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                                             От  автора

      «Музыкальная гостиная» существует в СОШ №17 уже около 20 лет. За это время было проведено не один десяток музыкальных вечеров  для общественности города,  для учителей, родителей и учащихся. Программы «Музыкальной гостиной» не раз слушали участники многих  областных, городских и районных семинаров, проводившихся на базе СОШ № 17 «Выбор» им. Н. Г. Неленя. 
      В этих программах принимали участия музыканты нашего города и гости из других городов. 
      Особые слова благодарности следует сказать постоянным слушателям «Музыкальной гостиной» - настоящим любителям классической музыки. Неизменным условиям «Музыкальной гостиной» было звучания музыки только в живом исполнении.

     Этот сборник сценариев «Музыкальной гостиной» – второй. Первый сборник был издан в 1999 году и был отмечен Дипломом областного управления образования. В сборнике собраны интересные материалы и сведения о композиторах и исполнителях. Много внимания в сборнике уделено истории создания музыкальных произведений, связи музыки с другими видами искусства – живописью, литературой, театром.
    Материал сборника может быть использован учителем как на уроке музыке так и во внеклассной работе.

Опера

Сегодняшний вечер в музыкальной гостиной посвящён опере.

Нам давно хотелось сделать, такую программу. Когда репертуар, который будет  исполняться на этом вечере и, который мы в состоянии показать, был в основном известен, и я принялся за сценарий, то сразу возникли определённые трудности. Все знают, что такое опера. И в то же время опера, как жанр, нам плохо знаком. Мы живём в провинциальном городе и, если кто из нас и встречался с оперой, то наверное в студенческие годы в больших городах. Это не инструментальная музыка, которая более доступна для слушателя, хотя у нас и с этим проблемы тоже есть.

Нам хотелось  рассказать об этом жанре и доступно, и интересно. И в то же время хотелось глубоко проникнуть в тайны оперы, в процесс её создания, не забыв при этом и о выдающихся исполнителях, благодаря таланту которых, опера в конечном итоге доходит до зрителя. Сегодня мы будем говорить исключительно об итальянской классической опере.

Опера как жанр возникла в Италии. Лучшее наследие итальянской классической оперы – творчество Россини, Беллини, Доницетти, Пуччини и в особенности Верди. Произведения этих композиторов входят в репертуар ведущих оперных театров мира, неизменно звучат в концертах, по радио, по телевидению.

Итальянская опера знала периоды упадка и периоды расцвета. Но именно итальянской классической опере с её прогрессивными идеями, с прочными национальными традициями, с её подлинной вокальностью принадлежит ведущее место в мировой музыкальной культуре.

Я всегда рассматривал искусство в целом. Для меня и литература, и живопись, и театр, и музыка одинаково любимы и значимы. И потому опера, где все эти виды искусства соединяются в одно целое, не случайно называется опера, что в переводе с итальянского – труд, сочинение. Труд в понимании чего-то значащего, важного и грандиозного.

А знаете ли вы, что Лев Николаевич Толстой не любил оперу. Более того, он очень часто резко осуждал оперные спектакли. В чём же дело? Ведь такой авторитет. Но давайте разберёмся. В 1900 году Толстой в своих дневниковых записях пишет, что рассматривает искусство живописи, музыки, драмы как отдельные клетки шахматной доски, которые (соединяются) соприкасаются, но смешивать которые нельзя. И, если исходить из этого, то опера как форма искусства – противоестественна.

Но в том то и дело, что в опере не механически соединяются музыка, живопись и драма, а, сливаясь, они рождают новую природу искусства, отличную и от музыки, и от драмы. «Опера – как производное химической реакции,- как говорил выдающийся оперный режиссер Борис Покровский,- где основными её компонентами есть музыка, драма и живопись».
Для композитора очень важно найти подходящий сюжет для оперы. Часто несколько лет не удается определиться с сюжетом. Конечно, здесь огромную роль играет круг творческих интересов и проблем, интересующих автора. Так в центре внимания Верди находится сама эмоция  как таковая, в её целостном виде.

Для Дебюсси и Рихарда Штрауса – предметом  внимания является расщепление чувства на мельчайшие молекулы настроения. Моцарта захватывают неожиданные перемены, метаморфозы чувств. Чайковского – психологическая конфликтность.

Но главное – сюжет оперы должен быть интересен, захватывать зрителя.

В 1868 году по случаю торжеств, связанных с предстоящим открытием Суэцкого канала, египетское правительство предложило итальянскому композитору Верди написать оперу на национальный египетский сюжет. Верди, тогда уже известный на весь мир оперный композитор, отклонил неожиданный заказ. Но в 1870-ом году, познакомившись со сценарием «Аиды», композитор заинтересовался и дал согласие. Автором сценария был французский египтолог Мариетт. Он использовал легенду (изложенную в расшифрованном им папирусе) из эпохи длительной борьбы фараонов Древнего Египта против Нубии (Эфиопии).
Верди принял активное участие в разработке сюжета (что другие композиторы также делают), тщательно изучив историю и искусство Древнего Египта. Премьера «Аиды» состоялась 24 декабря 1871 года в Каире и 8 февраля следующего года –  в Милане и имела триумфальный успех.

Аида – дочь эфиопского царя, рабыня египтян. Она любит Радамеса египетского полководца, который отправляется на войну с эфиопскими войсками. Аида в безвыходном положении. Пожелав успеха Радамесу, она, таким образом, желает поражения своей родине и наоборот. У Аиды есть соперница – Амнерис, дочь египетского царя. Но Радамес влюблён в Аиду. Тёмной, тёплой, южной ночью, на берегу Нила Аида ожидает Радамеса и поёт о своей далёкой Родине Эфиопии.        
  Верди, опера «Аида» Романс Аиды (3 д.)
«Здесь Радамеса жду».

Дирижер оперного театра – фигура значительная! Он и главный музыкант, и руководитель, и воспитатель. 33 года проработал в Большом театре в Москве Александр Шамильевич Мелик-Пашаев.

Из воспоминаний Галины Вишневской: «У Александра Шамильевича были очень выразительные, «поющие» руки. Жест простой и ясный, плавный и высокий, парящий. Как радостно и легко мне было с ним петь! Мне казалось, что он на крыльях несёт меня через весь спектакль, а в самых трудных фразах я буквально физически чувствовала, что он берёт меня за руку и уверенно ведёт за собой. Он замечательно чувствовал баланс звучания оркестра и певцов, и даже в самых кульминационных местах оперы  у него всегда были слышны все солисты и все инструменты.

Такого наполненного и в то же время прозрачного, кружевного звучания оркестра я ни у кого больше не слышала – это была какая-то тайна Мелик-Пашаева. Так же, как и его знаменитые пиано и медленные темпы, полнокровные, устремлённые в своём развитии вперёд, не меняя самого темпа. Не просто тихо или медленно, как часто приходится слышать у дирижёров, когда вот-вот всё остановится, а длинные музыкальные фразы никак не могут дотащиться до конца, уже по дороге растеряв всю энергию и повергая слушателей в благополучный сон.

Стихия его была западная музыка. К его шедеврам нужно отнести «Кармен», ,,Травиату” и конечно же «Аиду»».

«Аида», как «Отелло» и «Фальстаф» – последние оперы Верди – вершина творчества как самого композитора, так и итальянской оперы в целом. Джузеппе Верди написал всего 26 опер. Умер он в 1901 году в расцвете славы, богатым, обласканный властями и любимый публикой. Но не всё так хорошо начиналось.

Родившись в бедной крестьянской семье, он познал что такое нужда. В 18 лет приехав в Милан поступать в консерваторию, не был принят. Причин было несколько: солидный возраст, слабая игра на фортепиано и внешность Верди – простого крестьянина. Но Джузеппе упорным трудом доказал всем кто его отверг, что они ошиблись, став самым знаменитым оперным композитором.

Не все оперы Верди так известны и популярны как «Аида», «Травиата», «Риголетто».«Сила судьбы» была написана Верди для России. И не принадлежит к числу его лучших достижений. Правда, в этой опере много страниц прекрасной вдохновенной музыки. Основная сюжетная линия бесконтрастна: сила рока преследует героев. Севилья, XVIII век. Альваро, сын вождя инков, любит дочь вельможи – Леонору. Она согласна бежать вместе с Альваро из родительского дома. Но при попытке бежать Альваро случайно ранит насмерть отца Леоноры. Брат Леоноры, Дон Карлос, клянётся отомстить за смерть отца и Леоноре, и Альваро. В конце оперы Альваро сходится в поединке с Дон Карлосом и побеждает его. Уже смертельно раненый Дон Карлос убивает сестру. Альваро в отчаянии бросается в пропасть.

Такой сгущенности трагических обстоятельств нет ни в одной опере Верди. Но посмотрите, как прекрасна «Мелодия Леоноры» из этой оперы.

                   «Покоя ждёт моя душа! Несчастна я! 

                     С первых же встреч с Альваро 

                     Люблю его я всей душою, 
                     Но кровь его, индейца, 

                     Кровь простая смутила родню мою.

                     С ним слить судьбу не довелось,

                     Не дал отец.

                     Случайный выстрел, смерть отца – 

                     И всем надеждам конец.

                     О мой Альваро! Тебя я не забыла,

                      Тебя люблю. Но, Боже!

                      Пошли мне смерть скорей.

                      Покой мне принесёт одна могила».

Верди, опера «Сила судьбы». Мелодия Леоноры.

Режиссёр-постановщик. От него часто зависит успех оперы. Основная его задача: он не должен трудиться над тем, что уже есть в том или ином эпизоде оперы или во всём произведении, то есть о чувствах, которые есть в музыке, о сюжете, заложенном в самой драматургии. Ему просто важно прочертить свою логику драматического решения оперы. Без этой логики трудно поставить на современной сцене, например, оперу Беллини «Норму». Опере более 150 лет. И если её поставить так, как 100 – 50 лет назад, на неё зрители просто не пойдут. Человек должен открывать в оперном спектакле что-то новое – иначе провал.

Винченцо Беллини – современник Верди. Следуя национальным традициям стиля bel canto, то есть прекраснейшего пения, Беллини, наряду с Россини и Скарлатти, является непревзойдённым мастером этого стиля. Он пленяет всех обаятельными и вдохновенными мелодиями. Говорят, что многие музыканты не избежали его влияния. Среди них Фридерик Шопен.

«Норма» – наиболее известная опера Беллини. Главная героиня – Норма, прорицательница друидов, жрецов у древних кельтов Галлии, Ирландии, Британии. Помимо различных обрядов, друиды выполняли также судебные функции и играли большую роль в политической жизни кельтов. В то время, в которое происходит действие оперы, Галлия была под игом римлян. Норма обращается к богине, покровительнице кельтов, со своими мыслями и сомнениями. Жажда мести одолевает Норму, мести врагам своего народа. Но в то же время она понимает, что ей, как жрице, надо усмирить свой гнев.
Беллини. Опера «Норма». Каватина Нормы.

Пока мы ни словом не упомянули художника. А ведь без него оперный спектакль не возможен. Основная задача художника не показывать своим творчеством «вот, что я могу», а подчинить своё творчество общей идее. Задача очень сложная, потому что надо хорошо знать и драматическое развитие, его законы и музыку.

Но есть примеры, когда произведение живописи помогают композитору в написании оперы, в создании образов.

Работая над оперой «Аттила», Верди изучал не только литературные материалы, связанные с историей Италии. Он едет в Рим, чтобы ещё раз посмотреть запомнившееся ему изображение Аттилы на Рафаэлевских фресках Ватикана. Вот как описывает эти фрески Стендаль: «Большая картина, изображающая смятение и переполох. Это движется войско под предводительством разъярённого короля гуннов Аттилы. Убийство и пожары отмечают каждый его шаг, составляя фон картины. Аттила, прозванный бичем Божиим, шёл на Рим, чтобы уничтожить его. Папа, Святой Лев Великий, на этот раз оправдавший своё имя, данное ему современниками, решил выйти на встречу Аттиле. Он должен был либо тронуть эту жестокую душу, либо умереть. Папа прибыл на берег Минчо, где должен говорить с королём варваров. Аттила обращён, т.е. устрашён видом святых апостолов Петра и Павла, которые появляются на небе, вооружённые мечами,- изумительная  выдумка Рафаэля, при помощи которой, он показывает обращение, каким оно могло быть для свирепого дикаря, ворвавшегося в прекрасную Италию. В центре картины – Аттила; поражённый ужасом, он осаживает своего коня».

В опере «Аттила» есть прекрасные лирические страницы, связанные в основном с женскими образами. Таким является «Романс Одабеллы» из оперы «Аттила». «Здесь я могу поплакать, сердце открыть в час этот поздний, кода и тигры дремлют одна лишь я не найду покоя. Чудится мне мой отец и тень Форесто любимого объятья мне раскрывает».

Верди. Опера «Аттила». «Сцена и романс Одабеллы».

Опера «Аттила» - одна из многих патриотических опер, пронизанных пафосом свободолюбия и ненавистью к угнетателям. Эти оперы служили знаменем национально-освободительной борьбы против австрийского ига, которую итальянский народ вёл на протяжении XIX века.

Не случайно современники Верди наградили композитора почетным именем «Маэстро итальянской революции».

Известен такой факт. Итальянский министр Кавур, желая оповестить собравшихся около его дома соотечественников о счастливом повороте военных событий с австрийцами, вышел на балкон и запел «Кабалетту Манрико» из оперы «Трубадур». Тотчас все с энтузиазмом подхватили «Кабалетту» зазвучавшую как песнь победы.(Звучит «Кабалетта Манрико оп. «Трубадур») 

Но вернёмся к теме поисков сюжета. Как правило, сюжетом для оперы композитор избирает какое-либо литературное или драматическое произведение. Однако, опера при этом, тем не менее, вполне самостоятельное произведение, а не омузыкальнное литературное. Часто глубокая философичность литературного произведения упрощается, но произведение становится более доходчивым, теряя глубину, приобретает занимательность.

Так было с «Фаустом» Гётте, на сюжет которого написал оперу Шарм Гуно. Иногда неглубокая, салонная мелодрама превращается в трогательную, сердечную и поучительную историю. Так было с «Травиатой» Джузеппе Верди.
Или обратите внимание на один феномен в истории русской культуры. Многие русские композиторы с большой охотой брали для сюжетов своих опер произведения Пушкина. И в подавляющем большинстве эти оперы – шедевры русской культуры. На драматической же сцене Пушкину не везёт. Драма «Борис Годунов» сколько раз не ставилась, никогда не имела громкого успеха. Может Олегу Ефремову в наши дни удастся изменить что-то. Но вот опера Мусоргского, написанная по этой драме, во всём мире не сходит со сцен оперных театров.

Пуччини – крупнейший после Верди оперный композитор. Сейчас вы услышите арию Мими из оперы Пуччини «Богема». В этом произведении изображена жизнь талантливых, но бедных молодых артистов-поэтов, художников, музыкантов, населяющих Латинский квартал  в Париже. Молодая девушка Мими раскрывает свою нежную и добрую душу молодому поэту Рудольфу, к которому питает любовь. Несмотря на бедность, она находит радость в восходе солнца, в цветах, которые оживают с солнышком, в повседневной работе. Она вышивает такие же красивые цветы, как и настоящие, жаль, что они не пахнут, как живые.

Пуччини. Опера «Богема». Ария Мими.

Сюжет последней оперы итальянского композитора Джоакомо Пуччини изложен в повести азербайджанского писателя XII века Низами, которая включалась в европейские сборники персидских сказок XVIII века. А таких сказок сотни.

Итальянский драматург Гоцци из одного из этих сборников почерпнул сюжет своей „сказки для театра” в 1761 году. Шиллер, переводя пьесу Гоцци в 1801 году на немецкий язык, усилил её драматизм, укрупнил характеры героев, заново написал сцену загадок Турандот. Пуччини ввёл в оперу образ рабыни Лю, и счастливый конец оперы омрачил её трагической смертью. Вот какой сложный путь проделала повесть Низами, став сюжетом оперы. Если бы Низами посмотрел оперу Пуччини, то с трудом бы узнал свою повесть.

Жестокая принцесса Турандот объявила: кто хочет её руки, должен разгадать три загадки. Кто не ответит – будет казнён. Уже не один десяток голов незадачливых женихов украшают стены дворца в Пекине. Изгнанный из своей страны принц Калаф, также хочет попытать счастья. Калаф ослеплён красотой Турандот и не замечает, что его служанка Лю по-настоящему любит его. Разгадав верно три загадки, Калаф хочет растопить своей любовью сердце холодной Турандот. Лю не хочет мешать счастью Калафа и для его счастья готова пожертвовать своей жизнью. Она поёт свою прощальную арию и, выхватив кинжал у стражников, закалывается.

Пуччини. Опера „Турандот”. Ария Лю.

Оперу «Турандот» Пуччини писал последние пять лет жизни, но дописать так и не успел. Заключительный дуэт и финал оперы по эскизам Пуччини завершил его ученик Ф. Альфано. Премьера состоялась 25 апреля 1926 года в Милане под управлением Тосканини. Когда отзвучали последние аккорды, написанные Пуччини, дирижёр опустил палочку и сказал:«Здесь смерть вырвала перо из рук маэстро». Занавес медленно опустился, исполнители и публика в глубоком молчании покинули театр. Полностью опера прозвучала лишь на следующий день.

Во Львове есть старое Лычаковское кладбище. Вот он – Каменяр Франко, сильный и могучий, а рядом… Вот где ты отдыхаешь наша гордость, наша Соломея. Да, это было последнее пристанище Соломеи Крушельницкой. Простая украинская девочка волей судьбы и силой своего таланта выросла до примадонны итальянской оперной сцены. Долгое время работала она в Италии, но её тянуло домой, на Украину. После активной жизни на сцене она вернулась и преподавала вокал во Львовской Консерватории. 

А теперь я вам расскажу удивительную историю, произошедшую с шедевром оперного искусства, оперой Пуччини «Мадам Баттерфляй». 

Опера была написана. На роль Баттерфляй претендовали две певицы: Розина Сторкио и Соломея Крушельницкая. Пуччини, не послушав совета дирижёра Артуро Тосканини, выбрал Сторкио. «Мадам Баттерфляй» была любимым детищем Пуччини. Несколько лет работал над этой оперой композитор. И вот 17 февраля 1904 года в Ла Скала в Милане премьера. Опера провалилась полностью. Многолетние триумфальные успехи композитора были вмиг забыты. Та же публика, которая стояла на коленях перед талантом Пуччини, теперь с невероятной ненавистью и злом глумились и над оперой, и над Пуччини, который – все знали – стоял за кулисами. Что делать? Пуччини считал эту оперу наилучшей своей оперой. Ему нужен был совет. И композитор решил обратиться снова к Тосканини.

 – Тебе нужна певица, – сказал Артуро.

 – Кто же решится после провала Сторкио? – спросил Джоакомо.

 – Это Крушельницкая. Великолепная техника, диапазон в три октавы и громадный талант, – таков  был ответ Тосканини.

Пуччини стал работать с Соломеей. Он слушал её советы и внёс некоторые изменения в структуру оперы. И вот новая премьера. 28 мая 1904 года в Бреши «Баттерфляй» должна была или воскреснуть, или исчезнуть навеки с оперной сцены. Успех был больше, чем можно было представить. Соломея и Пуччини 17 раз выходили на «бис». 

Опера имеет интересный сюжет. Лейтенант американского флота Пинкертон увлёкся молоденькой японкой Чио-Чио-Сан, прозванной Баттерфляй, по-английски – бабочка, и решил жениться на ней. Ради своего любимого Чио-Чио-Сан готова принять христианство и пойти на разрыв со своей семьёй. После свадьбы Пинкертон уезжает в Америку. Прошло три года. Чио-Чио-Сан страстно ждёт его возвращения. Брошенная мужем, покинутая родными, она живёт со служанкой и маленьким сыном, о существовании которого Пинкертон даже не подозревает. Но всё забывается. Забыл Пинкертон и Чио-Чио-Сан. Он женится на американке. Собираясь снова в Японию по делам, Пинкертон берёт с собой свою новую жену. И вот Чио-Чио-Сан наконец-то увидела любимого. Но что за женщина с ним? Консул открывает её правду. Пинкертон женат. А узнав, что у него есть сын, решил забрать его в Америку. Потрясённая до глубины души, Чио-Чио-Сан покоряется воле Пинкертона и, нежно простившись с сыном, она убивает себя кинжалом.

Сейчас прозвучит сцена прощания Чио-Чио-Сан с сыном.
                     «Ты, ты, ты…

                      Моя надежда, любовь и радость.

                      Ты цветок мой весенний,

                      Ты не знаешь, милый, что я за эти

                      Глазки иду на смерть.

                      Чтоб отпустить тебя туда за море,

                      И чтоб твоё сердечко как подрастёшь ты, 

                      Обо мне не терзалось.

                      А я… иду далёко… в безмолвие нирваны.

                      Так в последний разок взгляни на маму подольше,

                      Хоть одну черту запомни!

                      Прощай, мой милый! Ты помни маму!»

Пуччини. Опера «Мадам Баттерфляй».

Прощание Чио-Чио-Сан с сыном.

Во втором акте оперы Пуччини «Тоска» есть сцена героини оперы Тоски с ненавистным ей начальником полиции Скарпиа. Скарпиа предлагает ей за жизнь её любимого, художника Каварадосси, позорную сделку. Он сохранит жизнь Каварадосси, если Тоска отдастся ему. Сцена состоит из взаимных требований друг к другу, переплетение ненависти и страсти. И вдруг течение бурного действия прекращается. И Тоска начинает петь арию-молитву. «Visi d’arte, visi d’amore…», где, обращаясь к Богу, хочет понять, за что он её оставил в трудную минуту. После того, как ария закончена, бурный диалог продолжается. 

Как же мог опытный драматург Пуччини допустить такое? Оказывается, знаменитая певица, певшая премьеру оперы, уговорила композитора вставить в центр событий ничем не подготовленную арию, останавливающую действие. Но попробуйте выкинуть эту вставку. Действенная линия выигрывает, но публика привыкла и ждёт эту, ставшую знаменитой, арию. Так навеки веков утвердил здесь себя компромисс автора.

«Тоску» Пуччини поставил в Большом театре Борис Покровский.Выдающаяся русская певица Галина Вишневская отказывалась петь в опере, так как не  любила её за, как ей тогда казалось, нагромождение страстей. Борис Покровский сказал ей буквально следующее:«Галя, вы просто дура! Вы родились певицей для того, чтобы спеть «Тоску».

Так ли это, но «Тоска» стала одной из самых любимых партий Вишневской. В1974 году Вишневская покидала страну. Коммунистическая система всё туже и туже затягивала петлю на шее свободолюбивой души. Терпеть и смириться – значит поставить на себе крест как на личности и как на певице. Вишневская решила уезжать и шла прощаться с Большим театром. Все были в отпуске. И потому можно было попрощаться с ним один на один. С памяти не уходили строчки Ахматовой:

                                   «У меня сегодня много дела

                                   Надо память до конца убить,

                                   Надо чтоб душа окаменела, 

                                   Надо снова научиться жить».

На сцене никого. Как странно, подумала Вишневская. Я стою точно на том месте, в самом центре авансцены, где всегда пела арию Тоски «Visi d’arte? Visi d’amore».

                           Я лишь пела, нежно любила, 

                           Зла я никому не сделала в жизни…

                           Скольким несчастным я помогала украдкою в горе…

                           С верой в величье Божие 

                           Я у подножья святынь склонялась с жаркой мольбой…  

Я возлагала розы каждый день на алтарь…

И в скорбный час мой, Боже, скажи, скажи, за что же отвергаешь ты меня

К небу всегда я сердцем стремилась смело,

И песни пела, красу земли и неба прославляя.

За что же в этот час, мой Бог, отверг ты нас!

Пуччини. Опера «Тоска». Ария Тоски, 2-ое действие.

 Конец XIX века. Избалованная итальянская публика была утомлена ходульными сюжетами и напыщенностью романтических и псевдоромантических опер. Она жаждала увидеть в театре реальную жизнь, действительность, близкую и понятную народу. Сначала в литературе, а потом и в музыке появляется новый стиль – веризм. На сцену вышли герои из социальных низов, из среды обездоленных и неимущих.

Опера «Сельская честь» была написана Масканьи на конкурс одноактных опер и из 70-ти представленных на конкурс произведений завоевала первую премию. Сейчас мы послушаем «Романс Сантуццы» из этой оперы. В нём простая девушка рассказывает о своей несчастливой судьбе. Её жених Турридо снова охвачен страстью к своей бывшей невесте Лоле, которая во время воинской службы Турридо, нарушив обещание в верности, вышла замуж за другого парня. Турридо решил в новой любви к Сантуцце потопить своё горе, но Лола из-за зависти всячески пытается снова разжечь страсть в сердце Турридо. И это ей удаётся. Турридо бросает Сантуццо, а та, страдая, проклинает свою судьбу.

Масканьи. Опера «Сельская честь». Романс Сантуццы.

И в заключении я хотел бы сказать несколько слов о публике, без которой опера, как искусство, не состоялось бы. Мечта всех музыкантов – публика, понимающая музыку, нуждающаяся в ней, публика доброжелательная, постоянная. Как ни печально, но кроме отдельных любителей оперного искусства, публики у нас в стране, как таковой, нет. А кто же раньше ходил в оперные театры, скажем до революции? Кто были те люди, знающие, понимающие оперу, для которых сочиняли наши великие композиторы прошлого. Это была интеллигенция, студенты, да просто образованный класс общества. Ведь не обязательно быть знатным вельможей, чтобы любить музыку. 

Особое место среди публики занимают поклонники. Они – верные спутники своих любимых певцов, как правило, от начала их карьеры и до конца. Входят в их жизнь, стареют вместе с ними и они же первые идут за гробом. Интересный случай из жизни поклонников выдающегося русского тенора Сергея Лемешева. Когда ему было уже 60, он пел одну партию, где была очень высокая нота. В таком возрасте была реальная опасность не справиться с ней. Поклонницы Лемешего всегда садились в первый ряд. Они прекрасно знали весь репертуар Лемешего и его трудные места. Когда Лемешев подходил к этой высокой ноте, поклонницы заранее начинали кричать «браво», бурно аплодировать, Таким образом закрывая его на всякий случай, если он сорвётся.

Но самая лучшая публика, конечно же у нас. Вы – самое ценное, что у нас есть. Без вас ни одна из наших программ не состоялись бы. Мы вас очень любим.

До новых встреч.
Краски и звуки.

У Рембрандта ван Рейна, величайшего голландского живописца XVIII века, есть три автопортрета.

Первый, очень известный автопортрет, с Саскией.

Рембрандт «Автопортрет с Саскией»
Амстердам. Рембрандту 30 лет. Его любимый дом, рядом Саския, юная, сияющая. Бурные и нежные любовные ночи, дни озаренные пьяной радостью творчества. Он пишет с каким-то самозабвением, без устали, гравирует. Любовь Саскии, безоблачное счастье их молодого супружества рождают в нем чувство всемогущества.

Он в моде. Заказы так и сыплются со всех сторон. Но всегда, среди любой работы, его тянуло писать только Саскию. Пусть купцы и доктора дожидаются заказанных ими больших групповых портретов или сцен на библейские темы – его любовь прежде всего. Порой, когда Саския хлопотала по хозяйству, он тихонько подкрадывался к полуоткрытой двери и восхищенным взором наблюдал за ней, а затем быстро и безошибочно запечатлевал ее образ на первом  попавшемся под руку клочке бумаги.

Однако больше всего он любил усаживать ее на стул и торопливо приносил ворох блестящих шелков, парчу, атлас, шуршащий зефир золотистых, темно-синих, пурпурных и изумрудных тонов. Искусной рукой он проворно драпировал ее в эти шелка и она представала перед ним какая-то совсем новая, в фантастическом великолепии, с терпеливой и ласковой улыбкой на губах. А Рембрандт гордо и радостно смеялся. Боже мой, какая прекрасная жизнь и сколько всего прекрасного и удивительного ждет его впереди.

Верди. «Застольная песня».
Рембрандт. Автопортрет 1639г.
Второй автопортрет датирован 1639 годом. Прошло всего 3 года, но перед нами зрелый муж. Рембрандт уже не наивный мальчишка. Творчество должно приносить хороший доход. Он должен позаботиться о себе и семье сейчас. У Рембрандта появились признаки скупости, он копит деньги, покупает дорогие вещи. В комнатах Рембрандта накапливаются драгоценности и редкостные сокровища искусства: рисунки Дюрера и Микеланджело, кривые турецкие сабли, безукоризненной чистоты страусовые перья, арфа с золотой инкрустацией, маленькие бронзовые статуэтки, совершенные по форме и материалу роскошный пергаментный манускрипт с цветными миниатюрами, исполненными лазурью и золотом.

Его ученики вносят ему часть своего заработка помимо уплаты за стол, одежду и обучение. Настоящий мужчина должен твердо стоять на ногах.

Рембрандт. Автопортрет
Третий автопортрет написан в 1657 году. Художнику 51, он нищ и унижен.

Все его имущество и дом  ушли с аукциона за долги. Уже давно нет Саскии (она умерла, оставив ему сына Титуса), ему не нужна дорогая одежда и драгоценности, ему не нужна изысканная еда. Ему нужна пища, кров над головой и покой. А еще холст и краски. И тогда он завершит свою земную жизнь, написав картину на известный библейский сюжет «Возвращение блудного сына». «Отче прими мя в свои объятия, Отец, прими и прости мя грешного».
Бах. «Пастораль».
День на исходе. Солнце уже больше не заглядывает в окна. Сумерки рассеиваются по мастерской и, как серый пепел, покрывают собой все предметы. Затуманенная, поблескивает медь; как задернутое вуалем, мерцает зеркало, перед которым Рембрандт так часто писал самого себя…

Вот он наконец и понял мудрость жизни: «Прими мя в свои объятия, Отче, прими и прости мя грешного».

Илья Ефимович Репин назвал Бориса Михайловича Кустодиева «богатырем русской живописи». Кустодиев действительно был из породы богатырей. Как могучий Святогор, искавший «тягу земную», чтобы поднять на себя землю, поднял он огромные пласты русской жизни, связанные с судьбой народа, с будущим России. И как Илья Муромец совершал он свой творческий подвиг,  преодолевая тяжелый недуг:
Кустодиев в своей мастерской. Фото.
Сиднем сидел Илья Муромец, крестьянский сын, 

Сиднем сидел цело тридцать лет.
Четвертую часть жизни просидел художник в своем кресле на колесах и оказался как бы сильнее самого Ильи Муромца. Богатырские подвиги начал совершать Илья, излечившись от болезни, Кустодиев же  работал тяжело больным.

Кустодиев вошел в отечественное искусство как художник праздника, праздничное веселье разлилось в его искусстве бурной широкой рекой.

Александров. «Русская мелодия».
Кустодиев. «Масленица».
Художник идеализирует праздник. Хотя в жизни видел другое – дождь, грязь, слякоть, пьяное мужичье, ужасающие мостовые, но этого не допускал в свое искусство – он творил образ радости.

Кустодиев. «Голубой домик».
При своей конкретности его произведения в определенной степени фантастичны – он просто мечтал видеть такой свою Родину, свой народ – все радость да изобилие.

Можно с уверенностью сказать, что смысл, образы и поэтика изображенной речи Кустодиева во многом определяется народными утопическими представлениями о жизни. Именно в народных утопических произведениях ярко выражается тот максимализм русского мышления, о котором писали Толстой, Достоевский, Гоголь.

Коль любить, так без рассудку,

Коль грозить, так не на шутку,

Коль просить, так всей душой, коли пир, так пир горой!
Кустодиев. «Торговка с овощами».
В легенде «слово о рахманах и правдивом их житие» повествуется об удивительной стране Беловодье, где «на берегах реки Дарьи растут овощи на земле непаханой, небореной, несеяной». Уставший народ мечтал, чтобы все росло само, и, чтобы ничего не делать. А люди в этой стране необычайно красивые и богатые. Вот как говориться о женщинах в утопической легенде «Город Игната».

Кустодиев. «Купчиха».
«Женщины у них красавицы, разряженные, носят жемчуг, рубени, золотые монисты, сарафаны из парчи, а рубашки сделаны из лучшего шелка.» А вот еще в древнерусской литературе есть такое произведение «сказание о роскошном житие и веселии». В нем есть строчки будто проиллюстрированные Кустодиевым.

Кустодиев. «Купчихи в Кинешме».
«А жены там ни прядут, ни ткут, ни платья шьют, ни кроят и потому, что платья всякого готового много – верхнева платья цветнова. Коробья и сундуки накладены до кровель, а перстней златых и серебряных, зарукавий, цепочек и монистов без ларцев валяется много. И кроме радостей и веселья, песен, танцевания и всяких игр, плясания, никакой печали не бывает.»

В одной из древнейших русских социальных утопий «Житие Андрея Юродивого» (XV век) говориться об идеальном правителе «царе от нищеты» - в царстве которого прекратятся все войны, бедные станут богатыми и установиться беспечное, мирное, изобильное житие. «Всяко злато явиться всему царствию его и лопатою станет сыпать по всему граду своему». 

Угнетенный и обездоленный народ мечтал не просо об обеспеченности, а об изобилии, не о свободе, а о воле.

Кустодиев. «Степан Разин».
Может быть поэтому и появился именно на Руси «царь нищеты» Степка Разин. (Василий Шукшин «Я пришел дать вам волю»).

«Из единственного» прохода в тучных камышах выгребались в большую воду.

– В гребь! 

– В гребь – не в гроб: можно постараться. Наляжь, братцы!

– Их ты! Раз! Марье в глаз!

–Уйдем не уйдем, а побежали шибко.

Скрипели уключины, шумно путался под веслом камыш, ломался, плескалась вода: Степан встал на корме. Разина любили. С ним было надежно. Ведь не умереть же страшно, страшно оглянуться – а никого нет, кто встревожился бы за тебя, пожалел бы; всем не до того, все толкаются, рвут куски… Много умных и сильных, мало добрых, у кого болит сердце не за себя одного. Разина очень любили.

Песня о Разине («Из-за острова на стрежень»).

В 1773 году в Петербург из Франции приехал художник Георг Брюлло. И Георг, и его сын работали лепщиками на фарфоровом заводе. Представитель же третьего поколения Павел Иванович Брюлло стал академиком орнаментальной скульптуры Петербургской Академии художеств, куда и определил, следуя семейной традиции, всех своих пятерых сыновей.

Один из этих сыновей и стал знаменитым на весь мир художником, автором «Последнего дня Помпеи». Звали его Карл Брюлло. 

Брюллов. Автопортрет 1824 г.

Когда в возрасте 23-х лет он отправился в творческую командировку в Италию, русский царь Александр I в знак монаршей милости разрешил ему русифицировать фамилию, добавив в конце букву «в».

Случилось так, что Италия на долго дала ему приют. В ней он познал европейскую славу, в ней осталось большинство из его творений, и именно в Италии Брюллов закончил свои дни и там был погребен. И так, Брюллов отправился в Италию. Италия – «родина всех художеств» встретила Брюллова голубым небом и прекрасными итальянскими песнями.

Итальянская песня «O solo mio».

Брюллов. «Последний день Помпеи».

Картину «Последний день Помпеи» Брюллов завершил после 10-и летного пребывания в Италии. В 1833 году картина была выставлена на Миланской художественной выставке, вызвав сразу целый шквал восторженных откликов.

В описании картины, изданном в Милане Франческо Амброзоли, сообщается: «Перед картиной сей всегда собираются многочисленнейшие толпы любопытных и в единодушном голосе удивления нередко слышаться сравнения с знаменитейшими из наших художников. И действительно, в иной части картины видна грандиозность Микеланджело, в другой – грация Твида, иногда художник напоминает Рафаэля, иногда кажется, что в нем снова ожил Тициан. И при всем разнообразии этом все предметы расположены так прилично и соединены с такой уверенностью в искусстве, с такой свежестью и столь далеко от всякого рабского подражания, что каждый невольно принужден сказать: вот художник, который совершенно владеет своим искусством!»

Брюллов вошел в историю и как великолепный портретист. Одним из самых лучших его портретов является портрет Юлии Павловны Самойловой в маскарадном костюме. Эта женщина сыграла в жизни и творчестве художника первостепенную роль. Блестящая светская красавица, обладательница несметного состояния очень тепло относилась к Брюллову, о чем свидетельствуют ее письма к Карлу.

«Мой дружка Бришка…– писала она ему в письмах. – Люблю тебя более, чем изъяснить умею, обнимаю тебя и до гроба буду тебе привержена. Скажи мне где живешь и кого любишь? Целую тебя и верно буду писать тебе часто, ибо для меня есть счастье с тобою беседовать хотя пером. Я поручаю себя твоей дружбе, которая для меня более чем драгоценна, и повторяю тебе, что никто в мире не восхищается тобою и не любит тебя так, как твоя верная подруга».

Юлия Павловна вела свое происхождение от самой Екатерины I. Ее дедом был знаменитый меломан граф Скавронский, внучатый племянник царицы. Огромное состояние она унаследовала от графа Джулио Литта, второго мужа бабки по матери. Итальянский аристократ Литта, которого в Петербурге именовали Юлием Помпеевичем, был на русской службе со времен Екатерины II. В царствование Николая I граф Литта являлся начальником по придворной службе камерюнкера А.С. Пушкина, которому поэт чрезвычайно тяготившийся непрошенной царской милостью, должен был давать объяснения по поводу частого манкирования им придворными обязанностями – отсутствия на церковных службах, приемах, торжествах и балах. Граф закончил свои дни под петербуржским небом, оставив несметные богатства, нажитые в России и сохраненные в Италии, своей внучке (а по слухам, ходившим по Петербургу, внебрачной дочери) Юлии Павловне, которую очень любил.

Юлию Павловну Брюллов встретил в Петербурге в нелегкую для него пору жизни. Неудавшаяся попытка создать семью и быстрый развод с женой повлекли за собой многие беды. Брюллова порицал двор, никогда не прощавший ему независимого поведения, от него отвернулась «великосветская чернь», еще вчера униженно умолявшая о сеансах для портретов, его бюсты, некогда столь модные, исчезли из салонов знати.

Брюллов. «Ю.П. Самойлова с Амачилией Паччини».

И вот именно в это время в Петербурге появилась Юлия Павловна, приехавшая в Россию по делам наследства от графа Литта. Приехала и помогла забыть удары судьбы своему «Бришке драгоценному», как она называла его в письмах, вернуться к жизни и творчеству, совершенно не заботясь о том, как ее общение с опальным живописцем будет воспринято двором и высшим светом. Благодарный художник пишет новый портрет со своей преданной подруги, исполненный глубокого смысла. Недаром сам художник называл его маскарадом жизни.

Шопен. Вальс до диез минор.

(Слова под музыку). Гордая, ослепительно красивая женщина в роскошном бальном туалете, удаляясь с празднества, остановилась на мгновение, сняла маску и, прижав к себе девочку-подростка, свою приемную дочь, как бы защищая ее собою, бросает преисполненный достоинства взгляд на толпу великосветских ряженых. Минуту назад она была другой, свои истинные чувства, сокровенные глубины своей души и своего сердца она открыла лишь человеку, перед гением которого безгранично преклонялась и которого беспредельно любила всю свою жизнь

А девочка, которую Юлия Павловна так нежно прижимает к себе, как я уже говорил, ее приемная дочь Амачилия Паччини. Отец девочки, известный композитор Джузеппе Паччини, отдал ее на воспитание Самойловой. 

Брюллов. «Всадница».

Амачилия, повзрослевшая на 10 лет, изображена Брюлловым на известной картине «Всадница». Кто хоть однажды видел эту великолепную картину в Третьяковской галерее, никогда не сможет забыть ликующего гимна юности, красоте, радости жизни, созданного с таким вдохновением художником. Всадница изображена у портала старинного дворца-виллы на окраине Милана, принадлежащей ныне потомкам графа Литта. Из дворца выбежала девочка с сияющими от восторга глазами, встречая амазонку.

Если когда-нибудь кому-то из вас выпадет счастье побывать в Риме, найдите время посетить кладбище для иностранцев-некатоликов Тестаччо. Там нашли покой многие наши соотечественники и среди них Карл Брюллов.

Левитан. Автопортрет.

 В 1887 г. Исаак Ильич Левитан написал своему другу А.П. Чехову слова, которые могли бы стать эпиграфом ко всей его жизни художника: «… Я никогда еще не любил так природу, не был так чуток к ней, никогда еще так сильно не чувствовал я это божественное нечто, разлитое во всем, но что не всякий видит, что даже и назвать нельзя, так как оно не поддается разуму, анализу, а постигается любовью. Без этого чувства не может быть истинный художник. Многие не поймут, назовут, пожалуй, романтическим вздором – пускай. Они – благоразумие».

Это чувство, это прозрение возникло на Волге. Ее могучая сила укрепила любовь Левитана к природе. Но следом за этой любовью к природе шло страдание: художник отступал перед красотой вселенной. В том же письме он с горечью в этом признался: «Может ли быть что трагичнее, как чувствовать бесконечную красоту окружающего, подмечать сокровенную тайну, видеть Бога во всем и не уметь, сознавая свое бессилие, выразить эти большие ощущения».

Уезжал на Волгу Левитан ранней весной. Уезжал с друзьями сразу после ледохода. Левитан и его спутники стояли на палубе, не отрывая глаз от берега. Вдруг все разом вскрикнули от неожиданности. Показался высокий зеленый холм, а на нем – темная деревянная церковка и возле нее кресты погоста. Стариной повеяло от почерневших бревен, досок и острой крыши. Церковка возвышалась над огромным водным пространством, а от нее к реке уступами разметались дома какого-то селения.

Левитан. «После дождя. Плес».

Решение пришло мгновенно: вот здесь то и надо остановиться. Узнали, скоро ли пристань и как она зовется. Капитан сказал, что пароход приближается к заштатному городу Плес и стоянка будет очень короткой. Пароход подошел к пристани, матрос бросил чалку, положили сходни и сразу колокол дал первый звонок.

Левитан поселился в Плесе и сразу принялся за роботу. Однажды он «поймал» вечер, о котором давно мечтал. Он поднялся с этюдником на гору к старой церковке. Все было залито золотисто-оранжевым светом заходящего солнца, но Левитану хотелось увидеть, как перед закатом вспыхнет последний солнечный луч. Он заранее подготовил рисунок, сделал подмалевок, чтобы не пропустить короткий миг, которым солнце радует человека перед сном.

Левитан. «Вечерний звон».

Но то, что сделал багровый луч с силуэтом церкви, превзошло ожидания художника. Казалось, занялось зарево, и пламя металось в стеклах маленьких окон, обняло стены и остроконечную крышу, вспыхнуло на верхушке креста. Даже учащенно билось сердце. Левитан писал словно в лихорадке, писал, позабыв обо всем, кроме этого пожара красок и своей палитры. Писал быстро, судорожно, со всем напряжением сил. Волшебство начало исчезать, багряные краски темнели и, наконец, погасли. Перед художником был только темный силуэт церкви, кругом разливались сумеречные туманы. Лишь взглянув на свой воспаленный этюд, Левитан вновь увидел пережитое. Сеанс был очень коротким, но обессиливающим. Художник только сейчас заметил стайку зареченских ребятишек, которые плотно обступили его. Совсем рядом послышалась песня. Молодой сильный голос пел «Вечерний звон».
Русская народная песня «Вечерний звон».

Интересная подробность. Куда бы вы не приехали, где когда-то живал Левитан, вам расскажут, что именно здесь писались наиболее знаменитые его картины.
Левитан. «Над вечным покоем».

В Плесе так и было. Большинство шедевров, созданных в эти годы и принесших прочную славу пейзажисту, либо рождались по плесским этюдам, либо навеяны мотивами этого городка. Старый волжский капитан Александр Васильевич Тимофеев рассказывал: «Я Левитана знал. Я видел его, сидел около него, когда он писал картину «Над вечным покоем». Плесчанка  Молчанова вспоминала, что ее отец – священник Павел - давал Левитану ключи от церкви, и он забирался на колокольню, чтобы оттуда писать ту же картину «Над вечным покоем». Так объяснялась точка зрения художника, как бы смотрящего на воду сверху.

В настоящее время гора, изображенная на картине, носит имя Левитана. Старой церковки давно нет. Она сгорела в 1903 году, когда зареченские мальчишки дымом выгоняли из-под ее крыши голубей. Остались заросшие травой камни фундамента, остатки столбиков от ворот и ушедшие в землю могилы с покосившимися крестами.

Левитан вернулся в Москву с большим запасом впечатлений, этюдов и разбуженных замыслов картин. Он еще не насытился Плесом и разлуку с ним посчитал временной.

Когда Чехов посмотрел все, что привез Левитан, он удивился его неутомимости, расцветающему таланту и с одобрением сказал: «Знаешь, на твоих картинах появилась улыбка».

Левитан. «Свежий ветер. Волга».

Когда вы подходите к картине Левитана «Свежий ветер. Волга», которая выставляется в Третьяковской галерее, вас ошеломляет волшебство кисти художника. Облака, словно пена, плывут по небу и таким же легким мерцающим отражением придают воде загадочный оттенок. Если Клода Моне называли «Рафаэлем воды», то Левитана можно было бы с полным основанием назвать «Рафаэлем неба». Удивительно верно сказал М. Горький: «Ведь нет красоты в пустыне, красота – в душе араба. И в угрюмом пейзаже Финляндии нет красоты, – это фин ее вообразил и наделил ею суровую страну свою. Кто-то сказал: «Левитан открыл в русском пейзаже красоту, которой до него никто не видел». И никто не мог видеть, потому, что красоты этой не было, и Левитан не «открыл» ее, а внес от себя, как свой человеческий дар Земле».

Глазунов. «Склад».

Сколько вам было лет, когда вы впервые прочли Библию? К сожалению, большинство скорее всего скажет, что никогда не держало Библии в руках; меньшинство – что мало из нее что уяснило. Редки ныне те, кому библейская мудрость внушалась в отрочестве и при том – в домашнем чтении; в отрочестве, которое не выносит двойного счета, не делает разницы между фантазией и историей, заветом и поступком, волшебством и прозой жизни. Отрочество, не покидай нас, злых и взрослых. Помоги проникнуть в великое, которое было так долго запрещено.

Рублев. «Святой ратник».

Почти 600 лет тому назад Андрей Рублев, расписывая Успенский собор во Владимире, совершил нечто не подобаемое монаху: преодолел аскетизм и сделал шаг к признанию земного мира, человеческой красоты. Рублев начинал постигать науку иконописи под руководством знаменитого Феофана Грека. Это было в начале XV-го века. Успенский собор Рублев расписывал вместе с Даниилом Черным в 1427-1430-х годах. И с ним же украшал главный собор Троице-Сергиевого монастыря ныне город Загорск. Именно для этого монастыря написана икона «Троица» – самое прославленное творение Рублева.

Рублев. «Троица».

Сюжет ее – библейский рассказ о явлении старцу Аврааму и его жене Саре божества, олицетворенного тремя путниками – ангелами, попросившими приюта под кровом праведной четы. Следуя основному христианскому положению о триединстве божества, Рублев наделил своих героев сходным обликом, покоряющим своей тонкой одухотворенностью и нежным лиризмом. 

«Аки дымом писаны» – так определяли современники манеру письма Рублева. Рублев писал «Троицу» в похвалу, в память Сергию Радонежскому, настоятелю Троице-Сергиевого монастыря, по заказу его приемника игумена Никона. 

Какой он был Сергий Радонежский? Человек, замолчавший шесть веков назад, носил худую рясу и не творил пошлых чудес. Его топор застучал в лесной глуши, одиноко, среди страны, раздавленной игом и раздором, среди подъяремной Руси, которой даже бесы являлись в страшных литовских шапках и всякий край опаляли нашествия. Народ устал, народ вымирал, забывал свое имя, но застучал топор святого Сергия и окликнул, напомнил: мы – вот такие – смиренные плотники, творцы милостыни, источники света, неутомимые строители, собиратели земли, примирители, вынужденные воины, резчики деревянных игрушек, огородники и пахари, мечтатели о справедливом общежитии. Сергий своей смиренной жизнью своротил с Русской земли страшную «каменюку» и земля ожила, расцвела, собралась из праха, явилась миру молодая и бодрая.

Нестеров. «Видение отроку Варфоломею».

Говорят, что в юности Сергий (называвшийся в миру Варфоломеем) встретился со святым старцем, который благословил его на подвиги во имя счастья людей. Эту картину купил Третьяков. Окрыленный успехом живописец решает создать целый картинный цикл, посвященный Сергию Радонежскому.

Нестеров. «Труды преподобного Сергия».

Так в 1887 году был создан триптих «Труды преподобного Сергия». Сергий, с его крестьянской, простонародной натурой, препятствовал ничегонеделанию монахов, и сам первый показывал пример смиренного трудолюбия. В Сергии нет ничего не только напористого, но и ничего выспренного, показного, нарочитого. Он не позирует, а просто живет среди себе равных и себе подобных, ничем не выделяясь

Нестеров. Автопортрет. 1915г.

Глубоко верующий человек, выросший в патриархальной купеческой семье, Нестеров создал очень много произведений на религиозную тематику. Удивительная судьба этого человека. Будучи придворным художником царской фамилии, выполнявший много заказов приближенных самодержца, он в 1941 году за год до смерти был удостоен Сталинской премии. Своей жизнью Нестеров показал всем, что можно оставаться человеком с большой буквы при любой власти и в то же время не пресмыкаться перед власть имущими, если основа твоей жизни – вера в Бога, любовь к людям и смирение.

Именно Михаила Нестерова пригласил Виктор Васнецов себе в помощники для росписи только что построенного в Киеве Владимирского собора.

Издавна на Руси в память о великом событии принято было возводить храм. И когда в Киеве задумали ставить памятник крестителю земли Русской – князю Владимиру, по замыслу митрополита Киевского Филарета начали строить собор.

Православный храм – это модель мироздания, как утверждал академик Дмитрий Сергеевич Лихачев. Человек, вошедший в храм, оказывается в центре Вселенной, он пронизан невидимыми лучами бытия – и земного, и посмертного. Он предстоит пред алтарем творца и  собственной совести.

37 лет на народные пожертвования, шло сооружение Владимирского собора.

Изображение Владимирского собора. Общий вид.

К первому января 1882 года все работы должны были быть завершены. Едва успели к ночи покрыть позолотой последний, седьмой купол. С наступлением темноты снимали леса. А на утро, когда взошло солнце, собор предстал перед городом во всем своем великолепии. Он стоял крепко как мощное вековое дерево, глубоко в землю пустившее корни. И люди со всего Киева и окрестных сел шли любоваться его красотой и величием. Но прошло еще 14 с половиной лет работы над внутренним убранством собора. И вот 19 августа 1896 года в 6 часов вечера началась первая Всенощная.

Интерьер Владимирского собора. Центральный неф.

Люди, пришедшие в собор, были поражены великолепием и красотой росписей. Но всем в глаза бросалась прежде всего Васнецовская Богоматерь с младенцем.

Задачей религиозного живописца всех народов и времен всегда будет одно и то же: обратить человека к высокому чувству, знанию, размышлению. Дать ему уверенность и веру, спокойствие и утешение, то, что в одной из лучших религиозных книг называется добротолюбием.

Васнецов. «Богоматерь с младенцем».

Удивительно, как Васнецов внушает нам это музыкальными движениями матери Божьей. Идея именно такой росписи у Васнецова родилась неожиданно. Однажды он вспомнил, как жена впервые вынесла сына младенца на воздух, и ребенок, впервые увидев голубое небо, радостно к нему потянулся. Так просто еще никто не писал. Просто и гениально.

Шуберт. «Ave Maria».

Искусство и страдание.

Я рад нашей очередной встрече.

После программы «Жизнь Иисуса Христа» наступил такой период, что мне просто ничего не хотелось говорить, настолько я еще всей душой был там, с той программой, с теми переживаниями, с той музыкой. А ведь говорить нужно тогда, когда ты чувствуешь потребность в этом. И вот 1-ог января мне захотелось снова встретиться с вами. Накануне к нам зашла Женя Иванова, привезла из Киева книги Ричарда Баха. Прочитав их, я понял одну простую вещь – как мы, люди, все похожи в стремлении быть счастливыми. Но все мы несчастны, потому что страдания тяжелыми цепями сковывают это наше стремление.

Страдание бесконечно в своем многообразии. Иногда страдаем от слепого произвола обстоятельств – нужды, болезни, превратностей судьбы, людской злобы. Иногда очаг всех наших горестей гнездится в нас самих. Однако и эти страдания столь же достойны жалости и столь же неотвратимы, ибо человек не выбирал своего «я», не по-своему желанию появился он на свет и стал тем, что он есть.

Люди делятся на две категории. Одни, опустив руки, смиряются с жизнью, жизненными обстоятельствами, ограничивая свои потребности просто добычей хлеба насущного. Другие же, кто не мирится с душевной посредственностью, превратили свою жизнь в повседневную борьбу, борьбу чаще всего безотрадную, лишенную величия и радости, которую ведут молча и в основном в одиночестве.

Сегодня я хотел бы в нашей гостиной собрать великие души, которые страдали  на поприще искусства во имя добра. Я хотел бы, чтобы мы все поняли, мы не одиноки в этой борьбе. Укрепимся их мужеством, а если у нас иссякнут силы, передохнем немного, положив голову им на колени. Они утешат нас. Из этих высоких душ струится поток спокойной силы и могучей доброты. И даже не постигая до конца творений, не слыша их голоса, мы прочтем в их глазах, в эпизодах из их жизни, что жизнь никогда не бывает более великой, более плодотворной и более счастливой, нежели в страданиях.

Вила-Лобос. Бразильская бахиана №5. Ария.

Л.Н.Толстой – великая русская душа, светоч, воссиявший на земле 100 лет назад, - озарил не одно поколение людей. Но не все знают, какой сложный путь душевных исканий и страданий прошел этот человек. Искал  -  так и не нашел.

 Вот интересный факт детства. Учился он в Казани. Учился посредственно. О трех братьях говорили так: «Сергей хочет и может, Дмитрий хочет и не может, Лев не хочет и не может». Но уже в юности его начинают терзать вопросы о смысле жизни. За один только год он открывает для себя и старается применить к своей жизни все философские системы. И кончается все тем, что он впадает в сумасбродный нигилизм.

В двадцать два года на Кавказе, среди безмятежного спокойствия гор он сразу приходит в себя и вновь обретает Бога.

«Вчера я почти всю ночь не спал… Я стал молится Богу.  – Сладость чувства, которое испытал я на молитве, передать не возможно. Я прочел молитвы, которые обыкновенно творю… И потом остался еще на молитве… - Я желал чего-то высокого и хорошего; но чего, я передать не могу; хотя и ясно сознавал, чего я желаю. – Мне хотелось слиться с существом всеобъемлющим. Я просил его простить преступления мои; но нет, я не просил этого, ибо я чувствовал, что ежели оно дало мне эту блаженную минуту, то оно простило меня. Я просил и вместе с тем чувствовал, что мне нечего просить и что я не могу и не умею просить. Я благодарил, да, но не словами, не мыслями. Я в одном чувстве соединял все: и мольбу, и благодарность… Но нет! плотская – мелочная сторона опять взяла свое, и не прошло часу, я почти сознательно слышал голос порока. Тщеславия, пустой стороны жизни, знал, откуда этот голос, знал, что он погубит мое блаженство, боролся и поддался ему. Я заснул, мечтая о славе, о женщинах; но я не виноват, я не мог».

Одно неизменно его спасло: безусловная искренность перед собой. «Живу совершенно скотски, - пишет он в дневнике, - и духом очень упал».

Всегда очень трудно сходившийся с писателем, в 1821-ом году Л.Толстой порывает всякие отношения с Тургеневым. Тургенев кичился своей склонностью к филантропии и любил рассказывать о том, что его дочь занимается благотворительными делами. Толстого же ничто не раздражало так сильно, как светская благотворительность. 

«А я считаю, - сказал он, - что разряженная девушка, держащая на коленях грязные зловонные лохмотья, играет неискреннюю, театральную сцену».

Спор разгорелся. Тургенев вне себя пригрозил Толстому, что ударит его. Толстой потребовал немедленного удовлетворения – дуэли на ружьях. Тургенев, который тут же пожалел о своей вспышке, прислал ему извинительное письмо. Но Толстой не простил его. Сильно страдал и жалел об этом. В 1878 году сам просил прощения у Тургенева, стараясь смирить свою гордыню.

Женившись, Толстой сначала наслаждался семейной жизнью с той страстью, которую вкладывал во все. Графиня Толстая оказывала благотворное влияние на его искусство. Она помогала ему во всем и пыталась оградить его от съедавшего его демона – религии. Но очаровательный замок, который так трудолюбиво воздвигала любовь графини Толстой, дает трещины. После окончания «Анны Карениной» Толстой пишет: «… Мне не было пятидесяти лет, у меня была добрая, любящая меня жена, хорошие дети и большое имение. «Имя мое» было «славно», но жизнь моя остановилась, потому что не было желаний. Если я желал чего, я вперед знал, что это обман… Даже узнать истину я не мог желать… Истина была та, что жизнь есть бессмыслица. Я, здоровый, счастливый человек, почувствовал, что я не могу более жить… Нельзя сказать, чтобы я хотел убить себя. Сила, которая влекла меня прочь от жизни, была сильнее, полнее, общее хотение.

Я должен был употребить против себя хитрости, чтобы не привести мысль о самоубийстве слишком поспешно в исполнение… И вот тогда я, счастливый человек, прятал от себя шнурок, чтобы не повесится на перекладине между шкапами в своей комнате и перестал ходить с ружьем на охоту, чтобы не соблазниться».

Спасение пришло от народа. Он спросил: «Почему же эти миллионы не поддаются отчаянию, почему?» И он понял простую вещь, эти люди живут не мудрствуя лукаво, живут не разумом, а верой. А вера есть сила жизни.

Страстная вера Толстого, стремившаяся соединить разум и любовь, нашла свое наиболее высокое выражение в известном ответе святейшему синоду, отлучившему его от церкви.

«…Верю в Бога, которого понимаю, как дух, как любовь, как начало всего. Верю в то, что он во мне и я в нем. Верю в то, что истинное благо человека – в исполнении воли Бога, воля же его в том, чтобы люди любили друг друга и вследствие этого поступали бы с другими так, как они хотят, чтобы поступали с ними…»
Толстому не удалось обратить в свою веру тех, кто был ему всего дороже – жену и детей. Его преданная подруга, беззаветно разделявшая труды и тяготы жизни художника, сильно страдала оттого, что он отрекся от искусства ради нравственного учения, которое было ей непонятно. Толстой, не понятый ею - лучшим своим другом, страдал столь же сильно, как и она.

Битва с самим собой была закончена только 20 ноября 1910 года, в 7 часов утра, - пришла «избавительница», как он ее называл, «смерть, благословенная смерть…»

Бетховен. Соната №17. 1ч.

В национальном музее во Флоренции можно увидеть мраморную статую, которую Микеланджело назвал «Победитель». Это прекрасно сложенный юноша, нагой, с крутыми завитками волос над низким лбом. Стройный и прямой, он уперся коленом в спину бородатого пленника, который вытянул шею и, как бык, подставляет голову под удар. Но победитель не смотрит на него, победитель медлит, он в нерешительности отворачивается, у него скорбный рот и смущенный взгляд. Поднявшаяся было рука опустилась к плечу, торс откинут назад; он не пожелал победы, она уже не прельщает его. Он победил. Он побежден.

Образ героического сомнения  - это сам Микеланджело, великий итальянский художник и скульптор эпохи Возрождения. Гений, чужеродный его натуре, вторгся в него, как завоеватель и держал его в кабале.

Микеланджело жил в постоянном исступлении. Страдание, причиняемое распиравшей его силой, заставляло его действовать, беспрерывно действовать, не зная отдыха и покоя.

Он был человек богатый. Но что давало ему богатство? Жил он бедняком, прикованным к своей работе, как кляча к мельничному жернову. Никто не знал, зачем он так себя истязает, никто не понимал, что он сам не властен был не истязать себя, это просто стало его потребностью.

Из всех своих грандиозных замыслов ему удалось завершить лишь немногое. То очень часто умирали в Риме папы (а Микеланджело выполнял их заказы), так что, не закончив одно, от него требовали начинать другое. То сам, неудовлетворенный работой, разбивал молотком вдребезги уже готовую скульптуру.

Роспись Сикстинской капеллы принесла ему славу, но и надломила его. Расписывая свод капеллы, он много месяцев подряд работал с запрокинутой головой. Эта работа наложила отпечаток на его внешность. От работы в Систине он весь скривился, спина прогнулась, живот выпятился, при ходьбе он стал запрокидывать голову назад.

Сам он подшучивал над своим убожеством:



… От сгибания



Я в лук кривой сирийский обратился.

Мутится, судит криво

Рассудок мой. Еще бы! Можно ль верно

Попасть по цели из ружья кривого?.. 

Но не следует верить этому шутливому тону. Микеланджело страдал от своего безобразия. Ему, влюбленному, как никто другой, в красоту человеческого тела, всякое уродство казалось постыдным. Некоторое его мадригалы носят след унизительного сознания своих физических недостатков. Ему это было тем горше, что он всю жизнь сгорал от любви, но, видимо, никто и никогда не отвечал ему взаимностью. Замкнувшись в себе, он поверял стихам свою боль и свою любовь:

Когда я не вижу тебя хотя бы день, я не  нахожу себе места. Когда тебя вижу, ты для меня как пища для голодного… Когда ты улыбаешься мне или кланяешься на улице, я загораюсь как порох… Когда ты говоришь со мной, я краснею, не могу вымолвить слово… Только я один пылаю во тьме, когда солнце, спрятав свои лучи, покидает нашу планету. Все наслаждаются, а я, в муках распростертый на земле, стенаю и плачу. Люблю; зачем я только родился?

Последняя любовь пришла к Микеланджело в возрасте 63 года. Он тогда встретился с Витторией Колонна – женщиной незаурядного ума, большой любительницей искусства. Ей было 46. Но и здесь дальше платонических отношений дело не дошло. Виттория была человеком очень религиозным. С ее кончиной любовь ушла из жизни Микеланджело насовсем.

«В моем сердце не осталось пламени любви. Большое зло всегда изгоняет меньшее; у души подрезаны крылья».

Микеланджело прожил 89 лет и до последних дней работал. Жил один, почти ничего не ел. Страдал бессонницей и потому работал по ночам. Он надевал на голову картонный шлем со свечой, который сам себе смастерил, чтобы свет падал на работу, а руки были свободны, тишина стала для него благодеянием, ночь  - подругой:

«Ночь – темная, но благословенная пора, когда всякий труд завершается отдыхом; у того, кто превозносит тебя, - глубокий ум и зоркий глаз, и тот, кто чтит тебя, судит справедливо. Ножницами своими ты обрезаешь нить усталой мысли, погружая ее в прохладную тень и покой, и часто в сновидениях ты уносишь меня из этого мира в тот, другой мир, куда я надеюсь уйти»..

Марчелло. Адажио.

Исааку Ильичу Левитану было всего 40 лет, когда он тяжело и неизлечимо больной пытался работать. Несколько минут труда и художник, тяжело дыша, опускался в кресло и снова к мольберту.

Страшные приступы меланхолии доводили этого человека до исступления. Ах, сколько, счастливых дней украл у этого талантливого человека этот недуг! Это несчастье породили страдания и лишения юности.

Два брата Исаак и Адольф, остались без родителей и без крова – впереди долгие годы нищеты. Исаак скитался по ночлежкам, часто ночевал в классе. Однажды в класс вошел инспектор и громко объявил, что ученик должен покинуть занятия. Левитан не внес плату за обучение и его исключают из училища. Высокий красивый юноша вышел. Товарищи стали собирать деньги – кто сколько мог. И Левитан остался. Но что дальше? Бывали дни, когда у него не было просто куска хлеба. Его подкармливали у себя дома ученики, кто мог. Бездомность угнетала Левитана не меньше голода. Вечер был самой грустной порой. Ученики весело собираются домой, их ждут дома матери, уютный обеденный стол, теплая постель, а ему некуда идти. Его никто не ждет.

В 1879 году после покушения Соловьева на Александра ІІ в Москве запретили жить евреям. Подвергся этой каре и Левитан. Отныне он изгнанник. Ему пришлось уехать в подмосковную деревню. Он страшно бедствовал. Очень обрадовался, когда занятия в училище закончились. Теперь можно было не срамится перед людьми в изодранном клетчатом пиджаке, ветхих штанах и совсем изодранных башмаках на босу ногу. В этом виде Левитан стеснялся показываться даже на улицах дачного поселка. Он прятался в рощах или писал этюды с лодки на озере.

Прошло время. Однажды Исаак объяснился в любви сестре Антона Павловича Чехова (с которым он дружил всю жизнь) – Маше. Чехов сказал Маше: «Ты, конечно, если хочешь, можешь выйти за него замуж, но прежде хорошо подумай. И имей ввиду, что ему нужны женщины бальзаковского возраста, а не такие, как ты.»

Чехов хотел уберечь сестру от возможных страданий, но своей осторожностью он уберег Исаака от возможного семейного счастья. Никогда больше Левитан уже не пытался найти счастья в семейной жизни.

Осенний пейзаж, показанный им на второй Ученической выставке, привлек внимание Третьякова. Основатель галереи остановился возле небольшой картины. Бесконечная аллея как бы втянула его в осенний парк с пожелтевшими листьями клена. Печаль пасмурного дня дополнялась фигурой грустной женщины, тихо идущей на зрителя.

«Осень, осыпается весь наш бедный сад, листья пожелтевшие по ветру летят». (А.Толстой)

Чайковский.  Времена года. «Осенняя песня». (Октябрь).
П.И.Чайковский был в Париже. Надежда Филаретова фон Мекк прислала ему записку – почему он нигде не бывает. Этот вопрос его рассердил и задел за самое больное  в его характере – он был нелюдим. Он всячески избегал встреч с людьми и общался только тогда, когда это казалось совершенно неизбежно. А его отношение к женщинам? Он их тоже избегал, особенно после неудачной женитьбы на одной из бывших учениц московской консерватории Антонине Ивановне Милюковой. Их совместная жизнь продолжалась всего несколько недель – и полное разочарование…

Но что это за странные отношения с графиней фон Мекк? Н.Ф. фон Мекк после смерти мужа унаследовала громадное состояние. Большая любительница искусства она была очарована музыкой Чайковского. Но чем больше она очаровывалась его музыкой, тем больше опасалась личного знакомства и она стала просто писать письма Петру Ильичу.

В это время Чайковский крайне нуждался в деньгах, были долги. Он попросил взаймы у Надежды Филаретовны три тыщи рублей, обещав отдать постепенно. Чайковский чувствовал, что фон Мекк не откажет, но упрекал себя в злоупотреблении ее добротой. Надежда Филаретовна деньги дала и просила не беспокоиться о возвращении долга, лишь бы он, великий музыкант, занимался творчеством. И вот в течение всей жизни она регулярно посылала Чайковскому раз в год 6 тысяч рублей. Она оплачивала его зарубежные поездки, стоимость гостиниц, предоставляла свой дом ему для работы, но… Петр Ильич ни разу в жизни не подошел к этой женщине и не поблагодарил эту женщину за поддержку. На протяжении всей жизни они ни разу не встретились.

В Италии они жили по соседству. Чайковский наблюдал за ней с окна, когда она проходила мимо его дома с дочерьми. Однажды в театре Петр Ильич имел возможность рассматривать в бинокль Надежду Филарентовну. Ему даже понравилось ее некрасивая, но характерная внешность. Но и здесь не подошел. А раз, когда он гостил в ее имении, но жил в доме рядом они встретились на одно мгновение. Фаэтон с Чайковским подъехал к мосту-  навстречу экипаж, в котором сидела Надежда Филаретовна. Деваться было некуда и Петр Ильич учтиво снял шляпу. Лишь одно мгновение они были лицом к лицу. Но Чайковский сильно сконфузился.

Надежда Филаретовна несколько раз была на грани разорения. Но продолжала высылать Чайковскому деньги только лишь для того, чтобы он мог сочинять не думая о хлебе насущном. И только, когда ее финансовое положение резко ухудшалось и здоровье пошатнулось, она сообщила Чайковскому, что ей грозит разорение и она не может больше ему помочь. «Не забывайте и хотя бы иногда вспоминайте своего друга» - заканчивала Надежда Филаретовна письмо.

Петр Ильич обиделся на фон Мекк, что она прервала переписку, лишившись возможности материально помогать ему. Обиделся, забыв, что обязан ей всем или почти всем.

Надежда Филаретовна тяжело болела последние годы и пережила Чайковского всего на 2 с половиной месяца. И кто знает на какие жертвы ей приходилось идти, чтобы помогать Чайковскому. Не сложилось ее личная жизнь, по Москве ходили различные неприятные слухи, а взамен она даже ни разу не увидела глаза любимого ею человека. На протяжении всей жизни она оберегала его покой и гений. И в том, что создал Чайковский, немалая доля страданий этой женщины. Так снимем же шляпы, друзья, перед великой любовью женщины к искусству, великой и бескорыстной.

Чайковский. «Забыть так скоро».
Три года назад человечество отметило двухсотлетие со дня рождения прекрасного певца и композитора Франца Шуберта. Шуберта не успели оценить в течении его короткой жизни. Он прожил всего 31 год.

Чувствовал неукротимую силу таланта, желание творить. Творил симфонии, инструментальные произведения, около шестисот песен и… складывал все в стол. Его музыка просто никому не была нужна. Как это страшно. Наверное,  это его и сломило.

Не кричит о нем газета, 

и молчит о нем печать,

жалко Шуберту, что это, 

жалко Шуберту, что это 

тоже может огорчать.

Жаль, что дорог каждый таллер, 

жаль, что дома неуют.

Впрочем, это все детали – 

Жаль, что песен не поют.

Это было в один из зимний дней. Франц в очередной раз нес несколько своих произведений, чтобы предложить их издателю. Может удастся хоть немножко заработать. Денег не было совсем. Чем ближе подходил Шуберт к дому издателя, тем больше забывал слова, которые он приготовился сказать ему при встрече. «Разве мало того, что я сказал здесь?» - подумал Франц, поглядывая на ноты.

Когда Шуберт зашел в дом издателя, над дверями прозвучал колокольчик. За длинным столом сидел пожилой человек.

- Молодой человек чего-то хочет? – спросил издатель.

- Я решил показать вашей издательской фирме несколько своих произведений…

- А как ваша фамилия?

- Шуберт.

- Шуберт?

- Это мои песни, - тихо сказал Франц и положил ноты на стол.

- Песен мы не печатаем. Их никто не покупает, да еще такие серьезные, как ваши. Люди хотят отдыхать, веселится, а не думать. Извините.

- Может я отдам вам мои песни за половину гонорара. Который вы обычно платите?

- Нет.

- Ну тогда я оставлю вам все даром. Вместо платы дадите мне два-три напечатанных экземпляра этих произведений, и я буду счастлив.

- Жаль, но нет…

Шуберт в очередной раз ушел ни с чем.

Появилась другая надежда. Друзья советовали отослать песни на стихи Гете самому автору слов. Если он их достойно оценит,  издатели будут драться за право напечатать песни. И Шуберт начал писать письмо Гете. Начал так: «Тот, что ниже подписался осмелился этими несколькими строчками занять у Вашего превосходительства несколько минут драгоценного времени…»

Шуберт послал это письмо и нотные тетради с песнями. Через два месяца пришла маленькая посылка. Франц дрожащими руками разорвал пакет. «Гете мне ответил!» - воскликнул Шуберт. Франц увидел свои тетради с песнями. А где же письмо Гете? Ничего не было, только его тетради. Шуберт как будто от страшного удара упал на кровать и заплакал.

Потом пришла страшная неизлечимая болезнь. Франц писал в письме своему другу: «…Без лишних слов скажу, что чувствую себя самым несчастным на свете. Представь себе человека, который никогда не поправляется. От одной мысли об этом ему становиться с каждым днем все хуже. Представь себе человека, чьи блестящие мечты рассеялись, как утренний туман, а судьба не дает ничего другого, кроме тяжелейших страданий… Ложусь каждый вечер с надеждой, что утром больше не проснусь.»

Шуберт. Серенада.
Во главе героического отряда великий страдальцев я отвожу первое место мощному и чистому душой Бетховену.

«Он был невысокий, коренастый, могучего, почти атлетического сложения. Лицо широкое, кирпично-красного оттенка, - только на склоне лет цвет кожи стал желтоватым, болезненным, особенно зимой, когда он сидел сиднем в четырех стенах, вдалеке от своих любимых полей. Лоб мощный, шишковатый. Волосы, необычайно густые и черные, казалось, не знали гребня: они торчали во все стороны,» - так описывает Бетховена Ромен Роллан. 

Великий пианист и композитор Карл Черни, мальчиком, в 1801 году, увидев его однажды небритого, с обросшим щетиной лицом, всклокоченной гривой, в куртке и панталонах из козьей кожи, решил, что перед ним Робинзон Крузо.

Беда рано постучала в дверь к этому человеку, поселилась и больше его не покидала. Когда Бетховену было 26 лет, глухота начала свою страшную разрушительную работу. Даже ночью в его ушах стоял непрерывный шум. Слух постепенно ослабевал. В течение нескольких лет он никому в этом не признавался, даже самым близким друзьям; он избегал появляться на людях, чтобы как-нибудь не обнаружился его недостаток. Но через 2 года он уже не в силах молчать. Он пишет Вегелеру, своему другу: «Я влачу печальное существование. Вот уже два года, как я тщательно избегаю всякого общества, потому что не могу же я сказать людям: «Я глухой!» Это было бы еще возможно, будь у меня какая-нибудь другая профессия, но при моем ремесле ничто не может быть ужаснее.»,

Чуть позже пастору Аменда: «… Конечно, я твердо решил быть сильнее своих страданий, но удастся ли мне это?».

К физическим страданиям присоединилось огорчения совсем иного порядка. Друзья Бетховена рассказывают, что они не  помнят Бетховена иначе, как в состоянии страстной влюбленности. Его увлечения, по-видимому, всегда отличались поразительной чистотой. Он без конца влюблялся до безумия, без конца предавался мечтам о счастье, затем очень скоро наступало разочарование, он переживал горькие муки.

Глухим Бетховен прожил 30 лет. И все это время писал музыку. За десять лет до смерти глухота стала полной. Обращался с людьми только с помощью разговорных тетрадей.

Когда до слуха гения глухого

Не достигало уж людское слово, когда он знал лишь бунт стихий немых,

И, страстью опьяняемый, из них

Слагал гармонии, чредой чудесной, - 

Прославленный, осмеянный, титан

И раб – он умирал. 





(М.Т.Рыльский)

Несмотря на все свои бедствия, он сам хотел, чтобы его пример мог служить поддержкой другим страдальцам: «Пусть страдалец утешиться, видя такого же страдальца, как и он сам, который, вопреки всем преградам, воздвигнутым самой природой, сделал все, что было в его силах, дабы стать человеком, достойным этого имени».

Бетховен Соната №7, ІІ ч.

Великие души подобные горным вершинам. На них обрушиваются вихри, их обволакивают тучи, но дышится там легче и привольнее. Свежий и прозрачный воздух очищает сердце от всякой скверны, а когда рассеиваются тучи, с высоты открываются безграничные дали и видишь все человечество.

Я не стану утверждать, что любой из нас, обыкновенных смертных, может жить на вершинах. Но пусть хоть раз в году люди совершат туда паломничество. Там обновится дыхание их легких и кровь, что течет в их жилах. Там они почувствуют себя ближе к Вечности.

Шуберт. Ave Maria.
Струнно-клавишные инструменты
Дорогие ребята!

Мы продолжаем наши встречи в «Музыкальной гостиной». Очень приятно, что вы часто спрашивали: «Когда будет следующая программа?» Значит вы ждали. Ждали и мы, и, признаюсь, с нетерпением.

В этом году мы хотим начать знакомить вас с музыкальными инструментами. Хотим, чтобы музыканты поделились секретами прекрасного исполнения на этих инструментах. А нужно ли это? Постараемся ответить на этот вопрос. «Вы любите музыку? – вопрос излишний, ибо ответ может быть только один. Музыка – вот она рядом, достаточно включить приемник телевизор, магнитофон. Театр по телефизору не театр, живопись – не живопись, а музыка и так хороша, тут живой звук, а не изображение. Кое-кто утверждает, что слушать музыку дома даже лучше, чем в зале: никто не мешает, не шумит конфетными обертками, не кашляет. а если у вас вдобавок классная аппаратура..! Да, это так. Но вот что кажется странным: теперь мы гараздо чаще говорим о звуковоспроизводящей аппаратуре, чем об инструментах, которые в руках человека этот звук создают. Мы лучше знаем характеристики магнитофонов, лазерных проигрователей, акустических систем, чем достоинства музыкальных инструментов. Да что там достоинства – мы не всегда отличаем один инструмент от другого. Исполнение музыки отдалилось от слушателя во времени и простарнстве, и мы вам предлагаем преодолеть это расстояние. Мы внимательно рассмотрим инструменты вблизи и внимательно разберемся как они устроены. Нам в этом помогут музыканты. Мы познакомимся с историей инструментов и их нынешнем днем.

Итак, сегодня наш вечер посвящен этому удивительному инструменту, который стоит в этом классе – фортепиано. Для начала мы просто послушаем, как звучит этот инструмент.

Шопен. Полонез Ля мажор.

Но неужели и сто и двести лет назад этот инструмент имел такой же вид и так же звучал? Нет, конечно. Фортепиано прошел сложный эволюционный путь. Первый инструмент, в котором сочетались клавиши и струны появился в ХІ веке и назывался клавикорд. Это был замечательный инструмент, чрезвычайно простой и в то же время обладающий нежным серебристым звучанием. Устройство его было таковым: несколько совершенно одинаковых струн, к каждой из них подходила клавиша с металлическим стержнем на конце. Когда нажимали определенную клавишу, наконечник ударял по струне, деля ее на две части – одну звучащую, другую нет. Чем короче была звучащая часть струны, тем выше заук. Этот принцип звукоизвлечения я могу вам продемонстрировать на гитаре. (Демонстрация). Внешне клавикорд представлял собой невысокий ящик, который музыкант во время игры ставил на колени. Потом клавикорд стал настольным, а позже он преобрел собственные ножки.

Рамо. Менуэт. (Звучание клавикорда).

Может быть и жил бы клавикорд до сих пор, если бы не его слишком тихий звук.

В ХVІ в. во многих европейских странах широко распространился инструмент под названим клавесин. Вместо металических наконечников на клавишах (как было в клавикорде) у клавесинов устанавливались деревянные брусочки с перышками вверху. Перышки заставляли звучать струну уже не ударом, а щипком. Клавесин звучал намного громче клавикорда и в этом было его главное преимущество. На нем можно играть в больших залах. Клавесин обладал и совершенно новым конструктовным элементом по сравнению с клавикордом – гибкой деревянной декой, которая, резонируя, облагораживала звук. Такая же дека есть и у гитары, скрипки, фортепиано. Своим внешним видом клавесин похож на современный рояль. Только чуть поменьше размером.

Для клавесина писал великий Иоганг Себастьян Бах. Сейчас вы услышите как звучал клавесин. Современная техника позволяет нам приблизиться к этому звучанию почти на сто процентов.

Бах. Французская сюита. Алеманда (звучание клависина).

Бах обучал своих детей музыке (а их было у него 17). Он сам разработал интересный ученический репертуар для клависина своим детям. Пьесы были от самых легких до все более сложных. Все пьесы полифоничны, т.е. основаны на сплетении самостоятельных голосов-мелодий. Очень трудно научиться вести одновременно несколько голосов так плавно и отчетливо, как будто их играет не один пианист, а поют два или три певца. Это трудно даже на современном фортепиано, с его более певучим звуком, чем был у клависина, на котором играли во времена Баха. Бах выроботал свою особую технику игры на клависине, которая сильно отличалась от принятой в его время. Тогда играли вытянутыми пальцами, а Бах требовал, чтобы пальцы были слегка заокруглеными. Тогда играли только чтырмя пальцами, а Бах использовал и 1-ый (большой) палец, подкладывая его в случае необходимости, как играют в настоящее время.

Бах. Двухголосная инвенция №3.

В.А.Моцарт, великий австрийский композитор, еще в раннем возрасте проявил незаурядные способности к музыке. С двух лет Вольфганг остро реагировал на различные шумовые и музыкальные звуки. Было такое ощущение, что слуховые нервы у него совсем обнажены. Уже в 3 года он мог запомнить простые мелодии и мурлыкал их себе под нос. С этого возраста отец мальчика Леопольд Моцарт начинает занятия на клависине со своим сыном.

Первый день занятий. Пока мама Вольфганга одевала мальчика, Леопольд проверил, все ли готово. Служанка затопила печь. В комнате должно быть тепло, чтобы пальцы сохраняли гибкость. Вольфганг не дотягивался до клавиш, настолько он был маленьким, и тогда его посадили на толстую семейную Библию и Амадей отправился с Божьей помощью в плавание по бесконечному океану музыки. Именно для клависина Моцарт написал множество различных произведений.

Моцарт. Сонатина №1, Allegretto (звучание клависина).

В Англии произошла встреча  Моцарта  с сыном великого Баха Кристианом. Именно у него Вольфганг увидел доселе неведомый ему музыкальный инструмент – фортепиано. Этот инстремент только входил в моду. Бах считал, что придет время – и фортепиано вытеснет клависин, натсолько богаче были его возможности.

Волфганг пожошел к инструменту и заиграл. Начал медленно, неуверенно. Как он и опасался, звук фортепиано оказался слишком громким и недостаточно четким. Ему не хватало чистоты и ясности клависина. Некоторые клавиши слишком долго задерживали звук. Нет, он не мог довериться этому инструменту. Особенно его смутило фортиссимо, несравненно более сильное, чем у клависина. Неудивительно, что музыканты прозвали этот инструмент барабаном. И все же, по-видимому, Баху и папе его исполнение нравилось. Вольфганг вдруг почувствовал уверенность в себе. Ухо различало все новые оттенки в каждой ноте. Моцарт забыл о времени и больше не помнил о клависине. Овладев понемногу клавиатурой, он почувствовал прилив невиданного дотоле волнения. Ему казалось, что не только душа его, но и тело находиться во власти музыки. Он чуть изменил силу удара, и звучные басы обрели вдруг стройность и живую теплоту. Вольфганг забыл, что звук клависина казался ему более четким. Что это по сравнению с богатством ньюансов, с огромными возможностями фортепиано!

Радость переполняла его. Он был готов играть бесконечно. Ему открывался новый язык музыки. И он должен был им овладеть.

А теперь послушайте как звучит та же сонатина на фортепиано.

Моцарт. Сонатина №1, Allegretto (звучание форепиано).

Изобретение фортепиано принято связывать с именем флорентийца Бартоломео Кристофори. Но не один он причастен к рождению фортепиано. Когда идея носится в воздухе, обычно ее воплощают почти одновременно и независимо друг от друга несколько человек. Так случилось и с фортепиано. Во Франции Жан Мариус, в Германии Готлиб Шретер предложили свои конструкции нового инструмента.

Первое фортепиано было продемонстрировано в 1709 г. и принцип работы его больше похож на клавикорд. Но, если в клавикорде металлический наконечник клавиш, ударяя по струне, прижимался к ней плотно (потому и получался тихий звук), то в фортепиано молоточек, ударяя по струне, отскакивал. Таким образом, давал струне возможность долго вибрировать. По сравнению с клавикордом и клависином новый инструмент был как гром после тихого вечера и потому его так и назвали фортепиано, что в переводе с итальянского громко-тихо (фортэ – громко, пиано – тихо).

Поначалу в фортепиано не применялись глушители струн, как сейчас. В настоящее время, нажав клавишу и отпустив ее, звук исчезает, т.к. глушитель прижимается к вибрирующей струне. А вот как звучало первое фортепиано без глушителей.

Гендель. Пассакалия.

Фортепиано проделало путь модернизации, пока стало таким, как мы его сейчас имеем. Революционное новшество было применено в 1825 году – чугунная рама. Это позволило сильно натянуть струны, отчего они зазвучали звонче, полнее. Кстати, натянутые струны действуют на раму с силой 20 тонн.

В отличие от многих инструментов у фортепиано есть один существенный недостаток: после взятия клавиши пианисть не может управлять звуком. Значит, прежде, чем его взять (звук), нужно знать как его взять, ибо после ничего исправить нельзя.

Важным изобретением, позволяющим влиять на звук после взятия, стали педали. Правая педаль убирает все глушители от струн, левая – приближает молоточки к струнам, таким образом звук становиться тише.

Послушайте как звучит произведение без педали и с педалью.

Мендельсон. Песня венецианского гондольера.

Наверное, пора перейти от родового названия инструмента к видовому: конкретно мы знаем не фортепиано, а пианино и рояль. Пианино – инструмент компромысный. Его звучание заведомо хуже рояля (это заложено в конструкции), и мастера пошли на это сознательно – потеряли в качестве звука, зато создали инструмент компактным. Теперь уже трудно представить себе музыку без фортепиано. Много выдающихся пианостов вносили что-то новое в технику исполнения музыкальных произведений. Среди них Ференц Лист – венгерский композитор и пианист. Он придавал большое значение исполнению гамм – специальных тренировочных упражнений. Вот посмотрите и послушайте, чем должен заниматься пианист ежедневно, чтобы держать свои руки, пальцы в надлежащем состоянии.

Гаммы, аккорды, арпеджио.

Польский пианист и композитор Фредерик Шопен большое значение придавал этюдам – специальным произведениям, предназначенным для совершенствования одного какого-то вида техники. Напримар, игре по черным клавишам.

Шопен. Этюд №5.

Конечно, возможности фортепиано очень широкие и выразительные, и изобразительные. Можно даже нарисовать портрет человека, как это сделал Роберт Шуман, немецкий композитор ХІХ века в своем фортепианном цикле «Карнавал». Итак, пьеса называется «Киарина». Немного нашего воображения и перед нами возникает образ сдержанно-страстной молодой девушки.

Шуман. «Карнавал». «Киарина».

Современные композиторы очень здорово используют именно изобразительные возможности фортепиано. В пьесе, которую вы сейчас услышите, можно услышать звон колоколов, тишину пещер, пение монахов.

Сасько. Тайны Лаврских пещер.

Я думаю, что рассказ об этих удивительных инструментах можно продолжать без конца. Так же безконечно можно слушать музыку, которую исполняют на этих инструментах. Но как сказал один мудрый человек, нужно расставаться тогда, когда еще чуть-чуть хочется пообщаться, а не тогда, когда общение уже немного надоело.
Струнно-смычковые инструменты

Сегодня у нас в гостях целое семейство инструментов. Это – струнно-смычковые инструменты. Их четыре: скрипка, альт, виолончель, контрабас. Они – основа симфонического оркестра. Они как братья, но только разного возраста. Мы постараемся понять, в чём особенности каждого, постараемся узнать историю развития этих инструментов и поговорить об их дне сегодняшнем.

Все эти инструменты похожи по форме. Все они сделаны из дерева, имеют верхнюю и нижнюю деку, гриф на который натянуты струны из сухожилий животных. 

Звуки извлекаются при помощи смычка, который также сделан из дерева, между концами которого натянут пучок волос из конского хвоста.

Смычковые инструменты были известны очень давно, но всё же они моложе щипковых, т.е. таких, как гитара, домра, где звук извлекается щипком струны. В древней Греции смычка ещё не знали. Можно считать, что родиной смычковых является Индия. Из Индии эти инструменты попали к персам, арабам, народам северной Африки, а оттуда в 8 веке в Европу.

Было несколько разновидностей смычковых: и примитивных, и более сложных. Постепенно в течение столетий они отошли в прошлое, но дали жизнь инструментам совершенно новой формы – виолам. Строились они разных размеров. С первого взгляда виолы очень похожи на семейство скрипичных. Но разница есть и существенная. В гриф большинства виол вделывались порожки, как у гитары, а гриф скрипичных оставался гладким. Тембр виолы мягкий и тихий. Виолу ожидала судьба клавикорда и клавесина, которые уступили дорогу более совершенным инструментам – фортепиано. Но вернёмся к тем струнно-смычковым, которые у нас сегодня в гостях. Чтобы не обижались самые маленькие, начнём с них.

 Королева оркестра – скрипка – самый распространённый струнно-смычковый инструмент. Она в музыке является столь же необходимым инструментом, как в человеческом бытие хлеб насущный. Говорят, что скрипка поёт и правда, и правда её звук похож на трепетный человеческий голос.

Муз. произведение (скрипка)

Тайна скрипки… такое выражение больше подходит к детективному роману, чем к рассказу о музыкальных инструментах. Но всё-таки, раз так говорят – в чём же тайна? Скрипки, изготовленные 300-400 лет тому назад известными итальянскими мастерами Страдивари, Амати, Гварнери, и современные скрипки, изготовленные на хорошей фабрике, по всем правилам – это, как говорят в Одессе, две большие разницы. Но почему?

Учёные изучали скрипку как никакой другой инструмент. Ею занимались и физики, и математики, и музыканты. Кое-что они поняли и объяснили, но до сих пор никому не удалось теоретически обосновать акустику скрипки или хотя бы дать рекомендации, как делать инструменты столь же совершенные, какие делали в старину.

Всё загадочное неизбежно обрастает слухами. Скрипка тоже породила множество легенд.

Говорят, что знаменитые итальянские мастера были лишены возможности наслаждаться подлинным звучанием своих скрипок, потому что после изготовления она пела совсем не так, как должна петь через столетия. Мастера, мол, рассчитывали на будущее. Говорят, что хорошая скрипка получалась только тогда, когда для каждой её детали брали единственно подходящий сорт дерева. Например, верхнюю деку делали только из тирольской ели. И даже не всякую тирольскую ель валили и пускали в дело, а сперва присматривались на какое дерево больше садятся птицы. Потом дерево слушали стетоскопом, насколько оно певуче. Спиливали дерево только зимой, и только так, чтобы оно не падало, а осторожно было опущено на землю. Говорят, что своим прекрасным звучанием старинные скрипки обязаны прежде всего лаку, которым покрывали скрипки, а тайну этого лака старинные мастера унесли с собой в могилу.

Вопросы к исполнителю о скрипке, о приёме звукоизвлечения с показом.

Но вернёмся к легендам. Легенды красивы, спору нет, но они мало помогают что-либо понять. А нам бы хотелось.

Во-первых, по отзывам, опубликованных в печати тех лет, скрипки старых мастеров и тогда звучали божественно.

Во-вторых, легенда о возможном дереве для скрипки тоже не подтверждается. Многие инструменты сделаны из других пород деревьев. Например, из северной ели сосны, пихты. Причём сами куски дерева не важны. Например, Страдивари, даже если не хватало цельного куска, добавлял другой. Вообще говорят, что он покупал дерево для своих инструментов на деревянном складе.

В-третьих, размеры скрипок совершенно разные, нет похожих. Совпадает длина – неодинаковая толщина деки, одинаковые корпуса – по-разному расположены фигурные прорези в верхних деках, и т. д. И форма скрипки такая потому, что она диктуется, прежде всего, требованиями удобств. Полукруглые вырезы по бокам нужны, прежде всего, для того, чтобы при игре на крайних струнах скрипки не зацепать смычком корпус.

Наконец о лаке. Никто не держал в тайне состав лака. Наоборот, Страдивари охотно давал составы лака другим мастерам, да и сам пользовался разными лаками. Вначале он использовал лак своего учителя Амати, а потом придумал свой.

Так в чём же дело? Может, мастера просто чувствовали, как из данного куска дерева сделать прекрасно звучащий инструмент. В этом смысле можно говорить не о каких-то секретах, а просто об интуиции. Как это передать другим?

 Так или иначе, изготовление хороших скрипок большое искусство. А в любом искусстве есть свои тайны.

Муз. произведение (скрипка)

На вопрос «что такое альт?», все отвечают, что это скрипка, только побольше. Такой ответ верен, если иметь в виду лишь форму инструмента, его внешний вид. Но альт имеет и свой характер, свой тембр, т. е. окраску звука, непохожий ни на какой другой инструмент. Потому считать его просто большой скрипкой нельзя.

История альта драматична. Ему не везло, да и сейчас не везёт, потому что альт больше скрипки, чтобы играть на таком инструменте, музыкант должен иметь длинные и сильные пальцы, а это бывает редко. Вы спросите, а как же тогда играют на виолончели и тем более на контрабасе. Ведь эти инструменты намного больше альта. Но об этом чуть позже. А сейчас послушаем, как звучит альт.

Муз. произведение (альт)

Если вы заметили, левая рука скрипача и альтиста делает сразу два дела: прижимает струны к грифу и поддерживает инструмент. Левая рука виолончелиста и контрабасиста от второго дела освобождена. Их инструменты имеют другую опору. Если бы альтист мог свободно держать руку над грифом! Никаких проблем не было бы, но его большой палец всё время должен оставаться внизу, под грифом, а остальные пальцы приходится тянуть, особенно при игре в том месте грифа, который находится над инструментом, а это не так просто.

Кремонские мастера делали большие прекрасно звучащие альты. Получалась парадоксальная ситуация. Если скрипач всегда мечтал о хорошей скрипке и искал её, то альт наоборот, сам искал музыканта и не всегда находил его. Музыканты отвергают большие и прекрасно звучащие альты и заказывают себе инструменты поменьше. Постепенно сложилось мнение, что на большом альте вообще невозможно играть. В результате композиторы писали мало серьёзных партий для альта в оркестровых произведениях. В настоящее время положение меняется в лучшую сторону. Альт – полноправный участник симфонического и камерного оркестров. Уже не в диковинку сольный концерт альтиста. Особенно большая заслуга в пропаганде альта принадлежит выдающемуся музыканту, нашему современнику, Юрию Башмету. Если кому-то из вас удастся попасть на концерт альтиста, впечатление останется незабываемое.

Муз. произведение (альт)

Следующий инструмент из семейства скрипичных – виолончель. Здесь уже никто не скажет, что виолончель большая скрипка. У виолончели совершенно особенный тембр звучания и свой характер. Когда нужно музыканту выразить скорбь, печаль, грусть, отчаяние, виолончели нет равных, насколько глубоко передаёт она эти чувства.

Муз. произведение (виолончель)

Виолончели строили уже самые первые мастера: Бертолотти, Маджини, Амати. Но, как и скрипку довёл до совершенства Антонио Страдивари. Много виолончелей делал один из любимых учеников Страдивари Карло Бергонци. Его инструменты считаются одним из лучших.

Вопросы исполнителю.

Как и альт, виолончель не сразу заняла в музыке заметное место. Долго ей поручали в оркестре только сопровождение. Причём и в сопровождении она нередко не была самостоятельной, а лишь дублировала партии других инструментов. Но необыкновенные качества её были, в конце концов, замечены. Большие музыканты совершенствовали приёмы игры, композиторы стали поручать ей отдельные партии в оркестре, а затем признали её солирующим инструментом.

Сейчас виолончелисты участвуют во многих международных конкурсах наравне со скрипачами и пианистами, а произведения, написанные специально для виолончели, неотделимы от остального музыкального богатства.

Муз. произведение (виолончель).

Семейство скрипичных завершает ещё один представитель – контрабас. О его форме нужно сказать особо. Попробуйте мысленно увеличить скрипку до размеров контрабаса – и совпадения не получится. У контрабаса покатые плечи, нижняя дека у него более плоская, чем у скрипки и впереди по бокам не такой формы. Даже размеры не устоялись. Бывают 180 см, бывают 200 см длиной. Поэтому контрабасистам приходится нелегко: возить с собой такой большой инструмент трудно, ведь в другом городе может попасться контрабас непривычных размеров. 

Есть у этого инструмента непреодолённый до сих пор недостаток – так называемый контрабасовый гул, которым сопровождается его звучание. Но, несмотря на это, в оркестре контрабас незаменим – только у него из всех инструментов низкого регистра звук такой густой и плотный.

Все инструменты семейства скрипичных в разное время вводились в джазовые оркестры и ансамбли, и только контрабас прочно обосновался в них. Были и есть среди джазовых контрабасистов свои виртуозы, свои звёзды. И, несмотря на появление такого подходящего для джаза инструмента как басовая электрогитара, никто из джаз оркестра не поспешил совсем отказаться от контрабаса. Если в оркестре преимущественно играют смычком на контрабасе, то в джазовом оркестре – pizzicato, т.е. щипком.

Муз.произведение (контрабас).

Казалось бы, контрабас никак не подходит для сольных выступлений, его дело – сопровождение, но это не так. Есть музыканты, которые преодолевают эту сложившуюся специфику инструмента и доказывают, что в нём таятся ещё не открытые возможности.

Вот мы и познакомились с четырьмя родственниками из семейства скрипичных: скрипкой, альтом, виолончелью и контрабасом. Их роль в современной музыке огромна. Без них нет симфонического оркестра, камерного оркестра, струнного квартета, нет многих народных ансамблей. И в то же время каждый из них великолепный солист.
Баян и балалайка

Сегодня у нас в гостях музыканты, которые играют на очень популярных в народной среде музыкальных инструментах. Это баян и балалайка. Даже в учебных заведениях они относятся к отделу народных инструментов. Это не случайно. Баян и балалайка стали так любимы народом, что вошли в его жизнь. Но прежде чем рассказать о создании и развитии этих инструментов, послушаем, как они звучат.

Муз.произведение (исп. на баяне и балалайке)

В истории изобретений можно встретить немало примеров, когда давно известные вещи, соединённые вдруг кем-то особым образом, приобретали совершенно новое качество. Так получилось и с ручной гармошкой.

В 1822 г. настройщик органов и фортепиано немец Фридрих Бушман сконструировал специальное приспособление, облегчающее настройку органных труб. Это маленькая коробочка, в которую был вделан металлический язычок (тоненькая металлическая пластина). Когда Фридрих вдувал воздух в коробочку, язычок колебался под напором воздуха, издавал звук определённой высоты. По нему и настраивалась труба органа.

Несколько таких коробочек, дававших звуки разной высоты, упрощали настройку. Но мастеру не нравилось, что одна рука при настройке таким способом была занята (он подносил ею коробочку к губам). Тогда Фридрих вделал каждый язычок в мех. Теперь во время настройки он ставил приспособление рядом с собой, растягивая мех к верху - и отпускал. Сжимаясь под давлением собственного веса, мех подавал воздух на язычок и тот звучал. Вот так возникла идея нового звукоизвлечения. Дальше история баяна - совершенствование этой идеи.

Фридрих в один мех встроил несколько язычков, а чтобы они звучали одновременно - пристроил к каждому язычку клапан, при нажатии которого воздух поступал именно к этому язычку. А ещё чуть  позднее Фридрих понял, что изобретённую им  конструкцию можно превратить в самостоятельный музыкальный инструмент. Так мастер, облегчая себе труд, пришел к новой форме музыкального инструмента. В это время Фридриху было 17 лет.
Муз.произведение (баян).

До такого инструмента, на котором только что играл исполнитель, было ещё далеко. В технике идею нередко подаёт один, а разрабатывает её совсем другой. Так было и с ручной гармошкой. Венский органный мастер Кирилл Демиан усовершенствовал изобретение Бушмана. И 6 мая 1829 года подал заявку на новый музыкальный инструмент, который получил название аккордеон. Он имел 5 кнопок справа и 5 кнопок слева. И на нём уже можно было играть простые мелодии, правда, только в одной тональности. Вы скажете, что аккордеон в нашем понимании - это инструмент, похожий на баян, только с правой клавиатурой как у фортепиано.

Действительно, получилась маленькая путаница. Дело в том, что и тот, и этот инструмент называется аккордеоном, только тот кнопочный, а этот клавишный.

В России кнопочный аккордеон ещё получил другое название- баян, которое так прижилось,что вытиснело первоначальное.
Муз. произведение (баян)

Само слово баян происходит от монгольского и означает в переводе богатый, одарённый. Впервые имя Баян встречается в замечательном памятнике древнерусской литературы XII века ,,Слово о полку Игореве “. Звали так певца-дружинника, снискавшего большую славу своим искусством.

Песней Баян мог одушевить войско, идущее в поход, зажечь жажду подвигов в людских сердцах. Автор ,,Слова “ называет его ,,волшебником “, ,,соловьём старого времени “.

,,…Баян свои вещие персты на живые струны воскладал, они же сами собой князьям славу рокотали…”.

Впоследствии слово ,,Баян “ стало нарицательным для обозначения поэта-певца.

Помните, он есть у Пушкина в ,,Руслане и Людмиле “:

Слилися реки в шум невнятный;

Жужжит гостей весёлый круг;

Но вдруг раздался глас приятный

И звонких гуслей беглый звук

Все смолкли, слушают Баяна:

И славит сладостный певец

Людмилу- прелесть и Руслана

И Лелем свитый им венец.

Но вернёмся к истории совершенствования Домиановского аккордеона.

Летом 1830 года этот инструмент попал в руки известному тульскому оружейному мастеру Ивану Сизову. Как всякий мастеровой человек, он, прежде всего, разобрал аккордеон, чтобы посмотреть, как устроена эта вещица. Изучив, сделал своими руками такой же. Об этом узнали в Туле многие. И пошло, поехало…

Изготавливать такие инструменты и по ходу усовершенствовать, стали много умельцев. И через несколько лет Тула стала выпускать 10 000 инструментов в год. И спрос на них рос.  Музыкальный инструмент доступен был простому народу, имел приятный звук и был неприхотливый в обращении.

Где-то с 1850-го года ,,выпуск’’ гармошек в России стал повсеместным. В каждой области её переиначивали под свои напевы, появились саратовская, череповецкая, елецкая, вятская гармошки- всех не перечесть. Уже тогда звучание гармошки стало походить на звук современного баяна.
Муз. произведение (гармошка)

Но в чём же всё-таки секрет столь широкой популярности этого инструмента? Во-первых, этот инструмент как бы сам себе аккомпанирует. Если на правой клавиатуре можно сыграть мелодию, то на левой целые аккорды одной кнопкой.

Во-вторых, даже первые несовершенные инструменты позволяли извлекать звуки от едва слышимых до очень громких, изменяя давление на мех.

В-третьих, привлекала неприхотливость инструмента. Он годами, десятилетиями не требует настройки, даже, если его хранят в не очень подходящих условиях. Любой ручной струнный инструмент приходится настраивать перед игрой.

И, в-четвёртых, на гармошке или баяне можно играть не только сидя или стоя, но даже пританцовывая.

Современный вид баян получил около ста лет тому назад. В отличие от гармошки  (на которой можно играть не все мелодии и не во всех тональностях) баян в правой клавиатуре имеет хроматический строй, т. е. каждая последующая кнопка на ½ тона выше предыдущей. На баяне (в отличие от фортепиано, скрипки) немного проще даётся начальный период обучения. Но начинать занятия с ребёнком можно только тогда, когда тот окрепнет физически (растягивать меха можно, имея определённую физическую силу). Достигнуть же совершенства игры на баяне необычайно сложно.

В настоящее время выпускаются так называемые готово-выборные баяны, где левая клавиатура может переключаться на хроматический строй. Это даёт возможность исполнять даже сложные полифонические произведения. Очень хороший баян стоит 5 тысяч долларов. Существуют не только трёхрядные клавиатуры, но и пятирядные. Это всё для удобства игры. Особенно при аккомпанировании певцу или другому инструменту.
Муз. произведение (баян)

Самые первые сведения о балалайке относятся к 1715 году. Вот балалайка – истинно русское изобретение. Корпус её деревянный, обычно треугольный, склеяный из отдельных деталей. Гриф длинный со слегка отогнутой назад лопатообразной головкой. Дека плоская и тонкая с одним круглым резонаторным отверстием. Балалайка имеет три струны. Сначала применялись жильные струны, потом металлические. Звук извлекается бряцанием указательным пальцем правой руки по всем струнам сверху вниз и обратно (основной приём), и защипыванием отдельных струн (показ). Иногда применяется и «дробь» - бряцание четырьмя пальцами. Звучит балалайка не громко, но звонко. Под балалайку устраивались деревенские пляски, исполнялись народные песни. В 18 – 19 веках балалайка была одним из самых распространённых музыкальных инструментов в России, о чём свидетельствуют многочисленные сказки, пословицы, а также изображение балалайки на лубочных картинах.

Лев Толстой «Война и мир» т. 5 стр. 270.

«Дверь в конце коридора (который дядюшка называл колидор) вела в холостую охотническую: так называлась людская для охотников. Босые ноги быстро зашлёпали, и невидимая рука отворила дверь в охотническую. Из коридора ясно стали слышны звуки балалайки, на которой играл, очевидно, какой-нибудь мастер этого дела. Наташа уже давно прислушивалась к этим звукам и теперь вышла в коридор, чтобы слышать их яснее.

- Это у меня мой Митька-кучер… Я ему купил хорошую балалайку, люблю,- сказал дядюшка. У дядюшки было заведено, чтобы, когда он приезжает с охоты, в холостой охотнической Митька играл на балалайке. Дядюшка любил слушать эту музыку.

- Как хорошо! Право, отлично,- сказал Николай с некоторым невольным пренебрежением, как будто ему совестно было признаться в том, что ему очень были приятны эти звуки.

- Как отлично? – с упрёком сказала Наташа, чувствуя тон, которым сказал это брат. – Не отлично, а это прелесть что такое! – Ей так же как грибки, мёд и наливки дядюшки казались лучшими в мире, так и эта песня казалась ей в эту минуту верхом музыкальной прелести.

- Ещё, пожалуйста ещё, – сказала Наташа в дверь, как только замолкла балалайка. Митька настроил и опять задребезжал Барыню с переборами и перехватами. Дядюшка сидел и слушал, склонив голову набок с чуть заметной улыбкой. Мотив Барыни повторился раз сто. Несколько раз балалайку настраивали, и опять дребезжали те же звуки, и слушателям не наскучивало, а только хотелось ещё и ещё слушать эту игру».
Муз. произведение(балалайка)

Среди известных мастеров-виртуозов игры на балалайке следует вспомнить Василия Андреева. Во-первых, он создал первый оркестр русских народных инструментов. Во-вторых, он много времени и сил тратил на усовершенствование балалайки. По его чертежам скрипичные мастера делали великолепные инструменты. Несмотря на то, что Андреев прекрасно играл на фортепиано, скрипке, свою любовь к балалайке он пронёс на протяжении всей жизни. С этим инструментом он выступал с концертами во многих городах России и всегда эти концерты пользовались большим успехом у зрителей. А в 1889 г. на Всемирной выставке в Париже Андреев произвёл фурор своим концертом, и его избрали Почётным членом Французской академии изящных искусств.

В 1908-1913 годах Андреев со своим оркестром гастролировал во многих странах мира, широко пропагандируя как русскую музыку, так и в частности балалайку. Андреев создал специальные методики обучения игре на балалайке, которыми пользуются и сейчас.
Муз. произведение (баян и балалайка )
Камерный концерт

Обычно мы открываем двери нашей «Музыкальной гостиной» в конце ноября, когда пройдёт суета первых недель учебного года, когда всё, что связано с летом и летним образом жизни постепенно уходит. В это время  мы уже немножко привыкаем  к новому ритму  «зимней» жизни. Так сложилось издавна. Именно в это время открывались двери театров, концертных залов и начинался новый сезон встречи с искусством.

Программу сегодняшнего вечера мы не стали связывать с какой-то определенной темой. Сегодня прозвучит музыка разных жанров, композиторов, живших в разное время. И я думаю, что она вам всем понравится. В концерте принимают участие музыканты, уже выступавшие у нас, которых мы очень любим и всегда ждем с ними новых встреч. Итак: вокал – Евгения Иванова, скрипка – Екатерина Жаворонкова, фортепиано – Елена Дяченко.

Никколо Паганини очень колоритная фигура. Это имя известно даже людям далёким от музыки. Но больше о нём говорят как об исполнителе. Но оценивать Паганини  только как  инструменталиста – это не охватывает  необыкновенное явление в целом: скрипка в руках Паганини – орудие психики, инструмент души.

Вся жизнь Паганини связана с какими-то мистическими явлениями, тайнами. А причина была в одном – он  играл божественно, а все говорили, что он продал душу дьяволу. Его выступления всегда пользовались огромным успехом, особенно в начале его карьеры, концертирующего музыканта. Именно в этот период родились его знаменитые «каприччи», или «каприсы», как мы их сейчас называем. И до Паганини писали «каприччи», но у других композиторов это скорее технические упражнения, у Паганини же – оригинальные блестящие миниатюры. Рука гения коснулась сухих формул и они преобразовались, возникли причудливые картины, засверкали характерные гротесковые образы и везде – предельное насыщение и динамичность, ошеломляющая виртуозность. Ничего подобного не создавала художественная фантазия до Паганини, не смогла создать и после.

Паганини. Каприс №20.

Сейчас прозвучит пьеса Паганини, которая называется «Кантабиле». В переводе с итальянского – певуче. В начале развития профессиональной музыки этим словом обозначали характер музыкального произведения. А позднее появились и произведения с таким названием.

Паганини. «Кантабиле».

Есть очень нечастые случаи в музыке, когда композитор приобретал всемирную славу и известность как автор одного, хотя и очень известного и популярного произведения. Одним из таких композиторов является Жорж Бизе, а это единственное произведение – опера «Кармен».

В детстве родители нарекли его звучными именами трех полководцев – Александр – Цезарь – Леопольд. Но поскольку не очень-то удобно называть так ребенка, то в семье просто называли его Жорж. Так и вошел он в историю со своим ненастоящем именем.

Впитав от родителей самые лучшие музыкальные способности, он рано проявил себя на музыкальном поприще. Феноменальная память, слух, творческая интуиция, великолепная фортепианная техника говорили о многообещающем даровании. Но время шло, а полностью реализовать свои идеи Бизе не удавалось. Он вынужден был отвлекаться на добычу хлеба насущного, давая уроки; его видение искусства и потребности публики не совпадали. Но уже в молодые годы обнаружилось: Бизе явно тянется к театральной музыке.

Сюжетом новеллы Проспера Мериме «Кармен» он заинтересовался давно, но только в конце жизни приступил к отделке либретто и написанию музыки к задуманной им опере. В основном из произведения Мериме взята только третья глава, содержащая рассказ Хозе о его жизни.

Премьера оперы состоялась в 1875 году в Париже, но не имела успеха. Пресыщенные буржуа нашли сюжет оперы скабрезным, а музыку слишком сложную. Пресса восстала против Бизе в угоду публике. Он не смог этого пережить и через три месяца скончался в возрасте 37-ми лет.

Но время – лучший судья, оно расставляет все на свои места. В этом же году партитура оперы попадает к П.И.Чайковскому, который сказал буквально следующее: «Я убежден, что через 10 лет «Кармен» будет самой популярной оперой в мире». Сейчас «Кармен» занимает одно из первых мест в репертуаре мирового музыкального театра.

Сейчас прозвучит знаменитая «Хабанера» («У любви как у пташки крылья…») – выходная песня Кармен. Именно с ней она появляется впервые на сцене перед публикой в начале оперы. Темпераментная и смелая она привыкла властвовать над всеми, особенно над мужчинами. Ее хабанера - песня свободной любви, звучит как вызов Хозе, а цветок, брошенный к его ногам обещает многое.

Бизе. Опера «Кармен». «Хабанера».

Музыка «Кармен» сводила с ума многих музыкантов. Они пытались переложить музыку оперы для различных инструментов, составляли сюиты из мелодий оперы. Наверное, наиболее известна нам сюита «Кармен», написанная русским композитором, нашим современником Родионом Щедриным для своей супруги - несравненной танцовщицы Майи Плисецкой. Это оркестровое произведение. А вот испанский скрипач Пабло де Сарасате написал сюиту по мотивам «Кармен»  для скрипки.

Он родился четыре года спустя после смерти великого Паганини. Учился музыке у отца, скрипача и  военного дирижера. С восьми лет начинает выступать перед публикой, а в десять он уже придворный скрипач в Мадриде. Королева Испании за особые заслуги наградила Сарасате в юном возрасте одной из лучших скрипок Антонио Страдивари. Страдивари сделал ее на закате своей жизни. Кроме этого Сарасате была представлена королевская стипендия для обучения в Парижской консерватории. Пабло всегда влекла карьера не только скрипача (хотя как скрипач он считался одним из лучших в Европе),  но и композитором. Сюиту к музыке Бизе «Кармен» он написал для скрипки и сам ее с блеском исполнял на концертах.

Пабло де Сарасате. Сюита к музыке Бизе «Кармен».

Глен Миллер – американский тромбонист, композитор, руководитель джазового оркестра, в 1938 году создал свой оркестр, который отличался характерным «миллеровским» звучанием. Со своим оркестром Миллер снялся в фильме «Серенада солнечной долины». Позывными его оркестра стала «Лунная серенада», которую вы сейчас услышите. Серенада – это ночная песня.

Миллер трагически погиб в 1944 году в авиакатастрофе над Ла-Маншем, а его «Лунная серенада» всегда звучит как светлая память об этом музыканте.

Глен Миллер. «Лунная серенада».

Джорж Гершвин – музыкант, не получивший классического музыкального образования. В некотором смысле его можно назвать самоучкой. Но конечно же он впитал все то, что ему досталось и от предков, выходцев из России, и от окружавшей его американской культуры.

Соединив джазовую музыку американских негров с классическими европйскими формами Джорж занял в музыке свою нишу.

Джорж Гершвин. «Любимый мой».

Я очень люблю французскую культуру и конечно же французскую музыку. В ней есть особая, ненавязчивая минорная окраска и какая-то недосказанность.

Косма. Опавшие листья.

Французский композитор Консианте написал мюзикл «Нотер Дам де Париж», с успехом поставленный на многих сценах мира. Сейчас вы услышите песню из этого мюзикла «Время соборов». Когда-то было это время. Люди строили соборы всем народом, долго, на века, вкладывая в каждый кирпичик все свои надежды, всю свою веру. Собор был для них всем. В то время восприятие людьми окружающего мира воплощалось в архитектурные ансамбли. С развитием книгопечатания время соборов сменилось на время книг. Но когда-то было это  время соборов, не будем этого забывать.
Консианте. Время соборов.

Из множества произведений, которые пела Евгения Ивановна у нас в «Музыкальной гостиной», а она пела и оперную и джазовую музыку, романсы и песни, песня Н.Пахмутовой «Нежность» - одна из самых нами любимых.
Пахмутова. Нежность.

Готовясь к сегодняшнему концерту, я понял, что о ком бы я вам не рассказывал (о композиторе или об исполнителе) перед нами предстанет интереснейшая судьба человека и музыканта, не простая судьба, со многими взлетами и падениями, творческими победами и неудачами и обязательно с поиском того самого «смысла» жизни.

Почти все служители искусства видели несовершенство мира, показывали его, но… Но дойти до познания истины им не удавалось. Я сделал этот вывод, внимательно прослеживая материалы о последних земных днях тех, о ком мы говорили на наших встречах. Бетховен, Шопен, Бизе, Микеланджело, Рахманинов – никто из них не умер в умиротворении, что-то осталось непонятым, недосказанным.

А разве судьба любого из вас, сидящего в этом зале, не такая же сложная и интересная? И разве не те же вопросы мы задаем себе? Кто мы? Зачем мы? Какие мы? Может быть такие вот встречи с искусством  нужны нам для того, чтобы мы отвлеклись от повседневных забот, исполнение возложенных на нас каких-то обязанностей и постарались собраться и послушать себя, заглянуть к себе в свое сердце.

И спасибо всем «великим» и вам бескорыстным труженикам искусства за то, что вы даете нам такую возможность, хотя бы иногда послушать не музыку, нет, себя.
Детские годы композиторов.

Дорогие ребята!

Сегодня мы начинаем цикл встреч с искусством. Преимущественно это будут встречи с музыкой.

Музыка сопровождает жизнь человека с древних времен и оказывает огромное влияние на него, потому что музыка, как никакой другой вид искусства обращена к чувствам людей. И не только людей. Послушайте одну историю.

Очень давно на земле жили прекрасный певец Орфей и его жена Эвридика. Когда Эвридика умерла, Орфей попросил царя всех богов Зевса, чтобы тот разрешил спуститься в подземное царство духов и попробовать уговорить этих злых духов отпустить назад, на землю Эвридику, так как любил ее больше всего на свете и жизни без нее не представлял. Зевс разрешил ему это сделать. Орфей спустился в подземное царство и своим волшебным пением сумел растрогать суровых и безжалостных духов. Они отпустили Эвридику и Орфей возвратился с ней на землю и жили они еще долго и счастливо.

На этот известный античный сюжет немецкий композитор Глюк, который жил 250 лет тому назад, написал оперу, которая называется «Орфей». Сейчас вы услышите знаменитую «Мелодию» из этой оперы.

Глюк. Мелодия из оперы «Орфей»

Нам было бы очень интересно узнать, когда впервые для вас встреча с музыкой стала ярким, запоминающимся событием. Может быть это был какой-то концерт или первое посещение театра? А может в деревне, у бабушки и дедушки, вас взволновала народная песня, исполненная кем-то летним теплым вечером. А может наши встречи для кого-то станут такими ярким, запоминающимся событием. Может быть, для кого-то это первая встреча с настоящей живой музыкой.

А известный детский поэт С.Я.Маршак вот как написал о своей первой встрече с музыкой.

Я помню день, когда впервые

на третьем от роду году

услышал трубы полковые

в осеннем городском саду.

И все вокруг как по приказу

как-будто в строй вступило сразу

блеснуло солнце сквозь туман

на трубы светло золотые

широкогорные, витые

и круглый белый барабан.

Я долго думал о чем вам рассказать в первую нашу встречу? И потом решил рассказать вам о композиторах – людях, которых можно считать главными в музыке. Ибо, благодаря их гению, рождается музыка. Причем, рассказать мне хочется о их детских годах, условиях, в которых они вырастали и впервые знакомились с музыкой. Все они не просто талантливые, а гениальные. Для них потребность заниматься музыкой сравнима с потребностью для нас в пище, отдыхе. Часто родителям приходилось силой заставлять прерывать занятия своих детей.

В.А.Моцарт уже в три года находил на клавесине (был такой раньше клавишный инструмент, предок современных пианино и рояля) приятные для слуха созвучия (показать). В четыре года он повторял за своей сестрой, тоже музыкантшей, небольшие пьесы, молниеносно их запоминая. В 6 лет исполнял сложные виртуозные произведения, т.е. такие, которые требовали необычайно быстрого исполнения. Сейчас нам  Елена  Вадимовна продемонстрирует виртуозную пьесу.

Звучит музыка (С.В.Рахманинов «Музыкальный момент»)

Вот это и есть виртуозная пьеса. И если вы услышите где-то выражение музыкант-виртуоз, это значит музыкант, обладающий прекрасной техникой исполнения, необычайной беглостью пальцев.

В 6 лет Моцарт научился играть на скрипке и органе. Обучал своего сына отец – хороший музыкант и педагог. С шести до восьми лет Моцарт с отцом и сестрой объехали всю Европу с концертами. Его называли чудом ХVIII века. Концерты длились по 4-5 часов. Кроме концертов, Моцарт для забавы играл по клавишам, закрытых полотенцем или платком, играл с закрытыми глазами. В 10 лет Моцарт по заказу Венского театра пишет оперу. Представьте себе десятилетнего мальчика, который руководит в театре репетицией оперы, и взрослые музыканты внимательно слушают указания маленького композитора.

Много разнообразной музыки написал Моцарт. Некоторую вы, наверное, слышали раньше, как знаменитый «Турецкий марш» из сонаты Ля мажор.

Моцарт «Турецкий марш» из сонаты Ля мажор.

А сейчас послушайте одно вокальное произведение Моцарта.

Моцарт «Тоска по весне»

Если детство Моцарта было радостным и счастливым, то у Людвига ван Бетховена, немецкого композитора, совсем наоборот. У него, как и у Моцарта, рано проявились необычайные способности к музыке.

Но, если бы он имел такого отца, как Моцарт! Если бы!

Отец Бетховена также сам обучал сына музыке, но обращался с ним очень жестоко. Он запирал его на целый день в чулан и заставлял заниматься сына по 8 – 10 часов без обеда и отдыха. Часто, будучи пьяным, будил ночью Людвига и с сонным, перепуганным мальчиком начинал заниматься. Отец Бетховена хотел использовать талант своего сына для того, чтобы заработать побольше денег. И слава Богу, что такое деспотичное отношение к ребенку не отбило у того желание заниматься музыкой.

В детстве Бетховен отличался от своих сверстников необычайной целеустремленностью, страшно не любил, когда люди нечестно поступали по отношению друг к другу. Мы еще не раз будем говорить об этом великом человеке. А сейчас послушайте его произведение, которое называется «К Элизе».

Бетховен «К Элизе»

Кто не знает имя великого скрипача и композитора Никколо Паганини? Он так играл прекрасно на скрипке, что люди обвинили его в связи с дьяволом. Они не верили, что можно так здорово научиться играть на скрипке без помощи черта.

Он даже родился в грозовую ночь в квартале, который называли Черная кошка. Был очень болезненным и хрупким. Как-то во сне мать Никколо увидела ангела, который предрек ее сыну карьеру великого музыканта. Отец также уверовал в это. И детство Никколо провел все время держа скрипку в руках. Так требовал того отец. Паганини был очень восприимчивый к звукам. Для него весь мир был, прежде всего, миром звуков. На скрипке он пытался изобразить все. И это, что самое интересное, ему удавалось. Сейчас многие из вас, может быть, впервые услышат живой звук скрипки.

Звучит скрипичная музыка (Шуберт «Серенада», Моцарт  «Багатель»)

П.И.Чайковский вырос в обеспеченной, культурной семье. Он всегда был окружен вниманием и заботой взрослых. Научила играть на фортепиано Петю мама. Надо сказать, что в России до революции музыкальное воспитание было частью общего воспитания. И все дети дворян и просто обеспеченных людей обучались музыке. Пусть не все становились профессиональными музыкантами. Но разбирались в музыке все.

Отец Чайковского (по профессии инженер) часто собирал в своем доме друзей и устраивал любительские музыкальные вечера. Сам отец играл на флейте. Можем ли мы сейчас представить инженера или военного человека, играющего на музыкальном инструменте? С трудом, а ведь музыка – часть культуры. Чайковский никогда не забывал о том, что музыкальное воспитание начинается в детстве. И потому написал специально для детей цикл пьес (т.е. несколько пьес) под названием «Детский альбом». Здесь и «Утренняя молитва», и «Мама», и «Нянина сказка», и «Баба яга». Я предлагаю вам послушать два произведения из «Детского альбома» - «Неаполитанскую песенку» и «Немецкую песенку».

Чайковский Детский альбом «Неаполитанскую песенку»,
 «Немецкую песенку»

Исаак Иосифович Дунаевский наш земляк. Он родился в г. Лохвица на Полтавщине. Семеро детей было в семье Дунаевских. Музыкантов в роду Дунаевских не было. И тем более удивительно, что пятеро детей из семьи избрали музыку своей профессией. Семья была очень хорошая, дружная. Все любили друг друга, поддерживали в трудную минуту. Дунаевский учился музыке сам, у матери. А серьезно занялся ею в Харьковском музыкальном училище. Через несколько лет его песни запела все страна. Вы, наверное, смотрели комедии «Веселые ребята», «Волга - Волга», «Дети капитана Гранта». Музыку к этим фильмам написал Исаак Дунаевский. И сегодня его музыка звучит у нас.

Дунаевский  Песенка «Пепиты» из оперы «Вольный ветер».

Сегодня у нас первая встреча. Мы только приоткрыли дверь в большой мир музыки. У нас с вами впереди много таких встреч. И мы будем каждый раз смелее и смелей открывать эту дверь. И придет время, когда мы войдем в мир музыки уверено. Я надеюсь на это. До новых встреч.
О чем композиторы пишут музыку?

На прошлой встрече мы с вами пытались выяснить, почему композиторы пишут музыку? Сегодня мы так же поговорим с вами на очень интересную тему: «О чем композиторы пишут музыку?» А о чем писатели пишут книги? О чем художники рисуют картины? О чем режиссеры снимают фильмы? Конечно же о жизни, о всем том, что бывает в жизни. Искусство и музыка. Как один из его видов, как зеркало, в котором отражается все то, что бывает в нашей жизни.А композитор – человек, который держит это зеркало и может направлять его в ту или иную сторону.

С чего начинается наш день? Одни скажут: - с умывания, другие – с зарядки, а третьи (любители вкусно покушать) – с завтрака. У Петра Ильича Чайковского день с самого раненного детства начинался с утренней молитвы. Что такое молитва? Это разговор с Богом. Не обязательно нужно становиться на колени, бить поклоны. Человек, проснувшись, не должен в спешке вскакивать с постели, а открыв глаза, поздороваться с миром, с новым днем.Нужно сказать себе: что мир прекрасен и совершенен, несовершенен только человек, его мысли и поступки.Нужно сказать себе: «Я сегодняшний день постараюсь прожить так, чтобы никого не обидеть, постараюсь делать только добро».После утреней молитвы человек может приступать к своим делам.Свою первую пьесу «Детского альбома» Чайковский так и назвал – «Утренняя молитва».

Чайковский «Утренняя молитва» из «Детского альбома».

У каждого человека на земле есть такое место, где он чувствует себя в полной гармонии с природой. У вас это может быть деревня, где живут ваши дедушка и бабушка или место, где дача ваших родителей.

Когда С.В.Рахманинов женился, таким любимым местом у него стало имение Ивановка. Это имение находилось в трехстах километрах к юго-востоку от Москвы. Там Сергей Васильевич находил отдых и полный покой. Там он работал с величайшим вдохновением. Рахманинов всегда стремился в Ивановку и даже, прожив долгое время в США (а он уехал туда в 1917 году, после того как в России к власти пришли к большевики), он всем признавался, что до сих пор туда стремится. Из воспоминаний С.В.Рахманинова: «Надо ли описывать вам это имение. Никаких природных красот, к которым обыкновенно причисляют горы, пропасти, моря, - там не было. Имение это было степное, а степь – это то же море, без конца и края, где вместо воды сплошные поля пшеницы, от горизонта до горизонта.Был в этом имении большой парк.Были большие фруктовые сады и большое озеро».Именно здесь, в Ивановке, Рахманинов создал романс «Здесь хорошо».Что можно добавить к этому названию? Ничего. Здесь хорошо.

Рахманинов «Здесь хорошо».

Композиторы всегда очень любят путешествовать. Им очень интересно как живут люди в других странах, какую музыку любят.Чтобы понять музыку другого народа, не нужно учить язык, ведь семь нот и у нас в стране, и во всем мире – те же семь нот.Мы снова говорим о Рахманинове. Женившись на Наталье Сатиной, он отправился с молодой женой в свадебное путешествие в Италию.Во Флоренции к даче, где жили молодожены, часто приходила итальянка с осликом, который вез небольшой орган. Женщина заводила его и раздавалась веселая полька. Эта полька так понравилась Сергею Васильевичу, что он ее записал, а потом переложил на фортепиано.Иногда произведение просто нравится и не стоит задумываться о чем оно.

Рахманинов Итальянская полька.

Пьесу, которая прозвучит сейчас, написал украинский композитор с интересной фамилией Зноско-Боровский. Пьеса называется «Галоп».Это слово вам должно быть знакомо. Галопом называют стиль передвижения лошади. Когда она несется с максимальной скоростью.Но галоп – это еще и танец, который танцевали в XIX веке. Танцоры высоко подпрыгивали и стремительно передвигались. Обычно этим танцем заканчивались спектакли, праздники, потому что он всегда бравурный, веселый  и его танцевали все присутствующие.

Зноско-Боровский. «Галоп».

В отличие от галопа, вальс – самый распространенный парный бальный танец. Вы его все знаете, а некоторые умеют прекрасно е го танцевать.Название «вальс» происходит от немецкого слова Walzen, что значить скользить, кружится, выкручивая ногами.Очень давно в германии вальс сначала был крестьянским танцем. Но постепенно проник в город и завоевал страшную популярность. Сейчас прозвучит «Вальс» Чайковского из «Детского альбома». О чем эта музыка? Мне представляется, что мальчик, попав в первый раз на взрослый бал, был очарован большим залом, блеском зеркал и умением кавалеров и дам легко кружиться под звуки вальса. И даже во сне, ночью, он слышал отзвуки вальса.

Чайковский. Вальс из «Детского альбома»

Во времена Моцарта вальс еще не был так популярен, а королем всех танцев был менуэт. Слушая пьесу Моцарта, которая так и называется «Менуэт», мы словно переносимся на два с половиной века назад. В эпоху, когда костюмы мужчин и женщин в большой степени определяли стиль танцев. У женщин – пышные платья, у мужчин - обтянутые чулками ноги, в изящных туфлях на каблучках, с красивыми подвязками (бантами у колен). Все это требовало плавных, мягких движений. Танцоры не танцевали как хотели, а слушали указания танцмейстера, т.е. распорядителя балов, который своим жезлом подавал сигнал,  когда надо сделать поклон, когда реверанс, когда поменяться партнерами.Во время такого танца между партнерами шла неторопливая беседа.

Моцарт. Менуэт.

Представьте себе русскую деревню. Вечером, на краю села, на лавке сидит гармонист. Вот он нехотя растянул меха гармони и заиграл на басах. Только что рожденная мелодия звучит еще неуверенно. Но вот из толпы собравшихся крестьян  выходит девушка - и пошла по кругу. Пока движения ее скупы, но какая внутренняя сила чувствуется в молодом теле!Музыка, захватывает всех – и уже один из парней не удержался и пустился в пляс. А гармонист так увлекся, показывая все свое умение, что не заметил, как темп музыки стал не по силам молодым танцорам. Спохватившись, гармонист останавливается и вздох облегчения и одновременно сожаления вырывается и у танцоров и у зрителей.

Александров. Русская народная мелодия.

Опера – прекраснейший музыкальный жанр, в котором соединяется музыка, литература, живопись, сценическое действие.Конечно же, главное в опере – музыка. Как  жанр опера родилась в Италии. И потому не случайно, что об опере итальянского композитора Джакомо Пуччини мы сегодня поведем речь.Он везде искал интересные сюжеты для своих опер: и в литературе, и в жизни. Часто обращался к сказкам востока. Свою последнюю оперу «Турандот» он написал по повести азербайджанского поэта XII века Низами.Жестокая принцесса Турандот объявила: кто хочет ее руки  - должен разгадать 3 загадки. Кто не ответит – будет казнен. Уже не один десяток голов незадачливых женихов украшают стены дворца в Пекине. Изгнанный из своей страны принц Калаф, также хочет попытать счастье.Калаф ослеплен красотой Турандот и не замечает, что его служанка Лиу по-настоящему любит его. Разгадав верно три загадки, Калаф хочет растопить сердце холодной Турандот. Лиу не хочет мешать счастью Калафа и для его счастья готова пожертвовать своей жизнью. Она поет свою прощальную арию и, выхватив кинжал у стражника, закалывается.

Пуччини. Ария Лиу из оперы «Турандот»

Многие композиторы: Шуберт, Бах, Гуно и среди них итальянский композитор Каччини обращались к образу Марии – матери Иисуса Христа. Всегда эта музыка необычайно светлая, возвышенная, как подвиг Марии, подарившей миру Спасителя.Иногда музыку невозможно рассказать словами, да, наверное, и не стоит. На то она и музыка.

Каччини. Ave Maria
Глен Миллер, американский тромбонист, композитор, руководитель джазового оркестра. В 1938 году создал свой оркестр, который отличался характерным «миллеровским» звучанием. Со своим оркестром Миллер снимался в знаменитом фильме «Серенада солнечной долины».Позывными его оркестра стала «Лунная серенада», которую вы сейчас услышите.(Само слово «серенада» означает «ночная песня»)Миллер трагически погиб 1944 году в авиакатастрофе над Ла-Маншем. А его «Лунная серенада» всегда звучит, как светлая память об этом прекрасном музыканте.

Миллер «Лунная серенада»
Почему композиторы пишут музыку?

Каждый раз при подготовке программы мы сталкиваемся с одной проблемой: как построить программу, какой музыкальный материал подобрать? И это не от недостатка информации и материала, а наоборот. Мир музыки безграничен и нам хочется рассказать вам как можно больше. Нам хочется, чтобы как можно больше прекрасной музыки вы услышали.Сегодня мы поговорим с вами о творчестве. Что заставляет композитора писать музыку? Что им движет? Желание создать что-нибудь прекрасное, желание заработать деньги или жажда славы и аплодисментов? Самое главное, что вы должны запомнить – музыка композитора рождена его мыслями, чувствами, переживаниями. Свое отношение к жизни, происходящим событиям он выражает посредством звуков. И потому, чтобы понять музыку того или иного композитора, мы должны знать о его жизни, о тех событиях и переживаниях, которые заставили его взяться за перо. А как это узнать? Где? Книги, письма, воспоминания самих композиторов и других людей, которые общались с ними, беседы о музыке, которые мы проводили с вами, также могут помочь глубже проникнуть в тайны творчества.

Если я вам скажу: «Cейчас вы прослушаете сонату №14, до # минор Л.Бетховена», иллюстратор сыграет нам эту сонату. Кто-то обрадуется, услышав знакомую музыку, кто-то услышит ее впервые, и она вызовет определенные эмоции у слушателя. Но, если вы будете знать, почему Бетховен написал эту музыку, тогда и воспринимать ее будете совсем по-другому.

Судьба была к Бетховену очень жестока! Бывает, к одним судьба более благосклонна, других же подвергает всевозможным испытаниям. Так было и с Бетховеном. С детства тепло и ласка обходили его стороной. Даже родной отец обращался с ним безжалостно. Он хотел выжать из своего талантливого сына как можно больше и пополнить свой карман, использовав его талант. Уже в 30 лет Бетховен сначала с тревогой, а потом с ужасом замечает, как к нему, совсем еще молодому человеку, полному грандиозных творческих планов, подкрадывается страшная болезнь – глухота. Он не находит спасения от мучительного шума в ушах, голове. Стремившийся к людям, он начинает сторониться их. Как раз в это время Бетховен почувствовал, что впервые в жизни к нему пришла настоящая любовь. О своей очаровательной ученице Джульетте Гвиччарди он стал думать, как о своей будущей жене. Он надеялся, что счастье любви поможет ему одолеть свой страшный недуг. А она? Она причинила Бетховену тяжкие страдания. И в конце концов вышла замуж за графа Галенберга. Бетховен готов был наложить на себя руки. И только невероятная стойкость духа спасла его. В этот момент жизни Бетховен пишет сонату №14, которая уже после смерти композитора, получила название «Лунная». Все страдания души в этой музыке. Счастья нет. Но мольбу о нем может услышать кто-то.

Бетховен соната №14, до диез минор, I ч.

Фридерик Шопен – польский композитор и пианист с 16 лет вынужден жить вне своей родины, во Франции, в эмиграции. Как раз перед самим отъездом к нему пришла первая любовь. Но романтическая любовь не знает счастья. Над блаженством плоти берет верх страдание души. Такая любовь вдохновляет людей на творчество, и он посвящает свою музыку ей. Но кто она? – Констанция Гладковская. Он никому не рассказывает о своей любви. Лучше о ней расскажет его музыка.

Шопен вальс №10, си минор.

Романс Варламова «На заре ты ее не буди» на слова русского поэта Фета очень известное произведение  Романс – это несколько усложненный вид песни, передающий тончайшие оттенки психики, личных душевных переживаний. Музыка романса тесно связана со словами. И конечно же наиболее часто имен прекрасные стихи вдохновляют композиторов на написание романсов.

«На заре ты ее не буди» - элегический медленный вальс. С простым гитарным аккомпанементом. При всей простоте музыка романса отличается редкой задушевностью и теплотой. И относится к числу лучших лирических страниц Варламова.

Варламов «На заре ты ее не буди»

Иногда композитор пронзает время перенося нас на 150-200 лет назад, в совсем другою эпоху. В эпоху, когда звучала только живая музыка и чудеса электроники не могли скрыть отсутствие таланта. Тогда еще никто не знал, что такое рок-н-ролл, синтезатор, компьютер. И «круто» было уметь здорово танцевать мазурку и вальс. Сейчас вы услышите две пьесы современного композитора Живцова, написанные для скрипки. Первая – «Вальс», вторая – «Мазурка».

Живцов «Вальс», «Мазурка»

26 сентября 1892 года на открытии электрической выставки в Москве Сергей Рахманинов, русский композитор и пианист, исполнил свою знаменитую прелюдию до диез минор. Вот что говорил Рахманинов о ней сам: «Мне было 18 лет, когда я окончил Московскую консерваторию. Музыка не доходная профессия. Через год я оказался без денег. Мне нужны были деньги, я написал эту Прелюдию и продал ее издателю за предложенную им сумму. Меня часто спрашивали, что я представлял себе, сочиняя эту музыку, что было источником моего вдохновения. Помимо настоятельной необходимости заработать деньги меня вдохновляло только желание создать что-то прекрасное и художественное».

Рахманинов Прелюдия до диез минор

Оперетта – очень веселый, легкий по восприятию жанр, в котором перемеживаются вокальные номера, разговорные диалоги, танцы.В жанре оперетты работали выдающиеся композиторы: Штраус, Кальман. Много нового внес в развитие этого жанра наш земляк Исаак Иосифович Дунаевский (напомню, что он родился в г. Лохвица Полтавской обл.). Все знают его музыку к фильмам «Веселые ребята», «Волга - Волга», «Дети капитана Гранта». Почему именно к оперетте обращается Дунаевский? Я думаю, что для веселого, жизнерадостного, общительного человека, каким был Дунаевский, этот жанр близок по духу.

Сейчас прозвучит «Песенка Анюты» из кинофильма «Веселые ребята».

Дунаевский «Песенка Анюты» из кинофильма «Веселые ребята»

Всегда на музыку композитора оказывает влияние та обстановка, в которой он получил музыкальное образование, страна, в которой он жил, учителя, у которых он учился. Именно, у которых учился. Ведь учитель – не тот, кто учит, а у которого учатся. Джорж Гершвин – американский композитор и пианист – родился в еврейской семье, выходцев из России. Особенности его стиля – сочетание традиционной импровизации джаза, элементов афроамериканского фольклора с формами европейско-музыкальной классики – оперой, симфонией. Опера «Порги и Бесс» - первая американская национальная опера о жизни американских негров. Сейчас вы услышите «Колыбельную Клары» из этой оперы. Клара – бедная негритянка, живущая в нищем квартале, вместе со своим мужем – рыбаком и маленьким сыном. В этой песне надежда на счастье, которое ожидает ее ребенка в будущем. Она еще не знает, что во время урагана погибнет в море ее муж, и все надежды на счастье рухнут, и ее маленького сына ожидают голод и нищета.

Гершвин Колыбельная Клары из оперы «Порчи и Бесс».

Группа «Битлз» с их интеллектуальным лидером Джоном Ленноном, к сожалению, рано ушедшим из жизни, для рок музыки то, что Моцарт и Бетховен для классической. Такая музыка живет вечно, потому что она – часть души, часть сердца, отданная людям. Влияние их музыки на людей не передать словами. Мелодии «Битлз» оркестрованы, переложены для разных инструментов. Послушайте как прекрасно звучит переложеная для скрипки мелодия песни «Мишель» Джона Леннона и Пола Маккартни.

Леннон, П.Маккартни «Мишель»

Иногда не хочется задумываться о чем музыка, почему композитор написал ее. Пример – джазовая пьеска Манфреда Шмитца. Минутное настроение, маленькая зарисовка.

Шмитц. Джазовая пьеса (в 4 руки)
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