PAGE  
21

УРОК 1
ХАРАКТЕРИСТИКА МУЗЫКАЛЬНОГО ЗВУКА. КОЛОКОЛА.

Вокруг нас – множество звуков: шум дождя, пение птиц, гул автомобилей, шелест листвы. Все звуки делятся на музыкальные и немузыкальные. Музыкальный звук можно определить, если в нём есть:

- высота, или регистр (высокий звук – птичка, средний звук – зайчик, низкий звук - медведь);

- длительность (длина звука: долгий, короткий);

- окраска (голос, музыкальный инструмент);

- громкость (громкий звук, тихий звук).

Колокол – древний музыкальный инструмент. Его делают из металла, а в середину привязывают «язык» с верёвкой. Колокола бывают разного размера, и поэтому издают звуки разной высоты. Люди, которые играют на колоколах, называются звонарями. Чаще всего колокола используют в церковной музыке.

УРОК 2

ПУЛЬС, ДОЛИ, МЕТР. СИЛЬНЫЕ И СЛАБЫЕ ДОЛИ. ТАКТ.

У каждого человека есть сердце – самый главный орган. Если сердце перестаёт работать, человек умирает. Сердце работает всегда – и днём, и ночью, без остановки. Удары сердца называются пульсом. Пульс можно найти, если приложить палец к запястью левой руки или к шее.
Пульс всегда ровный, хотя скорость ударов сердца может меняться. Если человек идёт спокойно, пульс стучит медленно; если побегает – пульс начинает стучать быстрее.

А ещё есть в каждом доме такой предмет, как часы. По ним мы определяем время. Часы также идут ровно – значит, у них как бы тоже есть пульс.

В музыке тоже есть свой пульс. Каждый удар «музыкального пульса» называется доля. Доли бывают сильная и слабая, они идут одна за другой по очереди. Соединение долей называется музыкальный метр.

Музыкальный метр делится на небольшие отрезки, которые называются такты. В каждом такте обязательно есть сильная доля (с неё такт начинается), а вот слабых долей может быть несколько. Если слабая доля одна, то вместе с сильной их две (двухдольный такт); если слабых долей две, то вместе с сильной их три (трёхдольный такт). Такты отделяются друг от друга тактовой чертой.

УРОК 3

РИМТИЧЕСКИЙ РИСУНОК И ЕГО ВЫРАЗИТЕЛЬНОСТЬ. МЕТРОРИТМИЧЕСКОЕ РАЗНООБРАЗИЕ МУЗЫКИ

Каждый музыкальный звук имеет свою длину, или длительность. Все музыкальные длительности разные, но их можно представить как большую семейку. Самая длинная длительность называется целая (это Прабабушка): она очень старенькая, и каждый её шаг можно просчитать на четыре счёта. Половинная длительность (Бабушка) шагает на два счёта; четвертная (Папа или Мама) шагает на один счёт; восьмые (Дети) обычно ходят по двое и считаются «раз-и».

Когда разные длительности идут друг за другом, получается ритмический рисунок. Ритмические рисунки в музыке бывают самые разные. Если в них больше длинных длительностей, то музыка получается более спокойная, а если больше коротких – более подвижная.

Ритмический рисунок можно назвать ровным, волнообразным, подпрыгивающим, качающимся.

Ритмический рисунок музыки иногда называют просто ритм. Но ритм не может жить отдельно от метра, иначе в музыке не будет никакого порядка. Представьте себе, что вы пришли в детский сад или школу: так много разных детишек собираются вместе, и они могут натворить немало бед, если за ними не будут следить воспитатели и учителя. Они собирают их вместе, строят, играют с ними, учат. Вот так же и в музыке: метр, как учитель, организовывает ритм и наводит в нём порядок. 

Соединение метра и ритма в музыке называется метроритм.

Метроритм музыки зависит от того, что эта музыка изображает. Очень часто метроритм изображает характер того или иного героя. Например, в сказке «Теремок» мы слышим шаги Мышки, Зайчика, Петушка, Лягушки, Медведя – в музыке каждого героя можно узнать различные длительности.

УРОК 4

ТАНЦЕВАЛЬНЫЕ ДВИЖЕНИЯ В МУЗЫКЕ. СВЯЗЬ ТАНЦЕВАЛЬНЫХ ДВИЖЕНИЙ С ТЕМПОМ, МЕТРОМ, РИТМОМ

Люди очень любят танцевать. Танец – это движение под музыку. Эти движения бывают самыми разными: плавными, кружащимися, подпрыгивающими. Каждое танцевальное движение выражает свой характер. В старину танцы были неторопливыми, имели много очень сложных движений, их приходилось долго разучивать, чтобы потом можно было танцевать на балу.

Некоторые танцы стали особо известными – например, вальс, полька, менуэт. Движения вальса плавные, кружащиеся; в польке много прыжков и притопываний; движения менуэта изящные, с приседаниями и поклонами. Танец обязательно сопровождается музыкальными инструментами. 

Когда мы слышим танцевальную музыку, нам самим хочется под неё танцевать. Но как же можно отличить на слух танцевальную музыку от какой-нибудь другой? Здесь нам помогают уже знакомые нам метр и ритм, а также скорость музыки, которая называется темп.

Метроритм живёт не только в танцевальной музыке, но и в самих танцевальных движениях. Чтобы танец смотрелся красиво, нужно знать, как правильно выполнить движение, как поставить ногу или руку, в какой момент это сделать, чтобы не отстать от других танцоров или от музыки. Звучащий ритмический рисунок помогает танцору всё это сделать правильно, а метр помогает всё сделать вовремя. 

Каждый танец имеет свой темп, метр и ритм. Вальс звучит неторопливо, в трёхдольном метре (обычно при вальсе считают «раз-два-три»), ритм его содержит больше длинных длительностей. Полька, наоборот, быстрая, в двухдольном метре, и длительности в ней более мелкие. Ритм менуэта обычно «повторяет» движения танцоров: на приседаниях длительности «задерживаются», а на поворотах «ускоряются».

УРОК 5

МЕЛОДИЧЕСКИЙ РИСУНОК. ДВИЖЕНИЯ МЕЛОДИЧЕСКОГО РИСУНКА. ВИДЫ МЕЛОДИЙ. РЕЧИТАТИВ

Мелодия – это последовательность звуков различной высоты. Мелодией называют главный «голос» музыкального произведения. Например, когда вы поёте песню, ваш голос исполняет именно мелодию, а то, под что вы поёте – это сопровождение, или аккомпанемент. Мелодия в музыке главная, поэтому её можно назвать «королевой», а сопровождение ей помогает, как бы «прислуживает». 

Мелодия может двигаться в разных направлениях: вверх, вниз, стоять на одном звуке (остинато), волнообразно, скачками. Такое движение мелодии называется мелодическим рисунком. Самое важное место в мелодии (обычно самое яркое и выразительное) называется кульминация.
Для изображения различных образов или героев в музыкальных произведениях используются разные виды мелодий.

Если мелодия легко поётся, неторопливая по темпу и плавная по движению, то такая мелодия называется кантилена
 (или песенная).

Если в мелодии много скачков, её сложно спеть голосом и в ней достаточно быстрый темп, то такая мелодия называется скерцо (или шутка).

Если мелодия звучит в верхнем регистре и, как правило, нетороплива по темпу, она называется парящая.

Иногда в музыкальных произведениях встречается мелодия, похожая на человеческую речь. Такая мелодия называется речитатив.
Впервые речитатив появился в итальянской опере в семнадцатом веке. Он служил для разделения музыкальных номеров друг от друга, и именно в речитативе происходило основное действие. Различают несколько видов речитатива: «сухой» (по-итальянски «секко») – очень простая мелодия в сопровождении одного инструмента, обычно клавесина; «распевный» (по-итальянски «аккомпаниато») – больше похож на мелодию. 

Русского композитора Модеста Петровича Мусорского называют «мастером речитатива» за то, что он очень часто использовал в своей музыке речитативные мелодии. Речитатив у Мусоргского встречается в романсах и операх.

Речитатив встречается не только в пении. Есть речитативные мелодии и у оркестра, и у отдельных инструментов. В старинном произведении под названием «концерт», ближе к концу произведения, встречается большой музыкальный «кусок», который играет один инструмент. Такое место в произведении называется каденция. В каденции часто используется речитативная мелодия.
УРОК 6

ТИПЫ МЕЛОДИЧЕСКОГО РИСУНКА. ВЫРАЗИТЕЛЬНЫЕ ВОЗМОЖНОСТИ МЕЛОДИИ

В мелодии могут соединяться самые различные движения. Поэтому мы можем различить несколько типов мелодического рисунка:

- мелодия-стрела: быстрый темп, движение направлено вверх или вниз, звуки движутся по порядку;

- мелодия-пятно: медленный темп, движение неясное, размытое;

- мелодия-пружина: движение сначала закручивается вокруг одного звука, затем следует большой скачок;

- мелодия-вьюнок: движение кружится вокруг одних и тех же звуков.

Мелодия умеет передавать самые разные настроения и чувства: 

- грусть (медленный темп, минорный лад, простые движения мелодии); 

- тихая радость (неторопливый темп, мажорный лад, движение мелодии на одном звуке); 

- восторг (средний темп, мажорный лад, небольшие скачки в мелодии); 

- победа (средний или подвижный темп, мажорный лад, подпрыгивающий ритмический рисунок, скачки в мелодии); 

- страх, тревога (напряжённое звучание мелодии, разнообразный ритмический рисунок).

УРОК 7

ОРГАН – «КОРОЛЬ» МУЗЫКАЛЬНЫХ ИНСТРУМЕНТОВ

Орган был создан в Египте в третьем веке до нашей эры изобретателем по имени Ктезибий. Он состоит из большого количества труб различного размера – от очень маленьких до очень больших. К трубам присоединяются насосы, которые накачивают в них воздух. Когда исполнитель на органе – органист – нажимает клавишу, в трубе открывается отверстие и туда поступает воздух (труба начинает звучать). Орган имеет не одну, а несколько клавиатур (от двух до пяти), а также клавиатуру для ног из 32 педалей, которыми извлекаются самые низкие звуки органа. Рядом с клавиатурами находятся специальные рукоятки для переключения регистров органа, с помощью этого орган подражает звучанию других инструментов.

Орган обладает огромными размерами и мощным, величественным звучанием. Именно поэтому его называют «королём музыкальных инструментов».

Из-за своих больших размеров орган можно расположить только в огромных и высоких концертных залах. Орган является обязательным музыкальным инструментом в католической церкви. 
Лучшие произведения для органа создал великий немецкий композитор Иоганн Себастьян Бах, который сам был прекрасным органистом.

УРОК 8

СКАЗОЧНЫЕ СЮЖЕТЫ В МУЗЫКЕ. СКАЗКА В ОПЕРЕ И БАЛЕТЕ

Сказки любят и дети, и взрослые. Ведь в сказках происходят чудеса, герои переживают разные приключения, и самое главное – в конце сказки добро обязательно побеждает зло. В старину, когда ещё не было книжек, сказки рассказывали устно; позже их стали читать в книгах, показывать в театре на сцене, а сейчас сказку можно посмотреть по телевизору или видео. 

Многие композиторы любили сказку, и поэтому в их произведениях встречаются сказочные сюжеты и сказочные герои. У композитора Мусоргского есть пьесы для фортепиано «Избушка на курьих ножках», «Гном», «Старый замок»; у композитора Лядова – оркестровые пьесы «Баба Яга» и «Кикимора»; у композитора Чайковского – фортепианные пьесы «Нянина сказка», «Баба Яга».

В сказочных мультфильмах также обязательно звучит музыка. Она изображает характеры главных героев, их настроение и состояние, а также то, что происходит с героями. 

Сказочные сюжеты часто встречаются и в музыкально-сценических произведениях: операх и балетах.
Балет – это сценическое произведение, в котором происходящее действие рассказывается не словами, а с помощью танца. Движения танцоров в балете сопровождаются музыкой. 
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. 

Балет появился во Франции, а в девятнадцатом веке он стал популярен и в России. Великий русский композитор Пётр Ильич Чайковский написал три балета, которые полюбились зрителям: «Щелкунчик», «Спящая красавица» и «Лебединое озеро». Все они написаны на сказочные сюжеты.

Балет «Щелкунчик» написан по сказке немецкого писателя Гофмана. Действие сказки происходит в новогоднюю ночь. Главной героине – маленькой девочке – приходится пережить нелёгкие испытания, спасти от гибели Щелкунчика, который оказывается заколдованным принцем. В балете «Щелкунчик» много красивых музыкальных номеров, самые известные из которых: «Арабский танец» (кофе), «Китайский танец» (чай), «Танец пастушков», «Танец феи Драже», «Вальс цветов».
Опера – это сценическое произведение, в котором происходящее действие рассказывается тоже не словами, а пением под музыку. И в балете, и в опере музыка исполняется не в записи – её играет симфонический оркестр.

Есть немало опер, написанных на сказочные сюжеты. Например,  «Руслан и Людмила» по сказке Пушкина (композитор Михаил Иванович Глинка);  «Русалка» по сказке Пушкина (композитор Александр Сергеевич Даргомыжский). А композитора Римского-Корсакова даже назвали «русским сказочником в музыке» - так много у него опер на сказочные сюжеты. Среди них – «Снегурочка», «Сказка о царе Салтане», «Золотой петушок», «Кащей Бессмертный».

УРОК 9

КОНТРОЛЬНЫЙ УРОК

УРОК 10

МУЗЫКАЛЬНАЯ ИНТОНАЦИЯ. РАЗНЫЕ ТИПЫ МУЗЫКАЛЬНЫХ ИНТОНАЦИЙ

Люди общаются друг с другом при помощи речи. Но речь – это не просто слова, а ещё и настроение говорящего, его чувства и переживания. Когда ребёнок очень маленький и не умеет ещё разговаривать, мама всё равно понимает его, потому что он передаёт свои желания с помощью интонации. Когда он сыт, выспался, спокоен – он добродушно лепечет, когда голоден или у него что-то болит – он начинает громко плакать. И даже когда человек умеет говорить, интонация остаётся для него по-прежнему важной. Это может быть возглас восторга при получении долгожданного подарка; нытьё, когда что-то выпрашиваешь у родителей; монотонная зубрёжка наизусть школьного стихотворения… По интонации голоса можно услышать, какое настроение у мамы или папы.

Интонация есть и в музыке. С помощью интонации мы понимаем, какое в музыке настроение, можем себе представить, что в ней происходит. Обычно интонация – очень маленький по размеру музыкальный «кусочек» (два-три звука, расположенные в определённом порядке); но когда несколько таких «кусочков» складываются вместе – получается мелодия.

Интонация в музыке может передавать самые разные настроения и состояния. Поэтому существуют разные типы или виды музыкальных интонаций:

- интонация жалобы (ламенто);

- интонация угрозы;

- интонация насмешки;

- героическая интонация;

- интонация восторга;

- интонация качания (колыбельная).

Первые песни, которые слышит маленький ребёнок от мамы – это колыбельные. Слово «колыбельная» произошло от названия детской кроватки – колыбели или колыбельки, которая подвешивалась к потолку и раскачивалась из стороны в сторону. 

Обязательными словами каждой колыбельной песни были «баю-баюшки-баю». Слово «баить» значит «рассказывать». Герои старинных колыбельных – Котик-Коток, Волчок,  Заинька, Кот-Баюн. 

Признаки колыбельных песен: медленный темп, «раскачивающаяся» мелодия, ровный ритм. В старинных колыбельных мелодия была очень простой и состояла из двух-трёх звуков.

В наше время колыбельные песни стали более разнообразными, их сочиняют профессиональные композиторы. Среди таких песен «Колыбельная Медведицы» (композитор Шаинский), «Спят усталые игрушки», «Сверчок» (композитор Паулс).

УРОК 11

РОЛЬ ИНТЕРВАЛОВ, РИТМА, ГАРМОНИИ, РЕГИСТРА В СОЗДАНИИ ИНТОНАЦИИ

Чтобы интонация могла передать какое-нибудь настроение или состояние, её нужно правильно «составить» из средств музыкальной выразительности. Этим и занимается композитор – человек, сочиняющий музыку. 

Средства, из которых создаётся интонация – это особые «инструменты», каждый из которых очень важен и нужен. Такими «инструментами» являются интервалы, ритм, гармония и регистр.

Интервал – это расстояние между двумя музыкальными звуками. Интервал может быть узким или широким, направление движения мелодии в интервале может идти вверх или вниз. Например, с помощью идущей вниз секунды создаётся интонация жалобы; с помощью идущей вверх кварты – героическая интонация.

Ритм – чередование различных длительностей. Для создания комической интонации используются разнообразные длительности, а для интонации жалобы – более простые, одинаковые.

Гармония – это сопровождение к мелодии (аккомпанемент). Она необходима для создания героической или восторженной интонации, чтобы она звучала более полно и мощно.

Регистр – высота звучания музыки. Интонация угрозы часто исполняется в низком регистре или низкими по звучанию музыкальными инструментами; а интонация «полёта» - в высоком регистре или высокими по звучанию инструментами.

Как у человека постоянно меняется его настроение и состояние, так и в музыке не бывает однообразия. Поэтому часто можно встретить в одной мелодии сразу несколько типов интонаций. Например, интонации угрозы и жалобы; комическая и восторженная интонации и многие другие.

УРОК 12

ФАКТУРА. ХАРАКТЕРИСТИКА ФАКТУРЫ. ГОМОФОНИЯ, ПОЛИФОНИЯ

Фактура – это ткань музыкального произведения. Как и обычная ткань, из которой шьют одежду, музыкальная «ткань» может быть плотной или прозрачной, тяжёлой или лёгкой, однотонной или с разными рисунками. 

Самая простая фактура – одноголосная. Это как ткань одного цвета. Если в ней один голос – одна «ниточка», а если много человек или инструментов исполняют одни и те же звуки, это называется унисон («все, как один»).

Многоголосная фактура – как разноцветная ткань. У каждого «отрезка» - свой цвет. Если «цветов» много – фактура получается плотная, если нет – прозрачная. 

Существует фактура аккордовая (аккорд – это звучание нескольких звуков одновременно) - она часто используется в маршевой музыке; арпеджированная (волнообразная) – звуки друг от друга отдельно в быстрой последовательности. Иногда встречаются смешанные типы фактуры (элементы и аккордовой, и арпеджированной фактуры в одном произведении).

В музыкальной фактуре всегда существует определённый порядок. Этот порядок в музыке бывает двух видов: гомофония и полифония.
Гомофония – это такой порядок расположения музыкальных голосов, в котором один голос является главным, а остальные ему подчиняются (мелодия и аккомпанемент). Это как в классе: есть учитель (главный голос) и ученики (подчинённые голоса).

Полифония – это такой порядок расположения музыкальных голосов, в котором все голоса равны между собой: нет ни главного, ни подчинённых. Полифонию можно сравнить с детьми, которые беседуют на переменке в коридоре без учителя.

Полифония бывает имитационная (это как беседа на одну и ту же тему: один начинает, другие подхватывают) и контрастная (это когда каждый пытается рассказать о чём-то своём).

УРОК 13

ФАКТУРА В МУЗЫКЕ БАРОККО

Во все времена музыка была разной, потому что люди жили по-разному. В каждое время существовали свои обычаи, свой стиль жизни. 

Словом «барокко» называлось музыкальное искусство середины восемнадцатого века. Это слово в переводе означает «необычный, фантастический». Композиторы того времени любили «прятать» в своих произведениях какие-нибудь «загадки», которые слушатели потом пытались «разгадать». Наиболее знаменитыми композиторами эпохи барокко стали Иоганн Себастьян Бах и Антонио Вивальди.

Фактура музыки барокко составлялась так, чтобы слушатель мог «увидеть» в ней картины природы, повседневной жизни, человеческих настроений. Часто встречается в этой музыке сочетание громкой и тихой музыки, мажора и минора, звукоизобразительность (птичьи трели, гроза, шелест листвы). Встречается так называемый приём «эха» - звучание одной и той же темы сначала на форте, потом на пиано.

УРОК 14

СТИХИИ ВОДЫ И ОГНЯ В МУЗЫКЕ

Часто в своей музыке композиторы изображают то, что нам хорошо знакомо, то, с чем мы встречаемся каждый день. Такими образами, например, являются вода и огонь.

Вода бывает самая разная: это ручеёк, речка или море, это дождик за окном. Образ воды может быть «нарисован» в музыке спокойным и нежным, или же грозным и бурным. И, конечно же, для этого композитор использует разные средства выразительности – музыкальные «краски».

Например, чтобы изобразить тихий летний дождик, композитор может использовать неторопливый темп, тихую громкость и приём стаккато (отрывисто). А для изображения грозы ему потребуется громкое звучание ударных инструментов, быстрый темп и плотная фактура («дождь стеной»).

А что нужно, чтобы показать журчание ручейка? Конечно же, арпеджированная фактура в быстром темпе. А образ могучего моря передаётся с помощью волнообразного движения мелодии в разных темпах – от медленного до подвижного, и такой же «волнообразной» громкости (крещендо и диминуэндо).

Огонь, как и вода, изображается в музыке по-разному. Огонь может быть добрым и мирным – например, свеча, костёр на берегу вечерней речки или огонёк газовой плиты, на которой готовится обед. Но все знают, что огонь может стать не только другом, но и врагом. Если баловаться со спичками или бросать непотушенный костёр, может случиться беда – пожар. Огонь пожара – грозный, разрушительный, страшный.

Композитор изображает «добрый» огонь тихой громкостью, «вьющейся» мелодией, небыстрым темпом. Могут исполнять такую музыку скрипки или флейты.

Огонь пожара можно изобразить громким звучанием труб или тромбонов, речитативной мелодией, устремлённой вверх (мелодия-стрела), плотной фактурой.

УРОК 15

КАК УСТРОЕН СИМФОНИЧЕСКИЙ ОРКЕСТР. 

СИМФОНИЧЕСКАЯ СКАЗКА ПРОКОФЬЕВА «ПЕТЯ И ВОЛК»

Оркестр – это большой коллектив людей, которые играют на разных музыкальных инструментах.

Музыкальные инструменты появились ещё в древние времена. Человек ударял камнем о камень – получался звук. Так появились первые ударные инструменты. Другой человек брал тростник, проделывал в нём дырочки и дул в него, закрывая некоторые дырочки пальцами – так появились духовые инструменты. Охотник, целясь в добычу, натягивал тетиву своего лука, а когда выпускал стрелу – тетива издавала звук. Так возникли струнные инструменты.

Со временем инструменты становились всё более качественными и звучали лучше и лучше. Люди поняли, что можно играть не только на отдельных инструментах, но и вместе. Тогда-то и стали появляться оркестры.

Всем известно, что Олимпийские игры – соревнования спортсменов – появились в Древней Греции. Но не все знают о том, что в Древней Греции возникли и первые музыкальные соревнования – Пифийские игры. Люди собирались вместе, каждый со своим инструментом, и состязались – кто лучше играет. Часто музыканты играли вместе, и получались такие вот «одноразовые» оркестры.

Симфонический оркестр появился в восемнадцатом веке. Вначале это были небольшие группы музыкантов, которые играли танцевальную музыку на балах. Обычно в них входили струнные, деревянные духовые инструменты и клавесин – «дедушка» современного фортепиано. Затем композитор Йозеф Гайдн создал большой оркестр для исполнения крупных произведений из нескольких частей. Эти произведения получили название «симфония», и потому оркестр тоже был назван симфоническим.

В симфоническом оркестре четыре группы музыкальных инструментов: струнно-смычковые, деревянные духовые, медные духовые и ударные.

В каждой группе симфонического оркестра несколько инструментов:

- струнно-смычковые: скрипка, альт, виолончель, контрабас;

- деревянные духовые: флейта, гобой, кларнет, фагот;

- медные духовые: труба, тромбон, валторна, туба;

- ударные: литавры, большой барабан, малый барабан, тарелки, треугольник, ксилофон, челеста.

Все инструменты звучат по-разному – имеют разный тембр, то есть окраску звучания.

Композитор Сергей Сергеевич Прокофьев написал музыкальную сказку «Петя и волк», которая помогает детям познакомиться с инструментами симфонического оркестра и научиться различать их тембры. Каждый герой этой сказки изображается звучанием какого-то инструмента. Так, главного героя – пионера Петю – изображают струнные инструменты, Птичку – флейта, Утку – гобой, Кошку – кларнет, Дедушку – фагот, Волка – три валторны, Охотников – литавры и большой барабан.

УРОК 16

КОНТРОЛЬНЫЙ УРОК
УРОК 17

РОЛЬ ОРКЕСТРА В СОПРОВОЖДЕНИИ МУЗЫКАЛЬНО-СЦЕНИЧЕСКИХ ПРОИЗВЕДЕНИЙ. ОРКЕСТР В КИНО И АНИМАЦИИ

Симфонический оркестр не только исполняет симфонии. Без него не может обойтись и музыкальный театр. В сопровождении оркестра на сцене ставятся балеты и оперы.

Оркестр в балете и опере не просто аккомпанирует певцам и танцорам. Любой спектакль открывается большим оркестровым вступлением – увертюрой (она звучит на фоне закрытого занавеса перед началом). После перерыва – антракта – также звучат оркестровые фрагменты перед новым действием. 
Встречаются такие эпизоды, где действие «останавливается», а оркестр передаёт чувства, настроение происходящего (например, в сцене похищения Людмилы из оперы Глинки «Руслан и Людмила»). Оркестр может изображать место действия, окружающую природу. В операх Петра Ильича Чайковского оркестр «договаривает» то, о чём молчит герой. Часто мелодия музыкального номера героя звучит сначала в оркестре, а уже потом в голосе.

Все люди – и взрослые, и дети – любят смотреть кино и мультфильмы. А ведь ещё сто лет назад никто и понятия не имел, что происходящее в жизни можно увидеть «со стороны». Но вот был изобретён кинематограф. Первые фильмы были чёрно-белыми, очень короткими (минута или две) и без звука – так называемые «немые» фильмы. Позже фильмы стали длиннее, и смотреть их без звука было скучно и неинтересно. Вот тогда и появились тапёры – музыканты-пианисты, которые во время киносеанса играли музыку, подходящую к тому, что происходило на экране. Советский композитор Дмитрий Дмитриевич Шостакович в молодые годы тоже подрабатывал тапёром, чтобы помочь семье.

Потом фильмы научились озвучивать, и тогда вспомнили об оркестре. Ведь с помощью одного только фортепиано непросто было передать всё, что происходило в фильме. Как и в опере и балете, оркестр в кино не только сопровождал пение героев, но и передавал разные состояния и настроения.

Мультфильмы появились гораздо позже. Первые мультики рисовались вручную и тоже были чёрно-белыми. Художники рисовали каждое движение, каждый кадр, потом всё это склеивалось в одну ленту и просматривалось с помощью кинопроектора. Первые знаменитые мультики про мышонка Микки Мауса были созданы в 30-е годы прошлого века американским мультипликатором Уолтом Диснеем. В них очень часто использовалась классическая музыка – в том числе исполняемая симфоническим оркестром.

Сейчас мультфильмы делают с помощью компьютера, но до сих пор роль оркестра в них остаётся очень важной. 

УРОК 18

МУЗЫКАЛЬНЫЙ ОБРАЗ. СВЯЗЬ МУЗЫКАЛЬНОГО ОБРАЗА С ТЕАТРАЛЬНО-СЦЕНИЧЕСКИМ

Образ – это отражение чего-то или кого-то. Впервые человек сталкивается с понятием «образ» в раннем детстве, когда видит своё отражение в зеркале. Сначала он принимает этот образ за кого-то другого, пытается с ним общаться и как-то влиять на него. Но вскоре ребёнок понимает, что человек по ту сторону зеркала – не кто иной, как он сам.

А в солнечный день на улице человек сталкивается ещё с одним своим «образным отражением» - тенью.
Наблюдая за окружающим миром, человек находит в нём огромное количество образов. Многие из них кажутся ему настолько прекрасными и привлекательными, что он изображает их в своём творчестве. Художники рисуют картины, скульпторы создают статуи и памятники, архитекторы – великолепные здания. 

Все эти образы – видимые, то есть мы можем их увидеть своими глазами. Но образы есть и в музыке. Мы не можем их увидеть, но можем их услышать и представить.

Человек, который сочиняет музыку – композитор – создаёт музыкальные образы с помощью специальных «инструментов» - средств музыкальной выразительности. Каков характер образа, такие средства для его создания подбираются.

Театр – это место, где разыгрываются спектакли, в том числе и музыкальные. Люди любят театр потому, что именно здесь музыкальный образ принимает зрительную форму, становится видимым.

Всё, что происходит на сцене, обязательно сопровождается музыкой. Каждый герой описывается музыкой определённого характера. Иногда герою принадлежат специальные музыкальные темы – лейтмотивы: стоит ему появиться на сцене, как «его» тема появляется в музыке. Бывает и наоборот: зазвучал лейтмотив – и мы знаем, что сейчас появится герой, которому принадлежит эта музыка.

В театре существует понятие амплуа, то есть тип образа героя. Есть амплуа трагического героя, комического героя, героя-простака, героя-победителя. В соответствии с этими образами композитор, пишущий музыку для театра, создаёт образы музыкальные.

УРОК 19

УЧАСТИЕ СРЕДСТВ ВЫРАЗИТЕЛЬНОСТИ В СОЗДАНИИ МУЗЫКАЛЬНОГО ОБРАЗА. СМЕНА МУЗЫКАЛЬНЫХ ОБРАЗОВ

Музыкальный образ нельзя увидеть, но нужно услышать и понять. Поэтому перед композитором стоит сложная задача: написать такую музыку, чтобы слушатель понял и представил определённый образ. И в этом ему помогают средства музыкальной выразительности.

Средства выразительности – это составные части музыкального языка. Их называют «музыкальными словами», «музыкальными красками». Их достаточно много, и все они очень разнообразные.

Мелодия – главный голос, главная «ниточка» музыкальной ткани. С помощью мелодии создаются самые разные образы: нежный и ласковый (мелодия-кантилена), героический (мелодия-стрела), загадочно-таинственный (мелодия-пятно) и другие.

Лад. Два основных музыкальных лада – мажор и минор – используются для создания светлых и печальных оттенков музыкального образа.

Гармония и фактура. Плотная, насыщенная фактура и напряжённые созвучия в гармонии создают образы трагические. Прозрачная фактура и простые гармонические созвучия – образы светлые и нежные.

Ритм. Чёткие ритмические рисунки с повторяющимися длительностями характерны для образов, связанных с движением (марш) или с течением времени (часы). Разнообразный ритм изображает суету, праздничные настроения.

Темп. Значение темпа для создания образа очень велико. Одна и та же музыка, например, в медленном темпе может звучать скорбно, а в быстром – героически. Большую роль в создании образов играют ускорения и замедления темпа.

Динамика. Громкая динамика применяется для создания образов грозных или торжественных, тихая – нежных, печальных, ласковых, прозрачных. Постепенное нарастание или затихание громкости также придаёт музыке различные эффекты.

Регистр. В верхнем регистре создаются образы лёгкие, воздушные, ласковые. В нижнем регистре – грозные, трагические, мощные.

Музыкальные образы очень разнообразны и часто сменяют один другой. Если образ сменяется противоположным по характеру, это называется сопоставление. Если образ сменяется похожим по характеру, то это дополнение. Если второй образ схож с первым, но становится более развитым, то такая смена образа называется усилением предыдущего.

УРОК 20

ПОВТОР, СЕКВЕНЦИЯ, КОНТРАСТ. 

Для создания музыкальных образов используются не только средства выразительности, но и приёмы развития музыкального материала. Наиболее используемыми являются повтор, секвенция и контраст.

Повтор бывает точный и изменённый (вариантный). Использование многократного повтора применяется в напряжённых темах. Многократный повтор с изменениями – варьирование – часто встречается в народной музыке.

Секвенция – это приём музыкального развития, в котором мотив повторяется от других звуков. Секвенция бывает восходящая (когда следующий мотив звучит выше предыдущего) и нисходящая (когда следующий мотив звучит ниже предыдущего). Восходящие секвенции создают взволнованные, напряжённые образы; нисходящие – успокаивающиеся, умиротворённые.

Контраст – это резкий переход от одного музыкального мотива к другому, непохожему на первый. Контраст используется как «толчок» к дальнейшему развитию образа.

УРОК 21

СТРУКТУРНАЯ ЕДИНИЦА: ФРАЗА, МОТИВ

Музыкальное произведение нельзя понять и воспринять, не дослушав до конца. Музыка всегда связана с течением времени. Потому она строится из небольших временных отрезков, которые называются фраза и мотив.

Мотив напрямую связан с интонацией. Это самый маленький «строительный кирпичик» музыки, состоящий из нескольких звуков – от двух до пяти.

Фраза в музыке родственна фразе разговорной речи. Это несколько мотивов («слов»), звучащих «на одном дыхании» и выражающих небольшую музыкальную мысль. Сочетание нескольких фраз составляют предложения, а их предложений уже складываются более крупные разделы музыкального произведения – периоды (части).

УРОК 22

СОДЕРЖАНИЕ МУЗЫКИ И СРЕДСТВА ВЫРАЗИТЕЛЬНОСТИ

Музыка не может быть «ни о чём», она обязательно содержит в себе определённый смысл. В большинстве своём музыкальные произведения не рассказывают о чём-то конкретно – то есть, мы не можем знать, что именно представлял себе композитор, сочиняя то или иное произведение. Но в зависимости от выбора средств выразительности и приёмов развития слушатель может представить себе образ, похожий на тот, который имел в виду автор.

Например, музыкальное произведение звучит в верхнем регистре, на тихой громкости, мелодия «вьётся» вокруг одних и тех же звуков. Композитор, задумывая это произведение, представлял себе пение птиц, а слушатель представил себе шелест листвы под ветерком. Эти образы похожи, поэтому оба они имеют право на существование в человеческом воображении. 

Таким образом, любая музыка имеет своё содержание, но оно может быть различным для каждого слушателя.

Содержание музыки всегда передаётся средствами выразительности, соответствующими тому, о чём рассказывает музыка. Каждое из средств выразительности играет свою роль, а в сочетании друг с другом они создают единое целое.

Если содержание музыкального произведения предполагает светлое, безмятежное настроение, то композитор может подобрать к нему следующие средства выразительности:

- средний, небыстрый темп;

- мелодию-кантилену или мелодию-пятно;

- верхний или средний регистр;

- прозрачную фактуру;

- тихую динамику;

- ровный ритмический рисунок;

- мажорный лад.

Если же в этом наборе средств выразительности изменить всего лишь одно – взять вместо мажорного лада минорный – настроение музыкального произведения получится вместо светлого и безмятежного – печальное и тоскливое.

Таким образом, и каждое средство выразительности, и все вместе имеют огромное значение для передачи содержания музыки.

УРОК 23

МУЗЫКАЛЬНЫЕ СТИЛИ

Музыкальный стиль – это определённая особенность звучания музыки какого-либо исторического периода или композитора, отличающая его от других. Во все исторические эпохи существовали свои музыкальные стили. Одни со временем утеряли былую популярность, другие, наоборот, продолжают существовать и развиваются.

Основные музыкальные стили: классицизм, романтизм, импрессионизм, авангард, джаз, рок, современная электронная музыка.

Классицизм – музыкальный стиль восемнадцатого-начала девятнадцатого века. Он отличается чёткостью форм, простотой гармонии, отсутствием резких контрастов.

Романтизм – музыкальный стиль второй половины девятнадцатого века. Музыка композиторов-романтиков отличается чувственностью, драматизмом, более развитыми музыкальными формами и усложнёнными гармониями.

Импрессионизм – музыкальный стиль конца девятнадцатого-начала двадцатого века. Для импрессионизма характерны расплывчатость форм, спокойная мелодия-пятно, неопределённость лада.

Авангард – музыкальный стиль двадцатого века. Для него характерны резкие созвучия, ладовая неопределённость, нехарактерные приёмы исполнения на музыкальных инструментах, искажающие их звучание.

Джаз – музыкальный стиль середины двадцатого века. Зародился в среде африканских племён. Ведущую роль в джазе играет острый ритм и сложная гармония. Для джаза характерно присутствие таких музыкальных инструментов, как саксофон, банджо, национальных ударных инструментов. Классические инструменты также используются в джазе, но звучат очень необычно.

Рок – музыкальный стиль конца двадцатого века. В рок-музыке начинают использоваться электронные инструменты вместе с классическими. Ведущая роль принадлежит ударным инструментам и электрогитарам. Как правило, в рок-музыке очень громкая динамика.

Современная электронная музыка – музыка двадцать первого века. В ней используются звуки синтезаторов, компьютерных программ и практически отсутствуют «живые» инструменты.

УРОК 24

СУММИРОВАНИЕ, ДРОБЛЕНИЕ

Музыкальные фразы не всегда бывают одинаковыми по длине. Существуют два приёма развития, которые встречаются в музыке довольно часто: суммирование и дробление.

Суммирование – это такой приём развития, когда после нескольких коротких фраз идёт одна длинная. Обычно длина этой фразы примерно равна общей длине предыдущих коротких (1+1+2).

Дробление – это такой приём развития, когда после одной длинной фразы идёт несколько коротких (2+1+1). Один из видов дробления – дробление с замыканием, когда после дробления снова идёт длинная фраза (2+1+1+2).

УРОК 25

ВАРИАЦИОННЫЙ СПОСОБ РАЗВИТИЯ. ВАРИАЦИИ КАК ФОРМА. ОРНАМЕНТАЛЬНЫЕ И ТЕМБРОВЫЕ ВАРИАЦИИ

Вариационность, или варьирование – один из видов повтора. Основной мотив или фраза повторяются многократно, но в каждом повторе происходят какие-то небольшие изменения. При этом основная тема остаётся всё-таки узнаваемой.

Примеры вариационности мы можем увидеть и вокруг себя. Например, стоит дерево. Зимой оно голое, без листьев; весной оно зеленеет; осенью листва становится жёлтой. Это одно и то же дерево, но в каждое время года выглядит по-разному.

Ещё вариационность можно сравнить с девочкой, которая выбирает себе наряд для праздника. Она стоит перед зеркалом и примеряет разные платья, брючки и кофточки. Это одна и та же девочка, но в каждом наряде она выглядит по-разному.

Так же происходит и в музыке.

Вариационность зародилась в русской народной музыке и стала основным приёмом развития в музыке профессиональных русских композиторов. Первооткрывателем этого приёма стал великий русский композитор Михаил Иванович Глинка в своём произведении «Камаринская». 

Вариации – это музыкальная форма, в которой применяется вариационный способ развития. В основе вариаций лежит тема, а каждое её изменённое повторение называется вариация. В музыкальном произведении может быть любое количество вариаций на одну тему.

Вариации появились в конце семнадцатого века, в эпоху барокко. Их называют «старинные» или «барочные». Есть два типа старинный вариаций – пассакалия и чакона.

Пассакалия – вариации на неизменную мелодию в басовом голосе (бассо остинато). Варьирование происходит в верхних голосах.

Чакона – вариации на неизменную аккордовую последовательность.

Начиная с восемнадцатого века появляются новые типы вариаций: орнаментальные (классические, строгие), свободные (романтические) и тембровые.

Орнаментальные
, или классические вариации обязательно писались в одной тональности и имели неизменную гармонию и форму.

Свободные, или романтические вариации не имели чётких правил изменения – в них могло меняться абсолютно всё.

Тембровые, или оркестровые вариации предполагали изменение тембров, т.е. музыкальных инструментов, исполняющих тему.

Ещё один тип вариаций был создан М. И. Глинкой. В этих вариациях мелодия не изменяется совсем, а все изменения происходят в сопровождении (аккомпанементе). Этот вид вариаций назвали «глинкинскими».

УРОК 26

КОНТРОЛЬНЫЙ УРОК

УРОК 27

ПРОЦЕСС СТАНОВЛЕНИЯ ФОРМЫ В СОНАТЕ. СОНАТНЫЙ КОНФЛИКТ И ЕГО ПРЕОДОЛЕНИЕ

Сонатная форма появилась в восемнадцатом веке, в период классицизма. В основе сонатной формы лежит сонатный конфликт – «спор» двух основных тем: главной партии и побочной партии. Сонатный конфликт основан не только на различии тем между собой, но, прежде всего, на различии тональностей этих тем. Главная партия всегда звучит в той тональности, в которой написано произведение (в главной тональности). Побочная партия может быть написана или в параллельной тональности, или в тональности доминанты (пятой ступени лада). Например: соната До мажор. Главная партия звучит в До мажоре, а побочная – или в ля миноре, или в Соль мажоре.

Но эти две темы – не единственные в сонате. Есть тема, которая связывает главную и побочную партию – она называется связующая партия. Именно в ней и происходит смена тональности, переход из одной тональности в другую – модуляция.

Также существует тема, которая завершает раздел «экспозиция» и звучит после побочной – заключительная партия. Она как бы «поддерживает» побочную и звучит в той же тональности, что и побочная.

Все эти темы или их отдельные мотивы могут развиваться в разработке. А в репризе происходит так называемое преодоление сонатного конфликта: главная и побочная партии «мирятся» между собой, приходят к согласию – звучат в одной тональности.

УРОК 28

ЯДРО ТЕМЫ, СТЕПЕНЬ ЕГО ИЗМЕНЕНИЯ. МОТИВНАЯ РАБОТА

Весь мир состоит из мельчайших частиц, невидимых глазу, - атомов. Каждый атом имеет в своей основе ядро, вокруг которого вращаются электроны. 

В сложных музыкальных формах также есть ядро – мельчайшая частица, из которой затем «раскручивается» тема. Одна из таких форм называется сонатная форма. В этой форме «спорят» между собой две темы: главная партия и побочная партия.
Ядро темы зарождается в главной партии. Как правило, ядром является первая фраза произведения. Разумеется, эта тема не может на протяжении всего произведения оставаться без изменения: она должна всё время развиваться, изменяться.

В сонатной форме существует три основных раздела, и в каждом из них появляется основная тема. В первом разделе она развивается не очень интенсивно, а вот во втором разделе она изменяется очень активно. В третьем разделе тема возвращается к своему первоначальному состоянию, но кое-какие изменения в ней всё же остаются. В классической теме может изменяться ритм, тональность, регистр, лад.

Основные разделы сонатной формы называются экспозиция, разработка и реприза.

Экспозиция («показ») – представление основных тем (главной и побочной партии), как бы «знакомство» с «главными героями» произведения.

Разработка (развитие) – взаимодействие этих тем, их «спор» между собой.

Реприза (повтор) – повторение экспозиции с некоторыми изменениями.

Наиболее важным разделом сонатной формы является разработка, так как в ней происходят основные изменения тем и самое активное их развитие. Основным приёмом развития тем в разработке является мотивная работа.

Мотив – это основа темы, состоящая из нескольких звуков. Композитор «выделяет» из всей темы один мотив и начинает его развивать. Развитие мотива может происходить с помощью повторов, секвенций, имитаций (подражаний), проведения мотива в разных регистрах, разных тональностях, смены динамики, темпа.
УРОК 29

КУЛЬМИНАЦИЯ КАК ЭТАП РАЗВИТИЯ.

РАЗНЫЕ СПОСОБЫ ДОСТИЖЕНИЯ КУЛЬМИНАЦИИ. ПОСЛЕКУЛЬМИНАЦИОННЫЕ ИЗМЕНЕНИЯ

В любом музыкальном произведении наступает такой момент развития, когда оно достигает своей высшей точки. Такой момент называется кульминация. 

Кульминация может достигаться разными способами:

1. Постепенное развитие. Композитор постепенно подготавливает слушателя к восприятию самого напряжённого момента: усиление громкости, ускорение темпа, движение вверх по регистрам, уплотнение фактуры, добавление количества инструментов.

2. Внезапная кульминация. Самый яркий момент наступает резко, без подготовки. Используется резкая смена громкости, фактуры, инструментов.

3. Тихая кульминация. После активного движения к кульминации и длительной подготовки вместо ожидаемого самого яркого момента внезапно всё «останавливается». Динамика резко сменяется на тихую, происходит остановка в движении – «замирание», мелодия приобретает черты речитатива.

После того, как кульминация достигнута, произведение не заканчивается. Слушателю нужно осмыслить, понять происходящее. Поэтому после кульминации идёт дополнительный раздел произведения, в котором происходят послекульминационные изменения.

Эти изменения могут быть выполнены следующими способами:

1. Спад – наиболее часто используемый способ изменения после кульминации. Когда отзвучало самое яркое место произведения, может идти постепенное или резкое стихание динамики, замедление темпа, снижение регистра.

2. Дополнительное развитие – это «множественная» кульминация, когда после одной кульминации идёт подготовка к другой, ещё более яркой. Музыка развивается как бы «ступенями», постепенно ведущими всё выше и выше.

УРОК 30

СПОСОБЫ РАЗВИТИЯ В ПОЛИФОНИЧЕСКОЙ МУЗЫКЕ. ИМИТАЦИОННАЯ И КОНТРАСТНАЯ ПОЛИФОНИЯ

Полифония (в переводе с греческого «многоголосие») – тип фактуры, в котором все голоса равны между собой. Полифоническая музыка имеет свои способы и приёмы развития, которые часто отличаются от гомофонной. Основными способами развития полифонической музыки являются имитационная и контрастная полифония.

Имитация («подражание») – приём развития в полифонической музыке, когда один и тот же мотив повторяется в разных голосах. Имитацию можно сравнить с «эхом» или «перекличкой».

Контрастная полифония – это приём развития в полифонической музыке, когда в каждом голосе звучит своя музыкальная тема, т.е. голоса не повторяют друг друга.

Как и в сонатной форме, в полифонической музыке всё вырастает из ядра. Сама идея ядра и развития пришла в сонатную форму именно из полифонической музыки, т.к. она появилась раньше.

Ядро, или мотив из двух-трёх звуков, является основой темы. Тема, как правило, начинает звучать одноголосно, и ядро сразу же начинает развиваться – уже внутри самой темы. 

Способы развития темы полифонического произведения:

- увеличение (изложение темы более крупными длительностями);

- уменьшение (изложение темы более мелкими длительностями);

- ракоход (изложение темы «задом наперёд»);

- зеркальное (изложение темы противоположными интервалами);

- стретта (тема в одном голосе ещё не закончилась, а в другом уже начинается);

- инверсия (раздробление темы и звучание её фрагментов в разных голосах).

УРОК 31

ПРОГРАММНАЯ МУЗЫКА. ЧТО ТАКОЕ ПРОГРАММА

Музыкальные произведения обязательно о чём-то рассказывают. Но не всегда слушатель может знать точно, что имел в виду композитор, когда сочинял произведение. Он может только представить себе ту или иную картину под музыку.

Но иногда композитор «помогает» слушателю понять, о чём рассказывает его музыка. Он даёт произведению название, которое поясняет его содержание. Например: «Птичка летает», «Гроза», «Игра в лошадки». Глядя на это название, слушатель уже может представить себе именно ту картинку, которую представлял композитор. Кроме названия, в начале произведения может находиться стихотворный или обычный текст, объясняющий содержание музыки – эпиграф.
Такая музыка называется программная, а само содержание произведения называется программа.

УРОК 32

ТЕМА «ВРЕМЁН ГОДА» В РАЗНЫХ ЭПОХАХ, СТРАНАХ И СТИЛЯХ

В программной музыке композиторы используют самые разные сюжеты. Часто, например, изображаются картины природы, сказочные персонажи, исторические события. 

Одной из любимых тем во все времена была тема «времён года». Произведения с таким названием встречаются у разных композиторов, живших в разные эпохи и в разных странах.

Итальянский композитор восемнадцатого века Антонио Вивальди написал четыре концерта для скрипки с оркестром под названием «Времена года». Каждый концерт носит название одного из времён года («Лето», «Осень», «Зима», «Весна») и содержит в себе по три части – по числу месяцев. Например, в концерте «Весна» первая часть (март) носит название «Утро»; в концерте «Лето» третья часть (август) – «Гроза»; в концерте «Зима» первая часть (декабрь) – «От холода все бегут и топают ногами». Эти части стали самыми известными.

Австрийский композитор конца восемнадцатого века Йозеф Гайдн написал ораторию
 «Времена года». Самыми известными фрагментами из этой оратории являются «К нам, к нам весна», «Хор охотников», «Ах, к нам близится гроза».

Русский композитор девятнадцатого века Пётр Ильич Чайковский написал цикл фортепианных пьес «Времена года». Он состоит из двенадцати пьес – по числу месяцев в году. Каждая пьеса имеет название и стихотворный эпиграф. Самые известные пьесы сборника: Март «Песня жаворонка», Июнь «Баркарола», Октябрь «Осенняя песнь», Ноябрь «На тройке».
УРОК 33
КОМИЧЕСКИЕ ОБРАЗЫ В МУЗЫКЕ. ПРИЁМЫ СОЗДАНИЯ КОМИЧЕСКИХ ОБРАЗОВ

Слово «комический» означает «смешной». Человек рождается на свет с чувством юмора. Он видит смешные (комические) ситуации в своей жизни, в своём поведении и речи, среди окружающих людей. Умение посмеяться – без зла, от души – над какой-то смешной ситуацией или же над самим собой помогает человеку снять нервное напряжение, поднять настроение.

Взрослые читают детям книжки, в которых много смешного, чтобы дети вырастали весёлыми и жизнерадостными. Многие детские писатели и поэты сочиняли смешные стихи и рассказы.

Конечно же, музыка тоже может быть смешной, то есть в ней существуют комические образы. Для создания этих образов композиторы подбирают средства выразительности и приёмы развития, с помощью которых слушатель может понять, что эта музыка смешная. 
Некоторые приёмы создания комических образов выполняются с помощью темпа и динамики:

- «догонялки» (быстрый темп, имитации);

- «кричалки» (резкие смены f и p);

- «пугалки» (резкие акценты).

Ещё один часто используемый приём создания комических образов – игровая логика, или утрирование (преувеличение). Композитор изображает в музыке героя не только таким, какой он есть на самом деле, но и каким он хочет казаться окружающим.

Например, в опере Глинки «Руслан и Людмила» есть герой по имени Фарлаф. Этот человек очень трусливый и ленивый, но хочет казаться в глазах окружающих храбрецом. Композитор как бы «разоблачает» его в музыке: партию Фарлафа исполняет низкий мужской голос – бас (обычно бас поручается героическим персонажам), но в очень быстром темпе. В пении Фарлафа очень много пауз, его голос выглядит как бы «дрожащим».

В музыке к кинофильму «Гарри Поттер» композитора Джона Уильямса одна из основных тем звучит тревожно и напряжённо. Но когда эта же тема используется для изображения двух глупых и ленивых персонажей – Крэбба и Гойла – она становится «хромающей», звучит очень медленно и неуклюже. А вместо драматических скрипок используется туба – инструмент, который солирует крайне редко.

Приём игровой логики или утрирования также иногда называется пародия.
Для создания комического эффекта композитор использует приёмы игры на музыкальных инструментах, не характерные для них (игра низких инструментов в высоком регистре и наоборот; приёмы, искажающие звучание инструмента – намеренно «неправильная» игра). На некоторых инструментах используются особые приёмы игры, при которых инструмент как бы «смеётся» (тромбон, скрипка, саксофон). 

Помогает созданию комических эффектов при игре на музыкальных  инструментов использование сурдины – специального приспособления для приглушения или искажения звука. У скрипки сурдина надевается на струны и похожа на расчёску. Звук у скрипки с сурдиной становится очень тонкий, «металлический». У трубы, тромбона и саксофона сурдина похожа на грушу, вставляется в раструб. У валторны роль сурдины исполняет рука музыканта, вставленная в раструб.

УРОК 34

КОНТРОЛЬНЫЙ УРОК
� «Канто» - «петь» (лат.)


� Симфоническим оркестром называют коллектив музыкантов, который исполняет симфонии, а также сопровождает театральные постановки, оперы и балеты.


� От слова «орнамент» - рисунок.


� Оратория – произведение из нескольких частей для хора и оркестра.





