PAGE  
17

КОНСПЕКТЫ

ПО  МУЗЫКАЛЬНОЙ  ЛИТЕРАТУРЕ

(четвёртый  год  обучения)
МОДЕСТ ПЕТРОВИЧ МУСОРГСКИЙ.
БИОГРАФИЯ, КРАТКИЙ ОБЗОР ТВОРЧЕСТВА

Среди композиторов «Могучей кучки» Мусоргский был одной из выдающихся и самобытных личностей. В его творчестве со всей силой возродились традиции русского музыкального реализма, и в этом его смело можно назвать последователем Даргомыжского. Герой произведений Мусоргского – простой русский человек, униженный и оскорблённый, и в его лице – весь русский народ с его тяжёлой жизнью и несгибаемой волей. Во всех своих произведениях Мусоргский выступает гневным обличителем социальной несправедливости.

Мусоргский не получил профессионального музыкального образования, и до всех своих новых и оригинальных приёмов в творчестве доходил сам. Зачастую его смелые новаторства не понимались современниками и даже друзьями по «Могучей кучке». Даже Римский-Корсаков порой называл его приёмы «неграмотными» и пытался исправлять. Композитор очень страдал от непонимания и одиночества, преследовавших его. Но бессмертные творения Мусоргского опередили своё время, и потомки по достоинству сумели оценить гениальность его произведений.

Модест Петрович Мусоргский родился в 1839 году в селе Карево Псковской губернии в семье помещика. Первой учительницей музыки стала его мать, музыкально образованная и одарённая пианистка. Воспитанием мальчика занималась также няня, которая, подобно няне Пушкина, привила своему воспитаннику любовь к русской культуре – песням и сказкам. Воспоминания детских лет отразились в одном из произведений Мусоргского – вокальном цикле «Детская».

Несмотря на выдающиеся способности юного Модеста, о профессии музыканта не могло быть и речи: это считалось недостойным дворянина. Поэтому в 1849 году он вместе со старшим братом был отправлен в Петербург, в школу гвардейских подпрапорщиков. Параллельно с учёбой продолжались занятия музыкой у известного в то время педагога А. Герке. По окончании школы Мусоргский поступил на службу в Преображенский полк, и поначалу вёл светский и довольно легкомысленный образ жизни. 
Поворотным событием стало знакомство с молодым Балакиревым, и в дальнейшем – образование «Могучей кучки». Мусоргский начинает писать музыку и вскоре понимает, что офицерская служба отнимает у него много времени. Через год он выходит в отставку и полностью посвящает себя творчеству.

В начале 60-х годов Мусоргский работает нал своей первой оперой «Саламбо», затем появляется симфоническая картина «Иванова ночь на Лысой горе». Тогда же композитор создаёт песни на стихи Некрасова «Калистрат» и «Колыбельная Ерёмушке».

 В 1868 году Мусоргский начинает работу над своей знаменитой оперой «Борис Годунов». Сочинение оперы шло очень быстро, и год спустя произведение было готово. Однако опера не была принята к постановке из политических соображений. Отказ произвёл очень тяжёлое впечатление на композитора. Чтобы спасти оперу, друзья уговорили Мусоргского переработать её. Были введены две польские сцены, а также «сцена под Кромами». Премьера состоялась в 1874 году и прошла с огромным успехом.
В 70-е годы Мусоргский вновь обращается к русской истории. Он создаёт оперу «Хованщина», в которой отражает события конца XVII века – стрелецкие бунты и движение раскольников. Одновременно композитор создаёт оперу по повести Гоголя «Сорочинская ярмарка» и цикл фортепианных пьес «Картинки с выставки».

Последний период жизни и творчества был тяжёлым и полным переживаний. Обстоятельства сложились так, что собрания «Могучей кучки» прекратились, и это было ударом для Мусоргского. Эти настроения отразились в вокальных циклах «Без солнца» и «Песни и пляски смерти».

Умер Мусоргский в 1881 году в военном госпитале после тяжёлой и продолжительной болезни. Опера «Хованщина» была завершена Римским-Корсаковым, а «Сорочинскую ярмарку» завершил Кюи.

ОПЕРА «БОРИС ГОДУНОВ»

В творчестве Мусоргского немаловажную роль играют произведения, посвящённые историческим событиям. Это оперы «Борис Годунов» и «Хованщина». У композитора был замысел создания ещё одной оперы – «Пугачёвщина», но, к сожалению, это произведение так и не было написано.

Опера «Борис Годунов» создана по произведению А.С. Пушкина. Основная идея оперы – конфликт между преступным царём и народом. Народ в опере Мусоргского – главное действующее лицо.

В опере четыре действия и пролог.

ПРОЛОГ. Первая картина. Во дворе Новодевичьего монастыря толпится народ, согнанный по приказу бояр просить Бориса Годунова стать царём. Опера открывается небольшим оркестровым вступлением, рисующим образ угнетённого народа. Основная тема вступления –   медленная и скорбная – близка русским народным протяжным песням. Её называют тема разорённой Руси.
Вторая тема – тяжёлая, с многократным повторением одного-двух звуков – изображает приставов-надсмотрщиков, сгоняющих народ.
После грозных окриков пристава народ запевает горестный хор-плач «На кого ты нас покидаешь». Тема хора близка по характеру теме вступления. В мелодии много нисходящих секундовых интонаций, ходов на кварту и квинту, опеваний, напоминающих «всхлипывания».

Самое интересное то, что люди даже не понимают, для чего их сюда согнали, почему заставляют кричать и плакать. Народ, угнетённый и измученный, не способен ещё к сопротивлению, к защите своих прав и интересов. Многие совершенно равнодушны к происходящему. Это состояние народа Мусоргский очень метко изображает в центральной части хора – хоровом речитативе «Митюх, а Митюх, чево орём?» Хоровой речитатив – это разделение хора на отдельные группы, голоса, реплики, изображающие то, что происходит в людской толпе.
Картина заканчивается повторением первой части хора, звучащей более напряжённо и на полтона выше.
Вторая картина. Площадь в Московском Кремле. Под звон колоколов и ликование народа Бориса венчают на царство. Оркестровое вступление имитирует
 колокольный звон (оркестровые колокола, фортепиано, ударные, пиццикато струнных). Затем звучит торжественный хор «Уж как на небе солнцу красному слава».

Но не радостен Борис. Его мучают горькие думы и тяжёлые предчувствия. Неправедным путём достался ему царский престол: по его приказу был убит наследник – малолетний царевич Димитрий. Его музыкальная характеристика изложена в арии-монологе «Скорбит душа». Музыка монолога – суровая, сдержанная, в низком регистре, с многочисленными скачками и хроматизмами.
После монолога вновь возвращается тема хора, и картина заканчивается торжественно и величественно.

ПЕРВОЕ ДЕЙСТВИЕ. Первая картина. Действие происходит несколько лет спустя в тихой келье Чудова монастыря. Монах-летописец Пимен погружён в свой труд: многие годы он ведёт летопись исторических событий. 

Монолог Пимена открывается оркестровой темой, изображающей спокойное и равномерное движение пишущей руки.

В своём монологе Пимен рассказывает о долге историка-летописца, стремящегося передать всю правду потомкам. Некоторые темы монолога ещё не однажды будут встречаться в опере.

В келье Пимена появляется молодой послушник
 Григорий Отрепьев. Пимен рассказывает ему об убийстве царевича Димитрия. В голове юноши рождается дерзкий план: бежать из монастыря и выдать себя за царевича, который будто бы чудом выжил. Григорий решает заручиться поддержкой польского воеводы, чтобы свергнуть Бориса с престола. 

Вторая картина. Корчма
 на литовской границе. Сюда вместе с беглыми монахами Варлаамом и Мисаилом добрался Григорий. Пока его попутчики пьют вино и закусывают, он расспрашивает хозяйку, где можно безопасно перейти границу.

Образ бродячего монаха Варлаама – один из самых ярких в опере. Это человек удалой и бесшабашный, которому некуда девать свою могучую силу. Характеристика этого героя – песня Варлаама «Как во городе было во Казани» - написана в форме симфонических вариаций на неизменную тему народного склада. В зависимости от содержания текста мелодия звучит то лихо и задорно, то более спокойно и медленно, а подчас и драматично.

Внезапно в корчме появляются приставы. Они разыскивают Григория. Пользуясь неграмотностью стражников, Григорий, читая вслух приказ, называет вместо своих приметы Варлаама. Однако монах разоблачает его хитрость. Спасаясь, Григорий выскакивает в окно и убегает.

ВТОРОЕ ДЕЙСТВИЕ. Царский терем в Кремлёвском дворце. Это действие полностью посвящено Борису Годунову, который представлен здесь не только как преступный царь, но и как любящий отец. Он утешает свою дочь Ксению, которая оплакивает погибшего жениха, расспрашивает сына Фёдора о его занятиях науками. Но не отпускают царя муки совести, тревожат душу и много лет спустя. Состояние Бориса очень хорошо отражает его монолог «Достиг я высшей власти». Речитативная мелодия с «царственными» кварто-квинтовыми ходами сменяется величественной и строгой арией. Постепенно в сознании Бориса возникает мысль о неизбежности наказания за совершённое преступление. Его начинают мучить кошмары: ему чудится, что Димитрий явится и отомстит за себя. Музыка становится взволнованной и тревожной.
В палатах появляется боярин Шуйский. Он сообщает Борису о появлении самозванца, выдающего себя за покойного царевича Димитрия. Борис потрясён, и после ухода боярина кошмары Бориса возобновляются с новой силой.
ТРЕТЬЕ ДЕЙСТВИЕ. Первая картина. Замок Сандомирского воеводы в Польше. Его дочь Марина мечтает о власти, о царском престоле в Москве. Она решает использовать любовь Самозванца, чтобы получить то, о чём мечтает. Ария Марины звучит в ритме мазурки – польского национального танца.
Вторая картина. Лунная ночь у фонтана. Влюблённый Самозванец ожидает в саду Марину. Гордая панна отвергает любовь «дерзкого бродяги» и обещает ответить на его чувства лишь после того, как он станет царём на Руси. 

ЧЕТВЁРТОЕ ДЕЙСТВИЕ. Первая картина. Площадь перед собором Василия Блаженного. Здесь собрался народ, обсуждающий последние события. В сцене явственно чувствуется нарастающее недовольство народа. Многие готовы поддержать Самозванца, потому что искренне верят, что это настоящий царевич Димитрий. В толпе слышатся выкрики: «Смерть Борису и Борисовым щенкам!» Наиболее благоразумные пытаются утихомирить бунтарей – за такие слова грозит виселица. И тут на сцене появляется тот, кому говорить можно всё. Это Юродивый
.

С давних пор на Руси таких людей не обижали. Их старались приютить, накормить, дать одежду и самое необходимое. Юродивых называли «божьи люди»: считалось, что если такой человек помолится за тебя, то Бог обязательно услышит эту молитву. Тому, что говорили юродивые, также придавалось большое значение: через них, по мнению людей, говорил Сам Господь.
Характеристика Юродивого раскрывается в его песне «Месяц едет, котёнок плачет». Простенькая мелодия с бессмысленным текстом основана на интонациях народных причитаний и плачей. Основная интонация – нисходящая секунда, словно жалобный стон.

Юродивого окружают уличные мальчишки и обманом забирают у него копеечку. Юродивый жалобно плачет, и этот плач переходит в хор народа «Кормилец-батюшка, подай Христа ради». Из собора показывается царское шествие, и голодный люд бросается навстречу царю с просьбой о милостыне. Начинаясь тихо и жалобно, постепенно музыка вырастает в трагический вопль: «Хлеба! Хлеба! Хлеба голодным!»

Царь спрашивает Юродивого, о чём он плачет. Тот рассказывает, что мальчишки отняли у него копеечку, и просит: «Вели-ка их зарезать, как ты зарезал маленького царевича». Слуги в ярости пытаются схватить Юродивого, но царь велит: «Не троньте!» Он просит блаженного помолиться за него, но тот отказывается: «Нельзя молиться за царя Ирода
. Богородица не велит».
Вторая картина. На заседании боярской думы Гришку Отрепьева приговаривают к смертной казни. Шуйский осторожно рассказывает боярам о тяжёлом состоянии царя. Появляется Борис. Он в бреду, его преследуют кошмары. Очнувшись, он принимает участие в заседании. Монах-летописец Пимен рассказывает о великом чуде, будто бы происшедшем на могилке царевича. Потрясённый Борис в муках умирает, успев благословить на царство своего сына Фёдора.

Третья картина. На лесной прогалине под Кромами собрался восставший народ. Предводители восстания – монахи Варлаам и Мисаил – провозглашают смерть Борису. Кульминация картины – хор «Расходилась, разгулялась». Музыка хора могучая, богатырская, с многократными повторами одного звука в мелодии, секвенциями, доминантовыми гармониями. Ярким контрастом звучит средняя часть хора «Ой ты, сила-силушка», основанная на мелодии хороводной песни «Заиграй, моя волынка» и исполняемая женской группой хора.

Появляется Самозванец, и народ устремляется к нему. На сцене остаётся только Юродивый, который предсказывает горе русской земле и народу.

ПЁТР ИЛЬИЧ ЧАЙКОВСКИЙ.

БИОГРАФИЯ, КРАТКИЙ ОБЗОР ТВОРЧЕСТВА

Чайковский – один из самых знаменитых русских композиторов, имя которого широко известно как в России, так и за рубежом. Его музыка любима слушателями за простоту и искренность, за глубину чувств. В ней – вся жизнь человека с её радостью, скорбью, надеждами, борьбой, отчаянием. Чайковский писал почти во всех жанрах, но наиболее любимыми и совершенными в его творчестве были опера и симфония.
Пётр Ильич Чайковский родился в 1840 году на Урале, в городе Воткинске, в семье горного инженера. В 1849 году семья переехала в город Алапаевск, а затем в Петербург. Когда мальчику исполнилось десять лет, его отдали в Училище правоведения. Именно здесь Чайковский, параллельно с основной учёбой, начал серьёзно заниматься музыкой, которая преподавалась для желающих.
По окончании училища Чайковский поступил на службу в Министерство юстиции. Однако служба не привлекала его. В свободное время он посещает театр, в особенности оперу. В начале 60-х годов Чайковский с увлечением изучает теорию музыки, а в 1862 году поступает в только что открытую Петербургскую консерваторию. Его педагогами становятся А. Рубинштейн и Н. Заремба. По настоянию Рубинштейна Чайковский окончательно бросает службу и целиком посвящает себя музыке. В 1865 году он окончил консерваторию с серебряной медалью, а год спустя приступил к работе в Московской консерватории.

Следующие десять лет стали очень плодотворными: Чайковский написал три симфонии, Первый фортепианный концерт, четыре оперы, балет «Лебединое озеро», множество романсов и фортепианных пьес, в числе которых – знаменитый цикл «Времена года».

1877 год стал переломным в жизни Чайковского: неудачная женитьба вызвала тяжёлое нервное потрясение. И только неустанная творческая деятельность помогла композитору выйти из душевного кризиса. Именно в этот год были написаны одни из лучших произведений Чайковского – опера «Евгений Онегин» и Четвёртая симфония.

С конца 70-х годов Чайковский совершает много поездок за границу, выступает как дирижёр. Знакомится со многими зарубежными композиторами: Брамсом, Григом, Сен-Сансом. 
Последние годы жизни Чайковский проводит в Подмосковье, в Клину. В этот период жизни он создаёт Пятую и Шестую симфонии, оперы «Мазепа», «Пиковая дама», «Иоланта», балеты «Спящая красавица» и «Щелкунчик». Большинство произведений этих лет носят драматический характер – в особенности «Пиковая дама» и Шестая симфония.

Умер Чайковский в 1893 году.

ПЕРВАЯ СИМФОНИЯ СОЛЬ МИНОР

«ЗИМНИЕ ГРЁЗЫ»

Симфоническое творчество Чайковского включает в себя шесть симфоний, программную симфонию «Манфред», а также одночастные симфонические произведения – увертюры-фантазии «Ромео и Джульетта», «Гамлет», фантазии «Буря» и «Франческа да Римини». Лучшими симфониями признаны Первая, Четвёртая и Шестая. В Четвёртой симфонии впервые появляется тема судьбы, рока, преследующего человека – чем-то сродни мотиву судьбы из Пятой симфонии Бетховена. А финал Шестой симфонии – трагически-скорбный, траурный – является вершиной драматизма музыки Чайковского.

 Первая симфония соль минор, получившая название «Зимние грёзы», была написана в 1866 году. Её содержание – это раздумья и лирические чувства человека, образы русской природы.
В симфонии четыре части. Первая часть, имеющая подзаголовок «Грёзы зимнею дорогой», написана в форме сонатного аллегро. Главная партия в тональности соль минор – песенная, раздольная, её исполняют флейта и фагот на фоне тремоло струнных. Музыка рисует заснеженную зимнюю дорогу и бегущую по ней тройку лошадей. Тема главной партии напоминает песню ямщика.

Побочная партия – лирическая, светлая, в тональности Ре мажор, её исполняет кларнет. Это типично русская мелодия, близкая протяжным народным песням, в характерном для них переменном ладу. Заключительная партия звучит торжественно и фанфарно, также в Ре мажоре.

В разработке преобладает развитие темы главной партии. Она приобретает героический облик, обрастает триольными возгласами у медных духовых. Реприза беспокойная и тревожная, в главной партии инструменты меняются местами: тему ведут струнные, а сопровождение – деревянные духовые. Завершается первая часть симфонии драматичной кодой, в конце которой вновь появляется главная партия в своём первоначальном виде.
Вторая часть называется «Угрюмый край, туманный край». Музыка этой части навеяна впечатлениями от путешествия Чайковского по Ладожскому озеру. Она открывается медленным певучим вступлением у струнных. Основная тема звучит у гобоя в тональности Ми бемоль мажор с чертами переменности, также напоминает по характеру протяжную народную песню. Вторая тема – более напряжённая и насыщенная – исполняется виолончелями. Вся часть симфонии построена на развитии этих двух тем, в процессе которого музыка становится всё более мощной и грандиозной. В кульминации
 тему ведёт валторна, звучащая фанфарно, ярко. Завершающий раздел – кода – построена на материале вступления.

Третья часть – стремительное скерцо
 в тональности до минор, в трёхчастной форме. Основная тема части – стремительная, кружащаяся – рисует картину снежных вихрей. Средний раздел звучит в тональности Ми бемоль мажор в ритме спокойного вальса, как воспоминания путника. В коде тема вальса, наполненная лёгкой грустью, звучит в миноре.
Четвёртая часть начинается в том же сумрачном характере, но постепенно разворачивается в светлую, жизнерадостную пляску. Главная партия (финал написан в сонатной форме) построена на мелодии русской народной плясовой песни «Цвели цветики».

ОПЕРА «ЕВГЕНИЙ ОНЕГИН»
Чайковский – автор десяти опер, в числе которых «Кузнец Вакула», «Мазепа», «Чародейка», «Пиковая дама», «Иоланта», «Евгений Онегин». Две лучшие оперы Чайковского – «Евгений Онегин» и «Пиковая дама» - написаны по произведениям А.С.Пушкина.

Оперу на сюжет пушкинского «романа в стихах» композитор назвал «лирические сцены в трёх действиях, семи картинах». Из всего многообразия сюжетных линий романа Чайковский выбрал для оперы только одну: историю любви Татьяны и Онегина. Всё внимание в этом произведении сосредоточено на раскрытии внутреннего, душевного мира главных героев. Важную роль в опере играет оркестр, который часто «досказывает» то, что певец не выражает в данный момент в своей вокальной партии.
ПЕРВАЯ КАРТИНА открывается небольшой оркестровой интродукцией (вступлением). Нежная, задумчивая тема у струнных построена на нисходящих мелодических оборотах – лейтмотив мечтаний Татьяны, главной героини оперы.
Действие первой картины происходит в деревенской усадьбе Лариных – в саду и на веранде. Ларина и няня варят варенье, а сёстры Татьяна и Ольга исполняют лирический дуэт «Слыхали ль вы». Музыка дуэта близка по характеру бытовому русскому романсу.

Дуэт переходит в квартет – к нему присоединяются голоса Лариной и няни, которые вспоминают «давно прошедшие года». С широкой протяжной песней «Болят мои скоры ноженьки» в усадьбу приходят крестьяне: они приносят разукрашенный сноп по случаю окончания жатвы. Крестьян угощают. Звучит весёлая плясовая песня «Уж как по мосту, мосточку». Различное отношение к пению и пляске крестьян Ольги и Татьяны раскрывает несходство их характеров. В отличие от мечтательной Татьяны, её сестра – девушка беспечная и немного легкомысленная. Образ Ольги раскрывается в её арии «Я не способна к грусти томной».
В усадьбу Лариных прибывают гости – их сосед Владимир Ленский, давно влюблённый в Ольгу, и его столичный друг Евгений Онегин. Образы молодых людей также контрастны. Ленский – поэт, мечтатель, эмоциональный и ранимый. Его характеристика в первой картине – ариозо Ленского «Я люблю вас, Ольга». Ариозо имеет трёхчастную форму с динамической репризой.

Ариозо Онегина «Мой дядя самых честных правил» рисует образ человека учтивого, воспитанного, но холодного и равнодушного. Музыка ариозо звучит в ритме менуэта.
В первой картине оперы происходит завязка сюжета: Татьяна влюбляется в Онегина. В конце сцены в оркестре взволнованно звучит её первая тема.

ВТОРАЯ КАРТИНА также начинается с оркестрового вступления, построенного на ярко драматичной теме. Музыка как бы заранее предсказывает роковой исход любви Татьяны.

Действие происходит в комнате Татьяны. Девушка просит няню рассказать что-нибудь о старине. Неторопливый рассказ няни прерывается взволнованным восклицанием Татьяны: «Ах, няня, няня, я страдаю, я тоскую». Это – тема любви Татьяны, которая получает широкое развитие в следующей сцене. Няня уходит, а Татьяна не может уснуть. Она решается написать Онегину письмо.
Сцена письма Татьяны – одна из самых выразительных сцен в опере. Именно с неё начинал Чайковский создавать своё произведение. Характер героини раскрывается здесь в постоянном развитии: на глазах из наивной, мечтательной девочки Татьяна превращается в страстно любящую женщину. 

Сцена письма состоит из четырёх разделов. Сначала в оркестре взволнованно звучит тема любви Татьяны, постепенно переходящая в первый раздел сцены «Пускай погибну я». Музыка выражает пылкость и решимость героини.

Второй раздел «Я к вам пишу» - проникновенный и лирический. Основная тема звучит на фоне нежной мелодии гобоя и носит напевно-декламационный характер. Тема письма проходит дважды, и при вторичном проведении звучит более напряжённо и драматично.
Третий раздел «Нет, никому на свете» звучит светло и мечтательно, в мажорном ладу, с преобладанием в мелодии восходящего движения.
Четвёртый раздел «Кто ты: мой ангел ли хранитель» сначала звучит тихо и приглушённо, а затем развивается в радостную, ликующую тему, завершающую всю сцену.

Наступает утро. В комнату входит няня, Татьяна просит её передать письмо Онегину. В оркестре вновь проходит тема любви.
ТРЕТЬЯ КАРТИНА – сцена свидания Татьяны и Онегина. Она открывается хором девушек «Девицы-красавицы»: крепостные девушки собирают ягоды. Музыка хора – светлая, чуть лукавая – словно оттеняет драматизм сцены.

Вбегает Татьяна и в изнеможении падает на скамью. Её вокальная партия отрывиста и взволнована, а оркестр отображает душевное смятение героини. Вскоре появляется и Онегин. Холодновато-учтивая ария Онегина  «Когда бы жизнь домашним кругом» звучит спокойно и неторопливо, в размеренном ритме. Он не ответил на любовь Татьяны – мало того, он читает ей нравоучения о том, что нельзя так вот открывать сердце первому встречному! Татьяна в отчаянии.

ЧЕТВЁРТАЯ КАРТИНА. Бал в доме Лариных в честь именин Татьяны. Звучит вальс, на фоне которого слышатся реплики гостей.
Провинциальный бал с его сплетнями и пересудами раздражает Онегина. Желая отомстить Ленскому, который привёз его сюда, Онегин начинает ухаживать за Ольгой. На фоне яркой, праздничной мазурки вспыхивает ссора.
Все попытки Онегина смягчить конфликт заканчиваются неудачей. Оскорблённый Ленский вызывает Онегина на дуэль.

ПЯТАЯ КАРТИНА открывается мрачным оркестровым вступлением. Аккордовое изложение, напряжённые уменьшённые гармонии предвещают трагический исход дуэли. В оркестре у виолончелей проходит тема, которая постепенно переходит в арию Ленского «Что день грядущий мне готовит». Мелодия арии широкая, напевная, построена на нисходящих интонациях.
Появляется запоздавший Онегин. Враги колеблются, они вспоминают былую дружбу, но пути к примирению отрезаны. Дуэт «Враги!» построен в виде канона, в котором Онегин вслед за Ленским повторяет ту же самую мелодию и слова.

Раздаётся выстрел, и Ленский падает, сражённый насмерть. В оркестре вновь звучит тема его предсмертной арии.

ШЕСТАЯ КАРТИНА. Бал в Петербурге. Здесь появляется вернувшийся из дальних странствий Онегин. Он так и не нашёл себя за эти годы, и ничто не может его развлечь. Неожиданно Онегин замечает Татьяну. Она очень изменилась – стала настоящей светской дамой, сдержанной в чувствах и величественной. Онегин узнаёт, что Татьяна стала женой князя Гремина, который намного старше неё. С огромной любовью рассказывает Гремин о своей жене. Музыка его арии «Любви все возрасты покорны» полна неподдельных чувств, звучит светло и восторженно.
Онегин понимает, что безнадёжно влюблён в Татьяну. Она же, напротив, выглядит спокойной и сдержанной. Ни тени волнения нет на её лице, хотя в оркестре взволнованно и страстно звучит тема её любви. После ухода Татьяны в вокальной партии Онегина появляется одна из тем сцены письма – его первого эпизода.

СЕДЬМАЯ КАРТИНА происходит в доме Греминых. Татьяна в слезах читает письмо Онегина, в котором тот признаётся ей в любви. Внезапно появляется сам Онегин. Встреча с ним пробудила в душе Татьяны прежнюю любовь. Но чувство долга для неё сильнее. «Я вас люблю – к чему лукавить? Но я другому отдана, и буду век ему верна», - отвечает она ему. Опера заканчивается горьким восклицанием Онегина: «Позор, тоска! О жалкий жребий мой!»

РУССКАЯ  МУЗЫКА  НА  РУБЕЖЕ  XIX-XX  ВЕКОВ

Конец XIX – начало XX века – один из сложнейших периодов в истории России. События, происходившие в то время, оказали большое влияние на все сферы жизни, в том числе на культуру. В их числе – быстрое развитие капитализма в стране, русско-японская война 1904 года, первая мировая война 1914-1918 годов, революция 1905 года, февральская и октябрьская революции 1917 года.

Музыкальная жизнь на рубеже столетий протекает бурно, интенсивно. Расширяется деятельность Русского музыкального общества, организуется Филармоническое общество в Москве, пропагандирующее главным образом симфоническую музыку. Расширяется репертуар императорских оперных театров, улучшается качество их постановок. В крупных городах растёт число концертных организаций, учебных заведений. На концертной эстраде появляется целая плеяда талантливых пианистов – Есипова, Гольденвейзер, Игумнов, Левин, на оперной сцене – Шаляпин, Собинов, Нежданова. Начинаются выступления народного хора Пятницкого, оркестра русских народных инструментов Андреева. В России гастролируют зарубежные музыканты.

Успешное развитие русского национального искусства во многом было обязано отечественным меценатам. Одним из выдающихся музыкальных меценатов этого времени был лесопромышленник Митрофан Петрович Беляев. В его доме в Петербурге регулярно устраивались музыкальные вечера – так называемые «беляевские пятницы». Их постоянными участниками были Римский-Корсаков, Лядов, Глазунов, Стасов. Беляев основал также издательство, выпускавшее произведения русских композиторов.
Имение русского мецената Мамонтова почти на три десятилетия стало творческой мастерской для русских художников. Мамонтов организовал также оперный театр, получивший название «Московская частная русская опера». Известны также имена русских меценатов Зимина (организатор частного оперного театра в Москве) и Дягилева (организатора журнала и объединения русских художников «Мир искусства», в которое входили Васнецов, Врубель, Левитан, Малявин, Нестеров, Поленов, Серов, Сомов).

Русская музыка в этот период представлена именами композиторов разных поколений. К концу века достигает расцвета творчество Чайковского, Римского-Корсакова, Балакирева, А.Рубинштейна. В то же время в период зрелости  вступают их ученики – Глазунов, Лядов, Танеев, Аренский. Начинается творческий путь Рахманинова, Скрябина, Глиэра, Мясковского, Стравинского, Прокофьева.

АЛЕКСАНДР НИКОЛАЕВИЧ СКРЯБИН.

БИОГРАФИЯ, КРАТКИЙ ОБЗОР ТВОРЧЕСТВА

Творчество Скрябина – одного из ведущих композиторов рубежа столетий – было высоко оценено как современниками, так и последующими поколениями. Русский романтизм сочетался в его произведениях с мистически-величественными идеями прославления Человека-Творца как последователя Творца-Бога. Композитор Мясковский называл Скрябина «Гениальным искателем новых путей».
Александр Николаевич Скрябин родился в 1872 году в Москве. В раннем детстве он лишился матери, и его воспитанием занималась тётя. Саша рос хрупким, впечатлительным ребёнком, и с ранних лет испытывал огромное влечение к музыке. Его любимой прогулкой был поход в музыкальный магазин на Кузнецком мосту, где он обязательно импровизировал на фортепиано, а любимым хобби – изготовление игрушечных роялей. Также в детстве Скрябин много читал, особенно Шекспира и Мольера.

В 1882 году Скрябин поступил в Московский кадетский корпус, и параллельно продолжал заниматься музыкой. А в 1888 году он поступает в Московскую консерваторию, где занимается в классе фортепиано и композиции. Уже в консерваторские годы выступления Скрябина-пианиста привлекали внимание слушателей. Он настолько усердно занимался, что однажды переиграл руку, и чуть было не поставил под угрозу свою концертную деятельность.

По окончании консерватории Скрябин пишет музыку и выступает как пианист. В его композиторском наследии – почти исключительно произведения для фортепиано. С самого начала творческого пути большую поддержку Скрябину оказывает Беляев. Именно в беляевском кружке он знакомится с Римским-Корсаковым, Кюи, Глазуновым, Стасовым и Лядовым.

В 1898 году Скрябин начинает преподавать фортепиано в Московской консерватории. Эта работа отвлекала его от творчества, и при первой возможности, благодаря помощи меценатки Морозовой, он её оставил.

В 1900-е годы наступает период наивысшего расцвета творчества Скрябина. Он создаёт Первую симфонию в шести частях с хоровым финалом, прославляющим искусство. Затем появляется Вторая симфония. В эти годы Скрябин серьёзно изучает Библию, труды немецких и русских философов. Он много концертирует в Европе и США, но постоянно интересуется событиями в России. В творчестве этих лет Скрябин стремится к воплощению борьбы с силами, препятствующими свободе человеческого духа. Эти идеи воплощены в его произведениях – «Божественная поэма» (Третья симфония), «Поэма экстаза» и Поэма огня «Прометей».

Последние годы жизни Скрябина озарены идеей создать невиданное действие – Мистерию, объединяющую все виды искусства. Готовясь к созданию Мистерии, Скрябин читал книги об Индии, по истории религии. В течение 1913-1915 годов композитор работал над «Предварительным действием» для большого симфонического оркестра, фортепиано, органа, хора, солистки, со строкой luce
. Завершить работу над этим произведением Скрябин не успел: в 1915 году он скончался от заражения крови.
ПРОИЗВЕДЕНИЯ ДЛЯ  ФОРТЕПИАНО

Как уже упоминалось в биографии, Скрябин писал только фортепианную и симфоническую музыку. Но если первое произведение для оркестра у него появилось только в конце 90-х годов, то фортепианные пьесы Скрябин начал сочинять ещё в юные годы и писал их всю жизнь. Среди его фортепианных сочинений – 89 прелюдий, 27 этюдов, а также вальсы, мазурки, экспромты, ноктюрны. Огромное влияние на молодого Скрябина имели произведения Шопена.

Стиль фортепианной музыки Скрябина отличается изысканностью, хрупкостью, прозрачностью фактуры, «воздушностью». Один из любимых жанров композитора – прелюдии.

Прелюдия ми минор. В первом же такте хроматическое движение мелодии в левой руке «застывает» на увеличенном трезвучии, затем плавно скользит вниз. Мелодия секвенцируется, становится более напряжённой. Конец второго предложения обрывается, затем следует выразительная пауза и небольшая кода, построенная на первоначальном мотиве.
Прелюдия ля минор. В основе этой пьесы – изысканное вальсовое движение. Фактура прелюдии капризно-ломкая, воздушная. Часто возникают остановки на третьей доле такта. Много хроматизмов, часто меняется темп.

Этюд ре-диез минор. В этом произведении звучит призыв к действию, к борьбе. Тема изложена октавами на фоне триольного сопровождения. По своему характеру этюд Скрябина напоминает знаменитый «Революционный этюд» Шопена.

СЕРГЕЙ  ВАСИЛЬЕВИЧ  РАХМАНИНОВ.

БИОГРАФИЯ, КРАТКИЙ ОБЗОР ТВОРЧЕСТВА

Рахманинов – один из талантливейших композиторов и пианистов конца XIX - начала XX века. Огромная популярность его музыки во всём мире сравнима лишь с популярностью музыки Чайковского. Основной темой творчества композитора была тема Родины – России. Образ Родины, мощь, удаль её богатырских сил, широта раздольных русских пейзажей, искренность и открытость русской души – вот содержание творчества Рахманинова.

Так сложилась судьба, что в возрасте сорока четырёх лет Рахманинов вынужден был покинуть Россию, и это стало причиной глубоких и сильных страданий. Но до конца своих дней он оставался исконно русским композитором, и его музыка продолжала воспевать Россию.

Сергей Васильевич Рахманинов родился в 1873 году в имении Онег неподалёку от Новгорода. Первой учительницей музыки была его мать, а в возрасте 9 лет Серёжа поступает в Петербургскую консерваторию. Условия для занятий складывались не очень благоприятно, в результате чего часто случались плохие отметки по общеобразовательным предметам, да и в классе фортепиано систематической работы не было. Спасали великолепные природные данные и тяга к творчеству. Летние каникулы Серёжа проводил у бабушки под Новгородом, где с большим удовольствием слушал перезвоны старинных церковных колоколов, пение монастырского хора. Эти детские впечатления впоследствии отразились в его произведениях. В этот же период возникли первые попытки сочинять музыку.

В 1885 году двоюродный брат Рахманинова – известный пианист Александр Зилоти – предложил перевести Сергея в Московскую консерваторию. Он определил его в класс Николая Сергеевича Зверева, который брал одарённых учеников к себе на полное содержание. Он не только не брал денег за обучение, но и сам оплачивал услуги преподавателей общеобразовательных дисциплин своих учеников, водил их в театр, на концерты. Зверев был очень требовательным педагогом, приучал своих учеников к систематической работе. Именно благодаря ему Рахманинов превратился из ленивого и недисциплинированного ученика в человека собранного и волевого.

На старшем отделении консерватории Рахманинов поражал всех своей феноменальной одарённостью, редкой музыкальной памятью. Он часто выступал в концертах, о нём заговорили как о выдающемся пианисте. Консерваторию Рахманинов окончил с золотой медалью.
Среди ранних сочинений Рахманинова подлинным шедевром явилась прелюдия до диез минор, сочинённая в возрасте 19 лет. Уже здесь со всей своей мощью звучит знаменитая рахманиновская «колокольность». 
В консерватории был написан также Первый фортепианный концерт, а дипломной работой стала опера «Алеко» на сюжет поэмы Пушкина «Цыганы».

В первое десятилетие после окончания консерватории Рахманинов много сочиняет. Появляются оркестровая фантазия «Утёс», Первая симфония, фортепианные пьесы, романсы, духовный концерт. Но после провала Первой симфонии у него наступил творческий кризис, и несколько лет Рахманинов ничего не писал. И только когда он получил приглашение от Мамонтова занять должность дирижёра в его оперном театре, это послужило толчком к возобновлению творческой деятельности.

Одним из самых грандиозных сочинений периода творческой зрелости Рахманинова стал Второй фортепианный концерт, прозвучавший как могучий набат. В этом произведении во всём его величии раскрылся образ Родины.
Со временем в музыке Рахманинова появляются трагические образы. Это связано с исторической обстановкой в России, с тревогой за её судьбу. Таковы Первая фортепианная соната, навеянная трагедией Гёте «Фауст», симфоническая поэма «Остров мёртвых». Но олицетворением вечной красоты была для Рахманинова любимая с детства духовная музыка. В 1910 году он пишет «Литургию Иоанна Златоуста», а в 1915 – «Всенощное бдение» для хора а капелла.

В 1917 году Рахманинов вместе с семьёй уезжает за границу. Он даёт концерты в Скандинавских странах, затем переезжает в США. Значительную часть своих гонораров Рахманинов использует для материальной поддержки соотечественников как за рубежом, так и на родине. Он тяжело переживал события Великой Отечественной войны, осенью 1941 года передал в фонд Красной Армии более четырёх тысяч долларов и в дальнейшем не раз направлял в Россию свои сборы с концертов. Почти восемь лет он не пишет музыку, и лишь в 30-е годы создаёт «Рапсодию на темы Паганини», Третью симфонию и «Симфонические танцы».

Умер Рахманинов в 1943 году, так и не дожив до победы. Он скончался в Калифорнии, где и был похоронен. 

ФОРТЕПИАННОЕ  ТВОРЧЕСТВО  РАХМАНИНОВА

Будучи великолепным пианистом, Рахманинов создал огромное коли- чество произведений для фортепиано. Среди них – концерты, сонаты, прелюдии, этюды-картины, музыкальные моменты, пьесы в четыре руки и для двух роялей. Для всех этих произведений характерно мощное звучание, напряжённость, виртуозность. Большое влияние на формирование стиля фортепианной музыки Рахманинова оказала музыка венгерского композитора и пианиста Ференца Листа.

Музыкальный момент ми минор. Это произведение – драматическое, мятежное, тревожное. Звучит в очень быстром темпе, построен на виртуозных пассажах с большим количеством хроматизмов в левой руке и призывных возгласах в правой. Громадное нарастание динамики на крещендо придаёт произведению небывалую мощь.

Прелюдия ре мажор. В этой пьесе – ощущение покоя, полного растворения в природе. Мягко колышущийся аккомпанемент с широкими ходами сочетается с очень красивой мелодией. Произведение написано в трёхчастной форме; в среднем разделе музыка приобретает восторженный характер, а в репризе возвращается первоначальная тема.
Этюд-картина ля минор. Это одно из произведений, созданных в годы революции – произведений, носящих мрачный, свирепо-грозный характер. Этюд, по словам Рахманинова, «вдохновлён образами Красной Шапочки и Волка». В основе пьесы – два контрастных образа: зловещая хроматическая тема в басу с грозно «рычащими» аккордами, и жалобные, спотыкающиеся шестнадцатые в высоком регистре.

ОТЕЧЕСТВЕННАЯ  МУЗЫКАЛЬНАЯ  КУЛЬТУРА

В  1920-1950  ГОДЫ

Октябрьская революция 1917 года внесла коренные изменения в судьбу России. Как жизнь, так и искусство в то время были полны противоречий. С одной стороны, революция призывала к преобразованию жизни, воспитанию высоких душевных качеств человека, развитию культуры. С другой стороны – разрушались храмы, памятники, уничтожались частные библиотеки и коллекции, запрещена церковная музыка и творчество многих писателей и композиторов. Многие видные деятели культуры были сосланы, расстреляны либо эмигрировали.

Всё это, наряду с тяжелейшим военным и экономическим положением государства, могло привести к упадку искусства. Однако этого не произошло: несмотря на все трудности, музыкальная жизнь продолжала развиваться. Первоочередным делом государственной важности было признано воспитание и образование. Были открыты новые музыкальные учебные заведения во многих городах России. Характерной чертой отечественной музыкальной культуры стала её массовость. Музыка звучала повсюду: на концертах-митингах, на собраниях, съездах, демонстрациях. Необычайно популярной стала «шумовая музыка» (введение в партитуры оркестров имитации технических звуков). Невиданный прежде размах приобретает музыкальная самодеятельность. В армии, на заводах и фабриках создаются музыкальные и театральные кружки, открываются клубы и Дома культуры. Пропаганде музыкального искусства активно содействовали радиопередачи, а впоследствии и телевидение. Распространение музыки с помощью технических средств, начатое в то время, продолжается и сейчас: от грампластинок – к магнитофонным записям, видеозаписям и лазерным дискам.
В 1930-е годы были созданы Союз композиторов и Союз писателей. Их деятельность была направлена на создание произведений оптимистических
, простых, легко запоминающихся, в которых создаётся образ советского человека – лучшего, идеального, живущего в столь же идеальном обществе. Такие ограничительные требования осложняли развитие отечественной музыки; но, несмотря на все трудности, в эти годы продолжали создаваться классические произведения – симфонии, оперы, кантаты, оратории, балеты, концерты, романсы.

С первых же послереволюционных лет отечественная культура развивалась как многонациональная. Важное значение имела творческая деятельность таких композиторов, как Гаджибеков, Павлиашвили, Хачатурян, Лятошинский, Калниньш. Они стремились к слиянию народного фольклора своих республик с традициями европейской музыки.

Одним из ведущих жанров советской эпохи стала массовая песня. В ней объединились черты крестьянской песни и городского романса, частушки и эстрадной музыки, революционного и солдатского фольклора. Расцвет этого жанра наступил в 1930-е годы, и этому во многом способствовало развитие кинематографа. Песни к кинофильмам полюбились слушателям, быстро запоминались и выучивались. Выдающимися мастерами песенного жанра были Дунаевский (песни «Марш весёлых ребят», «Песня о Родине», «Школьный вальс»), Блантер («Катюша»), Соловьёв-Седой («Подмосковные вечера»), Александров («Священная война»), Шостакович («Родина слышит», «Песня о встречном»).
Огромное развитие получила детская музыка. Это направление музыкальной культуры проявилось благодаря творчеству Прокофьева, Шостаковича, Хачатуряна, и особенно Кабалевского. Композиторы не только сочиняли детскую музыку, но и принимали самое активное участие в музыкальной жизни детей. В городах и сёлах открывались музыкальные школы, студии, устраивались концерты-лекции, проводились конкурсы и олимпиады. И по сей день эта деятельность продолжается, несмотря на все проблемы современного мира.
СЕРГЕЙ  СЕРГЕЕВИЧ  ПРОКОФЬЕВ.

БИОГРАФИЯ, КРАТКИЙ  ОБЗОР  ТВОРЧЕСТВА

Прокофьев – один из выдающихся отечественных композиторов XX века. Его называли «поэтом радости», потому что характер большинства его произведений – светлый, оптимистический. В его музыке много новых, смелых приёмов, содержание музыки отличается огромным многообразием. Это остроумный юмор и нежная лирика, образы детства и суровый драматизм. В сочинениях Прокофьева отражена русская история и современность, шекспировская трагедия и сказка. Композитор писал музыку в самых различных жанрах: балеты, симфонии, концерты, сонаты, сюиты, песни, кантаты, музыку для театра и кино.
Сергей Сергеевич Прокофьев родился в 1891 году в имении Сонцовка Екатеринославской губернии. Отец его был агрономом, управляющим имения, мать хорошо играла на фортепиано. Она же стала первой учительницей сына. В пять лет Серёжа сочинил свою первую фортепианную пьесу «Индийский галоп», а в девять лет, под впечатлением поездки в оперный театр, он написал оперу «Великан» на собственный сюжет.

Зимой 1902 года родители привезли Сергея в Москву к Сергею Ивановичу Танееву. Отметив дарование мальчика, Танеев посоветовал начать с ним серьёзные занятия гармонией и музыкальной литературой. По рекомендации Танеева в Сонцовку на лето приехал молодой музыкант, выпускник консерватории Глиэр – впоследствии известный композитор. Именно он стал обучать мальчика профессиональному искусству музыки. Под руководством Глиэра Прокофьев сочинил множество фортепианных пьес, симфонию, оперу «Пир во время чумы». Со своими друзьями он постоянно придумывал и разыгрывал театральные представления, на которых обязательно присутствовали зрители.

В 1904 году Прокофьев поступил в Петербургскую консерваторию, блестяще выдержав вступительный экзамен. Его педагогами стали Лядов и Римский-Корсаков. В 1909 году Прокофьев окончил консерваторию по классу композиции, а в 1914-м – как пианист. Ему присудили золотую медаль и премию имени А.Рубинштейна – великолепный рояль. В последующие годы Прокофьев, помимо сочинения музыки, много выступал как пианист. Первой значительной работой Прокофьева был одночастный концерт для фортепиано с оркестром. С этого времени начинается его громкая известность как композитора. 
В 1917 году Прокофьев знакомится с Маяковским, творчество которого произвело на него огромное впечатление. В свою очередь поэт также восхищался музыкой Прокофьева, находя в ней нечто близкое своему творчеству. В эти годы композитор пишет музыкальную сказку «Гадкий утёнок», «Классическую симфонию», цикл фортепианных пьес «Мимолёт-ности», оперу «Игрок».

В мае 1918 года Прокофьев выезжает за границу на гастроли, и возвращается в Россию только через пятнадцать лет. Он много выступает с концертами, но главным делом для него по-прежнему остаётся творчество. Именно здесь появляется Третий концерт для фортепиано с оркестром, цикл пьес «Сказки старой бабушки», опера «Любовь к трём апельсинам», балет «Стальной скок». Но тоска по Родине приводит Прокофьева к решению вернуться на родную землю.

В 30-е годы, по возвращении в СССР, он создаёт балет «Ромео и Джульетта», музыку к кинофильму «Александр Невский» (впоследствии переработанную в кантату), оперу «Семён Котко». В этот же период появляются произведения для детей, из которых наиболее известным является симфоническая сказка «Петя и волк».

В годы войны главной работой Прокофьева была патриотическая опера «Война и мир» на сюжет романа Льва Толстого. В послевоенные годы появляется балет «Золушка», Пятая симфония, музыка к кинофильму «Иван Грозный».

Последний период жизни и творчества отмечены появлением таких произведений, как опера «Повесть о настоящем человеке», балет «Сказ о каменном цветке», оратория «На страже мира» и Седьмая симфония. 

Умер Прокофьев в 1953 году в Москве. 
ПРОИЗВЕДЕНИЯ  ДЛЯ  ФОРТЕПИАНО
Фортепианную музыку Прокофьев писал на протяжении всей своей жизни. Первые произведения появились ещё в детские годы, а последние – перед самой смертью. Будучи великолепным пианистом-виртуозом, он воплощал в произведениях для фортепиано самые смелые новаторские идеи.
Многообразны жанры фортепианного творчества Прокофьева. Он сочинял программную музыку с подчас необычными названиями («Призрак», «Наваждение», «Мысли»), музыку в традиционных жанрах (этюд, прелюдия, токката, скерцо), пьесы в старинных танцевальных жанрах (бурре, гавот, аллеманда, менуэт) и в танцевальных жанрах XIX века (вальс, мазурка). Среди его произведений – циклы пьес «Сарказмы», «Мимолётности», «Сказки старой бабушки», а также 5 концертов для фортепиано с оркестром, 9 сонат, 3 сонатины.

Токката ре минор. Пьеса построена на двух тематических элементах: первый – активное остинато
 на одном звуке; второй – схождение мелодических и ритмических фигур в правой и левой руках из крайних регистров в средние. Эти элементы повторяются много раз, в звучании много диссонансов, используются все регистры фортепиано, звучность доходит до фортиссимо.
Пьесы ор. 12. В этот цикл входят 10 пьес различных жанров в классическом стиле. Наиболее яркими из них являются Гавот соль минор, Прелюд до мажор и Юмористическое скерцо.

Гавот соль минор. В нём слышны все характерные черты этого старинного танца: четырёхдольный размер с затактом в две четверти, аккуратные классические каденции, движение четвертями в аккомпанементе. Вместе с тем композитор «осовременивает» пьесу заострёнными форшлагами на слабую долю.

Прелюд до мажор (с подзаголовком «Арфа») – прозрачная, светлая, очень изящная пьеса. Она исполняется почти целиком в высоком регистре, мелодия изложена параллельными терциями, а сопровождение построено на ломаном арпеджио.
Юмористическое скерцо, в отличие от Прелюда, написано в басовом ключе, изображая карикатурное звучание фаготов. В начале пьесы они нарочито фальшивят, а в среднем разделе начинают звучать чисто и аккуратно. В пьесе много украшений – форшлагов на слабую долю такта.

КАНТАТА  «АЛЕКСАНДР  НЕВСКИЙ»

В своём творчестве Прокофьев неоднократно обращался к историчес-кой теме. Это опера «Война и мир», а также музыка к кинофильмам «Иван Грозный» и «Александр Невский», впоследствии переработанная в кантату. 
Кантата – циклическое (многочастное) произведение для хора, солистов и симфонического оркестра, имеющее сюжетную основу. Кантаты и сходные с ними оратории были одними из самых популярных жанров отечественной музыки советского периода.

Кантата «Александр Невский» написана на тексты поэта Владимира Луговского и самого композитора. Она предназначена для меццо-сопрано, смешанного хора и оркестра. Как уже было сказано, это произведение возникло из музыки к одноименному фильму, поставленному в 1938 году выдающимся советским кинорежиссёром Сергеем Эйзенштейном. В кантате семь частей:
1. «Русь под игом монгольским»

2. «Песня об Александре Невском»

3. «Крестоносцы во Пскове»

4. «Вставайте, люди русские»

5. «Ледовое побоище»

6. «Мёртвое поле»

7. «Въезд Александра во Псков»

«Песня об Александре Невском» - вторая часть кантаты. Музыка её величавая и строгая, выдержана в эпическом духе. Вокальную партию исполняет унисонный хор – мужские голоса, дополненные альтами. Основная мелодия – «А и было дело на Неве-реке» - повествовательная, размеренная, в характере русских былин. В среднем разделе – «Уж как бились мы, как рубились мы» - повествование становится более взволнованным, ускоряется темп, мелодия излагается в переменном размере (2/4 – 3/4), оркестр воспроизводит звуки битвы. В репризе возвращается основная тема.
 «Вставайте, люди русские» - так называется четвёртая часть кантаты. Это музыка совсем иного характера: здесь уже не повествование, а призыв к борьбе. Она открывается ударами колокола – тревожными и грозными, к которым присоединяется энергичная, мощная мелодия с многократно повторяющимися интонациями. Смелые сочетания различных, далёких по звучанию тональностей – один из характерных прокофьевских приёмов – используются здесь очень активно. Средний раздел хора – «На Руси родной» - звучит в ре мажоре. Тема певучая и светлая, исполняется альтами.

Пятая часть – «Ледовое побоище» - грандиозная симфоническая картина с участием хора. Она подразделяется на несколько эпизодов:

- вступление – картина рассвета. В оркестре – холодные, «застывшие» звучания, сумрачные минорные гармонии, резкий, «каркающий» звук у альтов.

- появление крестоносцев. Издалека доносится сигнал рога, а вслед за ним – дробное равномерное постукивание, вначале еле слышное, затем всё более нарастающее. На него накладываются пронзительные звуки тубы, саксофона, труб. Затем вступает воинственный хорал на латинском языке.
- появление русских воинов. Энергично звучит у трубы тема хора «Вставайте, люди русские», а затем – стремительная, летящая тема русской атаки.

- кульминация – эпизод битвы. Прокофьев применяет особый приём: две темы звучат одновременно в разных тональностях (тема русской атаки – в Ре мажоре, тема крестоносцев – в до-диез миноре). Постепенно вражеская тема искажается, слабеет.

- эпизод гибели крестоносцев. Оркестр изображает и треск льда, и холодные тёмные волны, заливающие поле битвы. В заключении тихо и светло звучит в оркестре тема среднего раздела IV части кантаты – «На Руси родной».

Шестая часть – «Мёртвое поле». Здесь символически показан образ Родины, оплакивающей своих сыновей. Это единственный эпизод в кантате, где звучит соло – женский голос меццо-сопрано в сопровождении оркестра. В музыке слышатся интонации плача, мелодия глубоко печальна, но движение её ровное и строгое.
БАЛЕТ  «РОМЕО  И  ДЖУЛЬЕТТА»

Прокофьев – автор семи балетов. Он работал в этом жанре в течение всей жизни. Лучшими признаны балеты «Золушка», «Сказ о каменном цветке» и «Ромео и Джульетта».
«Ромео и Джульетта» - одно из произведений Прокофьева, получившее мировую славу. Впервые в жанре балета композитор обратился к сюжету трагедии Шекспира, что было воспринято современниками настороженно. Считалось, что средствами танца невозможно передать всю глубину шекспировской трагедии, что балет – жанр слишком легкомысленный для такого сюжета. Среди знакомых композитора ходило едкое выражение: «Нет повести печальнее на свете, чем музыка Прокофьева в балете». Но успех произведения смог опровергнуть эти сомнения, и впоследствии многие композиторы стали создавать балеты на сюжеты произведений великого Шекспира.

По образному и тематическому содержанию всю музыку балета можно условно разделить на три сферы: сфера любви, сфера вражды и жанрово-бытовая сфера.

Сфера любви включает в себя образы и музыкальные характеристики главных героев балета. Самый сложный и многогранный образ – Джульетта. Он раскрывается уже в первом акте балета, в сцене №10 «Джульетта-девочка». Сцена написана в форме рондо, и в ней звучат три основные темы, характеризующие главную героиню. Первая тема – лёгкая, стремительная, в тональности До мажор, исполняемая скрипками в гаммобразном движении вверх-вниз, чередующимся с острыми аккордами-прыжками, придающими музыке изящество и шаловливость. В этом эпизоде Джульетта убегает от няни, которая пытается её уговорить надеть платье. Вторая тема – элегантная, напевная, в тональности Ля бемоль мажор: Джульетта любуется на себя в зеркало, изображая важную даму. Эту тему исполняет кларнет – инструмент, являющийся лейттембром
 Ромео, её будущего возлюбленного. Третья тема – светлая, лирическая, немного беззащитная и хрупкая – звучит у флейты
 в До мажоре, в высоком регистре, в тихой, приглушённой динамике. Именно эта тема прозвучит в сцене, где Джульетта выпивает снотворный напиток, а затем в сцене её смерти в эпилоге – как символ торжества любви над смертью.
Прозвучавшая в самом конце сцены короткая, но полная тревожного драматизма тема – мотив обречённости – уже сейчас явилась предзнаменованием рокового исхода будущей любви Джульетты. Эта тема пришла сюда из другой сферы – сферы вражды.

Наиболее ярким из номеров этой сферы является сцена №13 «Танец рыцарей», или, как её ещё называют, Монтекки и Капулети. Тяжёлая, мрачная тема, в основе которой лежит пунктирный ритм, движется, будто по замкнутому кругу, на фоне тяжёлой маршевой поступи басов. К ней присоединяется вторая тема – тема вражды, звучащая в глухом нижнем регистре, построенная на многократных повторах одного звука у валторн.

События балета разворачиваются на фоне массовых сцен, изображаю-щих картины места действия этих событий – города  Вероны. Лейтмотивом балета становится тема из сцены №3 «Улица просыпается». На фоне лёгкого, ритмически чёткого аккомпанемента струнных звучит фагот в высоком регистре. Мелодия движется по звукам аккордов, украшенная синкопированным хроматизмом «ми диез».

На таком вот беззаботном фоне происходят трагические события балета. Гибнут главные герои, беззаветно любящие друг друга, но их чувство остаётся жить в веках.

СИМФОНИЯ №7

Седьмая симфония – последнее законченное крупное произведение Прокофьева. Она невелика по масштабам, все её темы – широкие, певучие, гармония ясная, без резких диссонансов. Оркестровка отличается чистотой и прозрачностью. Первоначально она была задумана как симфония для детей, однако в процессе работы замысел стал глубже и серьёзней.
В симфонии четыре части. Первая часть написана в сонатной форме, в спокойном темпе moderato. Она открывается необычайно красивой главной партией в тональности до диез минор. Мелодия широкая и плавная, в верхнем регистре у струнных. В среднем разделе появляются суетливые пассажи, на фоне которых первоначальная тема звучит уже более тревожно, внося в музыку оттенок драматизма.

Тема побочной партии – торжественная, светлая, в тональности Фа мажор. Начинаясь в низком регистре у струнных, тема постепенно разрастается, поднимаясь по регистрам, захватывая всё новые и новые инструменты, становится всё ярче и насыщеннее. Это – тема радости и красоты жизни. Диапазон побочной партии огромен – он охватывает более двух октав.
Заключительная партия носит сказочный характер. Она исполняется колокольчиками в очень высоком регистре, а затем к ним присоединяются фортепиано и арфа. Тема таинственная, приглушённая, будто отражающая волшебный мир сказки и мечты.

Все три темы по-новому развиваются в разработке. Она начинается с решительной маршевой темы, в которой слышатся знакомые уже мотивы заключительной и побочной партий. А в конце разработки снова появляются причудливые, фантастические звучания заключительной партии, только уже видоизменённой.

В репризе все темы проходят в сжатом изложении. Побочная партия звучит в тональности Ре бемоль мажор (энгармонически равная до диез мажору). В двух последних тактах трезвучия мажора и одноименного минора чередуются, как свет и тень, и вся первая часть так и заканчивается на этой неясной, «мерцающей» тонике.

ДМИТРИЙ  ДМИТРИЕВИЧ  ШОСТАКОВИЧ.

БИОГРАФИЯ, КРАТКИЙ  ОБЗОР  ТВОРЧЕСТВА

Шостакович – величайший композитор XX века. Его музыка неразрывно связана с жизнью и историей народа, с его успехами и поражениями. Произведения Шостаковича – своеобразная летопись истории нашей страны в советскую эпоху. Композитор работал во всех жанрах – и в достаточно сложных, и в очень простых. Он писал оперы, оперетты, песни и вокальные циклы, симфонии и детскую музыку. Вся музыка рождалась в голове, и для записи не требовалось проигрывание на рояле.
Дмитрий Дмитриевич Шостакович родился в 1906 году в Петербурге. Отец его был инженером-химиком, мать – пианисткой. Поначалу Митя не проявлял особого рвения к занятиям музыкой, но мать всё же настояла, и в возрасте 9 лет начала обучать сына фортепианной игре. Успехи он делал большие, и вскоре мальчика отдали учиться в музыкальную школу. Уже в этот период у юного композитора появились первые сочинения, среди которых – фортепианные пьесы «Гимн свободе» и «Траурный марш памяти жертв революции». Тематика произведений говорит сама за себя: было ясно, что стремление отражать события жизни народа будет и в дальнейших сочинениях Шостаковича.

В 1919 году Шостакович поступил в Петроградскую консерваторию, где обучался по классу фортепиано и композиции. Это были нелёгкие послереволюционные годы: гражданская война, разруха, голод. Зимой консерватория не отапливалась, многие студенты не выдерживали и бросали учёбу. Но Шостакович был упорным и не пропускал ни одного урока. Напряжённая жизнь при полуголодном существовании сильно подорвали здоровье молодого композитора. А в 1922 году в семью пришла беда: умер отец, оставив жену и детей без средств к существованию. Дмитрий вынужден был работать, чтобы помочь семье. Он устроился тапёром
 в кинотеатр, и по вечерам часами просиживал за фортепиано, зарабатывая небольшие, но такие нужные сейчас деньги.
В 1923 году Шостакович блестяще окончил консерваторию. Его дипломной работой по композиции была Первая симфония фа минор. В эти годы он долго колебался перед выбором, кем всё-таки стать – композитором или пианистом. Он много выступал в конкурсах, концертах, работал в театре, но всё же главным делом для него оказалось творчество. К 10-й годовщине революции он пишет Вторую симфонию «Посвящение Октябрю», спустя два года – Третью симфонию «Первомайская», создаёт музыку к кинофильмам, театральным спектаклям. Шостакович экспериментирует с жанрами и средствами выразительности, привнося в музыку много нового, не боясь откровенной, злой сатиры. Так появляются его опера «Нос» на сюжет Гоголя, балеты «Болт» и «Золотой век».
30-е годы – время творческого расцвета. Шостакович пишет оперу «Катерина Измайлова» по повести Лескова, названная автором «трагедия-сатира», затем Четвёртую симфонию. В 1937 году, в тяжёлое время репрессий, композитор пишет одно из самых замечательных своих произведений – Пятую симфонию, как отголосок тех страшных событий. Это произведение воспевает величие человеческого духа, способное противостоять духовному порабощению. Музыка симфонии перекликается с Пятой симфонией Бетховена: человек не раб судьбы, он способен выстоять в самой сложной ситуации.

В годы Великой Отечественной войны самым значительным сочинением Шостаковича стала Седьмая симфония, получившая название «Ленинградская». Она была написана в блокадном Ленинграде и впервые исполнена 9 августа 1942 года. А Восьмая симфония, написанная позднее, прозвучала как реквием по всем погибшим в этой страшной войне.
В послевоенные годы Шостакович создаёт большое количество песен, хоровых произведений, музыки к кинофильмам. Композитор ведёт активную общественную деятельность, участвует в различных конференциях, церемониях, жюри конкурсов. Но вместе с тем продолжает создавать свои произведения. Появляются Одиннадцатая симфония («1905 год») и Двенадцатая симфония («1917 год»), вокально-симфоническая поэма «Казнь Степана Разина». Замечательным творением явилась Тринадцатая симфония с хором на стихи Евтушенко.
Умер Шостакович в 1975 году. «Утрата гения – тяжкий удар для всего человечества. Одно утешает – он уходит в бессмертие», - так говорила о Шостаковиче его современница Мариэтта Шагинян.

СИМФОНИЯ  №7  ДО  МАЖОР

«ЛЕНИНГРАДСКАЯ»

Симфония – один из ведущих жанров творчества Шостаковича. За свою жизнь он написал 15 симфоний, которые можно смело назвать летописью истории Отечества. Вторая симфония посвящена Октябрьской революции, Третья – Первомаю, Пятая прозвучала как отголосок трагических событий в годы репрессий, Седьмая и Восьмая посвящены событиям военных лет, Одиннадцатая получила название «1905 год», Двенадцатая – «1917 год», Тринадцатая с хором на стихи Евтушенко отражает злободневные проблемы современности.
Симфония №7 До мажор «Ленинградская» была написана в 1941 году, а исполнена в августе 1942 года. Для исполнения этой симфонии был собран расширенный состав оркестра, многих музыкантов даже отозвали с фронта специально для того, чтобы участвовать в этом концерте. Музыка симфонии поднимала боевой дух народа, призывала к борьбе с фашизмом, её слушали миллионы людей по всей стране – первое исполнение транслировалось по радио.

Симфония состоит из четырёх частей. Первоначально Шостакович хотел дать название всем частям симфонии: «Война», «Воспоминание», «Родные просторы», «Победа», но впоследствии отказался от этого замысла. Музыка и без пояснений вызывает настолько яркие образы, что необходимость в названиях просто отпала.

Первая часть (Allegretto, До мажор) написана в сонатной форме. В экспозиции показаны светлые образы мирной жизни. Главная партия звучит широко, мужественно, в размере 4/4, с ходами на кварту и квинту, в характере песни-марша. Побочная партия – лирическая, светлая, в тональности Соль мажор, исполняется струнной группой оркестра. Конец экспозиции «замирает» в высоком регистре на тихом ми-мажорном аккорде, как будто растворяется в прозрачном воздухе.
После экспозиции в классической симфонии обычно идёт разработка – развитие основных тем. Но по замыслу автора разработка в этой части симфонии была бы просто неуместной, так как второй раздел изображает совершенно другую картину. Поэтому разработка была заменена на эпизод – потрясающий по своей силе эпизод фашистского нашествия. В наступившей тишине как бы издалека доносится едва слышная барабанная дробь. На его фоне возникает тупая, механическая тема в далёкой тональности Ми бемоль мажор, построенная из отрезков по 2 такта и симметричная по мелодии: ходу на квинту вверх «отвечает» ход на кварту вниз. Тема звучит сухо, с пощёлкиваниями (скрипки стаккато, обратной стороной смычка по струнам, альты – пиццикато).
Эпизод нашествия построен в форме вариаций. Тема проходит 12 раз, обрастая всё новыми подголосками. Постепенно нарастает громкость, прибавляются всё новые инструменты. Кажется, что бездушная махина постепенно приближается и движется на слушателя. И когда она заполняет собой всё пространство, неожиданно происходит перелом. Резко меняется тональность – Ля мажор, вступает дополнительная группа медных духовых инструментов, исполняющая тему, названную мотивом сопротивления. Эти две темы сталкиваются, и начинается настоящая симфоническая битва. Она постепенно выливается в трагический реквием – репризу.
Реприза возвращает нас к первоначальным темам симфонии – главной и побочной партиям. Но насколько изменились эти темы! Будто люди, пережившие кошмар войны, становятся другими, непохожими на себя. Главная партия звучит уже не в мажоре, а в трагическом до миноре, причём начинается не сначала, а с остро диссонирующего фа-диеза. Она исполняется на ff у всего оркестра, и её маршевый ритм становится ритмом траурного шествия.

Но если главную партию ещё можно узнать, то побочная партия изменилась настолько, что о ней напоминает лишь смутное очертание мелодии. Вместо Соль мажора – скорбный фа-диез минор с двумя пониженными ступенями; вместо светлой, певучей мелодии у скрипок – усталый, прерывистый монолог фагота, будто спотыкающийся на постоянно меняющемся размере (3/4, 4/4 и т.д.).
В коде первой части трижды звучат тихие сигналы валторн. После каждого возникает одна из картин минувшего – темы в их первоначальном виде. А в конце зловещим предостережением звучит тема нашествия – война продолжается… Победа впереди, в четвёртой части симфонии.

ПОЭМА  «КАЗНЬ  СТЕПАНА  РАЗИНА»

Обращение к исторической теме характерно для творчества Шостаковича. В этом он близок Мусоргскому (вспомним его оперы «Борис Годунов» и «Хованщина»). Выдающимся произведением на историческую тему является поэма «Казнь Степана Разина» для солиста (баса), смешанного хора и оркестра. В ней использован текст поэмы Евгения Евтушенко, выдержанный в духе народных былин и скоморошин. Грубая, простонародная лексика, семисложные, одиннадцатисложные размеры – всё это нашло отражение и в музыке. Поэма соединяет в себе признаки и театрального спектакля, и кантатно-ораториального жанра, велика и значима роль оркестра.

Степан Разин – донской казак, предводитель крестьянской войны 1670-1671 годов, изображён у Шостаковича как олицетворение могучей силы русского народа. Главная идея произведения – показать, как толпа превращается в народ, осознающий трагическое величие подвига Разина.

Поэма начинается оркестровым вступлением. Тяжёлая, грозная тема в ре миноре, с упорным повторением тонического звука, создаёт могучий богатырский образ. Она плавно переходит в первый раздел «Как во стольной Москве белокаменной». Здесь показаны музыкальные образы различных представителей толпы: воришка, царь, боярыня с боярчонком, купец, скоморохи. Все спешат на площадь – поглазеть на казнь. В оркестре – плясовой мотив, «улюлюканье» хора, выкрики: «Ай! Ой! Ух! Их!». Перед толпой появляется Разин… У солиста-баса звучит развёрнутый монолог Разина (второй раздел поэмы) – сдержанный, полный внутреннего достоинства, песенно-речитативный. Жёсткой и грубой становится мелодия в эпизоде-воспоминании о допросе: «Супротив народа вздумал?! Будешь знать, как супротив!» В оркестре – хлёсткие аккорды-удары медных духовых. Глубокая скорбь слышится в последних словах монолога: «Нет царей хороших! Гибну я зазря».
Раздаётся удар колокола, возвещающий о начале казни. Это третий раздел поэмы. На фоне тихих аккордов звучит у хора мелодия-причет: «Над Москвой колокола гудут». Этот эпизод – островок необычайной красоты среди жестокости и насилия. Хор тихо поёт о том, как перед взором Разина топор в руках палача превращается в голубой простор Волги, а по нему несутся струги, «будто чайки поутру».

Именно третий раздел является в поэме переломным. Здесь герой, всматриваясь в толпу, видит не «рыла, ряшки, хари», а ЛИЦА – лица людей, осознавших всю трагедию происходящего и готовых постоять за себя, за свободу Руси. Далее музыка изображает страшную картину казни (четвёртый раздел): в бешеном темпе играет оркестр, а народ многократно повторяет: «Не зазря!».
Раздаются крики царских слуг: «Что, народ, стоишь не празднуя? Шапки в небо и пляши!» В оркестре появляется визгливая плясовая тема, искажённо напоминающая мелодию песни «Барыня». Вдруг этот издевательский пляс резко обрывается тремя ударами колокола – и наступает зловещая тишина. Народ молчит, но это грозное молчание в любой момент может обернуться бурей.

Поэму завершает зловещая картина: ещё жива Стенькина голова, страшны её зрачки. Вопль хора: «А-а-а!» переходит в эпилог – яростный, полный протеста и гнева.

ГЕОРГИЙ  ВАСИЛЬЕВИЧ  СВИРИДОВ.

БИОГРАФИЯ,  КРАТКИЙ  ОБЗОР  ТВОРЧЕСТВА

Свиридов – крупнейший композитор XX века, музыка которого любима слушателями за её искренность, простоту и напевность. Главным направлением его творчества была вокальная и хоровая музыка, а также произведения для оркестра.

Георгий Васильевич Свиридов родился в 1915 году в городке Фатеж Курской губернии в семье почтового работника и учительницы. Ранние музыкальные впечатления связаны с пением церковного хора, с домашним музицированием, с граммофонными записями оперных арий и романсов Глинки. С семи лет будущий композитор начал заниматься на фортепиано и играть на балалайке в любительском оркестре. В музыкальную школу Свиридов поступил только в 14-летнем возрасте, и здесь началось его серьёзное знакомство с классической музыкой.

В 1932 году Свиридов переехал в Ленинград, поступил в Центральный музыкальных техникум по классу фортепиано и композиции. Ещё студентом он написал цикл «Шесть романсов на стихи Пушкина», и сразу же был принят в Союз композиторов. В 1936 году стал студентом Ленинградской консерватории, где занимался в классе Шостаковича. В этот период появляются его первые оркестровые произведения.

В 1950 году Свиридов пишет вокальный цикл «Страна отцов» на стихи армянского поэта Аветика Исаакяна. Затем появляются многочисленные песни, романсы, кантаты, оратории, хоровые произведения на стихи Бернса, Блока, Есенина, Маяковского, Некрасова, на народные тексты и тексты церковных молитв. Один из самых любимых и близких Свиридову поэтов – Сергей Есенин: на его стихи написано около 50 произведений.

В этот же период появляются оратория «Декабристы», а двадцать лет спустя – «Музыкальные иллюстрации к повести Пушкина «Метель», в которых композитор использовал сочинённую им ранее музыку к одноименному кинофильму.

Последнее сочинение Свиридова – «Песнопения и молитвы» - стало воплощением добра, света и красоты. Умер Свиридов 6 января 1998 года.
«ПОЭМА  ПАМЯТИ  СЕРГЕЯ  ЕСЕНИНА»
Как уже было сказано в биографии, Есенин был одним из самых любимых поэтов Свиридова. На его стихи было написано около 50-ти сольных и хоровых произведений. Среди них «Поэма памяти Сергея Есенина», кантаты «Деревянная Русь», «Светлый гость», вокальный цикл «У меня отец крестьянин», поэма «Отчалившая Русь» и другие.
«Поэма памяти Сергея Есенина» - одно из самых замечательных произведений Свиридова. В нём композитор хотел воссоздать облик самого поэта, его любовь к жизни и  к народу. Поэма написана для хора, солиста-тенора и оркестра в 1956 году. Образ Поэта предстаёт у Свиридова сложным, глубоким и трагичным. Революция разрушила вековой привычный уклад крестьянской жизни, и это означает для автора гибель Родины. Поэт осознаёт неизбежность перемен, но лично для него места в новой жизни нет. «Я последний поэт деревни», - горестно размышляет он.

«Поэма» состоит из 10 частей, в которых использованы стихи Есенина разных лет:

1. «Край ты мой заброшенный»

2. «Поёт зима – аукает»

3. «В том краю, где жёлтая крапива»

4. «Молотьба»

5. «Ночь под Ивана Купала»

6. «Ночь под Ивана Купала»

7. «1919…»

8. «Крестьянские ребята»

9. «Я последний поэт деревни»

10.  «Небо – как колокол»

Пятая и шестая части имеют одинаковые названия, но разный текст и содержание.

Все части произведения Свиридова пронизаны лирической есенинской песенностью. Здесь и протяжная крестьянская песня, и интонации городского романса, и частушечные мотивы. В общий звуковой комплекс входит колокольность.
Первая часть «Край ты мой заброшенный» открывается тоскливой песней солиста на фоне равномерного, монотонного, как удары колокола, оркестрового сопровождения. Печальный минор, который становится напряжённым во втором разделе, постоянно возвращается к одной и той же высоте и подчёркивается натуральной доминантой. Это печальное размышление поэта о родном крае, предсказание его горькой судьбы.

Пятая часть «Ночь под Ивана Купала» - изображает сказочно-зачарованную картину таинственной летней ночи, когда, по народным легендам, можно найти цветок папоротника, и тогда исполнится твоё самое заветное желание. В музыке этого раздела поэмы – «застывшие» гармонии, на фоне которых звучат кварто-квинтовые попевки, родившиеся из древних интонаций зова. Фраза припева: «Ой, Купала, Купала!» звучит как восклицание на яркой динамике, словно обращение к могучим силам природы. Во втором куплете («Плачет леший у сосны») в оркестре слышны нисходящие секунды, как будто стоны. В третьем музыка изображает ритуальную пляску: в ритме появляются танцевальные фигуры.
Десятая часть «Небо – как колокол» - трагический финал поэмы. Колокольный звон создаётся звучанием всего оркестра, на его фоне в ритме перезвона хор скандирует
 текст. Мелодия речитативного склада заключена в объёме трихорда (три звука внутри квартовой попевки). Очень мощная динамика – ff, медленный, размеренный темп, минорный лад соответствуют содержанию стихотворения Есенина. Создаётся образ грандиозного «космического», вселенского масштаба, который поглощает в себе всё тонкое, индивидуальное и ранимое в человеческом существе.
� Подражает


� Человек, готовящийся стать монахом


� Трактир, дорожное кафе


� Слабоумный, больной человек.


� Ирод – иудейский царь, по приказу которого были убиты все младенцы в Вифлееме. Таким образом он хотел уничтожить Младенца-Христа.


� Кульминация – высшая точка развития.


� «Скерцо» в переводе означает «шутка»


� Партитура для света.


� То есть радостного, весёлого содержания 


� Постоянный повтор


� Лейттембр – музыкальный инструмент, исполняющий темы определённого героя


� Флейта является лейттембром самой Джульетты


� Тапёр – пианист-иллюстратор, озвучивающий в кинотеатрах немые фильмы


� Скандировать – читать или петь нарочито подчёркнуто, в строгом ритме





