист
- продолжает традиции Мусоргского, мастерство реалистического портрета

Композиция и идея.
11 песен на народные слова рассказывают о прошлом и настоящем еврейского народа. В первых 8 отражена нищая, бесправная жизнь обитателей еврейского местечка, их большие печали и маленькие радости. В последних 3-х показана новая жизнь еврейского народа в советский период. Соседние песни, особенно сходные по сюжету, контрастно сопоставляются – одна и та же тема раскрывается с разных сторон.
Музыкальный язык песен основан на особенностях еврейской народной музыки: лады с увеличенной интерваликой, пониженными ступенями, движение голосов параллельными квартами и квинтами.
Разбор номеров
№1 «Плач об умершем младенце» - Сразу вводит в трагедийную атмосферу. Сталкиваются предельно противоположные образы детства и смерти. Шостакович ближе к Мусоргскому, он рисует социально-психологическую трагедию. Это дуэт контральто и сопрано. Три небольших раздела; в каждом свое содержание: вступление ко всему циклу, диалог, кульминация-плач.
№2 «Заботливая мама и тётя» - яркий контраст по отношению к первому номеру. Забавная колыбельная-прибаутка, с комическими преувеличенными интонациями сочувствия воображаемым болезням ребенка. Начинается ходом по тонам мажорного трезвучия, мелодия приобретает минорный оттенок благодаря VI пониженной. Это дуэт-диалог, голоса звучат поочередно, соединяясь только в припеве, но и там они не сливаются, двигаясь параллельными квартами.
№8 «Зима» - этот терцет самый яркий из трагических эпизодов цикла. Это не только рассказ о холодной и голодной зиме, но и о безрадостном, бесправном прошлом. По силе драматизма терцет приближается к оперному ансамблю. 
№11 «Счастье» - заключительный терцет, ярко контрастирует терцету «Зима».  Жена старого сапожника рассказывает о счастье, пришедшем в ее семью. Рассказ подчеркнуто прост, полон скрытой иронии, гротеска. 
24 прелюдии и фуги (1950-1951)
Шостакович начинал свой творческий путь не только как композитор, но и как пианист. В юности мечтал о пианистической карьере, даже участвовал в конкурсе им.Ф.Шопена. Интерес к фортепианной музыке сохранился и после.  
Образный мир.
Замысел работы возник под впечатлением поездки на баховские юбилейные торжества в город Ляйпциг. Прообразом послужил «Хорошо темперированный клавир» Баха. И если ХТК – это энциклопедия баховского творчества, то цикл Шостаковича – огромная панорама его образов, музыкального языка. В основе также лежит двухчастный цикл, но он значительно обновлен. Прелюдии и фуги расположены по кварто-квинтовому кругу с чередованием параллельных тональностей (как у Шопена в 24 прелюдиях). Фуги сложнее, многое опирается на русскую традицию
Разбор некоторых прелюдий и фуг



Тема 8. Развитие русской музыкальной культуры 
во второй половине XX века
Прошло малое количество времени, потому нам сложно оценить этот удивительный, разнообразный период объективно.
Общественно-политический контекст
Основные события:
- «Оттепель» (60-ые)
- Период застоя (1964-1985)
- Перестройка (1985-1991)
- Распад СССР (1991)
- Постсоветский период (начиная с 90-х годов)
Последствием стала полная смена социальных ориентиров. В 80-90ые годы ослаб и исчез контроль властей над культурной жизнью общества. Ушел в прошлое метод «социалистического реализма» и в искусство возвращаются общечеловеческие темы. Появляется возможность объективно оценить «советский период». Прекращены гонения на религию и возрождается интерес к духовной музыке. Продолжается технический прогресс.
Как это отразилось на музыкальной жизни?
- стала доступна западная музыка, с ее стилистическим разнообразием
- полная свобода творчества
- меняется статус академической музыки
- новые технические возможности для написания и распространения музыки
Музыка этого времени
Имена композиторов:
- старшее поколение: Д.Шостакович, Т.Хренников, А.Хачятурян, Г.Свиридов, Г.Уствольская
- «шестидесятники», т.е. композиторы, чей творческий расцвет пришелся на 60-ые годы
Московская школа: Р.Щедрин; «Большая тройка»: Э.Денисов, А.Шнитке, С.Губайдулна
Ленинградская школа: С.Слонимский, Б.Тищенко, В.Гаврилин, А.Кнайфель и др.
Характерные черты академической музыки этого периода:
- 60-ые годы можно охарактеризовать как годы контраста. С одной стороны академическая музыка бережно сохраняет традиции, отталкивая все новое, с другой – появляется вторая волна русского авангарда (первая волна пришлась на 20-ые годы).  Получает распространение игровое начало. Композиторы стремятся к раздвижению рамок, к жанровому синтезу. 
- 70-80-ые годы отмечены синтезом. Ранее крайние, пестрые направления сглаживаются, музыкальная картина становится более целостной. Важным становится философское, медитативное начало. 
- новый виток интереса к русской истории, культуре, литературе и живописи (обращение к сюжетам из классики и современных авторов)
- возрождение духовной музыки, а с ней и жанров, вычеркнутых из советской музыки: месс, пассионов, хоровых концертов, духовных хоров и т.д

Различные техники и направления, которые используются в это время:
- пуантилизм
Один из видов современной композиторской техники, основанной на обособленно звучащих звуках-точках (аккордах-точках), разделенных паузами и широкими скачками
- додекафония
Особый метод сочинения музыки при помощи 12 неповторяющихся тонов. Этот метод предложил в начале XX века Арнольд Шенберг. Серийный ряд, пришедший на смену традиционному мажору или минору, поначалу должен был организовать атональную музыку, впоследствие мог сочетаться с другими техниками музыкальной композиции
- полистистилистика. 
С.Слонимский. 


- неофольклоризм, «новая фольклорная волна»
Направление во второй половине XX века, музыка которого сочетает фольклорные истоки с современным музыкальным языком.
Свиридов. Кантата «Курские песни». №2 «Ты воспой, жавороночек»

- неоклассицизм
Направление в музыке XX века, для которого характерно обращение к принципам музыкального мышления и жанрам эпохи барокко, раннего классицизма. Неоклассицизм привел к возрождению сюиты, concerto grosso, полифонических циклов

- неоромантизм
Направление в музыке XX века, композиторы которого обращаются в своей музыке к романтическим традициям, как правило в противовес крайностям авангардизма.
Родион Щедрин. Балет «Анна Каренина». Мазурка и выход Анны.

- «третье направление»
Леонид Десятников. Опера «Дети Розенталя» 




Тема 9. Арам Ильич Хачатурян 
(1903-1978) Творческий портрет.
I. Значение
Творчество А.И.Хачатуряна стало яркой своеобразной страницей в истории музыки XX века. Оно внесло новую свежую струю в отечественное искусство. Эта музыка подкупает красотой восточных образов. Именно народное искусство стало источником творчества этого замечательного композитора. Классик армянской музыки, родоначальник основных инструментальных жанров в армянской музыке. Он один из наиболее исполняемых композиторов XX века. Вывел армянскую музыку на мировой уровень. Национальные традиции соединил с достоинствами мировой музыкальной культуры. А радостное, солнечное, оптимистическое восприятие композитором жизни побудило Б.Асафьева сказать о нем: «Это Рубенс нашей музыки»
II. Жизненный и творческий путь
Композитор родился в Тбилиси, где как в огромном котле, были перемешаны традиции национальных культур народов Закавказья (музыка армян, грузин, азербайджанцев). Первые музыкальные впечатления мальчика были связаны именно с народной музыкой. Родители были простыми людьми, но музыкально одаренными – в доме часто звучала народная музыка. Но о музыкальном образовании сына нельзя было и мечтать. Вскоре дома появилось старенькое пианино, на котором Арам сам учился играть.
В 10 лет Арам поступил в коммерческое училище, одновременно увлекается и музыкой – научился играть на духовых инструментах и стал участвовать в любительском кружке. В 1921 году (19 лет) в Тбилиси из Москвы приехал старший брат Сурен Хачатуров (режиссер Московского Художественного театра),  увидев влечение брата к музыке, он увез Арама в Москву. Сначала он поступил на биологическое отделение, но скоро понял, что надо идти по музыке. В 19 лет Арам сдал экзамены в Московский муз. техникум им. Гнесиных, практически не зная нот. Там вначале обучался игре на виолончели, а затем в классе композиции под руководством профессора М.Ф.Гнесина, а позже и Н.Я.Мясковского. В 1929 году (26 лет) Хачатурян поступил в Московскую консерваторию. Его дипломной работой была Первая симфония, ставшая заметным явлением муз. жизни России 30-х годов. После учится в аспирантуре Самые лучшие произведения этого периода: балет «Счастье», фортепианный и скрипичный концерты, музыка к драме Лермонтова «Маскарад№. Во время ВОВ произведения связаны с патриотической тематикой: балет «Гаянэ», Вторая симфония, Государственный гимн Армении.
В 1951 году (58 лет) Хачатурян стал профессором Московской консерватории и института им.Гнесиных. Начинается активная общественная и гастрольная деятельность композитора. В это время замысел одного из шедевров балетного искусства XX века – балета «Спартак». В поздний период творчества появляются концерты-рапсодии для скрипки, виолончели и фортепиано. В этот период авторитет композитора был чрезвычайно велик. Хачатуряном была воспитана целая плеяда молодых композиторов: А.Эшпай, А.Виеру, Р.Бойко, М.Тавердиев. Светлая память о великом композиторе никогда не умрет в сердцах грядущих поколений. 
III. Наследие
- Балеты: «Гаянэ» (1942), «Спартак» (1954, награжден Ленинской премией)
Балет «Гаянэ»
Балет написан в 1942 году. В сложное трагическое время эта музыка прозвучала как жизнеутверждающий рассказ о любви к Родине, о великом подъеме духа советских людей
Герои балета – колхозники и воины Красной армии. Действие происходит на полях армянского колхоза и в становище курдов. Молодая колхозница Гаянэ разоблачает диверсантов – поджигателей складов с колхозным хлопком. Среди поджигателей и муж Гаянэ. Но это не останавливает молодую женщину, которая едва не стала жертвой мщения. В борьбе с мужем-дезертиром она утвердила свое право на самостоятельную жизнь. Теперь Гаянэ узнала и новое чувство любви. Заканчивается балет большим народным праздником.
Действие балета развивается по двум самостоятельным, но вместе с тем глубоко связанным линиям. С одной стороны – это драма Гаянэ, с другой – картины народной жизни и в будни, и в праздники. Главной идеей, объединяющей их, становится тема любви к Родине, радости свободного труда, дружбы.
Номера:
№35 «Танец с саблями» - энергичный, темпераментный, по своему замыслу связан с традицией показа силы, удали, ловкости на народных праздниках. Быстрый темп, волевой равномерный ритм, звонкие и резкие оркестровые звучания – все это воспроизводит быстроту и ритмичность движений, сабельные удары
«Лезгинка» - один из самых ярких номеров. В ней поражает чуткое проникновение в существо народной музыки. Очень выразительна оркестровка. При большом составе оркестра фактура его крайне проста: мелодия у деревянных духовых, мелкий ритм барабана, мерные «удары» струнных и арф. По мере развития музыки усиливается звучность оркестра, вводятся смелые, яркие мелодические контрапункты. При быстром, стремительном движении развитие музыки идет неторопливо, с повторами, на длительных звучаниях тоники – это характерно для народной музыки.

- 3 симфонии
- Концерты: для фортепиано, для скрипки, для виолончели
Концерт для скрипки с оркестром d-moll (1940)
Это произведение принадлежит к числу популярнейших творений советской музыки. Эта популярность связана с даром композитора создавать музыку, опирающуюся на народное творчество. Произведение это очень сложно для исполнения и требует от скрипача огромного мастерства. В концерте использованы подлинные народные мелодии
Концерт состоит из 3 частей, которые рисуют три разные картины из жизни народа, поэтические зарисовки природы Армении
Первая часть
Вступление – только у оркестра, энергичное и напористое, вводит в атмосферу активного действия
Главная партия – отличается четким, упругим ритмом и танцевальным характером, тема исполняется солирующей скрипкой, близка народной музыке Закавказья
Побочная партия – своей импровизационностью напоминает пение народных певцов-ашугов( народные певцы-поэты у азербайджанцев и армян)
Разработка – состоит из 3-х разделов, в ней подвергаются развитию все три темы. В результате развития эти темы сближаются. Завершается разработка блестящей виртуозной каденцией скрипки.
Реприза – все темы первой части варьируются, обрастают подголосками, движение становится более динамичным
Вторая часть – самый лиричный образ концерта. Это своеобразная «песня без слов», которая «поется» на фоне прекрасного кавказского пейзажа. Сразу представляются величественные горы, освещенные лучами солнца. И музыка, его рисующая, звучит как гимн солнцу, красоте, природе. 
Финал – грандиозная картина народного праздника. Все в нем полно движения, огня, энергии. Это как бы общий танец, из которого время от времени выделяются солисты. Движение танца становится все более стремительным, как будто в танцевальный круг вливается все больше людей.

- Концерты-рапсодии: для скрипки, виолончели, фортепиано
- Музыка к спектаклям драматического театра: «Валенсианская вдова» Лопе де Вега, «Маскарад» Лермонтов, «Лермонтов» Лавренева, «Макбет» Шекспира и др.
Музыка к драме Лермонтова «Маскарад»
«Лермонтов – мой любимый писатель. Когда в 1917 году в Петрограде был поставлен «Маскарад», музыку к спектаклю написал Глазунов. Но вальса он не написал, исполнялся Вальс-фантазия Глинки. У меня появилось желание написать этот вальс. Я поделился мыслями со своим учителем Н.Я.Мясковским. Он дал мне сборник музыкальных произведений доглинкинского периода. Я чувствовал огромную ответственность, волновался. Но вальс получил признание слушателей»

- Музыка к кинофильмам «Пэпо», «Занезгур», «Русский вопрос», «Отелло», «Набат мира» и др.
- Камерно-инструментальные произведения

ТЕМА 10.  ГЕОРГИЙ ВАСИЛЬЕВИЧ СВИРИДОВ  (1915-1998)
КРАТКИЕ БИОГРАФИЧЕСКИЕ СВЕДЕНИЯ
Георгий Васильевич Свиридов - русский, советский композитор и музыкальный деятель - родился 16 декабря 1915 года в городе Фатеж Курской губернии. 
Детство будущего композитора прошло в родном городе. Его отец - родом из крестьянской семьи - работал на почте; во время революции 1917 был расстрелян. 
С 9 лет мальчик жил в Курске, там он и начал впервые заниматься музыкой, играл на рояле и на балалайке, участвовал в самодеятельном оркестре народных инструментов. С 1932 года юный музыкант учился в Центральном музыкальном училище Ленинграда. С увлечением сочиняет прелюдии для фортепиано, сонатины и другие пьесы. Шесть романсов на стихи Пушкина (1935) с успехом исполняются и по сей день. 
В Ленинградской консерватории Свиридов учился под руководством профессоров П. Б. Рязанова и Д. Д. Шостаковича. В эти годы (1936-1941) он сочиняет романсы на стихи М. Ю. Лермонтова, А. Прокофьева, П. Беранже, В. Шекспира, пишет немало инструментальных произведений. 
Окончание Г.Свиридовым консерватории в 1941 году совпало с началом ВОВ. После недолгого пребывания в военном училище, его из-за слабого зрения демобилизовали. В течение непродолжительного времени композитор жил в Новосибирске, куда была эвакуирована Ленинградская консерватория, затем вернулся в Ленинград.
Вокальный цикл «Страна отцов» (1950) на стихи А.Исаакяна открывает новую веху в творческой судьбе Г.Свиридова. С этого времени внимание композитора почти целиком сосредоточилось на вокальной музыке. Появляются «Песни на слова Роберта Бернса»(1955), «Поэма памяти С.Есенина» (1956),  «Патетическая оратория (1959) на слова В.Маяковского*, «Петербургские песни» (1960ые) на слова А.Блока. В 1964 году создана кантата «Курские песни». Как приношение классику русской литературы появились «Пушкинский венок» (1978) и Музыкальные иллюстрации к повести А.Пушкина «Метель». Широкую популярность получила сюита «Время, вперед» из музыки к одноименному фильму. В 70-90ые годы Свиридов обращается к духовной тематике.
Скончался композитор в 1998 году в Москве. 
* За «Патетическую ораторию» награжден Ленинской премией
«ПОЭМА ПАМЯТИ СЕРГЕЯ ЕСЕНИНА»
Свиридов и Есенин.
Один из самых любимых, близких Свиридову поэтов – Сергей Есенин. На его стихи он написал около 50-ти сольных и хоровых произведений. Среди них кантаты «Деревянная Русь», «Светлый гость», вокальный цикл «У меня отец крестьянин», поэма «Отчалившая Русь» и другие. Но вершинное сочинение – Поэма.
Содержание.
Эпиграфом к произведению Свиридов взял слова Есенина: «Более всего любовь к родному краю меня томила, мучила и жгла». Подобно тому, как революция разделила жизнь России на «до» и «после», так и цикл внутри распадается на две части. Первая посвящена дореволюционной России, вторая – советской. Поэма состоит из 10-ти частей, в которых использованы стихи Есенина разных лет. Сольные номера чередуются с хоровыми. Сольные номера – размышление Поэта о родном крае, трагические предсказания его судьбы, рассказ о собственном рождении. Хоровые номера воссоздают картины народной жизни. 

1. «Край ты мой заброшенный»
Сольный номер. Пейзаж родного края, окрашенный трепетной любовью поэта. В его чувстве слышится боль и любование, горечь и восхищение. Нисходящие мелодические фразы подобны глубокому тяжкому вздоху. Они звучат на фоне мерного сопровождения(пустая квинта), создающего ощущение бескрайнего простора, звенящей тишины. Кроме того, в сопровождении слышны и выразительный стонущий мотив, и колокольный звон.
2. «Поет зима»
Хоровой номер. Два контрастных образа. Крайние разделы- картина грозной зимней вьюги. На фоне тревожного сопровождения в низком регистре звучит суровая тема в унисонном сопровождении, с действенным квартовым началом. 
Середина номера – «Воробышки игривые», хрупкий и легкий образ. Мелодия более мягка, в оркестре изображается птичий щебет.
Кода возвращает к образам середины, красочный образ расцветающей весны
3. «В том краю»
4. «Молотьба»
5. «Ночь на Ивана Купала»
Хоровой номер. Одна из самых поэтичных частей. Оркестр рисует картину ночной тишины, мерцающих огней, далеких зовов. Таинственные короткие фразы у женских голосов. И вдруг – вторгается громогласное заклинание у всего хора «Ой, Купала, Купала». В следующих куплетах меняется оркестровое сопровождение (изобразительное начало)
6.  --\\--(продолжение)
Сольный номер. Тот же таинственный колорит, что и в предыдущей части, но теперь повествование ведется от лица Поэта – о его рождении. Здесь же и мысль о единстве Поэта и природы: «Родился я с песнями, в травном одеяле, зори меня вешние в радугу свивали».
7. «1919…»
8. «Крестьянские ребята»
9. «Я последний поэт деревни»
Сольный номер. Скорбный монолог Поэта, финал его линии, его прощание со старым крестьянским миром. В крайних частях ясно ощущается связь с первым номером цикла (квинтовое сопровождение, нисходящие фразы), в оркестре добавляются аккорды, изображающие траурное звучание колокола. В середине – контраст, сопоставление старого опоэтизированного быта с новым, неживым( «На тропу голубого поля скоро выйдет железный гость...») подчеркивается в музыке сопоставлением певучей мелодии и сухой, говорком, речи. И в репризе вместе со всем оркестром обрушивается тяжелый удар натурального колокола и вступает хор без слов: «О!.. мм...» — «как стон», как панихида, отпевание уходящего из жизни художника.
10. «Небо – как колокол»
Хоровой номер. Финал цикла. На фоне мощного, исполинского гудения колокола, создающегося звучанием всего оркестра, фортепиано и натуральных колоколов, хор скандирует слова:
Небо – как колокол,			Ради вселенского
Месяц – язык.			Братства людей
Мать моя Родина,			Радуюсь песней я
Я – большевик.  			Смерти твоей.
?
Содержание этого номера неоднозначно. Много лет считалось, что в нём утверждается вера в жизнь, в торжество новых идеалов, во «вселенское братство людей». Верно ли это утверждение? О чем, на ваш взгляд, говорит музыка?

Тема 11. Альфред Гарриевич Шнитке (1934 - 1998)
А.Ахматова по поводу Д.Шостаковича: 
«Я живу в одно время с гением». 
Марк Захаров (режиссер) в одной из передач, перефразировав: «Я живу в одно время с 2-мя гениями – Солженицын и Шнитке».
1. Значение, оценки.   
    «Вряд ли о каком-то композиторе можно сказать, что его устами исповедуется целая его эпоха». (журналист)
   С. Губайдулина: «Художник Заключительной Партии» - умение, обогнав время, предугадать завершение уже в начале. Это редкое свойство, доступное лишь избранным философам. Не случайно ему принадлежит «мысль о мире, выраженная в звуках». Его музыка – мощнейший фактор современности.
    Ему посвящены фестивали, по количеству изданных о нем книг, он конкурирует с Шостаковичем. Институт им. Шнитке, Шнитке-центр.
    Ш. рассматривают как  приемника Шостаковичской линии.
Творчество композитора еще при жизни стало выражением сути происходящего в современной культуре, отражением течения реального времени конкретной эпохи – 2п.20в.  
- Родился в Энгельсе АССР (автономная республика) немцев Поволжья Саратовской области. Первые уроки ф-но получил в 12 лет (Вена), где его отец служил военным переводчиком. Тогда же он научился играть на аккордеоне и начал сочинять.
 - 14 лет поступил на дирижерско-хоровое отделение музыкального училища им. Октябрьской революции (ныне МГИ им.Шнитке).
 - Большое влияние на формирование музыканта оказали учителя: пианист Е.М.Шатерников (ученик К.Н.Игумнова), теоретик И.Я.Рыжкин.
 - 19лет – студент МГК, композиция – Е.К.Голубев. После окончания аспирантуры с 1961 – 1972 г. вел инструментовку, чтение партитур, полифонию, класс композиции. Жена – пианистка, сын – композитор.
 - Затем полностью посвятил себя сочинению музыки.
 - Мировая известность пришла к Ш. в 70-е г.Фестивали и циклы концертов, посвященные его сочинениям, были проведены во многих городах (Москва, Стокгольм, Лондон, Вена, Берлин, Гамбург, Мюнхен, Нью-Йорк). Почетный член многих зарубежных академий.
 - Последние годы жизни связаны с тяжелой болезнью, Германия. Он был профессором композиции в Гамбургской Высшей школе(1989-1994). Скончался в 1998г., похоронен в Москве на Новодевичьем кладбище.
2. Наследие. Охватывает все ведущие жанры европейской академической традиции. Автор ок. 200 произведений в разных жанрах, предпочтение крупным жанрам. Лидирующее место занимают симфонии и концерты (9 сф., 6 concerti grossi). Много музыки для театра и кино – явление полистилистики.
 - хоровые сочинения (оратория «Нагасаки», кантата «Песни войны и мира»);
 - камерные: сонаты, 4 струнных квартета, квинтет, 3 ф-х концерта.
 - камерно-вокальные: «3 мадригала на ст. Ф.Танцера», «3 сцены», «3 песни на ст. Виктора Шнитке».
 - 3 оперы («Жизнь с идиотом» по Дорофееву; «Джезуальда»; «История докторо Фаустуса»). Балет «Пер Гюнт».
Каждая симфония имеет свою концепцию и конструкцию. 2 – сф.-месса, 3 – по заказу оркестра Гевантхаус, 4 – идея единства 4 религий… 
   1-я симфония (1969г.) В творчестве имеет важное значение – этапное сочинение, отражение философских взглядов на культурную жизнь. Летопись эпохи. Симфония возвестила о появлении нового художника. Колоссальный общественный резонанс.
   Симфония концепционна, остроконфликтна. Звукопись современного мира, «антисимфония». Отрицает классическую концепцию: 1ч. – квази-соната, 2ч. – скерцо, 3ч. – медленная, 4ч. – финал. 
    Сдержание: «… наше  существование строится на 2-х уровнях – низком и высоком, и человек живет на этих уровнях не оттого, что он беспринципен и не может выбирать. В самой жизни присутствуют 2 этих плана, которые находятся в постоянном взаимодействии… я попытался это взаимодействие самым открытым способом представить, совместить 2 уровня нашей жизни».
     1 часть – написана в жанре инструментального театра. Во время игры музыканты ведут себя очень непринужденно и свободно перемещаются по сцене. Вначале ударник звонит в колокол. Затем, играя музыку вступления, на сцену поочередно выбегают оркестранты: группа деревянных духовых, затем медных и струнных инструментов. Каждый наигрывает что-то свое, получается «звуковой базар», как назвал его Ш. Последним на сцену выходит дирижер. Взмахом дирижерской палочки он прекращает звуковой хаос. Торжественно, величаво звучит оркестр, как бы благословляя играющих и слушающих войти в мир симфонии 20 века.
     2 часть – Скерцо. Группа духовых уходит за кулисы, чтобы поиграть симфонию оттуда. Музыка этой части очень пестрая и вполне соответствует своему названию «скерцо», что означает «шутка».
     3 часть – в ней оркестранты играют в разных ритмах независимо друг от друга, будто каждый размышляет о чем-то своем.
     4 часть. Завершается симфония траурной музыкой. Музыканты-духовики медленно выходят на сцену, одновременно играя разные похоронные марши, в которые вклиниваются мотивы вальса И.Штрауса и 1-го ф-го концерта Чайковского. Внезапно на эту музыку обрушивается свирепый звуковой шквал и так же внезапно прекращается. Струнные инструменты поют одновременно 14 грегорианских хоралов «Sanctus». И вновь звучит траурная музыка. Раздаются удары колокола, тема «Dies irae».
Музыкальный язык:
1. «Я немецкий художник из России» - принадлежность к 2-м культурам (русская и немецкая), этот симбиоз составляет сердцевину А.Ш.   С одной стороны – исповедальность, открытость, русское (Чайковский). С другой – Бах, Бетховен, Брамс…
2. Тематизм – классическое темброобразование – наличие одной интонационной идеи, которая развивается от начала до конца. С другой стороны – темы выражают смысловые оппозиции.
3. Воплощение личностного – ретроинтонации или наоборот нарочито-банальные. Современный мир – микрохроматика.
4. Идея полистилистики, 70-е г. Произрастала нужда контраста, новой идеи. Толчком послужила работа в кино, А.Харжновский «Стеклянная гармоника» (посв. тоталитарным режимам). Калейдоскоп контрастов. 1971г. доклад международного конгресса, именно ему принадлежала идея полистилистики + А.Пиарт (Ч.Айвз, П.Беррио, К.Штокхаузен)
Тема 12. Э.В.Денисов
1. Значение: Э.Денисов принадлежит к поколению «шестидесятников», ему было суждено повернуть СМ на новые пути. Он стоит в ряду с такими именами как: А.Волконский, А.Шнитке, С.Губайдулина, Р.Щедрин. Все они воспитывались и росли за Железным занавесом; их основная идея – идея духовной свободы и одним из способов ее выражения было обращение к запрещенным видам композиторских техник («русский авангард»). Лидером был А.Волконский, затем Э.Денисов.
2. Краткие биографические сведения:
· Томск, отец – радиофизик, мать – врач;
· Не учился в муз. шк.; в средней шк. Учился хорошо;
· 16 лет, судьба привела к музыке.
· Томск ГУ, физико-математический факультет , //-но томское муз. училище (ф-но). Перед ним стоял выбор: математик? или музыкант? Пишет Шостаковичу письмо, отправляет свое сочинение. Ш. дает свое благословление.
· МГК – проваливается по теоретическим дисциплинам, ч/з год поступает (в разгар борьбы с формализмом 48г.), учится у Шаболина, общается с Шостаковичем. 
· Большую роль сыграли фольклорные экспедиции с А.Рудневой; пишет оп. «Иван - солдат», вок.ц. «Плачи».
· 59-64 г. – самообразование; время, когда хлынул поток новейшей музыки (Стравинский, Барток, Хиндемит)
· Пишет кантату «Солнце инков» в СК было подвержено острой критике. Денисов пишет статью «Новые техники - не мода» - оппозиция СК. Становится замалчиваемым.
· Преподает в МГК (общие дисциплины), с сер. 60-х выходит на мировую арену.
· С сер. 80-х, когда происходит изменение культурного климата, его сочинения звучат в СССР.
· Заграничные поездки ИРКАМ, автомобильная катастрофа.
3. Духовный мир: 
· Д. – художник со своей концепцией духовной жизни.
· Идея – становление художника должно идти ч/з сопротивление окружающей среды.
· Петровская линия искусства (открытость). В отличие от многих контр культурных событий, он одухотворен идеей «новой красоты» - красоты мысли. 3 любимых композитора (Моцарт, Глинка, Шуберт «без музыки Шуберта, я не мог бы жить»)
· Живописная основа музыки: «высокая лирика», «лирическая вязь», «стрельба, «уколы», осторитм, россыпи точек – пуантилистические всплески, миксты, кластеры, алеаторика.
4. Наследие: оперы: «Пена дней», «4 девушки» (Пикассо);
Балет «Исповедь»;
Симфония для 2-х струнных орк. и ударных;
Камерная музыка: 18 концертов, программные пьесы «Живопись», «Акварель», «Колокола в тумане»;
Хоровые сочинения: Реквием и др.
5. Литература: Ю.Холопов, В.Ценова. Э.Д. М 1993г.
6. Слушать: « <  и  >  » для клавесина и 12-ти струнных. Зеркально-динамический замысел, 1 звук у скрипки, выстраивается кластер.
«Знаки  на белом» (1974)
«И появилось королевство, но оно было замуровано белизной» - эпиграф взят из книги фр. Писателся к.20в. Марселя Швоба.
Аллюзия с живописью (одна из картин Пауля Клее называется «Знаки на желтом»): хрупкие сонорные пятна разных размеров и контуров, квази-тональные колокольные аккорды возникают на листе бумаги. Тихая, утонченная музыка без к-л внешних эффектов. Статическое состояние.


С.Губайдулина
1. Значение: Г. стоит особняком, она сумела преодолеть… добиться миррой славы. Лауреат премий.
На Западе известна «Запад открывает гений С.»
2. Краткие биографические сведения:
· Казань, раннее музыкальное обучение, сочинение.
· Казанская консерватория (ф-но); класс Г.Когана, композиция у Ленона; МГК – Шаболин.
· Ждать признания пришлось < 30 лет. «Годы застоя названы деликатно». Шнитке, Денисов – ближайшее окружение.
· Губайдулина писала музыку к к/ф (< 20): «Маугли», «Вертикаль», «Чучело», «Кафедра» и др.
· Живет под Гамбургом.
3. Принципы: композитор – философ (от др. китайцев до Н.Бердяева). в 1960 г. крестилась в православную веру. «Жизнь раздирает человека на части и религия помогает восстановить эту целостность».
«В мир серьезной музыки надо проникать с большим усилием. Проникают именно те, кто нуждается в богатой духовной пище».
Мысль о свободе: «Как пианисту и скрипачу необходимо иметь свободную руку, так композитору необходимо иметь свободную душу».
Восток-Запад: «Татарская по отцу, славянская по матери, еврейская от педагогов» - синтез художественных миров. Частые латинские названия сочинений, спонтанность, ирреальность. К. «Ночь в Мемфисе», «Чет и нечет».
Бинарные оппозиции: - vivente – nonvivente, шум и тишина, концерт для 2-х оркестров – эстрадного и сф; «Светлое и темное» для орк.; «Слышу… умокла».
Исполнители: Г.Рождественский, «фагот №1» - В.Попов, виолончель – Ив. Ванигетти, Шаховская, Липский, М.Пикарский, В.Тонха, Г.Кремер.
Шнитке: «Преобладание таинственного – это все более становится не только сутью, но более профессиональностью. Она – не понятная».
Губайдулина: «Все, в чем присутствует трагизм».


С.М.Слонимский (1932г.)
1. Значение:
· Один из лидеров 60-х (Пб. шк). Многогранно одаренный художник: музыковед, автор целого ряда работ «Симфонии Прокофьева» и др.); педагог, профессор Пб.К.; пианист; музыкальный писатель; крупный музыкальный деятель - стал инициатором открытия памятника М.Мусоргскому, учредил конкурс им.С. Прокофьева; композитор, ставший лидером Пб. шк. В 60-е г.
2. Краткие биографические сведения:
· Семья со старыми культурными традициями; отец – писатель, брат отца – американский музыковед (Николай Слонимский); будущий композитор рос в среде с разнообразными культурными интересами.
· Война – эвакуация в Пермь, обучение музыке, увлечение фольклором.
· Ленинградская Консерватория, класс композиции и ф-но (Б.Арапов и О.Евласов), экспедиции по изучению фольклора («фольклорные консерватории»)
· Аспирантура по ТМ; контакты с Московской шк. (Денисов, Губайдулина)
3. Наследие: ок. 10 опер («Виринея» по пов. Л.Сивулиной, «Видение И.Грозного»); балеты («Икар» и др.); вок-сф: «Песни вольницы»; симфонии: 17 (10 «Круги ада» по Данте); Реквием; 24 прелюдии и фуги.
4. Образный мир, черты стиля: «Возможно, среди композиторов своего поколения, я стал едва ли не 1-й писать пессимистические финалы. Гибель и судьба духа – вот моя тематика».
Стиль узнаваем, отличает высокий профессионализм.
· Традиции: Пб.шк (стремление к ритмическим новациям, + линия Мусоргского в методах обращения с фольклором, понимания муз. драмы)
· Мелодия – редчайшее св-во в музыке 2п.20в., ритмические новации; 1 из первых обратился к микрохроматике.
· Использование приемов музыкального театра.
· Всемирная отзывчивость
Концерт Buff 1964г. – сочинение принесло признание. «энциклопедия авангардной техники»; композиция с индивидуальным стилем:
1 часть каноническая фуга; 2 часть импровизация.


Б. Тищенко
1. Значение:
Лауреат Международного конкурса молодых композиторов "Пражская весна - 1966" ( первая премия), лауреат Государственной премии России имени М. И. Глинки (1978), заслуженный деятель искусств России (1978), профессор (с 1986), народный артист России (1987), лауреат премии мэра Санкт-Петербурга. (1995).
2. Краткие биографические сведения:
· Родился в 1939 г. в Ленинграде;
· Средняя общеобразовательная школа-десятилетка (1946-1956). Окончил с золотой медалью. 
· Музыкальное училище при Ленинградской государственной консерватории имени Н. А. Римского-Корсакова. 1954-1957. Окончил три курса по специальности композиция, класс Г. И. Уствольской, занимался по фортепиано в классе В. Л. Михелис. 
· Ленинградская государственная консерватория имени Н. А. Римского-Корсакова. 1957-1962. Занимался на композиторском факультете в классах профессора В. Н. Салманова, профессора В. В. Волошинова и профессора О. А. Евлахова (диплом с отличием), на фортепианном факультете, который окончил в 1963, в классе доцента А. Д. Логовинского (диплом с отличием). 
· Аспирантура Ленинградской консерватории по специальности композиция. 1962-1965. Руководитель - профессор Д. Д. Шостакович.
· С 1965 – преподаватель Санкт-Петербургской (ранее Ленинградская) государственная консерватория имени Н. А. Римского-Корсакова, доцент, профессор. С 1974 года ведет класс композиции.

Тема 13. Валерий Александрович Гаврилин (1939-1999)
Родился в городе Кадникове Вологодской области в семье учителя, погибшего на фронте в самом начале войны. Детские годы прошли в селе Воздвиженье под Вологдой. Там, в детдомовском хоре, он начал заниматься музыкой. Вскоре талантливого мальчика направили в Специальную музыкальную школу при Ленинградской консерватории. Он учился на кларнете и начал сочинять, усиленно подражая своему кумиру Шостаковичу. Девятнадцати лет Гаврилин поступил в  Ленинградскую консерваторию, которую закончил в 1964 году как композитор и как музыковед-фольклорист. Позднее он вел класс композиции в Музыкальном училище имени Н.А.Римского-Корсакова.
- Музыкальный язык опирается на различные пласты фольклора: крестьянские, городские, эстрадные, частушечные напевы, архаичные мотивы плача, причета, речевые интонации.
- Мелодия, основанная на «говоре человеческом». Продолжает традиции Даргомыжского, Мусоргского
- Театральность, зримость музыки. Всегда стремится сделать «небольшое представленьице».
«Перезвоны»
Симфония-действо «По прочтении Василия Шукшина»

Состав исполнителей: сопрано, тенор, чтец (мужской голос), смешанный хор, гобой соло, группа ударных инструментов.
Значение: 
«Перезвоны» — вершина творчества Гаврилина. Это грандиозная фреска истории человека и его народа, их общей судьбы. 
История создания:
В 1981 году Гаврилину была заказана музыка к пьесе Василия Шукшина (1929—1974) «Степан Разин». Позднее он вспоминал: «... Шукшин — это явление, которое трудно переоценить. Для меня, как для работающего композитора, явление такой личности в искусстве было просто событием. Это было мне подспорьем, опорой, поддержкой в том, что можно и нужно так работать. Шукшин остается и долго будет могучей фигурой и движущей силой в нашем искусстве...»
«Это сочинение ближе всего по форме к мистерии. По-русски это называется действо. Такая хоровая симфония-действо. Есть элементы театрализации, элемент сюжетности. Это нечто среднее между оперой и ораторией». 

Премьера «Перезвонов» стала крупным событием в музыкальной жизни не только города, но и страны. Появилась масса откликов. 

Георгий Свиридов: «Органическое, сыновнее чувство Родины — драгоценное свойство этой музьжи, ее сердцевина... Живая современная музыка глубоко народного склада, и самое главное — современного мироощущения, рожденного здесь, на наших просторах». Писатель Сергей Залыгин в журнале «Смена» отмечал: «В музыке Гаврилина в одной песне, в одной пьесе, в одном действии я угадываю и Есенина, и протопопа Аввакума, и что-то еще более древнее, языческое. И современное. Но все в произведении естественно и оправдано — каждое слово, каждый жест, каждая нота. Ничего нельзя изъять и заменить...». В 1985 году за «Перезвоны» Гаврилин был удостоен Государственной премии СССР.

Содержание: Жизнь человека на разных этапах жизни. «Действо»: начало и конец — трудная дорога. А в середине — свет. Он есть и будет в жизни всегда. И всегда будет любо выйти на простор, взглянуть, как велика и прекрасна русская земля. И как бы ни менялся мир, есть в нем красота, совесть, надежда».

Краткая характеристика номеров:
№1, «Весело на душе» и №20, «Дорога» — обрамление, внутри которого разворачиваются разнообразные картины и сцены. №2, «Смерть разбойника» — монолог тенора соло в народном духе, с переменным метром, в свободной манере, временами переходящий в декламацию и сопровождаемый мужской группой хора. №3, 5, 7, 9, 13 и 19 — «Дудочка», меланхоличное соло гобоя, имитирующего рожок или жалейку. «Ее негромкая песня-разговор, песня-плач печальна и проникновенна. Она как будто все время силится, но не может вырваться из своего бессловесного плена», — пишет музыковед А. Тевосян. №6, «Посиделки», выдержан в духе лукавых лирических частушек-«страданий». №8, «Ти-ри-ри» — изящная звукопись. №12, «Воскресенье», наполнен колокольными звонами. №15, «Страшенная баба» — злой, агрессивный образ, поданный, однако, в сказочно-юмористическом плане, с отчетливыми отсылками к «Полету валькирий» Вагнера. Кульминация произведения — №17, «Молитва». Она произносится чтецом на фоне хора, поющего закрытым ртом. Ее непосредственным продолжением становится №18, «Матка-река», полная стихийной могучей силы.



Советская массовая песня 60-80-х г.
1. Судьба песни в 60-80-е г. в сравнении с 30-50-ми:
   СМП – богатейший пласт отечественной музыкальной культуры. Он стал достоянием пусть недавней, но уже истории. 
   Перед нами стоит задача: понять, что случилось с жанром? Каковы причины произошедших радикальных мутаций?
   Причины следует видеть не только в самой песне, а и в социальной среде ее бытования. Имеются в виду факторы духовного порядка: общая социально-психологическая атмосфера, идеологический климат и экономическое положение.
   Эти изменения сказались на судьбе песенного жанра. В самой песне с 60-х г. накапливались симптомы самоисчерпания жанра, которые обнаружились не сразу.
2. Авторы песни; исполнители:
   В целом 60-70-е.г. были для СМП периодом чрезвычайно плодотворным. В ней продуктивно работали композиторы разных поколений от маститых мастеров жанра до совсем молодых, но ярко заявивших о себе. Среди них были творцы, преимущественно специализировавшиеся в данной области (называемые песенниками): Василий Соловьев-Седой, Матвей Блантер, Александр Новиков, Вано Мурадели,  Марк Фрадкин, Александра Пахмутова, Давид Тухманов и др.
   Активно работали мастера, связанные с различными жанрами академической музыки: Тихон Николаевич Хренников, Андрей Эшпай, Андрей Петров, Арно Бабаджамян, Вениамин Баснер, Микаэл Таривирдиев, Валерий Гаврилин и др.
   При этом каждый из них проявил свой неповторимый творческий почерк. Лишь некоторые из шедевров песенного жанра стали своего рода музыкальными символами времени: песня Коли (Никиты Михалкова) из к/ф Георгия Данелия «Я шагаю по Москве» музыка А.Петрова, слова Г.Шпаликова.
   В  этот период выдвигается и целый ряд талантливых исполнителей: Людмила Зыкина, Иосиф Кобзон, Муслим Магомаев, Т.Миансарова, Эдита Пьеха, ЛевЛещенко, София Ротару, Валентина Толкунова и др. Все они были, а некоторые из них и сегодня остаются чуткими интерпретаторами композиторского творчества в данном жанре. Пропагандисты советского песенного искусства.
3. Смена жанра. Образный мир: лирика; гражданская тема; романтика:
   Одним из изменений, которые претерпела СМП была смена жанра, ее предназначение. Она перестала быть массовой в том смысле, в котором была до к.50-х г.. а именно ориентированной на массовое, коллективное исполнение. К 70-м г. доминирующее место стала занимать песня, обращенная к массовому слушателю, но предназначенная для сольного концертного исполнения певцами-профессионалами, т.е. эстрадная песня.
   Такая направленность не отменяла сложившейся образности и стилистики предшествующего этапа, развитие происходило в русле той же традиции. Ведущими оставались те же 2 направления песенного жанра: гражданственно-патриотическое и интимно-лирическое.
   В данный период стала наблюдаться активная лиризация всех песенных разновидностей, поворот от коллективных эмоций к личностным, от внешнего к внутреннему, повышение внимания к раскрытию тайников человеческой души.
   Сплав героики и лирики получил наиболее органичное сплетение в песнях, посвященных событиям ВОВ. В самом поэтическом содержании этих песен были заложены предпосылки такого синтеза. Образы и события прошедших лет оживают в песнях как всплывающие в памяти человека сегодняшнего дня, пропущенные сквозь дымку прожитых десятилетий. Возникает эффект смыслового параллелизма, диалог времен и поколений, перекличка прошлого и настоящего, от чего песни обретают глубину и емкость. «День победы» Д.Тухманова (ст. В.Харитонова),+Пахмутова «Нежность»   
   Если в песнях о войне сочетание гражданственности и лиризма, коллективного и индивидуального получило убедительное художественное решение, вызвав адекватный эмоциональный отклик у слушателей, чувство сопереживания, то значительно сложнее дело обстояло с песнями гражданской направленности, отражавшими современную тематику. Следуя принципу «в жизни всегда есть место подвигу», СП обратилась к воспеванию героики современных событий: от покорения космоса до освоения необъятных просторов родины. Для песен этой тематики характерно желание уйти от пафосности, перевести в личностную плоскость повествование о героизме советских людей. Примером послужит песня М.Блантера «Перед дальней дорогой» (ст. В.Дыховичного и М.Слободского), «Палаточный город» О.Фальцмана (ст. М.Танича).
   Тема космоса была одной из частей тенденции к романтизации жизни, образа мыслей и чувств советской молодежи. Вот, например, излюбленные маршруты молодых героев огромного числа песен: небо, море, дальние края, знойные степи, тайга…И даже герой песни «Я шагаю по Москве» А.Петрова (ст. Г.Шпаликова), весело и беззаботно гуляющий по столице, напевающий обаятельный напев, словно придуманный им на ходу, мечтает пройти «соленый Тихий океан, и тундру, и тайгу».
   Все же нельзя не увидеть, что тема молодежи полна сложных, нередко драматических коллизий. И именно в этом ключе она поднималась новой советской литературой (проза В.Аксенова), кинематографом к/ф М.Хуциева  «Мне 20 лет», в советской песне получала идеализированное воплощение. Значительно проблемней и социально острее молодежь заговорила о себе сама в самодеятельной (авторской) песне, в рок-музыке. Поэтому доверие к композиторской песне постепенно снижалось.
4. Расслоение песенного жанра:
   Тип героя – простой человек, внешне ничем не примечательный, но он душевный и обаятельный, живущий в обычном, даже обыденном мире, переживающий свои маленькие радости и печали.
   Интимно-бытовой стиль просуществовал на эстраде не долго: он явно вступал в противоречие с ее законами, требовавшими большей яркости, зрелищности, концертности. Происходило расслоение песенного жанра.
   Главный герой песни как бы выводится за рамки бытового, повседневного. Но принималась эта неординарность по-разному и достигалась совершенно различными путями. С одной стороны, происходило духовное, психологическое усложнение лирического героя. Главным средством  образной индивидуализации было музыка, выразительные средства музыкально-поэтического синтеза. Ориентированные на исполнителей-профессионалов – мастеров эстрады – и на интеллектуально развитого массового слушателя, композиторы могли позволить себе выйти за рамки привычных песенных канонов. Стали возникать песенные разновидности, которые, сохраняя свою жанровую принадлежность, приближались к академической углубленности и средствам ее достижения. Это были песни-баллады, -романсы, -монологи, -речитативы. В русле этой тенденции можно назвать опус  А.Пахмутовой («Как молоды мы были» и др.).
5. Микаэл Тариверидиев, Алла Пугачева:
В формирование и развитие названной песенной разновидности важную творческую лепту внес М.Тариверидиев. Его песни-речитативы, вызывавшие по началу достаточно критическое отношение  -  явились началом рассматриваемой тенденции. Композитор обращается к стихам, выдержанным в прозаизированной манере, находит разнообразные тонкие приемы взаимодействия поэтической и музыкальной интонации, приближая их к типу лирико-драматического монолога.
Эта тенденция оказалась творчески весьма продуктивной, но не стала магистральной линией развития песенного жанра, не смогла закрепиться на современной эстраде.
Лидирующее положение стала занимать другая тенденция, в которой акцент  делался на внешней, визуально-зрелищной стороне, театрально-сценическом облике исполнителя. Именно он становится главным, а то и единственным носителем личностного начала. Возник новый феномен – не просто исполнителя, а «звезды», предлагавшей публике не столько произведение, сколько самого себя. Фигура создателя музыки в этих условиях переставала быть значимой.
   Эта ситуация приобрела устойчивый характер с появлением на эстраде яркой певицы и актрисы А. Пугачевой, сформировавшей явление, именуемое «театром песни А. Пугачевой». В этом театре было немало эпатажа, выходящего подчас за допустимые вкусовые  рамки, но он был талантлив, нес художественные открытия, определенную социальность, противопоставив регламентациям, дозированности эмоций раскрепощенность, свободу самовыражения, и оказал серьезное влияние на весь облик отечественной музыкальной эстрады.
6. Диско-музыка, эстрада: 
Доминирующим направлением в эстрадной песне была развлекательность и как ее основная задача – всепронизывающая танцевальность. Увлечение западными танцами началось еще в 60-е годы. Особенно популярен в советской эстрадной песне был твист – облегченный вид рок-н-ролла. Он привносил в песню веселую, будоражащую энергетику и применялся композиторами по назначению. В ритме твиста были написаны песни, как «Эй, моряк» А.Петрова, «Черный кот» Ю.Саульского.
   В 70-е г. в музыкальный быт молодежи вошли дискотеки, а вместе с ними и стиль диско-музыки. Он нес в себе ощущение праздничной эйфоричности, бездумной комфортности, вскоре перешел на эстраду, тиражеруемую средствами телевидения. Началась танцевальная эпидемия, не прекращающаяся и поныне.
   Эстрадный шлягер, уйдя от прямой идеологичности СМП, не декларировал преимущества советского образа жизни, но всем своим обликом, атмосферой благополучия, роскошной экипировкой демонстрировал, что «жизнь хороша и жить хорошо».
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