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КОНСПЕКТЫ

ПО  МУЗЫКАЛЬНОЙ  ЛИТЕРАТУРЕ

(первый  год  обучения)

МУЗЫКА  В  НАШЕЙ  ЖИЗНИ

Музыка сопровождает человека всю его жизнь. Рождается младенец – и музыка входит в его жизнь с ласковым напевом колыбельной песни, которую поёт ему мама. Подрастает ребёнок и погружается в мир музыки: она звучит по радио, с экрана телевизора, с проигрывателя или магнитофона. Музыка окружает его в детском саду и в школе, позже – на концертах и дискотеках, на праздничных народных гуляньях. Умирает человек – и снова провожает его в последний путь музыка – траурный марш.

Человек, который исполняет музыку, называется музыкант. Музыканты, которые поют, называются певцы или вокалисты
. Те, которые играют на музыкальных инструментах – инструменталисты, но обычно их называют по «имени» их инструмента (пианист, баянист, скрипач, трубач и т.д.). Музыканты могут исполнять музыку по-разному. Если играет или поёт один человек, то такое исполнение называется соло, а сам исполнитель – солист. Если исполнителей несколько, то это ансамбль. Ансамбль из двух человек называется дуэт, из трёх – трио, из четырёх – квартет. Большой коллектив певцов называется хор, а инструменталистов – оркестр. Руководитель оркестра или хора называется дирижёр.

Но прежде чем исполнить музыку, её нужно сочинить. Человек, который сочиняет музыку, называется композитор.

СОДЕРЖАНИЕ  МУЗЫКАЛЬНЫХ  ПРОИЗВЕДЕНИЙ

Музыка – один из видов искусства. Помимо музыки, к видам искусства относятся живопись, литература, хореография, скульптура, архитектура,
 декоративно-прикладное искусство.
 Во все времена искусство отражало в себе жизнь людей, их быт, окружающий мир, настроения и переживания.

Музыка может рассказать нам о многом. Чтобы лучше понять её, композиторы часто дают своим произведениям названия. По названию произведения мы можем догадаться, о чём идёт речь в музыке. Например, пьеса П.И. Чайковского «Игра в лошадки», или Р.Шумана «Смелый наездник». Такие произведения называются программными (об этом пойдёт речь в наших дальнейших занятиях). А бывают такие названия, которые не раскрывают нам до конца замысла композитора, а предоставляют слушателю возможность самому придумать, о чём говорится в произведении. Например, «Танец», «Этюд», «Пьеса». Это – непрограммные произведения.

Музыка может рассказывать нам об исторических событиях (например, кантата Прокофьева «Александр Невский»), показывать картины народной жизни (сцена «Проводы масленицы» из оперы Римского-Корсакова «Снегурочка»), сказочные образы («Три чуда» из оперы Римского-Корсакова «Сказка о царе Салтане»), образы природы (вступление к опере Римского-Корсакова «Снегурочка»).

МУЗЫКАЛЬНЫЙ  ЯЗЫК.

СРЕДСТВА  ВЫРАЗИТЕЛЬНОСТИ  В  МУЗЫКЕ.

Чтобы понимать то, о чём говорит нам музыка, нужно знать её язык. Любой вид искусства имеет свой язык, то есть свои средства выразительности, с помощью которых мы понимаем то, что нам хотел сказать автор. В живописи это – цвет, светотень, краски, объём; в литературе – слово, сравнение, описание; в танце – движение, поворот, прыжок, жест. В музыке также есть свои средства выразительности. Все вместе они и называются музыкальный язык.

Основными средствами выразительности в музыке являются интонация, мелодия, лад, ритм, гармония, регистр, темп, тембр и динамика.

Интонация – небольшой мелодический оборот из двух-трёх звуков, имеющий самостоятельное выразительное значение. Интонация зародилась из человеческой речи. Различают интонации восторга, печали, жалобы, вопроса, утверждения. Из интонаций рождается мелодия.

Мелодия – это стройная последовательность звуков, главный голос музыкального произведения. Типы мелодий: песенная (или кантиленная
), инструментальная и речитативная (напоминающая человеческую речь – пение-говор).

Выразительность мелодии во многом зависит от её лада. Вы уже знакомы с мажором и минором из курса сольфеджио и знаете, что большинство произведений светлого характера написаны в мажоре, а печального, грустного – в миноре.

Ритм – это чередование коротких и длинных звуков в музыке. Если бы все звуки были одной длины, музыка была бы нудной и неинтересной. Виды ритма: ровный, чёткий, пунктирный (острый), покачивающийся, разнообразный.

Гармония – это сочетание созвучий (аккордов), поддерживающих мелодию. Способы изложения этих созвучий называются словом фактура. Типы фактуры: полифоническая (состоящая из нескольких самостоятельных голосов) и гомофонно-гармоническая (имеющая мелодию и аккомпанемент). Гомофонно-гармоническая фактура также делится на подвиды: аккордовая и арпеджированная.

Регистр – высота звучания музыки. Различают верхний, средний и нижний регистры.

Темп – скорость звучания музыки. Он бывает медленный, подвижный, средний, быстрый, очень быстрый. Темп обычно обозначается в музыке итальянскими терминами: allegro, moderato, andante, presto и др.

Тембр – это окраска звука, свойственная голосу или музыкальному инструменту. Каждый инструмент можно узнать по его звучанию, то есть по тембру. Человеческие голоса также разделяются по тембру на несколько видов:

Женские: сопрано (высокий), меццо-сопрано или альт (средний) и контральто (низкий).

Мужские: тенор (высокий), баритон (средний) и бас (низкий).

Динамика – это сила или громкость звучания музыки. Динамические оттенки в музыке: f (форте) – громко, p (пиано) – тихо, mf (меццо-форте) – не очень громко, mp (меццо-пиано) – не очень тихо, ff (фортиссимо) – очень громко, pp (пианиссимо) – очень тихо. Динамика в музыкальных произведениях часто меняется, что придаёт музыке большую выразительность. Если смена громкости идёт на усиление, то это называется развитие на крещендо, если на уменьшение – развитие на диминуэндо. Если звучность то усиливается, то снова уменьшается, то такое развитие динамики называют волнообразным.

ЖАНРЫ  И  ФОРМЫ  МУЗЫКАЛЬНЫХ  ПРОИЗВЕДЕНИЙ

Жанр – это род или вид музыкального произведения. Жанры, то есть виды, есть у всех произведений искусства. В живописи это – портрет, пейзаж, натюрморт; в литературе – рассказ, очерк, повесть, роман. Основные музыкальные жанры: песня, танец, марш, пьеса, этюд, соната, симфония, опера, балет. 

Форма – строение музыкального произведения. Слово «форма» обычно понимается как что-то видимое (квадрат, круг и т.д.), а в музыке форму можно определить только тогда, когда произведение прозвучит до конца. Музыкальная форма состоит из частей и разделов.

Простейшая форма в музыке называется период. Обычно период состоит из восьми тактов, иногда может быть чуть больше или чуть меньше. Период делится на две или три большие части, называемые предложениями. Предложения делятся на фразы: в каждом предложении может быть две-три фразы.

СХЕМА  ПЕРИОДА

                                                                                                                                                                                                                                                                          

 Первое предложение

 Второе предложение                                 

Период бывает повторного строения (если начало первого и второго предложения одинаковы), с расширением (второе предложение больше первого) и с дополнением (после тоники к четвёртой фразе прибавляются ещё несколько тактов).

Двухчастная форма – форма, состоящая из двух периодов. Первая и вторая части могут быть похожими (АА1) или различными (АВ). Разновидность двухчастной – куплетная форма, которая используется в песнях и романсах. Первая часть её называется запев, а вторая – припев.

Трёхчастная форма – форма, состоящая из трёх частей, первая и третья из которых – периоды, а середина может быть любой по величине. Как правило, трёхчастная форма всегда репризная, то есть третья часть повторяет первую (АВА или АВА1, если в репризе есть изменения).

Рондо
 – форма, основанная на чередовании неизменной темы – рефрена – с различными эпизодами (АВАСА).

Вариации – форма, состоящая из темы и её многократных изменённых повторений (АА1А2А3 и т.д.).

ИСПОЛНИТЕЛЬСКИЕ  МУЗЫКАЛЬНЫЕ  КОЛЛЕКТИВЫ.

СИМФОНИЧЕСКИЙ  ОРКЕСТР

Оркестры делятся на несколько видов, различающихся по составу инструментов. Виды оркестров: симфонический, духовой и оркестр народных инструментов. 

Симфонический оркестр предназначен для исполнения симфоний и других произведений этого жанра (увертюры, фантазии, сюиты), а также для сопровождения музыкально-сценических произведений – опер и балетов.

В состав симфонического оркестра входят следующие группы инструментов:

- струнно-смычковые (скрипки, альты, виолончели, контрабасы);

- деревянные духовые (флейты, гобои, кларнеты, фаготы);

- медные духовые (трубы, валторны, тромбоны, туба);

- ударные (литавры, большой барабан, малый барабан, тарелки, колокола, колокольчики, треугольник и др.)

В современном симфоническом оркестре используются также саксофоны, челеста, арфа, фортепиано и другие эпизодические
 инструменты.

Струнно-смычковые инструменты получили такое название потому, что основной способ исполнения на них – игра смычком, скользящим по струнам. Смычок состоит из древка, на которое натягивается конский волос. Перед игрой он натирается канифолью. Все струнно-смычковые инструменты имеют четыре струны, настраиваемые по квинтам. Скрипка и альт во время игры исполнитель держит на плече, а виолончель и контрабас ставятся на пол.

Деревянные духовые инструменты раньше были изготовлены из дерева, но теперь их делают металлическими. Флейта – самый высокий по звучанию инструмент, звук у неё чуть холодноватый и звонкий. Разновидность флейты – флейта-пикколо, имеет пронзительное, высокое звучание. При игре на флейте исполнитель держит её поперёк, поэтому она имеет название поперечная флейта. Гобой звучит чуть гнусаво, но на негромкой звучности очень нежно, напоминает звук пастушьего рожка. Кларнет имеет мягкий, бархатистый тембр, а фагот – низкий, ворчащий. Гобой, кларнет и фагот имеют мундштук (в который музыкант вдувает воздух), на нём крепится трость – тонкая деревянная пластинка, вибрирующая во время игры. Отверстия в стволе инструментов закрываются не пальцами, а металлическими клапанами.

Медные духовые инструменты – самая «громкая» группа симфонического оркестра. Они изготавливаются из металла, также имеют мундштук, но без трости: её роль исполняют вибрирующие губы музыканта. Высота звука зависит от силы вдыхаемого воздуха и регулируется тремя вентилями, которые исполнитель открывает и закрывает пальцами. Труба – яркий по звучанию инструмент, часто используется как солирующий. У тромбона вместо вентилей высоту звука регулирует выдвижная кулиса, звук этого инструмента громкий, пронзительный. Валторна звучит мягко и сочно, а туба – низко и малоподвижно.

Ударные инструменты. Литавры – две большие бочки, обтянутые кожей. Литавры можно настраивать на различную высоту звучания, регулируя натяжение кожи. Звучание литавр напоминает раскаты грома. Оркестровые колокола – различной длины металлические трубки, подвешенные на раме, они также имеют определённую высоту звучания.

Арфа имеет множество струн и семь педалей, регулирующих высоту звучания этих струн. Челеста похожа на маленькое фортепиано с металлическими пластинками вместо струн. Звук челесты тихий, прозрачный, напоминает звучание колокольчиков. 

ОРКЕСТР  РУССКИХ  НАРОДНЫХ  ИНСТРУМЕНТОВ

Родоначальником оркестра русских народных инструментов был В.В.Андреев, создавший в 1888 г. кружок балалаечников. Впоследствии этот ансамбль перерос в большой оркестр, который завоевал мировую славу.

Состав оркестра русских народных инструментов:

- струнно-щипковые (домры, балалайки, гусли);

- группа баянов;

- духовые (рожок, жалейка, кувиклы);

- ударные (ложки, трещотки, бубен, бубенцы).

Домры – малая, пикколо, альт и бас. Для игры на домре используют медиатор – специальную костяную или пластмассовую пластинку каплеобразной формы. Приёмы игры на домре: тремоло – быстрое чередование ударов по струне вверх и вниз; стаккато – одиночные удары. Домры бывают трёхструнные (настраиваются по квартам) и четырёхструнные (настраиваются по квинтам).

Балалайки – прима, секунда, альт, бас и контрабас. Приёмы игры на балалайке: тремоло, бряцанье (одновременный удар по всем струнам) и пиццикато (игра щипком). Балалайка имеет три струны, две нижние из которых настроены в унисон (на один звук), а верхняя – на кварту выше.

Гусли – щипковые, клавишные и звончатые. Приёмы игры: глиссандо (скольжение пальцем), бряцанье и тремоло (на звончатых).

Баяны появились в 80-х годах XIX века. Предшественницей этого инструмента была гармонь, на основе которой известный в то время музыкант Белобородов изобрёл первый баян. Своё название инструмент получил по имени легендарного русского певца-сказителя Баяна. Оркестровые баяны – пикколо, сопрано, альт, тенор, баритон, бас. Все инструменты имеют только клавиатуру для правой руки. Но зачастую в оркестре используются несколько обычных баянов.

Рожки похожи по звучанию на медную трубу: звук сильный, резкий и пронзительный. В оркестре 3-5 рожков, каждый из которых издаёт только один звук.

Жалейка по звучанию напоминает гобой. Её предшественниками были пастушьи свирели. Кувиклы, или флейта Пана, представляют собой несколько трубочек различного размера, связанных вместе наподобие губной гармошки.

Ложки обычно 3 штуки – две стучат об одну. Трещотки – деревянные пластинки, связанные вместе, звук извлекается встряхиванием. Бубен – маленький ручной барабанчик с колокольчиками по ободу. Бубенцы прикрепляются к кожаной полосе, звук извлекается встряхиванием.

МАРШЕВАЯ  И  ТАНЦЕВАЛЬНАЯ  МУЗЫКА.

МАРШИ

Среди основных музыкальных жанров самыми известными являются три: песня, танец и марш. Марш – это музыка, сопровождающая движение. Виды маршей: торжественные (звучащие на праздниках и парадах), военно-строевые, спортивные, траурные.

Общие черты марша: двухдольный или четырёхдольный размер, чёткий ритм. Форма инструментального марша обычно трёхчастная.

Песни-марши отличаются от инструментальных тем, что в них есть слова. Форма песен-маршей обычно куплетная.

ТАНЦЫ  НАРОДОВ  СНГ

Танец возник в глубокой древности. Ещё первобытные люди изображали в танце фрагменты охоты, считая, что танец отгоняет злых духов и привлекает добрых в помощь охотнику. Сначала танцы сопровождались ударами барабана, а позже – игрой на музыкальных инструментах. С тех пор музыка и движение в танце неразрывно связаны.

У каждого народа есть свои танцы. В недалёком прошлом, когда существовал Советский Союз, во всех его республиках бытовали танцы разных национальностей. Теперь, когда республики стали странами Содружества независимых государств (СНГ), эти танцы стали менее известными в России. И всё-таки их продолжают танцевать профессиональные коллективы, знакомить с ними зрителей и слушателей.

Камаринская – русский народный танец. Характер его весёлый и задорный, звучит в мажорном ладу, в размере 2/4. Начинаясь медленно, неторопливо, постепенно камаринская становится всё более быстрой и лихой. Для этого танца характерна вариационная форма (см. тему «Жанры и формы», стр.4). Многие русские композиторы использовали мелодию этого танца в своих произведениях: Глинка – симфоническая фантазия «Камаринская», Чайковский – «Камаринская» из сборника «Детский альбом». И даже у немецкого композитора Бетховена есть вариации для фортепиано на тему камаринской.

Трепак – ещё один русский народный танец. Он также жизнерадостный по характеру, быстрый, в двухдольном размере. Но здесь ещё больше удали, лихого задора, молодцеватости. Это своего рода пляска-состязание, трепак танцевали обычно мужчины – кто кого перепляшет.

Гопак – украинский народный танец удалого, весёлого характера. У нас на Кубани хорошо знают этот танец: его танцевали наши далёкие предки – запорожские казаки. В гопаке много сложных танцевальных элементов, особенно у мужчин. Темп танца может меняться от неторопливого до очень подвижного. Обычно гопак звучит в двухчастной форме, причём во второй части меняется тональность. Размер танца – 2/4. Кроме гопака, известен украинский танец казачок.

Бульба
 – белорусский народный шуточный танец-песня. В нём рассказывается о любимом блюде белорусов – картошке:

Из мешка бери картошку

И питайся понемножку.

Можешь есть её варёной

Иль в мундире запечённой.

Трам-там, тара-рара-рара-рам,

Без картошки худо нам!

Бульба имеет задорный, шутливый характер, звучит в мажоре, в быстром темпе, в размере 2/4. Ритм танца острый и разнообразный. Написана в куплетной форме, в припеве меняется тональность (так же, как в гопаке). По общим чертам бульба напоминает чешскую польку.

Кроме бульбы, известны белорусские танцы лявониха и крыжачок.

Лезгинка – танец, распространённый среди народов Кавказа (Армения, Грузия, Кабардино-Балкария, Адыгея и др.). Для этого танца характерно сочетание бурности, стремительности с мягкой грациозностью. Это связано с тем, что лезгинку танцуют мужчины и женщины. Движения мужчин быстрые, энергичные, а женщин – плавные, скользящие: кажется, будто они плывут по воздуху. Окружающие зрители тоже принимают участие в танце: стоя вокруг, они хлопают в ладоши в такт музыке.

В лезгинке обычно повторяется одна и та же мелодия, чаще всего в размере 6/8, быстрый темп, своеобразный ритм с постоянным подчёркиванием сильной доли, лад переменный – мажоро-минор. Лезгинка сопровождается ударным инструментом – барабаном или бубном.

Многие композиторы использовали лезгинку в произведениях, рассказывающих о жизни Кавказа: Рубинштейн – опера «Демон» на сюжет Лермонтова; Хачатурян – балет «Гаянэ»; есть лезгинка и в опере Глинки «Руслан и Людмила», а также во многих фортепианных пьесах русских композиторов и наших современников.

ТАНЦЫ  НАРОДОВ  ЕВРОПЫ

Среди танцев стран Европы наиболее известными являются тарантелла, сицилиана, менуэт, вальс, полька, мазурка и полонез.

Тарантелла – старинный итальянский танец. Его название связывают с именем страшного, ядовитого паука тарантула. От его смертельного укуса можно спастись только в бешеном танце. У тарантеллы очень быстрый темп, но в то же время чёткий ритм, размер 6/8.

Сицилиана – также старинный итальянский танец, он назван в честь острова Сицилия. Характер этого танца спокойный, плавный, темп неторопливый, также в размере 6/8.

Менуэт – старинный французский крестьянский танец, который в XVIII веке стал модным и среди знатных людей. Танцевальные движения менуэта были так замысловаты, что аристократы годами учились, прежде чем станцевать менуэт на придворном балу. В менуэте много изящных, грациозных поклонов, приседаний, которые очень ясно отражены в музыке. Этот танец звучит неторопливо, в размере 3/4.

Вальс ведёт своё происхождение от плавного крестьянского танца лендлера, распространённого в Австрии, Германии и Чехии. В XIX веке вальс становится популярным во всей Европе. Общие черты вальса: трёхдольный размер и аккомпанемент – бас и два аккорда.

Вальсы сочиняли многие композиторы: Шопен, Шуберт, Глинка, Чайковский. «Королём вальсов» называли австрийского композитора Иоганна Штрауса.

Полька – чешский народный танец живого, бодрого характера. Размер польки – 2/4, темп подвижный.

Мазурка – польский народный танец, подвижный и динамичный, с острым ритмом и акцентами на слабую долю. Размер мазурки – 3/4.

Полонез
 – танец польской знати. Это торжественный и величавый танец-шествие, которым обычно открывались балы. Размер полонеза также 3/4, но движение спокойное и неторопливое, с акцентом на сильную долю.

Наиболее совершенные мазурки и полонезы созданы польским композитором Фридериком Шопеном.

НАРОДНАЯ  ПЕСНЯ  И  ЕЁ  ИСПОЛЬЗОВАНИЕ

Русская народная песня всегда привлекала профессиональных композиторов своеобразием, простотой и открытостью. Но особенно активный интерес к народной музыке появился в среде русской интеллигенции в 60-е годы XIX века. В этот период наблюдается особенно яркий расцвет русской культуры и искусства во всех его направлениях. Именно в это время издаются сборники русских народных песен Римского-Корсакова «100 русских народных песен», Балакирева «40 русских народных песен», Чайковского «50 русских народных песен».

Народная песня зародилась в глубокой древности, она отражала жизнь людей, их обычаи и традиции. Жанры русских народных песен: протяжные, трудовые, обрядовые, солдатские, календарные, колыбельные, плясовые, хороводные, шуточные, былины и исторические песни.

Календарные песни связаны со сменой времён года и деятельностью человека. К ним относятся, например, веснянки и колядки. Считалось, что пение этих песен помогало наступлению нового времени года, хорошему урожаю и всяческим успехам в нелёгком крестьянском труде.

Былины – древние песни-сказания. Они не пелись, а «сказывались» - неторопливо, размеренно, под аккомпанемент гуслей. Словесный текст былин был важнее музыки, напев только подчёркивал смысл слов. Былинные мелодии пелись в ровном, размеренном ритме, с многократными повторениями мелодических интонаций. 

Исторические песни также рассказывают о событиях далёкого прошлого, этим они сходны с былинами. Но есть и отличия: в исторических песнях нет вымысла и художественного преувеличения, как в былинах, здесь более свободное мелодическое и ритмическое движение.

НАРОДНАЯ  ПЕСНЯ  И  ЕЁ  ИСПОЛЬЗОВАНИЕ

(ПРОДОЛЖЕНИЕ)

Лирические протяжные песни – жанр, наиболее полно отражающий душу русского народа. В них очень много импровизации
 - как мелодической, так и ритмической, много распевов (когда на один слог приходится несколько звуков), разнообразия ритмических рисунков.

Шуточные и плясовые песни, в отличие от лирических, имеют чёткий танцевальный ритм, которому подчинён текст песни. Здесь на каждый слог приходится, как правило, один звук, а зачастую даже ударения в словах не совпадают с акцентами в мелодии.

Колыбельные песни имеют спокойный характер, ласковые интонации, покачивающийся, убаюкивающий ритм. Этот жанр сохранился в народе и в наше время.

Русские композиторы в своём творчестве очень часто обращались к народной песне. Они использовали её в операх, оркестровых и фортепианных произведениях, делали обработки, создавали на её основе самостоятельные произведения – сюиты, вариационные циклы и др.

ПРОГРАММНО-ИЗОБРАЗИТЕЛЬНАЯ МУЗЫКА

На одном из первых занятий по музыкальной литературе уже упоминалось о программной музыке. Теперь пришло время рассказать подробнее об этих произведениях.

Программная музыка – это музыкальные произведения, имеющие конкретную сюжетную основу. Такие произведения построены на изобразительности. Понять содержание программного произведения помогает его название или поэтический эпиграф, который помещается в начале произведения.

Примеры программных произведений: Чайковский «Детский альбом», «Времена года», Прокофьев «Детская музыка», Шуман «Альбом для юношества», Сен-Санс «Карнавал животных», Римский-Корсаков «Шехеразада» и др.

В программной музыке композиторы используют так называемые звукоизобразительные приёмы – подражание голосам природы с помощью регистра и тембра. (Вспомните музыкальную сказку Прокофьева «Петя и волк»)

Есть произведения, в которых музыка настолько подробно описывает происходящее, что позднее на её основе были сняты мультипликационные фильмы. Пример такого произведения – симфоническая фантазия французского композитора Дюка «Ученик чародея».

Цикл пьес Мусоргского для фортепиано «Картинки с выставки» создал по произведениям друга композитора – художника Гартмана. Цикл состоит из 10 пьес, каждая из которых является музыкальной иллюстрацией какого-то из рисунков. Сюжеты их очень разнообразны: это и сказочные образы («Избушка на курьих ножках», «Гном»), и картины далёкого прошлого («Старый замок», «Катакомбы»), и сценки из жизни («Два еврея», «Быдло»).

«Избушка на курьих ножках» - сценка в духе русских народных сказок. Трёхчастная форма пьесы соответствует сюжетной основе: I и III части – фантастический полёт Бабы-Яги, II часть – картина заколдованного дремучего леса.

 «Быдло» в переводе с польского означает «скот». Так называется большая телега, запряжённая волами. Тяжёлое, грузное звучание в низком регистре, «переваливающиеся» аккорды, в мелодии много повторов на месте. Начинаясь тихо, звучание постепенно усиливается, создавая эффект приближения. В конце – затухание звучности: телега как бы скрывается с глаз слушателя.

«Карнавал животных» - произведение французского композитора Сен-Санса. Это сюита для инструментального ансамбля, состоящая из 14 пьес, носящих юмористический характер. Здесь мы «видим» музыкальные портреты львов, антилоп, кур, осла, слона, кенгуру и даже лебедя. Огромное разнообразие средств музыкальной выразительности помогает слушателю ясно представить себе каждого из этих персонажей.

ПРОГРАММНО-ИЗОБРАЗИТЕЛЬНАЯ МУЗЫКА

(ПРОДОЛЖЕНИЕ)

Сборник пьес Чайковского «Времена года» состоит из 12 пьес – по числу месяцев в году. Каждая имеет заголовок и поэтический эпиграф из стихотворений русских поэтов.

Январь «У камелька»

Февраль «Масленица»

Март «Песня жаворонка»

Апрель «Подснежник»

Май «Белые ночи»

Июнь «Баркарола»

Июль «Песня косаря»

Август «Жатва»

Сентябрь «Охота»

Октябрь «Осенняя песнь»

Ноябрь «На тройке»

Декабрь «Святки»

«Песня жаворонка». Подвижная мелодия широкого диапазона с многочисленными форшлагами и триольными опеваниями изображает трели жаворонка. Аккомпанемент – размеренные, покачивающиеся аккорды – словно ветер колышет посевы на поле. Трёхчастная форма с более оживлённой серединой и ладовым контрастом (минор – мажор – минор).

«На тройке». Музыка словно изображает заснеженную зимнюю дорогу и мчащуюся по ней тройку. Основная тема – широкая, песенная мелодия с ходами по звукам аккордов и редкими аккордами сопровождения. Затем после небольшого развития она звучит уже громче и изложена аккордами: тройка словно приблизилась к слушателю.

Пьеса написана в трёхчастной форме. В среднем разделе характер музыки немного меняется: появляется задорная тема плясового характера. Она сопровождается отрывистыми аккордами с форшлагами, изображающими позванивание бубенцов.

Реприза полностью звучит на фоне ровного, монотонного «перезвона» в верхнем регистре. К концу звучность затихает – тройка скрывается вдали.
МУЗЫКА  В  ТЕАТРЕ

Театр  возник в Древней Греции. Уже там появились первые актёры, маски и костюмы; и, конечно же, любое театральное представление сопровождалось музыкой. Поначалу это был хор, пение которого поясняло происходящее на сцене, позднее его заменил оркестр. Многие слова и термины, связанные с театром, имеют греческое происхождение: «сцена», «оркестр», «партер» и другие.

Театр бывает  драматический и музыкальный. В драматическом театре ставятся спектакли, в основе которых лежит слово. Такие спектакли называются пьесами. Жанры театральных пьес:  драма, трагедия и комедия. В музыкальном театре ставятся музыкально-сценические произведения – оперы, оперетты и балеты.

Любое театральное произведение обычно открывается оркестровым вступлением, которое называется увертюра, и делится на несколько действий, или актов. Перерывы между действиями называются антракты.

Театральное помещение имеет своё определённое строение, предназначенное для удобства как актёров, так и зрителей.

Сцена – место для игры актёров, где происходит сценическое действие. В каждом театре сцена делится на следующие участки:

Авансцена – передняя часть сцены, где непосредственно разворачивается действие. Кулисы – задняя часть сцены, скрытая от зрителя занавесом. Рампа – осветительные приборы, расположенные перед авансценой. Суфлёрская будка  также расположена перед авансценой и предназначенная для суфлёра – человека, подсказывающего актёру текст его роли. Оркестровая яма – место под сценой для музыкантов, сопровождающих спектакль.

Зрительный зал – место для публики – также делится на участки:

Партер – передняя часть зрительного зала. Ложи – боковые  части, справа и слева примыкающие к партеру. Позади партера ложи смыкаются в виде полукруга, образуя два или три яруса, расположенные друг над другом в виде балконов. Самый верхний ярус называется галёрка.

МУЗЫКА  В  ДРАМАТИЧЕСКОМ  ТЕАТРЕ.

ЭДВАРД ГРИГ «ПЕР ГЮНТ»

Как уже было сказано, в драматическом театре ставятся спектакли, в основе которых лежит слово – то есть актёры в основном разговаривают. Но ни один из таких спектаклей не обходится без музыкального сопровождения. Музыка дополняет то, что не было сказано в тексте: она изображает пейзаж на сцене, душевное состояние героев, помогая зрителю вжиться в сюжет театральной пьесы.

Человек, сочиняющий пьесы для драматического театра, называется драматург. Наиболее известными драматургами являются Уильям Шекспир, Генрик Ибсен, Александр Островский.

Знаменитый норвежский драматург Генрик Ибсен создал пьесу для театра в жанре драмы, которая называется «Пер Гюнт». Она названа по имени главного героя – молодого юноши, который отправился странствовать по свету в поисках счастья. Много интересных и опасных приключений ожидало его в этом путешествии, и лишь потом он понял, что истинное счастье – там, где ты родился и вырос, там, где тебя всегда ждут…

Музыку к этому спектаклю написал норвежский композитор Эдвард Григ. Позднее он выбрал из всех музыкальных фрагментов наиболее яркие и удачные, переработал их и создал две оркестровые сюиты.

Первая сюита состоит из четырёх номеров: «Утро», «Смерть Озе», «Танец Анитры», «В пещере горного короля». Наиболее популярная пьеса из второй сюиты – «Песня Сольвейг».

МУЗЫКА  В  БАЛЕТЕ.

ЧАЙКОВСКИЙ  «ЩЕЛКУНЧИК»

Балет – музыкально-сценическое произведение, основанное на танце. Помимо танца, в балете используется пантомима – актёрская игра, состоящая из мимики и жестов.

Балет зародился во Франции, поэтому многие термины, используемые в балете и вообще в хореографии
, имеют французское происхождение.

Женщина, танцующая в балете, называется балерина, а мужчина – танцовщик. Костюм балерины называется пачка, на ногах у балерины и танцовщика специальные мягкие туфли с вложенными в носок пробками – пуанты. 

Номер в балете, исполняемый двумя танцовщиками, называется па-де-де
. Сольный номер, исполняемый каждым танцовщиком отдельно, называется вариация.
Балет П.И.Чайковского «Щелкунчик» написан на сюжет сказки немецкого писателя Гофмана «Щелкунчик и мышиный король». Действие сказки происходит в новогоднюю ночь. Главной героине – маленькой девочке – приходится пережить нелёгкие испытания, спасти от гибели Щелкунчика, который оказывается заколдованным принцем. Балет состоит из двух частей – действий. Во втором действии герои попадают в сказочную страну сладостей на весёлый праздник, который устроен в честь Щелкунчика и его спасительницы. Звучат танцы, под которые на сцене появляются самые удивительные герои: Кофе, Чай, пастушки, цветы, фея Драже. Такие танцы в балете, не связанные с развитием действия, называются дивертисмент.

(Устный анализ фрагментов: «Арабский танец» (кофе), «Китайский танец» (чай), «Танец пастушков», «Танец феи Драже», «Вальс цветов»)

МУЗЫКА  В  ОПЕРЕ.

ГЛИНКА  «РУСЛАН  И  ЛЮДМИЛА»

Опера – музыкально-сценическое произведение, основанное на пении. Если в оперетте пение чередуется со словами, то в опере уже не бывает разговорной речи – она полностью заменяется пением. Словесный текст оперы, на который пишется музыка, называется либретто. Опера обычно открывается вступлением – увертюрой, которую исполняет оркестр. Часто в увертюре появляются музыкальные темы, которые впоследствии встретятся в опере.

Сольный номер в опере называется ария. Разновидности арий: каватина (медленная ария лирического характера), ариозо (небольшая ария), монолог (ария-речитатив).

Помимо арий, в опере имеются оркестровые эпизоды, хоры, ансамбли и балетные сцены.

Сюжеты опер бывают самые различные: исторические («Иван Сусанин» Глинки), бытовые («Евгений Онегин» Чайковского), сказочные («Снегурочка» Римского-Корсакова).

Опера Глинки «Руслан и Людмила» - сказочная. Её либретто было создано на основе сказки А.С.Пушкина. Она открывается большой увертюрой, в которой звучат темы главных героев оперы.

(Музыкальный материал: диск 4(4), tr.14-18)

Немаловажную роль в развитии сценического действия оперы играет оркестр. В опере «Руслан и Людмила» выделяются три наиболее ярких оркестровых эпизода: сцена похищения Людмилы, марш Черномора и восточные танцы.

СОЛЬНЫЕ  НОМЕРА  В  ОПЕРЕ

Две песни Баяна из I действия. Баян – легендарный певец-сказитель. В своей первой песне он предсказывает молодым тяжёлые испытания и их благополучный исход. В песне плавная, неторопливая, напевная мелодия. Сопровождение ровное, изложено арпеджированными аккордами, напоминающими перебор гуслей (в оркестре их изображают арфа и фортепиано).

Рондо Фарлафа из II действия. Фарлаф – один из женихов-неудачников, отвергнутый Людмилой. Музыка очень метко отражает черты натуры этого героя – трусость и хвастливость. Ария написана в быстром темпе, вокальная партия напоминает скороговорку со множеством повторений одного звука и скачков.

Ария Руслана из II действия. Она представляет собой развёрнутую сцену, состоящую из речитатива («О поле, поле»), ариозо («Времён от вечной темноты») и собственно арии («Дай, Перун, булатный меч мне по руке»). Открывается сцена вступлением, рисующим картину пустынного поля после битвы. Тема речитатива – сдержанная, мужественная и скорбная. Ариозо – напевное, широкое, а сама ария – волевая, энергичная, подвижная.

Ария Людмилы «Ах ты, доля» из IV действия. Написана в трёхчастной форме. Первая и третья части напоминают протяжную народную песню, средний раздел – тревожный, беспокойный. Вся ария идёт как бы в диалоге со скрипкой, которая вторит голосу Людмилы.

ХОРЫ  В  ОПЕРЕ

Хоровые сцены, как и балетные – немаловажная часть оперного спектакля. Хор выражает настроение, общее ощущение всех персонажей оперы в данный момент действия. Часто хор используется для создания эффекта мощности и фантастичности звучания. Так, во втором действии есть сцена встречи Руслана с огромной Головой. Партию Головы исполняет хор в унисон
.

В опере «Руслан и Людмила» особенно яркими являются две хоровые сцены:

Персидский хор из II действия – «Ложится в поле мрак ночной». В основе – восточная народная мелодия, светлая, плавная, со спокойным покачиванием. Хор исполняется в унисон женскими голосами и состоит из нескольких куплетов. Мелодия во всех куплетах неизменная, а сопровождение – варьированное.

Хор «Ах ты, свет Людмила» из IV действия. После скорбного вступления оркестра звучит печальная тема хора, по складу и характеру напоминающая народное пение. В хоре три варьированных куплета. Первый – скорбный и сдержанный; во втором голоса вступают раздельно (сначала женские, затем мужские), напоминают пение-плач. В третьем куплете тема хора переходит в оркестр и приобретает трагическое звучание.

МУЗЫКАЛЬНОЕ  ИСКУССТВО  КУБАНИ

КУБАНСКИЙ  МУЗЫКАЛЬНЫЙ  ФОЛЬКЛОР

Фольклор – это виды искусства, бытующие в народе. Мы уже говорили о русской народной песне как об одном из видов фольклора. А теперь речь пойдёт о народных песнях, обрядах и традициях нашего края – Кубани.

Кубанские народные песни тесно переплетаются с жизнью, бытом, народными традициями. Жанры песен очень разнообразны: это исторические, походные, лирические, плясовые, шуточные  песни. Кубанская песня вобрала в себя черты кантилены, маршевости и танцевальности. 

Один из наиболее значимых жанров кубанского фольклора – исторические песни  линейных и черноморских казаков. Линией принято называть ту самую оборонительную линию, которую строил и укреплял на Кубани А.В.Суворов в 1777-1778 г. Линейными впоследствии стали называть донских казаков и всех тех выходцев из России, которые служили на кубанской земле.

Большая часть этих песен посвящена нелёгкой казачьей военной службе, важнейшим событиям, происходившим на юге России, атаманам, прославившимся в боях за российские земли. Во многих песнях большое внимание уделяется судьбе женщин-казачек, провожающих на войну своих мужей, братьев и сыновей. Важная черта этих песен – преобладание хорового многоголосного исполнения.

   Черноморскими называли казаков-переселенцев с Украины, которые сохранили свои традиции и обычаи и на новом месте. Именно от них ведёт своё происхождение столь богатый и своеобразный кубанский говор – оригинальная смесь украинского и русского наречий, которое у нас называют «балаканьем». В итоге кубанские песни приобрели черты смешанного русско-украинского фольклора, как в тексте, так и в мелодии.

Помимо линейных и черноморских казаков, внесли свой вклад в кубанский фольклор некрасовские казаки, которые в своё время попали в немилость к властям и были сосланы в Турцию. От них проникли в музыку Кубани интонации турецких народных мелодий, особенно танцевальных.
И, конечно же, невозможно представить себе фольклор Кубани без музыки её коренных жителей – народа Адыгеи. Как и у других народов, у адыгов существуют традиционные песенные жанры (трудовые, обрядовые, эпические и т.д.), но гораздо большее значение для этого народа имеет танцевальное искусство. В народных танцах адыгов чётко выражены стойкость и выдержка, чувство достоинства и горделивости, красота и изящество, удаль и темперамент.

МУЗЫКА  КОМПОЗИТОРОВ  КУБАНИ  ДЛЯ  ДЕТЕЙ

Немало замечательных, выдающихся композиторов есть на нашей кубанской земле. Не только на Кубани, но и по всей России известны имена Григория Пономаренко, Григория Плотниченко, Виктора Захарченко, Владимира Магдалица, Василия Волченко, Германа Селезнёва, Владимира Чернявского, Виталия Кеворкова. Их произведения исполняют как профессиональные музыканты, так и учащиеся музыкальных школ. Это и песни, и инструментальные произведения, и крупные музыкальные жанры – концерты, симфонии, оратории.

Немаловажную роль в творчестве композиторов Кубани играют произведения для детей. Многие из них обращаются к этому виду творчества, и их произведения становятся любимы слушателями и исполнителями юного возраста. В этой музыке отражается мир ребёнка, его увлечения, интересы, переживания. Здесь мы видим и бытовые сценки, и сказочные образы, и связи с литературой, живописью.

ОБРАЗ РОДИНЫ В КАЗАЧЬИХ ПЕСНЯХ

Казачество – единственное в своем роде явление человеческой истории. Первыми «казаками» назывались отряды кочевников-степняков, угрожавшие русским пределам из Дикого поля во времена борьбы против татаро-монголов. В тюрских языках «казак» значит свободный, независимый человек, искатель приключений, забияка и бродяга. Необозримые степные просторы, примыкавшие с юга к славянским поселениям, издавна открыли возможность для формирования украинского и русского казачества. 

Широкую признательность казачество заслужило особенно тем, что на протяжении всей своей истории оно было верным, умелым и мужественным защитником Отечества от посягательств чужеземных захватчиков и поработителей. Казаки самоотверженно и честно несли воинскую службу. Они стали общепризнанной частью русской армии. С лучшими военными традициями России связана история кубанского казачества. Деды многих казаков ходили в походы под руководством А.В.Суворова и М.И.Кутузова.

Обо всем этом повествуют песни – живые памятники событий минувших времен.

Прекрасная кубанская земля обагрена кровью многих воинов. Много горя принесли казацким семьям многочисленные набеги врагов. Но где бы казаки ни воевали, образ отчего края, родной станицы всегда был с ними, жил в их сердцах, помогая исполнить воинский долг.

О кубанской степи сказано много добрых слов. Тепло поют о ней на Кубани. Для казаков это образ простора, воли, отчего дома, что заметно ощущается в их походных, лирических песнях. В кубанском народном пении разом звучат и богатырское русское раздолье, стремительность русской души, задумчивая лиричность и веселая распахнутость и тут же – чисто украинская, располагающая задушевность и мягкость, и добрая «усмешливость» над собой и близкими.

Рядовые казаки любили песни, выражающие народное представление о справедливости, воинской чести, доблести. В исторических песнях поется о военных сражениях, о народных героях, о воинской службе, полной невзгод и лишений. 

Образ Родины в казачьих песнях часто выражен через образы родной  станицы, Кубань-реки, образ матери, ждущей сына с войны домой.

Каждая станица гордилась своими песнями. Песни поются не только в свободное время, но и в самую горячую летнюю пору. Под праздник, когда с полевых работ едут домой, пение тоже слышится повсюду. Но больше всего поют в праздники вечером. Без пения не обходятся ни проводы, ни встречи, и крестины; а особенно обильным пением сопровождаются свадьбы. Во многих любимых в народе песнях запечатлен образ казачки – «Маруся», «Несе Галя воду» и других. 

Какой кубанец не испытывал прилива светлого, сильного и вместе с тем грустно-щемящего чувства, слушая замечательную песню «Ты Кубань, ты наша Родина» в великолепном исполнении Государственного Кубанского казачьего хора под управлением Виктора Захарченко? 

Песне уже больше девяноста лет.  Едва успев появиться на свет, песня вошла в сердца кубанских казаков, стала частью их бытия. Идет время, появляются новые песни, символизирующие историческое прошлое, настоящее и зовущие к достойному будущему. Но сколько хороших песен ни будет сложено о Кубани в грядущем, они, можно не сомневаться, не затмят песню «Ты Кубань, ты наша Родина». Она и сегодня, как и девять десятков лет назад, волнует сердца кубанцев, вызывает гордость за героическое прошлое, учит любить и беречь свою малую Родину – Кубань.

ГРИГОРИЙ  МАКСИМОВИЧ  ПЛОТНИЧЕНКО

Григорий Максимович Плотниченко – один из самых знаменитых кубанских композиторов, один из тех, кого называют певцами родного края. Более полувека звучат на Кубани его замечательные песни и хоры. Они вошли в музыкальный быт станиц и городов края. Кубанцы любят музыку своего одаренного земляка, его светлые радостные песни про «кубанские синие ночи» и «вишневые станицы», про степное раздолье пшеничных полей. Мелодии Плотниченко, широкие и раздольные, как кубанские степи, а иной раз зажигательно-веселые, были сродни его натуре, бурному темпераменту, отзывчивой душе. 

Родился Григорий Максимович 18 августа 1918 года в Таганроге в семье рабочего. В том же году родители мальчика переехали в Екатеринодар. Здесь он учился в школе, занимаясь одновременно музыкой, к которой тянулся всей душой. Впервые к этому искусству его приобщила мать, Ефросинья Степановна, хорошо знавшая народные песни Кубани. Любовь к музыке привела его в струнный оркестр Краснодарского Дома пионеров, а оттуда – на дирижерско-хоровое отделение музыкального училища. Здесь у него пробудилась склонность к сочинению музыки. Юноша создает ряд небольших пьес для народных инструментов. Их исполнение на ученическом концерте приносит автору первую творческую радость и еще большее желание посвятить себя любимому искусству.

Война прервала учебу Г. Плотниченко в музыкальном училище, по существу, накануне государственных выпускных экзаменов. Двадцатидвухлетний юноша добровольцем идет на фронт. Он был зачислен на службу в один из десантных отрядов морской пехоты, затем учился в Краснодарском артиллерийско-минометном училище. За боевые заслуги перед Родиной был награжден орденом Красной Звезды. В часы досуга офицер-гвардеец не забывал музыки. Для своих артиллеристов он сочинил несколько фронтовых песен.
В одном из ожесточенных боев на Воронежском фронте Плотниченко был тяжело ранен. В госпитале ему ампутировали кисть правой руки. Но он не пал духом, не вышел из строя, а продолжал бороться с врагом иным оружием – боевой солдатской песней. Одна за другой появляются песни о подвигах советских воинов, о событиях грозных лет, участником которых был автор. Тема Великой Отечественной войны прослеживалась в творчестве композитора Плотниченко в течение всей его жизни. О тех, кто не вернулся с войны, сложил свою голову на поле брани, взволнованно рассказывает баллада «У старого кургана» (слова С.Хохлова) – одно из ярких сочинений Плотниченко на военную тему. 
Впоследствии Григорий возвращается в Краснодар и в конце 1943 года получает диплом об окончании музыкального училища по дирижерско-хоровой специальности. Его оставляют в училище для преподавания хоровых и музыкально-теоретических дисциплин.

 С 1949 по 1953 год Плотниченко является художественным руководителем Ансамбля песни и пляски Северо-Кавказского военного округа. В 1957 году Плотниченко был избран членом правления Союза композиторов СССР, а в 1959 году - членом президиума Всероссийского хорового общества. Благодаря его настойчивости в Краснодаре и в Майкопе при педагогических институтах были открыты музыкальные факультеты; Майкопское училище искусств и Краснодарский государственный институт культуры. При участии Григория Максимовича была образована Краснодарская композиторская организация, построен Дом хоровой музыки, а в крае открыты десятки музыкальных школ и хоровых студий, новое здание получила филармония и многое другое. На музыкально - педагогическом факультете Плотниченко долгое время был деканом, а затем заведующим кафедрой теории и истории музыки. В 1960 году правительство присвоило композитору почетное звание заслуженного деятеля искусств Российской Федерации, а в год пятидесятилетия - наградило орденом «Знак почета».
Песенно-хоровые произведения Григория Плотниченко составляют главную, наиболее обширную часть его музыкального наследия. Однако инструментальное творчество композитора, его музыка для театра также содержательна и интересна. В программах авторских концертов музыканта исполнялись пьесы для баяна, фортепиано, скрипки, произведения для оркестра. Из фортепианных произведений чаще всего исполнялись Вальс и Экспромт, привлекавшие внимание слушателей мелодичностью, теплотой чувств. 

Композитор создал много произведений о Кубани, воспевающих красоту, раздолье родной земли, трудолюбие, мужество ее сынов и дочерей. Песня «Едут полем казаченьки» создает образ едущих по степной дороге казаков, достаточно распространенный в казачьем фольклоре. Герои песни видят перед собой просторы кубанских полей, богатых хлебами, и сердца их радуются. Песня написана в духе четких, напористых кавалерийских маршей, напористых казачьих походных песен с их броскими, задорными возгласами, подголосками.

Одна из лучших песен Григория Плотниченко – «Кубанские синие ночи» -  является музыкальным символом Краснодарского края. Её мелодия служит позывными сигналами краевого радио, телевидения, музыкальных конкурсов, смотров, фестивалей. Ни одно музыкальное сочинение Плотниченко не имело при своем появлении такого большого успеха, как эта задушевная песня. Она стала массовой, народной, вошла в повседневный быт, исполняется на торжественных церемониях.
Григорий Максимович Плотниченко умер 20 марта 1975 года в расцвете творческих сил. Но его певучие, задушевные песни долго будут звучать среди людей, помогая им в жизни и труде.

ГРИГОРИЙ  ФЁДОРОВИЧ  ПОНОМАРЕНКО
Григорий Пономаренко – композитор-песенник, знаменитый не только на Кубани, но и в России и за рубежом. Десятки его удивительно мелодичных, чарующих душу песен и сегодня помнят и поют на Кубани и в России, они стали народными в высшем смысле этого слова, ибо в них – душа нашего народа. Песни Г.Ф.Пономаренко – золотой фонд отечественной музыкальной культуры.

Григорий Фёдорович Пономаренко родился 2 февраля 1921 года в селе Моровск Черниговской области в крестьянской семье. Первым учителем музыки для одаренного мальчика стал его дядя Максим Терентьевич Пономаренко, который виртуозно владел баяном. Он научил мальчика играть на гармони, и вскоре не было в селе людей более уважаемых, чем Гриць-гармонист и его дядя Максим. Без них не обходилось ни одно торжество в селе, ни одно радостное событие.

Когда дядя Максим уехал жить в город, то и Григория забрал к себе, так как в доме появилась мачеха, и положение мальчика стало невыносимым. А в семье дяди, жившей в согласии, Гриша обрел свой настоящий дом. Добрая и внимательная тетя Маруся все тепло души отдавала ему. Учился мальчик хорошо, особенно любил рисование. А уж о школьных музыкальных олимпиадах и говорить не приходилось: лучше баяниста не было! 

Вскоре Григорий стал брать уроки баяна у популярного в Запорожье профессионального баяниста Александра Кинебаса. Занимался Гриша увлеченно, и каждый урок становился для него открытием. Схватывал все на лету и впитывал как губка. Учеба давалась легко. Было достаточно одного урока, чтобы разобрать и выучить наизусть новое произведение.

В возрасте 17 лет Григорий Пономаренко был принят в ансамбль песни и пляски пограничных войск Украины. Ансамбль много концертировал, в основном на западных рубежах  нашей страны. Но вскоре тучи фашизма сгустились над Европой. Ансамбль погранвойск был переведен ближе к границе – во Львов. 

В годы Великой Отечественной войны Григорий Пономаренко продолжал служить в качестве баяниста в военном ансамбле и стал писать для своего коллектива песни на военную тематику. Многое увиденное и пережитое тогда выплескивалось у Пономаренко в его песни. Потом, много лет спустя, зрелый мастер в своем творчестве не раз будет возвращаться к теме войны. Люди услышат и полюбят его песни «Снег седины», «Волгоградскую березку», «Русских матерей», «Не будите, журавли, вдов России». 
Война закончилась, но в военном ансамбле Григорий Пономаренко продолжал службу до 1950 года. А в 1950 году его пригласили в Москву, в народный оркестр имени Осипова. Работая в оркестре, музыкант постигал искусство русской классики и народную музыку, изучал оркестровку, сам много писал, причем не только песни, но и крупные произведения для оркестра русских народных инструментов. Его произведения стали публиковать московские издательства, их охотно исполняли в концертах.

С большой силой расцвел талант композитора в годы работы в Волжском русском народном хоре, в котором с первых дней его организации в 1952 году он работал музыкальным руководителем. Творческая дружба Г. Пономаренко с известным поэтом Виктором Боковым не только рождает прекрасные песни, но и вводит композитора в круг лучших исполнителей русской песни Л.Зыкиной, О.Воронец, А.Стрельченко и других. Песни Г.Пономаренко в их исполнении скоро стали известны всей стране - теплые, искренние, простые, они были близки каждому человеку.

В 1972 году знаменитого композитора пригласили побывать на Кубани, а вскоре он принял решение переехать сюда на постоянное место жительства. Г.Ф.Пономаренко внимательно изучал народное искусство, старинные казачьи напевы. Он побывал едва ли не во всех уголках края, выступал с творческими отчетами и никогда не упускал случая послушать народный хор или талантливого исполнителя. В поэтических сборниках, подаренных композитору кубанскими поэтами И. Вараввой, С. Хохловым, К. Обойщиковым, Пономаренко обнаружил немало стихов, которые были созвучны его собственным мыслям, вскоре ставших песнями – «Казак ехал за Кубань», «Ой, станица, родная станица», «Краснодарская весна», «Кубаночка», «Хутора», «Краснодарская улица Красная» и другие. Более 200 песен написано Пономаренко о Кубани.

Именно здесь, на Кубани, Пономаренко встретился с истинной казачкой, женщиной доброй и вместе с тем решительной – Вероникой Журавлевой, которая вскоре стала женой композитора. Талантливая певица и деятельная женщина, она до сих пор является постоянной исполнительницей и незаменимым пропагандистом песенного творчества Григория Пономаренко.
Свое шестидесятилетие композитор встретил большими творческими свершениями. В Краснодаре и Москве был издан ряд сборников его новых песен, а Всесоюзная фирма грамзаписи осуществила выпуск нескольких дисков с записями произведений Пономаренко. Его новыми сочинениями пополнили репертуар профессиональные и любительские коллективы страны.

В сентябре 1990 года Григорий Пономаренко завершил работу над крупным музыкальным произведением в жанре духовной церковной музыки – «Всенощное бдение». Он передал ее для разучивания замечательному хоровому дирижеру Вячеславу Яковлеву, который возглавлял Краснодарский камерный хор.

Даже в зрелом возрасте, несмотря на слабое здоровье, Григорий Пономаренко отличался неиссякаемой работоспособностью. Он писал очень много до последнего дня своей жизни, которая оборвалась 7 января 1996 года.

ВИТАЛИЙ  АЛЕКСАНДРОВИЧ  КЕВОРКОВ

Виталий Кеворков – композитор, чьё имя известно и среди взрослых любителей музыки, и среди детей. Его сочинения предназначены широкому кругу слушателей, его музыка мелодична и современна. Песни Виталия Кеворкова звучат со многих сцен Краснодарского края и всей России, их исполняют артисты разных возрастов – от знаменитых и признанных, до самых юных.

Родился Виталий Александрович в городе Баку 16 ноября 1937 года. Отец его родом из Нагорного Карабаха, храбро защищал родной край и Советский Союз от немецко-фашистских захватчиков, погиб в боях за Северный Кавказ. Только несколько лет назад в Махачкале композитор нашел братскую могилу с фамилией отца. Его мать, уроженка станицы  Ставропольского края Ирина Карповна пела ему русские народные и казачьи песни. Она очень любила музыку, хотела, чтобы сын стал музыкантом. Именно благодаря этому сейчас Кеворков является Заслуженным деятелем искусств России, членом Союза композиторов России, лауреатом премии администрации Краснодарского края, лауреатом многих всесоюзных и российских конкурсов, пользуется заслуженным авторитетом и глубоким уважением среди своих многочисленных поклонников.

Хотя игре на фортепиано Виталий Кеворков начал обучаться с пятилетнего возраста, в его профессиональной подготовке не было привычной системы. В шестнадцать лет он дебютирует в качестве аккомпаниатора. В конце 50-х – начале 60-х Кеворков начинает сочинять инструментальную музыку, занимается джазовыми импровизациями.

В 1963 году, уже сложившимся музыкантом, Кеворков поступает на музыкально-педагогический факультет Краснодарского пединститута. С большой признательностью и благодарностью вспоминает он занятия у композиторов Г.М.Плотниченко и Н.М.Хлопкова, у М.Н.Лубянского. Как писал сам композитор, это были замечательные педагоги, учившие не только предмету, но и человеческим качествам. 

Импровизировать на инструменте Виталий Кеворков начал лет с пятнадцати, а первое его профессиональное сочинение – написанная в 1963 году Прелюдия для фортепиано. С тех пор написаны две симфонии, симфонические поэмы, кантаты, квартеты, сонаты, вокальные циклы и другие сочинения. 

Творческую деятельность Кеворков сочетает с педагогической. С 18 лет он уже руководил музыкальными кружками в пионерлагерях, потом работал преподавателем-концертмейстером в детских музыкальных школах, Майкопском музыкальном училище,  1967-1972 годах – концертмейстером и преподавателем музыкально-педагогического факультета Краснодарского пединститута. Вел так же класс специального фортепиано на эстрадном отделении Краснодарского музыкального училища им. Н.А.Римского-Корсакова и класс композиции в краснодарской музыкальной школе № 4. Один из его учеников – Юра Злобин – впоследствии стал членом Союза композиторов СССР. 

Семидесятые годы – плодотворная пора творческого становления композитора. Об этом свидетельствуют такие произведения, как Фортепианное трио № 1, Первая и Вторая симфонии, Струнный квартет.

Среди произведений Кеворкова особое место занимает симфоническая поэма «Память», посвященная героическому подвигу советских людей в годы Великой Отечественной войны. На Всесоюзном конкурсе симфонических произведений в Москве в 1977 году поэма «Память» была удостоена почетного диплома, записана в фонд Всесоюзного радио. 
В середине семидесятых годов Кеворков обращается к фортепианной музыке для детей. Он предстает перед нами добрым, веселым рассказчиком. Лучшие фортепианные пьесы Кеворкова, такие, как  сюита «Веселые нотки», Маленький вальс «Дюймовочка», «Солнечный зайчик», настолько красочны и театральны, что были инструментованы для оркестра народных инструментов Всесоюзного радио, обретя новую жизнь. Сюиту включил в свой репертуар и краснодарский оркестр «Виртуозы Кубани» под руководством А.Я.Винокура. 

Всегда верным помощником и пропагандистом творчества композитора является жена Виталия Александровича, профессиональный музыкант, пианистка Ольга Ивановна Кеворкова. Ей он посвятил фортепианный цикл «Матрешки». Кеворков считает сюиту «Матрешки» одним из самых удачных своих сочинений. Композитор нашел для него характерный круг интонаций, сложившихся под воздействием народных напевов и современных звучаний.

Среди вокальных произведений Кеворкова – кантаты, вокальные циклы, песни для детей и юношества, песни о Родине, родном крае, городе, лирические и героические. А такие песни, как «Над Кубанью-реченькой», «Казаки, казаки», стали поистине народными. Много сочинений написал Кеворков на стихи кубанских поэтов – Виталия Бакалдина, Сергея Хохлова, но больше всего их создано в содружестве с кубанским поэтом Юрием Гречко. Песня «Мой город», написанная на стихи этого поэта, стала лауреатом краевого конкурса на лучшую песню о Краснодаре. 

В последние годы Виталий Кеворков с особым интересом сочиняет песни для детей, часто проводит авторские встречи с детской аудиторией, самой эмоциональной, чуткой, отзывчивой. Его музыка несет слушателям радость, красоту, пробуждает светлые чувства. Композитор совсем не поддается возрасту, он молод душой и сердцем, полон идей и творческих замыслов. Активная творческая деятельность Виталия Кеворкова получила высокую оценку: в 1996 году ему было присвоено звание заслуженного деятеля искусств России. Сейчас В. А. Кеворков активно продолжает свою плодотворную композиторскую деятельность, создает все новые и новые произведения и своими нежными и чарующими мелодиями по-прежнему дарит радость своим благодарным слушателям.

ВЕЛИКАЯ  ОТЕЧЕСТВЕННАЯ  ВОЙНА  В  МУЗЫКЕ  КУБАНСКИХ  КОМПОЗИТОРОВ

22 июня 1941 года мирная жизнь нашей страны была прервана вероломным нападением фашистской Германии. Началась Великая Отечественная война. К июлю 1942 года, когда война пришла на землю Кубани, каждый пятый житель ушел на фронт. В ходе упорных боев гитлеровцам удалось к началу сентября занять почти всю территорию Краснодарского края за исключением узкой полоски земли на Черном море с городами Сочи, Туапсе, Геленджик. Тысячи кубанцев ушли в партизанские отряды, чтобы в тылу вести борьбу с немецко-фашистскими захватчиками. Не щадя своей жизни, они приближали освобождение родной земли. 

Немцы прошли по краю с ожесточенными боями. Упорные сражения развернулись за Краснодар, в районе станиц Кущевской, Шкуринской и других. В тяжелых оборонительных боях Красной Армии удалось остановить противника. Немцы так и не прорвались на побережье и в Закавказье, несмотря на огромные усилия.

Несмотря на упорное сопротивление противника, большие потери в советских войсках, 12 февраля 1943 года был освобожден от фашистов город Краснодар. В эти же дни благодаря высаженному 5 – 9 февраля 1943 года в районе Новороссийска морскому десанту удалось закрепиться на Малой земле и позднее освободить Новороссийск. Кубанцы воевали на всех фронтах Великой Отечественной войны. 356 наших земляков были удостоены высокого звания Героя Советского Союза. С фронтов Великой Отечественной войны не вернулись 500 тысяч кубанцев. Все они поимённо занесены в краевую Книгу Памяти.
Грозные события, героические подвиги бойцов и самоотверженный труд мирного населения в тылу нашли отражение в произведениях литературы, живописи, музыки. В песне знаменитого краснодарского композитора Бориса Целковникова на слова поэта Кавалерчика «Назовем поименно» слышны траурные звуки набатного колокола, тревожные сигналы военного горна, что передает скорбный, но мужественный характер песни. Среди композиторов Кубани, много писавших на военную тему, нельзя не назвать Григория Максимовича Плотниченко. Большой интерес представляет вокально-хоровой цикл «Маки на Малой земле», посвященный городу-герою Новороссийску. Он создан в содружестве с кубанским поэтом Сергеем Хохловым. Не понаслышке знал о войне и великий песенник России Григорий Пономаренко. Отголоском грозных военных лет звучат его песни «Снег седины», «Волгоградская березка», «Русские матери», «Не будите, журавли, вдов России». 
Грозными дорогами Великой Отечественной войны пришлось также пройти другому композитору, чья жизнь и творчество были связаны с Краснодаром – Виктору Дмитриевичу Пономареву. Среди его произведений – кантаты для солистов, хора и оркестра «Дороги отцов», «О войне, земле и мире», «Родина», детская кантата «Папа, мама и страна Россия», оратория «Маршал Жуков». Выражением самоотверженности и патриотизма являются песни Виктора Ильина «Сыны России», «Вальс-воспоминание», «Русские солдаты».
Тема войны звучит во многих сочинениях краснодарского композитора Виталия Кеворкова – в кантатах «Дорогой отцов», «Русские женщины», «Бессмертная юность», в его песнях. Среди произведений Кеворкова особое место занимает симфоническая поэма «Память», посвященная героическому подвигу советских людей в годы Великой Отечественной войны. 
Композитор Владимир Магдалиц создал Симфонию для большого симфонического оркестра «Поминовение», Концерт для виолончели и симфонического оркестра, Концерт для фортепиано и симфонического оркестра «Венок сонетов», балет «Тамань», Симфонию-реквием «Последние свидетели. В его песне «Друзья святые, фронтовые» выражена бесконечная благодарность и низкий поклон за подвиг кубанцев в Великой Отечественной войне.
«Людям нужен мир!» – такой призыв звучит в песне Виталия Кеворкова на стихи поэта Юрия Гречко. Мы должны беречь этот мир, за который сражались наши деды и прадеды. Эта мысль неизменно присутствует во всех произведениях кубанских композиторов, посвящённых Великой Отечественной войне.
ФОРТЕПИАННАЯ  МУЗЫКА  КУБАНСКИХ  КОМПОЗИТОРОВ
Немало музыки для фортепиано написано нашими кубанскими композиторами. Практически у каждого из известных кубанских авторов есть произведения для этого инструмента. Выразительные свойства фортепиано позволили им создать самые различные образы: сказочные, лирические, драматические, светлые и печальные, спокойные и взволнованно-страстные. В числе этих сочинений – как крупные многочастные произведения (сонаты, сюиты, концерты), так и пьесы-миниатюры, которые многие юные пианисты исполняют в классе по музыкальному инструменту.

Наиболее известные произведения для фортепиано:

Е. Петров. Сюита «Цирк» (пьесы «Эквилибристка», «Воздушная гимнастка», «Вальс гиппопотама»), пьеса «Король и шут»
И. Анисимов. Сюита «Джаз на кухне» (пьесы «Молоко убежало», «Чайник»)

Б. Целковников. Пьесы «Вальс тающей снежинки», «Вечер в горной долине», «Лихие всадники»

С. Бахарев. Пьесы «Старый паровозик», «Том и Джерри», «Русалочка», «Маленькая принцесса», «Серебряная монетка»
В. Волченко «Песенка скворушки»

Г. Плотниченко «Качели»

А. Селезнёв «Ковбой»

Б. Симакин «Алёнушка»

ОБРАЗЫ КУБАНИ И КРАСНОДАРА В ПЕСНЕ
С тех самых времён, когда была заселена кубанская земля, стали складываться и песни о ней. Вначале это были песни народные, которые сочиняли самоучки-любители (к сожалению, имена многих остались неизвестными). Позже, когда на Кубани появилось профессиональное музыкальное образование, появились и авторские песни о родной земле.

Кубанские композиторы и поэты часто работают вместе, сочиняя песни. Популярны на Кубани песни композитора Чернявского на стихи поэта Фоминых «Кубань – родные берега», песня композитора Столбова на стихи Матыльковой «Ах, Кубань, Кубань!». 
Кубань недаром называют житницей России: именно наш край обеспечивает хлебом всю страну. Прославленным кубанским хлеборобам посвящена песня композитора Захарченко на стихи Хохлова «Принимай, страна, наш кубанский хлеб».
Образ и характер кубанского казака отражён в песнях композитора Касьянова «Марш кубанских казаков» и Виталия Кеворкова «Казаки, казаки». О прекрасных женщинах-казачках – песня Германа Селезнёва «Кубаночка».

Немало песен написано о нашей кубанской столице – городе Краснодаре. Это песни Г. Пономаренко «Краснодарская улица Красная», Г. Захарченко «Гимн городу Краснодару» и многие другие.
ДУХОВНАЯ КУЛЬТУРА КУБАНИ
Кубанские казаки всегда были людьми верующими. Когда заселялся новый хутор или станица, первым построенным зданием обязательно был храм Божий, церковь. Духовная культура всегда являлась частью жизни народа. Слово «духовность» произошло от слова «дух»: Святой Дух – это одно из лиц Святой Троицы, Единого Бога.

До революции в России духовная культура для всех была обычной нормой жизни. Церковные обряды сопровождали человека всю его жизнь, от рождения до смерти. Каждого новорождённого младенца обязательно крестили, молодые пары венчались, по умершему человеку служили заупокойные панихиды.

На Кубани было огромное множество храмов. Самым крупным из них был Екатерининский собор в Екатеринодаре (ныне Краснодаре). В нашей станице Старовеличковской когда-то было три храма. В их строительстве и благоустройстве принимали участие все верующие люди, добровольно жертвуя деньги на нужды церкви.

Заповеди Божии и молитвы знали и взрослые, и дети. Обязательным было посещение храма в воскресные дни и большие церковные праздники, а также исповедь и причастие. Священник был для прихожан учителем и наставником, в его проповедях звучали поучения, призывающие к добру, справедливости, порядочности. Православный человек не принимал ни одного важного жизненного решения, не получив благословения священника.
Обязательной принадлежностью жилищ православных кубанцев были иконы, размещавшиеся в так называемом красном углу дома. Провожая казаков на службу, отцы благословляли сыновей иконой, а матери вручали образок (маленькую иконку). Перед началом важного дела, а также после его завершения служились молебны.

После революции 1917 года духовная культура в России переживала трудные времена. Разрушались церкви и храмы, запрещались церковные обряды, в школах было запрещено религиозное образование. К счастью, в наше время началось духовное возрождение, в том числе и нашей православной Кубани. После длительного перерыва в нашей станице в 1991 году вновь был организован церковный приход, а в 1995 построен новый красивый храм. 

Что касается церковной музыки, то она имеет ряд определённых законов, связанных с духовными традициями Православия:

- духовная музыка является частью богослужения, её основная задача – создать у человека молитвенное настроение;

- в основе духовной музыки лежит строгий, неизменяющийся текст молитвы;

- песнопения исполняются хором без инструментального сопровождения (а капелла);

- колокольные звоны – единственные музыкальные инструменты в православной культуре.

Церковные службы представляют собой очень сложную композицию. Их содержание складывается из неизменяемых и изменяемых частей – чтения молитв и фрагментов из священных книг. Основными службами являются всенощное бдение и Божественная литургия. 
В церковных богослужениях исполняются произведения как старинных авторов, так и современных композиторов, которые пишут музыку на канонические тексты молитв. Среди кубанских композиторов, написавших песнопения для богослужений, можно назвать имена Григория Пономаренко, Бориса Целковникова, Вячеслава Яковлева и многих других.
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�	 От итальянского слова “voce” – «голос»


�	 Искусство возведения зданий


�	 Шитьё, вязание, лепка, аппликации из соломки и др.


�	 От итальянского “cantus” – «пение»


�	 В переводе «круг»


�	 То есть используемые лишь иногда, эпизодически.


�	 В переводе с белорусского – «картошка»


�	 В переводе «польский» или «пеший»


�	 Сочинение, создание на ходу, сиюминутно, без подготовки.


� Песня венецианского лодочника (Венеция – город на воде, который находится в Италии)


�	 Хореография – искусство танца


� «Танец для двоих» (франц.)


�	 Унисон – исполнение всеми голосами или инструментами одинаковой мелодии.





