PAGE  
2

КОНСПЕКТЫ

ПО  МУЗЫКАЛЬНОЙ  ЛИТЕРАТУРЕ

(второй  год  обучения)
ВВЕДЕНИЕ
МУЗЫКА  ОТ  ДРЕВНИХ  ВРЕМЁН  ДО  И.С.БАХА

Музыка – одно из древнейших видов искусства. Производя раскопки, учёные-археологи нашли простейшие по устройству музыкальные инструменты (например, духовые – кости животных с просверленными отверстиями) и определили, что они сделаны около сорока тысяч лет тому назад. В 1877 году был изобретён фонограф – первый аппарат для записи и воспроизведения звука, с помощью которого стали записывать музыку у некоторых первобытных племён. Изображения музыкантов с инструментами сохранились на стенах храмов, на керамических вазах. Больше всего подробных сведений о музыке сохранилось в некоторых странах Древнего мира, особенно в так называемых античных
 странах – Древней Греции и Древнем Риме.
В Древней Греции в VI веке до нашей эры начали проводить музыкальные состязания – Пифийские игры, далёкие предки современных конкурсов. Для древнегреческой музыки была характерна связь с поэзией, танцем, театром. Древние греки первыми изобрели буквенную запись высоты звуков, которую было трудно расшифровать, потому что в ней отсутствовали длительности.
В Средние века буквенная запись была почти забыта, и музыканты стали пользоваться значками-подсказками – невмами, которые помещались над словами песнопений. С помощью такой системы записывались старинные церковные католические песнопения – григорианские хоралы. А в XI веке итальянский монах Гвидо из Ареццо изобрёл новый способ нотной записи – стал помещать невмы на четыре линейки и между ними. Позднее линеек стало пять, и таким образом возникла современная нотная запись.

В Древнем мире и ещё долго в Средние века музыка была одноголосной. Но затем в музыкальном искусстве стало развиваться многоголосие – в особенности в области католической церковной музыки. А в светской (нецерковной) музыке стали развиваться такие жанры, как опера, кантата и оратория. Среди оперных композиторов наиболее известными в тот период времени стали Клаудио Монтеверди, Генрих Шютц, Жан-Батист Люлли, Генри Пёрселл. 
В XVII веке усилилось самостоятельное развитие инструментальной музыки. Наиболее распространёнными музыкальными инструментами были скрипка, орган и клавесин
. Одним из главных жанров старинной клавесинной музыки является сюита, состоящая из старинных танцев. Французский клавесинный стиль расцвёл в творчестве Франсуа Куперена.

ИОГАНН  СЕБАСТЬЯН  БАХ.

БИОГРАФИЯ, КРАТКИЙ  ОБЗОР  ТВОРЧЕСТВА

Иоганн Себастьян Бах – великий немецкий композитор XVIII века. Его музыка вот уже три столетия привлекает внимание как музыкантов, так и просто любителей музыки всего мира. Содержание его произведений – серьёзное, глубокое и возвышенное.
Род Бахов – очень древний, и практически в каждой его ветви были музыканты: скрипачи, органисты, капельмейстеры (руководители вокальных и инструментальных коллективов). Пятеро детей Баха также стали крупными музыкантами; особенно стали известны два его сына – Филипп Эммануил и Иоганн Христиан.

При жизни Бах не получил должного признания. Аристократы называли его музыку «учёной», скучной; церковь же, напротив, считала её слишком живой и человечной. Одно из самых знаменитых ныне произведений духовного характера – Месса си минор – при жизни Баха ни разу не исполнялась в церкви!
Интерес к музыке Баха возник уже в XIX веке, когда впервые стали издаваться полностью его сочинения и публично исполняться лучшие его произведения. И лишь тогда прозвучали на весь мир слова Бетховена: «Не ручей! – Море должно быть ему имя…»
 

Иоганн Себастьян Бах родился в 1685 году в городе Эйзенахе. Его отец был скрипачом, городским и придворным музыкантом. Маленький Иоганн обладал красивым голосом и пел в школьном хоре. Когда ему было 9 лет, родители умерли, и мальчика взял на воспитание старший брат – тоже музыкант, церковный органист. Он обучал Иоганна игре на органе, а в дальнейшем будущий композитор освоил и скрипку, и клавесин. Любознательный мальчик живо интересовался произведениями прославленных композиторов своего времени, хотя брат и не одобрял такого увлечения. Узнав, что в шкафу брата хранится тетрадь с записями  интересующих его произведений, мальчик тайком по ночам при свете луны переписывал эти ноты. Но когда однажды брат застал Иоганна за этим занятием, то безжалостно отобрал у него рукопись.

В возрасте 15 лет Иоганн Себастьян переезжает в город Люнебург, где начинает самостоятельную жизнь. Окончив школу, он стал искать себе работу поближе к родному городу. Недолго прослужив скрипачом и органистом в трёх городах, Бах в 1708 году, будучи уже женатым, переехал в город Веймар. Там он работал органистом, и именно в этот период жизни написал свои самые знаменитые произведения для органа, в числе которых Токката и фуга ре минор и Пассакалия до минор.
В конце 1717 года Бах из-за проблем с работой уезжает в город Кётен. Там он служил капельмейстером
 при дворе князя Кётенского, и, так как в этом городе не было органа, писал в основном клавирную музыку. Это были маленькие прелюдии, двухголосные и трёхголосные инвенции, «Французские» и «Английские» сюиты, а также первый том грандиозного произведения – «Хорошо темперированный клавир» (ХТК). 

Вскоре умирает жена Баха, оставив ему четверых детей. Через полтора года Иоганн Себастьян женится второй раз. Его женой становится Анна Магдалена, обладательница прекрасного голоса, добрая и заботливая женщина. Для неё Бах создаёт сборник под названием «Нотная тетрадь Анны Магдалены Бах».

В 1723 году Бах переселился в Лейпциг, где оставался до конца своей жизни. Здесь он получил должность руководителя певческой школы при церкви Святого Фомы. Несмотря на огромные трудности в работе, Бах увлечённо занимается творчеством. Именно здесь появляются его знаменитые произведения на библейские сюжеты: «Страсти по Иоанну», «Страсти по Матфею» и Месса си минор, а также второй том ХТК, кантаты, сборник «Искусство фуги».
К концу жизни здоровье Баха резко ухудшилось: он потерял зрение. Две операции, перенесённые им, оказались неудачными. Но даже и в это время композитор продолжает сочинять музыку, диктуя ноты своих новых произведений Анне Магдалене. Умер Бах в июле 1750 года.

ОРГАННОЕ  ТВОРЧЕСТВО  БАХА
Орган был изобретён в Египте в III веке до н.э. Его предшественниками явились волынка и флейта Пана
. Первые органы были маленькими, переносными, их называли портативами. Затем был изобретён гидравлический орган, в котором звук извлекался с помощью воды. Византийские мастера заменили эту систему на кожаные меха, которые помогали подаче воздуха в трубы.

Современный орган имеет несколько тысяч труб длиной от нескольких миллиметров до 11 метров. Он имеет 5 клавиатур (мануалов), клавиатуру для ног из 32-х педалей
, 50 регистровых рукояток, с помощью которых можно подражать звучанию различных инструментов. Воздух в трубы подаётся при помощи электричества.

Бах написал для органа множество произведений: хоральные прелюдии, прелюдии, фуги, токкаты, фантазии.

Токката и фуга ре минор – циклическое
 произведение из двух разделов, связанных одной тональностью. Слово «токката» переводится как «касание» - это произведение лёгкое и виртуозное
. Фуга – произведение, в основе которого лежит небольшой мотив (тема), многократно повторяющийся в разных голосах.
СЮИТЫ  БАХА

Сюита – музыкальное произведение, состоящее из нескольких самостоятельных пьес. И.С.Бах создал 18 сюит: 6 «Французских», 6 «Английских» и 6 партит.
 Эти произведения предназначены для клавесина, но в наше время их исполняют и на фортепиано. 
Во времена Баха сюиты состояли в основном из танцев. В каждой обязательно присутствовали 4 основных танца: аллеманда, куранта, сарабанда и жига. Помимо них, в сюиту могли вставляться другие танцы (например, менуэт или бурре), а также арии, прелюдии и другие разделы.
Вторая «Французская сюита» написана в тональности до минор и открывается аллемандой. Аллеманда – старинный немецкий танец торжественного характера, в четырёхдольном размере. У Баха этот танец утратил свою тяжеловесность и превратился в свободно построенную прелюдию.
Куранта – подвижный французский танец в трёхдольном размере. Куранта в сюите №2 изложена двухголосно, и голоса будто подзадоривают друг друга.
Сарабанда (в переводе с испанского «танец смерти») – старинный испанский танец в характере медленного торжественного шествия, в трёхдольном размере. Сарабанда из сюиты №2 – трёхголосная, причём движение среднего и нижнего голоса строгое, ровное, а верхний более подвижный и выразительный.

Жига – старинный матросский танец, распространённый в Англии, Ирландии и Шотландии. По характеру он весёлый и немного грубоватый, в размере 3/8 или 6/8. В жиге из сюиты №2 характерной чертой является «подпрыгивающий» пунктирный ритм.
ПОЛИФОНИЧЕСКИЕ  ПРОИЗВЕДЕНИЯ  БАХА.

ИНВЕНЦИИ.

Полифония – один из музыкальных стилей, в переводе с греческого означает «многоголосие».
 Полифоническое произведение – это пьеса, состоящая из нескольких самостоятельных голосов, звучащих в едином целом. К полифоническим произведениям у Баха относятся инвенции, фуги, а также многие танцы из сюит.

Наряду с полифонией, в музыке Баха есть также гомофония – музыкальный стиль, в котором один голос является ведущим, а остальные подчиняются ему и играют роль сопровождения (аккомпанемента). Таковы токкаты, фантазии, прелюдии и многие другие произведения.

Основой любого полифонического произведения является тема – небольшое выразительное мелодическое построение длиной в 1-2 такта. Тема проводится поочерёдно во всех голосах. Во время звучания темы в одном голосе, в остальных звучит противосложение – развитие темы. Если противосложение на протяжении всего произведения одинаковое или повторяется хотя бы дважды, оно называется удержанным.

Промежутки полифонической ткани, в которых не звучит тема, называются интермедиями. Интермедии также могут быть удержанными.
Тональность темы в полифоническом произведении постоянно изменяется, но к концу всегда возвращается в основную.

Слово «инвенция» в переводе с английского означает «изобретение». Это небольшие двухголосные или трёхголосные полифонические пьесы. Бах создал 30 инвенций: 15 двухголосных и 15 трёхголосных. Многие из этих пьес он сочинил для своего сына Вильгельма Фридемана, когда обучал его игре на клавесине. Трёхголосные инвенции Бах ещё называл «симфониями», что в переводе с греческого означает «созвучие», «согласие».

Инвенции До мажор, Фа мажор (двухголосные), фа минор (трёхголосная) – разбор.
«ХОРОШО  ТЕМПЕРИРОВАННЫЙ  КЛАВИР»

Темперация – это такой строй инструмента, где все полутоны равны между собой, а чёрные клавиши имеют двойное название. Современный инструмент фортепиано является темперированным, но так было не всегда. В древние времена до Баха строй клавесина был нетемперированным, то есть не все полутоны были одинаковыми по звучанию. Это было неудобно и для исполнителей, и для композиторов: при использовании тональностей с тремя и более знаками при ключе инструмент начинал звучать фальшиво.

Только к началу XVIII века известный в то время музыкант Андреас Веркмейстер решил эту проблему: уравнял все 12 полутонов в каждой октаве. И первым композитором, который решил «испытать» новую систему настройки клавесина, был именно И.С.Бах. Для этого он создал произведение, известное под названием «Хорошо темперированный клавир», или кратко – ХТК.
«Хорошо темперированный клавир» - грандиозное произведение. Оно состоит из двух томов, в каждом из которых находится 24 прелюдии и фуги во всех существующих тональностях (всего 48). Каждая пара пьес – прелюдия и фуга – расположена по принципу: мажор – одноименный минор, затем так же, но уже на полтона выше (До мажор – до минор, До диез мажор – до диез минор, Ре мажор – ре минор и т.д.). Прелюдия и фуга связаны между собой одной тональностью и одним образным содержанием. Прелюдия является вступлением к фуге.

Фуга в переводе с латинского обозначает «бег, бегство». Название дано так потому, что в фуге голоса как бы догоняют друг друга. Фуги ХТК в большинстве своём трёхголосные или четырёхголосные.

Основу фуги, как и любого полифонического произведения, составляет тема. Характер темы – либо песенный, либо танцевальный. Встречаются фуги, в которых не одна, а две или три темы (двойные и тройные фуги), но всё равно при этом главной остаётся первая тема. Так же, как и в инвенциях, в фуге есть противосложения и интермедии, так же тема проходит поочерёдно во всех голосах. Но фуга – произведение более сложное, чем инвенция, и в нём существуют свои определённые законы. Например, второе проведение темы – обязательно в тональности доминанты (оно называется ответ), а проведение в последнем голосе возвращается в основную тональность.

Фуга условно делится на два раздела:

1. Экспозиция (показ): тема проводится во всех голосах по одному разу.

2. Разработка (развитие): смена тональностей, дробление темы, тема в обращении (как бы перевёрнутая), в увеличении (более крупными длительностями). Ближе к концу фуги темы могут быть неполными и «наскакивать» друг на друга (стретта).

Как правило, фуги, написанные в минорных тональностях, имеют мажорное окончание: во времена Баха малая терция считалась несовершенным интервалом, неподходящим для окончания произведения.

Прелюдия и фуга до минор из I тома (разбор)
КЛАССИЦИЗМ. 

ЙОЗЕФ  ГАЙДН

Классицизм – направление в мировом искусстве середины XVIII – начала XIX века. Родина классицизма – Франция. Слово «классический» в переводе означает «образцовый». Сюжеты и формы классических произведений брались из древнегреческой культуры. Представители классицизма: в литературе и театре – Корнель, Гораций, Росин Мольер; в живописи – Никола Пуссен; в музыке – так называемые венские классики – Гайдн, Моцарт и Бетховен.
 

Основной закон классицизма – торжество разума над чувством. В произведениях классиков на первом месте стоит мысль, идея, а человеческие переживания и эмоции – на втором.

Венские классики заложили основы, образцы главных музыкальных жанров – оперы и симфонии, а также крупных инструментальных произведений, таких, как соната, квартет, концерт.

Йозеф Гайдн – великий австрийский композитор, один из самых знаменитых музыкантов своего времени, создавший за свою довольно долгую жизнь огромное количество произведений. В его творчестве более 100 симфоний, более 80 струнных квартетов, 52 сонаты для клавира, оперная музыка и многое другое. Музыка Гайдна носит светлый, жизнерадостный характер, в ней композитор использует народные мелодии, причём не только австрийские. 
Йозеф Гайдн родился в 1732 году, в деревне Рорау неподалёку от столицы Австрии – города Вены. Его родители не были музыкантами, но музыку в семье любили. Способности мальчика обнаружились рано: он обладал прекрасным серебристым голосом, и в возрасте 8 лет он был принят певчим в хоровую капеллу при соборе святого Стефана в Вене. Там Гайдн учился не только пению, но ещё и игре на скрипке и клавире. Когда же у него начал ломаться голос, его безжалостно уволили из капеллы. Юноша оказался без денег и жилья, и его на некоторое время приютил знакомый певец. Гайдн стал браться за любую работу: переписывал ноты, давал уроки музыки, играл в уличных ансамблях.
Через время Гайдну удалось снять маленькую комнатку в центре Вены, очень холодную и неуютную, в которой он прожил десять лет. Несмотря на трудности, он упорно работает, и вскоре получает известность и как педагог, и как композитор. Он пишет произведения на заказ, среди которых – опера «Новый хромой бес», несколько квартетов и симфоний. Чтобы обучаться у известного в то время композитора и педагога Николо Порпора, Гайдн был вынужден исполнять у него обязанности слуги, так как платить за уроки он не мог себе позволить.

В 1761 году богатый венгерский князь Эстергази пригласил Гайдна в качестве капельмейстера – руководителя оркестра. В имении князя композитор прослужил 30 лет. Эта служба приносила Гайдну хороший доход и давала возможность много сочинять. Но князь относился к своему придворному музыканту с пренебрежением, постоянно унижал и обращался, как со слугой. Гайдну не позволялось выезжать из имения, он должен был ежедневно сочинять новые крупные произведения по требованию князя, а также следить за порядком в капелле, давать уроки певцам, отвечать за сохранность инструментов и нот. Но именно этот нелёгкий период жизни стал самым плодотворным: композитор создал в эти годы множество симфоний (в числе которых «Часы», «Медведь», «Детская», «Прощальная»), сонаты для клавира, обработки народных песен.

В 1790 году умер князь Эстергази, а его наследник, равнодушный к музыке, распустил капеллу. Гайдн, которому князь назначил пожизненную пенсию за усердную службу, наконец оказался свободным и мог распоряжаться своим временем. В 1791 году он совершил длительную поездку в Англию. Впечатления от этой поездки отразились в его 12 симфониях, получивших название «Лондонские». Последними произведениями Гайдна стали две оратории
 – «Сотворение мира» и «Времена года». 

Умер Гайдн в 1809 году.

СОНАТНО-СИМФОНИЧЕСКИЙ ЦИКЛ.

СИМФОНИЧЕСКОЕ ТВОРЧЕСТВО ГАЙДНА.

СИМФОНИЯ №103 МИ БЕМОЛЬ МАЖОР  «С ТРЕМОЛО ЛИТАВР»

Цикл, или циклическое произведение – это произведение, состоящее из нескольких крупных частей. С понятием цикла мы уже встречались, изучая сюиты, а также прелюдии и фуги в ХТК. В период классицизма появляется сонатно-симфонический цикл, ставший основой для всех крупных оркестровых произведений – таких, как симфония, соната, квартет и концерт.

Основу сонатно-симфонического цикла составляют четыре части: сонатное аллегро, анданте, менуэт и финал.

Сонатное аллегро – первая часть – получила своё название из-за того, что звучит, как правило, в быстром темпе («аллегро» означает «быстро, скоро»). Сонатное аллегро включает в себя три основных раздела: экспозиция, разработка и реприза, а также два дополнительных: вступление и кода (эти разделы включаются по желанию композитора). Экспозиция, в свою очередь, включает три основные темы: главная партия (Г.П.), побочная партия (П.П.) и заключительная партия (З.П.). Главная партия в начале произведения всегда звучит в главной тональности, побочная – в параллельной или тональности доминанты, заключительная – в тональности побочной партии. Резкая смена тональности между темами получила название сонатный конфликт.
 В разработке все три темы активно развиваются, изменяются, словно «борются» или «спорят» между собой. Реприза является повторением экспозиции, но с одним существенным отличием: все три основные темы звучат в главной тональности (преодоление сонатного конфликта).
Анданте – вторая часть, медленная и спокойная, может быть написана в трёхчастной или вариационной форме.

Менуэт – старинный французский салонный танец трёхдольного размера, как правило, в трёхчастной форме. В сонатно-симфонический цикл перешёл из сюит.
Финал, как правило, быстрый и звучит в главной тональности произведения. Написан либо в форме сонатного аллегро, либо в форме рондо.

СХЕМА  СОНАТНО-СИМФОНИЧЕСКОГО  ЦИКЛА

СОНАТНОЕ  АЛЛЕГРО

	Вступ-ление

(дополни-тельный раздел)
	Экспози-ция:

Главная партия  (Г.П.) – звучит в главной тональности

Побочная партия (П.П.) – звучит в параллельной или в тональности доминанты

Заключительная партия (З.П.) – звучит в той же тональности, что и П.П.
	Разра-ботка

(темы, звучавшие в экспозиции, развиваются и меняются)
	Реприза:

Главная партия  (Г.П.) - звучит в главной тональности
Побочная партия (П.П.) – 

звучит в главной тональности
Заключитель-ная партия (З.П.) – 

звучит в главной тональности
	Кода

(дополни-тельный 
раздел)




	ANDANTE (МЕДЛЕННАЯ)

	А  В  А         или

	А  А1  А2  А3  А4


	МЕНУЭТ

	А
	В
	А


	ФИНАЛ (БЫСТРАЯ)

	СОНАТНОЕ  АЛЛЕГРО    или

	А  В  А  С  А


Эта основа полностью соответствует таким жанрам, как симфония и квартет. Соната и концерт имеют 3 части (в них отсутствует менуэт).
Симфония – циклическое (многочастное) произведение для оркестра, состоящее из четырёх частей. Йозефа Гайдна называют «отцом симфонии», потому что именно в его творчестве этот жанр окончательно приобрёл свои классические черты.
 За свою жизнь Гайдн создал более 100 симфоний, многие из которых получили от современников весьма оригинальные названия.
Симфония №103 Ми бемоль мажор «С тремоло литавр» получила своё название благодаря теме вступления ПЕРВОЙ ЧАСТИ – таинственной, сумрачной. Она начинается с тремоло литавр, которое напоминает отдалённый раскат грома. Затем тему ведут виолончели, контрабасы и фаготы в низком регистре на очень тихой звучности, в медленном темпе.

Экспозиция открывается главной партией – светлой, радостной и оживлённой. Тема звучит в верхнем регистре у скрипок, в тональности Ми бемоль мажор, в быстром темпе, танцевального типа.
Тема побочной партии – более нежная, грациозная, в ритме вальса. Её также исполняют скрипки вместе с гобоем. Тема звучит в Си бемоль мажоре – доминантовой тональности к Ми бемоль мажору.

Заключительная партия – яркая, ликующая – завершает экспозицию в тональности Си бемоль мажор.

В разработке наибольшее развитие получает тема главной партии. Она дробится на мелкие мотивы, проводится в различных тональностях и регистрах. Побочная партия появляется под конец разработки в далёкой тональности Ре бемоль мажор. Звучат здесь и таинственные отголоски темы вступления.

Реприза в точности повторяет экспозицию, но теперь все три темы звучат в тональности Ми бемоль мажор. Завершает первую часть симфонии кода, построенная на теме вступления – на время возвращается атмосфера таинственности. Но в самом конце вновь звучит светлая, яркая тема в танцевальном ритме.
ВТОРАЯ ЧАСТЬ – Andante – написана в форме двойных вариаций, то есть, вариаций на две темы. Первая тема – песенная, в тональности до минор, напоминает по звучанию венгерскую народную мелодию. Вторая тема – песенно-маршевая, в тональности До мажор с повышенной четвёртой ступенью. Темы варьируются поочерёдно, каждая имеет по две вариации. Завершается часть небольшой кодой на материале второй темы.

ТРЕТЬЯ ЧАСТЬ – Менуэт – сочетает в себе черты танцевальности и широкими скачками и синкопами в мелодии. Средний раздел, называемый Трио, звучит более плавно и спокойно, а после него в точности повторяется первый раздел, образуя чёткую трёхчастную форму АВА.

ЧЕТВЁРТАЯ ЧАСТЬ – Финал – написан в форме сонатного аллегро. Тема главной партии начинается с небольшого вступления, исполняемого двумя валторнами – так называемый «золотой ход»: секста, квинта и терция в восходящем движении. Такой ход был типичным для звучания охотничьих рогов. Затем на эту основу накладывается танцевальная мелодия с многократными повторениями одного звука. Общий характер финала – игривый, светлый.

КЛАВИРНОЕ ТВОРЧЕСТВО ГАЙДНА.
СОНАТА РЕ МАЖОР

Почти 40 лет своей жизни Гайдн посвятил созданию произведений для клавира. Он написал 52 сонаты, многочисленные фантазии, вариации и рондо. Характер музыки – тот же, что и в симфониях: жизнерадостный, светлый, яркий.

Одним из наиболее многочисленных и любимых жанров клавирной музыки у Гайдна была соната. Соната – это циклическое произведение для одного инструмента, состоящее из трёх частей. Первая часть, как и в симфонии, в форме сонатного аллегро, вторая – медленная, третья – быстрая. Первая и третья часть сонаты пишутся в главной тональности, а вторая – в одной из родственных (чаще всего одноименной или параллельной).
Наиболее известные сонаты Гайдна – это соната Ре мажор и соната ми минор.

Соната Ре мажор. ПЕРВАЯ ЧАСТЬ открывается темой главной партии – радостной, озорной, с форшлагами и октавными скачками. Побочная партия звучит в тональности Ля мажор (тональность доминанты к Ре мажору). Она также танцевальная, только более сдержанная и изящная. В разработке много оживлённой суеты, скачки из главной партии перемещаются в левую руку, много пассажей из шестнадцатых нот. В репризе главная и побочная партии звучат в одной тональности – Ре мажор.

ВТОРАЯ ЧАСТЬ очень медленная и сдержанная, звучит в тональности ре минор. По характеру напоминает звучание сарабанды, в мелодии обилие триолей и пунктирного ритма.
ТРЕТЬЯ ЧАСТЬ – стремительный, оживлённый финал, написан в форме рондо. Тема рефрена повторяется трижды в основной тональности Ре мажор, а между её проведениями вставляются два эпизода: первый в ре миноре, второй – в Соль мажоре.
ВОЛЬФГАНГ АМАДЕЙ МОЦАРТ.

БИОГРАФИЯ, КРАТКИЙ ОБЗОР ТВОРЧЕСТВА

Моцарт – величайший гений мировой музыкальной культуры. Как и Гайдн, явился представителем венского классицизма, и в своём творчестве продолжал и развивал традиции своего предшественника. Но, в отличие от Гайдна, Моцарт обращается в своей музыке не к образам природы и картинам народной жизни, а к чувствам и переживаниям человека, к его внутреннему миру. Его произведения пронизаны светом и радостью, волнениями и тревогой, порой даже скорбью, но всегда являются отражением душевного состояния.

Жизнь Моцарта была очень короткой – он прожил неполных 36 лет, - но за эти годы успел написать огромное количество произведений во всех существовавших тогда жанрах и формах. И в каждом жанре, будь то опера или симфония, Моцарт создал истинные шедевры, ставшие образцом для его последователей.

Вольфганг Амадей Моцарт родился в 1756 году в австрийском городе Зальцбурге, в музыкальной семье. Его отец, Леопольд Моцарт, был придворным музыкантом – композитором, скрипачом, органистом и педагогом. Он с раннего детства обучал музыке своих детей – Вольфганга и Анну-Марию. Уже в трёхлетнем возрасте Моцарт начал овладевать игрой на клавесине, в четыре года пытался сочинять музыку, а в пятилетнем возрасте отец записывал его произведения.
Когда мальчику исполнилось шесть лет, Леопольд Моцарт решил начать совершать со своими одарёнными детьми поездки в крупные города Европы. Сначала это был Мюнхен, затем Вена, позднее – Париж, Лондон, некоторые города Италии. «Чудо-ребёнок» - так восхищённо называли Моцарта слушатели. Помимо исполнений достаточно сложных произведений, юный Вольфганг играл на закрытой платком клавиатуре, называл на слух отдельные ноты и созвучия, а также импровизировал на клавесине и органе. Концерты длились по 4-5 часов и были очень утомительными для маленьких музыкантов.
Во время путешествий Моцарт сочиняет свои ранние произведения: четыре сонаты для скрипки и клавесина, пять симфоний, оперы на заказ – «Притворная простушка», «Бастьен и Бастьенна». Во время поездки в Италию 14-летний Моцарт был избран членом Болонской музыкальной академии. В Риме, посетив Ватикан, Моцарт один раз услышал большое многоголосное сочинение для двух хоров, а затем по памяти записал его. Это произведение считалось собственностью папы римского, и его запрещалось переписывать и распространять. Но когда узнали, каким образом была записана партитура, вместо наказания Моцарт получил поощрение. 
Несмотря на блестящие творческие и концертные успехи, Вольфгангу не удалось получить службу при дворе кого-либо из высоких особ Италии. Пришлось ему возвратиться в Зальцбург и служить вместе с отцом. Но новый правитель города был грубым и деспотичным, зачастую отказывал в предоставлении отпуска для концертных поездок. Ещё несколько раз пытался Моцарт найти работу в других европейских государствах, но эти попытки не увенчались успехом: о «чудо-ребёнке» все давно забыли, а талант повзрослевшего Моцарта не оценили по достоинству. 

В 1781 году служба при дворе архиепископа Зальцбургского становится для Моцарта просто невыносимой. Хозяин постоянно унижает его, заставляет сидеть за столом со слугами, не позволяет никуда отлучаться. Вольфганг подаёт прошение об отставке и уезжает в Вену.
Жизнь в Вене стала для композитора тяжёлым испытанием. Он женился на Констанции Вебер, дочери музыканта, у них родилось шесть детей, но четверо из них умерли младенцами. Заработки были скудными и нерегулярными, семья жила в нищете.  Но именно здесь, в Вене, в последнее десятилетие жизни Моцарт создал свои лучшие произведения: оперы «Свадьба Фигаро», «Дон Жуан» и «Волшебная флейта», а также симфонии №39,40 и 41. Последним сочинением композитора была заупокойная месса – Реквием для хора, солистов и оркестра. Это произведение заказал человек, не пожелавший назвать своего имени (он хотел впоследствии выдать это произведение за своё). Моцарт в этот период уже был тяжело болен, и, предчувствуя близкую смерть, говорил, что пишет этот Реквием для себя.

Смерть Моцарта в 1791 году прошла мало замеченной. Ходили слухи, что он якобы был отравлен из зависти итальянским композитором Сальери, хотя на самом деле причиной было слабое здоровье Моцарта. Из-за отсутствия денег его похоронили в общей могиле для бедняков, и точное место его погребения осталось неизвестным.
КЛАВИРНОЕ ТВОРЧЕСТВО МОЦАРТА.

СОНАТА №11 ЛЯ МАЖОР

Моцарт в совершенстве владел клавесином, заниматься на котором начал в раннем детстве. Для этого инструмента он написал 17 сонат, 4 фантазии, 15 вариационных циклов, 25 концертов для клавесина с оркестром. В отличие от клавирных произведений Гайдна, музыка Моцарта более певучая. Это, несомненно, влияние оперного жанра, ведь композитор за свою жизнь написал немало опер.

По своему строению сонаты Моцарта в основном классичны. Но в некоторых произведениях уже появляются некоторые изменения. Одно из таких исключений – знаменитая соната Ля мажор, в которой Моцарт сделал несколько отступлений от классических норм:

- первая часть не в форме сонатного аллегро, а в форме вариаций;

- вторая часть в той же тональности, что и первая;

- третья часть не в главной тональности, а в одноименной – ля минор.

ПЕРВАЯ ЧАСТЬ – тема и 6 вариаций. В классических вариациях есть несколько неизменных параметров, которые соблюдаются композитором: это форма темы, тональность и гармония. В одной-двух вариациях может меняться лад.

Тема  написана в жанре итальянского танца сицилианы в размере 6/8. Характер темы спокойный, умиротворённый, мелодия изящная и грациозная.
Первая вариация построена на секундовых опеваниях звуков темы. Множество хроматизмов придают ей игривость и лёгкость.

В третьей вариации происходит смена лада (одноименный ля минор), мелодия текучая, плавная.

В шестой вариации меняется размер (4/4). Форшлаги и подвижный бас создают ощущение танцевальности, непрерывного движения.
ВТОРАЯ ЧАСТЬ – классический менуэт в размере 3/4, с галантными «приседаниями», «поклонами», подчёркнутыми ритмически. Написан в трёхчастной форме с точной репризой.

ТРЕТЬЯ ЧАСТЬ получила название «рондо в турецком стиле», или «Турецкий марш». В мелодике этого раздела сонаты нет турецких народных интонаций – просто в аккомпанементе использованы ритмические и мелодические фигуры, подражающие звучанию «янычарского» оркестра.

Финал сонаты написан в необычной форме – трёхчастной с припевом в Ля мажоре. Неоднократное повторение припева придаёт ей черты рондо.

СИМФОНИЧЕСКОЕ ТВОРЧЕСТВО МОЦАРТА.

СИМФОНИЯ №40 СОЛЬ МИНОР

Симфония и опера – два самых любимых жанра, в которых работал Моцарт. Первую симфонию он написал в 8 лет, а последнюю – за три года до смерти. Лучшие симфонии - №№39, 40 и 41 – появились одна за другой в лето 1788 года.

Отличие от симфоний Гайдна – то же, что и в сонатах: отражение внутреннего мира человека, его страстей и переживаний. Симфония Моцарта – «исповедь души», и такое содержание будет впоследствии в симфониях Шуберта, Брамса, Чайковского.

Симфония №40 – одна из самых популярных, полюбившихся слушателям своей простотой и искренностью. Лирический образ раскрывается уже в ПЕРВОЙ ЧАСТИ, написанной в традиционной сонатной форме.

Главная партия – трепетно-нежная, печальная, напоминающая взволнованную человеческую речь. Её исполняет струнная группа оркестра. Тема схожа с некоторыми мелодиями арий из опер Моцарта.

Побочная партия – светлая, безоблачная, в параллельной тональности Си бемоль мажор. Звучит мягко и изящно, к струнным инструментам присоединяются деревянные духовые.

Заключительная партия основана на интонациях главной партии, но утверждает тональность Си бемоль мажор.
Разработка развивает исключительно главную партию. Она начинается резкой сменой тональности, затем тема дробится на части, меняется сила звука и фактура изложения. Переход к репризе очень постепенный.

В репризе все темы звучат в тональности соль минор, и от этого побочная партия теряет свой светлый оттенок, становится печальной, схожей с главной партией.

ВТОРАЯ ЧАСТЬ – Andante. Основная тема части звучит у струнных в тональности Ми бемоль мажор, по характеру мягкая, нежная, умиротворённая. Форма части тоже сонатная, но в ней нет резких контрастов – всё подчиняется общему светлому настроению.
ТРЕТЬЯ ЧАСТЬ – оживлённый менуэт. Моцарт наделяет этот танец чертами, для него не характерными: энергичностью, стремительностью, напором. И лишь средний раздел напоминает традиционный классический менуэт. Тональное соотношение разделов: первый и третий – в соль миноре, середина (трио) – в Соль мажоре.
ЧЕТВЁРТАЯ ЧАСТЬ – финал, сонатное аллегро в основной тональности соль минор. Тема главной партии – порывистая, стремительная, напористая; побочная партия – светлая и грациозная. Финал является кульминацией всей симфонии.
ОПЕРНОЕ ТВОРЧЕСТВО МОЦАРТА.

ОПЕРА «СВАДЬБА ФИГАРО»

Опера, как и симфония – один из основных жанров в творчестве Моцарта. Он написал 19 опер, из которых наибольшей популярностью пользуются три: «Свадьба Фигаро», «Дон Жуан» и «Волшебная флейта».

Моцарт жил и творил в эпоху становления оперного жанра. В Италии в это время господствовала опера-seria («серьёзная опера»), во Франции зарождалась опера-buffa (комическая опера). Моцарт соединил в своих произведениях черты обоих этих видов оперы, и на их основе создал национальную австрийско-немецкую оперу.
«Свадьба Фигаро» по жанру напоминает оперу- buffa, так как носит комедийный характер. Но в отличие от buffa Моцарт изображает своих героев живыми людьми, а не кукольными персонажами.
 Это произведение написано на сюжет комедии французского писателя Бомарше «Безумный день, или Женитьба Фигаро». Основная идея оперы состоит в том, что главный герой – обыкновенный слуга – оказывается умнее и порядочнее своего господина графа, козни которого он ловко раскрывает. Либретто оперы написал итальянский либреттист Лоренцо да Понте.
Главные герои оперы:

Фигаро, слуга графа (баритон);

Сюзанна, служанка графини, невеста Фигаро (сопрано);

Керубино, мальчик-паж (меццо-сопрано
);

Граф Альмавива (баритон);

Графиня Розина (сопрано).

Опера начинается с увертюры, написанной в сонатной форме без разработки. Основные темы увертюры дают музыкальную характеристику главным героям оперы и изображают суету «безумного дня».

Характеристика главного героя Фигаро нашла отражение в его сольных номерах. Каватина Фигаро «Если захочет барин попрыгать» звучит в сцене, где Сюзанна сообщает жениху, что граф пытается ухаживать за ней. Фигаро насмешливо напевает мелодию в ритме менуэта, а в среднем разделе музыка становится решительной и напористой – Фигаро высказывает намерение во что бы то ни стало помешать коварным планам своего господина.

Ария Фигаро «Мальчик резвый» обращена к юному пажу Керубино. Тот случайно услышал, как граф пытался объясниться в любви Сюзанне, и за это нежелательный свидетель должен был отправиться на военную службу. Фигаро утешает расстроенного юношу, и в то же время беззлобно посмеивается над ним, рисуя ему картины сурового военного быта. Ария написана в форме рондо. Основная тема-рефрен построена на пунктирных ходах по устойчивым ступеням.
Музыкальная характеристика Керубино – пылкого юноши, ещё неспособного разобраться в собственных чувствах и готового влюбляться на каждом шагу – также отражена в двух его ариях. Ария Керубино «Рассказать, объяснить не могу я» - трепетная, взволнованная, в очень быстром темпе: герой открывает свои чувства Сюзанне. 
Вторая ария – «Сердце волнует жаркая кровь» - более сдержанная, в стиле романса: она адресована самой графине.

Образ Сюзанны в опере очень многогранный. С одной стороны, это энергичная, ловкая и находчивая девушка, с другой – преданная и горячо любящая невеста. Именно такой она описана в арии Сюзанны «Приди, мой милый друг» из четвёртого действия. Музыка арии нежная и поэтичная.

Опера «Свадьба Фигаро» написана на итальянском языке. В России она исполняется в переводе Чайковского.
ЛЮДВИГ  ВАН  БЕТХОВЕН.

БИОГРАФИЯ, КРАТКИЙ  ОБЗОР  ТВОРЧЕСТВА

Бетховен – великий немецкий композитор, третий представитель венского классицизма и, можно сказать, его вершина. Творчество Бетховена вобрало в себя лучшие достижения Гайдна и Моцарта; кроме того, Бетховен жил и творил в бурное время, в эпоху великих преобразований. Его современниками были Шиллер, Гёте, Бомарше, он увлекался философией Канта и поэзией Шекспира. Всё это нашло яркое отражение в его творчестве.

Определяющим для Бетховена стало влияние Великой Французской революции 1789 года с её идеями Свободы, Равенства и Братства. И потому особенностью его музыки, в отличие от Гайдна и Моцарта, стал героический характер. В произведениях Бетховена появляется образ борьбы, и образ народа-борца.

Бетховен прожил напряжённую, трудную жизнь, он постоянно жил в борьбе с превратностями своей судьбы. Он был уверен, что она не властна над человеком, и человек не должен безропотно ей покоряться. «Я схвачу судьбу за глотку и не позволю, чтобы она меня сокрушила», - говорил Бетховен. Хотя ему приходилось почти постоянно терпеть нужду, он не стал придворным музыкантом. Его гордая натура противилась всякого рода унижениям и раболепию.

Трагедией жизни Бетховена была его глухота. Первые признаки болезни композитор почувствовал в 28 лет. Упорное лечение не помогало, глухота становилась всё сильнее. Бетховен был в отчаянии и даже готов был расстаться с жизнью. Но сознание того, что его музыка приносит людям радость, спасло его, удержало от этого рокового шага. Он продолжал писать музыку, уже не слыша её слухом обычным, но пропуская через свой внутренний слух. И, будучи полностью глухим, сумел создать бессмертные произведения.

Людвиг Ван Бетховен родился в 1770 году в Германии, в городе Бонне. Первым учителем музыки был его отец, который, хотя и был одарённым музыкантом, но очень сильно пьющим человеком. Ему не давала покоя слава маленького Моцарта, и он хотел сделать из своего сына такого же чудо-ребёнка. Людвигу приходилось по настоянию отца помногу часов сидеть за клавесином, иногда даже ночью, разучивая скучные упражнения. Первый концерт маленького музыканта состоялся в семилетнем возрасте, в городе Кёльне. Но публичные выступления не принесли ожидаемых отцом денег и славы, и он перестал заниматься с сыном.

Когда Бетховену исполнилось 12 лет, тяжело заболела его мать, и мальчик был вынужден работать – органистом и концертмейстером боннской капеллы. В это время его учителем стал Христиан Нефе, очень серьёзный профессиональный музыкант. Под его руководством Бетховен создаёт свои первые произведения – вариации и три сонаты для фортепиано. В 1787 году он отправился в Вену, где встретился с Моцартом, который был в восторге от его произведений. «Обратите на него внимание! Он всех заставит о себе говорить!» - таковы были слова Моцарта о Бетховене.

Спустя несколько лет, в 1792 году, Бетховен окончательно переезжает в Вену. Здесь он выступает как пианист и вскоре приобретает известность. За первые 10 лет, прожитые в Вене, Бетховен написал около ста произведений. В их числе 19 фортепианных сонат, 3 концерта, 2 симфонии, 6 струнных квартетов, Крейцерова соната для скрипки. 

В этот период Бетховен почувствовал первые признаки глухоты. Ему пришлось отказаться от концертных поездок, а позднее – вообще от сольных выступлений. В 1802 году, когда возникла мысль о самоубийстве, он написал своему брату письмо, которое получило название «Гейлигенштадское завещание». Но после преодоления тяжёлого душевного кризиса начался период творческого расцвета. Бетховен создал Третью симфонию, получившую название «Героическая», сонаты для фортепиано, в числе которых знаменитая «Аппассионата» (№23), увертюры «Эгмонт» и «Кориолан».

В последние годы жизни глухота Бетховена стала полной. Ему приходилось пользоваться специальными тетрадями, с помощью которых он общался со своими друзьями («разговорные тетради»). Не сложилась у него и личная жизнь. Его любимая девушка, Тереза Брунсвик, не смогла стать его женой, так как была из очень богатой и знатной семьи, и родители были категорически против их брака. Но именно ей посвятил Бетховен одно из самых прекрасных своих произведений – цикл песен «К далёкой возлюбленной». Грандиозным произведением последних лет стала Девятая симфония с хором.

Тяжёлая болезнь сильно подорвала здоровье Бетховена, и в 1827 году он умер. На его похоронах присутствовало около двадцати тысяч человек. Похоронен Бетховен на Венском кладбище, а его дом в Бонне превращён в музей.

ФОРТЕПИАННОЕ  ТВОРЧЕСТВО  БЕТХОВЕНА.

СОНАТА  №8  ДО  МИНОР  «ПАТЕТИЧЕСКАЯ»

Инструмент фортепиано, который пришёл на смену клавесину, был изобретён итальянским мастером Бартоломео Кристофори. Этот инструмент открывал для исполнителя и композитора совершенно новые возможности, и именно фортепиано больше соответствовало героическому характеру музыки Бетховена, чем клавесин. 

Для фортепиано Бетховен написал 32 сонаты, 5 концертов, 22 вариационных цикла и множество пьес. Больше всего композитор любил строгую сонату с её классическими законами и установками – он даже импровизировал в сонатной форме. Но новое содержание музыки повлекло за собой определённые изменения в форме: важные роли получили такие разделы, как вступление, реприза и кода.

Многие сонаты Бетховена имеют названия, выражающие общий настрой и характер музыки: №8 «Патетическая», №11 «Большая соната», посвящённая Наполеону
, №14 «Лунная», №21 «Аврора», №23 «Аппассионата» («страстная»).

Соната №8 до минор «Патетическая». Слово «патетическая» происходит от греческого слова «пафос» и означает «возвышенная». В сонате 3 части. ПЕРВАЯ ЧАСТЬ – самая напряжённая по звучанию, написана в форме сонатного аллегро. Её необычное содержание открывается уже в теме вступления. Медленные, тяжёлые аккорды в нижнем регистре создают мрачный и вместе с тем величественный образ. Подчёркивает это и гармония (уменьшённые септаккорды), и октавные скачки, и пунктирный ритм. Как ответ к ней, звучит вторая тема – нежная, певучая, в верхнем регистре на фоне спокойных аккордов. Но интонационно она сходна с первой темой, и также таит в себе огромную внутреннюю силу и напряжение.

Экспозиция начинается с бурной, стремительной главной партии. На фоне пульсирующих октав в басу беспокойно движется мелодия, то устремляясь вверх, то опускаясь вниз. Тема насыщена хроматизмами и неустойчивыми интервалами – увеличенными и уменьшёнными.

Побочная партия звучит в далёкой тональности ми бемоль минор (вместо Ми бемоль мажора – параллельной тональности). По характеру она более мягкая и напевная, но широкий диапазон темы – почти 3 октавы – и пульсирующее сопровождение не дают ей звучать спокойно и безмятежно. Словно от главной партии передалась побочной эстафета бесконечного напряжения.

После побочной появляются две заключительные партии: первая словно продолжает побочную, а вторая – собственно заключительная – является короткой передышкой перед следующим этапом борьбы.

Между экспозицией и разработкой снова появляется тема вступления, но на этот раз без второго лирического элемента – словно вопрос без ответа. Разработка небольшая, но очень напряжённая и взрывчатая. В ней сталкиваются две темы: главная партия и второй раздел темы вступления, который отсутствовал перед разработкой и появился только здесь.

Реприза повторяет экспозицию. Все темы звучат в тональности до минор, причём главная партия значительно расширена. Кода  построена на теме вступления, звучащей без первого «грозного» аккорда, отчего она звучит пусто и неуверенно. И после неё, как мужественный ответ, опять звучит тема главной партии.
ВТОРАЯ ЧАСТЬ – Adagio cantabile (медленно, певуче). Это – музыка-размышление, воспоминание о пережитом. Написана в трёхчастной форме, тема первого раздела звучит в тональности Ля бемоль мажор. Она проводится в среднем регистре на фоне покачивающегося аккомпанемента и по окраске напоминает звучание виолончели. Второй раз эта мелодия проходит уже в верхнем регистре и напоминает голоса скрипок.

Средний раздел звучит в одноименной тональности ля бемоль минор. В нём ясно слышна перекличка двух голосов: певучего и нежного верхнего с отрывистым, «недовольным» нижним. Тревожный характер придаёт теме и беспокойный триольный аккомпанемент. Третий раздел возвращает первоначальную тему.

ТРЕТЬЯ ЧАСТЬ – Финал, Allegro. Схожа по характеру с музыкой первой части: такая же стремительная, взволнованная тема, летящая вверх, звучит в тональности до минор. Финал написан в форме рондо-сонаты (сонатное аллегро с чертами рондо), с двумя эпизодами, первый из которых играет роль побочной партии, а второй – заменяет разработку. Финал, а с ним и вся соната, заканчивается кодой – энергичной, волевой, утверждающей победу человека над силами судьбы.

СИМФОНИЧЕСКОЕ  ТВОРЧЕСТВО  БЕТХОВЕНА.

СИМФОНИЯ  №5  ДО  МИНОР

Симфоническое творчество Бетховена включает в себя 9 симфоний, 11 увертюр (в числе которых «Эгмонт» и «Кориолан»), а также увертюру к единственной опере «Фиделио» (увертюра под названием «Леонора», имеет несколько вариантов). Лучшими симфониями признаны Третья «Героическая», Пятая и Девятая с хором на слова из стихотворения Шиллера «К радости». В этих произведениях, как и в сонатах, показана борьба человека с трудностями жизни и их преодоление.

Симфония №5 до минор была закончена в 1808 году. В ней четыре части, но все они связаны одной темой – так называемой темой-эпиграфом. Сам композитор сказал о ней: «Так судьба стучится в дверь». Этот мотив появлялся и раньше, в главной партии сонаты №23 («Аппассионаты»). Тема звучит мощно и грозно, её исполняет весь оркестр в унисон на ff. Этот «мотив судьбы» будет появляться практически в каждой части симфонии.

ПЕРВАЯ ЧАСТЬ – Allegro con brio («быстро, с огнём»). Главная партия является продолжением темы вступления: устремлённая вверх мелодия, чёткий ритм, тревожный и беспокойный характер. Дойдя до вершины, тема останавливается на доминанте и обрывается. Затем вновь появляется «мотив судьбы», и его развитие приводит к побочной партии.

Побочная партия в тональности Ми бемоль мажор начинается тем же мотивом у валторн, затем переходит к скрипкам. Звучит нежная, певучая мелодия, но на её фоне в басах глухо рокочет ритмическая фигура основной темы. Заключительная партия целиком построена на мотиве судьбы, звучащей решительно и победно у всего оркестра.

Разработка также построена на этом мотиве. В репризе после остановки на доминанте в главной партии появляется тихая, робкая мелодия у гобоя – как слабый голос страдающего человека. Побочная партия в репризе звучит в тональности До мажор – словно предвестие победы. Но в коде вновь возникает до минор: борьба ещё не окончена…

ВТОРАЯ ЧАСТЬ – Andante con moto (неторопливо, с движением). Это – размышление о пережитом, передышка в борьбе. Форма части – двойные вариации, то есть вариации на две темы. Первая тема – напевная, серьёзная, в низком регистре у альтов и виолончелей, в тональности Ля бемоль мажор. Вторая тема – светлая, яркая, в До мажоре. Хотя в теме трёхдольный размер, она очень похожа по звучанию на марш и напоминает одну из песен французской революции – «Марсельезу».

ТРЕТЬЯ ЧАСТЬ – Скерцо
, до минор. Впервые Бетховен отходит от классических традиций: вместо менуэта – скерцо. По общему настроению музыка схожа с первой частью. Написана в трёхчастной форме, первый раздел построен также на двух темах. Первая тема звучит у низких струнных, восходит из нижнего регистра по устойчивым ступеням, затем останавливается на доминанте и замирает как робкий вопрос. Вторая тема – грозный ответ «мотива судьбы».

Средний раздел контрастный: это картина народного веселья, звучит в тональности До мажор. Третий раздел – повторение первого.

Третья и четвёртая части симфонии идут без перерыва: их соединяет переход на доминанте к До мажору.
ЧЕТВЁРТАЯ ЧАСТЬ – Финал в форме сонатного аллегро, До мажор. Грандиозная, торжественная музыка, сходная с песнями-гимнами французской революции. В конце снова появляется «мотив судьбы», но очень тихо и отдалённо – как воспоминание о недавней борьбе.
УВЕРТЮРА  «ЭГМОНТ»

Увертюра «Эгмонт» написана к трагедии немецкого писателя и драматурга Гёте. В основе сюжета лежат события XVI века, когда народ маленькой страны Нидерланды поднялся на борьбу со своими поработителями – испанцами. Восстание возглавил граф Эгмонт, человек, не испугавшийся осуждения и непонимания со стороны равных себе. В конце произведения главный герой гибнет, но народ продолжает начатое им дело и доводит его до победного конца.

Увертюра «Эгмонт» - одночастное произведение, написанное в сонатной форме. То, что в симфонии изложено в четырёх частях, здесь уместилось в одной: борьба, столкновение двух конфликтных начал и победа, торжество справедливости.

Произведение начинается вступлением. Сразу же композитор раскрывает перед нами два мира, два образа, воплощённые в двух контрастных темах. Первая тема – мрачная, властная, сурово-торжественная – дана в аккордовом изложении в низком регистре у струнных. Она звучит в фа миноре – основной тональности увертюры, - и своим характерным ритмом напоминает старинный испанский танец – сарабанду.

Вторая тема – печальная, с жалобной интонацией уменьшённой септимы, в звучании деревянных духовых инструментов в высоком регистре. Если дать этим темам программную характеристику, то первую можно назвать «темой завоевателей», а вторую – «темой угнетённого народа». В отличие от собранной, строгой первой, голоса второй темы вступают поодиночке, наслаиваясь друг на друга. Этим показана разрозненность, неуверенность людей, не знающих, как противостоять врагам.

И вот, как объединяющее начало, появляется главная партия – волевая, героическая, напористая, с активным движением мелодии по устойчивым ступеням. Вначале она звучит у низких струнных инструментов на p, а затем на ff её подхватывает весь оркестр.
Побочная партия по своему изложению схожа с темами вступления, в частности, с первой: аккордовое изложение, низкий регистр, ритмическая фигура повторяются в точности. Меняется только тональность (Ля бемоль мажор) и темп – он становится быстрым. После двух тактов появляются интонации второй темы – нежные, в верхнем регистре у деревянных духовых.

Завершает экспозицию мужественная и решительная заключительная партия.

Разработка небольшая, но очень активная. Она вся построена на чередовании жалобных интонаций начала главной партии и резких аккордов из «темы завоевателей». Почти незаметно развитие «перетекает» в репризу.

Реприза не снимает напряжения, а, наоборот, усиливает его. После побочной партии Бетховен вставляет небольшой эпизод, в котором показывает гибель Эгмонта: поначалу грозно, зловеще звучат аккорды из темы вступления, чередуясь с интонациями второй темы. Затем неравный поединок внезапно обрывается, и в наступившей тишине звучат долгие, скорбные созвучия духовых инструментов (наиграть).

Увертюра заканчивается большой кодой, символизирующей победу восставшего народа. Она написана в одноименном Фа мажоре и носит торжественный, ликующий характер.

РОМАНТИЗМ  КАК  НАПРАВЛЕНИЕ  В  МИРОВОМ  ИСКУССТВЕ

ФРАНЦ  ШУБЕРТ.  БИОГРАФИЯ,  КРАТКИЙ  ОБЗОР  ТВОРЧЕСТВА

В начале XIX века на смену классицизму приходит новое направление в искусстве – романтизм. Историческая обстановка сложилась так, что высокие идеи Великой Французской революции были жестоко подавлены. Вместо провозглашённых Свободы, Равенства и Братства наступило жестокое время. Люди были глубоко разочарованы в своём настоящем и будущем, и вынуждены замкнуться в своём узком кругу, ограничив им все жизненные интересы. Это состояние разочарования и стало основным настроением эпохи Романтизма.

Родиной романтизма стали Англия и Германия. Представители романтизма: в литературе – Гофман, Гюго, Вальтер Скотт, Адам Мицкевич, Джордж Байрон; в живописи – Делакруа, Жерико; в музыке – Шуберт, Шопен, Шуман, Лист, Вагнер, Брамс, Григ и другие.
Основной закон романтизма – торжество чувства над разумом. Романтики в своих произведениях отражали мир человеческих чувств и переживаний, противоречие между мечтой и реальностью. Если у Моцарта те же чувства были переданы в светлых, солнечных тонах, то у композиторов-романтиков краски мрачные, порой даже скорбные. Не случайно один из самых любимых образов эпохи романтизма стал образ одинокого странника, который покидает свой дом и бродит по земле в поисках счастья.
Франц Шуберт, современник Бетховена, явился одним из первых композиторов-романтиков. Его короткая жизнь – всего 31 год – была полна нескончаемых трудностей и неудач. Шуберт был человеком чрезвычайно скромным, добрым и спокойным по натуре. И внешностью, и характером он сильно отличался от могучего, энергичного и взрывчатого Бетховена; потому и музыка у Шуберта совершенно другая.

Долгое время его произведения не признавались слушателями. Ни одна из девяти симфоний при его жизни не была исполнена. Из 600 песен было напечатано около 200, а из 20 фортепианных сонат – только три. Но музыка Шуберта зазвучала в расцвете эпохи Романтизма, и с тех пор стала любимой и признанной всеми.

Франц Шуберт родился в 1797 году в городке Лихтенталь – предместье Вены. Его отец работал школьным учителем, но, обладая неплохими музыкальными данными, старался передать их своим детям. Он обучал Франца игре на скрипке, а старший брат занимался с ним на фортепиано. В доме часто звучала музыка, и мальчик принимал участие в семейных ансамблях. В 11 лет он уже был скрипачом-солистом в оркестре и первым сопрано в церковном хоре. Легко сдав вступительный экзамен, Шуберт был принят в конвикт – школу для подготовки церковных певчих. Всё свободное от учёбы время он отдавал музицированию и сочинению музыки. Это повлияло на то, что он стал отставать по общеобразовательным предметам, и в итоге был вынужден уйти из конвикта. Шуберт продолжил занятия музыкой с известным в то время композитором Антонио Сальери, изучал произведения композиторов-классиков. Наиболее известными из первых сочинений Шуберта были песни и фантазия для фортепиано.

Вернувшись в дом отца, Франц стал работать помощником учителя в начальных классах школы. Заработок его был нищенским, приходилось подрабатывать, давая частные уроки отстающим. Юный композитор продолжал активно сочинять музыку: в этот период появилось более 250 песен (в числе которых «Маргарита за прялкой» и «Лесной царь»), три симфонии, несколько сонат и ряд других произведений.

После ссоры с отцом, который категорически не желал, чтобы сын был профессиональным композитором, Шуберт уходит из дома. Несколько лет он живёт у своих друзей, которых, благодаря общительному характеру композитора, у него было очень много. Часто они собирались вместе, чтобы пообщаться и послушать музыку Шуберта. Такие собрания с друзьями носили название «шубертиады». В числе их участников были музыканты, поэты, художники, певцы. Наиболее близкими друзьями Шуберта были Шпаун, Штадлер и Фогль. Михаэль Фогль, известный в то время певец, исполнял песни Шуберта не только в Австрии, но и в других странах.

В этот период жизни Шуберт особенно много работает. Творческие мысли посещают его постоянно, даже по ночам, из-за чего композитор часто ложился спать в очках. Ему не хватало нотной бумаги, и он записывал музыку на любом клочке, попадавшемся ему под руку – от газетного обрывка до старых обоев. Друзья, очень любившие Шуберта, помогали ему как могли, снабжали бумагой и чернилами. Лучшими произведениями этого времени стали симфония №8 и цикл песен «Прекрасная мельничиха».

В последние годы жизни в музыке Шуберта появляются трагические темы. Таковы его последняя, Восьмая симфония, сочинения для фортепиано и цикл песен «Зимний путь». В ноябре 1828 года Шуберт тяжело заболел тифом и умер. На памятнике, поставленном друзьями на его могиле, была высечена надпись: «Смерть похоронила здесь богатое сокровище, но ещё более прекрасные надежды».

ПЕСЕННОЕ  ТВОРЧЕСТВО  ШУБЕРТА

Песня – один из самых любимых жанров в творчестве Шуберта. Он написал более 600 песен самого различного содержания и характера. Среди них встречаются серенады, баллады, колыбельные и другие песенные жанры. По форме песни Шуберта очень просты: либо куплетная, либо куплетно-вариационная.

Круг поэтов, на стихи которых писал Шуберт, очень обширный, но предпочтение отдано трём: Гёте, Шиллеру и Мюллеру. Герой песен Шуберта – простой человек, страдающий и глубоко несчастный.

Многие песни Шуберта объединены в циклы. Песни цикла всегда связаны одним содержанием, единым сюжетом, в котором присутствует главный герой, от лица которого и ведётся рассказ. Шуберту принадлежит два песенных цикла на стихи Вильгельма Мюллера: «Прекрасная мельничиха» и «Зимний путь». Третий цикл под названием «Лебединая песнь» был составлен друзьями композитора из последних его песен уже после смерти Шуберта.

«Форель». Эта песня носит светлый, жизнерадостный характер. Она написана в тональности Ре бемоль мажор, в куплетно-вариационной форме. Мелодия песни подвижная, грациозная, с чертами танцевальности, ходы по звукам аккордов чередуются со «скользящими» пассажами. Партия фортепиано изображает журчание ручейка.

 «Лесной царь». Эта песня написана в жанре баллады. Баллада – рассказ, повествование, в котором обязательно присутствует несколько действующих лиц, а аккомпанемент играет изобразительную роль. 
Баллада «Лесной царь» написана на стихи Гёте. В ней, помимо автора, который ведёт рассказ, присутствуют три героя: отец, сын и грозный лесной царь. Каждому из них дана своя музыкальная характеристика. В речи мальчика слышатся интонации страха, мольбы и страдания. Голос отца звучит успокаивающе. А мелодия лесного царя – ласковая, завораживающая, манящая.

Все эти три различные характеристики скреплены музыкальным сопровождением, изображающим топот конских копыт. Произведение имеет трагическую концовку: ребёнок умирает на руках отца. Последняя фраза песни звучит речитативом.

 «В путь». Эта песня открывает цикл «Прекрасная мельничиха». Радостное, восторженное настроение главного героя рисует простая, незамысловатая мелодия народного склада с ходами по звукам аккордов и мягкими опеваниями устойчивых ступеней. Партия фортепиано подражает ласковому журчанию ручья.

Наиболее яркими песнями цикла «Прекрасная мельничиха» являются также «Охотник», «Мельник и ручей», «Колыбельная ручья».

 «Шарманщик». Это последняя песня цикла «Зимний путь». В ней – совершенно иное настроение, как и во всех песнях этого цикла: «Спокойно спи», «Весенний сон» и других. У героя-скитальца больше не осталось надежд на счастье. Так же, как и у старого нищего шарманщика, тщетно пытающегося заработать хоть какие-то гроши на пропитание.

Уныло и однообразно, словно старая, затёртая пластинка, звучит верхний голос фортепиано на фоне неизменной пустой квинты в басу. Фразы вокальной партии такие же короткие и никнущие, много остановок на неустойчивых ступенях. Ритмическая фигура основной темы неровная, как бы «спотыкающаяся». Конец повисает на доминанте, как недосказанное слово или вопрос без ответа.

ФОРТЕПИАННОЕ  ТВОРЧЕСТВО  ШУБЕРТА
Фортепианные произведения Шуберта, в отличие от произведений классиков, носят лирический характер и отличаются миниатюрностью форм. Шуберт создал для фортепиано 22 сонаты (15 оконченных и 7 незавершённых), экспромты
, «музыкальные моменты»
, марши и танцы.

«Музыкальный момент» фа минор. Небольшая пьеса в трёхчастной форме. Упругая, яркая, лёгкая мелодия с форшлагами, стаккато, множество скачков. Простой аккомпанемент в ритме польки. Средний раздел – более беспокойный и яркий. Реприза – в одноименном Фа мажоре.

Экспромт Ми бемоль мажор. Виртуозное и сложное произведение, также в трёхчастной форме. В начале – бегущие гаммообразные пассажи на фоне выдержанной прозрачной гармонии придают пьесе воздушность, невесомость. Средняя часть резко контрастна: си минор, строгая маршевая тема с многократными повторами, аккорды в сопровождении подчёркнуто акцентированы. Реприза возвращает первоначальное состояние.

Вальс си минор. Нежный и немного печальный характер передан плавной мелодией с ходами по звукам аккордов и мягким поступенным движением. Темп вальса неторопливый, аккомпанемент – мягкие аккорды. Середина более взволнованная и трепетная, с ходами по увеличенным и уменьшённым интервалам и небольшим ускорением темпа. Реприза, как и в «Музыкальном моменте», звучит в одноименном мажоре.

СИМФОНИЯ  №8  СИ  МИНОР  «НЕОКОНЧЕННАЯ»

Шуберт написал 10 симфоний, причём первые появились в возрасте от 16 до 21 года. Сценическая жизнь этих творений оказалась печальной: при жизни Шуберту не удалось услышать своих произведений. Его лучшая симфония №8 была случайно найдена через 50 лет после его смерти немецким дирижёром Харбеком у одного из друзей Шуберта, а симфония №10 не найдена до сих пор. Седьмая симфония осталась в эскизах. Но всё же, несмотря на это, Шуберт признан основоположником романтической симфонии.

Симфонии Шуберта отличаются от бетховенских тем, что здесь нет борьбы, яростных столкновений, а есть лишь размышление о жизни, о её превратностях, свет маленьких радостей и переживания о несбывшемся.

Своё название «Неоконченная» симфония №8 получила из-за того, что в ней всего две части. Сохранились наброски третьей части, но впоследствии композитор понял, что она здесь просто не нужна. Без борьбы и конфликта не было необходимости делать цикл четырёхчастным – всё, о чём хотел сказать автор, уместилось в двух частях.

Все темы «Неоконченной» - впрочем, как и темы остальных симфоний Шуберта, - имеют песенный характер, который проник сюда из его песен, баллад и вокальных циклов. В этом – особенность симфоний Шуберта.

ПЕРВАЯ ЧАСТЬ – Allegro moderato (не очень скоро) написана в сонатной форме. Начинается она с медленного вступления сумрачного характера, в низком регистре у виолончелей и контрабасов.

Главная партия вступает следом в том же темпе. Её «поют» деревянные духовые инструменты на фоне беспокойного, тревожного сопровождения струнных. Мелодия темы лирическая, грустно-задумчивая.

Побочная партия более светлая по характеру, звучит в бархатистом тембре виолончелей на фоне синкопированного сопровождения деревянных духовых. Оживлённый ритм и синкопы придают теме черты австрийского народного танца йодлера. Побочная партия написана в тональности шестой ступени – Соль мажор, что также отличается от классических законов
.

Разработка носит мрачный, драматический характер, в основном развивается тема вступления. Частые акценты, резкие смены силы звука создают напряжённость звучания. Способствует этому и ведущая роль медных духовых инструментов.

В репризе снова появляются все темы в прежнем порядке, возвращая части первоначальное состояние. Завершается всё небольшой кодой, построенной на теме вступления.
ВТОРАЯ ЧАСТЬ – Andante con moto (неторопливо, с движением) написана в сонатной форме без разработки. Её темы также носят лирический, песенный характер.

ФРИДЕРИК  ШОПЕН.

БИОГРАФИЯ,  КРАТКИЙ  ОБЗОР  ТВОРЧЕСТВА

Фридерик Шопен – великий польский композитор, основоположник польской классической музыки, которая создавалась на основе народных песен и танцев. Так сложилась судьба, что большую часть своей жизни Шопен был вынужден провести вдали от Родины, которую любил всем сердцем. Но он до конца своих дней оставался верным своей стране и народу, и его музыка – живое тому подтверждение.

Подобно Моцарту и Бетховену, Шопен был гениальным пианистом; и, в отличие от многих своих предшественников и современников, сочинял почти исключительно для фортепиано. Тем не менее и в одной этой области он создал поистине высокохудожественные и своеобразные произведения.

Фридерик Шопен родился в 1810 году в местечке Желязова Воля, неподалёку от Варшавы, столицы Польши. Его мать была полячка, а отец – француз. После рождения сына семья Шопенов переехала в Варшаву. Родители Фридерика очень любили музыку, и они очень переживали, что малыш начинал плакать, когда слышал звуки фортепиано. Но, как оказалось, маленький Шопен так реагировал на сильные музыкальные впечатления. Первоначальные навыки фортепианной игры он усваивал от своей старшей сестры, а с 6 лет его учителем стал известный чешский педагог Войцех Живный. В 7 лет Шопен написал свой первый полонез, который был опубликован, а в 8 лет стал выступать перед публикой как пианист. Помимо прекрасных музыкальных данных, он обладал ещё рядом способностей: хорошо рисовал, легко усваивал иностранные языки, а также имел актёрские данные.

В 13 лет Шопен поступает в лицей, а затем – в Высшую школу музыки в Варшаве. В этот период он начинает активно сочинять: появляется ряд мазурок и полонезов, а также два концерта для фортепиано. Шопен с удовольствием посещает театры, а также выставки и музеи. Огромное впечатление произвели на него в 1829 году выступления великого итальянского скрипача и композитора Никколо Паганини.

В 1830 году Шопен отправляется в большую концертную поездку за границу. Вскоре он получает известие о том, что в Польше вспыхнуло восстание.
 Охваченный переживаниями за свою страну и своих близких, Шопен собирается вернуться. Но отец и друзья в письме настояли на том, что он должен остаться: на родине его жизнь была бы в большой опасности. Пробыв восемь месяцев в Вене, Шопен отправляется в Париж, где он останется до конца жизни. По пути его настигает ещё более страшное известие: восстание в Польше было жестоко подавлено. Реакцией на эти события было создание знаменитого «Революционного» этюда, а также сонаты си бемоль минор, третья часть которой известна как «Траурный марш».

В Париже Шопен ведёт активную концертную деятельность, исполняя главным образом свои собственные сочинения. В их числе четыре баллады, мазурки, полонезы, вальсы, этюды и ноктюрны. Среди его друзей и знакомых такие выдающиеся композиторы, как Лист и Берлиоз, художник Делакруа, поэты Генрих Гейне и Адам Мицкевич. С Мицкевичем Шопена связывали не только дружеские, но и национальные узы: он также был поляком. В 1838 году спутницей жизни Шопена на девять лет стала известная французская писательница Аврора Дюдеван, больше известная под мужским псевдонимом Жорж Санд.

Последние годы жизни Шопена были омрачены тяжёлыми событиями. Один за другим умерли его близкий друг и горячо любимый отец, потом последовала ссора и разрыв с Жорж Санд. Всё это подорвало силы и здоровье Шопена. К тому же у него начала развиваться туберкулез – болезнь, неизлечимая в те времена. Последнее его концертное выступление состоялось в Лондоне, но сырой климат Англии обострил болезнь. Последнее своё произведение – Мазурку фа минор – Шопен уже не смог сыграть сам, он только записал её на бумагу. 

Умер Шопен в 1849 году в Париже. Во время его торжественных похорон был исполнен Реквием Моцарта, а также оркестрованный «Траурный марш» из его сонаты. По завещанию Шопена друзья отвезли сосуд с его сердцем в Варшаву, где он до сих пор хранится в костёле Святого Креста.
 

МАЗУРКИ  И  ПОЛОНЕЗЫ

Первым произведением Шопена был полонез, а последним – мазурка. Эти два жанра привлекали композитора всю его жизнь, и как никакие другие, раскрыли его национальную сущность. Всего у Шопена 16 полонезов и 58 мазурок.

Полонез появился в польской музыке задолго до Шопена и был основательно развит такими композиторами, как Эльснер, Курпиньский и Огиньский.
 С самого своего зарождения полонез был призван воспевать гордое рыцарство Польши, её культ. 

Полонез Ля мажор – один из самых знаменитых полонезов Шопена. Его начало уже много лет стало позывными радиостанции «Говорит Польша». Это произведение носит величественный и торжественный характер.

Полонез Ля мажор написан в трёхчастной форме и отличается очень мощной звучностью, напоминающей оркестровую. Этому способствует аккордовое изложение, огромный диапазон звучания, охватывающий все регистры фортепиано, а также большая сила звука, неоднократно достигающая ff.

Основная тема первого раздела – величественная, ликующая, с постоянным движением вверх, пунктирным ритмом и триольными отыгрышами в басу. Тема средней части – призывная, фанфарная, изложена более крупными длительностями и построена, в отличие от первой, в основном на нисходящих интонациях.

Мазурка берёт своё начало из трёх старинных польских танцев: мазур (весёлый, быстрый, с подскоками), оберек и куявяк (плавные, лирические, вальсообразные). Многие мазурки Шопена имеют чёткие зрительные ассоциации, и даже сам композитор называл их «образки».

Мазурка До мажор. Это меткая звуковая зарисовка народно-бытовой плясовой сценки. В первых тактах в басу начинает «гудеть» тоническая квинта «до-соль». На её фоне появляется бойкая мелодия с острым ритмом и повышенной IV ступенью. Её словно наигрывает скрипка на фоне волынки и контрабаса (примерно такой состав имели самодеятельные народные ансамбли). Мазурка состоит из нескольких эпизодов – так называемых «коленец».

Мазурка ля минор. Её образы навеяны разлукой с Родиной. Тема первого раздела – задумчивая, печальная, с движением мелодии по звукам тоники в медленном темпе. Лёгкий акцент на третьей доле превносит в музыку большое изящество.

Средний раздел мазурки – картина народного танца, чем-то сходна с мазуркой До мажор. Средства выразительности здесь совершенно иные: мажорный лад, быстрый темп, подвижная, зажигательная мелодия. Этот раздел – словно светлые воспоминания композитора.

Мазурка Си бемоль мажор – блестящая, яркая. Она написана в форме рондо. Тема рефрена – стремительно восходящая мелодия с разнообразным ритмом, множеством изящных скачков и форшлагов. Она чередуется с двумя контрастными эпизодами, из которых наиболее колоритным является второй – с выделяющимся ходом на увеличенную секунду.

ВАЛЬСЫ  И  ПРЕЛЮДИИ 

Шопен написал 17 вальсов для фортепиано. Все они очень различны по характеру, но есть у них одна общая черта: это не сопровождения к танцу, а развёрнутые концертные произведения. Большинство вальсов состоит из нескольких эпизодов различного характера, часто в разных темпах.

Вальс до диез минор пользуется большой популярностью у слушателей. В нём три основных темы, все очень выразительные. Первая – нежная, плавная и лёгкая по звучанию; здесь долгие, тягучие созвучия чередуются с небольшими, изящными по ритму, фразами. Вторая – стремительная, полётная. Она построена на кружащихся интонациях, состоящих из восьмых длительностей. И, наконец, третья – медленная, певучая, звучащая в одноименном мажоре. Вторая тема, трижды повторяясь, чередуется с другими эпизодами, что создаёт форму, напоминающую рондо. Это типично для произведений танцевального характера.

Слово «прелюдия» в переводе с латинского означает «вступление». Обычно прелюдия предшествует сюите или фуге, но существуют и прелюдии в виде самостоятельных пьес. Шопен впервые создал цикл из 24 прелюдий, написанных во всех тональностях, а также две прелюдии, сочинённые отдельно.

Прелюдия ми минор. Характер лирический, задумчивый. Мелодия в первых тактах почти вся идёт длинными, протяжёнными длительностями, словно застыв на месте. Ощущение движения создают лишь нисходящие по полутонам аккорды сопровождения. Затем, благодаря усилению звучности и широким мелодическим ходам, музыка становится взволнованной и постепенно достигает кульминации. Заканчивается прелюдия тихими аккордами в нижнем регистре.

Прелюдия Ля мажор – одна из самых миниатюрных в цикле: в ней всего 16 тактов. Она звучит светло, мечтательно, как тёплое воспоминание о чём-то дорогом и хорошем. В ритме слышатся черты мазурки, но медленный темп и тихая динамика смягчают эту остроту.

Прелюдия до минор также невелика по размеру (13 тактов). Она носит характер траурного шествия. Этому способствуют медленный темп, нижний регистр, аккордовое изложение темы. Очень выразительна смена динамических оттенков: ff, p, pp.

ЭТЮДЫ  И  НОКТЮРНЫ

Этюд известен нам как пьеса для развития технических навыков игры на инструменте. Любому музыканту известны этюды Черни, Крамера, Лешгорна и других композиторов. Но если говорить о 27 этюдах Шопена, то чисто техническая сторона в них отодвинута на второй план; на первом же – сторона художественная, передача того или иного образа. Немецкий поэт Гейне, друг Шопена, так сказал о его этюдах: «Его пальцы – только слуги его души».

Среди этюдов Шопена особое место занимает этюд №12 до минор, получивший название «Революционный». Призывная, волевая мелодия, изложенная в октаву, с подчёркнутым пунктирным ритмом, звучит на фоне бурных, стремительных пассажей. Гнев и скорбь сочетаются здесь с мужеством и решительностью.

Этюд №3 Ми мажор – любимый этюд Шопена. Он навеян воспоминаниями о Родине, о её бескрайних просторах, о её добрых людях. Глубокая, мягкая, задушевная мелодия звучит в тёплом среднем регистре, в неторопливом темпе. Сопровождение размеренное, будто покачивающееся.

Средняя часть этюда вносит резкий контраст: певучая мелодия сменяется бурными пассажами, динамика достигает ff. Здесь снова возникает образ трагедии, охватившей Польшу, и по своему настроению средний раздел этого этюда близок «Революционному». Третья часть – повторение первой – снова вносит успокоение…

«Ноктюрн» в переводе с французского означает «ночная песнь». Впервые пьесы для фортепиано с таким названием стал сочинять ирландский композитор и пианист Джон Фильд. Шопен и в этот жанр привнёс большую глубину и эмоциональность, наполнив свои ноктюрны вдохновенной лирикой или глубоким драматизмом.

Ноктюрн фа минор – один из лирических, поэтичных произведений этого жанра. Спокойная и ласковая мелодия, наполненная всевозможными украшениями – форшлагами, трелями, арпеджиато, - звучит на фоне ровного, изложенного четвертными длительностями, аккомпанемента. Средний раздел отличается большей возбуждённостью, здесь появляются тревожные, речитативные интонации, подчёркиваемые триольным ритмом и сменой тональностей.

К концу пьесы звучность уходит в верхний регистр и постепенно растворяется. В последних аккордах ноктюрна, будто светлые солнечные блики, появляется повторяющаяся несколько раз мажорная терция.

ЗАРУБЕЖНОЕ  МУЗЫКАЛЬНОЕ  ИСКУССТВО  XIX ВЕКА

Этот исторический период богат достижениями ещё многих выдающихся композиторов. В Италии получил расцвет оперный жанр; в нём работали такие композиторы, как Россини (опера «Севильский цирюльник»), Беллини («Норма»), Верди («Риголетто», «Травиата», «Аида»), Леонкавалло («Паяцы»).

Во Франции получили известность имена таких композиторов, как Берлиоз («Фантастическая симфония»), Гуно (опера «Фауст»), Бизе (опера «Кармен»), Делиб (балет «Коппелия»). На рубеже XIX и XX веков появились композиторы-импрессионисты
 Дебюсси и Равель.

В Австрии сочинением вальсов прославилось семейство Штраус – отец и сын. Иоганн Штраус-сын был назван современниками «королём вальсов». В Германии был известен создатель немецкой национальной оперы – Вебер (опера «Волшебный стрелок»), а также Вагнер (оперы «Лоэнгрин», «Тангейзер», «Кольцо Нибелунга»), Мендельсон (музыка к комедии Шекспира «Сон в летнюю ночь»), Шуман (фортепианная музыка, вокальные циклы).

Помимо этих композиторов, известны имена Листа (Венгрия), Сметаны и Дворжака (Чехия), Грига (Норвегия). 
� Античный в переводе с латинского означает «древний», «старинный»


� Клавесин, или клавир – предшественник современного фортепиано


� «Бах» в переводе с немецкого означает «ручей»


� Руководитель инструментального или вокального коллектива


� Духовой инструмент, состоящий из деревянных трубочек различной длины, связанных между собой – как бы «губная гармошка»


� С помощью педалей в органе извлекаются самые низкие звуки.


� Цикл – произведение из нескольких частей


� Очень сложное и быстрое по темпу


� Партита – итальянское название сюиты (от parte – «разделять»)


� Образовано от двух греческих слов: «поли» - много, «фон» - голос. 


� Слово «прелюдия» в переводе с латинского означает «вступление»


� Все три композитора жили и работали в городе Вене – столице Австрии.


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


� Конфликт – спор, ссора.


� Позднее его последователи вносили изменения в симфонию: Бетховен заменил менуэт на скерцо, Шуберт сократил количество частей до двух, а Чайковский сделал в одной из своих симфоний финал не торжественно-радостным, а драматическим.





� Янычарами называли турецких солдат-пехотинцев


� Главными героями оперы-buffa обычно были Арлекин, Коломбина, Пьеро и другие подобные персонажи.


� В классических операх вокальные партии мальчиков-подростков исполняются женскими голосами.


� Наполеон Бонапарт – предводитель Великой Французской революции, впоследствии знаменитый полководец


� В переводе означает «шутка»


� Сочинения «на ходу» - импровизации


� Зарисовки картин природы или мимолётных образов


� Вспомните, что тональность побочной партии обычно параллельная или доминантовая


� В то время Польша находилась под властью царской России


� Костёл – название католической церкви в Польше


� Огиньский – автор 300 полонезов, из которых наибольшую популярность получил Полонез ля минор, который в среде музыкантов называется «Полонез Огиньского» 


� «Образки» по-польски означает «картинки»


� Вспомните «ХТК» Баха: там было по 24 прелюдии и фуги в каждом томе


� От французского “impression” – «впечатление»





