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Приветствие ректора РАМ имени Гнесиных 

РЫЖИНСКОГО А.С. 

 

 Дорогие друзья! От всей души 

поздравляю Вас с открытием 

масштабнейшего Всероссийского 

фестиваля искусств имени Родиона 

Константиновича Щедрина. 90-летие 

нашего выдающегося современника – 

это повод вспомнить о том, кто мы сегодня как музыканты. Наша современность во 

многом  ассоциируется  с фигурой великого мастера, который проявил себя практически во 

всех жанрах. 

 Щедринский фестиваль – это великолепная возможность творческого 

сотрудничества благодаря мастер-классам, творческим встречам, конкурсам, и, самое 

главное, концертам. Замечательно, что фестиваль стартует с конференции «Щедринские 

чтения». Профессия музыканта  весьма многообразна и включает в себя и исполнительское 

творчество, и образовательную деятельность, и научно-методическое исследование. 

Хочется пожелать, чтобы все задуманное Вами свершилось на самом высоком уровне. С 

праздником! Со стартом фестиваля! 

 

Приветствие профессора РАМ имени Гнесиных  

КИРНАРСКОЙ Д.К. 

 

 Дорогие друзья! С большим 

удовольствием приветствую участников 

конференции «Щедринские чтения», 

посвященной одному из крупнейших 

композиторов современности Родиону 

Константиновичу Щедрину.  

 Замечательно, что Вы хотите поговорить о сегодняшнем дне или о времени, недавно 

прошедшем. Это похвально, так как  музыканты по своей природе весьма консервативны, и 

большинство из нас увлечены искусством прошлых эпох. У Вас же  будет возможность 

остановиться и подумать о том, что создается сегодня, в наше время. Уверена, что у всех 

участников конференция оставит самые прекрасные воспоминания. Успехов Вам! 
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Приветствие ректора ННГК имени М.И.Глинки 

ГУРЕВИЧА Ю.Е. 

 

 Дорогие друзья! От себя лично, ректората и всего 

коллектива Нижегородской консерватории имени 

М.И.Глинки поздравляю Тольяттинский колледж искусств  

имени Р.К.Щедрина с 53-летием со дня основания! Наши 

учебные заведения объединяют тесные творческие связи, 

в Вашем колледже работают выпускники нашей 

консерватории, в том числе и директор Берковская Н.В. 

От всей души желаю коллективу  колледжу успехов в 

подготовке высококлассных специалистов, вдохновения и 

крепкого здоровья. 

 Символично, что день рождения Вашего колледжа совпадает  с днем рождения 

гениального композитора, чье имя носит Ваше учебное заведение. В этом году во всем мире 

юбилею Р.К.Щедрина посвящено множество мероприятий, в числе которых «Щедринский 

фестиваль искусств» и научная конференция «Щедринские чтения». Уверен, что все Ваши 

мероприятия, включая концерты, мастер-классы, творческие дискуссии, пройдут на самом 

высоком уровне и сделают свой весомый вклад в популяризацию современной музыки. 
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МУЗЫКАЛЬНОСТЬ КАК КОМПЛЕКС 

ИНДИВИДУАЛЬНО-ПСИХОЛОГИЧЕСКИХ СВОЙСТВ. 

АМУЗИЯ 

 

С.В.Алексеева  

МБУ ДО ДШИ «Гармония» г.о. Тольятти 

garmoniay.school@yandex.ru 
 

Музыкальные способности  - это индивидуальные психологически 

свойства человека, обусловливающие восприятие, исполнение, сочинение 

музыки и обучаемость в области музыки. В той или иной степени, они 

проявляются почти у всех людей. Ярко выраженные музыкальные способности 

называют музыкальной одаренностью. 

Музыкальные способности представляют собой относительно 

самостоятельный комплекс индивидуально-психологических свойств. Они 

могут сохраняться после утраты умственных способностей и даже 

присутствовать у людей, страдающих слабоумием. Психиатрам известен 

феномен idiot savant (от франц. Savant – «ученый») так называемых «ученых 

идиотов», или умных имбецилов.  

 При общей умственной отсталости они могут обладать выдающимися 

способностями или детализированными познаниями в какой-либо одной 

узкой области (чаще всего в музыке, рисовании, математике, шахматах). 

По определению Б. Теплова, музыкальность есть комплекс индивидуально-

психологических особенностей, требующихся для занятий музыкальной 

деятельностью. 

Понятие «музыкальность» отражает «качественный аспект» 

психологического взаимодействия человека и музыки. Оно имеет разные 

значения. И прежде всего, это особое свойство, качество восприятия, 

переживания, исполнения музыки. И в этом плане музыкальность выступает 

одним из синонимов музыкальной одаренности. Но с психологической точки 

зрения музыкальная одаренность шире музыкальности. Людей, обладающих 

музыкальностью, гораздо больше, чем музыкально одаренных. 

Точно также не следует отождествлять понятия «музыкальность» и 

«музыкальный талант». Человек может быть музыкальным, но не обладать 

талантом музыканта. Музыкальность, как профессионально важное качество, 

необходима не только музыкантам, но и актерам, танцовщикам, 

звукорежиссерам, спортсменам в художественных видах спорта и т.д. 

Еще одно значение понятия «музыкальность» связано с качествами 

структуры какого-либо явления, роднящими его с музыкой (неслучайные 

сочетания звуков, ритмичность, текучесть формы, плавность линий, 

гармоничность пропорций). В этом смысле говорят о музыкальности некоторых 

природных шумов (пение птиц, шум воды), а также произведений других 

искусств (романа, картины, фильма, архитектурного сооружения). Здесь 

mailto:garmoniay.school@yandex.ru
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качество восприятия переносится на качества объекта восприятия, а это, в свою 

очередь, проявляет музыкальность личности «наблюдателя». 

Итак, музыкальность немыслима без основных музыкальных 

способностей, но не сводится к ним. 

Музыкальность поддается развитию, но на основе уже проявившихся в той 

или иной форме ее признаков. Она формируется и развивается только в 

конкретной деятельности конкретного человека, поэтому у разных людей 

музыкальность тоже разная. 

Проблема диагностики музыкальности содержит в себе противоречие. В 

практических занятиях с учеником нетрудно выделить детей с ярко 

выраженной музыкальностью.  

Среди характерных признаков называют: 

 раннее проявление музыкального слуха 

 наличие музыкальной активности (стремление слушать, петь музыку) 

 естественную (не привитую педагогами) выразительность исполнения 

 избирательность в музыкальных впечатлениях  

Понимание этого важно на ранних ступенях развития ребенка. 

Противоположным по смыслу музыкальности является понятие «амузия» 

(от греч. amusia – некультурность, необразованность, нехудожественность) – 

крайне низкая степень музыкальных способностей или патологическое их 

нарушение, отклонение от нормального музыкального развития. 

Амузия встречается примерно у 2-3% людей. Ее следует отличать от 

отставаний в музыкальном развитии или музыкальной неразвитости (таких 

людей может быть до 30%), которые могут быть исправлены педагогической 

работой. Амузией называют полную утрату или частичное нарушение 

музыкального восприятия, узнавания, воспроизведения музыки, а также 

переживания последовательности звуков как смыслового единства. 

Сенсорные амузии вызваны чаще всего аномалиями слухового аппарата 

или поражениями правой височной доли области мозга.  

 При сенсорных аномалиях отмечаются грубые нарушения восприятия 

высоты звуков, тембра, мелодий, ритма. Человек не узнает хорошо 

знакомых мелодий (например, государственный гимн), не может сказать, 

похожи мотивы или нет, не отличает звуки по высоте, музыканты 

перестают узнавать интервалы, теряют абсолютный слух. 

Различают также неспособность к музыке, которую нельзя путать с амузией и с 

музыкальной неразвитостью. 

Неспособность – это характеристика человека, которому присущи 

свойства, препятствующие овладению музыкальной деятельностью 

(замедленность эмоциональной реакции или повышенная спонтанность 

реагирования, но музыкальные способности слабо выражены. Выражается она в 

стойкости ошибок, в систематическом их повторении без заметного улучшения 

качества действий, без видимого развития при упорной работе и желании 

добиться результата (последнее принципиально важно!). 
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Неспособность нельзя диагностировать только на основе того, что ученик 

ленится, не любит или не хочет заниматься (у такой ситуации может быть 

много разных причин).  

Как раз наоборот, определенный скромный уровень музыкальных 

способностей часто может побуждать к занятиям музыкой и неспособного. А 

процесс обучения активизирует не только возможности ребенка, но и 

непреодолимые психологические препятствия. 

 

 

АКТУАЛЬНЫЕ МЕТОДЫ РАБОТЫ ПО ПРИВЛЕЧЕНИЮ НОВОГО 

КОНТИНГЕНТА ДЛЯ ОБУЧЕНИЯ В ДМШ И ДШИ 

 

С.Н. Афонченко 

МБУ ДО ДШИ им. М.А. Балакирева 

Самарская область, г. Тольятти 

afon4enko.sergei@yandex.ru 

 

В последнее десятилетие XX и начало ХXI века существенно изменились 

условия деятельности ДМШ и ДШИ. Прошли те времена, когда в музыкальные 

школы принимали учиться исключительно одарѐнных и способных детей. И 

музыка была чем-то элитарным. Мы учим обычных детей, не всегда 

проявляющих музыкальные способности, обладающих различной нервной 

системой, с ослабленным здоровьем и часто имеющих большую 

интеллектуальную нагрузку в гимназиях и специализированных школах.  А 

потому плановый набор контингента становится приоритетной задачей для 

учебного заведения. 

Почему же проблема набора контингента имеет место быть?  Казалось 

бы, демографического кризиса не имеется. Как мне кажется, на это есть ряд 

причин. А именно: 

1. Родители стремятся к посещению их ребѐнком всех секций и домов 

творчества в районе, факультативов, причѐм кружки по изучению 

английского языка находятся в неоспоримом приоритете. В результате 

ребѐнок не справляется с объѐмом знаний в силу нечеловеческой 

загруженности, а родителям всѐ же приходится  сокращать количество 

кружков, но выбор, увы,  чаще всего оказывается не в пользу 

музыкальной школы. 

2. Активное формирование и развитие частных организаций и 

индивидуальных самозанятых практикующих преподавателей; 

3. Популяризация массовой культуры в ущерб традиционным классическим 

ценностям. 

И перед преподавателем снова и снова встаѐт вопрос: какие методы и 

технологии можно использовать для максимально эффективного привлечения 

учащихся? Детская школа искусств имени М.А. Балакирева города Тольятти по 

возможности использует самые разнообразные способы. 
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Начиная с 2015 года школа реализует проект «Веснушка», направленный 

на выявление музыкальной одаренности у воспитанников дошкольных 

учреждений Комсомольского района города Тольятти, а также учащихся 1 и 2 

классов общеобразовательных школ. 

Также замечательной возможностью для знакомства со школой является 

«День открытых дверей». На этом празднике гости имеют возможность 

познакомиться с отделениями школы, услышать ответы на интересующие 

вопросы и т. д.  

Очень эффективной технологией для максимального привлечения 

контингента стало публичное музицирование преподавателей – музыкантов. В 

данном случае есть возможность продемонстрировать сам инструмент и его 

возможности. 

Основной вид деятельности любой школы – это, разумеется, 

образовательный процесс. Однако немалая часть работы школы направлена на 

концертное исполнительство. И в нѐм принимают участие не только учащиеся, 

но и преподаватели. Это важный аспект работы музыкального преподавания, 

так как обучающемуся очень важно слышать и видеть пример для подражания. 

В июне 2022 года школой был представлен концерт,  приуроченный  ко 

Дню Города. Концерт, который проходил в детском парке Комсомольского 

района, был очень тепло принят слушателями и получил восторженные отзывы. 

В августе 2022 года преподавателями школы был реализован проект 

«Фестиваль музыки в городской среде «Живая колонка». Это была целая серия 

концертов со свободной музыкальной программой на территории парка 

Комсомольского района города Тольятти. В них приняли участие 

преподаватели музыкального отделения ДШИ им. М.А. Балакирева. Жители 

Комсомольского района имели возможность услышать баян, саксофон, 

аккордеон, синтезатор и другие музыкальные инструменты. Причѐм звучала не 

только классическая музыка, но и современная. 

Немаловажным фактором является использование в этих концертах 

музыкальных переносных колонок, которые дают возможность использовать 

фонограммы – минусовки для исполнения. А это делает программу концертов 

более яркой и разнообразной. 

После вышеназванных концертов действительно было немало вопросов 

от жителей Комсомольского района о деятельности школы и условиях 

поступления детей для обучения. 

Разумеется, это не единственные проекты, которые помогают решить 

проблему набора контингента в ДШИ им. М.А. Балакирева города Тольятти. 

Но,на мой взгляд, в последние несколько лет они являются самыми 

креативными и, что очень важно, самыми действенными. 

Для современной педагогики сегодня стоят нелѐгкие задачи – нужно 

суметь показать новым поступающим важность получения дополнительного 

образования, необходимость культурного саморазвития и нравственного 

воспитания. Выбор методов и способов привлечения контингента современной 

ДШИ и ДМШ – это право конкретной образовательной организации. 
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«АКТУАЛЬНОСТЬ И ВЕЧНОСТЬ». КОНЦЕРТ ДЛЯ ОРКЕСТРА 

В ТВОРЧЕСТВЕ РОДИОНА ЩЕДРИНА 

 

В.Н.Беляева 

ГБПОУ СО «Тольяттинский колледж  

искусств им. Р.К. Щедрина» г.о.Тольятти 

avieta@mail.ru 

 

Родион Константинович Щедрин – крупнейший композитор 

современности. Его личность удивительно многогранная и гармоничная, 

сочетающая высокий профессионализм с простыми человеческими интересами. 

Щедрин талантлив во всем: композитор и пианист, педагог и руководитель, 

автор либретто и многочисленных статей, политический деятель и член жюри 

международных конкурсов, а также болельщик футбола, водитель автомобиля, 

велосипедист, серфингист, рыболов. 

Также многогранно и творческое наследие Родиона Константиновича, 

оно удивляет своей масштабностью, многообразием жанров. Он буквально 

охватывает все возможные рамки музыкального искусства, но, при этом, всегда 

оставаясь неповторимым. Щедрин один из немногих композиторов, который не 

отрицает никакие жанры и постоянно удивляет слушателей.  

Ранние сочинения Р.Щедрина стали хрестоматийными образцами новой 

фольклорной волны в отечественной музыке 1950–60-х годов («Озорные 

частушки», опера «Не только любовь»). Он применял все достижения 

авангардной техники композиции: додекафонию (Второй фортепианный 

концерт), сонорику (Вторая симфония), пуантилизм и пространственные 

эффекты («Геометрия звука» для камерного оркестра), элементы алеаторики 

(Третий фортепианный концерт) и инструментального театра («Три пастуха» 

для флейты, гобоя и кларнета). Однако со строгими рамками авангарда 

mailto:avieta@mail.ru
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композитор категорически не согласен, используя лишь те технические 

элементы, которые требуются ему в отдельно взятом сочинении как средство 

раскрытия художественного замысла.  

Во многом сходный подход у Р.Щедрина к известным направлениям 

современной музыки. Отдельные произведения Щедрина 1970-х годов стали 

«визитной карточкой» неоромантической волны отечественной музыки (балет 

«Анна Каренина» и оркестровая сюита на его темы «Романтическая музыка»), в 

1980-х создает неоклассические опусы («Музыка для города Кѐтена» для 

камерного оркестра, «Эхо-соната» для скрипки соло). В 1990-е годы в его 

произведениях можно ощутить признаки постмодернистского мышления, 

особенно в опере «Лолита», где сам литературный источник «устремлен» в 

эпоху постмодерна. Особое внимание следует обратить на подход Щедрина к 

такому явлению, как полистилистика («Автопортрет», «Фрески Дионисия», 

«Геометрия звука», «Три пастуха», Четвертый фортепианный концерт, 

Скрипичный и Виолончельный концерты).  

При этом ни одно из направлений с приставкой нео - или авангард, не 

становится определяющим и не распространяется на все пространство 

творчества композитора. Р.Щедрин использует новации современного времени 

в синтезе, для создания своего собственного индивидуального языка. 

Одна из особенностей щедринского стиля – тематизм, так или иначе 

связанный с русской образностью. Композитор включает в свой арсенал 

широкую палитру жанров русской музыки: частушку, народный речитатив, 

пастушьи наигрыши, плачи, саму народную манеру пения, церковное пение, 

современную бытовую музыку,  сельское народное творчество современников, 

русскую сказку. Но при этом ему никогда не хотелось быть сверхоригинальным 

и жутко авангардным, а хотелось выразить через музыку ощущение родной 

земли, родного народа, того мира, что его окружает. 

«Просто я всегда любил и сейчас люблю подлинно народное 

музицирование. Смело могу утверждать, что образцы истинно народного 

творчества воздействовали на меня не меньше, чем первое, именно первое 

знакомство с такими шедеврами, как баховские «Страсти по Матфею», 

«Франческа…» Чайковского, «Песнь о земле» Малера или «Петрушка» 

Стравинского»[7, стр.7]. 

Одну из интересных страниц творчества Р.Щедрина представляет жанр 

концерта, представленный во всем богатстве его разновидностей и 

инструментальных составов. Всего написано девятнадцать произведений, 

причем только тех, которые сам автор определил как «концерт». Среди них – 

пять концертов для оркестра, шесть концертов для фортепиано с оркестром и 

«Частушки» - концерт для фортепиано соло, который является транскрипцией 

знаменитого Первого концерта для оркестра «Озорные частушки», а также 

концерты для других инструментов и два хоровых концерта.  

Концерты Р.Щедрина аккумулируют в себе наиболее актуальные в наше 

время черты этого жанра. Им присущ истинно экспериментальный новаторский 

дух, многовариантность трактовки цикла, оригинальность и разнообразие 

драматургических замыслов и решений. Что стоит только определение 
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«Поэтории» как концерта для поэта в сопровождении женского голоса, 

смешанного хора и оркестра на слова А.Вознесенского. 

Р.Щедрин часто обращается к программности, либо явной, либо скрытной, 

что делает его сочинения доступными для любого заинтересованного 

слушателя. Тяготение к театральности, сюжетности придают сочинениям  

яркий концертный облик, что согласуется с темпераментом самого автора. 

В качестве ведущих жанрообразующих принципов концертов Р.Щедрина 

можно выделить игровую стихию и подчеркнутую виртуозность.  Стремление 

показать мастерство и возможности каждого отдельного инструмента или 

оркестровой группы, соперничество и соревновательность в умении мастерски 

развить, раскрасить исходную ритмоформулу и довести ее до почти 

скульптурно осязаемого образа - такова особенность концертного стиля 

Р.Щедрина. 

Серию из пяти концертов для оркестра, к которым примыкают 

«Хрустальные гусли» и «Российские фотографии» для струнного оркестра, 

можно назвать визитной карточкой композитора, которая представляет 

Р.Щедрина именно как русского мастера в глазах всего мира.  Следует 

заметить, что все концерты, кроме Первого, написаны по заказу зарубежных 

оркестров или музыкальных компаний. 

В каждом из произведений автор опирается на интонационные пласты   и 

эмоционально-образный строй русского фольклора, довольно широкого 

диапазона: от древних инструментальных наигрышей и переборов гуслей до 

частушек и городских песен, как «Очи черные».  

Первый концерт «Озорные частушки» был  впервые исполнен на 

«Варшавской осени» в 1963 году, концерт быстро завоевал множество 

поклонников, в их числе – Леонард Бернстайн, исполнивший его с Нью-

Йоркским симфоническим оркестром, а затем заказавший композитору новый 

опус по поводу 125-летия выдающегося американского коллектива.  

Концерт для оркестра «Озорные частушки» Р. Щедрина является 

уникальным инструментальным опусом, в котором органично соединились 

черты концертно-игрового стиля предклассической эпохи, свободно-

импровизационных барочных токкатных форм с народной, песенно-

танцевальной и джазовой стилистикой.  

Автор оригинально использует приемы характерные для юмористических 

жанров разных эпох и национальных традиций, таких как кводлибет, опера-

пастиччио, попурри, раек. Все многоообразие жанров объединяется ведущим 

принципом творческого мышления Р. Щедрина – принципом «вертикального 

монтажа», основанного на столкновениях контрастного, на сочетании 

несочетаемого. Такой тип мышления, как оказалось, родственен основному 

тематическому материалу концерта – частушке. 

Дух импровизационности, виртуозный склад сочинения в полной мере 

соотносятся с принципом концертности как выявление исполнительского 

мастерства, виртуозного владения солирующими инструментами, 

демонстрации искусных трюков, фокусов, забавных приемов, то есть всяческих 

«kunststücke» в соло и ансамблях разного типа. Р.Щедрин воплощает атмосферу 
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свободной игры, азартного исполнительства, веселого соперничества с 

помощью тройного состава большого симфонического оркестра с увеличенной 

группой ударных – литавры, ложки, кроталии (вариант кастаньет), бич, малый 

барабан, тарелки, большой барабан, там-там. Группа медных духовых 

привлекает внимание своим колоритом диксиленда или биг-бэнда.  

Национальный русский колорит, задорный дух частушки композитор 

воссоздает, используя фольклорный тематизм, но при этом он не включает в 

состав оркестра народные инструменты, а пользуется академическими 

инструментами, но в нетрадиционном формате: приготовленное фортепиано с 

ремаркой «quasi balalaika» (ц. 23, с бумагой на струнах), гармошечные 

наигрыши в исполнении четырех труб.  

«Озорные частушки» получили второе рождение в 2001году. Композитор 

переработал материал   для фортепиано-соло, дав ему название «Частушки».  В 

новом варианте Р.Щедрин соединил оркестровую и сольную партии, насытив 

фактуру сложнейшим и виртуозным тематизмом, эффектными техническими 

приемами. Будучи сам прекрасным пианистом, Р.Щедрин великолепно 

чувствует пластику и возможности фортепианной фактуры, сочетая смелость и 

техническую сложность с яркой выразительностью музыкального образа. 

Уже в Первом концерте для оркестра формируется оригинальный 

творческий подход композитора к специфике этого жанра, новая концепция его 

трактовки, основанная на претворении принципов неофольклоризма и 

постмодернистских тенденций. Черты неофольклоризма проявляются в 

обращении в каждом из последующих оркестровых концертов к определенному 

жанрово-стилистическому пласту русской национальной культуры.  

Симфоническая партитура Второго концерта для оркестра «Звоны» 

Р.Щедрина явилась энциклопедией русских звонов, с применением самой 

натуральной русской звонницы — набора разновысотных колоколов. 

Обратившись к средствам  большого симфонического оркестра с увеличенным 

составом (4 трубы, 4 валторны, 4 тромбона), композитор поставил задачу 

продолжить гениальную инициативу М.Мусоргского с его «коронацией 

Бориса»: воплотить колокольный звон, прежде всего средствами оркестра, с 

добавлением собственно колоколов — упомянутых 5 русских колоколов, 18 

трубчатых chimes и 3 колоколец.  

Во Втором концерте композитор широко использует приемы 

современных композиторских техник: двенадцатитоновость, алеаторика, 

сонорика, пуантилизм. Но в основе тематизма лежат глубинные пласты 

интонационной сферы русской музыки: трихордовость, знаменное пение, 

колокольность. Данный сонорно-колокольный опыт остался до настоящего 

времени уникальным в русской и мировой музыке.  

Третий концерт для оркестра (1989) «Старинная музыка российских 

провинциальных цирков» создан по заказу Чикагского симфонического 

оркестра к его 100-летнему юбилею. 

«Старинная музыка российских провинциальных цирков» словно 

обращена в XIX век, в нем сочетаются блестящий цирковой марш, пародия на 
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балетно-цирковую сюиту, лирический симфонизм (аллюзия на стиль 

П.И.Чайковского) и отголоски романса «Очи черные».  

Третий концерт - произведение полистилистическое с четкой авторской 

программой, которая обыгрывается не только симфонически, но еще и с 

приемами инструментального театра, с неожиданными тембровыми находками, 

вплоть до пения оркестрантами знаменитых «Очи черные». 

Вообще, все стилевые аллюзии, которые мелькают в этом сочинении, — 

исключительно русские. Это крайне необычно для российского композитора 

второй половины XX века, что отмечала западная пресса. Так, после 

британской премьеры «Музыки цирков» в лондонском Альберт-холле (1997) в 

газетной рецензии под фото Р.Щедрина была выделена строка: «Мой 

менталитет — полностью русский».  

Четвертый концерт для оркестра «Хороводы» (1989) создан по 

предложению из Японии для Интернациональной программы музыки в 

Сантори-холл, Токио. 

В «Хороводах» Р.Щедрин, продолжая традиции И.Стравинского, 

обращается к глубинным пластам славянского фольклора, воскрешает 

своеобразие инструментальных наигрышей древнерусской музыки, основанных 

на вариантно - попевочном принципе. 

Четвертый концерт отличатся удивительно тонкой звукописью, оно очень 

современно по языку, оркестровке, по принципу мышления. Композитор 

новаторски подходит к трактовке оркестра, создавая специфический колорит 

звучания, воспроизводящий, по словам В.Холоповой «народную 

стереофонию», применяя оригинальные способы игры на инструментах. 

Классический симфонический оркестр обновлен разновидностями 

основных инструментов: блокфлейта, кларнет-пикколо, труба-пикколо (им 

поручаются важные соло); к ударным добавляются русские деревянные ложки, 

набор бубенцов русской тройки и ряд инструментов, помогающих создать 

эффект звонов (челеста, арфа, клавесин, фортепиано, пять групп ударных, 

включая тамбурин).   

Вся композиция не включает ярких контрастов, выдержана в одной 

звуковой палитре, в пасторальных тонах, создавая настроение медитативной 

созерцательности. Такое настроение создается с первых тактов, которые 

пленяет своей тонкой звукописью, необычным тембром блокфлейты, звучит 

«одновременно и народно, и авангардно, и западно, и восточно»  по словам 

В.Холоповой [7, стр.180].  

Пятый концерт  «Четыре русские песни» для симфонического оркестра 

написан в 1997г. по заказу Би-Би-Си для Променад-концертов в Лондоне. 

Сочинение имеет простой quasi-сюжет: старинная русская тройка 

неторопливо движется по просторам России. Сидящий в ней путешественник 

слышит древнюю былину слепца с поводырем, переборы балалайки, пение 

цыган с гитарами, величальный обряд, сопровождаемый отзвуками старинного 

пасхального русского колокольного перезвона...  

В 5 концерте при обращении к народным темам Р.Щедрин использует не 

прямое цитирование, а скорее аллюзию на фольклорные источники. 
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Полистилистика, коллажность в сочетании с фольклорным началом отличают 

«Четыре русские песни». Содержательно-смысловым центром сочинения 

является средний раздел, состоящий из четырех эпизодов,  в которых 

композитор использует прием аллюзии на былину «Про Добрыню», 

хороводную песню «Как за речкою», цыганскую лирическую песню «Две 

гитары» и подблюдную «Слава». Все произведение объединяет символичная 

тема дороги, которая  начинает и заканчивает все произведение, обобщая образ 

вечного скитания по просторам Руси.  

Еще одно произведение Р.Щедрина дополняет список Концертов для 

оркестра. Это «Хрустальные гусли», впервые представленные публике в 

Москве на Фестивале «Московская осень» 21 ноября 1994 в Большом зале 

консерватории. 

Гусли — еще один элемент русской культуры, который открывает 

композитор в своем творчестве.  Для создания образа гуслей Р.Щедрин находит 

специфический прием: многократное использование приема игры флажолетами 

— от струнных и арфы до флажолетов у деревянных духовых.  

«Звучание ее выткано из таких тонких флажолетных звукоточек, с 

добавлением протянутых линий в высоком регистре, что вырисовывает 

зачарованный образ волшебной сказки. Надо быть Щедриным, чтобы такое 

суперимпрессионистическое, тихое и почти сонорное произведение связать с 

русской тематикой»[7,стр.235] .  

Концерты для оркестра – только часть большой группы оркестровых 

сочинений Р.Щедрина. Концерты для солирующих инструментов, для разных 

инструментальных составов удивляют богатством и разнообразием трактовок 

самого жанра концерта, изобретательностью форм и образным содержанием.  

В одной из своих статей Р.Щедрин писал о том, что «во все времена в 

большом искусстве два понятия – актуальность и вечность – были спаяны 

неразрывно». Именно в концертах для оркестра наиболее показательно и 

глубоко переплелись ведущие линии творчества композитора – вечная, 

глубинная, национально-русская тема   и остро современный, актуальный,  

авангардный музыкальный язык, объединенные под знаком индивидуальности 

автора.  

 

Список литературы: 

 

1. Высоцкая М., Григорьева Г. Музыка XX века: от авангарда к постмодерну 

// Научно-издательский центр «Московская консерватория», 2011г. — 

128-160с. 

2. Завьялов Е. Концерты для оркестра Р. К. Щедрина: к проблеме трактовки 

жанра // Проблемы музыкальной науки № 4, 2017г. — 175-182с. 

3. Комиссинский В.О драматургических принципах творчества Р. Щедрина 

// Всесоюзное издательство «Советский композитор», 1978г. — 191с. 

4. Синельникова О. Принцип монтажа в инструментальной музыке Родиона 

Щедрина. // Кемеровский государственный университет культуры и 

искусств, 2007г. — 291 с. 



  Щедринские чтения                                                                                     № 3/2022 

  
19 

 

  

5. Синельникова О. Родион Щедрин: к вопросу о музыкальном языке // 

Музыкальное искусство ХХ века, 2011г. — 145-150с. 

6. Тараканов М. Творчество Родиона Щедрина // Всесоюзное издательство 

«Советский композитор», 1980г. — 329с. 

7. Холопова В. Путь по центру. Композитор Родион Щедрин. // 

Издательский Дом «Композитор», 2000г. — 319с. 

 

 

РОЛЬ ЛИЧНОСТИ ПЕДАГОГА-МУЗЫКАНТА В ФОРМИРОВАНИИ 

И РАЗВИТИИ ОБУЧАЮЩЕГОСЯ 
 

О.А.Бондаренко 

МБУ ДО ДШИ «Гармония» г.о. Тольятти 

garmoniay.school@yandex.ru 
 

«И, быть может, одно из самых чудесных свойств музыки,  

как и всякого искусства, состоит в том, что чем больше 

 душевных сил мы ей отдаем, тем больше новых сил в ней черпаем» 

Д.Б. Кабалевский 

 

«Чтобы быть хорошим преподавателем, нужно любить то,  

что преподаешь, и любить тех, кому преподаешь» 

 В. Ключевский 

 
Сегодня перед обществом с особой остротой стоит вопрос о воспитании 

личности нового типа - личности неординарной, творчески мыслящей, 

свободно ориентирующейся в реалиях информационно-насыщенной картины 

мира. Развитие творческих способностей детей является важным фактором их 

включения в активную деятельность в современных условиях. Именно сейчас 

России нужны творчески мыслящие люди, способные к самостоятельному и 

нестандартному решению многообразных задач. Таким образом, стоит 

отметить, что роль личности педагога - музыканта невероятно высока при 

рассмотрении процесса формирования и развития творческой личности 

обучающегося ДМШ и ДШИ. 

В настоящее время происходят кардинальные изменения всей системы 

образования, смысл которых в смене целевых установок, содержания и 

технологий, а музыкальная школа и школа искусств сегодня - школа первых 

творческих успехов ребенка, место пробы своих сил, пространство раскрытия 

личностного потенциала и таланта. 

Основной функцией педагога – музыканта является   нравственное 

воспитание детей, формирование у них патриотических чувств, развитие 

индивидуальности и их творческой самореализации, главная задача –  

пробудить у детей интерес к музыке,  научить их чувствовать, понимать, 

любить и оценивать музыкальное искусство, уметь наслаждаться им.  

Музыка формирует личность во всех отношениях. Она несет в себе 

эстетическую, познавательную,  развивающую функции. Освоение музыки 

mailto:garmoniay.school@yandex.ru
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помогает развить мышление  -  образное и логическое, абстрактное и 

конкретное. Музыка способна волшебным образом помочь в развитии, 

разбудить чувства, обеспечить интеллектуальный рост. 

Родители часто отдают детей в музыкальную школу вовсе не для того, 

чтобы вырастить из них профессиональных музыкантов, а для того, чтобы дети 

приобщились к миру классической музыки, полюбили ее, потому что без этого 

не может сформироваться  человек как личность. С первых лет своей 

сознательной жизни маленький человек интересуется искусством. Природа 

подарила ему интерес к прекрасному, дала яркость и непосредственность 

восприятия, наделила легкостью вхождения в образы и поэтому основная цель 

профессиональной деятельности педагога - музыканта развить этот интерес так, 

чтобы с годами огонек не погас, а разгорался ярче и ярче, открывая маленькому 

человеку окно в мир творчества. 

«Творчество, - по мнению психолога Б. Г. Ананьева,- это специфически 

человеческая деятельность, принципиально новая, преобразующая 

действительность» [1.с.115]. 

Творчество занимает особое место в жизни каждого ребенка, заставляет его 

смотреть на мир широко открытыми глазами, видеть многообразие цвета, 

эмоционально чувствовать окружающий  мир. Здесь можно прикоснуться к радуге, 

достать звезду, попасть в сказку и почувствовать себя великаном или прекрасной 

Золушкой. 

По мнению известного советского педагога, создателя народной 

педагогики В.А.Сухомлинского, творчество ребенка - не спонтанное явление. 

Творчеству можно и нужно учить, поэтому большую роль в развитии 

творческой личности В. А. Сухомлинский отводил педагогу: «Если вы хотите, 

чтобы дети творили, создавали художественные образы, - считает выдающийся 

педагог, - перенесите из огонька своего творчества хотя бы одну искорку в 

сознание ребенка» [5.с.72]. Его позиция актуальна и сегодня. 

«Творческое начало рождает в ребенке живую фантазию, живое 

воображение. Творчество по природе своей основано на желании сделать что-

то, что до тебя еще никем не было сделано, или хотя бы то, что для тебя уже 

существовало, сделать по-новому, по-своему, лучше. Иначе говоря, творческое 

начало в человеке - это всегда стремление вперед, к лучшему, к прогрессу, к 

совершенству и, конечно, к прекрасному в самом высоком и широком смысле 

этого понятия»- считал Д. Б. Кабалевский [3.с.53]. 

Творчество - это сфера деятельности, которая позволяет человеку 

быть успешным и чувствовать себя востребованным. Что же такое успешность?  

Как научить ребенка стать успешным в своем творчестве?  

Каждый ребенок имеет право на улыбку, радость, счастье, творчество, что 

и приведет его к успеху. Педагог - музыкант должен уметь расположить к себе 

ребенка, создать вокруг него атмосферу добра, научить  поверить в себя, чтобы 

каждый из них вырос счастливым и состоявшимся как личность. Эта любовь 

порождает стремление педагога воплотить себя в ученике, раскрыть для него 

путь к успеху. Достижение учениками успеха, радости способствует 

формированию аналогичного состояния и у педагога, как результата его 
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профессионально-творческой деятельности. Успех педагога - это успех его 

учеников! Что может быть большей наградой для него, чем горящие глаза 

ученика, радость и удовлетворение, которое испытываешь от творческого 

сотрудничества. А если эти ощущения подкреплены и признанными победами в 

конкурсных испытаниях, это настоящий успех! 

«Любите и принимайте личность ребенка такой, какой она есть; найдите 

что-то хорошее в ней и научите поверить в себя, в свою успешность, даже если 

в данный момент до этого еще очень далеко» - писал русский живописец и 

философ Н. К. Рерих. Ребенок – не кувшин, который надо наполнить, а 

лампада, которую надо зажечь. 

Без сомнения, нет детей не одаренных, каждый одарен в какой-либо 

области, надо только найти эту область и помочь ребенку реализоваться.  

Задача педагога - музыканта в том и состоит, чтобы дать каждому из своих 

воспитанников возможность пережить радость достижения, осознать свои 

возможности, поверить в себя. Сотрудничество педагога - музыканта 

и обучающегося, основанное на любви к нему, принятие его как личности, 

предполагает создание в учебном процессе ситуаций переживания успеха.  

Ситуация успеха – некий взлѐт для человека, своеобразный прыжок на 

ступень выше в своѐм личностном росте, повышении самооценки. Даже 

разовое переживание успеха может коренным образом изменить 

психологическое самочувствие ребѐнка, резко изменить ритм и стиль его 

деятельности, взаимоотношении с окружающими. Н. Е. Щуркова именно так 

определяет ситуацию успеха: «Ситуация успеха  - это субъективное 

чувствование, особое состояние удовлетворения итогом физического или 

психического напряжения исполнителя дела, созидателя явления. Ощущение 

успеха рождается у субъекта, сумевшего преодолеть свой страх, свое неумение, 

застенчивость, робость» [7.с.38]. С психологической точки зрения успех, как 

считает доктор педагогических наук, профессор А.С.Белкин: - «это 

переживание состояния радости, удовлетворение оттого, что результат, 

к которому стремилась личность в своей деятельности, либо совпал 

с ее ожиданиями, надеждами, либо превзошел их. На базе этого состояния 

формируются новые, более сильные мотивы деятельности, меняются уровни 

самооценки, самоуважения. В том случае, когда успех делается устойчивым, 

постоянным, может начаться своего рода реакция, высвобождающая огромные, 

скрытые до поры возможности личности» [2.с.30]. 

«Берегите детский огонек пытливости, любознательности, жажды знаний. 

Единственный источник - радость успеха» -   отмечал в своих трудах В. 

А.Сухомлинский [4.c. 153].  

Процесс творчества с точки зрения педагогики является изначально 

развивающим, обогащающим личность ребенка, раскрывающим его талант, 

духовный потенциал. Правильно организованное пространство творческой 

деятельности формирует культуру, умение видеть и понимать прекрасное, 

сопереживать в процессе творчества. Д.Б. Кабалевский утверждал: «Любая 

форма общения с музыкой, любое музыкальное занятие учит слышать музыку, 

непрерывно совершенствуя умение вслушиваться и вдумываться в нее» [3.с.21]. 
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Уже в раннем возрасте у ребѐнка важно и нужно развивать эстетический 

вкус; воспитывать нравственные качества, умение общаться и формировать 

определѐнное отношение к окружающему миру. Для этого необходимо 

сотрудничество ребѐнка и преподавателя. Поэтому, немаловажным средством 

формирования и развития активности личности, является позиция педагога - 

музыканта, организовывающего межличностное общения с учеником. Здесь 

целесообразно содружество, сотворчество преподавателя и учащегося, и, если 

педагог смог понять ребѐнка, как индивидуальность, то он сможет максимально 

развить личность этого ребѐнка и раскрыть его внутренний мир.  Именно в 

классе, где присутствует такое взаимопонимание между педагогом- 

музыкантом и учеником у обучающегося значительно чаще отмечается 

состояние  удовлетворения и радости. В атмосфере доброжелательности,  

уважения обучающийся на занятии стремится наиболее полно раскрыть свои 

творческие возможности. Видя, как ценится его достоинство, самостоятельная 

мысль, творческий поиск, он начинает стремиться к решению более сложных 

задач. Ему очень важно ощущать, что с ним считаются, ценят его мнение, 

доверяют. Педагог - музыкант может создать такую атмосферу, такие условия, 

чтобы обеспечить ребенку возможность высказывать свое мнение в выборе 

некоторых произведений, анализировать свое исполнение. Таким образом, 

педагог - музыкант содействует самореализации личности ребенка: «Надо 

встречаться с ребенком как с другом, единомышленником, пережить вместе с 

ним радость победы и горечь утраты» [6. c.33]. 

В настоящее время, значение роли личности педагога - музыканта в 

процессе формирования и развития обучающегося в ДМШ и ДШИ важно и 

актуально, если рассмотреть  его как решающий фактор в  развитии  

современного поколения в новых социокультурных условиях. Успех в процессе 

становления личности требует выявления специальных условий для развития 

творческого саморазвития каждого ученика. Преподаватель должен помочь 

ребенку  

 развивать себя творчески 

 раскрывать свои потенциальные возможности  

 повышать свой интеллектуальный кругозор. 

Для того, чтобы ученик смог реализовать свои творческие способности, у 

него должна быть сформирована достаточно высокая самооценка, которая 

стимулировала бы его к деятельности. 

Организационные принципы развития творческого потенциала личности 

ученика – это активное взаимодействие субъектов:  

 оптимизация  

 дифференциация в индивидуальном подходе  

 ценностно-смысловая направленность 

 сопровождение творческого развития личности  

На сегодняшний день  существует много организационно-педагогических 

условий, которые могут обеспечить положительную динамику процесса 

развития творческого потенциала одаренной личности. 
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Надо отметить, что личность педагога - музыканта является ведущим 

фактором развития творческих способностей обучающихся. Именно он создает 

атмосферу, которая может вдохновить ребенка или разрушить его уверенность 

в себе, поощрить или подавить интересы, развить или игнорировать 

способности. Поэтому для развития творческих способностей наиболее 

желателен и благоприятен демократический стиль взаимодействия педагога и 

ученика. Демократический стиль – это стиль творческий, деловой, с учетом 

конкретных задач и конкретных условий, с учетом творческих способностей 

каждой личности. 

В связи с этим нужно выделить следующие качества, которые должны 

быть присущи  в работе с детьми: 

 чуткость – чувствительность к переживаниям и потребностям ученика 

 настойчивость и целеустремленность 

 творческое начало, профессиональная и эмоциональная зрелость 

 эмоциональная стабильность 

 широкий круг интересов и умений 

 чувство юмора 

В условиях современной  школы становление творческой личности 

проходит эффективно только в том случае, когда оно основывается на 

педагогической системе с рядом теоретико - методических подходов: 

 культурологический подход означает создание условий для 

самоопределения личности каждого обучающегося в культуре, которая 

представляет собой гармонию знаний и мышления, культуры общения и 

поведения.  

 диалогический подход в создании педагогической системы становления 

творческой личности связан с организацией общения на основе диалога. 

 личностно - деятельностный подход основывается на использовании 

новых педагогических технологий.  

Технология - это воспроизводимый на практике проект педагогического 

процесса, ведущий к его оптимизации. Существует большое количество 

современных образовательный технологий, такие как коммуникативная, 

интенсивная и т.д. 

Таким образом, одной из важнейших целей развития творческого 

потенциала является развитие креативности у обучающихся. Развитие 

креативности возможно только в творческой деятельности.  От уровня развития 

творческих способностей зависит его исполнительское мастерство, расширение 

музыкального кругозора, приобретение новых навыков в исполнении, умение 

адаптироваться в социуме. Уровень и качество творческой деятельности 

зависят не только от содержания образования, но и от технологии обучения, 

воспитания и творческого потенциала ученика. 

Условия сегодняшнего времени выдвигают перед образованием новые 

цели. Приоритет - ориентация на личность, развитие еѐ творческого 

потенциала, способности к саморазвитию и самореализации. Основным 

отличием федеральных государственных требований от образовательных 
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стандартов предыдущих лет является ориентация на результаты обучения, 

представленные в виде компетентной модели выпускника. Смысловой акцент 

переносится с процесса образования на измерение его результатов. ФГТ дают 

определение компетенции как способности применять знания, умения и 

личностные качества для успешной профессиональной деятельности в 

определенной области. 

ФГТ учитывают индивидуальные особенности обучающихся и направлены 

на: 

 выявление одаренных детей в области музыкального искусства 

 создание условий для художественного образования 

 развитие эстетического вкуса музыкального кругозора 

 определение духовно-нравственного воспитания детей 

 подготовку одаренных детей к поступлению в образовательные 

учреждения, реализующие основные профессиональные образовательные 

программы в области музыкального искусства. 

Одаренные и талантливые дети - это потенциал любой страны, 

позволяющий ей эффективно развиваться и решать современные 

экономические и социальные задачи. 

В рекомендациях 1248-ой Парламентской ассамблее Совета Европы, 

посвященной образованию одаренных детей, содержится ряд положений. В 

одном из них говорится о том, что «особо одаренные дети должны пользоваться 

приспособленными к их нуждам условиями образования, которые позволили 

бы им полностью реализовать свои возможности, как в своих интересах, так и в 

интересах общества. Ни одна страна не может позволить себе транжирить 

таланты, а не выявлять своевременно интеллектуальные или иные потенциалы 

– означает транжирить человеческие ресурсы». 

Стать для учеников непререкаемым авторитетом и объектом для 

подражания, вплоть до выбора этой же сложной, но бесконечно интересной 

профессии, гордость и ответственность для каждого преподавателя. 
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В Лицее искусств г.Тольятти на отделении музыкально-теоретических 

дисциплин существует множество авторских наработок, идей, способствующих 

повышению познавательного интереса и творческого потенциала учащихся, 

используются инновационные подходы к подаче материала. Несомненно, это 

способствует и целенаправленному формированию мотивации к обучению. Не 

менее важными представляются и разнообразные формы и методы контроля 

учебного процесса, которые стали уже традиционными в нашем учебном 

заведении.  

В настоящее время детские музыкальные школы выстраивают 

образовательный процесс в соответствии с федеральными государственными 

стандартами в области музыкального искусства. Один из разделов посвящѐн 

формам и методам контроля уровня освоения учебного материала,  определены 

различные формы контроля (текущая, промежуточная, итоговая). 

В классе сольфеджио традиционной формой организации промежуточного 

контроля является контрольный урок. Очевидно, что для большинства 

учащихся это испытание является достаточно сильным стрессом: боязнь не 

успеть, не справиться с предложенным заданием, получить плохую оценку 

приводит к тому, что многие дети действительно показывают менее 

убедительные результаты, чем на текущих уроках. Неудачи в свою очередь 

приводят к состоянию неуверенности, снижают мотивацию ребѐнка. 

Принимая неизбежность аттестации как единственную форму  

определения результатов обучения, нами были найдены альтернативные  

способы организации проверочных мероприятий, которые сводили бы к 

минимуму негативное воздействие на психику ребѐнка и одновременно 

являлись бы для учащихся дополнительным стимулом к освоению материала 

учебной программы.  

Особо выделим две формы. Одна из них связана с участием в конкурсах, 

что часто становится сильнейшим стимулом для школьников. Природа 

конкурсов – это не только демонстрация работы педагога и сравнение 

способностей и возможностей детей, но и борьба амбиций.   Вторая форма 

опирается  на игровой элемент. Игра в жизни ребѐнка, особенно младшего 
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школьного возраста, занимает чрезвычайно важное место. Игровые технологии 

являются составной частью современных общепедагогических технологий, 

одной из уникальных форм обучения, которые позволяют сделать интересными 

будничные шаги по изучению учебных предметов. По словам В.Сухомлинского 

«игра – это искра, зажигающая огонѐк пытливости и любознательности»[1]. 

Именно на игровом принципе построены методики Г.Шатковского, Т.Боровик, 

показывающие убедительные результаты. 

Собственный педагогический опыт доказывает, что комфортной и 

продуктивной ситуацией для восприятия и воспроизведения ребѐнком 

информации  (в данном случае учебного материала курса сольфеджио) является 

ситуация коллективной игры. Одним из вариантов может быть игра- 

соревнование, где в задания включены формы работы на уроке сольфеджио. 

Дети очень любят, если задания  проходят в «безоценочной» обстановке. 

Состояние эмоционального подъѐма, азарта игры, соревнования закрепляет у 

них интерес к предмету. Кроме того, подобного рода мероприятия 

способствуют формированию и развитию коммуникативных навыков, что 

является на сегодняшний день актуальной проблемой. 

На протяжении восьми  лет в нашем лицее успешно прошѐл апробацию и  

пользуется большой популярностью среди учащихся музыкального отделения 

теоретический конкурс «Маэстро Слух». По сути это проверочный контроль 

одной из основных форм сольфеджио – слуховой анализ и музыкальный 

диктант. Конкурс  проводится по параллелям среди 4-7 классов. Однако самое 

необычное состоит в том, что по окончанию работы отметки не проставляются 

вообще, а применяется метод рейтинговой оценки знаний. Учащийся набирает 

баллы по каждой форме работы и после подведения индивидуальных итогов 

результаты определяются и в каждой группе. Даже если количество баллов в 

данной группе низкое, всѐ равно выбирался номинант, получивший наибольшее 

количество баллов. Тем самым даѐтся возможность проявить себя даже слабым 

ребятам. 

После объективно выведенной общей рейтинговой таблицы результатов по 

параллелям учащийся может увидеть своѐ место в рейтинге, реально 

полученные баллы за каждую форму работы, проконтролировать самые слабые 

из них и сделать для себя соответствующие выводы. 

Таким образом, достигается цель  создания комфортных условий освоения 

предмета сольфеджио, осуществляется мотивация к индивидуальному 

развитию музыкальных данных и к творческому  взаимодействию.  

Цели и задачи конкурса «Маэстро Слух»: 

 продвижение в сознании обучающихся ценности профессионализма, 

творческих достижений, нацеленности на конкурентоспособность в сфере 

музыкального искусства; 

 определение уровня качества  освоения знаний, умений и навыков  в 

рамках предмета сольфеджио по данным формам работы; 

 содействие предпрофессиональному музыкальному образованию; 

 популяризация предметов музыкально- теоретических цикла.  
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По  результатам конкурса на заседании методического объединения 

проводится анализ всех этапов. Каждый преподаватель может сравнить 

результаты своей группы, сделать определѐнные выводы для себя, наметить 

перспективы дальнейшей работы в классе. Итоги  конкурса выявляют 

проблемные зоны, определяют выбор методических тем, которые требуют 

повышенного внимания при изучении (в текущем году это  тема «Обращение 

трезвучий» в группах  3-4 классов). Преподаватели отделения берут ее под 

особый контроль и совместно разрабатывают учебно-методический комплекс, 

реализация которого приведет к решению обозначенной проблемы.   

Но, пожалуй, в полной мере оценить плоды своего труда преподаватель 

может на итоговой аттестации. В нашем лицее выпускные экзамены по 

сольфеджио  и музыкальной литературе в 8 классе всегда включают творческие 

задания – это целое событие и для выпускников и для их родителей. 

Творческое задание по музыкальной литературе заключается  в создании 

диска любимой музыки, которую выбирают учащиеся из произведений, 

которые проходили на протяжении всего обучения. Необходимо вспомнить  

направления, стили, творчество композиторов –  отобрать то, что понравилось, 

затронуло их больше всего и написать свои комментарии к выбранным 

произведениям, оформив их в небольшую брошюру, своеобразное приложение 

к диску с полюбившейся музыкой. Названия своим дискам учащиеся могут дать 

по своему усмотрению: «Альбом любимой музыки», «Мои любимые жанры 

музыкального искусства», «Музыка, которая берѐт меня за душу» и др.  

Многие выпускники обращаются к сочинениям композиторов, которые 

изучали в более ранних классах – это например, органное творчество И.С.Баха, 

симфоническое творчество В.А.Моцарта. Тогда,  в силу своего возраста, ребята  

не могли  оценить эту музыку в полной мере, но теперь, подкованные 

теоретически, приобретая музыкальный опыт, открывают ее для себя заново. 

Отметим интерес выпускников и к современным опусам ХХ века. 

Комментарии к выбранной музыке всегда содержат собственные высказывания 

учащихся, комментирующие их выбор, разнообразные ассоциации  и т.д. 

Учащиеся подбирают подходящие цитаты к произведениям, стихи поэтов. 

Также почти все учащиеся включают в брошюру свои творческие фотографии. 

Такая форма итогового контроля  помогает  оценить уровень развития 

учащихся, понять, как много  музыки ими было освоено и каким богатством 

они теперь владеют! Выполняя подобные задания, ребята приобретают умения 

выражать свои мысли о музыке, демонстрируют высокий уровень 

информационной компетентности. 

Традиционный в восьмом классе устный ответ по билетам на итоговой 

аттестации мы заменили новой формой – защитой реферата на тему по 

программному материалу с использованием видео- и мультимедиа-материалов, 

подобранных учащимися самостоятельно. Приветствуется и исполнение 

музыкальных фрагментов. Такая работа способствует развитию навыков 

самостоятельной творческой, исследовательской работы, формированию 

широкого художественного кругозора, (воспитанию культуры мышления и 
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речи, пониманию многообразных взаимодействий музыки с жизнью, другими 

видами искусств) к чему, собственно и ведут нас ФГТ. 

Тему каждый учащийся выбирает самостоятельно, опираясь на свои 

интересы, пристрастия, способности и возможности: «Времена года в 

искусстве», «Колокольные звоны в творчестве русских композиторов», 

«Римский-Корсаков – великий мастер оркестровки», «Русский авангард в 

творчестве Денисова и Шнитке» и др. Высокое качество итоговой аттестации, 

несомненно, помогает раскрыть творческий потенциал учащихся. 

В заключении хочется отметить, что профессия преподавателя 

предполагает знание и применение классических методик преподавания. Это 

однозначно. Но наряду с этим, использование современных технологий в 

образовательном процессе – один из показателей творчески работающих  

педагогов. Сегодня необходимо передать ребѐнку не только разнообразную 

информацию, но и «включить» его в учебную деятельность, обучить 

определѐнным навыкам, показать взаимосвязь предмета с окружающей 

жизнью, помочь найти прикладное значение этого предмета и оценить 

перспективу выбора профессии музыканта. 
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Музыкальная литература – учебный предмет, который входит в 

обязательную часть «Теории и истории искусств» дополнительной 

предпрофессиональной общеобразовательной программы в области 

хореографического искусства «Хореографическое творчество». Федеральными 

государственными требованиями определено изучение отдельных периодов 

истории музыки, творчества наиболее известных отечественных и зарубежных 

композиторов, приобретение знаний о специфике музыкального языка, 

выразительных средствах музыки. 

Выдающимся отечественным композиторам XX века посвящѐн второй год 

обучения предмету (6 класс). При объеме времени, предусмотренного учебным 

планом на освоение дисциплины, - один час в неделю - предполагается краткое 

ознакомление с творческим наследием С.С. Прокофьева, И.Ф. Стравинского, 

https://pedlib.ru/Books/1/0214/1_0214-33.shtml
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Д.Д. Шостаковича, А.И. Хачатуряна, В.А. Гаврилина, Р.К. Щедрина. С учѐтом 

специфики обучающихся на хореографическом отделении особое внимание 

уделяется балетам. Тематический план программы был дополнен мною 

знакомством с произведениями в этом жанре, авторами которых являются К.С. 

Хачатурян, А.Г. Шнитке, А.П. Петров. 

Методика преподавания музыкальной литературы для хореографов в 

настоящий момент не является разработанной. В данной статье обобщается 

личный многолетний опыт работы, в результате которого сложился перечень 

произведений, предлагаемых учащимся для формирования наиболее полной 

картины об индивидуальности и особенностях музыкального стиля 

композиторов. Изучаемый материал представлен в сжатой конспективной 

форме. История создания и сюжеты произведений адаптированы для 12-13-

летней аудитории, далѐкой от исторических и культурных событий ХХ века. 

Для прослушивания и просмотра видеофрагментов выбраны наиболее яркие и в 

музыкальном и хореографическом плане номера.   

С.С. Прокофьев (1891-1953г.г.) - крупнейший русский композитор ХХ века, 

создавший собственный новаторский стиль, своеобразие которого наиболее 

заметно в области гармонии, мелодики, оркестровки, специфической ритмики. 

Поразительна универсальность творчества композитора. Он писал во всех 

современных ему жанрах. Его перу, в том числе, принадлежат семь симфоний и 

восемь балетов.  

Седьмая симфония (1952г.) — последнее симфоническое сочинение 

 С.Прокофьева. Первоначально оно задумывалось как произведение для детей. 

В процессе работы концепция изменилась, расширилась. Родилась музыка, в 

которой лишь в какой-то мере отразился мир юности. 

В симфонии четыре части. Первая часть – имеет сонатную форму, которая 

не вполне типична для симфонии, т.к. идет в сдержанном темпе Moderato. 

Вторая часть – вальс,  концертным блеском и яркостью красок продолжает 

традицию симфонических вальсов П.Чайковского и А.Глазунова, а также 

перекликается и с вальсами самого С.Прокофьева из балета «Золушка» и оперы 

«Война и мир». 

Третья часть – анданте, задумчивое, полное строгого просветленного 

чувства. Средний раздел напоминает непритязательную детскую песенку-марш, 

который не нарушает безмятежное спокойное течение музыки. 

Четвѐртая часть - живой, остроумный, блещущий весельем финал. Главная 

тема финала – рефрен – похожа на быстрый и весѐлый галоп.  

Балет «Золушка» (1945г.). - типично классический балет в традициях 

романтического сказочного спектакля, с обилием вариаций, дивертисментом и 

апофеозами, построенными на вальсах, с колоритными изобразительными 

моментами. Один из них — «Сцена с часами», где равномерное движение 

рисует неумолимый бег времени. «Отъезд Золушки на бал» — поэтичный, 

полный очарования вальс. «Большой вальс» — один из самых ярких 

прокофьевских вальсов, пышный, радостный, с мелодией огромного диапазона. 

В «Угощении гостей» использован марш из оперы «Любовь к трем 

https://www.belcanto.ru/prokofiev.html
https://www.belcanto.ru/prokofiev_march.html
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апельсинам». Завершает балет еще один прекрасный вальс с тихим, но 

торжествующим звучанием тем Золушки, ее мечты и любви. 

Балет «Ромео и Джульетта» (1940г.). Прокофьев не стремился музыкально 

проиллюстрировать трагедию Шекспира. Структурно новый балет задумывался 

как последовательность хореографических сюит (сюита вражды, сюита 

карнавала). Монтаж контрастных номеров, эпизодов, метких характеристик 

героев стал ведущим композиционным принципом. Необычность подобного 

построения балета, мелодическая новизна музыки были непривычны для 

хореографического театра того времени.  

Отдельные, самые яркие номера балета очень часто звучат на концертной 

эстраде как в составе симфонических сюит, так и в фортепианном 

переложении. Это «Джульетта-девочка», «Монтекки и Капулетти», «Ромео и 

Джульетта перед разлукой», «Танец антильских девушек» и др. 

И.Ф. Стравинский (1882-1971г.г.) – русский композитор, один из 

крупнейших представителей мировой музыкальной культуры XX века. Его 

музыка стилистически многообразна: в первом периоде творчества она несѐт 

яркий отпечаток русской культурной традиции, в позднейших сочинениях 

заметно влияние, среди прочего, неоклассицизма и додекафонии Новой венской 

школы. Композитор работал практически во всех современных ему жанрах. В 

его творческом наследии оперы, балеты, симфонии, кантаты и оратории, 

концерты для солирующих инструментов с оркестром, камерная 

инструментальная и вокальная музыка.  

Балеты И. Стравинского — неотделимая часть «Русских сезонов» 

С.Дягилева, выросших из творческого кружка рубежа веков «Мира искусства». 

Результатом  сотрудничества с С.Дягилевым стало появление три великих 

балетов: балет-сказка «Жар-птица», балет-драма «Петрушка» и балет-мистерия 

«Весна священная». 

Балет «Жар-птица» (1910 г.). Ярко красочная, наполненная оркестровыми 

эффектами музыка балета хотя и написана еще в традициях Н.А. Римского-

Корсакова, но уже несет на себе отпечаток неповторимой индивидуальности 

автора. Сумрачные «ползущие» звучания Вступления рисуют зачарованный сад 

Кащея, его зловещее царство. «Пляс Жар-птицы» фантастичен, причудлив, с 

изобретательно варьируемой красочной оркестровкой. В медленном, 

женственном «Хороводе царевен» И.Стравинский использует русскую 

народную песню «По садику». «Поганый пляс Кощеева царства» — зловещий, 

словно неживой танец, красочен, насыщен острыми ритмическими 

перебивками, исполненными дикой стихийной силы и пульсирующими на 

протяжении почти всего номера. 

Балет «Петрушка» (1911г.), русские потешные сцены в четырех картинах-   

это история одного из традиционных персонажей русских народных кукольных 

представлений, в котором просыпается жизнь и пробуждается душа.  В 

«Петрушке» И.Стравинский создал новый тип массовой сцены в музыкальном 

театре, это образ праздничной улицы, где различные попевки словно 

«продираются» сквозь плотную звуковую пелену, перекидываясь с одного 

https://www.belcanto.ru/prokofiev_romeo.html
https://www.belcanto.ru/prokofiev_op75.html
https://www.belcanto.ru/prokofiev_op75.html
https://ru.wikipedia.org/wiki/%D0%9D%D0%B5%D0%BE%D0%BA%D0%BB%D0%B0%D1%81%D1%81%D0%B8%D1%86%D0%B8%D0%B7%D0%BC_(%D0%BC%D1%83%D0%B7%D1%8B%D0%BA%D0%B0)
https://ru.wikipedia.org/wiki/%D0%94%D0%BE%D0%B4%D0%B5%D0%BA%D0%B0%D1%84%D0%BE%D0%BD%D0%B8%D1%8F
https://ru.wikipedia.org/wiki/%D0%9D%D0%BE%D0%B2%D0%B0%D1%8F_%D0%B2%D0%B5%D0%BD%D1%81%D0%BA%D0%B0%D1%8F_%D1%88%D0%BA%D0%BE%D0%BB%D0%B0
https://ru.wikipedia.org/wiki/%D0%9D%D0%BE%D0%B2%D0%B0%D1%8F_%D0%B2%D0%B5%D0%BD%D1%81%D0%BA%D0%B0%D1%8F_%D1%88%D0%BA%D0%BE%D0%BB%D0%B0
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инструмента к другому, подобно тому, как ухо различает различные звуки 

в однообразном шуме ярмарочной толпы (начало первой картины). 

«Танец кукол» - колкая, механически ритмичная музыка, в которой можно 

узнать тему русской песни «Ай, во поле липенька». «Дуэт Арапа и Балерины» - 

традиционный для классического балета номер, построен на мелодиях двух 

вальсов, но проникнут беспощадной иронией и сарказмом.  

Авангардная постановка балета И.Стравинского  «Весна священная» 

(1913г.). В.Нижинским произвела революцию в балетном искусстве. 

«Хореография, где группы людей двигаются в синхронных конвульсиях, 

словно заколдованные, заложила основы танца ХХ века. Господствующей 

стихией балета стал ритм — гипнотический, все себе подчиняющий» [4].  

Вступление создает картину постепенного пробуждения природы, от 

первых робких ручейков к бушующей радости весны. Четкий ритм, 

выдерживаемый у струнных, и возгласы валторн открывают «Весенния 

гадания. Пляски щеголих». «Вешние хороводы» основаны на попевках 

старинной свадебной песни «На море утушка» и интонациях веснянок. «Игра 

двух городов» вводит в действие мужское молодечество, удаль и силу. В 

«Шествии Старейшего-мудрейшего» сохраняется движение предшествующего 

эпизода, но в более тяжелом и торжественном варианте. Неожиданно все 

останавливается. «Поцелуй Земли» — миг тишины, завороженности. 

«Выплясывания Земли» начинаются мощным tutti, грузным, монолитным, 

упорным. Это яростное заклинание в стремительном темпе внезапно 

прерывается. Кульминации произведения — «Великая священная пляска». В 

ней безраздельно господствуют стихийный могучий ритм, предельное 

динамическое напряжение. 

Д.Д. Шостакович (1906-1975г.г.). Вклад композитора в развитие музыки 

XX века выдающийся. Он оказал существенное влияние на многих 

современников и последователей. Одно из самых известных и важнейших 

произведений Шостаковича – Симфония № 7 «Ленинградская» в 4 частях, 

создана в 1941 г. 

В 1961 году в Ленинградском театре оперы и балета имени С.М. Кирова 

(ныне Мариинский театр) хореографом И.Бельским был поставлен одноактный  

балет на музыку первой части Седьмой симфонии. Глубоко и современно 

понятое содержание музыки Д. Шостаковича определило новизну 

выразительных средств танца. «Ленинградскую симфонию» Бельского почти 

сразу назвали поворотным пунктом в истории советского балета. Бессюжетный 

балет, состоящий из хореографических авторских новелл ознаменовал собой 

переход к «хореографическому симфонизму». «Если вы хотите ставить балет-

симфонию, именно балет-симфонию, то должны создать хореографическую 

партитуру. Как есть партитура музыкальная, так у вас должна быть 

хореографическая» [1, с. 135] - слова Д. Шостаковича, одобрившего идею 

постановки балета на его музыку.    

Балеты композитора - интересная, примечательная, своеобразная страница 

его творчества. Большинство из них представляют собой не балеты 

Шостаковича, а балеты на музыку Шостаковича.  

https://ru.wikipedia.org/wiki/%D0%9C%D0%B0%D1%80%D0%B8%D0%B8%D0%BD%D1%81%D0%BA%D0%B8%D0%B9_%D1%82%D0%B5%D0%B0%D1%82%D1%80
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Балет «Золотой век» (1930г.) написан как спектакль-ревю, содержит много 

танцевальных дивертисментов и зрелищных эффектов. Хореография основана 

на противопоставлении элементов гимнастики, акробатики и физкультурных 

движений танцам современного Запада (канкан, фокстрот, танго, чечѐтка). 

Балет «Болт» (1931г.). Произведение создавалось как «производственный» 

балет. Он включает в себя «индустриальные танцы». В двух танцах машин - 

«Пуск цеха» (Танец машин -1) и «Работа цеха» (Танец машин - 2) – 

Д.Шостакович не применяет внемузыкальные эффекты типа фабричного гудка, 

а использует традиционные инструменты симфонического оркестра. 

Балет «Светлый ручей» (1935г.) - советский комический балет. Он 

занимает в театральном творчестве Шостаковича особое место: это самый 

демократичный, самый танцевальный и самый «светлый» его спектакль. К 

балету «Светлый ручей» композитор написал демократичную и мелодичную 

музыку, в которой есть и юмор, и лирика. В спектакле впервые органично 

соединились классический танец и современная тема. С классическим танцем 

тесно переплетается характерный танец, интересным примером этому является 

Вальс.  

А.И. Хачатурян (1903-1978г.г.). Являясь одновременно и российским, и 

армянским композитором, он сумел объединить в своем творчестве 

самобытную мелодику армянских народных песен и танцев с конструктивной 

четкостью европейских музыкальных форм. Среди лучших произведений А. 

Хачатуряна балеты «Гаянэ», «Спартак», Вторая симфония («С колоколом»), 

фортепианный и скрипичный концерты, музыка к драме М. Лермонтова 

«Маскарад». 

Музыка к драме М.Ю. Лермонтова «Маскарад» была заказана 

А.Хачатуряну Театром имени Вахтангова (г.Москва). Один из самых 

популярных фрагментов, сочинѐнных композитором к драме – Вальс. 

Балет «Гаянэ» (1942г.) отличается темпераментом и красочностью. Он 

органично включает в себя подлинные армянские мелодии. Запоминается 

проникнутая нежным чувством колыбельная Гаянэ. Энергичный «Танец с 

саблями» связан с традицией показа силы, удали, ловкости на народных 

праздниках. Быстрый темп, волевой равномерный ритм, скандирование 

мелодии, звонкие и резкие оркестровые звучания - воспроизводят быстроту и 

ритмичность движений, сабельные удары.  

Премьера балета «Спартак» состоялась в 1954 году и стала настоящей 

сенсацией. Все были поражены необычайной постановкой, «казалось, что герои 

– это ожившие скульптуры, которые сошли с исторических страниц, античных 

мозаик, а над ними всеми возвышался образ героя – Спартака. Даже 

исполнители танцевали не на пуантах, а в сандалиях, облаченные в туники, 

чтобы не отходить от исторического сюжета» [2, с. 77]. 

В остроконфликтной драматургии балета противопоставлены два мира: 

воинственный, пышный Рим во главе с Крассом и танцовщицей Эгиной, и 

угнетаемые рабы, гладиаторы под предводительством Спартака. Одно из 

главных отличий этого спектакля в том, что он мужской, ведь главные партии 
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принадлежат здесь Спартаку и Крассу, что было большой редкостью для 

балета. 

В музыке «Спартака», одного из лучших произведений Хачатуряна, 

воплотились наиболее яркие особенности его творчества: броские, 

запоминающиеся образы, пышные и блестящие массовые сцены, своеобразная 

мелодика, в которой европейские черты органично сочетаются с восточными 

интонациями.  

Музыка «Триумфального марша» основана на ритмах военных маршей, 

победных трубных сигналах. Напряженная ритмическая пульсация, мощные 

звуковые нагнетания, органные пункты в басу, преобладание tutti и fortissimo 

создают ощущение массовости, передают шум ликующей, возбужденной 

толпы, рисуют триумфальное шествие легионов.  

«Дуэт Фригии и Спартака» — гимн верности, дружбы и любви. На фоне 

волнообразных арпеджио струнных и арфы и выдержанных аккордов у валторн 

звучит полнозвучная мелодия скрипок — тема любви Фригии и Спартака.  

К.С. Хачатурян (1920-2011г.г.). Композитор органично развивает традиции 

советского искусства, но создаѐт свой самобытный художественный стиль. Он 

пишет симфонии и песни, музыку для театра и кино, балеты и камерно-

инструментальные сочинения. 

Балет «Чиполлино» (1976 г.) по сказке Дж. Родари был предназначен для 

детского восприятия. Музыкальные темы балета интонационно просты, иногда 

ассоциируются с известными бытовыми и детскими песенками с опорой на 

современные, почти эстрадные ритмы. Вслед за композитором хореограф-

постановщик органично включил в спектакль элементы свободной пластики и 

бытовых танцевальных движений.  

Юмористический эффект в «Уроке танца» достигается сочетанием 

четырѐхдольной мелодии с трѐхдольным аккомпанементом. В музыке вариаций 

принца Лимона использована «стилизация под надрывно-сентиментальное 

танго с удлинением мелодии за счѐт незаметного расширения тактов, в 

хореографии – классика с преднамеренными погрешностями в выполнении того 

или иного па» [3, с. 310].   

А.Г. Шнитке (1934-1998г.г.). Творчество композитора стало отражением 

реального времени конкретной эпохи – второй половины ХХ века. В своих 

произведениях А.Шнитке стремился воплотить звучание вечных проблем: 

жизнь и смерть, добро и зло, сложность и неоднородность современного мира.   

А. Шнитке - автор четырѐх опер, трѐх балетов, десяти симфоний и других 

многочисленных произведений камерной, вокальной, хоровой и 

инструментальной музыки, музыки к кинофильмам, мультфильмам и 

театральным постановкам. Балетное наследие композитора включает три 

балета: «Лабиринты», «Эскизы», «Пер Гюнт».  

Хореографическая фантазия «Эскизы» (1985г.) – одноактный балет по 

произведениям Н.В. Гоголя. Изюминка постановки - совместное творчество 

трѐх композиторов, сочинивших марш «Лебедь, рак и щука»: А. Шнитке, С. 

Губайдулиной и Э. Денисова. Структурно балет поделѐн на 11 эпизодов, семь 

из которых являются небольшими пластическими набросками к сочинениям 

https://ru.wikipedia.org/wiki/%D0%A1%D0%B8%D0%BC%D1%84%D0%BE%D0%BD%D0%B8%D1%8F
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Н.В. Гоголя. Центральная часть восьмого эпизода «Незнакомка» - па-де-де - 

единственный в балете лирический дуэт. Это возвышенный образ 

классического адажио с благородными и светлыми чувствами, невесомыми 

поддержками и пируэтами.    

В.А. Гаврилин (1939-1989г.г.). Советский и российский композитор, 

сочинявший симфонические, хоровые, камерные произведения, музыку для 

театра и кинофильмов. Им создано четыре  балета: «Анюта» по А.Чехову, «Дом 

у дороги» по поэме Т.Твардовского, «Подпоручик Ромашов» по А.Куприну, 

«Женитьба Бальзаминова» по А.Н.Островскому.  

Балет «Анюта» (1986г.) - первый в истории случай, когда 

хореографическое произведение переносится с экрана на сцену. 

Телевизионный фильм-балет «Анюта» был поставлен сценаристом и 

режиссѐром Александром Белинским на тему рассказа «Анна на 

шее» А. П. Чехова. Идея родилась когда А. Белинский услышал Вальс, 

написанный ленинградским композитором Валерием Гаврилиным. Он понял, 

что это настоящий «чеховский вальс». Именно успех фильма-балета 

заставил Владимира Васильева, хореографа и театрального режиссѐра, 

задуматься о переносе постановки с киноэкрана на сцену. Так родился новый 

балет, обречѐнный на долгую сценическую жизнь.  

В музыке композитор показывает звуковую картину эпохи. Здесь и целая 

«танцевальная энциклопедия» — вальс, галоп, полонез, тарантелла, полька, и 

гром военных оркестров — марш, и надрывный голос шарманки, и уютное 

домашнее музицирование, и колокольность, и бой часов. 

А.П. Петров (1930-2006г.г.). Творчество этого композитора известно 

многим современным слушателям. Он написал музыку к кинофильмам «Я 

шагаю по Москве», «Берегись автомобиля», «Старая, старая сказка», 

«Жестокий романс» и другим. Кроме того, им создано множество оркестровых 

сюит, симфонических, хореографических, вокально-симфонических 

произведений. 

Балет «Сотворение мира» (1971 г.) вошѐл в классику отечественного и 

мирового балетного искусства. В его основе лежит библейская история о 

сотворении Богом мира, рождении Адама и Евы, за душу которых борются 

божественные и тѐмные силы. В партитуре произведения смешение 

классического балета со свободной пластикой современного танца, соединение 

академической музыки с джазом и даже роком. Иллюзии Рая воплощены в 

стилизованных формах старинных сюит: черты менуэта в третьей вариации №2 

«Бог и ангелы», жиги в пятой вариации.  

Р.К. Щедрин (род. в 1932г.). Творчество одного из самых талантливых 

композиторов современности чрезвычайно разнообразно. Им написаны оперы, 

балеты, крупные симфонические, камерные произведения, которые часто 

звучат на концертной эстраде. С первых же творческих шагов Р. Щедрин 

проявил себя композитором, чья музыка несет в себе новизну, необычность. 

Индивидуальности композитора присуща опора на национальные образы, 

мелодии, гармонии.  

https://ru.wikipedia.org/wiki/%D0%A4%D0%B8%D0%BB%D1%8C%D0%BC-%D0%B1%D0%B0%D0%BB%D0%B5%D1%82
https://ru.wikipedia.org/wiki/%D0%90%D0%BD%D1%8E%D1%82%D0%B0_(%D1%84%D0%B8%D0%BB%D1%8C%D0%BC,_1982)
https://ru.wikipedia.org/wiki/%D0%91%D0%B5%D0%BB%D0%B8%D0%BD%D1%81%D0%BA%D0%B8%D0%B9,_%D0%90%D0%BB%D0%B5%D0%BA%D1%81%D0%B0%D0%BD%D0%B4%D1%80_%D0%90%D1%80%D0%BA%D0%B0%D0%B4%D1%8C%D0%B5%D0%B2%D0%B8%D1%87
https://ru.wikisource.org/wiki/ru:%D0%90%D0%BD%D0%BD%D0%B0_%D0%BD%D0%B0_%D1%88%D0%B5%D0%B5_(%D0%A7%D0%B5%D1%85%D0%BE%D0%B2)
https://ru.wikisource.org/wiki/ru:%D0%90%D0%BD%D0%BD%D0%B0_%D0%BD%D0%B0_%D1%88%D0%B5%D0%B5_(%D0%A7%D0%B5%D1%85%D0%BE%D0%B2)
https://ru.wikipedia.org/wiki/%D0%A7%D0%B5%D1%85%D0%BE%D0%B2,_%D0%90%D0%BD%D1%82%D0%BE%D0%BD_%D0%9F%D0%B0%D0%B2%D0%BB%D0%BE%D0%B2%D0%B8%D1%87
https://ru.wikipedia.org/wiki/%D0%93%D0%B0%D0%B2%D1%80%D0%B8%D0%BB%D0%B8%D0%BD,_%D0%92%D0%B0%D0%BB%D0%B5%D1%80%D0%B8%D0%B9_%D0%90%D0%BB%D0%B5%D0%BA%D1%81%D0%B0%D0%BD%D0%B4%D1%80%D0%BE%D0%B2%D0%B8%D1%87
https://ru.wikipedia.org/wiki/%D0%92%D0%B0%D1%81%D0%B8%D0%BB%D1%8C%D0%B5%D0%B2,_%D0%92%D0%BB%D0%B0%D0%B4%D0%B8%D0%BC%D0%B8%D1%80_%D0%92%D0%B8%D0%BA%D1%82%D0%BE%D1%80%D0%BE%D0%B2%D0%B8%D1%87
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Еще в студенческие годы сочинения юного композитора обратили на себя 

внимание оригинальностью стиля. Заканчивая консерваторию, он был уже 

автором балета «Конек-Горбунок» (1955 г.) по мотивам сказки Петра Ершова.  

Балет создан в веселой манере, напоминает русское скоморошье действо. В 

музыке царит светлое, радостное настроение с эпизодами сказочной 

таинственности и задушевной лиричности. Ощущается любовь к героям 

народных сказок, русским песням, танцам, обрядам и обычаям. 

В балетах Р.К. Щедрина нашли своѐ воплощение образы русских 

литературных героинь: балет «Анна Каренина» по роману Л.Толстого, балеты 

«Чайка» и «Дама с собачкой» по мотивам рассказов А.П.Чехова. Соавтором 

этих балетов стала знаменитая балерина Майя Плисецкая. Их творческое 

содружество началось в 1967 году, когда на сцене Большого театра в Москве 

Плисецкая исполнила главную роль в одноактном балете Р. Щедрина «Кармен-

сюита».  

«Кармен-сюита» (1967 г.) - новаторский спектакль по одноимѐнной опере 

французского композитора Ж. Бизе. Это музыкальное произведение во всѐм 

мире приобрело невероятную популярность. «Все движения Кармен-Плисецкой 

несли особый смысл, вызов, протест: и насмешливое движение плечом, и 

отставленное бедро, и резкий поворот головы, и пронизывающий взгляд 

исподлобья… Она завораживала зрителей, приковывала к себе их внимание» 

[6].  

Знакомство с яркой страницей мировой культуры - отечественной музыкой 

ХХ века – несомненно сыграет свою роль в художественно-эстетическом 

воспитании учащихся, формировании историко-музыкальных знаний и их 

применении в исполнительской деятельности на уроках хореографии. 
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http://www.bolshoi.net/Pressa/nikolaev-maya.htm
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МОДЕЛЬ ПРОФЕССИОНАЛЬНОГО МАСТЕРСТВА 

ПЕДАГОГИЧЕСКИХ КАДРОВ КАК КЛЮЧ В ПОДГОТОВКЕ 

ВЫПУСКНИКА ДЕТСКОЙ ШКОЛЫ ИСКУССТВ. РАБОТА НАД 

ЭКСКЛЮЗИВНОЙ ПРОГРАММОЙ «СВОБОДНОЕ МУЗИЦИРОВАНИЕ» 

 

Н. Л.Веренева  

М.А.Жарова  

Р.Р.Шамшаева  

МБУ ДО ДШИ «Гармония» г.о. Тольятти 

garmoniay.school@yandex.ru 

 

Детская школа искусств «Гармония» г.о. Тольятти позиционируется как 

Территория творческого развития. Школа проводит следующие брендовые 

мероприятия: Межрегиональная межведомственная научно-практическая 

конференция «Современное образование и воспитание: актуальные вопросы, 

традиции и инновации»; Областной конкурс юных композиторов и 

музыковедов «Вдохновение», который с 2015 года является творческим  

спутником  Международного конкурса молодых музыкантов имени  Д.Б. 

Кабалевского  – культурного бренда Самарского региона. 

 

Модель профессионального мастерства  педагогических кадров как ключ в 

подготовке выпускника детской школы искусств включает в себя ряд 

обучающих мероприятий  по свободному музицированию для преподавателей и 

студентов городского округа Тольятти и Самарского региона: мастер-классы, 

семинары, вебинары, творческие нетворкинги, коучинг-сессии, панельные 

дискуссии «Free music - свободное музицирование как инновационный подход 

в развитии современного музыканта-исполнителя», на которых участники 

активно обсуждают актуальные вопросы совмещения классического 

mailto:garmoniay.school@yandex.ru
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фортепианного образования и свободного музицирования в детской школе 

искусств.  

 

 

Эксклюзивным направлением в ДШИ «Гармония» является   

межрегиональное сотрудничество с Казанью. На протяжении пяти лет 

ежегодно ведутся  семинары-практикумы по свободному музицированию для 

преподавателей  ДШИ, ДМШ городского округа Тольятти и Самарского 

региона.  

Семинары-практикумы и обучающие мероприятия проводит профессор 

Казанской консерватории, зав. кафедрой теории музыки, доктор 

искусствоведения, заслуженный работник высшей школы Российской 

Федерации, Лауреат премии правительства России в области культуры и 

искусства  Маклыгин Александр Львович и Маклыгина Лия Геннадьевна - 

заслуженный работник культуры Республики Татарстан, преподаватель высшей 

квалификационной категориии МБУ ДО Детская музыкальная школа №1 

им.П.И.Чайковского, зав. отделением «Свободное музицирование». 

В ноябре  2021 г. в Детской школе искусств «Гармония» прошел очередной 

семинар. Тема этого года  -  «Свободное музицирование в ДМШ, ДШИ и 

учреждениях СПО: Импровизация. Музыкальная риторика. Развитие 

творческого воображения за фортепиано». 

Цель – передача  методического  и практического опыта, накопленного в 

работе с юными пианистами и композиторами. 

Особенность данного мероприятия – знакомство с авторской методикой 

обучения музыке посредством импровизации. 

География семинара-практикума представлена следующими городами: 

Санкт-Петербург, Самара, Сызрань, Жигулевск, Тольятти, пос. Выселки. 
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В семинаре-практикуме приняли 28 человек: преподаватели МБУ ДО МШ 

№ 1 г.о. Жигулевск, СПБГБУ ДО «ЦГИ им. А.Ахматовой» г. Санкт-

Петербург,  МБУ ДО ДМШ № 19 г. Самара, Тольятти - ДШИ «Гармония»,  ШИ 

им. М. А. Балакирева, ДМШ им. В. М. Свердлова, ШИ «Форте», Выселкская 

школа искусств, Тольяттинский музыкальный колледж им. Р. К. Щедрина.  

Теоретические и практические занятия проводились в очной форме и на 

платформе ZOOM. 

Параллельно велась прямая трансляция на канале Ютуб, она составила 

более 17000 просмотров. 

Преподаватели школ искусств и музыкальных школ города, а также 

преподаватели  и студенты музыкального колледжа им. Р.К.Щедрина «учились 

музицировать»: импровизировали в стиле баховских инвенций, классических 

фигурационных вариаций и осваивали джазовый стандарт с типичными 

импровизационными формулами.  Практические занятия чередовались с 

методическими рекомендациями и знакомством с новыми учебными 

пособиями, с краткими лекциями по музыкальным формам, по типам фактур, 

по гармонии,  по истории музыкальных стилей. 

Два дня плотной и интенсивной работы всколыхнули  размеренную жизнь 

преподавателей Самарского региона и г. Санкт-Петербург. Прежде всего - это 

обаяние, открытость, доброжелательность, чувство юмора и, конечно, 

высочайший профессионализм  А. Маклыгина. Профессор, музыковед, 

прекрасный пианист - импровизатор, замечательный лектор, педагог - все эти 

качества объединяются в  этом человеке, который представляет тип 

универсального музыканта. За время семинара  А.Л. Маклыгин  неоднократно 

говорил о модели выпускника детской школы искусств, которая соединяет в 

себе исполнителя, импровизатора и думающего теоретика.   

По окончании обучения участникам семинара-практикума был выдан  

Сертификат Казанской государственной консерватории им. Н. Г. Жиганова,  

подтверждающий участие в семинаре-практикуме, участникам мастер-класса - 

Сертификат участника мастер-класса. 

В настоящее время, проводятся  on line вебинары для преподавателей 

нашей школы с преподавателем высшей квалификационной категории  Детской 

музыкальной школы №1 им. П. И. Чайковского Лией Геннадьевной 

Маклыгиной.  

В марте 2022 года состоялся совместный творческий «Телемост» 

Тольятти-Казань, на  котором представляли свои  импровизации  обучающиеся 

и преподаватели отделения  «Свободное музицирование» из двух городов. 

Направление «Свободное музицирование» включено с 2018 года в 

номинации «Free music»  и «Creative space!» (Творческое пространство) в 

Областной конкурс юных композиторов и музыковедов «Вдохновение». В 

данных номинациях принимают участие и учащиеся, и преподаватели.  

Результатом проведения ежегодных семинаров стало создание в нашей 

школе экспериментальной  программы «Свободное музицирование в ДМШ и 

ДШИ». Авторами программы являются в соавторстве с Маклыгиным А. Л. 

Веренева Н. Л. и Жарова М. А. 
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Программа инновационная, аналогов данной программы в Самарской 

области нет. 

Цель - внедрение в учебный процесс навыков импровизационной игры на 

фортепиано. Помимо предмета фортепиано с элементами импровизации 2 раза 

в неделю, есть предмет «музыкальная импровизация». 

В настоящее время она используется на фортепианном отделе, одной из 

задач является привлечение всех видов специальностей: скрипачей, баянистов, 

вокалистов  и др. 

В рамках программы «Свободное музицирование» в технический зачет  

введено творческое задание, которое представляет собой спонтанную 

импровизацию, где предлагается учащимся на выбор досочинить мелодию в 

определенном стиле, жанре и фактуре. 

Актуальность данной программы заключается в подготовке выпускника 

детской школы искусств, умеющего импровизировать, а не играть чисто сухой 

заученный текст. В связи с этим, подготовить выпускника должен 

преподаватель, владеющий знаниями и опытом в области импровизации, 

поэтому и проводятся обучающие мероприятия  для преподавателей 

Самарского региона по свободному музицированию. 

В 2022 году проект «Свободное музицирование» поддержан фондом 

«Духовное наследие» в виде гранта, в рамках которого будет проводиться 

мастер-класс А. Л. Маклыгина для преподавателей и участников областного 

конкурса юных композиторов и музыковедов «Вдохновение» и издан сборник 

«ART-Вдохновение 2022». 

Таким образом, результатами проекта являются: 

- внедрение   в   образовательный   процесс   инновационной, 

экспериментальной программы «Свободное музицирование»; 

- обучение преподавателей Самарского региона и формирование у них 

инновационного мышления;  

- сетевое взаимодействие с учреждениями культуры; 

- подготовка выпускника детской школы искусств, успешного 

профессионала, достойного гражданина; 

- развитие направления «Свободное музицирование» как культурно-

образовательного кода продвижения региона в российском пространстве. 

 

 

«МОМЕНТ АБСОЛЮТНОГО ТВОРЧЕСКОГО СЧАСТЬЯ» -

СОВРЕМЕННИКИ О РОДИОНЕ ЩЕДРИНЕ 
 

 Е.В. Ветрова, Р.Р. Ахмерова  

МБУ ДО ДМШ № 3 г.о. Тольятти 

dmw3mr@yandex.ru 

 

Вспоминается одна известная поговорка «Нет пророка в своѐм Отечестве». 

Как правило, оценить творческий гений своего современника гораздо сложнее, 

чем признать гениальность человека, творившего в прошлом веке или даже 
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гораздо ранее. Однако к Родиону Щедрину это не относится. Щедрин — 

практически единственный из современных отечественных композиторов, 

занимающий значимое место в мировой музыкальной культуре. Отличительная 

черта его творчества — непохожесть. Р.Щедрин — имеет свой собственный 

музыкальный стиль, основанный на русском народном и классическом 

искусстве.  

Творчество Р.Щедрина, достаточно сложное по музыкальному языку, всѐ 

же остаѐтся интересным и популярным для широкого круга современных 

зрителей.  В России оперы Р.Щедрина исполняются около тридцати раз за 

театральный сезон. Мариинский театр – единственный в мире, в котором были 

поставлены на театральной или концертной сцене почти все его оперы и 

балеты. Всѐ это говорит о живом интересе современного зрителя к творчеству 

Родиона Щедрина.  

Почему же так происходит? На наш взгляд дело опять же в непохожести и 

огромной притягательности личности композитора. «Непохожесть» начинается 

с его имени. Изначально новорожденного Щедрина собирались назвать 

Прометеем. Отец композитора всю жизнь обожал А.Скрябина, и когда родился 

сын, он очень хотел дать ему имя в честь любимой поэмы «Прометей». Но тут 

решительно воспротивилась мама Родиона Щедрина. Сына звали бы Прометей 

Константинович? Ей показалось, что это не слишком подходящее имя для тех 

условий и того времени. После некоторых споров компромисс был найден — 

родители решили назвать сына Робертом в честь Шумана, которого любили 

оба. Но в дальнейшем при крещении в дело вмешался священник, который 

решительно воспротивился идее назвать православного младенца не 

православным именем «Роберт». Так будущий великий композитор стал 

Родионом, и всю жизнь представлялся именно так. 

Творчество Р.К.Щедрина, яркое, дерзкое, имеющее глубинные связи с 

национальной традицией, народным и профессиональным творчеством 

прошлых эпох, уже при жизни композитора получило высокое признание 

современников.  

Андрей Вознесенский: «Щедрин — большое «Щ» русской музыки. Такой 

буквы нет ни в одном алфавите — ни в английском, ни в немецком. 

Беспощадная новая его музыка — мощная, щемящая, прищуренная от боли или 

от смеха. Великие Шостакович, Шенберг, Шнитке, Штокхаузен работали в 

реалиях ХХ века. Щедрин же прыгнул с нами физически в ХХI век. Какой надо 

иметь талантиЩЕ, чтобы из нашего дерьма и ужаса создать сокровиЩЕ! Ещѐ, 

Щедрин, ещѐ!»
 [1]

.  

Гия Канчели говорил о Родионе Щедрине: «Это большой композитор, 

может быть, крупнейший в мире сейчас» [1].  

Королѐм современного оркестра называют его профессионалы, имея в 

виду максимальную звуковую выразительность при максимальной 

концентрации и экономии средств. Его произведения играют лучшие 

исполнители мира, такие как Л. Маазель, С. Озава, М. Янсонс, О. Мустонен, 

М.Венгеров. Мстислав Ростропович особенно ценил «… его неприятие 

компромиссов даже в очень трудное для русской музыки время. Он всегда был 
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новатором в музыке и не опасался публично демонстрировать свою полную 

поддержку любым отклонениям от «официального советского музыкального 

курса»
 [1]

. 

Художественный руководитель Мариинского театра Валерий Гергиев 

высоко оценивает мастерство Р.Щедрина как оперного драматурга: «В этом 

сезоне надеюсь познакомить как можно более широкий круг зрителей с новой 

постановкой Мариинского театра — «Мѐртвыми душами». Это великая опера 

Родиона Щедрина, не я один, кстати, ставлю это произведение в один ряд с 

«Войной и миром» С.Прокофьева или с «Леди Макбет Мценского уезда» 

Д.Шостаковича. С первой же минуты мы видим в гоголевских героях себя, это 

зеркало беспощадно метко показывает, как мы живѐм, какие мы жуткие и 

почему такими стали. Поразительно, но сегодня, в 2011 году, эта опера 

воспринимается гораздо острее, чем в конце 1970-х, когда еѐ впервые 

поставили… И тема христопродавцев, и пассаж о том, что «один там только и 

есть порядочный человек: прокурор; да и тот, если сказать правду, свинья». 

Зрители смеются в этом месте, но смеются-то они над собой. А потом 

задумываются о том, что почти два века прошло и при этом мало что 

изменилось» [1]. 

Один из известнейших исполнителей произведений Р.Щедрина Лорин 

Маазель с восторгом говорит о гениальной оркестровке произведений 

композитора, умении мастерски создавать музыкальные эффекты: «Радостно 

видеть композитора, который пишет настоящую музыку, а не просто набор 

звуков, притягивающий внимание к их создателю только потому, что автор 

прославлен и знаменит… Сколько раз мне доводилось наблюдать, как 

некоторые надменные творцы с их риторическими претензиями на создание так 

называемой «музыки будущего» бесследно исчезали, несмотря на титанические 

усилия их неистовых адептов. Радостно осознавать, что судьба даровала мне 

достаточно долгую жизнь и возможность быть участником случившегося»
 [1]

. 

Под впечатлением творческого гения великого композитора оказался и 

пианист Сергей Доренский. «Его музыка вечна, популярность еѐ будет со 

временем только возрастать. Большие личности всегда задают тон времени. 

Новое не всегда удобно для современников, что закономерно. Для меня Родион 

— фигура знаковая. Он великий композитор. Время его настоящего полного 

признания ещѐ впереди. Я уверен, что его будут играть всегда и везде. Главное, 

что его творчество всегда связано с русским фольклором. Он национальный 

русский композитор. Я очень люблю его музыку, чту его как пианиста, как 

моего великого друга»
 [1]

. 

Бэлла Ахмадулина признавалась, что «Кармен-сюита» Родиона Щедрина 

необыкновенно близка еѐ сердцу. Современное прочтение не обезличивает 

романтические традиции, в этом произведении они прекрасно уживаются 

вместе. «...Музыка целует музыку — говорит Ахмадулина — они находятся в 

нежном и не оскорбительном для слуха союзе» [1]. 

Творчество Родиона Щедрина не оставило равнодушным и Михаила 

Плетнѐва. «Сочетание блестящего остроумия и глубокого чувства драмы, 

тонкой мысли и мощной конструкции, смелого, подчас дерзкого эксперимента 
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и неизменности русской национальной традиции, помноженное на высочайшую 

технику письма, — это всегда восхищало и восхищает меня в творчестве 

Родиона Щедрина»
 [1]

. 

Все знают Р.Щедрина как композитора педантичного и требовательного. 

Маэстро всегда уважал исполнительскую интерпретацию, но всегда требовал 

неукоснительного соблюдения всех нюансов и выполнения всех авторских 

указаний, выписанных в партитуре. 

«За многие годы нашего общения я, наверное, уже могу позволить себе 

сказать, что проник в суть его творчества. Его музыку я уже просто чувствую, 

мне и слов особенных не нужно. Мировая премьера оперы «Боярыня 

Морозова», доверенная мне, это бесценный подарок судьбы. Ещѐ один шаг 

вперѐд в моей профессиональной жизни. Момент абсолютного творческого 

счастья, которое, я надеюсь, разделил с моим замечательным хором» [1] — 

говорит Борис Тевлин.  

«Каждое новое его сочинение становится событием. Родион Щедрин 

принадлежит, с моей точки зрения, к самым интересным художникам 

современности. Ради чего этот замечательный художник ищет, ради чего он 

экспериментирует, ради чего он совершенно неустанен в своих поисках? 

Конечно, не ради самих поисков. Ибо, с моей точки зрения, зрелый, настоящий 

большой художник никогда не играет в звуки. Он всегда одержим идеей. 

«Музыка жива мыслью», — говорил Скрябин. И эти слова можно адресовать 

любому крупному художнику, в том числу и Родиону Щедрину. Каждое новое 

его сочинение становится событием не только в отечественной, но и в мировой 

современной музыке. Его музыка не всем, может быть, сразу нравится. Ну и что 

же? Я позволю сравнить его с восприятием драгоценного камня, глубина 

которого непостижима и всегда манит. И в том восприятии нет конца. Ибо 

Родион Щедрин находится в расцвете своих сил и творит ежедневно, ежечасно. 

Всегда в неустанном труде, в поиске к новым берегам»
 [1]

. Так говорит о 

гениальном композиторе Евгений Светланов. 

Сколько восторженных отзывов о таланте Щедрина! И сколько 

откровенных признаний глубины его личности! Когда человеку так много дано 

свыше, интересно узнать, как же оценивает своѐ место в искусстве сам автор? 

«Я был дружен с Андреем Вознесенским, мы были в прекрасных 

отношениях с Женей Евтушенко, с Беллочкой Ахмадулиной, с художниками — 

Витей Попковым, Борисом Мессерером и многими другими. Мы в каком-то 

одном котле варились — мне была интересна живопись, поэзия, театр; я и в 

кино работал, и для театра много писал. У нас был взаимообмен, диффузия — 

люди открывали мир. Общение тогда было очень большое и очень важное, это 

сейчас мы все в каких-то скорлупах — но я еще и в силу возраста. Да и то, 

знаете, множество людей мне интересны. Это поколение, которое сейчас 

определяют как шестидесятники, неважно, что ты писал — музыку, стихи, 

просто жил, — эти люди хотели чистого воздуха, горизонта, они хотели видеть 

дальше»
 [2]

. Так характеризует своѐ отношение к собственной жизни и 

творчеству сам композитор.  
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«Я, пожалуй, счастливый человек — Говорит Родион Щедрин — у меня 

было много моментов счастья. Я вытащил очень счастливый билет в своей 

судьбе, потому что в конце 1944 года, когда ещѐ шла война, меня отдали в 

Московское хоровое училище… И поскольку отец был профессиональный 

музыкант, он, конечно, хотел бы, чтобы я занимался музыкой, и поэтому он 

меня и показал тогдашнему руководителю Александру Васильевичу 

Свешникову. А там был интернат в училище. И там я жил шесть лет в 

интернате и пел каждый день в хоре полтора часа»
 [2]

. 

На вопрос когда Р.Щедрину стало ясно, что его профессия будет связана с 

музыкой, он отвечает: «В хоровом училище. В хоровом училище я увлекся 

этим. Не потому, что отец говорил ―Занимайся. Выучи инвенцию Баха, я тебя 

возьму на рыбалку‖. А тут уже я сам был поглощѐн этим»
 [2]

. 

Масштаб и значительность уже произнесѐнного в искусстве Р.Щедриным 

таковы, что интерес к тому, что им создано, со временем будет лишь 

возрастать. Личность и творческий гений Родиона Щедрина — это не только 

мир его произведений. Стремительно летящее время запечатлело мощную 

духовно-нравственную основу его творчества, значимые творческие и 

жизненные события, без которых наша музыкально-художественная жизнь 

стала бы гораздо менее насыщенной, яркой и богатой.  
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Р.К. Щедрин – выдающийся композитор современности, в его творчестве 

развиваются лучшие традиции русской музыкальной культуры и раскрываются 

новаторские устремления композитора.  

Жанровая палитра сочинений широка, но особо выделяются произведения 

музыкально-театральных жанров. Оперы занимают особое место в творчестве 

композитора, они стали ярким явлением отечественной культуры. И это не 

https://dic.academic.ru/dic.nsf/ruwiki/287296
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случайно, ведь музыка Р. Щедрина обладает ярко выраженной театральностью, 

она глубоко и полно раскрывает содержание литературного первоисточника. 

Р. Щедриным написаны оперы: «Не только любовь» (лирическая опера в 4 

действиях с эпилогом, по мотивам рассказов С.П. Антонова, 1961), «Мертвые 

души» (оперные сцены по поэме Н.В. Гоголя, либретто Р. Щедрина, 1976), 

«Лолита» (по одноименному роману В.В. Набокова, либретто Р. Щедрина, 

1992), «Очарованный странник» (по одноименной повести Н.С. Лескова, 

либретто Р. Щедрина, 2002), «Боярыня Морозова» (русская хоровая опера,  

либретто Р. Щедрина по мотивам «Жития протопопа Аввакума» и «Жития 

боярыни Морозовой», 2006), «Левша» («Сказ о тульском косом Левше», опера 

в 2 действиях по одноименной повести Н.С. Лескова, либретто Р. Щедрина, 

2013), «Рождественская сказка» (опера-феерия в 2 частях  по мотивам сказки Б. 

Немцовой «О двенадцати месяцах» в переводе Н.С. Лескова и русских 

народных сказок,  либретто Р. Щедрина,  2015).  

Особое значение в оперном творчестве композитора имеет опера 

«Мертвые души». Это произведение выдающееся, новаторское по своей сути. 

Опера написана по одноименной поэме Н.В. Гоголя, наследие которого уже 

более двух веков питает русскую музыку, неся в себе высокие идеалы 

общечеловеческой морали и нравственности. Р. Щедрин сам создал либретто и 

определил жанр своего сочинения как «оперные сцены по поэме Н.В. Гоголя». 

Произведение имеет номерную структуру, девятнадцать номеров 

сгруппированы в три акта.  

Опера «Мертвые души» – истинно русская опера, с глубоким пониманием 

и проникновением в народную жизнь и душу. Народной песенности, хоровому 

звучанию в опере отведена исключительно важная роль. Песня становится 

главным выразительным средством в раскрытии  главной позитивной мысли 

оперы – о высокой нравственности народной жизни, перед которой все 

помещичье общество мелко, ничтожно, преходяще.  

Важнейшую драматургическую и смысловую роль играет 

противопоставление картин, описывающих быт помещиков красоте и поистине  

эпическому спокойствию народных сцен. Два мира, два музыкально-образных 

пласта, которые на протяжении всей оперы существуют параллельно: «души 

живые» (Русь народная) и «души мертвые» (Русь помещичья). В этом –  

основной конфликт произведения и пружина драматургии.  

Контраст двух пластов достигается резким различием музыкально-

выразительных средств и созданием двух интонационно-тембровых сфер. В 

закономерности  чередования двух пластов ясно прослеживается 

рондообразный принцип. Народно-хоровые картины выполняют функцию 

эпического рефрена, обрамляющего и прослаивающего оперу.  

Открывая оперу и при каждом новом появлении, этот рефрен создает 

особое проникновенное настроение. При возвращении народные эпизоды не 

повторяют друг друга, а скорее продолжают единую линию развития 

драматургии, получая вариантное развитие, значительно обновляясь. 

Основанный на тематизме фольклорного типа, рефрен образует эпический 

образ, последовательно развивающийся на протяжении всей оперы. Он 
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выполняет функцию конструктивного каркаса и своеобразной музыкальной 

установки на определенное настроение. Это мир народного бытия, 

исполненный душевной простоты и безыскусной поэзии.  

Главной музыкальной характеристикой образа народа становится  

мелодия «Не белы снеги», написанная Щедриным на подлинный текст в духе 

русской протяжной ямщицкой песни. Именно песня «Не белы снеги» 

упоминается Гоголем в поэме «Мертвые души». Обращаясь к народной песне 

для создания образа Руси, композитор  «приспосабливает» мелодию к 

современному двенадцатиступенному звукоряду.  

Щедрин избирает и нетрадиционную тембровую характеристику 

народно-хоровых сцен, поручая исполнение песни «Не белы снеги» двум 

солисткам с народной манерой пения, и камерному хору  (coro piccolo), 

находящемуся в оркестровой яме на месте первых и вторых скрипок (они 

вообще исключены из состава оркестра).  Так композитор создает особую 

краску звучания, состоящую из трех тембровых составляющих: солистки 

(народная манера пения), хор (академическая манера пения), оркестр. 

Возникает ощущение истинной народности оперы.  Народный дух словно 

пронизывает оперу, подчиняя себе и отводя на дальний план все суетное, 

мелкое.  

Драматургическая двуплановость музыкального материала оперы нашла 

отражение в премьерной постановке, которая была осуществлена в 1977 году в 

Государственном академическом Большом театре СССР режиссером Б.А. 

Покровским, дирижером Ю. Темиркановым. Сцена была разделена на два 

яруса. В верхней части пространства разворачивались сцены, олицетворяющие 

бескрайнюю и вечную Россию. А внизу, словно из темноты, появлялись 

представители помещичьего мира. Несомненно, такое неординарное 

композиторское и режиссерское решение разъяснило и еще больше углубило 

философский смысл, заложенный в поэме Гоголя. 

После триумфальной премьеры в Большом театре, опера «Мертвые души» 

была поставлена в музыкальном театре г. Брно (Чехия), а в Англии вышел 

компакт-диск оперы. Там же, в 1996 году Р. Щедрин получил приз 

музыкальной критики. В 2009 году, в рамках музыкального фестиваля 

Мариинского театра к 200-летию  Н.В. Гоголя, состоялось концертное 

исполнение оперы, а в 2011 году была представлена еѐ  новая сценическая 

версия (режиссер-постановщик В. Бархатов, дирижер В. Гергиев). 

Значение оперы Р. Щедрина «Мертвые души» для развития отечественной 

театральной музыки трудно переоценить. Она отражает высокую степень 

владения композитором разнообразными техниками  письма, необычайную 

творческую изобретательность, неординарный подход к хору как участнику 

оперного действия. Композитор обогащает хоровую партитуру новыми 

элементами, экспериментирует,  открывает новые средства воплощения 

художественного замысла,  принципов построения драматургии и роли хора в 

процессе формирования образно-смыслового каркаса произведения. 

Творческие открытия Щедрина определили новые перспективы развития 

оперного жанра. Опера «Мертвые души»  стала ярким явлением не только 
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отечественной культуры, но и по праву приобрела значение и статус классики 

музыки XX века. 
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В современной музыкальной культуре к достаточно специфичной отрасли 

педагогической науки относится музыкальная педагогика, основанная на 

творческом взаимодействии обучающего и обучаемого. Развитие этой области 

невозможно без научных основ и дидактических принципов общего 

образования. 

Сегодня в музыкальные школы и школы искусств принимаются дети с 

разной степенью одаренности, практически отсутствует отбор детей на 

конкурсной основе. Но требования к методам обучения остаются прежними. 

Возрастающие нагрузки в школах приводят к снижению интереса к обучению 

еще в одной школе, требующей большой самоотдачи и затрат времени. 

Поддержка мотивации обучающихся волнуют современного преподавателя 

музыкальной школы не менее, чем воспитание комплексного обучения. В связи 

с этим, в современном музыкальном сообществе возрастает интерес и 

потребность к инновационным педагогическим технологиям. 

Педагогические технологии представляют систему взаимосвязанных 

приемов, форм и методов организации учебно-воспитательного процесса, 

объединенных единой концептуальной основой, со своими целями и задачами, 

с совокупностью условий для обучения, воспитания и развития воспитанников. 

Любая технология в той или иной мере направлена на реализацию 

научных идей, положений, теорий на практике. Поэтому педагогические 

технологии занимают промежуточное положение между наукой и практикой. В 

структуру педагогической технологии входят: концептуальная основа; 
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содержательная часть обучения; процессуальная часть.  Остановимся на 

процессуальной части педагогических технологий, то есть на технологическом 

процессе. 

На современном этапе развития педагогической науки и практики 

актуальными являются проблемы формирования личности. Только 

самостоятельная, творческая, конструктивно настроенная личность способна 

оказывать позитивное воздействие на свою жизнь и окружающий мир. 

Педагогический процесс направлен на развитие природных данных ребѐнка. 

Поэтому пересматриваются и дополняются методы и приѐмы педагогического 

воздействия. 

Технологии, которые ставят в центр образовательной системы личность 

ребѐнка, относятся к разряду личностно-ориентированных. Они обеспечивают 

реализацию природного потенциалов ребѐнка. Личностно-ориентированные 

технологии имеют целью разностороннее, свободное и творческое развитие 

ребѐнка. 

Одна из важнейших задач формирования у ребѐнка положительного 

отношения к себе, как к личности - личностный подход. Это система 

осознанных и неосознанных представлений личности о самом себе, на основе 

которого она строит своѐ поведение. Личностный подход является внутренним 

положительным стимулом развития личности ребѐнка, основанного на 

уверенности в свои творческие возможности. Педагог же со своей стороны 

должен уважать личность ученика, понимать и принимать еѐ, верить в нее, 

создавать ситуацию успеха, одобрения, поддержки, доброжелательности, чтобы 

учѐба приносила ребѐнку радость. 

Для организации учебного процесса важно осознание и применение 

педагогом дифференцированного обучения, при котором учитель работает с 

группой учащихся, составленной с учѐтом наличия у них каких-либо значимых 

для учебного процесса общих качеств. 

Учащихся музыкальной школы условно можно выделить в две группы: 

музыканты-любители - учащиеся, получившие музыкальное образование 

достаточно основательно, овладевшие навыками игры на музыкальном 

инструменте, получившие знания по теории музыки и вокально-хоровому 

исполнительству; музыканты-профессионалы - учащиеся, глубоко освоившие 

игру на музыкальном инструменте, получившие предпрофессиональное 

образование, позволяющее продолжить обучение в средних специальных и 

высших учебных заведениях. 

В образовательной программе не существует различий в части требований 

к тем, кто занимается музыкой «для себя» и к тем, кто собирается в будущем 

заниматься профессионально. Меняется только объѐм проходимого материала 

и степень его сложности, при этом сохраняется широта охвата музыкальных 

форм, жанров, стилей. То есть законы музыкального искусства постигаются 

всеми учениками класса по единому плану и программе, но с учѐтом 

индивидуальных возможностей каждого. Главным достоинством 

дифференцированного и, в частности, индивидуального обучения является то, 

что оно позволяет полностью адаптировать содержание, методы и темпы 
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учебной деятельности ребѐнка к его особенностям, вносить необходимые 

коррекции, приспосабливать их к постоянно меняющейся ситуации.  

В современной общеобразовательной практике большое распространение 

получили игровые технологии обучения, которые характеризуются наличием 

игровой модели, сценарием игры, ролевых позиций, предполагаемых 

результатов, критериями оценки результатов работы. 

Игровые технологии – пожалуй, самые действенные на уроках. Игра 

является самым древним приѐмом обучения. Игровые формы обучения на 

уроке – эффективная организация взаимодействия преподавателя и учащихся, 

продуктивная форма их обучения с элементами соревнования, неподдельного 

интереса. Именно в процессе игры у учащихся вырабатывается привычка 

сосредотачиваться, мыслить самостоятельно, развивается внимание, 

стремление к знаниям. Учащиеся познают, запоминают новое, ориентируются в 

необычных ситуациях, развивают навыки, фантазию. Даже самые пассивные 

учащиеся включаются в игру с огромным желанием. Включение в урок 

дидактических игр и игровых моментов делает процесс обучения интересным и 

занимательным, создаѐт у учащихся бодрое рабочее настроение. Причѐм 

игровые технологии можно использовать как с учащимися младших, так и в 

старших классах. 

Интересна проблемно-развивающая технология обучения (М. М. 

Махмутов, Н. Г. Мошкина и др.), специфическими функциями которой 

являются: формирование критического мышления учащихся; формирование 

умений и навыков активного речевого общения учащихся; формирование 

положительных эмоций; организация деятельности преподавателя по 

построению диалоговых конструкций и их реализации в процессе обучения. 

Существует множество способов создания проблемной ситуации на уроке, 

однако далеко не все они применимы в музыкальной педагогике в силу еѐ 

специфичности, но некоторые приемы можно активно рекомендовать. 

Например, такой приѐм, как наглядность. 

Так, на примере собственной игры показать ученику качественное и не 

качественное звукоизвлечение, академическое пение и крикливое пение и так 

далее. Это актуально и с начинающими, и с взрослыми. Важно, чтобы ребенок 

учился сравнивать, анализировать, обобщать и на своем уровне мышления 

делать вывод.   Педагог активизирует слуховое внимание, мышечные 

ощущения, тем самым стимулирует творческую деятельность ребенка.  

Основная суть метода проблемного изложения состоит в раскрытии перед 

учащимися путей поиска, открытия и исследования новых знаний. Таким 

образом, происходит подготовка учащегося к самостоятельному поиску в 

будущем.  

Метод Сравнения различных интерпретаций одного итого же 

произведения в исполнении российских или зарубежных музыкантов. Таким же 

образом можно сравнить различные редакции одного и того же произведения и 

предложить учащемуся выбрать наиболее удачную. Свой выбор ученику 

необходимо аргументировать и доказать. Такие действия ученик сможет 

осуществить только на основании имеющихся у него знаний о стиле 
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композитора, об эпохе, об особенностях музыкального языка композитора 

возможностях инструмента и т.д.  

Ещѐ один метод - Запись исполнения ребенка. При прослушивании своего 

исполнения ученик делает очень верные замечания, выявляет неточности, 

(хорошо, если свое мнение высказывают одноклассники) делает выводы и, при 

помощи педагога находит пути решения. Проблемное обучение доступно 

практически всем учащимся.  

Однако уровень познавательной самостоятельности будет сильно 

различаться в зависимости от возрастных и индивидуальных особенностей 

учащихся и их интеллекта. Необходимо учитывать, что не весь учебный 

материал целесообразно излагать проблемно. Следует понимать, что 

проблемное обучение не предполагает полного отказа от традиционных 

(объяснительно-иллюстративного и репродуктивного и т.д.) методов, и было бы 

ошибкой пытаться все обучение построить на его основе. Проблемный метод 

обучения не решает всех образовательных и воспитательных задач, поэтому он 

не может заменить собой всей системы обучения. В исследованиях, 

проводившихся под руководством педагогов-исследователей Н.А. Менчинской 

и Г.С. Костюка изучалась эффективность различных путей обучения. Учѐные 

пришли к таким выводам: на первом этапе усвоение происходит быстрее в тех 

случаях, когда даются готовые указания о действиях, но на последующих 

этапах, когда для решения предлагаются относительно новые задачи и 

требуется самостоятельно применять знания к их решению, преимущество на 

стороне тех учащихся, которые обучаются проблемным методом. По мнению 

многих исследователей, проблемное обучение отвечает требованиям 

сегодняшнего дня, и является одним из наиболее эффективных путей 

умственного развития учащихся, развития их самостоятельного, творческого 

мышления.  

Проблемно-творческий метод обучения сочетает в себе два подхода –

рациональный (мышление, интеллект) и эмоциональный (творчество), 

развивает логическое мышление (анализ, синтез, обобщение, сравнение), 

которое объединяется с музыкальным мышлением и влияет на развитие 

мотивации и эмоциональности. Проблемно-творческий метод обучения 

возможно применять на разных уровнях музыкального образования с учетом 

возрастных особенностей учащихся и вариативности в применении на 

индивидуальных и групповых занятиях. 

Многие из методов этой технологии уже давно и широко применяются в 

практике, но не все можно отнести к инновационным. К нетрадиционным, 

инновационным технологиям можно отнести так называемые нестандартные 

уроки. Нестандартный урок – это импровизированное учебное занятие, 

имеющее нетрадиционную структуру. По форме проведения можно выделить 

целые группы нестандартных уроков, как индивидуальных, так и групповых: 

 Урок – презентация (например, произведения, композитора, новой 

программы в исполнении старших учащихся или преподавателя); 

 Урок – концерт (старшие учащиеся исполняют прошлогоднюю 

программу для младших, воодушевляя последних); 



  Щедринские чтения                                                                                     № 3/2022 

  
50 

 

  

 Урок – сказка (знакомство с новыми музыкальными жанрами и формами 

–например, «Сказка о принцессе в сонатном аллегро»);  

 Урок – игра (например, учащийся выступает в непривычной для себя 

роли – дирижера);  

 Урок взаимообучения (когда определенные разделы учебной работы, 

например, повторение и закрепление музыкальной терминологии 

осуществляется под руководством более старшего учащегося); 

 Урок похвалы и урок критики (здесь задача педагога – найти повод 

похвалить ученика за исполнение произведения или выполнение 

домашнего задания (на оценку «5» – 5 раз и т.д.), ученика – найти ошибки 

в исполнении преподавателя (разумеется, намеренные)); 

 Урок – тест, урок – развитие способностей (разнообразные тесты-

угадайки);  

 Интегрированные уроки, основанные на межпредметных связях, которые 

создают у учащихся более глубокое и целостное представление о 

произведении; 

 Урок в форме соревнований и игр: конкурс, турнир, дуэль, ролевая игра, 

КВН (на уроках сольфеджио, музыкальной литературы, слушания 

музыки, хора);  

 Уроки в форме пресс-конференции, дискуссии, диспута, семинара, 

репортажа, рецензии. 

В книге А.К. Колеченко «Эциклопедия педагогических технологий» 

приведен еще ряд примеров педагогических технологий, которые могут 

использоваться на уроках в ДШИ.  

Проведение нестандартных уроков помогает педагогу выйти за пределы 

шаблона в построении методической структуры занятия. Но из таких уроков 

невозможно построить весь процесс обучения: по самой своей сути они хороши 

как разрядка, как праздник для учащихся. Трудоемкая подготовительная работа 

к таким урокам не позволяет часто прибегать к этим формам обучения. 

Основной формой организации учебно-воспитательного процесса остается урок 

традиционный, в структуру которого целесообразно вводить отдельные 

элементы вышеперечисленных нестандартных уроков.  

Также, в современном мире все большее признание завоевывают 

интернет-технологии, они открывают новые возможности как перед 

педагогами, так и перед учащимися, успешно внедряются в сферу 

музыкального образования, оказывая значительную помощь в различных 

вопросах деятельности преподавателей ДМШ и ДШИ. Современные 

педагогические технологии позволяют развивать творческое воображение, 

способствуют росту исполнительского мастерства, позволяют проводить 

исследовательскую работу. Становится вполне очевидным, что современный 

педагог должен хорошо владеть не только базовой методикой обучения, но и 

знанием педагогических технологий, умением применять их в учебном 

процессе. 
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Интернет дает возможность увеличения количества источников 

информации, с которыми можно работать одновременно при изучении 

особенностей музыкальных образов разных эпох, стилей, композиторских 

школ; осуществление интерактивного диалога в едином информационном 

пространстве музыкальной культуры. Интерактивные экскурсии знакомят 

детей с музыкальными инструментами древнего мира и помогают услышать их 

звучание, знакомят детей с историческим памятникам древнего мира и 

современного искусства. 

Привлекают преподавателей и учащихся и дистанционные конкурсы. Это 

новшество XXI века непременно нужно использовать современному 

преподавателю. Во-первых, уровень их достаточно высок. Кроме того, 

учащийся, увидев своѐ выступление в Интернет, несомненно, получает 

мощную мотивацию к обучению. Проектные, исследовательские, 

реферативные, методические и дидактические работы преподавателей и 

учащихся, как и сольные исполнения, являются открытыми для просмотра 

практически на всех сайтах, организующих эти конкурсы. Это ещѐ один стимул 

и мотивация как для учащихся, так и для преподавателей.  

В современной школе также не обойтись и без технологий, сберегающих 

здоровье. Главное – создать благоприятные условия обучения ребенка в школе: 

отсутствие стресса у обучающихся; адекватность требований, адекватность 

методик обучения и воспитания; рациональная организация учебного процесса 

в соответствие учебной и физической нагрузки возрастным возможностям 

ребенка. Психологический комфорт ученика на уроке – важное условие для 

сохранения здоровья ученика. Благоприятный психологический климат на 

уроке заряжает ученика позитивными эмоциями, создаѐт атмосферу творчества 

и занятиях. Оценки выставлять с учѐтом индивидуальных способностей. 

Удобное расписание и объѐм максимально допустимой учебной нагрузки 

учащегося должен соответствовать нормам.  

К числу приоритетных на сегодняшний день педагогических технологий, 

развивающих личность, формирующих творческое мышление, относится метод 

проектов, который позволяет по-новому организовать традиционный процесс 

обучения, взаимоотношения между преподавателем и учеником, создать 

условия для их сотрудничества. Опыт ведения проектной деятельности 

показывает эффективность данного метода и открывает хорошие перспективы 

для его внедрения в образовательный процесс. 

В группу образовательных проектов входят просветительские проекты, 

расширяющие знания учащихся в определенной области музыки, проекты 

формирующие навыки исследовательской деятельности у воспитанников ДШИ 

и проекты, нацеленные на закрепление или углубление какого-либо 

специального навыка. Примером может послужить детская исследовательская 

творческая конференция. 

Социокультурные и социально-педагогические – проекты, адресованные 

определенной категории слушателей, воспитывающие, как правило, социально-

значимые ценности. Цель таких проектов – формирование культурного 

пространства для духовно-нравственного, гражданско-патриотического и 



  Щедринские чтения                                                                                     № 3/2022 

  
52 

 

  

художественно-эстетического воспитания детей, привлечение внимания детей и 

взрослых к социальным темам, создание условий для формирования у 

учащихся социальной активности, гражданской позиции, воспитания чувства 

патриотизма. 

Творческие проекты – это проекты, которые знакомят учащихся с 

разными направлениями в музыке, стилями, жанрами, композиторами и 

отдельными произведениями. Это большие проекты, включающие комплекс 

мероприятий: проведение научно-практических конференций учащихся, 

конкурсов детского и юношеского творчества, выставок работ воспитанников 

отделения изобразительного искусства, концерты и лекции на разных 

площадках.  В результате такой деятельности создаются условия для 

реализации творческих, исполнительских, организационных способностей и 

учащихся, и педагогов. Преподаватели могут реализовать себя не только как 

организаторы образовательного процесса, но как разработчики, руководители 

проекта, организаторы мероприятий, авторы сценария и ведущие, исполнители, 

аранжировщики, актеры и т.д. Следует отметить, что кроме знаний и умений, 

преподаватели сами получают заряд позитивных эмоций. 

Таким образом, создается единение рационального мышления и 

эмоционального восприятия, что очень важно, как для подготовки к экзамену, 

классному или общешкольному концерту, так и к серьѐзным региональным, 

всероссийским и международным конкурсам. Подводя итог выше сказанному, 

следует еще раз подчеркнуть, что инновационная деятельность преподавателя в 

ДМШ и ДШИ является неотъемлемой частью деятельности школы в условиях 

реализации общих целей и задач создания условий художественного 

образования и эстетического воспитания учащихся, приобретения ими опыта 

творческой деятельности, личностного развития, профессионального 

самоопределения. 

Умелая организация действий учащихся на основе учебного материала 

становится мощным фактором повышения мотивации к творчеству. Заглянуть 

во внутренний мир каждого ученика и раскрыть его творческую 

индивидуальность – задача преподавателей ДШИ и ДШИ, решить которую 

помогают современные образовательные технологии. Важно к 

исследовательской работе учащихся добавить собственный интерес, сделать 

учеников своими творческими партнерами, учиться вместе с детьми, а иногда 

учиться и у них, быть энтузиастом. Только в этом случае работа будет всегда 

успешной. 
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РОДИОН ЩЕДРИН – XXI ВЕК 
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ФГБОУ ВО «Саратовская государственная консерватория  

им. Л.В. Собинова» г. Саратов 

sgk@sarcons.ru 

 

Начнѐм с того общеизвестного факта, что с 1990-х годов Родион 

Константинович Щедрин находится по преимуществу за рубежом. Свою 

отдалѐнность от родной земли он восполняет возрождением «русофильства», с 

которого когда-то так ярко начинал и которое ему было заповедано изначально. 

Заголовки его поздних сочинений буквально пестрят соответствующими 

лексемами:  

 «Русские наигрыши» для виолончели solo (1990); 

 «Бельканто на русский лад» для виолончели и фортепиано (2007); 

 Третья симфония («Лица русских сказок», 2000); 

 «Ледяной дом», русская сказка для маримбафона (1995); 

 «Хрустальные гусли» для оркестра (1994); 

 «Балалайка» для скрипки без смычка (1997); 

 «Величание» для струнного оркестра (1995); 

 «Вологодские свирели» для гобоя, английского рожка, валторны и 

струнных – и, к слову, пристрастие Р.Щедрина к свирели неоднократно 

побуждало его писать для близкой по тембру блокфлейты (такова, 

например, «Музыка издалека», 1996). 

В подобных вещах композитор с различными смысловыми посылами 

нередко вводит песенные цитаты: «Очи чѐрные» («Старинная музыка 

провинциальных цирков»), «Соловей, соловей, пташечка» (Фортепианный 

терцет), «Вечерний звон», «Марш энтузиастов И.Дунаевского и «От края и до 

края» И.Дзержинского («Российские фотографии») или хорошо известная нам 
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по русской музыкальной классике подблюдная (оркестровая композиция 

«Slava, Slava!»). 

Разумеется, дело не столько в названиях, сколько в желании автора в опоре 

на родной ему интонационный фонд «доподлинно» раскрыть всевозможные 

грани чѐтко идентифицированной национальной характерности: от натурных 

«бытовизмов» («Балалайка») до причудливых звуковых миражей, 

сфантазированных на сонорной основе («Хрустальные гусли»). И нередко он 

стремится как бы напомнить об эмоциональной теплоте русского человека и 

широте его души (к примеру, в «Бельканто на русский лад» посредством 

сближения с традиционной романсной культурой). 

Весьма объѐмную амплитуду таких граней находим в сериале концертов 

для оркестра, которые появились в этом заново возрождѐнном композитором 

жанре после «Озорных частушек» и «Звонов» 1960-х годов. То были №3 

«Старинная музыка российских провинциальных цирков» (1988),  №4 

«Хороводы» (1989), № 5 «Четыре русские песни» (1997) и примыкающие к ним 

«Российские фотографии» для струнного оркестра (1994). 

У каждого из этих произведений свой смысловой «удел». «Хороводы» – 

«русская идиллия», безоблачный тон которой определяют наигрыши пастушьих 

«дудок» и мягкое скольжение танцевальных ритмов. «Старинная музыка 

российских провинциальных цирков» – русское «шумство» (воспользуемся 

неологизмом из романа А.Н.Толстого «Пѐтр Первый») в формах нарядного 

звукового панно, народной бурлески-калейдоскопа, праздничного фейерверка.  

Сложнее обстоит положение с «уделами» двух других опусов. «Четыре 

русские песни» – это «русский путь» в его взаимодополняющих метаморфозах, 

единство которым сообщает ритмическая организация на основе движения в 

ритме шага в различных его темповых градациях. При преобладающем 

лироэпическом тонусе с его душевной расположительностью господствует 

состояние смутности, затруднѐнности и даже подневольности, которую 

сопровождает мета долженствования («надо жить»), а светом надежды одаряет 

только церковный перезвон на кульминации. 

«Российские фотографии» в некотором роде воспринимаются как 

обобщѐнные музыкальные очерки «русской истории» в еѐ движении от 

Отечества классических времѐн (и ощутима авторская ностальгия по ним) к 

нынешним дням с симптоматичным возвращением в финале мотивов духовных 

песнопений.  

Очень сильный негативный акцент проставлен в III части этого сочинения, 

где в частности приведена цитата из «Кантаты о Сталине» А.Александрова. 

Звукоизобразительные приѐмы наподобие имитации выстрелов (pizzicato 

контрабасов с ударом струны о гриф) или истошного «Ура!» (музыканты 

оркестра) были перенесены позднее вместе с другим материалом в композицию 

«Сталин-коктейль» для виолончели, клавесина и камерного оркестра. 

Очевидно, пребывание на Западе наложило на позднее творчество 

Р.Щедрина тот специфический отпечаток, который можно условно обозначить 

понятием «шоу». Это частично объясняется обилием работ, выполненных на 

заказ, а также желанием композитора сделать презентабельный жест по адресу 
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той или иной отдельной персоны или целого музыкального коллектива. Так 

появляются вещи, подобные композициям «На бис для Восбурга» (Джордж 

Восбург был первой трубой Питтсбургского симфонического оркестра) или 

«Флажолеты для Тору Такэмицу» (японский композитор и музыкальный 

писатель).  

Тогда же складывалась целая область «лѐгкой музыки» Р.Щедрина – 

яркой, эффектной, доступной самой широкой аудитории.  

То могли быть, выражаясь бетховенским языком, непритязательные 

багатели («Цыганская мелодия» для скрипки solo или семь пьес для фортепиано 

в 4 руки под общим названием «Романтические дуэты»),  либо то, что можно 

обозначить словосочетанием «музыкальная шутка» и в чѐм проявилось столь 

свойственное композитору остроумие и блистательное озорство («Три весѐлые 

песни» для фортепианного трио и многое другое). 

Но то могли быть и большие «шоу», в том числе рассчитанные на сцену: от 

написанного для японских зрителей мюзикла «Нина и 12 месяцев» (1988) до 

оперы-феерии «Рождественская сказка» (2015).  

В том же ряду находится и недавно упоминавшаяся оркестровая 

«Старинная музыка российских провинциальных цирков», которую легко 

можно представить как материал для балета-буфф с присущей ему 

интригующей событийной насыщенностью и частой переменой декораций,  где 

броская зрелищность затейливо-нарядного звукового «балагурства» 

дополняется забавной цирковой бравурой (с грохотом меди и барабанов) и 

музыкальной «клоунадой», воплощающей стихию пересмешничества.  

 

Родиону Щедрину всегда было свойственно тяготение к ярко 

выраженному концертирующему стилю, что своего апогея достигло именно в 

поздний период. И композитор прекрасно сознаѐт эту направленность своего 

творческого «я», что зафиксировано в таких заголовках его произведений, как 

Simphonie concertante (Третья симфония), Parabola concertante (Концертная 

притча для виолончели, струнных и литавр), Sonatinе  concertante для 

фортепиано. 

Естественно, что концертирующий стиль особенно широко представлен 

собственно жанром инструментального концерта: концерты для фортепиано с 

оркестром № 4 (1991), № 5 (1999) и № 6 (2003), Концерт для трубы с оркестром 

(1993), Концерт для гобоя с оркестром (2009), Двойной концерт 

(«Романтическое приношение» для фортепиано, виолончели и оркестра, 2010). 

Как видим, открывал этот жанровый массив Четвѐртый фортепианный 

концерт. Ещѐ в какой-то мере исходя из времени написания, ситуация 

«смутного» времени рубежа 1990-х годов обрисована здесь через достаточно 

типичную позицию интеллигента тех лет: по мере надобности откликаться на 

зовы бурно меняющегося времени, не игнорировать происходящего вокруг, но 

главное – обрести духовную опору в самом себе, в своѐм внутреннем «я есмь», 

пронести его через испытания. Новое состоит в том, что идея эта реализована в 

модусе сдержанности проявлений, даже с некоторой отрешѐнностью, а 
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прояснение стиля приводит временами почти к умиротворѐнному состоянию 

духа (главным образом в ауре пейзажного окружения).   

В эти же годы у Р.Щедрина заявила о себе склонность к обозначениям на 

итальянском, то есть на «праязыке» музыкального искусства. Помимо только 

что упомянутых композиций, в названии которых фигурирует слово concertante, 

это Sotto voce concerto для виолончели с оркестром (1994), Сoncerto dolce для 

альта, арфы и струнных и Сoncerto cantabile для скрипки с оркестром (оба 

1997), Сoncerto lontano для фортепиано и струнных (2003), Сoncerto parlando 

для скрипки, трубы и струнных (2004). 

Сделанное перечисление вряд ли нуждается в комментариях относительно 

творческой активности композитора в данной жанровой сфере. Но к этому 

нужно добавить многочисленные виртуозные концертные пьесы, в том числе 

написанные для различных инструментов solo (к примеру, «Дуэты» для 

скрипки или «Русские наигрыши» для виолончели), а также певческие 

кунштюки, построенные на изобретательном обыгрывании минимального 

текста, заложенного в заголовок («Таня-Катя» для сопрано и оркестра, «Многия 

лета» для хора, фортепиано и трѐх групп звенящих инструментов). 

Во всех названных опусах герой Р.Щедрина предстаѐт прежде всего как 

homo ludens, а в концертах посредством многоцветия ритмов, тембров, красок и 

приѐмов исполнения композитор стремится показать изобилие художественных 

ресурсов солирующего инструмента, в том числе возможностей 

«эксклюзивных» и даже «запредельных». При этом нередко господствует 

принцип свободного композиционного развѐртывания «потоком», без каких-

либо формальных схем и предписаний, что означало активное вовлечение 

импровизационности как ещѐ одного проявления ludens. 

Обратимся к Концерту для трубы с оркестром (1993), который, вероятно, 

можно считать лучшим в мировом репертуаре для этого инструмента. 

Композитор в достаточной степени даѐт ему и «попеть» (главным образом в 

средней части), но, в согласии с природой трубы, стержень сольной партии 

составляют разного рода фанфарные обороты, дополняемые феерическими 

пассажами. Максимальный круг возможностей продемонстрировать свою 

«красу», эффектное звонкогласие, слепящий блеск с сочетанием с обаятельной 

«гарцующей» бравадой превращают произведение в концерт-празднество. 

Десятилетие спустя Щедрин вновь обратился к этому инструменту (но в 

разновидности in C) и в соответствии с названием данного концерта (Сoncerto 

parlando, 2004), действительно, многое в его партии выполнил в манере 

говорком, проговаривая. Но ещѐ большей интригой явилось то, что труба 

выступает здесь во взаимодействии с солирующей скрипкой, и они ведут 

между собой загадочную игру, полную недосказанности и таинственных 

намѐков. 

Употребив слово интрига, мы должны признать, что артистически 

преподносимая игровая стихия у Р.Щедрина зачастую насыщается 

всевозможными именно интригующими элементами. Одно из ярких 

подтверждений этому – «Романтическое приношение» (Двойной концерт, 

2010), где на протяжении всего произведения различие облика участников 
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диалога проакцентировано не только самостоятельностью тематизма каждого 

из них, но и резко поданным контрастом артикуляции: фортепиано – сплошь 

non legato, виолончель – певучесть, кантилена. 

 

По предшествующему изложению можно было заметить, что позднее 

творчество Щедрина в целом приобретает, в сравнении с предыдущим 

периодом, совершенно иную окрашенность. Только время от времени 

композитор допускал отклонения от складывающейся эстетико-

художественной магистрали. Происходило такое, как правило, при постановке 

проблемных вопросов существования.  

Как правило, поскольку порой возникали труднообъяснимые «аномалии». 

Так, оркестровая композиция «Vivat!» (2008) c подзаголовком Санкт-

Петербургская увертюра, написанная в честь города на Неве, насколько можно 

понять, полагала следующий обобщѐнный сюжет: через тяготы преодолений и 

ветры суровых испытаний к будущим триумфам. Но стремительное движение в 

буреломах времени не ведѐт никуда, музыка фактически прерывается на 

полуслове, не доведѐнная до заявленного «Vivat!». 

Другое дело – драматический монолог для женского голоса и оркестра 

«Клеопатра и змея» (2012), созданная на текст заключительной сцены трагедии 

У.Шекспира «Антоний и Клеопатра». Монолог этот настолько развѐрнут и 

настолько мыслится представленным на сцене, что приближается к жанру 

монооперы.  

Многослойная партитура построена на свободном сочленении вокальной 

партии и оркестровых линий, что уже само по себе порождает высокое 

напряжение. У сопрано многое размещено в самой высокой тесситуре, 

передавая эмоциональное ощущение на грани срыва. Мучительная исповедь 

гордого женского сердца подводит к роковому моменту с многократным 

повторением слова «змея» (царица сознательно принимает гибельное решение), 

что венчается болевым катарсисом ухода в небытие. 

Отдельное место в ряду «отклонений» от магистрали занимает опера 

«Лолита» (1994), созданная по одноимѐнному роману В.Набокова. Касаясь 

первоисточника, композитор предупреждал: «Большая оплошность видеть в 

этой книге только фабулу, не замечая всех его бездонных глубин. Для меня 

очевидно, что это философское произведение, прикрытое рассказом о порочной 

любви немолодого человека к девочке». 

Точно так же и слушатель, поднимаясь над конкретикой либретто, может 

уловить в музыке оперы не только лабиринты «тѐмных аллей» сознания, 

психологические туманности и тенѐты человеческого существа, затерявшегося 

в дебрях жизненных блужданий и снедаемого чувством глубокой внутренней 

неудовлетворѐнности, но и муки-мучения донельзя взбудораженного мира, 

глухоту и невнятность которого наполняют ощущения, обозначенные  в одной 

из авторских ремарок как inquietto (беспокойно, тревожно). 

К тому же время от времени взрывоопасную атмосферу прорезают 

вспышки драматической экспрессии – это словно спазматические судороги 

человечества, очутившегося у жерла вулкана. Тем самым в глобальный план 
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переведена «психоэкспрессия», наследованная от балетов «Анна Каренина» и 

«Чайка». Косвенным свидетельством этой связи является эпизод 

автомобильной катастрофы (гибель матери Лолиты) – прямой отзвук 

проносящегося локомотива в финале «Анны Карениной». 

Магистраль позднего творчества Щедрина своѐ наиболее явственное 

выражение получила в том, что он отходит от крайностей авангарда (их пиком 

для композитора стал Третий фортепианный концерт, 1973). Его 

принципиальная позиция в этом отношении неоднократно засвидетельствована 

в публичных высказываниях.  

«Авангард явился величайшим открытием, он совершил революцию в 

нотописи, в звукоизвлечении, но нельзя не признать и его навязчивости, 

искусственности. Это разлучило его с аудиторией. По существу он лишился 

сегодня своих слушателей». 

«Все авангардные кодексы строгости интонационного, ритмического, 

фактурного отбора и аскетизм приемлемых средств, а потому предсказуемость 

и схожесть многих партитур утомили и профессионала, и простого слушателя, 

сузили круг интересующихся до минимума». 

Происходившую в его творческой практике эстетико-стилевую 

переориентацию композитор обозначил понятием поставангард. 

«Под этим я разумею, что музыка, впитав и усвоив все достижения 

авангарда, но ―возражая‖ ему из нынешнего дня, возвращается на кру́ги своя – в 

царство художественной интуиции… Поставангард означает для меня, что все 

ограничения, все ―нельзя‖, ―не принято‖, ―осудят‖ перечѐркнуты, птицы 

выпущены из клетки, и надо писать, как пишется, чувствуется. Но основы 

сегодняшней композиторской техники умножены и обогащены всеми 

блистательными открытиями музыкального авангарда».  

Однако реально Щедрин отходит не только от крайностей авангарда, он 

отказывается в своѐм искусстве вообще от какой-либо избыточности, что 

означало поворот к горизонтам Постмодерна, как определяющего направления 

в художественной культуре рубежа XXI столетия. 

В самых общих чертах Постмодерн по-щедрински можно представить себе 

следующим образом: 

 при общей тенденции к прояснению и просветлению образного 

строя, а также к общей сдержанности и умеренности, осуществляется поиск 

«натуральной» человечности, чуждающейся экстраординарности и 

амбициозности, предпочитающей оптимальный жизненный ритм и 

сбалансированность проявлений; 

 возвращаясь к традиционным духовным и художественным 

ценностям с их адаптацией к запросам меняющегося мира, композитор 

стремится к безусловной естественности музыкального языка и всеми силами 

апеллирует к интонационной выразительности в еѐ максимальной ясности и 

непосредственности (в том числе с опорой на законы тональной организации); 

 на смену заострѐнным контрастам приходит уравновешенность 

образных сопоставлений, а полистилистическим столкновениям 

предпочитается цельность моностилистики; 
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 Р.Щедрина заботит контактность его музыки, чего он добивается 

через еѐ доступность (вплоть до того, что заявлено в фортепианном цикле 

«Простые страницы») и коммуникабельность (любопытный пример этому – 

вокальный цикл «Век мой, зверь мой», где тенор выступает в роли Осипа 

Мандельштама, а актриса-рассказчица, сидящая в старинном кресле за 

столиком с настольной лампой делится воспоминаниями о поэте от лица Анны  

Ахматовой); 

 и, суммируя, выходим к главному – это должна быть музыка о 

человеке и всей своей сутью обращѐнная к человеку, отсюда тяготение к еѐ 

эмоциональной прочувствованности и приоритет лиризма с его «душевной 

раздумчивостью», с мягкими очертаниями звуковой пластики, прозрачной 

фактурой и тихой динамикой (один из показательных заголовков – 

«Лирические сцены» для струнного квартета). 

Два концерта, созданные в одном и том же 1997 году, демонстрируют 

своей направленностью важные грани отмеченного лиризма: Concerto dolce – 

это именно dolce, написанное в расчѐте на глубокий, трепетный звук альта 

Ю.Башмета; Concerto cantabile – это именно cantabile, столь свойственное 

певучей скрипке. 

 

Говоря о магистрали позднего Р.Щедрина, остаѐтся отметить то, что для 

его творчества всѐ более значимыми становятся классические ориентиры стиля, 

то есть стиля уже не романтического (в его современной версии, как это было в 

1960–1970-е), а классического в своей сущности (разумеется, в столь же 

современном его истолковании).  

И что касается лучших работ композитора, то можно говорить о таком 

качестве, как классичность, подразумевающем строгость, благородство, 

чистоту красок и линий, выверенность всех сторон художественного 

изъяснения (в числе самых замечательных образцов – опера «Очарованный 

странник» как явление большой русской классики рубежа XXI века).  

Симптомы приближения к этому качеству обнаружились в 1984 году, 

когда создавались два произведения, так или иначе обращѐнные к наследию 

столь чтимого композитором Иоганна Себастьяна Баха.  

В «Эхо-сонате» для скрипки solo приѐм эха подан в расширительном 

значении этого слова – как сопоставление достаточно больших эпизодов forte и 

piano. Свойственная великому предшественнику сфера углублѐнной 

медитативности дополняется целым рядом отзвуков музыки Баха для скрипки 

solo, что звучит как «отсыл к первоисточнику».  

«Музыка для города Кѐтена», написанная для камерного оркестра с 

участием клавесина, явно инспирирована «адресатом» – городом, где Бах 

провѐл лучшие годы своей жизни и создал в том числе Бранденбургские 

концерты. Их композиционный тип учтѐн в «приношении» Щедрина с 

ощутимым колоритом рококо. 

В полной мере разработка Щедриным принципов классичности 

развернулась только с 1990-х, и с особой явственностью это проявилось в 

концертах для виолончели с еѐ тѐплым, «грудным» тембром.  



  Щедринские чтения                                                                                     № 3/2022 

  
60 

 

  

Parabola concertante (2001) c еѐ подзаголовком Концертная притча 

начинается с грохота солирующих литавр, который олицетворяет агрессивную 

стихию, поданную как безобразие жизни. И в последующем вторжения боя 

литавр настораживают, привнося тревожную ноту. Но «парабола» 

повествования заключается в том, чтобы дать почувствовать высшую 

притягательность иного, а именно благодати душевного покоя, высоких 

раздумий – вот о чѐм вещают певучие струнные, ведомые виолончелью solo, с 

их элегической кантиленой, напоминающей проникновенную человеческую 

речь.  

Концерт для виолончели с оркестром (1994) имеет и название Sotto voce 

concerto. Обозначение sotto voce (итал. вполголоса, тихо) вполне оправдано для 

основных в этом произведении первой и последней частей, как и проставленная 

в них ремарка Sostenuto. Суть данной, возможно, самой классичной из партитур 

Р.Щедрина определяет исходная тема, которая становится лейттемой 

произведения и является великолепной опорой для восприятия в силу еѐ 

рельефности и удивительного обаяния.  

Это, что называется, музыка души человеческой в еѐ просветлѐнных 

раздумьях, исполненная мягкости и теплоты. Во главу угла  поставлена 

пластика распевности, в своѐм длении выводящая к определению «бесконечная 

мелодия». Предстаѐт она в гармоничном единении solo и оркестра, причѐм 

нередко в характере взаимоперетекающей звуковой ткани. 

В окружении крайних частей II-я и III-я выглядят как два «интермеццо», 

раскрывающие в облагороженном облике «суету сует» бытия – несколько 

досадную, но воспринимаемую как неизбежная необходимость существования. 

После них финал с возвращением исходной темы концерта приходит как 

блаженная отрада, на время прерываемая батальными грозами современности. 

Его развѐрнутая кода-послесловие – почти мираж: витая в небесных высях и, в 

конечном счѐте, истаивая в них. 

То, что можно услышать в этой коде – из откровений, открывшихся 

композитору в эпизодах свирели из хорового концерта «Запечатленный ангел». 

В рассмотренном концерте подобный выход к родниковой первозданности, 

сопричастие к природному естеству реализуется фоникой флажолетов 

виолончели, сопутствуемых наигрышами блокфлейты (аналогичные средства 

использованы и в Concerto cantabile).  

 

Классичность, о которой шла речь, вызвала у позднего Щедрина жажду 

сопричастия к выдающимся предтечам. Помимо особенно чтимого И.С.Баха, 

это запечатлелось в целой череде разноплановых сочинений: 

 «Эхо на Cantus firmus Орландо Лассо» для органа и сопранино 

блокфлейты (1994); 

 «Preludium к Девятой симфонии Бетховена» для оркестра (1999) и 

«Гейлигенштадское завещание Бетховена» для оркестра (2008); 

 «Hommage à Chopin» («Посвящение Шопену»), вариации для 4-х 

фортепиано (2005); 

 Концертный этюд («Чайковский-этюд») для фортепиано  (2010); 
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 «Вологодские свирели» (В честь Бартока) для гобоя, английского рожка, 

валторны и струнных (1995); 

 «Диалоги с Шостаковичем», симфонические этюды (2001). 

В этот ряд по-своему вписывался его старший современник и большой 

друг Мстислав Ростропович, которому посвящены «Slava, Slava!» для оркестра 

(1997), «Очарованный спутник» для виолончели с оркестром (2001, не путать с 

оперой «Очарованный странник»,  под спутником здесь композитор разумел 

себя), «Гамлет-баллада» для тысячи или ансамбля виолончелей (2005) и в 

память о котором написана эпитафия «На посошок» для 6 виолончелей и 

альтовой блокфлейты (2007). 

Если поставить в скобки 1980-е годы как время «распутья-перепутья-

беспутья», то продолжающийся и поныне поздний период творчества 

Р.Щедрина (1990-е, 2000-е, 2010-е) уже выровнялся в своей продолжительности 

с исходными этапами эволюции (1950-е, 1960-е, 1970-е).  

Последние три десятилетия – это время непрекращающейся творческой 

активности композитора и время своих больших достижений в тех образно-

стилевых очертаниях, которые весьма отличались то того, что было 

определяющим в предыдущий период. Сказанное касается и произведений 

духовной тематики , которые требуют отдельного рассмотрения (оперы 

«Боярыня Морозова », «Очарованный странник », композиции «Dies irae» и 

«Месса поминовения»). И поскольку это происходило и происходит на наших 

глазах, необходима достаточная временна́я дистанц ия для объективного 

осмысления созданного в данное тридцатилетие и для вынесения 

окончательных аксиологических суждений.  

Тем не менее, уже и сегодня мы имеем возможность констатировать 

следующее.  

В год своего 90-летия Родион Константинович Щедрин может отметить и 

более семи десятилетий, отданных композиторскому творчеству – срок 

огромный, редкостный по продолжительности и интенсивности. Его главное 

художественное достижение состоит в том, что, будучи одним из выдающихся 

«шестидесятников», он сумел ярко и экспрессивно передать в художественных 

формах искания и драму человека второй половины ХХ века. Этому отвечали 

острота интонационно-ритмического рельефа, игра сильнейших контрастов, 

оригинальность композиционно-драматургических решений. 

Неотъемлемым качеством его музыки является еѐ ярко выраженная и 

очень по-своему воплощаемая национальная определѐнность. Причѐм этос 

этого качества во многом сродни любимой им есенинской строфе: «Более всего 

/ Любовь к родному краю / Меня томила, / Мучила и жгла». В частности 

любовь эта побуждала его широко вводить в сочинения академического плана 

фольклорные жанры и приѐмы народной манеры пения.  

Стилистическим полюсом к этому являлось активное использование 

новейших техник композиторского письма: додекафония, сонорика, алеаторика, 

пуантилизм, минимализм, что дополнялось  его собственными инициативами 

экспериментальной направленности и склонностью к парадоксальности 

художественного мышления.   
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Р.Щедрина отличает исключительная изобретательность во всех сторонах 

творческого процесса, включая неординарность вербальных обозначений своих 

сочинений. И примечательно, что его музыкальный стиль по преимуществу 

является концертирующе-виртуозным.  

Особенно это касается оркестрового письма с присущими ему 

бесконечным многообразием исполнительских приѐмов и красок и сочностью 

звуковой палитры. М.Ростропович, говоря о свойственном композитору 

«гениальном ощущении оркестрового звучания», добавлял: «Королѐм 

современного оркестра называют его профессионалы, имея в виду максимум 

звуковой выразительности при максимальной концентрации и экономии 

средств». 

Присоединим к сказанному тот факт, что в ви́дении искусства композитора 

отличает острый и тонкий ум, о чѐм позволяет судить сборник «Родион 

Щедрин. Монологи разных лет» (М., 2002). Любопытна одна из приведѐнных 

там мыслей: «Людей в искусстве можно разделять на осенѐнных, как говорится, 

небом, и на зубрил. Любят говорить: талант – это пот, талант – это труд. Не 

могу с этим согласиться. Мои симпатии, во всяком случае, всегда на стороне 

тех, у кого талант ―нутряной‖, изначальный, моцартовский».  

Его собственный талант – безусловно, второго рода. Хотя, окидывая 

сделанное им, нельзя не признать, что стоит за этим огромнейший труд. В 

самом деле: 7 опер, 5 балетов, 14 инструментальных концертов (из них 6 

фортепианных), 3 симфонии и 5 концертов для оркестра, оратории, композиции 

крупных и малых форм для различных инструментов и т.д., и т.д.  

Это неисчислимое множество сделало его лидером своего 

композиторского поколения по меньшей мере с конца 1950-х до середины 

1970-х годов и одним из классиков отечественной музыки ХХ века. Стоит за 

всем отмеченным «сочетание блестящего остроумия и глубокого чувства 

драмы, тонкой мысли и мощной конструкции, смелого, подчас дерзкого 

эксперимента и неизменности русской национальной традиции, помноженное 

на высочайшую технику письма» (М.Плетнѐв).  

По условиям художественной жизни в нашей стране второй половины ХХ 

столетия, можно сказать, что творческая карьера Родиона Щедрина 

складывалась вполне благополучно, без каких-либо серьѐзных осложнений. 

Начать хотя бы с того, что в Большом театре тогда было поставлено семь 

оперных и балетных спектаклей с его музыкой, чего не было в истории этой 

цитадели отечественного музыкально-театрального искусства ни с кем другим 

при их жизни.  

С 1973 года Р.К.Щедрин возглавлял Союз композиторов России, сняв с 

себя в 1989 году эти полномочия, чтобы быть абсолютно свободным. Будучи 

столь высокопоставленным официальным лицом (этот пост до него занимали 

Д.Д.Шостакович, а затем Г.В.Свиридов) он при необходимости умел находить 

компромиссные решения, но проявлял твѐрдость, когда дело касалось 

принципиальных вещей: 
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 так, в отличие от многих коллег, несмотря на все настояния властей, не 

вступил в ряды КПСС (Д.Шостакович в своѐ время не выдержал 

подобных настояний);  

 в 1968 году не подписал письмо от советской интеллигенции в поддержку 

вторжения войск Варшавского договора в Чехословакию; 

 никогда не прерывал дружеских отношений с лишѐнным советского 

гражданства Мстиславом Ростроповичем, а также с Андреем 

Вознесенским – и когда поэт подвергался нападкам официоза, 

демонстративно создал на его стихи «Поэторию» с его непосредственным 

участием в исполнении; 

 наконец, главное, как это отметил А.Шнитке, «Щедрин был 

единственным из секретарей Союза композиторов СССР, который делал 

успешную карьеру, не уступив своего музыкального языка».  

Недавно вышедшая вторым изданием монография В.Холоповой получила 

знаменательное название – «Путь по центру». Вероятно, именно в этой 

центристской позиции состояло нечто спасительное для Р.Щедрина во всех 

смыслах, в том числе и по части «наград Родины»: Государственная премия 

СССР (1972) и две Государственные премии Российской Федерации (1992 и 

2018), Ленинская премия (1984) и звание народного артиста СССР (1981, 

композитору тогда ещѐ не было и пятидесяти). 

Одна из несравненных творческих и жизненных удач Родиона 

Константиновича Щедрина – Майя Михайловна Плисецкая, с участием которой 

в ведущих партиях в Большом театре были поставлены все его балеты. Ещѐ при 

еѐ жизни он как-то писал: «Сорок три года мы уже с ней вместе. Конечно, 

судьба была ко мне в высшей степени благосклонна, дав мне в спутницы жизни 

такую великую женщину. Она поразительный человек. И с годами еѐ 

человеческие достоинства, которыми еѐ природа и Господь Бог снабдили с 

такой щедростью, всѐ ярче проявляются в наших отношениях, которые 

делаются всѐ ближе, нежнее, теснее. Влияние еѐ в моей жизни и творчестве 

огромно».  

После смерти Майи Плисецкой, в 2015 году было оглашено завещание, 

согласно которому еѐ прах будет соединѐн с прахом Родиона Щедрина после 

его смерти и развеян над Россией.  

 

 

ХОРОВОЙ КЛАСС В ДШИ «ЛИЦЕЙ ИСКУССТВ»: 

ОТ ПОИСКА К АВТОРСКОЙ СИСТЕМЕ 

 

Е. А. Забелина 

МБУ ДО ШИ «Лицей искусств» 

г.о. Тольятти 

Zabelinof@yandex.ru 

 

Ведущей идеей моего педагогического опыта является поиск, 

апробирование и отбор наиболее приемлемого содержания музыкального 
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воспитания, оптимальных форм, методов, приемов организации вокально-

хоровой деятельности детей и, безусловно, формирование целостной 

системы преподавания предмета «Хор». Многое в этом направлении моими 

коллегами уже сделано: написаны методические рекомендации, программы, 

всевозможные разработки, отдельные статьи. Тем не менее, на своих 

хоровых занятиях многие годы я стремлюсь к художественной новизне, 

поиску новых образовательных технологий, исходя из специфики Лицея 

искусств, личной интонации в отдельных используемых методах и формах, в 

манере общения с детьми, и поэтому основные достижения в этой области 

нахожу возможным представить. 

Работа в хоровом классе, накопленный педагогический опыт привели к 

написанию авторской программы «Хор», содержание которой вошло 

впоследствии в предпрофессиональную программу «Хоровой класс» и 

общеразвивающую программу «Хор», многочисленных методических 

разработок, учебно-дидактического пособия «Хоровой класс» и 

Мультимедийного пособия по учебному предмету (написанное в соавторстве 

с А. А. Давудовой), ориентированных на развитие коллективного творчества, 

формирование вокально-хоровых навыков, исполнительского мастерства, 

художественного вкуса детей. 

Для меня преподавание — это не только знание предмета. Это умение 

заразить своим увлечением, научить и изложить материал в удобной и 

привлекательной форме, чтобы дети видели смысл и перспективу этих 

занятий. Это умение общаться с детьми, воспитывать самостоятельно 

мыслить, анализировать, аргументировать своѐ мнение.  

Многолетняя практика работы с творческими коллективами позволяет 

мне утверждать, что уровень образованности в хоровом классе будет 

эффективней, если в учебном процессе применять элементы хорового 

сольфеджио для развития музыкальной памяти, грамотности ребенка, 

ладового, мелодического и гармонического слуха, анализа учебного и 

исполнительского музыкального материала. Раздел «Хоровое сольфеджио» у 

меня присутствует на каждом уроке, с первого класса. 

На начальном этапе обучения вокально-хоровым навыкам одной из 

главных задач является воспитание у детей осознанного отношения к ладу. В 

работе над ладом я с первого занятия совмещаю относительную и 

абсолютную систему. Это позволяет теснее интегрироваться с другими 

предметами музыкального цикла (сольфеджио, инструментом) и успешнее 

решать вокально-хоровые задачи. На уроках я использую ручные знаки, 

представленные в методическом пособии Дмитрия Ерофеевича Огороднова, 

они более тактильны, вокальны, и дети быстрее воспринимают 

звуковысотность и ладовое тяготение. Но я отказалась от применения 

слоговых обозначений ступеней лада. Дети сразу показывают и поют ступени 

лада: раз, два, три, че, пять и т.д. Это ускоряет процесс освоения материала и 

значительно экономит учебное время. 

На первых уроках хора я знакомлю детей со всеми нотами по 

музыкальной сказке. Думаю, у каждого преподавателя есть своя сказка или 
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история про ноты. Изучаются ноты в такой последовательности: ми-соль-си, 

фа-ля-ре, до. Дети показывают ноты по руке, сочиняют истории. Это 

позволяет уж в первом полугодии первого класса разбирать и петь хоровой 

репертуар по партитурам. Работа слуха, зрения, мимики, движения рук и тела 

– все это ускоряет преодоление интонационных и исполнительских 

трудностей, возникающих в процессе вокально-хоровой работы. 

В настоящее время существует много учебного материала на разные 

виды интонирования: песни про интервалы, ступени, музыкальные модели и 

т.д. Я предпочитаю в качестве обучающего и музыкального материала для 

детей младшего возраста народные песни с лаконичной мелодией, 

выразительным текстом и доступной формой исполнения. В последующем 

эти песни можно исполнять каноном, составлять кводлибеты, сочинять 

подголоски. 

Безусловно необходим обязательный анализ всего музыкального 

материала. Первоначально дети анализируют движение мелодии (топчется на 

месте, переступает, поступенное движение или скачками), музыкальные 

модели (бантик, опевание, змейка), сравнивают фразы (одинаковые, похожие, 

разные). В более старшем возрасте, учащиеся анализируют закономерности 

интервальных, аккордовых, ладовых связей. Тогда разучивание произведения 

превращается в творческий процесс, а не в многократное повторение одного 

и того же. 

Большую помощь хормейстеру в работе над мелодическим строем 

может оказать знание правил (закономерностей) горизонтального строя. Эти 

правила вырабатывались и шлифовались многовековой практикой хорового 

искусства. Классификацию представлений о мелодическом строе мажорного 

и минорного лада можно увидеть в сводной таблице Ирины Евгеньевны 

Тихоновой. Я работаю по системе Виктора Ивановича Краснощѐкова. Из 

закономерностей интонирования ступеней мажорного и минорного лада 

вытекают правила интонирования интервалов и аккордов. 

Для старших классов мною составлен учебный материал на все виды 

ладовых взаимосвязей: исполнение устойчивых или неустойчивых ступеней 

лада, хроматических и диатонических секвенций, интонирование аккордов, 

септаккордов и их обращений, пение гармонических последовательностей, 

полифонических упражнения, упражнений на преодоление ладовых 

тяготений.  

Пение упражнений не является самоцелью. Каждое из них создано для 

развития, тренировки и формирования определѐнных навыков, что позволяет 

быстро и качественно разучивать хоровую программу. 

Для поддержания устойчивого интереса учащихся любого творческого 

коллектива в учебном процессе необходимо использовать органичное 

соотношение традиционных и современных методов обучения и воспитания. 

Я на хоровых занятиях использую упражнения из мультимедийного пособия. 

Это способствуют более эффективному развитию навыков многоголосного 

пения, активному взаимодействию учащихся и преподавателя.  
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Применение на хоровых занятиях элементы Body Percussion значительно 

расширяет границы метроритмической работы и интерпретации хоровых 

произведений. В Body Percussion выделяют четыре звука: щелчки пальцами, 

хлопки ладонями, хлопки по телу, топот. После отработки ударов, можно 

соединять их в ритмические связки. Дети естественно взаимодействуют с 

различными частями своего тела и быстро схватывают постановочные 

алгоритмы. Такие упражнения помогают, буквально, прочувствовать ритм 

изнутри, научиться выражать свое состояние звуками и движениями тела.  

На хоровых занятиях я придерживаюсь компетентностно-

ориентированного подхода, т.е. научить учиться, ставить цели и достигать 

их, оценивать полученные результаты, решать познавательные, 

коммуникативные, организационные вопросы. Применяю системно-

деятельностный подход в обучении: стараюсь выстроить урок так, чтобы у 

учащихся формировалось желание собственной деятельности, направленной 

на открытие для него нового знания, а не пассивного восприятия. Для 

реализации задач по учебному предмету, использую проблемно-поисковый 

метод, метод сравнения, обобщения, игровой метод (в основном в младших 

классах, дозированно), практический, метод проявления знаний и другие. 

Главная задача каждого руководителя хорового коллектива – не только 

обучить вокально-хоровым навыкам и умениям, но и объединить творческие 

устремления всех участников хора и направить их в единое русло. Иными 

словами – установить, в данном случае с детьми, творческий и человеческий 

контакт, создать условия для самореализации и развития. 
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«СЧИТАЮ СЕБЯ УЖЕ КОРЕННЫМ ЖИТЕЛЕМ САМАРЫ». 

К 90-ЛЕТИЮ СО ДНЯ РОЖДЕНИЯ С.М. СЛОНИМСКОГО 

 

Л.К. Карпенская 

МБУ ДО ДШИ № 1 г. о.  Жигулевск 

artschoolzig@mail.ru 
 

Удивительные бывают совпадения. 1685 год подарил нам гигантов 

Барокко: И.С. Баха, Г.Ф. Генделя, Д. Скарлатти. В 1810 родились Ф. Шопен и Р. 

Шуман – ярчайшие представители Романтизма. 1932  стал годом рождения 

крупных представителей российской композиторской школы второй половины  

XX века и начала XXI  Р.К. Щедрина и С.М. Слонимского.  

Удивительным является и то, что Р.Щедрин и С.Слонимский оказались 

особо значимыми композиторами именно для Самарской области. С момента 

присвоения Тольяттинскому колледжу имени Р.К. Щедрина, Тольятти 

музыкальный, во многом, стал городом этого композитора. «Щедринские 

чтения» и фестиваль «Щедринские вечера», Всероссийская олимпиада имени 

Р.К. Щедрина являются тому подтверждением. 

Творческая дружба связывала  С.М. Слонимского с городом Самара на 

протяжении многих лет и до конца его жизни (9 февраля 2020). Прежде чем  

поговорить об этом плодотворном сотрудничестве, хочется в нескольких 

словах очертить творческий облик композитора. Чтобы лучше представить 

размах его деятельности, начнем с того, о чѐм обычно пишут в конце визитной 

карточки: в 1959 году, в возрасте 27 лет он стал преподавателем музыкально-

теоретических дисциплин в тогда ещѐ Ленинградской государственной 

консерватории имени Н.А Римского-Корсакова, а в 1967 году к этому 

прибавилась ещѐ и композиция. Карьера преподавателя складывалась у 

С.Слонимского очень успешно: в 1963 году он стал кандидатом 

искусствоведения, в 1976 – профессором, затем академиком Российской 

академии образования.  

И вот после этого, с удивлением рассматривая список его творений, не 

понимаешь, когда он всѐ это успел написать! В его творческом багаже восемь   

опер, три балета, 34(!) симфонии, огромное количество произведений для  

оркестра, концерты (порой с неожиданными составами, такими, как Концерт 

для оркестра, трѐх электрогитар и солирующих инструментов, или «Славянский 

концерт» для органа и струнных); вокально-симфонические сочинения (в 

частности, великолепный Реквием); сочинения для хора (в числе которых 

четыре  кантаты и произведения для детского хора); множество камерных 

сочинений; более 350 романсов и песен; произведения для фортепиано, в т. ч. и 

детские. С.Слонимский являлся собирателем народных песен, и в списке его 
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https://ru.wikipedia.org/w/index.php?title=%D0%9A%D0%BE%D0%BD%D1%86%D0%B5%D1%80%D1%82_%D0%B4%D0%BB%D1%8F_%D0%BE%D1%80%D0%BA%D0%B5%D1%81%D1%82%D1%80%D0%B0,_%D1%82%D1%80%D1%91%D1%85_%D1%8D%D0%BB%D0%B5%D0%BA%D1%82%D1%80%D0%BE%D0%B3%D0%B8%D1%82%D0%B0%D1%80_%D0%B8_%D1%81%D0%BE%D0%BB%D0%B8%D1%80%D1%83%D1%8E%D1%89%D0%B8%D1%85_%D0%B8%D0%BD%D1%81%D1%82%D1%80%D1%83%D0%BC%D0%B5%D0%BD%D1%82%D0%BE%D0%B2_(%D0%A1%D0%BB%D0%BE%D0%BD%D0%B8%D0%BC%D1%81%D0%BA%D0%B8%D0%B9)&action=edit&redlink=1
https://ru.wikipedia.org/w/index.php?title=%D0%9A%D0%BE%D0%BD%D1%86%D0%B5%D1%80%D1%82_%D0%B4%D0%BB%D1%8F_%D0%BE%D1%80%D0%BA%D0%B5%D1%81%D1%82%D1%80%D0%B0,_%D1%82%D1%80%D1%91%D1%85_%D1%8D%D0%BB%D0%B5%D0%BA%D1%82%D1%80%D0%BE%D0%B3%D0%B8%D1%82%D0%B0%D1%80_%D0%B8_%D1%81%D0%BE%D0%BB%D0%B8%D1%80%D1%83%D1%8E%D1%89%D0%B8%D1%85_%D0%B8%D0%BD%D1%81%D1%82%D1%80%D1%83%D0%BC%D0%B5%D0%BD%D1%82%D0%BE%D0%B2_(%D0%A1%D0%BB%D0%BE%D0%BD%D0%B8%D0%BC%D1%81%D0%BA%D0%B8%D0%B9)&action=edit&redlink=1
https://ru.wikipedia.org/wiki/%D0%9E%D1%80%D0%B3%D0%B0%D0%BD_(%D0%BC%D1%83%D0%B7%D1%8B%D0%BA%D0%B0%D0%BB%D1%8C%D0%BD%D1%8B%D0%B9_%D0%B8%D0%BD%D1%81%D1%82%D1%80%D1%83%D0%BC%D0%B5%D0%BD%D1%82)
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произведений есть сочинения в народном духе, на народные слова. И, наконец, 

невозможно не упомянуть про его фильмографию. Он написал музыку к 16 

фильмам, среди которых «Интервенция» (1968) и «Республика ШКИД» (1966), 

в котором прозвучала ставшая известной песня «У кошки четыре ноги». Эту 

песню сам композитор, обладавший незаурядным чувством юмора, 

воспринимал, как некий музыкальный эксперимент. Если ко всему выше 

сказанному добавить, что он был прекрасным пианистом, то становится 

понятным, почему Е.Б.Долинская назвала его «северным Леонардо». 

Такая плодотворная деятельность не осталась незамеченной: он получил 

звание народного артиста Российской федерации, был награжден орденом  «За 

заслуги перед Отечеством» IV степени, стал лауреатом двух государственных и 

множества других премий, в т. ч. и международных, и даже получил 

Командорский крест ордена «За заслуги» Республики Польша. Уже в 1969 году, 

в возрасте 37 лет, он удостоился чести быть упомянутым в Большой советской 

энциклопедии. 

Творческое содружество с Самарой началось в 1976 году, когда 

С.М.Слонимский был приглашен на фестиваль «Композитор и фольклор», 

организованный музыковедом И.А.Касьяновой. С Инной Александровной 

композитор учился в консерватории, где она была комсомольским вожаком. На 

открытии фестиваля, в финале концерта, с огромным успехом прозвучала 

«Драматическая песня» в исполнении симфонического оркестра тогда еще 

Куйбышевской филармонии под управлением Геннадия Проваторова. Не 

меньший резонанс вызвала и «Полька» из «Ревизора» для фортепиано в 4 руки 

в исполнении дуэта С.Слонимский – Г.Проваторов. 

С этого момента, сначала И.А.Касьянова стала приглашать композитора на  

все значимые музыкальные мероприятия, и Сергей Михайлович в шутку стал 

называть Куйбышев «Касьянск-на-Волге», а Инну Александровну – главой 

«Могучей кучки»; а затем горячую поддержку он нашел и в областном 

управлении культуры, в частности в лице С.П.Хумарьян, которая являлась 

большой поклонницей творчества С.М. Слонимского.  

В Куйбышеве, а затем в Самаре были поставлены четыре оперы 

С.Слонимского, причем две из них были премьерным показом: это «Мария 

Стюарт» (1980) и «Видения Иоанна Грозного» (1999). Последняя – стала 

мировой премьерой, транслировалась по телевидению во многих странах мира 

и собрала в Самаре уникальную постановочную команду во главе с маэстро 

Мстиславом  Ростроповичем, режиссѐром Робертом Стуруа, балетмейстером 

Аллой Сигаловой. Премьерный показ по телевидению вел незабываемый Игорь 

Белза.  

В 1982 году в Москве с большим успехом прошли гастроли Самарского 

театра оперы и балета, после которых театру было присвоено почетное звание 

«академический». Среди представленных работ была и опера С.Слонимского 

«Мария Стюарт». 

Практически ежегодными стали авторские концерты композитора с 

участием симфонического оркестра Самарской филармонии сначала под 

руководством Г.Проваторова (под его управлением были исполнены Первая и 
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Вторая симфонии, сюита из балета «Икар»); затем В.Нестерова (он подготовил 

премьерные показы Четвертой и Пятой симфоний – последняя была посвящена 

400-летию города Самара). И, наконец, под управлением нынешнего 

художественного руководителя филармонии М. Щербакова состоялись 

самарские премьеры Десятой и Тридцатой симфоний, «Весеннего концерта» 

для скрипки с оркестром и впервые была исполнена увертюра из «Видений 

Иоанна Грозного». 

По инициативе ректора Самарского государственного социально-

педагогического университета (тогда СГПУ) А. А. Семашкина три года (с 1997 

по 2000) С.Слонимский являлся профессором кафедры теории музыки. 

Присутствующие на лекциях студенты и преподаватели, были потрясены его 

эрудицией и тем, как он владел инструментом, исполняя почти все 

музыкальные примеры и даже некоторые произведения целиком наизусть. В 

1999 году С.М.Слонимскому было присвоено звание Почетного профессора 

кафедры теории музыки Самарского государственного педагогического 

университета, с торжественным вручением диплома и мантии. Композитор 

также принимал активное участие в других культурно-просветительских 

мероприятиях города: на XVIII Конкурсе имени Д.Б. Кабалевского он исполнял 

обязанность председателя жюри. 

Город платил С.М. Слонимскому любовью и благодарностью. К 70-летню 

композитора  был издан «Самарский альбом Сергея Слонимского", автором 

которого является кандидат искусствоведения, доцент, лауреат Губернской 

премии М. В.Мжельская. В альбом вошли не публиковавшиеся  ранее хоры и 

вокальные сочинения на слова самарских авторов, в т. ч. и романс на стихи 

А.Мжельской «Роза без шипов» для голоса и флейты, посвященный 

заслуженной артистке России, профессору вокальной кафедры СГИК 

Н.Э.Ильвес. В «Самарском альбоме Сергея Слонимского" представлены редкие 

фотографии, посвящения друзьям и знакомым. Выдержка из автографа, 

предпосланного «Самарскому альбому» Сергея Слонимского», послужила 

названием данной статьи:  «Я очень люблю Самару. Считаю себя уже 

коренным жителем этого прекрасного волжского города. В Самаре у меня 

много друзей, людей разных возрастов и профессий. Не будучи литератором 

или журналистом, я выражаю свои дружеские чувства в шутливых 

музыкальных приветствиях и мадригальных эпиграммах». 

И именно М.В.Мжельская, автор «Самарского альбома», стала спикером 

юбилейных концертов, посвященных 90-летию композитора.  

Наиболее заметными событиями этих мероприятий стали концерты в 

СГИК и в Самарской филармонии. Первая программа была подготовлена 

студентами, педагогами и выпускниками кафедры вокального искусства СГИК. 

В концерте прозвучали отрывки из опер С.М Слонимского, а также впервые в 

Самаре были исполнены песни на стихи А.Кольцова, С.Есенина, М.Цветаевой и 

«прощальный» цикл романсов на стихи А.Блока в исполнении В.Кондратюка, 

М.Феофанова, Н.Филипповой, И.Василевского, Е.Бурняшевой-Нунгейзер и 

Е.Татаринцевой. Концертмейстеры выступили лауреаты международных 

конкурсов Н.Дѐмина, В.Загадкина, И.Николаева. В программе также приняли 
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участие тольяттинский пианист К.Лыков и ученица ЦМШ г. о. Самара 

Р.Хайкина (скрипка). 

Юбилейный концерт в филармонии открылся увертюрой к опере «Видения 

Иоанна Грозного». Затем прозвучали отрывки из той же оперы в исполнении 

Ю.Марковой и А.Антонова, для которого роль Иоанна Грозного стала громкой 

заявкой на дальнейшую яркую сценическую карьеру. В этот вечер состоялась 

самарская премьера 34 симфонии композитора, прозвучал Второй концерт для 

фортепиано с оркестром в исполнении лауреата международных конкурсов, 

генерального директора Фонда С.М Слонимского, преподавателя кафедры 

специального фортепиано Санкт-Петербургской консерватории, члена СК и 

ученика С. Слонимского И.Александрова, а также был исполнен «Весенний 

концерт» для скрипки с оркестром, с приглашенным по рекомендации вдовы 

композитора Р.Н.Слонимской солистом – скрипачом из Бельгии Тиграном 

Майтесяном.   

Присутствие Раисы Николаевны Слонимской – музыковеда, доктора 

педагогических наук и кандидата искусствоведения, профессора Санкт-

Петербургской консерватории, автора учебного пособия «Сольфеджио на 

материале музыки С. Слонимского», придавало концерту особую значимость, и 

подтверждало мнение о том, что Самара является вторым главным городом в 

жизни композитора.  
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В музыкальной педагогике развитие художественно - эстетического 

видения, музыкального мышления и исполнительского мастерства 

рассматривается как целостный процесс, все элементы которого 

взаимосвязаны. В настоящее время становится все более актуальной разработка 

таких методов обучения, которые могут содействовать комплексному 

воспитанию этих качеств. Музыкальное воспитание важно вести в неразрывной 

связи с формированием личности ученика. Музыкальные способности, как 

утверждают психологи, развиваются в процессе обучения.                    

В класс струнных инструментов, в частности скрипки сегодня приходят 

дети, обладающие самым разным уровнем общих и музыкальных способностей. 

По этой причине их воспитание и обучение на инструменте должно 

преследовать сразу несколько целей:  

-  пробуждение интереса к музыке и любви к избранному инструменту; 

- воспитание умения мобилизовать внимание во время занятий.  

А также ставить задачи: 

1. формирование слуховых представлений как основы музыкального 

мышления;                                                                                         

2. развитие мышечно-двигательной системы и игровых навыков. 

Музыкально - слуховые представления возникают и развиваются не 

самостоятельно, а в процессе целенаправленной музыкальной деятельности как 

один из необходимых ее компонентов. К таким видам деятельности относятся 

наряду с пением, подбор по слуху, сочинение, транспонирование и др. Их 

целесообразно использовать и в скрипичных классах, причем именно на ранней 

стадии обучения.                                                                               

С первого урока ребенок всеми доступными средствами приобщается к 

игре на скрипке, к представлению простейших музыкальных образов, к 

творческой работе. Для этого вовсе не обязательно ждать, пока ребенок 

научится правильно держать инструмент или овладеет нотной грамотой - 

можно на первых же занятиях играть щипком на открытых струнах. 

С первого же прикосновения к скрипке важно вслушиваться в ее звучание. 

У каждой струны свой ярко выраженный тембр, дети это сразу понимают. 

Четыре струны - это четыре разнохарактерных образа: струну Соль дети 

обычно отдают медведю, Ре - собачке, Ля - лягушке, а Ми - птичке или мышке. 

В дальнейшем, в период освоения нотной грамоты и постановки пальцев 

каждую струну скрипки можно «окрасить» в свой цвет: Соль будет синей,   Ре – 

зеленой, Ля – красной, Ми – голубой. Так устанавливаются первые связи между 

игрой, пением и вслушиванием, что служит основой всей дальнейшей работы. 

После этого ребенку предлагается короткий стишок, а к словам 

пристраивается «музыка». Просим ребенка спеть эту песенку, сопровождая 

пение равномерными хлопками. Следует обратить внимание ребенка на 

ритмический рисунок стишка. На этой основе дается понятие о коротких и 

длинных звуках. Теперь ученик  может петь песенку и одновременно 

аккомпанировать себе щипком. Так ребенок, еще только овладевающий 

постановкой,  легко и весело играет песенки. 
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Резюмируя сказанное о некоторых способах комплексного формирования 

музыкального мышления, творческих способностей и скрипичных навыков, 

важно отметить, что именно на первом году обучения необходимо вести 

наиболее глубокую, разностороннюю и тщательную работу с начинающими, 

учитывая с одной стороны их возможности, с другой - перспективу 

формирования основных музыкально- исполнительских умений и навыков. При 

таком подходе обеспечивается качественное исполнение начального 

репертуара, создаются предпосылки для более последовательного и 

устойчивого всеми компонентами способа игры на скрипке в последующие 

годы. 

Формирование музыкально – образных представлений 

Прежде чем преступить к освоению игровых приемов, нотной грамоты и 

т.д., ребенок должен пройти этап подготовки к занятиям. В этот период ему 

необходимо получить много разнообразных музыкальных впечатлений, 

научиться элементарно вслушиваться в музыку, эмоционально откликаясь на 

нее, в соответствии с характером и настроением прослушанного музыкального 

материала. 

С этой целью важно подбирать контрастные произведения: полька, вальс, 

марш, колыбельная. Чтобы ребенок скорее научился определять характер 

музыки и мог выразить свои впечатления о ней, необходимо начинать с 

коротких бесед о послушанных пьесах. 

Предлагаем ребенку прослушать два разнохарактерных произведения. 

Прослушав, ребенок сравнивает их между собой (грустно, весело; быстро, 

медленно), затем мысленно рисует образы – картины. Тем самым раскрывает 

художественную сторону услышанной музыки. 

Отметим, что внимание к образной стороне музыки, в частности, 

воспитание у начинающего способности ощущать жанровую характерность 

исполняемых мелодий, позволяет достичь больших успехов в развитии 

ритмического чувства. Перемена характера музыки – переход от песни к маршу 

или танцу – связана, прежде всего, с изменением ритмики: темпа, размера, 

ритмического рисунка. 

В занятиях с детьми следует очень бережно подходить к первым 

проявлениям их творческих задатков при игре на инструменте, поскольку и 

начинающий музыкант не лишен способности к исполнительскому творчеству. 

Поэтому при разучивании произведений, в том числе и начального репертуара, 

необходимо, как подчеркивал выдающийся скрипичный педагог Абрам Ильич 

Ямпольский, «особенно внимательно прислушиваться и улавливать малейшие 

проблески индивидуального творчества в исполнении ученика». 

Наша задача, как преподавателей ДМШ и ДШИ - вести широкую, 

планомерную и разностороннюю работу, вне которой невозможно ни 

полноценное воспитание любителя музыки, ни подготовка исполнителя – 

профессионала. 
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ЦЕННОСТНЫЙ АСПЕКТ ДУХОВНОСТИ В ТВОРЧЕСТВЕ Р.ЩЕДРИНА 

В ОПЕРАХ НА СЮЖЕТЫ Н.ЛЕСКОВА 

 

Н.Д. Классен  

ГБПОУ СО «Тольяттинский музыкальный  

колледж им. Р.К.Щедрина» 

aganetta@mail.ru  

 

Проблема духовного начала в жизни, искусстве, творчестве в наши дни 

вновь приобретает особую значимость. Человечество в очередной раз 

погрузилось в состояние сложнейших социальных противоречий, отраженных в 

политических конфликтах, экономических санкциях и даже военных действиях. 

Система традиционных человеческих ценностей, позволяющая сохранить саму 

основу духовной сущности цивилизации, опять подвергается агрессивному 

воздействию огромного потока лжи, искажению исторических фактов, 

навязыванию противоестественных принципов развития социума и т.д.  На 

таком фоне, несомненно, возрастает значимость художественного наследия 

русской культуры, бесконечно воплощающей антитезы добра и зла в самых 

различных жанрах и формах, давая ответ на вечные вопросы бытия.  

Для Р.К.Щедрина (1932 г.), москвича по рождению, понимание духовности 

было унаследовано от  нескольких поколений предков, уроженцев Тульской 

губернии. Его дед по отцовской линии – протоирей отец Михаил  на рубеже 

XIX-XX веков был настоятелем Успенского собора в небольшом городке 

Алексине. Его проповеди всегда вызывали отклик прихожан, он пользовался 

заслуженным уважением и как образованный и проницательный священник, и 

как замечательный семьянин. И по сей день тропинка к церкви, по которой отец 

Михаил ходил на службу, уважительно зовется местными жителями 

«щедринкой».   

Отец композитора – Константин Михайлович Щедрин был одним и 

восьмерых «поповичей»
1
 – обладал поистине феноменальными музыкальными 

способностями
2
.  Он первым в семье стал профессиональным музыкантом, 

благодаря поддержке известной актрисы МХАТа В.Н.Пашенной
3
. 

Ощущение неразрывной духовной связи с истоками с самых первых 

опусов становится для Р.К.Щедрина неотъемлемой  чертой стиля. Осознание 

национальной идентичности формируется и через связь с фольклором, и на 

основе постижения профессиональной традиции русской и европейской 

культуры. Композитор, для которого на сегодняшний день нет ограничений ни 

                                                           
1
 Все восемь детей были музыкально одарены, пели в церковном хоре и играли на многих инструментах. 

2
 В одном из своих интервью Родион Константинович упоминал, что именно фантастическая память и 

абсолютный слух отца заставил его поверить в музыкальную легенду В.Моцарта. 
3
 С 1922 г. жил и работал в Москве, в Хоровом училище и Московской консерватории.  В годы ВОВ вместе с 

семьей эвакуировался в Куйбышев, где был ответственным секретарем Союза композиторов, тесно общался с 

Д.Д.Шостаковичем.  В 2003 году г. Алексине на доме, где жила семья Щедриных и где теперь размещается 

школа искусств, установлены мемориальные доски. Решением Собрания представителей Алексинского района 

с 2005 года  алексинской музыкальной школе присвоено имя Константина Михайловича Щедрина и открыт 

школьный музей. 

mailto:aganetta@mail.ru
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в выборе техники, ни в жанрово-стилевом отношении, неоднократно 

высказывал мысль о значимости воспоминаний о малой родине, которые 

питают его вдохновение и по сей день.  
 Продолжая славную летопись отечественного музыкального искусства 

Р.Щедрин, опирается на золотой фонд русской классической и современной 

литературы, представленный сочинениями А.Пушкина и Н.Гоголя, А.Чехова и 

Л.Толстого, В..Набокова и О.Мандельштама. И все же, особое  внимание  

композитор уделяет творчеству Н.Лескова (1831-1895), чьи литературные 

опусы, впрочем, никогда не вызывали пристального интереса ни при жизни 

писателя, ни после его смерти
4
.  

Р.К.Щедрин упоминает об исключительном отношении писателя к 

такому явлению как праведность. Еще в Новом Завете греческое слово 

δικαιοσύνη (дикэоси́ни) переведено как «праведность» и означает 

справедливость, законность, правосудие. Примечательно, что Н.Лесков 

становится автором целого сборника рассказов под общим названием 

«Праведники»,  всех героев которого объединяет обостренное чувство 

совестливости. Несомненно, и сам писатель в жизни в какой-то мере был 

праведником, порой бедствовал, нищенствовал, часто вызывал раздражение и 

необоснованную критику собратьев по перу. Либералы мнили писателя агентом 

5-го отделения (личной канцелярии российских императоров), церковь видела в 

нем «надругателя и разоблачителя». Удивительно, но даже советская власть 

ему не слишком доверяла: Н.Лесков оказался, чуть ли  не единственным 

писателем, имя которого было вычеркнуто  из Плана монументальной 

пропаганды
5
. Он никогда никому не был угоден, всегда один, без поддержки и 

признания. 

Все свое творчество Н.Лесков посвящает России,  со всем ее нелепым 

жизненным укладом, обездоленным  народом, задавленным безжалостной и 

бездарной властью, абсурдным сочетанием возвышенного и низменного, 

доброго и жестокого. Моделируемое в его сочинениях пространство (на любом 

уровне) всегда  основано на противопоставлении двух миров — праведного и 

неправедного, — в контексте представления о вечных ценностях. Оба мира 

находятся в постоянном взаимодействии, что в конечном итоге определяет  

саму концепцию произведений. Принципиально,  что для писателя гораздо 

важнее оказывается не язвительная критика и смакование проблем российского 

бытия, а безусловная любовь к русскому человеку, чуткое понимание его души. 

В такой постановке проблемы национального Р.Щедрин абсолютно созвучен 

Н.Лескову, а их общая стержневая  тема  творчества может быть обозначена как 

                                                           
4 До недавнего времени, пожалуй, единственным счастливым исключением из его творческого 

наследия стала повесть «Леди Макбет Мценского уезда», по которой в 1932 году была написана 

одноименная опера Д.Шостаковича. Однако ее сценическая судьба оказалась сложной. Не угодная 

сталинской идеологии и, не вписавшись в стандарт соцреализма, она на несколько десятилетий была 

изъята из репертуара оперных театров, а ее автор в дальнейшем полностью отказался от работы в 

оперном жанре. 
5 При этом  власти вполне лояльно отнеслись к другим представителям дворянской художественной 

интеллигенции П.Чайковскому,Л. Толстому, А.Чехову и т.п   
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отражение души русского человека, с его нелегкой судьбой  и неминуемыми 

испытаниями. 

 Трижды обращался к творчеству Н.Лескова Р.Щедрин. В 1988 году была 

написана Литургия «Запечатленный ангел» на канонические церковно-

славянские тексты (для смешанного хора а cappella со свирелью (флейтой) в 

девяти частях). Четырнадцать лет спустя, в 2002 году по заказу американского 

дирижера Лорина Маазеля  для концертной сцены Нью-Йоркской филармонии 

была создана опера «Очарованный странник» (для трѐх солистов, хора и 

оркестра). И, наконец, в 2013 году на свет появилась еще одна опера  - 

«Левша», написанная к открытию в Санкт-Петербурге новой сцены 

Мариинского театра. Литературной основой всех сочинений  стали 

одноименные  повести Н.Лескова, а в качестве либреттиста  выступил сам 

композитор. 

Обе оперы написаны на сюжеты лесковских рассказов из цикла 

«Праведники». Судьбы героев наполнены трагическими переломами, жестоким 

противостоянием между пагубными искушениями и  духовными поисками. 

Каждый поворот в жизни персонажей становится очередной ступенью к 

покаянию и переосмыслению собственных поступков. Так, главный герой  

«Очарованного странника» Иван Северьянович Флягин, послушник 

Валаамского монастыря, терзаемый видениями убитого когда-то ради смеха 

монаха, прошедший десятилетний татарский плен, денежную растрату, 

тоскливое запойное пьянство решается на  новое убийство.  На этот раз он идет 

на преступление для спасения цыганки Грушеньки, которая умоляет Ивана 

лишить ее жизни, иначе она сама решиться на убийство ненавистной 

соперницы и тем самым погубит свою душу. 

В музыкальной версии жизнеописания Ивана Флягина Р.Щедрин 

сознательно избегает традиционных оперных штампов. Композитор 

удивительно тонко воплощает камерную атмосферу лесковской повести, 

переводя на язык музыки все душевные нюансы переживаний героев, 

многократно усиливая художественно-эмоциональное восприятие описанных 

событий.  Здесь становятся неуместными пафосные арии или сладострастные 

любовные дуэты. На смену им приходит невероятной красоты «звуковой 

континуум», сплетающий воедино вокальные и хоровые голоса, подзвученные 

богатейшей палитрой оркестровых красок. В опере изумляет бесчисленное 

множество оттенков тишины – истаивающей, убаюкивающей, гнетущей, 

ужасающей и задумчивой. 
Картина настоящей русской жизни во всей своей естественной  простоте, 

противоречивости и «душевной расхристанности» раскрывается в опере 

«Левша». Это третье обращение Р.Щедрина к Н.Лескову, быть может, самое 

выстраданное. И потому, что речь здесь идет о туляках (предки композитора из 

тульских земель), и потому, что история Левши, не смотря на более, чем 

вековую давность, остается бесконечно актуальной. В России меняется  власть,  

но запойные умельцы, громилы-генералы, трусливые царедворцы, вороватые 
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чиновники и даже доктора, что без денег и «тугамента»
6
 преспокойно 

оставляют «помирать» –  все это вполне узнаваемые персонажи и в жизни 

современного поколения.  Р.Щедрин, бережно сохраняя волшебный лесковский 

язык, придает камерной, в сущности, повести эпическую широту. И музыка 

оперы во всей красе воплощает величие России,  искренность и чистоту души 

русской, не подкупной любым искушениям. 

История  о тульском оружейном мастере, подковавшего стальную блоху, 

сделанную когда-то английскими механиками, тем самым «посрамив» 

заграничных мастеров, была записана Н.Лесковым  в Сестрорецке. 

Исторические факты в ней сдобрены художественным вымыслом, а главный 

герой Левша – очередной праведник, честный и неподкупный, который, 

бесславно умирая в больнице для  простого народа, продолжает заботиться  о 

судьбе Отечества и уже на смертном одре просит передать государю секрет 

чистки оружия.  

Судьба Левши – типичная для России история о непризнании, 

непонимании гения на родной земле, такова была и  судьба самого писателя да 

и многих других художников. Русские напевы бередят душу, и Левша - в какие-

то мгновения кажется святым юродивым из «Бориса Годунова»: погубленная 

жизнь самородка вырастает в житие мученика. А вокруг него, искреннего и 

честного до последнего мгновенья,  разворачивается этакая придворная 

свистопляска.  Грозный Атаман Платов, сопровождавший Левшу в Англию,  

лихо разъезжает на «досадной укушетке»,  британская принцесса, вымысел 

самого композитора,  в феерических «аглицких» шляпах не гнушаясь ничем, 

манерно пытается соблазнить русского мастера. Пестрый балаганный мир 

взвихривается страшной морской бурей в финале оперы.  Но не от бури 

погибнет Левша, а от отсутствия «тогумента» и  безучастия. И все эти переливы  

русской жизни  отзываются и в переборах гуслей, и в сольных репликах 

жалейки, и в звучании старинных цимбал и армянского дудука, и, даже в 

использовании звенящего звука винных бокалов. Оркестровая палитра оперы 

поражает своим богатством и оригинальностью.  

Необъятная сцена новой сцены Мариинского театра технически 

совершенна и вмещает потрясающие декорации спектакля: и отеческие 

просторы, и гигантских размеров ополовиненный портрет императора,  и 

аглицкие мыльно-пильные заводы, и бешено бушующее «Твердиземное» море. 

Но самым внушительным сценическим сооружением оказывался «мелкоскоп»: 

именно он позволил увидеть главное чудо, стальную пляшущую блоху, 

подкованную русским мастером. Сначала в эффектном заграничном цилиндре а 

ля Марлен Дитрих, а после перековки - в трогательном пуховом платке, 

рукавичках и в валенках -  Блоха покоряет обаянием и запредельным 

колоратурным сопрано. Именно она по замыслу композитора вместе с хором и 

отпевает Левшу в финале грандиозного действа.   

                                                           
6 Лесков мастерски переиначивает иностранные слова на русский лад: документ-тугомент, 

микроскоп-мелкоскоп, средиземное море - твердиземное море, фельетон-клеветон, барометр-

буреметр и т.д. 
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Особо хочется сказать о хоровых сценах оперы, в которых задорные 

частушечные напевы сменяются задушевно лирическими, сливаясь в 

удивительно слаженное и задорное многоголосье, кружит по сцене по-

крестьянски нарядная толпа, и даже российские сугробы порою кажутся 

праздничной скатертью.  Эти же сугробы в финале станут погребальным 

саваном для Левши. 

Творческий тандем Н.Лескова и Р.Щедрина оказался потрясающим - 

мировой успех героев-праведников служит этому неопровержимым 

подтверждением. Ну а секрет такого творческого содружества композитор 

раскрыл сам: «…Лесков мне кажется наиболее созвучным всему сегодняшнему, 

завтрашнему, послепослезавтрашнему на российской земле…»[1]. К счастью, 

вечные ценности не имеют срока давности, а для творчества Р.Щедрина и 

подавно.   
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Одним из прогрессивных подходов к решению этих вопросов является 

интегративный подход к обучению, который должен стать базовым принципом 

современной концепции музыкального образования. Основная цель интеграции 

в музыкальном образовании – достижение единства и целостности в общем 

комплексе образовательных программ, однако под интегративными процессами 

нельзя понимать упрощѐнную схему простого сложения различных 

компонентов знаний, которая и наблюдается в традиционной системе 

музыкального образования. Нужно понимать, что педагогическая 

интегративная система - это обобщѐнный и целостный процесс, соединяющий и 

направляющий отдельные учебные дисциплины на приоритетную дисциплину, 

препятствуя любой тенденции изолированной «цеховой» самодостаточности. 

Междисциплинарная интеграция будет способствовать повышению 

заинтересованности учащегося к индивидуальным занятиям, умению 

преодолевать различные профессиональные сложности, что в итоге ведѐт к 

образованию новых, более ѐмких и содержательных представлений и понятий в 

его сознании, тем самым усиливая его интеллектуальный потенциал, ведущий к 

формированию и развитию его когнитивности - как способности к 

умственному восприятию и переработке должной информации. Принцип 

интеграции в музыкальном образовании очень важен для воспитания новой 

генерации молодых специалистов, которых необходимо обучать на основе 

современных технологий, обеспечивающий высокий профессиональный 

уровень, способный успешно реализовываться в будущей работе в творческих 

коллективах. 

Интеграция как феномен педагогической теории и практики не новость, 

она имеет давние исторические корни. Ещѐ Я. Коменский   подчѐркивал, что 

всѐ, что находится во взаимной связи, должно преподаваться в такой же связи. 

На протяжении второй половины XX столетия и уже в XXI веке интерес к 

проблеме междисциплинарных связей усилился. Логика взаимодействия 

отдельных научных отраслей предполагает поддержку друг друга в изучении 

любых многоуровневых явлений и феноменов, что не могло не отразиться на 

развитие музыкальной науки. Однако принятое в традиционной музыкальной 

педагогике понятие - «межпредметные связи» предполагали всего лишь 

линейную связь между отдельными учебными дисциплинами, когда изучение 

одного предмета происходит при поддержке другого, близкого по сущности 

предмета (например, между теорией и историей музыки). Несколько иное 

заложено в понятие интегративности, когда в сознании учащегося возникают 

многоуровневые структуры, осмысление которых ведѐт к образованию новых, 

сложноорганизованных категорий и понятий, способствующих подъѐму его 

когнитивного потенциала на более высокий уровень.  

Педагог В.Я. Новоблаговещенский подчѐркивал, что «есть все основания 

говорить о несогласованности учебных программ по различным дисциплинам, 

и некоторые отнюдь неплодотворные традиции в музыкальной педагогике. 

Можно говорить здесь о своего рода профессиональном эгоизме педагогов, 

исходящих в работе с учащимися из интересов только своей узкой 

специализации и не желающих видеть то, что происходит в других сферах 
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музыкальной педагогики, демонстрируя тем самым сугубо ремесленнический 

подход к делу»[3].  

Каждый преподаватель-музыкант должен иметь четкое представление о 

целях и задачах своей работы и о том, какие перспективы ожидают его 

учеников в будущем. Г.Г. Нейгауз выделял внутрицикловые связи в обучении, 

когда знания из одной учебной дисциплины экстраполируются в другой 

дисциплине, хотя интегративные взаимосвязи представляют собой нечто более 

сложное, многоаспектное, базирующееся на межотраслевых контактах и 

корреляциях. 

Кандидат педагогических наук А.Ю. Галиченко в своѐм диссертационном 

исследовании «Интегративные процессы в учебно-образовательной практике 

ВУЗов культуры и искусств» подчѐркивает, что «взаимоотношения между 

различными учебными дисциплинами, характер и направленность их 

внутренних взаимосвязей должны определяться их ориентацией на достижение 

основной цели – подготовкой учащегося к его будущей профессиональной 

деятельности. Чем прочнее и стабильнее будут междисциплинарные связи, тем 

более высоким окажется в результате синергетический эффект обучения, тем 

ближе участники учебно-образовательного процесса подойдут к решению 

основной стратегической задачи, стоящей перед ними. Отсюда - необходимость 

трактовать интегративные процессы в обучении как приоритетные по своему 

значению и статусу»[2].  Следовательно, в рамках целостного учебно-

образовательного процесса музыкальные дисциплины должны проникать и 

дополнять друг друга, одновременно с этим, способствовать более глубокому и 

органичному усвоению учащимися теоретических знаний с целью разрешения 

исполнительских проблем, т.е. направлены на специальность, на осваиваемый 

студентом духовой инструмент. Методика обучения, основанная на принципах 

интегративности, будет повышать поисково-познавательную мотивацию 

студента, даст импульс к самовоспитанию, саморазвитию, усиливает его 

интерес к выбранной специальности, поэтому она должна стать основой в 

разработке образовательной программы для духовых инструментов.  

Иной основой профессионального мастерства музыканта при игре на 

духовом инструменте является развитие образно-эмоциональной  сферы 

учеников.  Эта мысль не нова, впервые еѐ применил доктор искусствоведения, 

профессор кафедры скрипки и альта Санкт-Петербургской консерватории О.Ф. 

Шульпяков в 1977 году, в котором он опубликовал свою работу «Развитие 

техники скрипача». В 2005 году новая работа О.Ф. Шульпякова «Работа над 

художественным произведением и формирование музыкального мышления 

исполнителя» посвящена связи между творческим мышлением 

инструменталиста и его технической работой над произведением. Автор 

обращается к опыту многих выдающихся музыкантов, привлекая их 

наблюдения и высказывания для рассмотрения технической оснащенности 

музыканта как инструмента мышления, противопоставляя такой подход 

рутинной практике обучения. Работа над музыкальным произведением 

предстает в единстве физических действий и эмоционально-интеллектуальных 

усилий исполнителя. «Что значит создать несколько интонационно-
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выразительных вариантов?» - спрашивал автор книги и отвечал: «Это значит 

обладать не только тонко развитым слухом и звукообразным воображением. 

Это одновременно предполагает особую чуткость, «отзывчивость» в моторном 

аппарате, гибкость и пластичность самих технических навыков, их полное 

подчинение воле играющего. Сама техника при этом резко меняет свой статус: 

она выступает не только в качестве средства выражения, но и как инструмент 

музыкального познания, как соавтор творимого художественного образа. 

Следовательно, наиболее важной особенностью интерпретаторского мышления 

является то, что исполнитель мыслит через технику, вовлекает физические 

действия в интеллектуальный процесс и опирается в нѐм на психомоторное 

единство» [5]. 

Ярким примером тому может служить пресловутая работа студента над 

техническим материалом, в частности, над гаммами. Традиционная методика 

рекомендовала приѐмы разучивания гамм, которые фиксировались в 

методических публикациях. Знать тексты таких рациональных упражнений как 

гаммы, безусловно, необходимо, однако над ними нужно не «работать», а 

использовать для совершенствования исполнительского аппарата и, прежде 

всего, выдоха. Выучивание текстов гамм должно занимать не более 5%, 

остальные 95% должны быть направлены на разумное использование каждого 

лада (гаммы) для автоматизации процесса звукообразования, на формирование 

и развитие звуковой (тембрально-художественное интонирование в кантилене с 

использованием нюансировки, вибрато и т.п.) и беглой языково-пальцевой 

техники. Важное значение имеет эмоционально-образное осмысление  гамм 

(например, гамма тяжѐлая, нежная, грубая, зелѐная, сладкая, птичья и т.п.).  

Таким образом, психофизиологический компонент, заложенный в 

методике обучения игре на духовых инструментах, позволит в процессе 

практической реализации повысить профессиональную мотивацию, 

осуществить поэтапное развитие учащегося в учебном процессе. Подобный 

выбор позволяет не ограничиваться формированием исполнительских навыков,  

но и достигать непрерывного интеллектуального, художественно-

эстетического, творческого, технического и социально-психологического 

развития личности, когда в сознании учащегося возникают многоуровневые 

структуры, осмысление которых ведѐт к образованию новых, 

сложноорганизованных категорий и понятий, способствующих подъѐму его 

когнитивного потенциала на более высокий уровень. 

Несмотря на растущие масштабы интеграции электронных ресурсов во все 

сферы жизнедеятельности общества, в системе профессионального 

музыкального образования отсутствует единая дидактическая платформа 

последовательной разработки и апробации мультимедийных средств обучения. 

Использование мультимедийных технологий позволит создать единую 

интерактивную учебную среду, обеспечит индивидуальный подход к каждому 

студенту и, организуя для студента самостоятельный поиск информации и еѐ 

творческое осмысление в постоянно меняющихся условиях, погрузит 

обучающегося в сферу развивающего обучения.  
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Мультимедийные технологии позволяют создать средства учебного 

назначения, принципиально отличающихся от печатных изданий, обеспечивая 

диалоговый режим взаимодействия между обучающим и «программным 

продуктом». Мультимедийные средства обучения включают различные 

компоненты: теоретический и методический материал, справочные системы, 

тренажѐры, тестирующие модули, аудио и видео-приложения. «При 

исследовании дидактического потенциала мультимедийных средств учебного 

назначения, ориентированных на систему профессионального музыкального 

образования – отмечает в своей диссертации «Проектная деятельность как 

методологическая база интеграции мультимедийных технологий  в 

профессиональное музыкальное образование» Н.С. Мошкарова -  было 

установлено, что они позволяют реализовывать принцип наглядности на 

качественно новом уровне путѐм обеспечения единства конкретного и 

абстрактного, понятийного и наглядного, логического и эмоционального,  

позволяя каждому выстраивать индивидуальный путь познания, увеличивают 

скорость усвоения выполнения проектов и окончательных критериев их 

оценки»[1]. Научно-исследовательская работа студентов невозможна без 

использования источников информации с помощью мультимедийных средств. 

Этап самостоятельного выполнения побуждает студентов к активной 

поисковой деятельности при выборе технических средств для воплощения 

проекта. В результате прохождения данного этапа в работе студенты будут 

осваивать стандартные пользовательские операции на компьютере, изучать 

возможности применения цифрового инструментария, приобретать знания об 

основах работы с компьютерными программами захвата, обработки и 

сохранения видеоинформации на различных носителях, получат и изучат 

необходимую профессиональную информацию. 

Таким образом, интеграция мультимедийных технологий в систему 

музыкального профессионального образования, в сравнение с предыдущим 

периодом обучения, предполагает совсем иной тип деятельности, включающий 

элементы науки, технологии, искусства, и являющимся продуктом 

специфического многопрофильного образования. Мультимедийные технологии 

могут использоваться в качестве интерактивной обучающей среды, содержание 

которой представлено в виде гипер-технологий и мультимедиа-технологий, 

использующие активные локальные и глобальные сетевые технологии. 

Различные исследования показывают, что приоритетными качествами 

современного молодого музыканта-духовика становятся - универсализм, 

готовность к самообучению, саморазвитие, поиски нужной информации, 

стремление к усовершенствованию своей специализации.  

Традиционная практика обучения на духовых инструментах имеет в своей 

основе курс, ориентированный на сольную концертно-исполнительскую 

практику. Не менее важным компонентом  является практика выступлений в 

составе симфонических оркестров и прочих творческих коллективов. 

Предпочтение должно отдаваться многоаспектному принципу обучения, 

который бы обеспечивал, наряду с развитием базового профессионального 

потенциала на своѐм инструменте, высококачественную подготовку к 
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ансамблево-оркестровой деятельности, где отрабатывались ансамблевые 

законы совместной игры, изучался концертный репертуар, оркестровые 

трудности, чистота интонирования, вкус и артистизм, эстетика поведения и 

многое другое, столь необходимое для работы в симфоническом оркестре или в 

ином творческом коллективе. Внутренние побуждения быстрее освоить 

мастерство игры на своѐм инструменте, крепнущая потребность к 

самовыражению через серьѐзную академическую музыку часто помогают 

многим молодым музыкантам-духовикам утвердиться в своѐм жизненном 

выборе, но для этого требуется адекватное профессиональное сопровождение и 

поддержка преподавателя.  

Суммируя сказанное, можно констатировать, что поиски оптимизации 

сложного, многоаспектного и довольно длительного процесса 

профессиональной подготовки музыканта-духовика можно обнаружить во 

многих разрозненных работах отдельных исследователей этой проблемы, но 

для единой теории духового исполнительства и педагогики такая методика до 

сих пор не разработана. Создание новой методики профессионального 

обучения на духовых инструментах могла бы опираться на следующие 

принципы: 

а) формирование и развитие базовой составляющей исполнительского 

мастерства музыканта на основе научных достижений современности; 

б) интегративный подход к обучению; 

в) разработка и апробация мультимедийных средств обучения; 

г) ориентация на сольное и оркестровое исполнительство.  

Внедрение этих принципов в систему профессионального обучения 

невозможно без централизованного управления всей системой музыкального 

образования, без изучения опыта зарубежных коллег, создания благоприятных 

условий труда для преподавателей, наличия качественного инструментария, 

усиления концертной деятельности музыкальных коллективов, и, в первую 

очередь, детского творчества, без музыкального воспитания широких слоѐв 

населения нашей страны.  
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ДЕТСКАЯ ФОРТЕПИАННАЯ МИНИАТЮРА В 

ТВОРЧЕСКОМ НАСЛЕДИИ БОРИСА ЧАЙКОВСКОГО 

 

С.И. Колеватых  
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им. М.А. Балакирева г.о. Тольятти 

ksi-777@mail.ru  

 

Подготовка учащегося в классе фортепиано по программе «Специальность 

и чтение с листа» включает в себя множество важных аспектов, связанных с 

приобретением пианистических навыков, знакомством со стилевыми и 

жанровыми особенностями высокохудожественного фортепианного 

репертуара, перспективой воспитания музыканта и практическим участием 

учащихся в концертных и конкурсных мероприятиях. 

Репертуарные  и зачѐтные требования данной предпрофессиональной 

программы опираются преимущественно на изучение полифонии, крупной 

формы, технических пьес и этюдов. Пьесы в зачѐтные требования включаются 

ограничено.  Их выбор для изучения и знакомства с музыкальным языком 

композитора часто определѐн требованиями конкурса, к которому готовится 

учащийся, например: кантилена русского или зарубежного композитора-

романтика, виртуозная пьеса русского или зарубежного композитора–

романтика, пьеса композитора XX-XXI века без уточнения жанра. В результате 

такого подхода к выбору программы определѐнный пласт советской и 

современной музыкальной миниатюры остаѐтся вне педагогического внимания. 

В действительности фортепианная миниатюра, разнообразная по 

образному содержанию и музыкальному языку, может стать определѐнным 

«манком» для учащегося, стимулом для изучения современного искусства, 

знакомством с новыми художественными образами  через призму лучших 

произведений этого жанра. 

Современная миниатюра ведѐт своѐ происхождение от лучших 

произведений русской музыки для детей – «Детского альбома»  П.Чайковского, 

миниатюр А.Лядова, Ц.Кюи, В.Калинникова. Позже, в советское время,  

благодаря альбомам музыкальных пьес для детей выдающихся композиторов 

С.Прокофьева, Д.Шостаковича, Г.Свиридова, А.Хачатуряна, фортепианная 

миниатюра активно входит в школьный репертуар. Она становится 

востребованной на всем протяжении музыкального обучения, способствуя 

решению целого спектра художественных и методических задач. 

Начиная  с послевоенного времени, в жанре миниатюры сочиняли многие 

молодые авторы, их произведения часто включали в советские репертуарные 

сборники, созданные в Методическом кабинете по учебным заведениям 

искусств Министерства культуры СССР. Как отмечает  исследователь этой 

темы Н.А. Говар, круг миниатюр, входящих в педагогический и 

исполнительский репертуар, в этот период расширяется весьма интенсивно и 

mailto:ksi-777@mail.ru
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отражает художественные и стилевые предпочтения культурных традиций 50-

60, 70-80, 90-00 XX века, а так же 2000–2020 годов. 

В этот период авторы достаточно редко обращаются к типично 

романтическим жанрам, таким как ноктюрн, экспромт, элегия, музыкальный 

момент, интермеццо, поэма, сказка, багатель и т.п. Линию непрограммных пьес 

продолжают сочинения в жанре прелюдии, этюда (Д. Кабалевский, М. Кажлаев, 

А. Бабаджанян, Б. Дварионас). Вместе с тем  возникают смешанные жанры, 

например,  Вальс - юмореска  (Э. Абрамяна),  Этюды-пьесы на русские 

народные темы (Т. Смирнова),  Этюды-прелюдии Е. Сироткина (1975). 

Большинство же пьес–миниатюр советского и постсоветского периода для 

детей – программные пьесы. Многие из них посвящены миру природы, 

литературным героям, событиям детской и пионерской жизни, путешествиям, 

спортивным увлечениям. Использование фортепианной миниатюры  в 

педагогической практике  и в концертном ученическом исполнении приводит к 

выявлению наиболее ярких композиторских имѐн, настоящих музыкальных 

«жемчужин». 

Борис Чайковский – один из крупных современных композиторов, чьи 

пьесы прочно вошли в школьный репертуар. Его сочинения обладают глубоким 

художественным смыслом, педагогической направленностью и удивительным 

образом оживают в руках детей и взрослых исполнителей. 

Биографическая справка: Борис Чайковский (10.09.1925 г. Москва – 

7.02.1996 г. Москва). Окончил школу и училище им. Гнесиных, продолжил 

профессиональное образование в Московской государственной консерватории 

им. П.И.Чайковского по классу фортепиано у Л.Оборина, по классу 

композиции у Н.Мясковского, В.Шебалина, Д.Шостаковича. Профессионально 

занимался композиторским творчеством, с 1986 года преподавал, был 

профессором кафедры композиции РАМ им. Гнесиных. Среди его 

немногочисленных учеников – Ю.Б. Абдоков, С.М. Прокудин и др. 

Борис Чайковский - автор оперы «Звезда», четырех  симфоний и 

симфонических произведений, шести струнных квартетов, инструментальных 

концертов, камерной и вокальной музыки, музыки к детским радио спектаклям 

и тридцати кинофильмам, мультфильмам.  

Будучи отличным пианистом, Борис Чайковский активно сочинял музыку 

для фортепиано. В творческом багаже композитора Фортепианный концерт  

(1971 г.), на премьере которого композитор выступил в роли солиста, а так же 

Фортепианный квинтет (1962), Фортепианное трио (1953), Соната для двух 

фортепиано (1973), две сонаты для фортепиано (1944, 1952)  и  несколько 

циклов фортепианных миниатюр. 

В наследии композитора есть особая страница, связанная с детством. 

Хочется отметить, что небольшие законченные произведения композитор 

сочинил в 10-летнем возрасте. Пьесы из цикла «Пять пьес для фортепиано» 

(Мелодия, Марш, Пастораль, Вальс, Мазурка), сочинѐнные в 1935 году, и 

сегодня используются в педагогическом репертуаре.  

На склоне жизненного пути обращение к детскому репертуару было 

вызвано осознанным желанием композитора познакомить  юных музыкантов с 
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современным музыкальным языком, с  оригинальными ладовыми системами, 

элементами и приѐмами современного музыкального языка. 

Основываясь на опыте предшественников, композитор говорил: «Мне 

думается, что произведения для детей не должны писаться нарочито 

облегченно. Убеждѐн, что барьера между «взрослой» и «детской» музыкой нет. 

Как мне кажется, сложное и непонятное для ребят то, что лишено яркости, 

эмоциональной убедительности. Детская музыка должна быть не какой-то 

особенной, а просто как можно лучше»[2]. 

Такой профессиональный подход наглядно представлен в его циклах 

миниатюр «Восемь детских пьес для фортепиано» (1952) г., два цикла «Пять 

пьес», (1987), «Пять прелюдий», Сонатина, (1980), «Пентатоника. Шесть  

лѐгких детских пьес» (1993 г.), «Натуральные лады.  Семь миниатюр для 

фортепиано» (1993). 

Наиболее  известен и востребован в школьном репертуаре цикл «Восемь 

детских пьес». Сочинение относится к раннему периоду творчества 

композитора (1952) и носит отчѐтливую педагогическую направленность. В 

концепции произведения представлены все жанры  фортепианного 

педагогического репертуара: полифоническое произведение («Фугетта»), 

крупная форма («Маленькая соната»), пьесы кантиленного и виртуозного 

характера («Осенний день», «Веселая прогулка», «Первый дождь»), а также 

танцевальные и песенные образцы («Марш», «Вальс», «Романс»). 

Традиционное тональное мышление, простота и наивность, ладо-

гармонические обороты, доступные для восприятия ребѐнка,  роднят эту 

музыку с классическими образцами. Вместе с тем в пьесах встречается  

полиладовость, а также звуковая и метрическая остинатность как средство 

музыкальной выразительности, с которым так же можно познакомить 

учащегося. Конструктивное начало всегда подчинено законам композиторской 

логики и ясности изложения материала. 

Большое внимание сохранению и популяризации творчества Бориса 

Чайковского уделяет Мемориальный музей-квартира Е.Ф.Гнесиной РАМ им. 

Гнесиных. В преддверии празднования 100-летия композитора на базе Музея-

квартиры в ноябре 2021 года был проведѐн мастер-класс «Базовые принципы 

мастерства в работе пианиста над детскими пьесами Бориса Чайковского» 

пианиста, композитора, музыковеда и дирижѐра Михаила Аркадьева.  

Преподаватели получили подробнейшие методические комментарии, как 

работать с сочинениями композитора в школьном классе, как развить фантазию 

и красочное ощущение тембра, объѐма. При этом его советы по интерпретации 

связывались с общими фортепианными проблемами. В лекции приводится 

образное сравнение нотного текста с «личным письмом» композитора  

потомкам; поднята важная тема точности расшифровки авторских указаний для 

передачи смысла сочинения, анализа несоответствия авторских  и 

исполнительских, смысловых лиг. 

Для своего  мастер-класса Михаил Аркадьев выбрал эпиграф: «Любимые 

детские произведения читают всю жизнь» и подробно остановился на цикле для 

учащихся младших классов «Пентатоника. Шесть лѐгких детских пьес» (Марш, 
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«Дождик», «Две птицы», «Мама», «Далѐкие горы», «Река течѐт»). Данный 

сборник посвящѐн детям Южной Кореи. На основе анализа представленного 

нотного текста, технических и художественных приѐмов, интонационного и 

гармонического языка, М.Аркадьев, обращаясь к аналогиям и ссылкам во всей 

фортепианной литературе, подробно проработал  нотный текст. Хочется 

заметить, что для художественного исполнения сочинений этих сочинений 

необходимо иметь достаточную классическую подготовку и широту 

музыкального кругозора, чтобы передать глубинные тонкости исполнения. 

Запись мастер-класса М. Аркадьева  размещена в сети Интернет 

https://www.gnesina-museum.com/bchfest-video и послужит хорошим подспорьем 

преподавателям. К тому же в сети Интернет размещена запись цикла 

«Пентатоника». Исполнитель - пианистка Ольга Соловьѐва (2004 г.)  

https://classic-online.ru/ru/production/60215. 

Распространением творческого наследия композитора, знакомством и 

популяризацией его сочинений в среде молодых преподавателей-пианистов  

активно занимается  Межрегиональная общественная организация содействия 

изучению и сохранению творческого наследия композитора Бориса 

Чайковского (Общество Бориса Чайковского) http://www.boris-

tchaikovsky.com/r_frame.htm. Важная цель организации - изучение творчества, 

популяризация, издание и распространение сочинений композитора. На сайте 

организации можно найти ноты фортепианных и вокальных сочинений Б. 

Чайковского, записи аудио спектаклей для детей. С 2005 года советом 

Общества каждые три года присуждается Международная Премия им. Бориса 

Чайковского за композиторские сочинения молодых авторов и творческие 

достижения молодых музыкантов-исполнителей. 

В ноябре 2021 года Музеем-квартирой РАМ им. Гнесиных был 

осуществлѐн  Проект  - Фестиваль «Homo ludens» («Человек играющий»), 

посвящѐнный детской музыке Бориса Чайковского. В Фестивале приняли 

участие учащиеся музыкальных школ Москвы и Подмосковья, исполнив 

различные сочинения Б. Чайковского: фортепианные, вокальные, 

инструментальные переложения из киномузыки, музыки к мультфильмам, 

спектаклям. Цель Фестиваля благородная и практическая -  познакомить 

педагогов и учащихся с уникальной для второй половины ХХ века детской 

музыкой Бориса Чайковского, способствовать введению еѐ в школьный 

репертуар и исполнению в классах специальности, ансамбля и на отделениях 

музыкального театра. Такой же проект-Фестиваль планируется осуществить 

осенью 2022 года. 

Записи пьес и вокальных сочинений  Бориса Чайковского в исполнении 

лучших учащихся различных специальностей – участников Фестиваля 

выложены на странице Музея-квартиры им. Гнесиных https://www.gnesina-

museum.com/bchfest-video. Эти записи дают возможность преподавателям, 

детям и родителям ознакомиться с разнообразием детского репертуара музыки 

Б. Чайковского, а так же оценить современные интерпретации этих сочинений. 

Вновь изданные нотные сборники сочинений композитора для детей, 

доступные к просмотру и скачиванию, а так же сказки, радио спектакли, где 

https://www.gnesina-museum.com/bchfest-video
https://classic-online.ru/ru/production/60215
http://www.boris-tchaikovsky.com/r_frame.htm
http://www.boris-tchaikovsky.com/r_frame.htm
https://www.gnesina-museum.com/bchfest-video
https://www.gnesina-museum.com/bchfest-video
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звучит музыка Б. Чайковского, размещены по ссылке: https://www.gnesina-

museum.com/proizvedeniya-bch-dlya-detei. 

Приближающееся 100-летие со дня рождения Бориса Чайковского  - 

прекрасный повод вспомнить, изучить его творчество, познакомить учащихся с 

«жемчужинами» педагогического и концертного репертуара через музыку к 

радио-спектаклям, фильмам, мультфильмам, через подготовку произведений  

композитора к концертному и конкурсному исполнению. 

Многие  музыкальные произведения педагогического  репертуара не  

выдерживают проверку временем. И только лучшие из них проходят испытание 

школьным классом, исполнением на сцене и становятся классикой 

педагогического и исполнительского репертуара. Такова музыка Бориса 

Чайковского. 
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МБУ ДО ДШИ № 2 г.о. Жигулевск 

dshi2_63@mail.ru 

 

Рассматривая особенности формирования концертного репертуара  в 

учебных хоровых коллективах, необходимо рассматривать вопрос 

формирования рабочего  репертуара в целом. Для дирижера, особенно 

начинающего, данный вопрос  актуальный и основополагающий.  Репертуар, 

как взаимосвязь музыкальных произведений является основой  творческой 

деятельности учащихся и связан  с этапами  и формами учебно-

воспитательного процесса. 

Составляя репертуар в целом, необходимо помнить о том, что он должен 

быть: 

 доступным для исполнения произведений с точки зрения вокально-

технических трудностей (владение вокальными навыками, количественный 

https://www.gnesina-museum.com/proizvedeniya-bch-dlya-detei
https://www.gnesina-museum.com/proizvedeniya-bch-dlya-detei
https://ru.wikipedia.org/wiki/Чайковский,_Борис_Александрович
http://www.boris-tchaikovsky.com/r_frame.htm


  Щедринские чтения                                                                                     № 3/2022 

  
88 

 

  

состав хора; понятность содержания художественного и музыкального); 

  носить воспитательный характер (воспитывает художественный вкус 

учащихся, расширяет их общеобразовательный и культурный кругозор, 

способствует творческому  и исполнительскому  росту коллектива);  

 разнообразным по характеру художественного образа и содержанию 

литературного текста (произведения разнообразные по стилистической и 

жанровой направленности); 

 репертуар должен нравиться обучающимся. Это мотивационный 

фактор. Поэтому  часть произведений рекомендуется всегда выносит на «суд» 

хористам и сообща делать выбор. В остальные произведения, по ходу работы 

над ними, дирижер   «влюбляет» хористов. В противном случае исполнение 

произведения просто будет не о том, о чем оно написано. Помним и о том, что, 

вынося на концертное мероприятие то или иное произведение (посредством 

репертуара), мы воспитываем художественный вкус  не только обучающихся, но 

и слушателей (родителей, школьников, ребята из детского сада).  

Формировать репертуар хоровых коллективов музыкальных школ и школ 

искусств следует, основываясь не только на федеральных государственных 

требованиях, но и с учетом  областных и городских планов внутришкольных 

мероприятий, мероприятий в социуме, планов конкурсной деятельности 

обучающихся. Необходимо учитывать  требования к хоровым конкурсам, так 

как эти произведения  лягут в основу всего репертуара и будут основой  

концертного выступления (что нельзя утверждать в отношении концертного 

репертуара). При составлении концертного репертуара  необходимо учитывать:  

 каким хором исполняется репертуар (детский, однородный, 

академический, народный, камерный, хоровой театр),  каким количественным 

составом (плотность и соотношение голосов в  партиях); 

 на какое мероприятие будет вынесена отдельная хоровая программа 

или исполнение отдельных номеров; 

 какие произведения выносить на конкретное мероприятие (здесь 

уместно сказать о репертуаре в целом);  

 какой принцип построения концертной программы выбрать в основу 

концертного выступления. 

Важным этапом работы для хормейстера является умение выстраивать 

последовательность концертных номеров. Успех концерта во многом зависит 

от правильно выстроенной хоровой программы. Значение  имеет всѐ:  

произведения, их уместность, как они расставлены внутри  самой концертной 

программы,  акустика зала. 

Важен вопрос о драматургии концерта в целом,  какова продолжительность 

выступления хора (полностью хоровой концерт или несколько номеров). 

Необходимо  учитывать, каким произведением открывается и заканчивается 

концерт,  как подойти к кульминации,  как удерживать внимание зрителей. 

Выстраивая  программу выступления,  помним о том, что исполненные подряд 

произведения одного характера перегружают восприятие, и у слушателя 

теряется интерес - то есть, выстраиваем выступление по  принципу контраста. 
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Для начинающего учебного хорового коллектива важно учитывать 

последовательность тонального плана исполняемых произведений, их 

техническую сложность. Особое внимание уделить сочетанию произведений с 

сопровождением и исполняемых  a cappella.  Надо учесть - умеет ли хор быстро 

перестроиться интонационно. 

Составляя репертуар в целом, желательно придерживаться  жанрово-

стилевого разнообразия. Тогда учащиеся  овладевают приемами исполнения 

музыки разных стилей, развивают музыкальный кругозор, приобретают знания 

об особенностях развития хоровой музыки и понимание о том, что свойственно 

тому или иному композитору, эпохе. А дирижеру такой принцип позволяет 

грамотно составлять конкурсные и различные концертные программы.  

В репертуаре хора в целом должны быть народные песни, духовные 

хоровые сочинения. Включать в репертуар необходимо  произведения, 

относящиеся к хоровой классике, современной хоровой музыки. Выбирая 

произведения для работы с детским хоровым коллективом необходимо помнить 

и о произведениях патриотической направленности. Целесообразно весь 

репертуар учебного хорового коллектива делить на две части. Одна часть - это 

произведения, которые будут "держатся" в программе постоянно, они требуют 

длительной подготовки  и должны быть хорошо "впеты". И другая часть - это 

произведения, выученные к какому-то конкретному мероприятию.  

Все вышеизложенные условия необходимо соизмерять с условиями и 

факторами, в которых формируется детский хоровой коллектив. Отдельно 

хочется сказать о формировании хоровых коллективов в сельских и 

малокомплектных школах города. В  одной из таких школ работает автор 

статьи. 

Очевидно, что репертуар хорового коллектива крупной школы с большим 

количеством  контингента на музыкальном отделении значительно отличается 

от репертуара хорового коллектива малокомплектных школ. Например, в ДШИ 

№2 г.о.Жигулевск   общий контингент обучающихся насчитывает 100 человек, 

из которых 32 учащихся - учащиеся музыкального отделения: 18 человек 

обучаются по предпрофессиональным образовательным программам, а  

остальные 14 - это учащиеся общеразвивающих трехгодичных образовательных 

программ.  

Школа искусств расположена в бывшем поселке Яблоневый овраг, (в 

настоящее время  присоединенному к городу Жигулевск), население которого 

составляет не более 5500 человек. В районе одна школа, один детский сад, один 

дворец культуры в котором школа и располагается. Надо понимать, что отбор 

детей в таких школах – условный, конкурс на музыкальное отделение 

практически отсутствует. Поэтому три основных критерия, из которых надо 

исходить при подборе  репертуара в данных условиях, следующие: количество, 

возраст и музыкальные способности хористов. Далее, необходимо учитывать 

количество часов, которые заложены в учебном плане на хоровой предмет и  

сводные репетиции. 

В данной малокомплектной школе может иметь место  только один 

хоровой коллектив, в котором соединены и все возраста, и образовательные 
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программы. Деление на младший, средний и старший хоры – нецелесообразно. 

Соответственно, имея в одном хоровом коллективе учащихся 7-8 лет со сроком 

обучения 8 лет, и половину учащихся 12-14 лет сроком обучения 3 года, очень 

серьезно встает вопрос о формировании рабочего хорового репертуара, из 

которого будут составляться конкурсные и концертные программы. Исходя из 

вокально-хоровых возможностей такого  коллектива,  планов работ, задач 

которые ставятся на учебный год  и будет формироваться рабочий репертуар 

хорового коллектива. 

Основу репертуара на начальном этапе формирования детского хорового 

коллектива могут составлять народные песни и современная музыка. Имея 

разнообразие данных  произведений, можно участвовать в любом 

внутришкольном  мероприятии и в социуме.  

Народная песня русская – это всегда связь с традициями национальной 

песенной культуры, связь с народными традициями. Они удобны в диапазоне, 

просты по фактуре и объему, им характерна  распевность.  Простота изложения 

позволит в короткое время освоить это произведение (обработки русских 

народных песен А.Лядова, Н.Римского-Корсакова, А.Свешникова, Г.Соколова и 

др.). 

Народные песни, с одной стороны, это хорошая школа обучения вокально-

хоровым навыкам. С другой стороны, «изюминка», которая способна привлечь 

внимание как учащихся, так и зрителей заключается в дополнении выступления 

сценическими элементами - жестами, расстановкой или перестроением хора, 

использованием некоторых народных  инструментов, например  трещетки, 

треугольника, свистульки и т.д. 

Учитывается  и тот факт, что сроки разучивания произведений на 

начальном этапе увеличиваются. Даже народные песни, на первый взгляд 

простые, требуют большего времени для разучивания и больше усилий со 

стороны хормейстера, ведь эти песни, как правило, исполняются без 

сопровождения. 

Современная  хоровая музыка  требует определенных навыков развития 

вокально-хоровой техники. Популярны сочинения Е.Подгайца, А.Ростовской, 

С.Смирнова, С.Плешака и др. В них и обращение к фольклору (ладовые, 

мелодические и ритмические особенности), и усложненные фактура, 

метроритм, гармония. В ритме появляется много острых акцентов, синкоп, 

смешанных и переменных размеров, в гармонии – диссонирующих созвучий. 

Встречаются нетрадиционные исполнительские приемы: говор, свист, пение на 

нефиксированной высоте звука, глиссандирование, звукоподражания, 

различные изобразительные приемы и др.  

Обязательно в рабочий репертуар включаются произведения 

патриотической направленности: песни о Родине, о Великой Отечественной 

войне, также  лирические песни, раскрывающие историческое прошлое народа. 

По мере развития вокально-хоровых навыков, владением связанной, 

кантиленой манерой пения в репертуар  включаются произведения  хоровой 

классики. Для малокомплектного детского хора это циклы песен А.Лядова, 

А.Гречанинова, Й. Гайдна. 
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Огромный пласт русской хоровой музыки, который может быть  

использован в концертном репертуаре и в репертуаре в целом – духовные 

хоровые сочинения, исполнение которых требуют большой ответственности и 

знаний дирижера. Для малокомплектных школ искусств исполнение музыки 

такого уровня практически невозможно. Если дирижер знает особенности 

исполнения духовных произведений (вокальную фактуру, интонационный 

склад,  особенности исполнительской манеры,  композиционные и смысловые 

особенности сочинения), то можно попробовать включить в репертуар 

произведения из церковного обихода. 

Детский  хоровой коллектив ДШИ № 2 г.о.Жигулевск существует третий 

год. Хористам очень радостно выступать с хоровыми номерами в календарных 

школьных праздниках (посвящение в музыканты, ко Дню матери, новогодний,  

рождественский концерт учащихся, концерт ко дню города и т.п.). В прошлом 

году хоровой коллектив начал  пробовать себя в различных смотрах и 

конкурсах: «Маэстро марш» - грамота, «Солнечный круг» - свидетельство 

участника, I Олимпиада в Тольяттинском музыкальном колледже им Р.К. 

Щедрина - диплом. Да, конкурсы профильные, серьезные. Хоровым 

коллективам малокомплектных школ, таких как на Побережье ДМШ п.Зольное,  

ДШИ № 2  Яблоневого оврага крайне сложно состязаться наравне с хоровыми 

коллективами  школ города.  Считаю, что должны быть соответствующие 

номинации (категория – малокомплектная, сельская) для таких школ искусств, 

как например, это было на I Олимпиаде в Тольяттинском музыкальном 

колледже им Р.К. Щедрина. 

На сегодняшний момент рабочий репертуар детского хорового коллектива 

МБУ ДО ДШИ № 2 г.о. Жигулевск следующий: 

 РНП «Скок, скок, поскок»,  обр. Ю. Тихоновой; 

 РНП «А я по лугу», обр.  Ю. Слонова; 

 РНП «Комарочек», обр. Е. Котеневой; 

 РНП «На горе-то калина», обор. Л.Жуковой; 

 Из цикла детских песен «Колыбельная», «Зайчик», «Окликание    дождя» 

слова народные, музыка А.К. Лядова; 

 «Пестрый колпачок», слова Н. Соловьевой музыка Г. Струве; 

 «С нами, друг!», слова Н. Соловьевой музыка Г. Струве; 

 «Милая мама», музыка и слова С. Смирнова; 

 «Семь веселых нот», музыка и слова С. Смирнова; 

 «Мама», музыка и слова С. Смирнова;  

  «Баллада о солдате», слова М. Матусовского,  

музыка В.П. Соловьева-Седова; 

 «Взрослые, гляньте», стихи Ю. Энтина, музыка Е. Крылатова; 

 «Сердце ты отдай России», музыка и слова С. Смирнова; 

  «Подарок Родине» слова О. Назировой, музыка И. Хрисаниди  

 «Рождественская песня» слова А. Иванова И. Хрисаниди;  

 «Добрая сказка», слова Н. Добронравова, музыка А. Пахмутовой; 

 «Ехала деревня», слова народные, музыка А. Ростовской; 

 «Лунный ежик», стихи А. Ильяшенко, музыка Е. Подгайца; 
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 «Пехота - есть пехота!», Н. Богословский, слова М. Пляцковского; 

 «Призыв весны» слова народные,  музыка А. Гречанинова  

Имея в арсенале  рабочий репертуар, сформированный  на выше 

перечисленных принципах, дирижер смело может составлять любые 

концертные и отчасти конкурсные программы.  

Концертная деятельность хорового коллектива, согласно   концепции   

хорового   дирижера, педагога С.А. Казачкова – важная ступень в развитии 

исполнительского мастерства хорового коллектива.  Выступления на сцене 

требуют серьезной подготовки хора и дирижера (артистизма, волевых качеств, 

сосредоточенности). Но это еще и ответственность. Поэтому отдельно хочется  

отметить и то,  в каком виде выносятся на концерты музыкальные 

произведения в школах искусств. Конечно, надо  стремиться к тому, чтобы 

хористы не просто формально интонировали музыку, не просто исполняли 

произведение (написанные ноты), а пропускали  данные сочинения через свою 

душу. Важна взаимосвязь слова и звука. Важно мастерство и ответственность 

хормейстера в умении настроить каждого участника хора на размышления о 

связи музыкального произведения с жизнью. Это имеет огромное значение для 

глубины понимания музыкального образа и, следовательно, для достижения 

максимально выразительного исполнения, понимание и сопереживание того 

первичного эмоционального состояния, которое было вложено в произведение 

авторами. 

Хоровое музицирование несет в себе  огромную силу эмоционального 

воздействия, формируя  внутренний духовный мир и нравственный облик  

человека и воплощая в себе такие нравственные ценности как добро, 

милосердие, сопереживание. Национальные литературно-музыкальные 

традиции должны стать тем маяком, на который будут ориентироваться 

учащиеся и слушатели. 
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Творчество Г.Свиридова, в котором наиболее глубоко отразилась военная 

тематика, относится к 1944-49 годам. Оно представляет, в основном, 

инструментальную музыку. Военная тема нашла свое выражение в творчестве 

многих советских композиторов, создавших шедевры инструментальной 

музыки. Это Седьмая  симфония Д. Шостаковича, Вторые симфонии 

В.Мурадели, Г. Попова, А. Хачатуряна, Т. Хренникова. Появляются 

произведения, в которых тема войны преломилась в более обобщенных 

образах, передающих общие стороны мироощущения миллионов людей того 

времени. К таким произведениям относятся Пятая и Шестая симфонии 

С.Прокофьева, Восьмая  Д. Шостаковича и другие. 

В творчестве Г. Свиридова военных лет отразилось личное, субъективно--

психологическое восприятие действительности. Разнообразные душевные 

переживания самого композитора наиболее естественно проявились в камерно--

инструментальной музыке. 

В сороковые года композитором написано большинство значительных 

камерно-инструментальных сочинений: Трио для скрипки, виолончели и 

фортепиано (1944), Соната для фортепиано (1946), Квинтет для двух скрипок, 

альта, виолончели и фортепиано (1945), Музыка для детей (1948), Соната для 

скрипки и фортепиано (1941), Первый струнный квартет (1945), Незаконченная 

симфония (1949). Многие произведения имели повторную редакцию. 

Инструментальная музыка 40-х годов отличается по тематике и 

интонационному языку. Она включает образы борьбы, агрессии и мучительных 

страданий, идущие от Шостаковича и навеянные им. Траурное звучание 

мотивов, сумрачность колорита, строгость пассакального движения, внутренняя 

сосредоточенность отражают события войны. 

Г.Свиридовым был найден особый стиль инструментальной музыки 40-х 

годов. Композитор работает в области чистого инструментализма, удалѐнной от 

музыки со словом. Содержание музыки обозначено жанрами. Жанровое 

обозначение частей — это первая ступень на пути продвижения 

инструментальной сферы к вокальной, которые сближаются в разной 

определенности. Автор обращается к сюитному началу, в котором находит 

единство между традиционными жанрами и сюитными построениями. 

Объединяющее начало он нашѐл в «сюжете». Для воплощения конкретного 

содержания композитор прибегает к программности и названию образов. 

Программой для Г.Свиридова является жанр. Свиридовский «сюжет» возникает 
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из расположения жанров в определенном порядке, последовательности. 

Жанровый «сюжет» отражен в названиях частей. Л. Измайлова, характеризуя 

стиль инструментальной музыки Г.Свиридова сороковых годов, отмечает, что 

для него заместителем программы является жанр-единица вместительная, 

укрупнѐнно-целостная. Жанр обобщает, стягивая элементы из разных 

источников, и наполняется новым содержанием, включающим множество 

аналогий с событиями действительности. [2,с.400] 

Наиболее ярким и значительным среди камерно-инструментальных 

сочинений военных лет является Трио для скрипки, виолончели и фортепиано 

(1944). Благодаря глубокой содержательности и эмоциональной силе 

воздействия музыки, Трио получило широкое признание и прочно вошло в 

репертуар исполнителей. Оно было удостоено Государственной премии первой 

степени. Как отмечал Л. Раабен, Трио Г.Свиридова, произвело особое 

впечатление на Н.Я.Мясковского: «Фортепианное Трио Свиридова, - записал 

он, - несмотря на очень ощутимые влияния технических, а порой даже, 

интонационных приемов Д.Шостаковича, все же производит очень 

положительное, и, даже самостоятельное впечатление. Оно написано с 

подлинным темпераментом, отлично сделано с технической стороны, 

интересно инструментовано, а главное, свежо по замыслу и очень образно. 

Последнее особенно ценно, ибо при отличной по качеству музыке, обеспечит 

ему прочную судьбу в исполнительной практике».[3,с.12О] 

Трио состоит из четырех частей, каждая из которых имеет жанровое 

определение-Элегия, Скерцо, Похоронный марш, Идиллия. Драматургия 

строится по принципу сюитного сопоставления жанров, имеющих у Свиридова 

более широкое и программное значение. 

Трио «излились мысли и чувства военных лет. Основное его содержание - 

трагедия войны, порожденная варварским нашествием врага» [2,с.52]. Тема 

войны в Трио развѐртывается не как показ трагедийных событий, а как личное, 

субъективное отношение к прошедшему. «Общенародное предстало в его 

произведениях как бы пропущенным сквозь призму личного» [3,с.112]. Трио 

воспринимается как эпико-драматическое повествование, как «обобщенная 

повесть о судьбе человека», - по определению Сохора А.И. [1,с.40] 

Первая часть — Элегия-даѐт начало всему развитию цикла. Музыка Элегии 

глубиной содержания, масштабом отраженных событий, раздвигает рамки 

этого жанра и приобретает черты драматической эпопеи. Главная тема Элегии, 

носящая характер авторского раздумья, заключает в себе основную мысль 

произведения, которая всесторонне развиваясь, находит свое утверждение. «От 

темы, на протяжении всего цикла, подобно расступающейся панораме, где 

слышны голоса грозной эпохи: мотивы «нашествия», гул призывных набатов, 

скорбь и горе, возвышенных до чувств всенародных» [8,с.401]. 

Вторая часть - Скерцо-яркое, светлое, мажорное по звучанию; ликующее и 

праздничное  по настроению, контрастно драматическому накалу Элегии. Если 

в первой части герой повествования сталкивается в борьбе с врагом в жестоких 

схватках, то во второй - полный уход от борьбы и обращение к свету, радости 

жизни. 
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Третья часть - Похоронный марш - «сильнейшим трагическим контрастом 

сменяют картину праздника» [5,с.43]. Сам похоронный марш проходит в 

середине трехчастного построения, а крайние разделы рисуют картину 

«поминания о погибших сынах Родины, скорбная и величавая» [4,с.119]. В 

Похоронном марше включаются два жанровых элемента — Пассакалия и 

Элегия. Главная тема части, взятая из Элегии, развиваясь и трансформируясь, 

приобретает черты эпико-драматического трагизма, «символизируя народные 

переживания, но вместе с тем, боль сердца, душевная скорбь свидетельствуют о 

глубоко личностном преломлении эпического образа» [4,с.119]. Музыка 

Похоронного марша, развиваясь с большим эпическим размахом, создаѐт 

«траурно - патетический образ огромной силы» [4,с. 119]. 

Четвертая часть — Идиллия - жанровая картина, отражающая «мир мечты, 

прекрасной жизни», по определению Л. Раабена [4,с. 120]. Жанровое начало 

сказалось на характеристике музыки Идиллии: одна тема пасторальна, 

пейзажна, другая - танцевальна. Первая тема интонационно связана с темой 

Элегии, представляет ее вариант в другом жанре. Этот прием и многие другие 

свидетельствуют о взаимодействии частей цикла и цельности драматургии. 

Средняя часть Идиллии - внезапное нарушение покоя вторжением 

разрушительных сил, по своему напряжению и экспрессивному развитию 

напоминают драматизм Элегии. 

Заканчивается произведение темой Элегии, чем подчеркивается значение 

ее в цикле как темы, несущей основную мысль произведения. Она 

воспринимается как «эпитафия герою, начертанная на могильном камне» 

[5,с.45]. 

Таким образом, драматургию Трио Г.Свиридова можно определить как 

сюитное сопоставление разнохарактерных частей, объединенных 

симфонизацией основной музыкальной темой, олицетворяющей главную мысль 

произведения. Ее связь с жанром Элегия подчеркивает личностное, 

субъективное преломление общенародного. Трио Г.Свиридова относится к 

лучшим его инструментальным произведениям. Оно заслуженно вошло в 

золотой фонд музыкальной классики. Тема войны, народных страданий 

отражается в Трио через призму личных переживаний. Музыка Трио волнует 

своей искренностью, эмоциональностью. Главный образ произведения 

развивается в борьбе противоположенных сил, он проходит через весь цикл. 

Драматургия Трио отличается цельностью, несмотря на присутствующие в 

цикле контрасты. Цельность достигается благодаря сквозному развитию 

основной темы. Этапы ее развития связаны с различным жанровым началом, 

введением контрастного тематизма  с использованием вариантности. 

Итак, идея произведения проходит длительный путь своего становления - 

через борьбу, страдания и поражение - к торжеству «гуманистического начала, 

воплощѐнного в благородных качествах человеческой души» [6,с.64]. 

Эпичность мышления, столь ярко выраженная в Трио, была унаследована 

Г.Свиридовым от предшественников - композиторов русской музыки 

(А.Бородина, М.Мусоргского) и обогащена влияниями, идущими от 

современников, прежде всего  Д. Шостаковича. 
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Фортепианное Трио Г.Свиридова, по воплощению в нем значительности 

идеи встаѐт в ряд с выдающимися произведениями современной камерно--

инструментальной классике. Как и Д. Шостакович, Б. Барток и другие 

современные композиторы, Г.Свиридов стремится к симфонизации камерного 

жанра, меняя традиционное представление о нѐм. 
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Основное богатство любой страны, любого народа – высоконравственный, 

духовно развитой, образованный человек. Как воспитать доброго, порядочного, 

культурного члена общества? Существующие Федеральные  программы, 

определяющие политику в области образования в России на ближайшие годы, 

особо подчеркивают значимость культуры в воспитании молодежи.  

Президент Российской Федерации В.В.Путин отмечает: «...Нам нужны 

школы, которые не просто учат, что чрезвычайно важно, и это самое главное, 

но и школы, которые воспитывают личность. Граждан страны – впитавших ее 

ценности, историю и традиции. Людей с широким  кругозором, обладающих 

высокой внутренней культурой, способных творчески и самостоятельно 

мыслить».  

В условиях моногорода, каким является Тольятти, возникший благодаря 

строительству «АвтоВАЗа», процесс формирования культурного развития и 

воспитания подрастающего поколения затруднен, так как наш город не имеет 

исторически сложившегося культурного прошлого, архитектурных памятников 

и развитой культурной инфраструктуры. В данной ситуации детские школы 

mailto:garmoniay.school@yandex.ru
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искусств становятся центром эстетического, культурного развития детей и 

подростков, их социальный статус гораздо выше, чем в мегаполисе или 

крупном областном центре. В них обучающиеся получают не только 

художественное образование, но и обогащаются духовно. 

Детская школа искусств «Гармония» позиционирует себя как территория 

творческого развития, которая включает в себя многообразие видов 

деятельности, личностно - ориентированный характер образовательного  

процесса, его направленность на развитие мотивации личности к познанию и 

творчеству, профессиональное самоопределение детей, их самореализацию. 

Целью образования в школе является: выявление и развитие способностей 

каждого обучающегося, формирование духовно богатой, свободной, физически 

здоровой, творчески мыслящей личности, обладающей прочными знаниями в 

области культуры и искусства, готовой к продолжению образования и умеющей 

адаптироваться в быстро меняющемся социуме. 

По своей сути, школа «Гармония»  является инновационным учреждением 

дополнительного образования детей, так как творческая деятельность в еѐ 

стенах предполагает постоянный поиск все новых и более совершенных 

педагогических способов и технологий, приемов и методов насыщения среды 

развития ребѐнка подлинными ценностями мировой и национальной культуры.  

В  школе  в настоящее время реализуется много интересных проектов. Это 

концертно-выставочные, просветительские, методические и образовательные 

проекты, в которых заняты учащиеся и преподаватели школы, а также родители 

и социальные партнеры. 

Географически и исторически сложилось так, что образовательное 

пространство для наших учащихся складывается из двух образовательных 

пространств: МБУ Школа № 44 и школы искусств «Гармония». В связи с этим, 

перед данными коллективами встал вопрос о создании и сохранении единого 

культурного пространства, интеграции школы искусств и общеобразовательной 

школы. Каждое учреждение уникально по своим целям, содержанию, методам и 

формам деятельности и вносит свой вклад в развитие личности ребенка. Но, 

объединяясь в решении отдельных вопросов или реализации совместных 

проектов, наши школы, располагая большими ресурсами, получают хорошие 

результаты.  

Василий Александрович Сухомлинский  говорил: «Дети должны жить в 

мире красоты, игры, сказки, музыки, рисунка, фантазии, творчества». Следуя 

словам известного педагога, в  2019-2020 учебном году на базе МБУ Школа № 

44 и Детской школы искусств "Гармония" стартовал  инновационный проект 

«ART-КЛАСС» по внедрению дополнительного образования в области 

искусства в начальные классы общеобразовательной школы.  

Основной спецификой данных классов является их общедоступность. Если 

при обучении в музыкальной школе проводится отбор детей по уровню их 

музыкальности, то в нашем случае такого отбора нет, обучение идет для всех 

детей без исключения. Не из каждого ребенка может вырасти Моцарт, ни у 

каждого есть талант и терпение для овладения игрой на музыкальном 

инструменте, но получить общее эстетическое образование может и должен 

http://www.pandia.ru/text/category/dopolnitelmznoe_obrazovanie/
http://www.pandia.ru/text/category/sotcialmznoe_partnerstvo/
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каждый ребенок. Без этого невозможно говорить о гармонично развитой 

личности, да и благотворное влияние музыки на интеллект человека и на 

уровень его культуры не вызывает ни у кого сомнения. 

С поступлением ребѐнка в школу под влиянием обучения начинается 

перестройка всех его познавательных процессов. Научить видеть прекрасное 

вокруг себя в окружающей действительности призвана система эстетического 

воспитания. Чем раньше ребенок попадает в сферу целенаправленного 

эстетического воздействия, тем больше оснований надеяться на 

результативность. 

Целью программы «ART-КЛАСС» является  разностороннее развитие 

детей, воспитание гармонично развитой личности через овладение   и 

получение знаний по всем основным видам искусства: музыкальному, 

художественному, хореографическому. 

Актуальность и педагогическая целесообразность программы обусловлена 

необходимостью разрешения реальных противоречий, с которыми дети 

сталкиваются в современном мире, когда происходит постоянная подмена 

смыслов: низкое выдаѐтся за высокое, высокое начинает служить низкому. 

Выработка правильного эстетического самоопределения помогает детям не 

потеряться в потоке этих трансформаций, не сбиться с истинного пути. Занятия 

искусством существенным образом влияют на взгляды и убеждения учащихся, 

формируя их жизненную позицию, способствуя развитию образного мышления, 

творческих качеств личности. Школьники, активно занимающиеся искусством, 

лучше успевают по другим учебным предметам, творчески осмысливают 

изучаемый материал, осваивают исследовательские методы приобретения 

знаний. 

Отличительные особенности данной программы в том, что каждый ученик 

имеет возможность найти дело по душе, занятие, отвечающее его склонностям, 

способностям. 

Программа ставит целью не столько развитие специальных эстетических 

навыков детей, сколько развитие их восприятия искусства и действительности, 

а также изучения элементов теории и истории искусства.  

Инновационность в реализации проекта заключается в применении 

ценностного содержания изучаемых произведений в области изобразительного 

искусства, музыкального репертуара, хореографического творчества в качестве 

фактора воздействия на личность ребенка и, тем самым, в качестве основы для 

реализации личностно ориентированного обучения. Также особенностью 

инновационного подхода является сочетание современных образовательных 

технологий со всем ценным, что накоплено в отечественном и зарубежном 

педагогическом опыте обучения детей различным видам искусств.  

Воспитательное воздействие воплощается через активное включение детей 

в художественно-творческую и социокультурную деятельность. В результате 

этого взаимодействия дети становятся полноправными участниками и 

создателями творческих проектов, пропагандистами классического и 

современного искусства. Такая деятельность создает благоприятную 

образовательную среду, в которой развиваются творческие задатки детей, 
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происходит личностный рост и гармонизация эмоциональной сферы ребенка. 

Также создается единое творческое пространство, объединяющее детей, 

родителей и педагогов, что отвечает главному девизу нашей Школы: «во имя 

ребенка» и «для ребенка». 

Содержание Программы основано на реализации учебных предметов 

художественно - творческой подготовки: «Коллективное музицирование (хор, 

ансамбль)»,   «Ритмика», «Декоративно-прикладное искусство» по одному  часу 

в неделю.  Срок освоения общеразвивающей образовательной программы 

составляет 4 года. Программа предназначена для начальных классов МБУ 

«Школа № 44».  

В работах многих педагогов и психологов подчеркивается важность и 

необходимость комплексного воздействия искусств на эстетическое воспитание 

и развитие личности школьников, на формирование у них эстетических 

интересов как необходимого условия для общекультурного и нравственного 

развития. Они утверждают, что воздействие различных видов искусств в их 

органической взаимосвязи на учащихся, обеспечивает не только  целостность и 

гармоничность развития их личности, но и успех овладения знаниями, 

умениями, навыками. Это объясняется тем, что взаимодействие искусств 

обусловлено многообразием форм человеческой практики, духовных 

потребностей и способствует включению школьников в процесс эстетического 

освоения искусства.  

Таким образом, программа «АРТ-КЛАСС», построенная на основе 

комплексного воздействия искусств, способствует развитию многогранных 

творческих способностей ребѐнка, в полной мере формирует потребность 

общения с искусством и в силу своей результативности является одним из 

ведущих звеньев непрерывного образовательного процесса. Интегрированный 

подход к предметам искусства является важным фактором эстетического 

воспитания и формирования эстетических интересов и потребностей 

школьников, их творческого самовыражения. 
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ОСОБЕННОСТИ И СПЕЦИФИКА РАБОТЫ КОНЦЕРТМЕЙСТЕРА 

В ДЕТСКОМ ХОРЕ ДМШ И ДШИ 

 

О.В.Лаврова 

МБУ ДО ДШИ «Гармония» г.о. Тольятти 

garmoniay.school@yandex.ru 

 

«Чтобы понимать музыкальную речь во всей ее содержательности – нужно 

иметь достаточный запас знаний, выходящих за пределы самой музыки, 

достаточный жизненный и культурный опыт, надо быть человеком большого 

ума и большого чувства». Это высказывание профессора Московской 

консерватории, Заслуженного деятеля искусств РСФСР, доктора 

искусствоведения К.Г. Мостраса, достаточно точно передает образ 

концертмейстера, искусство которого требует высокого музыкального 

мастерства и бескорыстной любви к своей профессии.  

Проблемам концертмейстерского искусства  посвящено немало трудов, 

среди которых необходимо отметить книги Джеральда Мура, посвятившего 

большую часть жизни концертмейстерскому делу. В своих публицистических 

работах ему удалось поднять престиж профессии концертмейстера на новый 

уровень. Различные отделения ДМШ и ДШИ не могут обойтись без 

аккомпанемента. Концертмейстер нужен в оркестровых классах и классах 

народных инструментов, в хоровых классах и классах хореографии, сольного 

пения, дирижирования, театрального искусства. Существует ряд особенностей 

работы концертмейстера в классе детского хора. 

Работа концертмейстера с юными музыкантами-хористами значительно 

отличается от занятий с солистами. Практика показывает, что помимо 

руководителя хора, необходимо и  концертмейстеру обладать высокими 

профессиональными качествами и навыками вокально-хоровой работы. 

Пианист должен уметь общаться с младшим и старшим хоровыми 

коллективами, знать возрастные особенности детей, а именно – диапазон 

голоса. Он должен уметь показать хоровую партитуру на фортепиано, задать 

хору тон. Понимать такие приемы как цепное дыхание, вибрато, выразительная 

дикция и др. Именно концертмейстер помогает дирижеру в распевании 

участников хора, предлагая различные виды упражнений.  А также 

способствует формированию вокально-хоровых навыков, задавая четкий ритм 

работы. Подчеркнем, что не только от дирижера, но от профессионализма 

концертмейстера зависит правильность выбора упражнений для распевания 

mailto:garmoniay.school@yandex.ru
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хора. Пианист может не только аккомпанировать хору на уроках и концертах, 

но также заниматься с учащимися индивидуально, помогая им разучивать 

партии, а зачастую и замещать отсутствующего педагога, работая со всем 

хоровым коллективом. 

Концертмейстеру необходимо постоянно следить за жестами хормейстера, 

поэтому он обязан знать основы дирижерской техники («точка», «ауфтакт», 

«снятие звука») и уметь играть «по руке» дирижера. Также нужно учитывать 

индивидуальные особенности конкретного педагога-хормейстера, понимать его 

смысловые устремления, приспосабливаться к его творческой манере 

исполнения. Важным моментом в работе концертмейстера является умение 

трансформировать звучание музыки в зависимости от жестов дирижера, порой 

даже наперекор логике исполнения произведения. Ну и  необходимо сказать, 

что концертмейстер в совершенстве должен владеть многоплоскостным 

вниманием – это значит одновременно удерживать во внимании и нотный 

текст, и жесты дирижера, которые нередко бывают практически неразличимы, 

контролируя при этом качество своего ансамбля с хоровым звучанием. 

«Совершенствование этого многоплоскостного внимания требует напряжения 

всех духовных и физических сил»  – говорил Дж. Мур в своей книге «Певец и 

аккомпаниатор». 

Чем выше класс дирижера, тем меньше он придерживается сетки, зачастую 

совсем не «считает». Он управляет звуком, и со стороны кажется, что вообще 

не дирижирует, а лишь слушает его. Концертмейстеру  приходится 

сосредотачивать всю свою чуткость. Нужно сказать, что единство внутренней 

ритмической пульсации хормейстера и концертмейстера просто необходимо. 

Эти два человека должны существовать в одном ритмическом измерении. На 

уроках хора концертмейстер должен осуществлять постоянный контроль над 

ритмической точностью в музыкальных произведениях (особенно на этапах 

разучивания), опираясь при этом на партию аккомпанемента. 

При ознакомлении с репертуаром на занятиях хора концертмейстеру  

нужно показать звучание отдельных фрагментов музыки, проигрывая все или 

отдельные голоса хоровой партитуры. Здесь не обойтись без навыков беглого 

чтения хоровой партитуры с листа, а также без умения совместить хоровую 

партитуру с аккомпанементом в исполняемом произведении. В процессе такой 

игры следует добиваться выразительности, создавая образец исполнения для 

участников хора. Через показ на инструменте аккомпаниатор обращает 

внимание на чистоту интонирования, характер звучания, фразировку, ритм. 

При первом исполнении хорового сочинения на фортепиано пианист 

должен увлечь и заинтересовать хористов. Ему следует точно передать 

авторский музыкальный текст, создать целостный художественный образ, взять 

нужный темп, верно распределить кульминации, агогику и др. Именно тогда 

произведение прозвучит в нужном контексте. Играть партитуру нужно так, 

чтобы максимально приблизить звучание инструмента к хоровой звучности. 

Показывая хоровую партитуру, концертмейстер обязан подчиняться основным 

вокально-хоровым законам (певучесть, плавное голосоведение, исполнение 
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цезур, штрихов, соблюдение цезур для взятия дыхания и т.д.). Это поможет 

хористам понять сущность нового произведения.  

Наиболее значимой особенностью работы концертмейстера в детском хоре  

является готовность и умение быть «вторым». Все должно подчиняться 

замыслу композитора, солиста или руководителя коллектива, важно 

чувствовать меру, осторожно сохраняя звуковой баланс. Отсутствие данного 

качества становится особенно заметным во время публичных выступлений, 

когда концертмейстер, увлекаясь своей игрой, может заглушить, «задавить» 

детское пение, нарушить ансамбль и не иметь возможности этот ансамбль 

ощущать. 

Участие концертмейстера в повседневной работе хорового коллектива 

требует от него хорошо развитого гармонического слуха и комплексного 

музыкального мышления. От него требуется умение играть многострочные 

партитуры. Поэтому уже при первом беглом, но внимательном взгляде он 

должен видеть весь объем фактуры, мгновенно воспринимать и оценивать 

логику гармонического, тембрового и ритмического содержания произведения, 

предвидеть движение музыкального материала.  

Чрезвычайно важным качеством концертмейстера является 

полифоническое слышание фактуры произведения. Опорой всего должен быть 

всегда бас – именно он должен стать основой любого музыкального 

произведения. 

Чаще всего, перед разучиванием нового произведения с юными 

музыкантами на занятиях хора, концертмейстер знакомится с ним во 

внеурочное время. Для предварительного ознакомления концертмейстера с 

хоровым произведением есть своя методика. Здесь сначала рекомендуется 

сыграть вокальные партии в совмещенном виде на рояле, а также ознакомиться 

с каждой партией отдельно путем интонирования ее голосом со словами. После 

этого присоединить к ансамблирующим голосам гармоническую основу 

частично или полностью в зависимости от наличия аккордовых звуков в 

вокальных партиях. Это необходимо для того, чтобы составить комплексное 

впечатление о звучании сочинения. 

Некоторые аккомпанементы хоровых произведений репертуара хорового 

класса ДМШ и ДШИ являются фортепианными переложениями (клавирами) 

оркестровых партитур. В этих случаях пианисту желательно ознакомиться с 

оркестровой партитурой сочинения и желательно со звукозаписью, чтобы 

иметь представление об оркестровых красках оригинальной версии. 

Фортепиано не может точно передать тембровую окраску тех или иных 

инструментов, но стремиться к этому нужно. Концертмейстер должен 

приблизить фортепианную партию клавира к партитуре композитора, к 

оркестровой красочности, а отсюда и к музыкально-сценической образности. 

Знание основ оркестровых стилей композиторов поможет более точно 

воплотить замысел конкретного сочинения. Оркестровка Моцарта, Глинки, 

Даргомыжского безусловно отличается от оркестровки Римского-Корсакова, 

Вагнера, Чайковского, Глазунова. Хорошо, если пианист знает о составе 

оркестра, масштабах его звучания в произведениях того или иного 
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композитора. Концертмейстеру нужно также помнить, что не все клавирные 

переложения удачны, и допускается их аранжировка, исходя из 

индивидуальных возможностей исполнителя и логики музыки. 

Достижение всех поставленных перед концертмейстером задач возможно 

лишь при абсолютном профессиональном доверии и взаимодействии с 

педагогом. Концертмейстер в детском хоре – это помощник, репетитор, правая 

рука и единое целое с преподавателем класса, целенаправленно выполняющий 

свои профессиональные задачи. Контакт концертмейстера и хорового дирижера 

– очень важный фактор в полноценном звучании хора. Зачастую, работая долго 

с одним дирижѐром, концертмейстер понимает его с «полу-взмаха» и «полу-

взгляда». Только при этом условии возможно добиться высоких 

художественных результатов. 
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Мы живем в стремительно развивающемся обществе. В связи с этим 

предъявляются особые требования к системе образования. В последнее время 

большое внимание уделяется внедрению инновационных технологий в 

образовательный процесс с целью улучшения качества образования.  

Современные дети очень быстро осваивают компьютерные технологии, 

ориентируются в обилии программ намного лучше взрослых. А ведь это  может 

пригодиться при изучении учебного материала. 

Обучение с помощью компьютера, прежде всего, позволяет 

разнообразить формы работы, разнообразить деятельность учащихся, 

активизировать их внимание. Построение схем, таблиц в презентациях 
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позволяет преподавателю экономить время, более эстетично оформить 

материал. Использование кроссвордов, иллюстраций, рисунков, различных 

занимательных заданий, тестов, делают урок более интересным. Кроме того, 

готовые наработки преподаватель может использовать в дальнейшей работе, 

при необходимости внося дополнения или изменения. 

В ДШИ им. М. А. Балакирева на сегодняшний день все кабинеты, в 

которых проходят теоретические занятия, оснащены интерактивным 

оборудованием – интерактивными досками и панелями. Что даѐт обучение при 

помощи этого оборудования? 

Благодаря наглядности и интерактивности, класс вовлекается в активную 

работу. Обостряется восприятие, повышается концентрация внимания, 

улучшается понимание и запоминание материала. Использование 

интерактивного оборудования во время занятий позволяет задействовать все 

основные сенсорные системы учащихся — визуальную, слуховую 

и кинестетическую, что делает образовательный процесс более успешным. 

Особое значение психологи придают кинестетической системе, т.к. именно 

с ней связано явление моторной памяти и возможность довести навыки 

до автоматизма. Глубокое обучение возможно только при взаимодействии 

кинестетического восприятия и моторики. «Расскажи мне — и я забуду. 

Покажи мне — и я запомню. Вовлеки меня — и я научусь». Эта китайская 

пословица самым лучшим образом характеризует основной принцип 

проведения урока с использованием интерактивного оборудования. 

Сегодняшние ученики хорошо ориентируются в цифровом мире, 

используя в повседневной жизни всевозможные гаджеты, они привыкли 

смотреть на экран телевизора, на монитор компьютера, на дисплей телефона, 

поэтому такое устройство, как интерактивная доска, естественно и быстро 

вовлекает их в учебный процесс, поскольку занятия становятся интересными, 

увлекательными, напоминающими столь привычные им компьютерные игры. 

В ДШИ им. М. А. Балакирева обучение при помощи интерактивных 

досок ведѐтся с 2015 года. В 2022 году в школе появились интерактивные 

панели. Чем отличается панель от доски и в чѐм еѐ «плюсы»? 

1. Панель является мобильной, что даѐт возможность передвигать еѐ в 

нужную аудиторию. 

2. У панели отсутствует проектор, при помощи которого передаѐтся 

картинка с компьютера. Таким образом, полностью исчезает проблема 

наличия тени на доске. По сути – панель – это большой планшет, 

работающий на операционной системе Windows – 10. 

3. Высокое разрешение экрана и, соответственно, высокое качество 

изображения. 

4. Возможность работать на панели в 10 касаний одновременно. 

5. Наличие подвижной видеокамеры, которую можно запрограммировать на 

нужное количество и качество изображений. Используя пульт, 

преподаватель может самостоятельно записывать любое видео во время 

урока, не прибегая к помощи видеооператора. 
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И интерактивные доски, и интерактивные панели безупречно 

взаимодействует со всеми программами, установленными на них. 
Какими же прикладными программами можно посоветовать пользоваться 

преподавателю современной школы искусств? 

Работая с компьютером, преподаватель может создать оригинальные 

пособия – тренажѐры. Исходя из личного опыта, могу смело утверждать, что 

наиболее удобна для создания тренажѐров программа Microsoft Offise 

PowerPoint. Эта программа является самой доступной для преподавателя и 

одной из самых удобных для подготовки и проведения урока. Она позволяет 

создавать тренажѐры, сочетающие в себе динамику, звук и изображение, т. е. те 

факторы, которые удерживают внимание обучающегося, облегчают процесс 

восприятия и запоминания информации. Поскольку у детей хорошо развито 

непроизвольное внимание, то учебный материал, предъявляемый в ярком, 

интересном и доступном для него виде, да ещѐ в форме игры, вызывает интерес 

у обучающегося. В данном случае задействуются все виды памяти – 

зрительная, слуховая, мышечная, образная, эмоциональная и другие. Цветная 

иллюстрация, звучание музыкального фрагмента – все эти составляющие 

помогают учащемуся запомнить те или иные термины. 

Программное обеспечение SMART Notebook  разработано специально 

для интерактивных досок. Оно позволяет создавать огромное количество 

шаблонов, тренажѐров, примеров, заданий, которые в дальнейшем 

используются в работе. Программное обеспечение SMART Notebook позволяет 

сохранять заметки, написанные на интерактивной доске или на настольном 

компьютере, как последовательность страниц. SMART Notebook работает на 

базе любой операционной системы и легко интегрируется с любым 

приложением, установленным на компьютере.  

Одна из таких программ Eclipse Crossword. Данная программа 

автоматически составляет кроссворд и позволяет работать с ней именно на 

доске (как и на любом ПК). Ваша задача – составить список слов и вопросов к 

ним, а программа сделает всѐ остальное. В течение нескольких секунд вы 

получите кроссворд, который будет весьма интересен вашим учащимся. 

Другая программа – Finale 2010. Это нотный редактор, позволяющий в  

режиме online  прослушать записанный нотами музыкальный фрагмент, 

изменить его темп, тональность, сохранить аудиофайл для дальнейшего его 

использования, вырезать фрагмент и т.д.). 

Помимо вышесказанного, компания SMART Technologies разработала 

коллекцию интерактивных средств организации деятельности для 

интерактивной доски LAT (LessonActivityToolkit).  Эта замечательная 

коллекция интерактивных средств для учителя, созданная с использованием 

Flash-технологий, не входит в стандартный пакет ПО, сопровождающий 

интерактивную доску Smart. Еѐ можно скачать на сайте производителя и 

установить на компьютере отдельно. Что она из себя представляет? Это уже 

готовые анимированные шаблоны, куда можно моментально внести свои 

необходимые изменения. 
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Также на теоретических предметах активно используется приложение 

LearningApps.org.Этот ресурс  является приложением Web 2.0 для поддержки 

обучения и процесса преподавания с помощью интерактивных модулей. 

Существующие модули могут быть непосредственно включены в содержание 

обучения, а также их можно изменять или создавать в оперативном режиме. 

Целью является также собрание интерактивных блоков и возможность сделать 

их общедоступным. Такие блоки (так называемые приложения или 

упражнения) не включены по этой причине ни в какие программы или 

конкретные сценарии. Они имеют свою ценность, а именно интерактивность. 

Данная программа позволяет использовать ресурсы намного 

значительнее. И позволяет привлекать учащихся к разработкам. Сервис 

предназначен для создания интерактивных учебно-методических пособий по 

разным предметам. Основан на работе с шаблонами для создания упражнений. 

Тематика разнообразна: от работы с картами до разгадывания кроссвордов и 

создания карт знаний. 

Программное обеспечение «ФотоШОУ PRO» позволяет создавать самые 

необычные слайд-шоу на любые темы. Обилие разнообразных эффектов 

анимации, которые в комбинации позволяют создавать удивительные 

небольшие фильмы с изящными переходами между слайдами. Кроме того, 

видео-ряд может также соседствовать с аудио-дорожкой, которая может как 

комментировать снимки, так и просто служить фоновым музыкальным 

сопровождение, которое призвано подчеркнуть особенности моментов.  

Программа Band-in-a-box предназначена для создания аранжировки на 

определѐнную тему. По заданным аккордам она автоматически генерирует 

музыкальное сопровождение и сложные инструментальные соло, имитируя 

стиль игры известных музыкантов. 

Простая аранжировка может быть сделана всего за несколько минут: для 

этого достаточно только ввести последовательность аккордов, выбрать стиль и 

нажать на кнопку Play. Также по желанию пользователя программа может 

сочинить инструментальное соло (или мелодию, отличающуюся от соло более 

строгой формой). 

Таким образом, уроки с использованием интерактивного оборудования не 

только расширяют и закрепляют полученные знания, но и в значительной 

степени повышают творческий и интеллектуальный потенциал учащихся. 

Использование этого оборудования может преобразовать преподавание 

традиционных учебных предметов, рационализировав детский труд, 

оптимизировав процессы понимания и запоминания учебного материала, а 

главное, подняв на неизменно более высокий уровень интерес детей к учебе. 
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Поиск эффективных способов управления результатами обучения - одна из 

главных задач, поставленных перед современным образованием. Еѐ реализация 

диктует необходимость развития познавательных интересов, способностей и 

возможностей ребѐнка. Эффективный способ управления результатами 

обучения и воспитания – это использование современных образовательных 

технологий.  В хоровом классе проблема управления результатами обучения и 

воспитания решается во многом с помощью правильно подобранного 

репертуара и применения современных, эффективных форм и методов 

обучения.  

Одна из важнейших задач дирижѐра состоит в том, чтобы вызвать у детей 

интерес к хоровому пению, сформировать у них желание и умение исполнять 

хоровую музыку. 

Оптимальное соотношение методов и приемов, применение в 

практической деятельности современных образовательных технологий, таких 

как компетентностно-ориентированный и системно - деятельностный подходы,  

позволяет повысить качество образования и более результативно использовать 

учебное время. В детской школе искусств современные педагогические 

образовательные технологии требуют адаптации и к специфике учебного 

заведения, и к предмету.  

Достичь высокой результативности способствуют: 

- многолетняя систематическая  работы с хором, которая включает 

упражнения на развитие ладового и гармонического слуха, хоровое 

сольфеджио, вокальные упражнения на развитие голоса; 

- преемственность работы от класса к классу; 

- грамотный подбор репертуара; 

- активная концертная и конкурсная деятельность. 

Одной из главных составляющих форм работы на уроке является работа 

над звуком, т.к. звук - это лицо коллектива.  Огромное значение имеет пение 

упражнений при распевании и выработка нужных, правильных ощущений у 

певцов в области гортани, неба, дыхания, артикуляции. Большое количество 

времени на уроках посвящается нахождению правильных вокальных 

координаций.  
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Второй важной составляющей частью работы на уроке является 

воспитание и развитие ладового слуха.  Ладовое чувство, это, прежде всего, 

эмоциональное переживание определенных отношений между звуками и 

чувство тоники. Воспитание ладового чувства, несомненно, является самой 

серьезной практической задачей, поскольку именно ладовость является 

специфическим свойством музыкальной интонации и отличает ее от речевой.  

В практической работе по воспитанию ладового слуха необходима строго 

продуманная система упражнений и кропотливая, непрерывная работа по их 

выполнению. 

Выделение характерных интонаций - «мелодических моделей» или 

«мелодических фигур» - и многократное их повторение при пении, чтении с 

листа, слуховом анализе позволяет органично и естественно воспитывать 

активный музыкальный слух и музыкальное мышление. Уже само название 

таких «моделей» должно вызвать у учащихся мгновенную реакцию при 

слуховом анализе или при воспроизведении определенного мелодического или 

гармонического оборота. 

Хорошим методом для развития ладового слуха являются ладовые песенки 

- попевки Ж. Журавлевой. Это упражнения, в которых ярко и выпукло 

обозначен ладовый комплекс, в основном представляющий собой то или иное 

тяготение неустоя в устой в сочетании с основой - тоникой. Текст упражнений 

адаптирован к «Сказке о Ладовом королевстве», которая повествует об 

отношениях ступеней в ладу. Через эти отношения дети усваивают строение 

лада и его тяготения. Пропевать «Ладовые песенки» следует с особой слуховой 

сосредоточенностью, т.к. это не просто песенки, а в первую очередь, 

упражнения, в которых нужно добиваться осмысленного интонирования 

каждого звука. 

До перехода к упражнениям следует познакомить детей со «Сказкой о 

Ладовом королевстве» и, таким образом, ввести их в область новых сложных и 

абстрактных теоретических понятий, не нарушая привычной и естественной 

для их возраста атмосферы игры, сказки, образности. 

Ладовые песенки можно вплетать в сказочное повествование, а можно 

использовать и самостоятельно. Основной особенностью данных упражнений 

является расположение текста таким образом, что каждую ступень или 

функцию озвучивает ее название. Например, пропевая слова «вводный», дети 

интонируют именно вводный тон. Это, в совокупности с показом ручного знака 

соответствующей ступени, обеспечивает многостороннее (вербальное, 

слуховое, моторное) воздействие, обеспечивающее запоминание информации. 

Усвоенные на раннем этапе, эти упражнения становятся своеобразным 

символом того или иного ладового комплекса, что помогает педагогу на 

протяжении всей последующей работы над исполнительским репертуаром. 

Например, если дети недостаточно чисто интонируют определенный отрезок 

мелодии, нужно напомнить им выученное упражнение на соответствующее 

звукосочетание. С помощью давно усвоенной попевки, в которой звучит и 

название ступени, ребенок, скорее всего заблудившийся в «Ладовом 

королевстве», возвращается в систему ладовых тяготений. 
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Приступая к «Ладовым песенкам» надо учесть, что наиболее ярким и 

запоминающимся является тяготение доминанты к тонике, и начинать обучение 

целесообразно с выработки навыка интонирования V ступени.  

Затем следует перейти к интонированию всех трех устойчивых звуков, 

образующих тоническое трезвучие. 

Вот один из вариантов работы с «Ладовыми песенками»: сначала 

пропевается упражнение с ручными знаками и со словами, потом нотами, если 

идет работа с тональностью. Обязательно пропевается этот оборот ступенями, 

чередуя их последовательность. Освоив его, переходим к пению по нотам или 

со слуха песен и попевок, где есть соответствующий оборот. Каждый новый 

навык, вырабатываемый в процессе пения «Ладовых песенок», должен 

находить выход в повседневной исполнительской практике. Поэтому при 

разучивании произведений нужно акцентировать внимание учеников на тех 

местах, в которых встречаются выученные ладовые обороты. 

В работе также используется игровой метод: игры на развитие ладового 

слуха Т. Садовниковой: «Музыкальный навигатор», «Змейка», «Составь 

маршрут», «Магнитики». 

1. «Музыкальный навигатор». Дети по заданию педагога поют небольшие 

мелодии из задания «устные диктанты». 

2. «Составь маршрут» - пение мелодий по словесной указке педагога или 

другого ученика, например,  в ре миноре от ре трезвучие наверх, опевание ля 

снизу и гамма вниз, скачок на кварту от ре наверх, вниз вернуться гаммой и 

опевание тоники сверху.  

3. Упражнение «Змейка». Составляются две команды из хоровых партий. 

Дети встают цепочками лицом друг к другу и поют по очереди. Например, дети 

одной команды поют трезвучие вверх, а дети другой команды гамму вниз от 

разных нот. Кто спел правильно, встаѐт в хвост своей команды. Кто ошибся - 

садится на место. Побеждает команда, где осталось наибольшее количество 

игроков. 

4. Упражнение «Магнитики». Дети по руке педагога поют небольшие 

мелодии из задания «устные диктанты», и в это время один учащийся на доске 

магнитиками выкладывает на нотоносце спетую мелодию.  

Репертуар хорового коллектива – это его визитная карточка, показатель 

технических и вокальных возможностей хора, это лицо детского хорового 

коллектива. И от произведений, которые составляют его репертуар, во многом 

зависит успех или неуспех детского хора и его руководителя. Репертуарная 

политика играет важную роль в музыкальном образовании и эстетическом 

воспитании детей, повышении их вокально-хорового мастерства, развитии 

музыкального вкуса. Репертуар (в переводе с латинского «список») - это 

методическое обеспечение учебного процесса в рамках реализации 

образовательной программы дополнительного образования детей, поэтому 

вопрос о формировании (подборе) репертуара в детском хоровом коллективе 

всегда занимает особое место при планировании образовательной 

деятельности.  
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Вопрос «что исполнять?» по-прежнему остается актуальным для 

руководителя хорового коллектива, при этом репертуар хорового коллектива 

необходимо формировать с учетом ключевых направлений работы:  

- репетиционный процесс (кропотливая работа над детальным изучением 

музыкального произведения);  

- концертная деятельность (завершающий этап репетиционного процесса);  

- конкурсная деятельность (реализация важнейших функций 

коллективного творчества: коммуникативных, образовательных, 

воспитательных). 

Выбор репертуара - это не одномоментный акт, это длительный процесс, 

органично входящий в повседневную жизнь хормейстера и требующий от него 

много знаний и умений. 

Проблема подбора репертуара всегда остро стоит в хоре мальчиков. Это 

связано прежде всего с физиологическими особенностями голосового аппарата 

учащихся, а также с особенностями психической деятельности: внимание ребят 

кратковременно, а их неусидчивость известна. Поэтому для решения проблемы 

управления результатами обучения и воспитания используется репертуар, 

который бы заинтересовал детей, был для них доступен, учитывал 

мальчишескую природу, и, что самое главное, развивал певческие навыки и 

умения, способствовал формированию вокально - певческой культуры. 

Подбирая произведение, необходимо соблюдать разумное соотношение 

«готовность – возможность», учитывать техническую, психологическую и 

физическую готовность хора. 

Под технической подготовленностью мы понимаем музыкальную 

грамотность певцов, уровень вокальных возможностей хористов, степень 

владения вокально-хоровыми навыками. Произведение должно быть 

доступным для исполнения с учетом возрастных особенностей и детского 

диапазона. При выборе хоровых сочинений необходимо представить себе, в 

какой мере могут повлиять на характер звучания хора тесситура, мелодический 

и ритмический рисунок, динамические оттенки, штрихи.  

Психологическая готовность будет определять не только возможность к 

сопереживанию в данном произведении, но и способность к нему, т.е. умение 

сценического перевоплощения. При этом работа над образом и само пение 

становятся более естественными, физиологичными, что может снизить риск 

напряжения голосового аппарата. Одним из главных критериев физической 

готовности является возраст. Однако возраст, как таковой, выводит на ту же 

техническую готовность и, конечно же, психологическую, что связано с 

возрастной анатомией и физиологией.  

 Как бы ни была заманчивой перспектива успеха и желание работать над 

сложной программой, педагогическая практика показывает, что не следует 

забывать о физиологических особенностях детских голосов. Вокально-хоровая 

работа с детьми только тогда будет эффективна, когда она сообразуется с их 

истинными возможностями, и будет педагогически целесообразной. 

Работа коллектива начинается с музыкальных произведений, которые 

понятны, удобны для исполнения, и мелодический язык которых, способствует 
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формированию вокально-хоровых навыков у детей. Это, в первую очередь, 

народные песни, русская классика (А.Гречанинов, В.Калинников). Учитывая, 

что классическая литература тоже требует определѐнной подготовки, первые 

репертуарные произведения, которые рекомендуются к исполнению - народные 

песни в обработках композиторов-классиков. При этом, выбирая произведение, 

нужно учитывать фактуру инструментального сопровождения. Яркая, 

насыщенная фактура сопровождения обогатит детское звучание, вызовет у 

юных исполнителей интерес к сочинению.  

Рекомендуемый репертуар среднего детского хора: русская классика (двух-

трѐхголосие) с сопровождением и a cappella, сочинения, написанные на 

духовный сюжет, канты, концертные духовные сочинения простой формы a 

cappella, зарубежная классика на языке оригинала (одно-двухголосие), 

обработки народных песен a cappella и с сопровождением (одно-трехголосие), 

желательно содержащие полифоническое изложение; произведения 

современных авторов, написанные для среднего возраста учащихся. 

Старший хор мальчиков и юношей - это небольшой состав (дисканты, 

альты и баритоны, которые иногда делятся на первых и вторых), ребята от 10 

до 15 лет. У многих из них в этот период проходит мутация, поэтому репертуар 

для такого состава подбирается очень тщательно и с учетом физиологических 

особенностей учащихся. Многие педагоги и мэтры хорового дела говорят, что 

петь в мутационном периоде можно, но недолго и невысоко, чтобы не утомлять 

голосовой аппарат. Исходя из этого строится подбор репертуара для хора 

мальчиков и юношей.  

Практически для всех произведений репертуара старшего хора необходимо 

делать переложения. Преобладают трехголосные хоровые произведения с 

удобным диапазоном партий, которые учитывают голосовые возможности 

учащихся. Удобно, если в произведении есть паузы, на которых голос отдыхает 

(например, Бах «Хорал из кантаты №147»). Сложно петь русскую классическую 

и духовную музыку, которая требует хорошего полноценного звучания и 

наполнения. «Мутационники» не владеют таким звуком в силу физиологии, 

поэтому в репертуаре преобладает зарубежная классическая музыка, которая 

предполагает легкое, воздушное, прозрачное звучание голосов. Народные 

песни выбираются в подвижном темпе, ритмичные, шутливые, озорные, т.к. 

они более выигрышно слушаются на выступлениях, более доступны для 

исполнительских возможностей коллектива. 

В исполнении хора мальчиков и юношей прекрасно звучат произведения 

военной тематики, они близки мальчикам и вызывают у них сильные эмоции. 

Такие произведения воспитывают у учащихся патриотизм, знание нашей 

истории и истории своего рода, своей семьи, что очень актуально на 

сегодняшний день.  

Большую роль в репертуаре хора играет исполнение современной музыки. 

Рекомендуется в репертуар брать образно яркие композиции. Современный 

музыкальный язык развивается стремительно. Композиторы предлагают 

различные исполнительские приемы, используют различные формы, фактуру. 

Это всегда интересно и вызывает яркий отклик у детей. Выразительное 
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исполнение репертуара является показателем владения коллективом вокально-

хоровой техникой, пониманием образно-эмоционального, смыслового 

содержания произведения.  

Для младших и средних хоров можно порекомендовать сочинения 

следующих современных композиторов: В.Зуев, Р.Самолетов (Екатеринбург), 

С.Смирнов (Нижнего Новгород), Ю.Сибирцева, Н.Карш, Е.Рушанский 

(композиторы Санкт-Петербурга), а также Я.Дубравин, Е.Петров, С.Плешак.  

Современный репертуар можно классифицировать на разные направления: 

1. Духовная современная музыка, написанная на канонический текст: 

В.Сапожников, А.Ларин, А.Думченко, С.Плешак.  

2. Современные хоровые сочинения в классических формах: С.Черезов, 

Т.Шкербина, Е. Подгайц, Н. Карш, Е.Шатрова. 

3. Авторские произведения на народные тексты с использованием народных 

мотивов: В.Беляев, Л.Сибирцева, С.Зятьков, В. Сапожников.  

4. Обработки песен, романсов, военных песен: С.Екимов, В.Ильин, 

С.Грибко.  

5. Обработки народных песен, аранжировки: А.Логинов, М.Барашин, 

В.Комаров, А.Чернецов, И.Ельчева, В.Кикта. 

6. Современные обработки легкой музыки: Ю.Милютин, М.Серков, 

Ю.Фалик. 

7. Произведения в стиле классика поп, этническая музыка. 

Таким образом, репертуар влияет на весь учебно-воспитательный процесс, 

на его базе складывается художественно-исполнительское направление хора, 

вырабатываются вокально-хоровые навыки, накапливаются музыкально - 

теоретические знания. Особое значение репертуар имеет в детском хоровом 

исполнительстве, так как здесь закладывается фундамент музыкальной 

культуры детей. Разучивание и исполнение произведений оказывает 

многостороннее воздействие на психику ребенка, развивая его внимание, 

память, обостряет способность к наблюдениям и обобщениям, делает более 

тонким и восприимчивым его слух, воспитывает ощущение формы, гармонии. 

Репертуар способствует нравственному и эстетическому воспитанию детей, 

формирует их вкусы и взгляды, укрепляет чувство любви к своей Родине и 

народу, повышает ответственность перед коллективом. 

Выбором репертуара для детского певческого коллектива занимаются 

главным образом хормейстер и концертмейстер. Многое зависит от их 

педагогического и музыкального опыта, а также их культуры. Высокий 

творческий потенциал преподавателей – залог воспитания интереса детей к 

музыкальному творчеству и любви к хоровому искусств. 
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В нынешнее время, в век технологий и прогресса, музыка  неизменно 

проникает в жизнь и сознание детей. Музыка звучит  по радио, телевидению, в 

кино и даже телефонах. Дети с легкостью ее воспринимают и понимают. 

Большая удача, когда ребенок попадает в музыкальную школу и у него 

появляется возможность узнать о музыке гораздо больше.  И конечно, в самом 

начале  занятий музыкой, ребенка нужно заинтересовать. На первых этапах  

одним из способов является игра в ансамбле с педагогом. Творческий процесс 

можно начинать даже до изучения нотной  грамоты. Подбирая по слуху 

мелодии, педагог вовлекает ученика в совместное творчество. Ребенок может 

исполнять порой всего лишь одну или две ноты. Но когда эти «две ноты» 

наполняются разнообразием гармоний в партии учителя, звучание становится 

ярким, и у ребенка создается впечатление, что это именно он создал такую 

красоту!  В результате воображение и интерес к данному процессу  у ученика 

усиливается. Г.Г. Нейгауз писал: «С самого первого занятия ученик вовлекается 

в активное музицирование. Совместно с учителем он играет простые, но уже 

имеющие художественное значение пьесы. Дети сразу же ощущают радость 

непосредственного восприятия хотя и крупицы, но искусства. То, что ученики 

играют музыку, которая у них на слуху, несомненно, будет побуждать их как 

можно лучше выполнять свои первые музыкальные обязанности. А это и есть 

начало работы над художественным образом, работы, которая должна 

начинаться одновременно с первоначальным обучением игре на фортепиано. 

При помощи равномерной игры лишь одной ноты не только устанавливаются 

метрические соотношения, но и дается возможность работы над несколькими 

контрастными звуковыми образами….В ансамбле учитель – ученик 

устанавливается единение не только между ними обоими, но и – что ещѐ более 

важно – гармоническое взаимодействие между учеником и композитором при 

посредстве педагога»[2]. 
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Позже ученик начинает играть простые ансамблевые пьесы по нотам. Это 

помогает закрепить знания нотной грамоты и штрихов. Педагог и ученик по-

прежнему могут быть партнерами. Несомненно, что с педагогом играть 

удобнее. Педагог контролирует ритм и темп, всегда подхватит и подождет 

ученика.  

Но приходит время, когда нужно подобрать партнеров  правильно и умело. 

Будет не лишним подробнее узнать информацию о воспитанниках. Необходимо 

учесть возраст (желательно чтобы они были одного возраста), характер и 

совместимость ребят (лучше одного пола, чтобы избежать стеснения и 

скованности), пианистические  и технические навыки. А также, очень 

продуманно подобрать программу и грамотно распределить партии. 

В первую очередь детям нужно рассказать о правильной посадке за 

инструментом. Есть два вида фортепианного ансамбля – на одном рояле и на 

двух. Дуэт на двух инструментах чаще всего используется в  концертных 

выступлениях. Есть определенные преимущества этого дуэта – это полная 

свобода, ведь у каждого музыканта свой инструмент. На двух инструментах 

чаще всего играют музыканты с опытом, а для начального этапа все-таки лучше 

игра в четыре  руки на одном инструменте. Ученики должны уметь четко знать 

свои границы на клавиатуре, а также сидеть за инструментом так, чтобы их 

руки не мешали друг другу. Преодолевая некоторые сложности в посадке, 

нужно научить учеников слышать и слушать партнера. Благодаря этому, они 

будут воспринимать свой дуэт как единое целое, чувствовать и поддерживать 

друг друга. 

Прежде всего, в ансамбле мы стараемся стремиться к синхронности 

исполнения. Ученики должны одинаково чувствовать темп и ритм еще до 

начала исполнения. Чтобы облегчить момент одновременного  вступления 

партнѐров, нужна тренировка. Можно использовать еле заметный жест-сигнал 

одним из ребят. А также, вместе с этим жестом необходимо взять дыхание, что 

поможет начать исполнение одновременно. Синхронность важна и в окончании 

произведения. Вообще, одним из основных критериев гармоничных дуэтов 

является именно синхронность. Ее легко нарушить даже малым отклонением от 

темпа, ритмического рисунка. Это проявляется в изменениях динамических 

оттенков,  сложных ритмов и смене длительностей. 

Особое внимание следует обратить на работу над педализацией. Ученикам 

сразу нужно рассказать, что ответственность за педаль несет исполнитель 

второй партии. Вторая партия служит гармонической основой для мелодии, но 

слушать мелодическую линию нужно очень внимательно. Отработать педаль 

необходимо очень тщательно, ведь неточное ее исполнение может сделать 

басовую партию перегруженной. В качестве отработки  в классе, можно 

применить способ игры ученика, исполняющего  первую партию и одной 

педали у его партнера, исполняющего партию баса. Это достаточно сложно, но 

дает хороший результат в достижении слухового контроля. 

Не менее важное место в фортепианном дуэте имеет работа над 

динамикой. Конечно, исполнение в четыре руки  дает возможность звучать 

инструменту гораздо богаче, даже оркестрово. Обсудив с учениками 



  Щедринские чтения                                                                                     № 3/2022 

  
115 

 

  

динамический план, сразу нужно определить место кульминации и выстроить 

подход к ней.   

На чтение с листа, к сожалению, тратится не так много времени. Ансамбль 

и здесь может оказать большую помощь. Можно попробовать найти в 

расписании педагога двух учеников, занятия которых находятся рядом, 

выделить от каждого урока совсем немного времени и потратить его на чтение 

с листа в четыре руки.  

Очень важно правильно  подобрать  репертуар. В него необходимо 

включать произведения разнообразные по жанру, характеру и по степени 

сложности. Они не должны быть сложнее пьес по специальности, т.к. могут 

возникнуть исполнительские трудности, что может помешать работе над 

музыкальным и художественным образом. Игра в ансамбле решает особые 

задачи: умение учеников слушать себя и одновременно слышать и 

контролировать звучание обеих партий.  Они должны быть единым целым, 

быть ответственными, уступать партнеру, иметь взаимопонимание и быть 

уступчивыми. У детей, играющих в ансамбле, лучше и быстрее развивается 

мышление, воображение, реакция и сообразительность. 

Ученики со средними способностями имеют возможность в ансамбле 

принимать участие в концертных выступлениях. Более слабый ученик невольно 

подтягивается, и оба ученика становятся равноправными партнерами. Такая 

игра в дуэте приносит большое удовлетворение и радость от совместного 

творчества.  

Фортепианный ансамбль  является неотъемлемой частью учебного 

процесса. И даже, пусть  в небольших объѐмах, совместное музицирование  

помогает приобрести ученику целый комплекс умений и навыков, которые 

помогут ему в творческом развитии на начальном этапе обучения. Игра в 

ансамбле позволяет развивать и воспитывать творческие  качества юного 

музыканта.  
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Для большей мотивации юных музыкантов к исполнительской 

деятельности, мы, преподаватели, находимся в постоянном поиске новых и 

разнообразных приемов работы с учащимися. 

Обучение юных музыкантов еще на начальном этапе представляет собой 

сложный, но захватывающий процесс. В работе чаще всего используются 

произведения, которые просты с художественной точки зрения, и случается, 

что ученик через некоторое время теряет интерес к занятиям.  

С этой целью – стимулировать и мотивировать интерес ребенка к 

занятиям, делая учебный процесс более увлекательным (в очном и 

дистанционном обучении), для активизации сольного и ансамблевого 

музицирования, с 2019 года в репертуарный «багаж» учащихся фортепианного 

отделения были включены пьесы с фонограммами. Эти произведения своим 

красочным и насыщенным звучанием заставят даже самое простое сочинение 

заиграть новыми, свежими музыкальными красками. 

Занятия с фонограммой в домашних условиях дают ощущение игры в 

оркестре, ансамбле, развивая музыкальный вкус ребенка и раскрывая 

творческий потенциал учащихся, а также дают возможность родителям 

поверить в способности своего ребенка. 

Играть с фонограммой интересно и увлекательно! Ребѐнок с 

удовольствием музицирует дома. В итоге – исполнение получается красивым, 

грамотным и эмоционально привлекательным для детей. 

Игра под фонограмму воспитывает у исполнителя ряд важных 

профессиональных качеств: 

1. вовлечение учащегося в активный творческий процесс: ребенок еще не 

умеет самостоятельно достигать насыщенности исполнения, но вливаясь 

своей партией, как составной частью, в оркестровую фонограмму, в 

большей степени начинает чувствовать себя музыкантом, раньше познает 

выразительные возможности музыки в их наибольшей для данного 

момента полноте и чувствует себя частью музыкального целого;  

2. воспитание дисциплины исполнения – отсутствие запинок, заминок 

раздумываний и т.д.  Тут уж ничего не поделаешь – фонограмма ждать не 

будет. А значит, надо хорошо выучить текст. Здесь фонограмма и помогает 

юному пианисту. Она движется вперѐд, и нужно играть вместе с ней без 

ошибок и остановок. Ученик таким образом, привыкает к строгой 

дисциплине исполнения; 

3. развитие чувства ритма, формирование метроритмической стабильности. 

Навык играть в едином темпе очень важен. Начинающий пианист часто то 

замедляет, то ускоряет темп. Он может замедлить произведение в сложном 

месте, там, где этого делать нельзя или, напротив, пропустить паузу. Это 

естественно – у юного музыканта ещѐ нет внутренней ритмической 

пульсации. Игра с фонограммой  помогает построить еѐ  в самые 

кратчайшие сроки; 

4. формируется навык играть произведение  в разных темпах. Фонограмма 

ускоряет мыслительный процесс ученика, не дает ему рассредоточиться и 

развивает навык концентрации внимания;  
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5. воспитание слушающего музыканта, навыки ансамблевой игры: ребѐнок 

начинает слушать своего ансамблевого партнера. На практике оказывается, 

что некоторые дети поначалу и не понимают, что нужно слушать 

фонограмму и играть с ней вместе. В таком случае преподаватель 

целенаправленно активизирует слух ребенка, вовлекая его в активный 

процесс. Учащийся начинает слушать вступление в произведении, 

многотембровую фактуру. Один инструмент подскажет ему, где вступить, 

другой продублирует фортепианную мелодию, третий исполнит мелодию 

проигрыша. Это обогащает чувственное восприятие музыки, учит 

прислушиваться к различным тембрам. Слух ребенка постепенно 

становится более чутким, обретая навык вычленять из многослойной 

фактуры подголоски, отдельные инструментальные реплики, по которым 

он сознательно или интуитивно ориентируется, играя пьесу в 

сопровождении виртуального оркестра; 

6. эмоциональность, выразительность исполнения: электронный 

ансамблевый партнер подсказывает ученику характер исполнения, 

характер атаки звука, темп, динамику, стиль произведения и т.д.;  

7. развитие межпредметных связей с дисциплинами теоретического цикла: 

разучивание пьес с фонограммами помогает учащимся усвоить и закрепить 

на практике такие понятия, как «мажор» и «минор», мелодические и 

гармонические интервалы, аккорды и т.д.; развивается умение чувствовать 

музыкальную форму произведений (период, простая двухчастная, 

трѐхчастная форма, рондо, вариации и пр.). 

 

В репертуарный «багаж» юных пианистов были включены произведения 

Е.Олѐрской, Е. Дэвис, Т. Киселевой. 

В основе инструментовки фонограмм у авторов используются 

инструменты симфонического оркестра. Фонограммы записаны в различных 

стилевых традициях: в стиле классической музыки, эстрадной, симфонической, 

камерной, в стиле музыки различных народов мира – с разнообразным 

инструментальным составом. Есть фонограммы для классического репертуара 

других композиторов.  Многие фонограммы, снабжены различными темповыми 

вариантами, а также вариантами «плюс» и «минус». «Плюс» – с дублированием 

фортепианных партий, «минус» – без дублирования.  

Процесс внедрения фонограмм во время занятий должен происходить 

постепенно. Начинать лучше с записи в формате «плюс», где уже имеется 

записанная партия сольного инструмента. Таким образом, ученик сможет 

послушать образцовый пример исполнения того же сочинения, и на первых 

порах исполнения под запись у него будет возможность ориентироваться на 

более эталонный вариант исполнения. 

Использование фонограмм предполагает  техническую оснащенность в 

классе:  музыкальный центр, компьютер, планшет, портативная bluetooth 

колонка или обычный мобильный телефон.  

Наблюдая за учащимися в процессе работы, мы видим, что включение в 

репертуар учащихся произведений с фонограммами приносит неоспоримую 
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пользу – исполнение пьес раскрепощает ребенка, снимает зажатость, страх 

публичных выступлений, развивает самостоятельность, доставляет юным 

музыкантам истинную радость.  

Исполняя произведения под фонограмму, он ощущает себя настоящим 

артистом, играющим в сопровождении целого коллектива. К тому же очень 

удобно с таким виртуальным оркестром заниматься и репетировать дома, 

выступать перед сверстниками в школе, на других концертных площадках. 
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Творчество Родина Константиновича Щедрина можно назвать 

музыкальным камертоном времени, отражающем животрепещущие духовные 

запросы российского общества, камертоном, точно резонирующем в плане 

передачи основополагающих идей, проблем мыслящего человека, ищущего 

ответы на вечные вопросы. Наверное, поэтому, одним из важных и 

центральных направлений для этого композитора становится область духовной 

музыки – сочинения, напрямую или косвенно связанные с литургической 

тематикой. 

Наиболее весомо эта тема зазвучала в произведениях Р.Щедрина, начиная 

с конца 1980-х годов, когда он создает «Стихиру на 1000-летие Крещения 

Руси» для симфонического оркестра (1987) и «русскую литургию» 

«Запечатленный ангел» для смешанного хора и свирели (1988). Но скрытое 

религиозное начало присутствовало и в других его сочинениях советского 

периода, не связанных напрямую с религиозными источниками (сюжетом или 

цитатами церковных песнопений). Таковы «Звоны» и «Автопортрет» для 

симфонического оркестра, «Фрески Дионисия» для 9 инструментов, цикл 

фортепианных пьес «Тетрадь для юношества», одухотворенные стилистикой 

знаменного распева, поэтикой колокольного звона и возвышенным звучанием 

молитвенно-хоральных эпизодов. 19 декабря 2002 года в Нью-Йорке прошла 
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премьера оперы для концертной сцены на сюжет Н. Лескова «Очарованный 

странник», а 25 октября 2006 года в Москве состоялась премьера хоровой 

оперы «Боярыня Морозова». 

По словам Р.Щедрина, в его семье отношение к русской православной 

культуре было глубинным и искренним, поскольку его дед служил 

священником, отец и дяди композитора окончили Тульскую духовную 

семинарию. Позже Родион Константинович получит образование в Московском 

хоровом училище А. Свешникова, в которой он познакомится с богатейшим 

пластом хоровой музыки – сочинениями Д.Бортнянского, П.Чайковского, 

С.Рахманинова, П.Чеснокова, А.Гречанинова, А.Кастальского и др. 

Тема духовной музыки, представленная в самом широком аспекте, 

получает развитие в операх Р.Щедрина, где он обращается к глобальным 

вопросам: о смысле человеческого существования, о жизни, ее ценностях и 

цене, которую приходится платить за их отстаивание, о душе и вере, о России, 

ее народе и власти. Опера «Боярыня Морозова» наряду с хоровой музыкой 

«Запечатленный ангел» и оперой «Очарованный странник» продолжает важную 

для композитора тему, связанную с духовно-религиозной традицией в русском 

искусстве. Так, в «Запечатленном ангеле» путеводной нитью для главных 

героев повести – старообрядцев оказывается образ иконы; в «Очарованном 

страннике» духовный поиск героя – путь в монастырь, к Богу; в «Боярыне 

Морозовой» речь идѐт не столько о духовном поиске, сколько о духовном 

подвиге, твѐрдости духа, самопожертвовании во имя чистоты веры. 

Обратимся к рассмотрению одного из драматических образов русской 

истории XVII века – образу боярыни Морозовой, ставшей одним из главных 

духовных лидеров старообрядцев и героиней одноименной оперы Р. Щедрина. 

Феодосья Прокофьевна Морозова (1632-1675), урождѐнная Соковнина – 

принадлежала к одной из влиятельных и богатейших семей России в XVII веке. 
«Дома прислуживало ей человек триста. Крестьян было 8000, <...> ездила она в 

дорогой карете, устроенной мозаикою и серебром, в шесть или двенадцать 

лошадей с гремячими цепями, за ней шло слуг, рабов и рабынь человек сто, 

оберегая еѐ честь и здоровье» [6]. Ее муж (Глеб Иванович) был родным братом 

Бориса Ивановича Морозова – воспитателя царя Алексея Михайловича, а ее 

брат позднее станет воспитателем будущего царя Петра. 

Духовным отцом Феодосьи Морозовой был протопоп Аввакум – идеолог 

и лидер старообрядческого движения. Не приняв «никоновы новины», 

Ф.Морозова образовала в своем доме общину староверов, переписывалась со 

ссыльным Аввакумом, помогала его семье. Около 1670 года она тайно 

подстриглась в монахини под именем Феодоры. Феодосья, а вместе с ней и еѐ 

сестра Евдокия Урусова (тоже духовная дочь Аввакума) открыто следовали 

наставлениям своего духовного отца, поддерживали его последователей и 

деньгами, и кровом. Царь Алексей Михайлович после безуспешных попыток 

погасить противостояние боярыни Ф.Морозовой ссылает ее вместе со своей 

сестрой Е. Урусовой в Боровск, где они и умирают от голода и холода в 

земляной яме. 
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В старообрядческой традиции Ф. Морозова почитается как святая 

мученица, день ее памяти приходится на 11 сентября. Житие Морозовой, 

написанное ее родным братом Федором Прокопьевичем Соковниным – один из 

ранних памятников старообрядческой агиографической литературы [1; 4]. 

Образ боярыни Морозовой – один из самых ярких и драматических в 

русской религиозной истории, для старообрядцев он является таким же 

знаковым, как личность и духовное служение самого протопопа Аввакума или 

мужество и стойкость соловецких старцев, описанных в «Истории о отцех и 

страдальцех соловецких». 

Память и любовь к мученице за веру Ф. Морозовой в старообрядческой 

традиции сохраняется и в XXI веке. Широкое распространение получило не 

только житие боярыни Морозовой, но и духовный стих о ее физических 

страданиях. Так, в мае 2022 года в результате экспедиционной работы 

коллектива Саратовской консерватории в селе Подлесное Хвалынского района 

был записан духовный стих о боярыне Морозовой. Информант, матушка 

Феврония, основательница в указанном селе скита белокриницкого согласия, не 

только исполнила этот духовный стих, но и подробно рассказала историю 

гибели боярыни Морозовой, о ее готовности принести земную жизнь в жертву, 

обречь на гибель своего единственного сына, не свернув с истинной веры, 

«древлего благочестия». Боярыня Морозова остается эталоном стойкости и 

готовности принести себя в жертву, чтобы защитить чистоту святоотеческого 

предания, веру своих отцов. Представляется, что именно эта идея оказалась 

близкой и Р.Щедрину. 

Опера «Боярыня Морозова» (полное название «Житие и страждание 

боярыни Морозовой и сестры ее княгини Урусовой») – «русская хоровая опера 

в двух частях для четырех солистов, смешанного хора, трубы, литавр и 

ударных» на либретто композитора, опиравшегося на хорошо известные 

исторические и агиографические источники: «Житие боярыни Морозовой, 

княгини Урусовой и Марии Даниловой», «Житие протопопа Аввакума», письма 

Аввакума к своим духовным дочерям Морозовой и Урусовой и его же «Слова 

плачевного о трех исповедницах». 

Как указывает в своих «Автобиографических записях» композитор, 

воплощение образа боярыни Морозовой было для него очень важным. «Это моя 

давняя мечта, с которой я прожил долгие годы. … Мечта зачиналась с 

протопопа Аввакума. С его великого бессмертного ―Жития‖. Думал я об 

опере… Но в целое драматическое действо трагический исторический сюжет 

никак у меня не складывался. Сценического движения явно было мало… – А 

что, если я поставлю боярыню Морозову? … Центральный женский образ – для 

меня лично – был всегда привлекательнее. А точнее сказать, завлекательнее 

образа мужского… Ко дню ареста ей (Морозовой) было 39 лет. Она была не 

только самая богатая, но и самая красивая женщина в России (далее о гипотезе 

сложных личных взаимоотношений Алекс. Мих. и Морозовой). Мне хотелось 

музыкальной интонационной лексикой выразить свое видение облика 

Морозовой. Даже зрительское. Какой она могла быть. Может и поспорить с 

Суриковым» [5]. 
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Естественно, обращаясь к историческим источникам, композитор не мог 

игнорировать значимый опыт художественного воплощения образа 

Ф. Морозовой – картину Василия Сурикова «Боярыня Морозова» (1887), где 

образ страдалицы за веру передан в соответствии с официальной идеологией 

XIX столетия. Боярыня Морозова у В.Сурикова – это несокрушимый дух и 

фанатичная вера, тогда как Р.Щедрин показывает нам другой образ – более 

многоплановый. 

В опере Ф.Морозова предстает не религиозным лидером, ведущим за 

собой людские массы, а человеком, совершающим свой духовный подвиг, 

идущим своим путем, верно и трудно. Поэтому образ героини в опере 

Р.Щедрина не столь зрелищен, аффективен и патетичен. Он тих и трагичен. 

Именно такой портрет рисует музыка Р.Щедрина, исключительно 

изобразительная по своей сути, но изобразительность в ее характеристике 

обобщенная. Композитор средствами музыки передает ее (Морозовой) стать, ее 

красоту, внутреннее и внешнее достоинство, величие, которые сохраняются 

даже в последней предсмертной сцене. Пожалуй, только по отношению к сыну 

проявляется большая чувственность героини, но, страдая как мать, безгранично 

любя своего сына, Феодосья не отрекается от «древлего благочестия». 

Морозова – типичная мученица, страдалица за веру. 

Лаконичность оперы, отсутствие сюжетной развернутости, 

многовекторности, не способствует показу главной героини в разных 

жизненных ситуациях. Композитор фиксирует внимание на одной, но 

исключительно важной черте героини, одном ее духовном состоянии: 

стремление следовать правой вере. Это ее цель, ее мученический подвиг. И 

если в Житии образ Морозовой наиболее многогранен: она предстает и как 

святая, и как обычный человек, даже испытывает страх («Феодора же вмале 

ужасшися, разуме, яко мучители идут…»), то Р.Щедрин высвечивает лишь 

главные черты ее образа: мужество, стойкость в вере и любовь, нежность к 

сестре и сыну. 

Образ Морозовой потому так обобщен и потому в ее характеристике так 

немного личностного, открыто эмоционального, патетичного, что он уподоблен 

иконе, житийному облику Феодосьи, где личностное, сиюминутное отходит на 

второй план, а на первый выходит лик – идея, образ, константа. По словам 

историка И.С.Лукаша, «Боярыня Морозова – одна из тех, в ком 

сосредотачивается как бы все вдохновение народа, предельная его правда и 

святыня, последняя, религиозная тайна его бытия» [2]. Такая ее характеристика 

объясняет готовность к принесению в качестве жертвы не только своей жизни, 

но и жизни своего единственного сына. Напомним, что в музыкальном 

отношении часть под названием «Убийство сына Морозовой» является одной 

из самых ярких и многоплановых, едва ли не самой протяженной по времени, и, 

несомненно, одной из кульминационных в драматическом плане. «Сына своего 

мѐртвым узрю, а от веры не отрекусь», — страшные слова произносит 

Морозова. Р.Щедрин сгущает краски, вводя партию Вани — несколько раз 

взывает детский голос: «Мамо, не остави, не остави!». Но правоверная мать 

непреклонна, и после этого эпизода странные ощущения оставляет следующая 
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часть, «Плач Морозовой по сыну», раскрывающая не только силу духа, 

стойкость героини, но и ее душевное страдание. 

Р. Щедрин в своем интервью об опере назвал боярыню Морозову «анти-

Кармен» [3]. Почему у композитора возникла такая ассоциация? Возможно, он, 

противопоставляя, на самом деле невольно сравнивает этих героинь, которые, 

как это ни парадоксально, имеют свои характеристические пересечения. Обе 

героини – сильные личности, внутренне свободные. И эта свобода дает им силу 

отстаивать свои взгляды на жизнь. Эти взгляды и духовные приоритеты 

абсолютно разные, но они выстраданы ими, это их нравственный выбор, 

нравственная ось. И ей они остаются верны, несмотря ни на какие жизненные 

препятствия. Они сознательно делают свой выбор и идут по своему пути до 

конца. 

Представляется, что такой целостный, духовно богатый, хотя и далеко не 

всегда полностью положительный женский образ, приходит в музыку 

Р.Щедрина из отечественной оперы XIX века, и ориентиром для композитора 

служила не только опера Ж.Бизе. Мы можем вспомнить образы Марфы из 

«Хованщины» М.Мусоргского, Февронию из «Сказания о великом граде 

Китеже и деве Февронии» Н.Римского-Корсакова, даже Наташу из «Русалки» 

А. Даргомыжского и многих других. Все эти женские образы очень разные, но 

всегда целостные, глубокие и действенные. Именно они являются узловым 

драматургическим центром опер. Естественно, что сюжетно образу Морозовой 

наиболее близок образ Марфы. Марфа и боярыня Морозова – представители 

одного времени, для них обеих главный вопрос жизни – это сохранение 

истинной веры, «древлего благочестия». Безусловно, эти героини абсолютно 

по-разному показаны М.Мусоргским, композитором романтической эпохи, 

которая так или иначе, но нашла свое отражение в музыкальной драматургии 

русского классика XIX в., и более рационально, но столь же глубокого 

мыслящим, и трагическим композитором  века XXI – Р.Щедриным.  

Прежде чем перейти к рассмотрению музыкальной стилистики партии 

Ф.Морозовой, обратим внимание на жанровые признаки этой оперы. Сам 

композитор обозначает жанр этого сочинения как «хоровая опера», маркируя 

важнейшее качество русской музыкальной культуры. Истоки хоровой оперы – 

это средневековое богослужебное пение, в православной церкви – 

исключительно хоровое, ансамблевое. Кроме того, до середины XVII века 

русская богослужебная церковно-певческая практика ориентировалась на 

традиции знаменного пения, монодического по своей сути. Хоровое пение в 

церкви отражает ключевые эстетические моменты христианства: 1) это 

ангельское пение, а потому никакое инструментальное звучание здесь 

недопустимо; 2) это пение обращено не к внешнему и преходящему, а к 

вечному, оно способствует нравственному очищению и преображению; пение, 

врачующее человека, отсюда строгость и аскетичность его звучания; 3) хоровое 

(а в эпоху средневековья еще и монодическое) пение как проявление 

соборности – одного из важнейших понятий русской мировоззренческой 

системы. 
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Таким образом, обращение к жанру хоровой оперы для Р.Щедрина 

онтологически важно. Хоровая опера – это пролонгация русской певческой 

традиции, обращенная к основным характеристикам православного 

богослужебного обряда. Важен и другой аспект интерпретации жанра. 

Напомним, что второе название оперы – Житие. Причем, композитор 

сосредотачивает свое внимание именно на последнем этапе жизни боярыни 

Морозовой, связанном со страданиями за веру, что позволяет провести 

аналогию с композицией страстей. Жанровые признаки страстей проявляются в 

следующем: житие и евангелие как повествование о жизни праведника; главная 

героиня – Ф. Морозова – не живой реалистичный образ, а лик, икона – это 

«видимое изображение мира невидимого», мира идеального, вечного. 

Аналогично строятся богослужебные тексты и мелос древних песнопений. В 

связи с этим образ главной героини решен композитором подобным образом и 

несет в себе черты лика, иконы – надмирного и обобщенного звучания. 

Поэтому музыкальную речь Ф.Морозовой характеризует в большей степени 

отстраненность, а не эмоциональность, экспрессивность, поэтому нет излишней 

надрывности и при оплакивании сына, и в споре с царем. Все вышесказанное 

позволяет считать, что житие Морозовой автор прочитывает, в первую очередь, 

духовно, а не открыто эмоционально, экспрессивно. 

Отметим и признаки ораториального стиля. Во-первых, это обобщенная 

характеристика персонажей, не действие, а рассказ о нем, констатация, взгляд 

со стороны, что снимает эмоциональную открытость. Эмоция сильна, но она 

запрятана вглубь, сдержанна. Более того, авторское «субъективное» 

высказывание в опере дозировано: композитор не позволяет себе лирических 

отступлений и не берет на себя функцию эмоционального комментатора. 

Во-вторых, в опере нет предыстории и обоснования правильности 

выбранного духовного пути героини: правота мученицы заранее принята на 

веру… Действие здесь не развивается, а лишь «обозначается»; реплики 

действующих лиц выглядят цитатами, хор не персонифицирован – он 

«отвечает» и за народ, и за летописца, и даже за звуковые галлюцинации (как у 

Прокофьева в «Войне и мире»). Лексика героев декларативна и лапидарна. 

В-третьих, важную роль в опере выполняет хор (народ) – соучастник 

события. Причем, характеристика хора многопланова и даже противоречива: 

народ и любопытствующий, и глумящийся над боярыней, и сочувствующий ей. 

Хор как соучастник действия повторяет и усиливает жестокие слова обвинения 

царя Алексея Михайловича и других, не поименованных в опере гонителей 

Морозовой и ее сестры, с другой стороны, хор как представитель народа 

выступает и комментатором, свидетелем, жалеющим бедных страдалиц. 

Так, в № 1 «Анафема» хор многопланов. С одной стороны, он звучит как 

втора партии Морозовой. В этих фрагментах преобладает монодическое 

звучание, близкое знаменной стилистике. С другой стороны, – хор выступает 

как втора Царя, и здесь преобладает многоголосное полифоническое звучание. 

Таким образом, уже в первом номере оперы дается дифференциация хора как 

метафора раскола в обществе и в церковной практике.  
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С аналогичной многоплановостью звучания хора мы встречаемся в № 7 

«Пытки», где на первое место выходит хор, тогда как образ Морозовой словно 

растворен в нем (Морозова – как один из представителей этого народа). И в 

этом же хоре звучит отторжение героини и приговор: «О, исчадья ехидницы, 

вражьи души… – на дыбу!». Такая многоплановая и противоречивая 

интерпретация образа народа вызывает устойчивые ассоциации со «Страстями 

по Матфею» И. С. Баха, где хор скандирует «Распни!», а потом оплакивает 

Христа. 

Более того, именно в хоре отражена ключевая мысль оперы и идея 

раскола, которая раскрывается в № 10 «Смерть княгини Урусовой». В хоровой 

партии озвучивается главная причина раскола: «Выпросил у Бога светлую 

Россию сатона» – боязнь осквернения Православия, боязнь ереси. 

В этой противоречивости показа образа народа в хоровой партии оперы 

кроется драматизм эпохи, когда сложно и конфликтно накладываются одна на 

другую две мировоззренческие парадигмы: средневековая и нововременная 

барочная. Таким образом, Р.Щедрин показывает конфликтность XVII века с 

разных точек зрения: религиозно-исторической и культурно-эстетической. В 

этом отношении трудно не согласиться с Л. Е. Гаккелем: Р.К.Щедрин –

стравинианец, то есть у него «удивительная способность к «замыслам», к 

сотворению композиционных идей вне представимого и привычного, а затем – 

к технически блестящему воплощению этих идей» [6]. 

Наконец, обратимся к музыкальной стилистике партии боярыни 

Морозовой. Логично было бы предположить, что для характеристики одного из 

духовных старообрядческих лидеров, и вообще теме старообрядчества, 

композитор обратится к стилистике знаменного распева. Действительно, 

отдельные стилевые проявления знаменного пения мы встречаем. Однако, 

композитор вполне осознанно не дает в опере ни одной цитаты. Для Р.Щедрина 

важна не буква, но дух. И в этом он последователен: не портрет, но лик, не 

внешнее, но внутреннее родство. Строгость и аскетичность средневекового 

знаменного пения проявляется не столько в интонационном поле, сколько в 

характере звучания мелодической линии: сдержанной, суровой, очень 

собранной и внутренне сосредоточенной. К другим признакам знаменного 

распева в опере отнесем опору на попевочное развитие музыкального 

материала; принцип варьированной повторности, частую опору на поступенное 

движение. 

Специфика вокальной речи в «Боярыне Морозовой» определяется 

своеобразным интонационным сплавом знаменного распева и народного плача, 

как, например, в № 6 «Плач Морозовой о сыне», звучащий после отравления 

мальчика. Это сольный номер, где боярыня показана как глубоко страдающая 

от горя мать. Она знает, что в смерти ребѐнка виноваты еѐ принципы и 

убеждения, и обвиняет себя за это: «Аз есмь вина твоей смерти, чадо...». Партия 

боярыни основана на традиционных интонациях плача и колыбельной; плавное 

ритмическое движение восьмыми и нисходящие секундовые интонации 

имитируют текущие по лицу слезы. Партия хора основана на выдержанных 

звуках и повторяет ритмический рисунок вокальной партии Морозовой. Так, 
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хор, дополняя и оттеняя звучание героини, «поддерживает» ее морально и 

душевно. 

Представляется, что отсутствие прямых цитат из музыки современной 

сюжету, либо ее стилизации выявляет художественную задачу композитора: 

Ф.Морозова – символ, носитель идеи, а не просто конкретный субъективный 

персонаж. Для Р.Щедрина важна не столько аутентичность, сколько показ 

драмы, величия и силы духа героини. Напомним слова Морозовой, обращенные 

к сыну: «Нам, чадо, настало время подвига». И в этом кроется драматизм 

переходной эпохи, который оказывается исключительно актуальным и в XX, и 

в XXI веках. Р. Щедрин в указанном интервью говорит: «история ничему не 

учит», напомним изречение Р. Вагнера: «история – это цепь случайностей». Эти 

печальные и справедливые сентенции показывают важность темы 

нравственного выбора человека, защиты своих убеждений. И в этом отношении 

в истории проблематика оперы и образ главной ее героини – боярыни 

Морозовой оказывается актуальными и животрепещущими для разных 

поколений человечества. 
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В.М.Семенова  

МБУ ДО ДШИ Лицей искусств г.о.Тольятти 

Schkol-iskusstv@yandex.ru 

 

Музыкальное исполнительство существует уже ни одно столетие, но 

вместе с тем приходится согласиться с тем фактом, что до сих пор ещѐ не 

решены основополагающие вопросы воспитания двигательного аппарата 

молодых музыкантов. И дело здесь не в недостатках теоретических и 

практических данных, накопленных за это время, а в ограниченности, 

противоречивости и часто, однобокости выводов из них. До сих пор 

существуют некоторые проблемы формирования исполнительской техники. 

Глубоко изучив эту проблему, мы ищем наиболее продуктивное решение всех 

задач, поставленных программами ФГТ. 

Цель данной работы - поиск наиболее эффективных методов 

формирования исполнительской техники домриста на основе изучения 

классической и современной методики преподавания. 

Руки человека – один из самых совершенных аппаратов, созданных когда-

либо природой. По своим возможностям, всеобъемлющей тонкости функций, 

отзывчивости и готовности выполнять приказы мозга они не имеют себе 

равных. Но вместе с тем, руки человека очень хрупкий организм и 

потребительское, бездумное отношение к ним может привести к необратимым 

последствиям. И какое знание, и умение может быть полноценным, если оно 

происходит без азбучных истин. Ведь любая профессия, любая наука 

начинается с усвоения элементарных знаний. И каким бы скучным не казалось 

условие этих истин – без них всѐ-таки невозможно стать грамотным 

специалистом. Работа педагогов-домристов Лицея искусств над теорией и 

практикой в данной области исполнительства создаѐт прочный фундамент для 

успешного профессионального развития наших выпускников и помогает им в 

дальнейшем. 

Автоматизация двигательных навыков домриста освобождает внимание 

исполнителя от наблюдения за деталями движений, экономит нервную 

энергию, способствует исполнительской свободе и освобождению в движениях. 

При выработанном навыке осознаѐтся лишь общий характер и результат 

движения, детали его протекают автоматически. Причем, случайные, 

необычные раздражители, как правило, уже не нарушают автоматически 

текущих движений. Благодаря этому, домрист во время исполнения может 

переключить внимание на художественные задачи и, в то же время, точно и 

ловко исполнять технически трудные места без срывов. 

mailto:Schkol-iskusstv@yandex.ru
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Сознание при этом сохраняет общую ведущую роль, что и даѐт возможность, в 

известной мере, управлять автоматизированными движениями. Однако, 

внесение в игру новых элементов (фразировки, звука, темпа) даже при 

закреплѐнном автоматизме требует контроля сознания за протеканием 

движений. 

Игра на любом музыкальном инструменте считается практикой высшего 

уровня, так как при этом взаимодействуют практически все сенсорные системы. 

При этом задача, решаемая каждой из них, предельно трудна. Кроме того, сами 

двигательные акты в не меньшей степени сложны – в них задействованы 

многие мышцы организма, опорно-двигательный аппарат, крупные мышцы 

спины и шеи, мышцы ног, мышцы кистей рук, сгибатели-разгибатели и другие. 

Тонкость, «членораздельность» и, вместе с тем, синхронизированность и 

своевременность движений требует порой необыкновенной виртуозности, 

натренированности и тонкости «настройки» всего организма. 

Когда речь идет о технике, то в виду имеется та сумма знаний, умений, 

навыков, приемов игры на домре, при помощи которых юный лицеист 

добивается нужного художественного звукового результата.  

Технику нельзя создавать на пустом месте. Для этого следует использовать 

все имеющиеся у человека природные анатомические возможности, начиная от 

еле заметного движения сустава пальца до основной точки опоры- ощущения 

на стуле. Прежде всего, стоит определить, что такое техника музыканта-

домриста. А это - и беглость и ловкость пальцев, и  умение сыграть «в темпе» 

гаммы, арпеджио, октавные пассажи, комбинации из двойных нот и т.д. и при 

этом цепко, уверенно держать медиатор, чтобы не было призвуков. 

Бесспорно, и беглость, и ловкость, и четкость - все это входит в понятие 

техники. Но отнюдь не исчерпывает его. Если подходить к развитию техники с 

общеэстетических позиций - это умение художника выразить в своем 

творчестве именно то, что он желает выразить, это возможность 

материализовать свой замысел в звуках. 

Существуют различные систематики техники. Установившееся 

традиционное подразделение техники на мелкую (пальцевую) и крупную 

(аккордовую) в общем, сохраняет свое значение и в настоящее время. Исходя из 

этого подразделения, опирающегося на приемы музыкальной фактуры, виды 

техники домриста дифференцируются следующим образом: к мелкой технике 

относятся трелеобразные упражнения, тетрахорды в домровой технике, 

гаммообразные последовательности в одной позиции, двухоктавные гаммы. К 

крупной технике домриста  относятся: любые гаммообразные 

последовательности со сменой струн и позиций в достаточно быстром и 

предельновозможном для данного инструмента темпе; смена позиций, скачки и 

арпеджио по всему диапазону инструмента; любые последовательности 

двойных нот и аккордов.  

В практике исполнительства оба вида техники неразрывно связаны в 

сложной координации взаимодействия крупных и мелких мышц. 

Педагогический же процесс и задачи методического анализа требуют ясного 

разделения этих функций, поскольку необходимо определить упражнения для 
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выработки правильного навыка и методику его изучения. Ярким примером 

таких упражнений, которыми мы пользуемся на уроках являются упражнения 

Г.Шрадика из сборника «Совершенствование игры на трѐхструнной домре» и 

упражнения Т.Вольской из сборника «Школа мастерства домриста». Это наша 

база упражнений, которыми мы пользуемся уже много лет. В процессе 

практической работы лицеиста над этими упражнениями формируются 

правильные игровые навыки, совершенствуются навыки игры в быстром темпе, 

навыки правильных переходов из позиции в позицию, со струны на струну, 

пальцевая беглость. 

 Работа над техникой в классе домры в принципе начинается с первых же 

шагов обучения. Именно то, что мы начинаем работу над мелкой техникой уже 

в первом классе на начальных упражнениях с открытой струной, и даѐт 

определѐнный фундамент для развития самостоятельности движения пальцев 

левой руки и дальнейшего развития беглости. Незаметно для ученика, иногда и 

в игровой форме, развитие техники происходит на основе одновременного 

овладения разными видами домрового изложения. Мы  отрабатываем с 

первоклассниками все приемы сначала в медленном темпе, затем переходим к 

среднему, играя легко и плавно, ведя правую  руку как смычок, при этом очень 

внимательно слушая себя на предмет качественного звукоизвлечения и 

ровности ударов.  

Мы считаем очень важно прививать обучающемуся навык культуры 

звукоизвлечения и умение анализировать извлекаемый звук уже с первых 

уроков. На начальном этапе примером таких упражнений могут быть 

упражнения В.Рябова из методического пособия «Формирование основ 

двигательной техники левой руки у учащихся в классе домры», они так же 

помогают развитию образного мышления наших учащихся. Далее в средних и 

старших классах уже идѐт дальнейшее развитие и совершенствование мелкой 

техники и изучение крупной. Благодаря основам, данным в младших классах, 

формирование крупной техники лицеиста идѐт уже гораздо быстрее. Овладение 

пассажной техникой начинается с двухоктавных гамм и арпеджио различными 

ритмическими группировками, здесь на первый план выходит ещѐ и 

тщательный слуховой анализ сыгранного. На основе своего, хотя и небольшого 

практического опыта учащийся Лицея постоянно учится слушать и 

предслышать себя, анализировать характер звукоизвлечения и туше, ровность 

ударов вниз-вверх. Овладение аккордовой техникой, техникой исполнения 

двойных нот и красочных приѐмов игры происходит в нашем учебном 

заведении в старших классах на основе современного репертуара – это 

произведения таких российских композиторов-народников: А.Цыганкова, 

М.Товпеко, С.Фѐдорова, А.Кокорина, А.Кофанова, А.Лоскутова, Е.Дербенко. 

Анализ современного состояния домрового исполнительства, 

опирающегося, в основном,  на классическую методику преподавания игре на 

инструменте, свидетельствует о наличии ряда нерешенных вопросов в 

методике обучения, касающихся развития музыкально-исполнительских 

навыков, двигательного аппарата, способов звукоизвлечения и раскрытия 

интонационно-тембровых возможностей инструмента. Важным фактором 
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эффективности учебного процесса в Лицее выступает осмысление организации 

игровых движений для достижения эстетически значимого результата 

домрового исполнительства. Развитие методики исполнительства на народных 

инструментах мы прослеживаем в работах А. А.Александрова, Т. И. Вольской, 

М. М. Гелиса, В. П. Круглова, Н. Т. Лысенко, где явно выделяется эта мысль, и 

раскрываются методы работы над всеми видами исполнительской техники. 

Благодаря этому наследию, внедрению в процесс обучения информационно-

компьютерных технологий, выбору современного репертуара, посещению он-

лайн семинаров и мастер-классов ведущих современных преподавателей 

различных ВУЗов нашей страны, мы постоянно повышаем свой 

профессиональный уровень преподавания и стремимся идти в ногу со временем 

в плане постоянного совершенствования приѐмов и методов обучения по ФГТ в 

классе домры.  

Отсюда следует вывод, что формирование исполнительской техники 

домриста стало продуктивным, благодаря: анализу эволюции домры и 

методики формирования исполнительской техники в современных условиях; 

рассмотрению традиций мировой музыкально-исполнительской культуры в 

контексте новейших психолого-педагогических теорий и определению 

основных причин технических затруднений, выявленных у будущих 

исполнителей-домристов; выявлению условий эффективного внедрения 

современной методики в систему образования в Лицее. 

Список литературы: 

 

1. Александров А. Школа игры на трѐхструнной домре.  – М.,1990. 

2. Бурнатова Т. Вопросы методики обучения игре на домре.  - Челябинск, 

2007. 

3. Вольская Т. Школа мастерства домриста. – Екатеринбург,1995. 

4. Вопросы истории и теории исполнительства на народных инструментах, 

сб.ст. – вып.2, Свердловск,1990. 

5. Гелис М. Методика обучения игре на домре, - Свердловск,1988. 

6. Круглов В. Школа игры на трѐх и четырѐхструнной домре, - М.,2004. 

7. Круглов   В.  Искусство игры на домре. – М., 2003. 

8. Лукин С.       Уроки мастерства домриста. Ч. 1,11 – М., 2005. 

9. Лысенко Н. Методика обучения игре на домре, - Киев,1995. 

10.Фоченко И. Об организации двигательного аппарата домриста//  

11.Вопросы музыкальной педагогики. Вып.6. – С-Пб.,1997. 

12.Чунин В. Вопросы артикуляции на домре, - М.,2001. 

13.Чунин В. Школа игры на трѐхструнной домре, - М.,1990.Вопросы  

14.методики 
 

 

 

 

 

 

 



  Щедринские чтения                                                                                     № 3/2022 

  
130 

 

  

 

ТЕХНОЛОГИЯ ДИФФЕРЕНЦИРОВАННОГО ОБУЧЕНИЯ 
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МБУ ДО ДШИ им. М.А. Балакирева 

Самарская область, г. Тольятти 

sivascheva.mila@yandex.ru 
 

Дифференцированный подход в обучении - это создание разнообразных 

условий обучения для детей, с целью учета их индивидуально-психологических 

особенностей; это комплекс методических, психолого-педагогических и 

организационных мероприятий, обеспечивающих сам процесс обучения. 

Одним из основных видов дифференциации (разделения) является 

индивидуальное обучение, поэтому понятие «дифференциация обучения» 

связывают с понятием индивидуализации, то есть учета каких-либо личностных 

качеств учащихся. 

Различают дифференциацию по характерным индивидуально-

психологическим особенностям детей: 

 по возрастному составу (включая уровень достижений) 

 по личностно-психологическим типам; 

 по типу мышления (различают экстравертов и интровертов); 

 по типу темперамента (сангвиники и холерики, меланхолики и 

флегматики). 

Так называемая глубинная психология в основе различий между людьми 

(учащимися) рассматривает преобладание у того или иного индивида какого-

либо базового органа чувств при восприятии. К примеру, американский 

психолог Г. Алдер выделяет – зрение, слух, осязание, вкус, обоняние. Эти 

чувства обращены к деятельности нервных клеток головного мозга, человек 

использует их и во внутренних мыслительных процессах, и в познании 

внешнего мира: «Всѐ понимание, все то, что мы описываем как сознательную 

деятельность, проходит через эти нейронные окна в наш мозг» 

Однако отечественный психотерапевт (психолог, писатель, художник  и 

музыкант, доктор психологических наук) Владимир Львович Леви считает, что 

люди отличаются между собой не только по психофизическим параметрам, но 

даже «один и тот же человек в разное время может  отличаться от себя больше, 

чем  от другого». Человеческая психика многомерна. Личность - это «открытая 

саморазвивающаяся  система» и границы между «внешним» и «внутренним» в 

психологическом облике человека достаточно прозрачны. Но, тем не менее, кто 

ответит, какие качества, свойства личности мешают или способствуют той или 

иной деятельности, в частности творческой? Видный американский психолог 

(основатель так называемой гуманистической  психологии) Гарольд Абрахан 

Маслоу (1908-1970) подчѐркивал что «творческим людям свойственно особое 

мышление, требующее  свободы, открытости, способное иметь дело  с 

неопределѐнным и неоднозначным. Это касается «высшего переживания» ибо 

сам «процесс» может быть не менее приятен, чем результат. 
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Но вернѐмся к технологии дифференцированного обучения: 

 она основана на возможно более полном учѐте личностно-

индивидуальных особенностях учащихся; 

 особенность внутренней дифференциации на современном этапе еѐ 

направления не только для детей, испытывающих трудности (что 

традиционно для школы), но и для одарѐнных детей. 

В силу неравномерности развития личностных качеств и других причин, в 

классе появляются успевающие дети – отличники, хорошисты и отстающие, 

более слабые дети, поэтому преподаватель осуществляет дифференциацию 

посредством: 

 вариативности темпа изучения материала; 

 дифференциации учебных заданий (в школе и на дом); 

 выбора различных видов деятельности - сольная, ансамбль, 

аккомпанемент; 

 определение характера и степени дозировки помощи со стороны педагога. 

Какие условия позволяет внедрить дифференцированное обучение в 

школе? 

1. Создание оптимальных условий для выявления задатков, развития 

интересов и способностей каждого ученика; 

2. Удовлетворение познавательных потребностей, совершенствование 

мыслительной деятельности, развитие интересов учащегося, выявление 

способностей и задатков, формирование профессиональных качеств;  

3. Целенаправленное воздействие на формирование творческого, 

индивидуального, профессионального потенциала учащегося. 

Хорошо продуманное внедрение дифференциации в учебный процесс 

позволяет решить следующие задачи: 

1. предотвратить пробелы в знаниях, умениях и навыках учащегося, 

выровнять степень подготовки всего класса; 

2. развить способности и интересы учащегося; 

3. повысить качество знаний; 

4. более рационально использовать учебное время каждого; 

5. вовлечь всех учащихся в активную, напряженную душевно-умственную 

деятельность. 

Едва научившись извлекать звук из инструмента, ребенок уже способен 

участвовать в простейших ансамблях, творя музыку и испытывая радость от 

процесса совместной игры. Он не только реализует свою потребность к 

самовыражению, но так же является активным участником музыкального 

общения. Важно отметить, что даже многие профессиональные музыканты, 

играя в ансамбле, чувствуют себя намного увереннее, нежели занимаясь 

сольной исполнительской деятельностью. 

В связи с этим можно привести интересный пример о первом скрипаче 

смычкового квартета, существовавшего в 90-х годах XVIII века при дворе в 

Петербурге - Августе-Фердинанде Тице. Тиц – скрипач - виртуоз  (родился  в 

1750 г., жил в Вене; с 1786 г. – в Петербурге), пользовался большой 
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известностью в России, был одним из самых замечательных исполнителей того 

времени, работал придворным музыкантом, а также преподавателем скрипки у 

Александра I. Примечательно то, что о нем сохранились данные как об 

исполнителе преимущественно ансамблевой игры. Причиной тому – 

чрезмерная застенчивость, которая «препятствовала ему сделаться  

концертистом, и он никогда не играл концертов, но зато в квартетах был он в 

своей форме. Ничто не могло сравниться  с приятностью его смычка, с теми 

дивными, нежными звуками, которые слетали со струн его. Он был 

превосходен, особенно в адажио - скрипка его плакала в полном смысле слова, 

и заставляла плакать других».  

Процесс ансамблевого исполнительства имеет под собой иные 

психологические основания, нежели сольное исполнительство. Традиция 

(закрепившаяся исторически) играть по нотам, исключает боязнь «текстовых» 

потерь. Чувство, что ты на сцене не один, а рядом с тобой партнер, удваивает 

энергию музыканта и приносит дополнительную радость от творческого 

общения. Всѐ это объясняет тот факт, что ансамблевое исполнительство было, 

есть и будет одним из любимых способов музицирования не только музыкантов 

– профессионалов, но и любителей, всех их связывает единая цель, 

направленная на постижение искусства совместного музицирования. 

Как это относится к ДШИ и ДМШ? В связи с введением 

предпрофессиональных программ, в учебный план добавлен предмет 

концертмейстерский класс, где эти возможности можно реализовать. В городе 

уже не первый год проходит конкурс «Я Концертмейстер» - где ребята 

участвуют в различных ансамблевых составах. 

Ребенок, не проявивший себя солистом в силу своих психологических и 

музыкальных способностей и данных – не плохо, а порой и более ярко 

проявляет себя как концертмейстер, аккомпаниатор. 

    Мой опыт не является исключением. Я думаю, нужно опробовать 

ребенка, начиная с младших классов, в различных сферах музицирования, 

чтобы лучше выявить его способности и потребности.  

Особенно следует выделить работу ребѐнка в качестве пианиста – 

концертмейстера в вокальном классе. Он обязан учитывать, что при 

выступлении на сцене все «наработанные» способы исполнения могут меняться 

в зависимости от самочувствия, состояния солиста. Должен суметь 

почувствовать дыхание каждого штриха в произведении, дыхание партнера по 

ансамблю. Необходимо  уделять серьезное внимание выработке обостренного 

«дыхательного слуха», посредством которого учащийся пианист сможет чутко 

улавливать индивидуальные возможности вокалиста. Еще великий маэстро 

Джеральд Мур, концертмейстер, подлинный поэт своего дела, заметил: «В то 

время как ответственность за достижение звукового баланса при исполнении 

скрипичной или виолончельной сонаты падает на обоих музыкантов, в 

вокальном концерте всѐ бремя ответственности несет аккомпаниатор». Солист 

же несет ответственность только за себя! 

Очень осторожно следует обращаться с объемом звучания фортепиано, 

когда партнер - скрипач. Высокий тембр скрипки позволяет пианисту не 
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сдерживать звук «форте» в малой и первой октавах. Опасаться следует скорее 

образующегося объѐма звучания в целом в момент кульминации. Причина - в 

специфике звукоизвлечения. Взятие звука, проведение смычком по струне, 

само по себе более деликатное (в плане богатства тембра, тонкости 

динамических нюансов, мягкости колорита и т. п.), чем на рояле, где это удар, 

передаваемый через определенное количество механических деталей на струну, 

т.е. звук появляется не «на прямую», а  опосредованно. И, конечно же, 

пианисту необходимо контролировать свое «форте», тем более «фортиссимо», 

т.е. соизмерять звук своего инструмента со звуком скрипки. 

Каждый отрезок времени, в течение которого длится музыкальное 

произведение, есть миг истории человеческой культуры, повторяющейся и 

переносимый через времена и страны, эпохи и континенты. Миллионы людей 

на протяжении долгих лет участвуют  в этом мировом процессе, одном из 

самых прекрасных на Земле. Каждый человек, музицируя, выражает себя, свои 

чувства и мысли. Конечно же, очень хочется, чтобы наши дети, учащиеся, 

росли творческими, мыслящими, добрыми и сочувствующими людьми. 
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Имя Альфреда Шнитке в представлении не нуждается – это один из самых 

известных и замечательных советских композиторов, творчеству которого 

свойственно пристальное внимание к проблемам современности, к судьбам 

человечества и человеческой личности. Для выражения больших идей 

характерны и масштабные замыслы – он пишет симфонии, кончерто гроссо, 

работает в крупных театральных жанрах. Огромную долю наследия 

mailto:tmtan@mail.ru
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композитора составляет и музыка к кинофильмам. В киномузыке А.Шнитке 

проявил себя не менее талантливо, это была значимая сфера его 

композиторской деятельности. Музыку к кинофильмам он писал на протяжении 

всей жизни, за период немногим более тридцати лет (1962 – 1994) создал около 

семидесяти партитур. Благодаря активным поискам новых музыкальных 

средств выразительности в кино композитор приходит к собственному 

творческому методу - полистилистике. Нередко Альфред Гарриевич 

использовал свои киномузыкальные находки в академических жанрах, 

например, в концертных произведениях. Одним из таких сочинений  является 

«Сюита в старинном стиле», одно из самых исполняемых произведений 

А.Шнитке.  

История создания «Сюиты в старинном стиле» начинается в 1965 году. В 

то время молодой композитор с большим интересом изучает малоизвестную 

ему зарубежную музыку благодаря открывшимся возможностям 

международных культурных связей периода 60-х годов. В области его 

интересов - композиторы нововенской школы, Б.Барток, К.Пендерецкий, 

Ч.Айвз, Э.Варез и другие. Помимо освоения современных композиторских 

техник А.Шнитке с удовольствием берется за сочинение музыки к 

кинофильмам. Эта работа, к которой он относился со всей серьезностью, 

вдумчивостью большого музыканта, была своего рода творческой мастерской. 

В ней композитор мог свободно экспериментировать и выражать свои идеи, а 

затем применять музыкальные находки в более масштабных композициях.В 

середине 60-х Элем Климов пригласил А.Шнитке поработать над его фильмом - 

«Похождение зубного врача». Именно с этого фильма  началась история 

создания «Сюиты в старинном стиле».  

Жанровая основа второй киноработы Э.Климова весьма своеобразна и 

представляет собой микст, в котором «объединились аллегория, символика, 

драма и сатира» [3,c.75]. Главный герой – молодой дантист Чесноков (одна из 

первых ролей А. Мягкова) – обладает особым даром удалять зубы без боли. 

Естественно, что его обожают больные и, конечно, недолюбливают коллеги и 

начальство. Испытав подлинную трагедию любви, Чесноков утрачивает свой 

дар, но со временем вновь обретает «волшебную» силу. В финале картины 

перед нами ученица героя, у которой также проявился «необычный», 

помогающий людям талант. Динамику этой картине-притче придают живые, 

непосредственные характеры главных героев, а тему взаимодействия таланта и 

общества раскрывают гротескные ситуации, сатирическая направленность. 

Режиссер, склонный к авторскому кино, обращался к масштабным проектам, 

вневременным темам, к остро звучащим проблемам современности, что было 

близко А.Шнитке. «Содружество двух крупных мастеров ХХ века открыло 

новые подходы к решению визуальных образов, их соотнесения с музыкой (в 

кадре, за кадром), сближению несовместимого, с включением «голосов» из 

разных эпох»[3,c.77].. Неслучайно музыкальные образы ряда партитур 

А.Шнитке, созданных к фильмам Э.Климова, получили развитие в дальнейшем. 

Музыкальный материал киноленты включает три композиции, записанные 

с клавесином и приближенные к барочному стилю. Эти музыкальные образы в 

https://soundtimes.ru/muzykalnaya-shkatulka/velikie-kompozitory/bela-bartok
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образуют развѐрнутый блок номеров (№№ 14-17), по сюжету связанных с 

важными событиями в жизни главного героя. Темы этих произведений 

Альфред Гарриевич позаимствовал из собственного сборника 

инструментальных пьес, которые сочинил для учеников своей жены. Благодаря 

этим эпизодам - музыкальным отголоскам ушедшей эпохи - активнее 

проявляется вневременной подтекст, визуальный ряд смещается в сторону 

гротеска. Музыка композитора заполняет содержательный объем фильма, 

расширяя рамки повседневной реальности. «Помещенный в сатирически-

гротескный сюжетный контекст фильма, «баховский» речитатив создает поле 

сильного напряжения, «выводит тему «зубного врача» на совершенной иной 

уровень осмысления проблемы человек и человечность» [3,c.81]. 

Спустя пять лет А.Шнитке вновь соглашается на совместную работу с 

Э.Климовым, на этот раз он сочиняет музыку к документально-игровому кино 

«Спорт, спорт, спорт». Этот фильм стал в творчестве двух художников – 

Э.Климова и А.Шнитке – продолжением темы «время и личность», 

волновавшей и режиссера, и композитора. Фильм построен из небольших 

новелл жизни известных спортсменов, здесь снижена роль последовательно 

развивающегося сюжета, зато усилены функции монтажа из фотокадров, 

хроники, комментариев автора, диктора (голос за кадром). В этой связи музыка 

здесь занимает особое положение, становясь обобщающим фактором, 

подчеркивает кульминационные моменты, расставляет акценты, многое 

«договаривает», помогает создать в документальном фильме «художественный 

образ зафиксированного факта»[3,c.82]. В фильме много музыки, она 

разнообразна и составляет многостилевое пространство, в котором наряду с 

энергичными современными маршами и песнями, также звучат фрагменты в 

духе барочной музыки.  

Из всего музыкального материала самыми рельефными и выразительными 

оказались два фрагмента, названные впоследствии  «Менуэт» и «Фуга». В 

фильме тема менуэта выделяется особо – она связана с возвышенным образом 

искусства, по драматургическому смыслу ее можно назвать лирическим 

центром всей кинопартитуры (она звучит в моменты выступления юной 

гимнастки, мечтающей достичь высот в спортивной карьере). В № 11 

(«Будущее») звучание менуэта становится фантасмагоричным, нереальным 

благодаря введению тембров высоких деревянных духовых (флейты пикколо, 

гобоя) и ударных (челесты, вибрафона, маримбы, колоколов), ионики и 

фортепиано. В фильме номер связан с наивными фантазиями героя об идиллии 

в спортивном мире (на экране возникают кадры, символизирующие идею 

гармонии спорта и искусства). В зависимости от смыслового контекста эта 

музыка имеет разное образное наполнение. 

Чтобы ярче высветить антитезу «прекрасное – ужасное», «искусство и 

антиискусство», режиссер противопоставил выразительным движениям 

гимнастки кадры вольной борьбы с недозволенными приемами; есть и 

совершенно отвратительные фрагменты – метания дротиков в живую мишень, 

подвешивание человека на крючках... Антитеза в области искусства усилена 

благодаря включению в визуальный  ряд образов живописных полотен 
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художников эпохи Возрождения, которым противопоставлены 

сюрреалистические работы С.Дали и Д.Арчимбольдо. Возвышенный строй 

лирики барокко резко прерывается звучанием рок-н-ролла – песни группы 

Beatles «Twist and Shout». Новый художественный прием, открытый 

композитором и режиссером, основанный на кричащих противоречиях, 

вызывает острую эмоциональную реакцию зрителей.  Именно человеческого 

неравнодушия и добивались авторы, затрагивая проблему личности и общества.  

А в условиях разных эпох эта проблематика поднимается на вневременной 

уровень. 

Вполне возможно, данный материал так и остался бы только в фильмах, 

если бы известный скрипач М.Д.Лубоцкий не попросил А.Шнитке сочинить 

для его студентов какое-нибудь произведение. Вспомнив свои музыкальные 

кинофрагменты, композитор объединил их в сюиту и сделал переложение 

для скрипки и фортепиано. Композиции из «Похождения зубного врача» 

обрели название «Балет», «Пастораль» и «Пантомима», а из фильма «Спорт, 

спорт, спорт» - «Фуга» и «Менуэт». Сочинение является стилизацией под 

творения композиторов прошлых эпох, об этом сам А.Шнитке не раз упоминал, 

говоря, что в этом произведении «примерил на себя маску Баха». Так в 1972 

году появилось цельное сочинение, которое моментально распространилось у 

музыкантов-исполнителей. 

Сюита представляет собой концертные миниатюры, связанные между 

собой общим замыслом, что проявляется, прежде всего, в интонационном 

единстве и в последовательном применении принципа диалогичного 

партнерства двух инструментов – скрипки и фортепиано. Существует 

множество вариантов исполнения Сюиты, порой можно услышать совершенно 

разные произведения, находящиеся в смысловом пространстве от сказочной 

идиллии до реальной драмы, трагического осознания философских 

противоречий странствующей природы души. Каждый исполнитель имеет 

право на свое видение, и здесь неприменимы оценочные категории.  

В выборе интерпретации важны и слушатель, и исполнитель. Однако 

всегда есть авторский текст, осмысленное прочтение которого и есть отражение 

профессионального подхода к исполняемой музыке. Конечно, музыкальное 

сочинение может жить своей жизнью, особенно в случае высокой степени его 

популярности, обрастать новым смысловым рядом, исходя из социального, 

художественного контекста или индивидуального восприятия. При всѐм 

многообразии трактовок сюиты, они тяготеют к двум подходам, которые 

условно можно обозначить как классический, традиционный, близкий к  

инструментальному театру - состязательному диалогу двух концертирующих 

инструментов, и романтически-углубленный, философский, представляющий 

сюрреалистичную картину мира. Грань между двумя подходами весьма зыбкая, 

поэтому возможно их переплетение.  

«Пастораль» открывает сюитный цикл. В фильме Э.Климова этой музыке 

соответствует видеоряд, связанный с приходом весны, оживлением природы и с 

возвращением теплых ощущений в душе у людей, главный герой улыбается и 

расслабленно щурится от солнечных лучей. Гармония царит и в сюите. В 
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рамках жанра итальянского танца сицилианы два инструмента-персонажа 

(Piano и Violino) ведут оживленный диалог. 

Развитие пьесы в инструментальном дуэте можно условно разделить на 

три фазы: первый - инструментальная «экспозиция» персонажей Piano и 

Violino, основанная на попеременном выступлении двух инструментов. Второй 

раздел выразительно оттеняет первый благодаря ладотональному контрасту (С-

dur – f-moll). Заключительная  сценка-кода связана с традициями завершающих 

построений – каденций (участники ведут имитационный диалог, словно 

откланиваясь друг другу в реверансе). И всѐ бы хорошо, но некоторые детали 

слегка нарушают безоблачный мир итальянского танца и напоминают о 

некотором внутреннем напряжении героя. Звучание гулких басов на фермате 

перед репризой и разомкнутое окончание  – пьеса завершается диссонирующей 

вопросительной гармонией доминантового нонаккорда и неожиданно стонущей 

интонацией в партии фортепиано. Позитивный тонус немного смещается, но 

общее равновесие сохраняется и продолжается в следующей пьесе. 

В «Балете» - втором номере цикла - раскрываются идеи музыкального 

состязания, столь свойственные концертной барочной музыке. Уже с самого 

начала композиции намечается сценический принцип строгого распределения 

ролей. Скрипка становится направляющим действие инструментом, 

фортепиано дублирует предложенную Солистом тему. Отсюда возникают 

аналогии со старинным ритурнелем, основанным на принципе сопоставления - 

соло – tutti. В фильме это связано с противопоставлением настроений толпы 

людей, спешащих на работу, и главного героя, неохотно стремящегося к 

исполнению общественного долга, сомневающегося в себе.  

«Менуэт», третью часть «Сюиты в старинном стиле» условно можно 

представить как вокально-инструментальную композицию, где скрипке 

отводится роль солиста – «певца», а фортепиано выполняет функцию партнера-

инструменталиста или сопровождающего оркестра. Это трехчастная 

композиция, в основе которой заложен принцип контрастирования, 

сопоставления двух различных вокальных жанров. Первая часть заключает в 

себе черты элегически-скорбной лирики, характерными интонациями 

напоминающей арии lamento. Во вступительном разделе кантиленная мелодия 

передает удивительную трепетность интонаций человеческого голоса. 

Средняя часть миниатюры представляет новый вариант арии lamento, 

приобретающей мужественные черты. Выразительная кантилена партии 

скрипки контрастирует с весьма насыщенной фактурой партии фортепиано, 

искусно имитирующей оркестровое звучание.  

Музыка менуэта в фильме звучит на фоне визуального чередования 

мировых шедевров живописи, не только приподнимаясь над обыденностью, но 

и за счет кинематографического наслоения кадров с противоположным 

смыслом, благодаря авторским приемам полистилистики, высвечивает и 

усиливает тему стремлений человека к высшим достижениям, обретающим 

силу бессмертной памяти в вечных ценностях культуры. 

«Фуга» – четвертая часть сюитного цикла. Принцип полифонического 

развития становится для композитора еще одним средством для воссоздания 
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духа состязания, соперничества двух партнеров-инструменталистов. Не 

случайно композитор обращается к двухтемной фуге. Каждый инструмент 

исполняет свою оригинальную тему. Незначительная роль интермедийных 

разделов лишь подчеркивает экспонирующую функцию тематизма, где 

принцип инструментального соревнования основан на постоянном проведении 

обеих тем каждым из солистов. 

«Пантомима» - некий синтез, своего рода эпилог, в котором помимо новых 

тем органично совмещаются предшествующие музыкальные идеи, разыгранные 

ранее Violino и Piano. В конце пьесы применяется тот же доминантовый 

нонаккорд, звучащий в конце Пасторали более значимо, в ритмическом 

увеличении, образуя тематическую арку и скрепляя всѐ произведение. 

Окончание на неустойчивом гармоническом созвучии воплощает идею 

бесконечного движения жизни. 

В Сюите композитор умело применил принцип кинематографического 

монтажа, «кадровых наслоений», остроумно соединяя разные планы на уровне 

выразительных средств. Например, в барочной стилистике фуги вдруг 

возникают синкопы джазового характера. В Менуэте автор сознательно 

подчеркивает типичную для барокко пиккардийскую терцию в каденционных 

завершениях. Все эти детали освежают интонационный строй, ритмическую 

основу знакомых жанров, а главное связывают воедино старинное и 

современное в духе мягкого юмора или легкой иронии.  

Художественная убедительность исполнительской трактовки «Сюиты в 

старинном стиле» рождается, прежде всего, на основе понимания авторского 

замысла.  Обогатить ее можно за счет погружения в музыкальный материал и 

образно-смысловой контекст кинематографического первоисточника, 

общестилевые тенденции композитора, не склонного к прямолинейному 

высказыванию, а также творчески применяя барочные приемы состязательной 

концертной практики. 

В жанре стилизации, в том числе и в представленной сюите А.Шнитке,  

есть известный оттенок ностальгии по ушедшему. Но в зависимости от 

исполнительской трактовки произведение создает гибкие пространственные 

границы жанра и в лучших своих проявлениях способно стать ностальгией не 

только по прошлому, но и по настоящему: настоящему в жизни и в искусстве.  
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МЕТОД УСКОРЕННОГО РАЗУЧИВАНИЯ МУЗЫКАЛЬНОГО 

ПРОИЗВЕДЕНИЯ КАК МОТИВИРУЮЩИЙ ФАКТОР ОБУЧЕНИЯ 

ИГРЕ НА ФОРТЕПИАНО 
 

О.В. Царева 

МБУ ДО ДШИ «Лицей искусств» г.о. Тольятти 

schkol-iskusstv@yandex.ru  
 

В музыкальные школы на сегодняшний день принимаются дети с 

различной степенью одаренности, большинство из которых имеют средние 

музыкальные данные. Загруженность обучающихся в общеобразовательной 

школе, нагрузки дополнительных кружков, факультативов, курсов, студий, 

репетиторов – все это приводит к катастрофической нехватке времени и 

снижению интереса к инструментальному исполнительству, требующему 

большой самоотдачи, самоорганизации и временных затрат.  

Все эти факторы зачастую влекут за собой отказ от продолжения обучения 

в школе искусств. Проблемы сохранения контингента, поддержания мотивации 

обучающихся, особенно в старших классах, волнуют современного 

преподавателя не менее, чем воспитание исполнительского комплекса при 

одновременном сохранении академического стиля и уровня требований. В 

связи с этим в музыкальном сообществе возрастает интерес к инновационным 

педагогическим технологиям, новым формам и методам организации 

образовательного процесса.  
Для того, чтобы поддерживать мотивацию учащихся, в репертуаре ученика 

необходимо всегда иметь выученное произведение, но быстрое и эффективное 

выучивание на память музыкальных произведений является непростой задачей 

для учащихся. Большинство детей испытывают трудности при заучивании 

наизусть, тратя на это много времени и сил, из-за чего часто снижается интерес 

к музыкальным занятиям. Преподавателю стоит уделить внимание не только 

вопросу «что учат ученики», но и «как учат ученики». Для этого необходимо 

знать особенности музыкальной памяти и помочь ребенку освоить приемы 

заучивания с наименьшими затратами.   

В современной психологии действия по запоминанию текста делятся на 

три группы: смысловая группировка, выявление смысловых опорных пунктов и 

процессы соотнесения. На основе этого В.И Муцмахер в своем труде 

«Совершенствование музыкальной памяти в процессе обучения игре на 

http://yanko.lib.ru/books/music/schnittke-holopova.htm
mailto:schkol-iskusstv@yandex.ru
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фортепиано» выделил два способа эффективного запоминания произведения: 

от частного к целому или от целого к частному. 

В первом случае произведение или его часть заучивается с начала до конца 

отдельными отрывками, постепенно каждый следующий отрывок 

присоединяется к предыдущему, выученному ранее. Во втором случае 

необходимо сначала проанализировать весь музыкальный материал, вычленить 

определенные фразы, предложения, установить их сходство и различие, 

составить схему их распределения в мелодии. Фразы необходимо заучивать 

отдельно. Объем этих фраз чаще всего бывает небольшой, поэтому и 

запоминаются они быстрее, чем предложения. 

На практике чаще всего применяют первый способ заучивания. Однако, 

комбинирование двух способов приводит к положительным результатам – не 

больше месяца требуется на то, чтобы разучить и добиться концертного 

исполнения.  

Развитие навыка запоминания способом от целого к частному помогает 

выполнить разнообразные задачи музыкального обучения: учащиеся 

знакомятся с фразировкой, элементами ритма, с ладовой системой и т. д. В 

стадии заучивания произведения наизусть не только продуктивнее 

используется время урока, но и решается основная проблема музыкального 

воспитания - восприятие художественного содержания музыкального 

произведения и охват формы. 

При этом непосредственное запоминание нотного текста происходит все 

же от частного к целому. Для ускоренного разучивания рекомендуется 

разбирать произведение частями.  При первом же знакомстве с новым 

произведением следует дать ученику сыграть небольшой фрагмент. Если 

произведение сложное, то обязателен разбор каждой рукой отдельно. Чтобы 

заинтересовать и замотивировать ученика, педагог должен подыграть партию 

второй руки. Таким образом, с первого урока ребенок уйдет с представлением 

того, что должно получиться. 

Заучивание способом от целого к частям позволяет использовать 

мнемонические приемы при запоминании. Они основаны на создании 

ассоциаций или связей между запоминаемыми фактами, т.к. основная часть 

запоминаемой информации имеет логическую природу. Использование 

мнемонических приемов способствует более быстрому, точному запоминанию 

пьесы, более прочному ее сохранению в памяти. 

В качестве мнемонического приема используется метод группировки 

музыкального материала. Смысл метода в том, чтобы разделить произведение 

на фрагменты или эпизоды, имеющие вполне завершенное строение. Этими 

фрагментами могут быть как крупные части (экспозиция, реприза или 

разработка), так и более мелкие (например, главная или побочная партия). При 

осмысленном запоминании мы идем от частного к целому, постепенно 

объединяя небольшие части в более крупные.  

После того, как произведение уже выучено, в первую очередь следует 

обращать внимание на передачу художественного образа. Возвращаться к 

приему смысловой группировки здесь уже неуместно. 
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Рассмотрим, как формируется и используется метод группировки 

музыкального материала на начальном этапе обучения. 

Словенская народная песня «Маленькая Юлька». 

В мелодии два одинаковых мотива, и учащимся не трудно это установить. 

Схематично: а + а. Так как мотивы одинаковые, достаточно запомнить один и 

повторить его при воспроизведении два раза, после чего мелодия будет 

выучена наизусть. И ритм, и звуковысотность совпадают.  

Но на практике чаще встречаются пьесы, в которых имеются изменения в 

мотивах, ритме или в звуковысотности, или и в ритмическом и в мелодическом 

рисунке одновременно. 

Т. Салютринская. Ивушка. 

Мотивы отличаются один от другого и по ритму и по звуковысотности. 

Схематично: а + а1. 

На начальном этапе обучения установить и одновременно учитывать и 

ритмические и звуковысотные различия непросто. Одно усвоение навыка 

группировки материала для учащихся младших классов уже достаточно 

сложная задача. Поэтому метод группировки надо вводить постепенно. 

Показанные примеры пьес без особого труда можно выучить наизусть и 

без более глубокого анализа материала, т.е. механически. Но суть 

предлагаемого способа состоит не только в том, чтобы научить быстро 

запомнить пьесу, но и в том, чтобы учащиеся усвоили метод анализа, 

группировки материала как приема запоминания. Вычленение и сопоставление 

схем распределения мотивов в мелодии необходимо для начального усвоения 

навыка группировки материала. Эффект данного метода выявится позднее при 

заучивании более сложных и больших по объему пьес. 

Рассмотрим еще один пример. 
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Белорусская народная песня «Сел комарик на дубочек». 

Ритмический и штриховой рисунок фраз мелодии одинаков. Поэтому мы 

можем сосредоточить внимание на различии в звуковысотности и при 

запоминании обратить внимание учащихся именно на это различие. Схема 

распределения фраз: a + б. При анализе в процессе заучивания этот материал 

обобщается по одному признаку, а это вполне доступно каждому ученику 

младших классов. 

Метод группировки может быть использован как прием запоминания и при 

одновременном обобщении музыкального материала по двум признакам. 

Конечно, это возможно только в более старших классах, когда уже 

приобретены определенные навыки группировки нотного материала, воспитан 

музыкальный и ритмический слух, имеется опыт свободного оперирования 

методом группировки по одному признаку. 

Ж. Арман. Пьеса. 

В данном примере схема распределения ритмических структур в мелодии 

следующая: а+б+а+б, а звуковысотных: а+б+а+с. Общая схема распределения 

мотивов будет совпадать со схемой звуковысотности: а+б+а+с. Анализ 

материала показывает, что запоминать надо не четыре, а три мотива: а, б, с, так 

как мотив а повторяется. Таким образом, облегчается разучивание мелодии 

наизусть: воспроизводятся три мотива соответственно схеме, и уже затем пьеса 

разучивается полностью.  

На этом заканчивается предлагаемый начальный этап усвоения метода 

группировки как приема запоминания. Учащиеся научились анализировать 

значение отдельных мотивов в композиции всей мелодии в целом, в 

соотношении каждого мотива с содержанием. Вместе с преподавателем 

учащиеся могут выявить кульминационные мотивы в произведении, они знают, 

что отдельные мотивы являются основой группировки. 

Как показали экспериментальные исследования, анализ музыкального 

материала от целого к частям и использование метода группировки как приема 

запоминания успешно влияют на эффективность процесса обучения. 

На прочность памяти положительно влияют и те действия, которые мы 

совершаем с изучаемым материалом. Известно, что при разучивании наизусть 

трудного музыкального текста сложные в техническом отношении фрагменты 

запоминаются лучше, чем более простые эпизоды. Такие места приходится по 

многу раз повторять, продумывать аппликатуру, в результате чего трудный 

текст оставляет в памяти более глубокие следы. 
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Из проведенных учеными экспериментов следует, что чем больше 

разнообразных действий мы сможем предпринять с выучиваемым материалом, 

тем больше у нас шансов его быстрее запомнить. 

Наряду с этим методом необходимо применять специальные задания и 

упражнения, направленные на развитие скорости запоминания музыкального 

материала, точности воспроизведения, прочности сохранения, расширения 

объѐма музыкальной памяти. 
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В МБУ ДО ДШИ «Лицей искусств» занятия виолончелистов в учебном 

ансамбле являются составной частью реализации ДПОП в области 

музыкального искусства «Струнные инструменты». В классе ансамбля 

приобретается навык совместного исполнительства, вместе с тем расширяется 

музыкальный кругозор, воспитывается слуховой самоконтроль и 

исполнительская ответственность учащихся, формируется художественный 

вкус, понимание стиля исполняемого произведения, закрепляются навыки 
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чтения нот с листа. Этому способствует творческая атмосфера, необходимая 

для совместной работы. 

В процессе осуществления творческой деятельности ансамбля 

виолончелисты  должны одинаково понимать идейно-художественный замысел 

и стилистические особенности музыкального произведения, единые темпы, 

динамику, штрихи. Исполнители должны уметь, основываясь на фактуре 

произведения, ясно определять роль и значение исполняемой партии в каждом 

конкретном эпизоде. Процесс ансамблевого исполнения требует постоянной 

взаимной координации, которая тесно связана с основами совместного 

музицирования: ритмической устойчивостью и согласованностью, 

динамическим равновесием, единством фразировки. Следует обращать 

внимание учащихся на необходимость точного выполнения указаний в тексте 

по отношению к темпу, нюансировке, штрихам, паузам и т.д. По 

существующей традиции все участники ансамбля часто играют музыкальные 

произведения по нотам, что требует умения свободно обращаться с текстом и 

владеть особыми навыками, основанными на координационных процессах. 

Нередко небольшие ансамблевые произведения исполняются виолончелистами 

наизусть, что также требует от участников ансамбля внимательности и 

согласованности в своих действиях. 

Ансамбль виолончелистов «Музыкальная шкатулка» был организован на 

базе ДШИ «Лицей искусств» в 2017 году. В первый состав вошли шесть 

учащихся четвертого класса. К 2019 году состав коллектива увеличился до 

девятнадцати участников, и появилась возможность выделить два состава 

ансамбля: младшую группу «Концертино» (4-6 классы) и старшую группу «Art 

cello» (7-8 классы). Состав ансамбля постоянно обновляется: ежегодно 

включаются учащиеся четвертого класса, а восьмиклассники завершают 

обучение, поэтому главной целью занятий является изучение нового 

музыкального материала и объединение виолончелистов в единый творческий 

коллектив. Ансамбль является одним из самых крупных ученических 

коллективов Самарской области: в настоящее время в составе «Музыкальной 

шкатулки» двадцать один участник. 

Для участия в ансамбле к четвертому классу учащиеся должны уметь 

настроить инструмент; иметь представление об интонации, штрихах и 

особенностях подбора аппликатуры, решать небольшие технические трудности 

при домашней подготовке. 

Ансамбль виолончелистов активно участвует в концертной и конкурсной 

деятельности школы искусств «Лицей искусств», выступает на различных 

концертных площадках: Культурный центр «Автоград», Поволжский 

православный институт, Самарский художественный музей, концертные залы 

школ города и т.д., пропагандируя в своем творчестве барочную, классическую, 

джазовую и современную музыку. Ансамбль «Музыкальная шкатулка» - 

участник открытия Музыкальной детской академии стран СНГ и Балтии под 

патронажем Ю.А.Башмета. 

Руководство ансамблем – непрерывный творческий процесс, требующий 

владения основами педагогического мастерства, организаторских 
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способностей. Руководитель должен быть компетентным в своей деятельности 

и нести ответственность не только за техническое мастерство учащихся, но и за 

эстетическое развитие и эмоциональный интеллект учащихся. Он должен 

обладать такими качествами, как доброта и отзывчивость, справедливость и 

принципиальность, сильная воля и целеустремленность, выдержка, 

настойчивость. 

Для успешной работы с ансамблем руководитель четко должен следовать 

закономерностям репетиционного процесса – не только «разыграть» 

виолончелистов (подготовить игровой аппарат к занятию), но и уделить время 

основным техническим трудностям исполнения музыкального произведения, 

культуре звука, единообразию штрихов и артикуляции, а также ансамблевой 

согласованности, звуковому балансу и фразировке.  

Преподаватель должен сочетать требовательность с уважением к личности 

юного музыканта: к каждому участнику ансамбля нужно находить 

индивидуальный подход и учитывать возрастные особенности виолончелистов, 

поэтому желательно из основного состава ансамбля выделить группы младших 

и старших возрастных категорий.  

Преподаватель должен уметь:  

 планировать работу ансамбля (как на целый год, так и на текущее 

занятие, ставить цель и, организуя детей, добиваться ее достижения); 

 формировать основные умения и навыки исполнения в ансамбле у 

виолончелистов (культура звука, единообразие штрихов и 

динамических оттенков, соблюдение звукового баланса и 

фразировки и т.д.);  

 учитывать психологические особенности учащихся;  

 ставить реалистичные цели, которые возможны для осуществления 

участниками ансамбля;  

 проявлять позитивное отношение к успехам детей;  

 уделять максимум внимания каждому участнику ансамбля. 

Выбор репертуара зависит от многих факторов. Во-первых, репертуар 

ансамбля должен быть интересным и разнообразным, не только для слушателя, 

но и для исполнителей. Поэтому в репертуар необходимо включать 

произведения композиторов разных эпох и стилей, как серьезного, так и 

развлекательного характера. 

Во-вторых, репертуар ансамбля должен быть тесно связан со всей 

системой учебно-воспитательной работы в школе и спланирован на год вперед. 

Выбор произведений зависит от программных требований. Если сложность 

разучиваемых произведений наращивается постепенно и последовательно, то 

это, в конечном итоге, приводит к заметному росту исполнительского уровня 

коллектива.  

В-третьих, репертуар должен соответствовать не только исполнительским 

возможностям участников ансамбля, но и используемого регистра на 

виолончели. Руководитель, по возможности, должен обеспечить каждого 

участника партией такой сложности, которая обеспечит положительные эмоции 
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(нельзя замещать занятия по специальности на занятия по ансамблю, на 

которых ставятся разные задачи).  

В-четвертых, репертуар должен быть ориентирован и на конкретные 

сольные возможности виолончелистов. Поэтому успешным решением было 

разделение нашего ансамбля на младшую и старшую группы, именно это 

способствует воспитанию солистов – концертмейстеров партий в младшей 

группе. А в старшей группе помогает воспитанию эмоциональной 

стабильности.   

Таким образом, формирование репертуара производится в зависимости от 

нескольких аспектов: технических возможностей виолончелистов (наличие 

штриховой базы, степени освоенности грифа инструмента, особенностей 

характеристики звука основного количества инструментов); планирования 

концертной деятельности ансамбля (выбирается репертуар к конкретному 

празднику или мероприятию, ориентируется на контингент слушателей – 

родители, пожилые люди, люди искусства); доступности понимания репертуара 

виолончелистами (репертуар должен быть рассчитан на учащихся 9-15 лет). 

Репетиционная работа начинается с определения количества репетиций и 

их продолжительности. Для успешной творческой деятельности ансамбля его 

участники должны придерживаться основных правил внутреннего распорядка: 

подготовить площадку для репетиции (поставить стулья, настроить 

инструмент, убрать портфели, чехлы для инструментов или другие личные 

вещи); всегда приносить на занятие свои партии; во время репетиции нельзя 

разговаривать и использовать телефоны; учащиеся должны с уважением 

относиться ко всем участникам ансамбля; после репетиции привести площадку 

в исходное состояние (убрать стулья, пюпитры, инструменты). 

Репетиционное занятие можно поделить на несколько этапов. В начале 

репетиции необходимо проверить строй инструментов. Если дети, особенно 

младшего школьного возраста, еще не освоили этот процесс, то участие в 

работе ансамбля поможет им быстрее овладеть этим навыком. За это время 

учащиеся эмоционально успокаиваются и окончательно включаются в процесс 

занятия. Хорошо «настроить слух» виолончелистов. В этом помогают 

несложные упражнения для ансамбля (исполнение гаммы в унисон, в 

расходящемся и сходящемся движении, исполнение трезвучия в три голоса и 

последовательно звук за звуком и т.д.). Также следует сообщить о программе 

исполнения музыкальных произведений на уроке и основных задачах, которые 

желательно решить.  

Следующий этап занятия посвящен работе над репертуаром ансамбля, 

знакомству с произведениями, проработке единообразия исполнения штрихов, 

интонации, динамики, интонационного движения мелодий, исполнения 

агогических примечаний, темпа, пауз и т.д. Нередко в партитуре не выставлены 

точно штриховые варианты, поскольку, например композиторы XVIII века по 

принятой тогда традиции оставляли этот вопрос на усмотрение исполнителей. 

Поэтому именно руководитель должен не только выбрать нужный штриховой 

вариант, но и добиться единообразного исполнения. «В работе ансамбля над 

той или иной редакцией существенного внимания требуют мелизмы: форшлаги, 
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морденты, трели. При исполнении двумя или тремя инструментами в терцию, 

сексту, октаву в параллельном движении мелизмы должны исполняться 

совершенно синхронно. Особенно это касается трелей и группетто, в которых 

допускаются различные варианты расшифровки и исполнения» [2, с.32].  

Много времени на занятиях занимает работа над динамикой, т.к. 

необходимо время для понимания отличий исполнения сольной и ансамблевой 

динамики. В это время используются различные упражнения и задания, 

помогающие учащимся ощутить значение форте и пиано. Например, 

виолончелисты начинают исполнять звук, постепенно наращивая значение 

форте, а затем берется «действительное» форте этого состава ансамбля сразу. 

При освоении пиано следует поступать в обратном алгоритме. Первоначально 

берется всем ансамблем пиано, а затем виолончелисты постепенно прекращают 

исполнять звук, прислушиваясь к результату. Когда остается один исполнитель, 

весь ансамбль пытается исполнить звук не ярче этого звучания (если 

виолончелисты младших классов не справляются с поставленной задачей 

можно, в педагогических целях, перевести часть исполнителей на исполнение 

этого фрагмента музыкального произведения на пиццикато).  

Постоянно ведется работа в ансамбле над «синхронностью звучания, 

которое возникает в результате единого понимания партнерами темпа, метра и 

ритма» [4, с.28]. В процессе работы над произведением музыканты должны 

найти тот темп, который наиболее точно выражает характер художественного 

образа и, в то же время, способствует выявлению индивидуальных черт, 

свойственных именно данному музыкальному произведению.  

В заключительной части репетиции необходимо не только исполнить 

разучиваемое произведение, но и поблагодарить юных музыкантов за успехи, 

достигнутые на этом занятии. Очень важным моментом репетиции является 

процесс подготовки к выступлению ансамбля. Руководителю необходимо 

узнать всю возможную информацию о будущей концертной площадке, 

количестве исполнителей, которые могут на ней поместиться и возможные 

пути входа и выхода со сцены.  

Таким образом, репетиционное занятие можно поделить на три этапа: 

начальный этап (готовится игровой, слуховой аппарат виолончелистов); 

основной этап занятия, на котором решаются все технические и 

художественные задачи; заключительный этап, когда подводятся итоги. 

Особым видом является занятие-подготовка к выступлению, на котором 

репетируется алгоритм поведения виолончелистов на сцене. 

Существуют объективные проблемы в организации деятельности ансамбля 

виолончелистов. Во-первых, во многих учебных учреждениях класс 

виолончели немногочислен. Эту проблему решает не только школа, но и 

преподаватель виолончели, постоянно пропагандируя свой инструмент. 

Во-вторых, руководитель ансамбля виолончелистов испытывает трудности 

с подбором репертуара. В настоящее время мало издается сборников, 

предназначенных для учащихся музыкальных школ и школ искусств 4-8 

классов. Чаще встречаются произведения для 1-2 классов, или же издания для 

учащихся музыкальных училищ. Поэтому преподавателю приходится делать 
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самому или заказывать у аранжировщика переложения для струнного ансамбля. 

Большую помощь в этом играет обмен аранжировками между руководителями 

аналогичных ансамблей, что сейчас легко делать, используя возможности сети 

Интернет. В-третьих, для многих музыкальных школ и школ искусств является 

проблемой отсутствие больших репетиционных помещений. Возможно 

использование в качестве репетиционной площадки концертного зала или 

проведение занятий в фойе школы.  

Наличие ансамбля виолончелистов в учебном заведении способствует не 

только популяризации виолончельной музыки, но и мотивирует учащихся к 

добросовестным занятиям. 
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16 декабря 2022 года исполнятся 90 лет со дня рождения одной из 

знаковых фигур в музыкальном искусстве нашего времени – Родиона 

Константиновича Щедрина. Мир музыки Р.Щедрина необычайно многогранен. 

Его творческое мышление сформировалось под влиянием различных 

направлений музыкального искусства, но при этом, он выработал свой 

узнаваемый индивидуальный стиль, и в каждом новом сочинении открывает 

его новые грани. Его главный девиз: «В искусстве надо идти своим 

собственным путем. Он может быть и коротким, и длинным, и широким, и 

узким, но он должен быть своим» [4, с. 3]. 

В XXI веке композитор продолжает двигаться вперѐд, активно создавая 

новые сочинения. Каждый год Р.Щедрин дарит слушателям новые, необычайно 

интересные сочинения в различных музыкальных жанрах. Неизменным в его 

музыке остается одно – уникальное умение опережать время, каждый раз 

предлагая новый взгляд на жанрово-стилевую и образно-содержательную 

основу своих творений. За два десятилетия нового века признанный Мастер 

создал около сорока произведений для различных составов исполнителей, но 

главным интересом для него по сей день остается хоровая музыка. Именно в 

ней всегда ярко и убедительно воплощаются сокровенные чувства и 

переживания композитора.  

В XXI веке список хоровых сочинений композитора значительно 

обогатился. Все новые сочинения для хора были изданы в сборнике «Век 

двадцать первый...», презентация которого состоялась 15 апреля 2021 года в 

Рахманиновском зале Московской консерватории.  

В хоровых сочинениях нового века Р.Щедрин вновь обращается к 

малоизвестным поэтическим строкам, актуальным и значимым темам, тяготеет 

к уникальным жанровым моделям, выразительнейшим средствам музыкальной 

выразительности. Новые хоровые опусы формируют целостную картину 

эволюции стиля композитора. Композитор тщательно подходит к выбору 

литературной основы. Весьма оригинальная и индивидуальная подборка текста 

всегда отличала творчество Р.Щедрина. Охват литературных первоисточников 

разнообразен по стилям и жанрам. Ю.И. Паисов писал, что слово композитора 

всегда выступало как «символ-прообраз, глубинный смысловой импульс» [3, 

mailto:c.nikolaewa@yandex.ru
mailto:vladnelly@mail.ru
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с.178]. Глубокий подтекст скрыт в каждом музыкально интонируемом слове его 

хоров. 

По словам самого композитора, выбор литературы для сборника был 

следующим: «В отборе текста мной был взят довольно простой принцип: 

половина поэтов – те, с кем я лично общался, и половина – те, с кем я общался 

через человека. Андрюша Вознесенский – мой ближайший друг, а вот из тех, с 

кем я общался через человека, – это [Владимир] Маяковский, [Велимир] 

Хлебников» [1]. Обращение к литературе XX века, редко воплощаемой в 

хоровой музыке, характеризует Р.Щедрина, как подлинного  знатока и ценителя 

настоящей литературы. Ему важно, чтобы каждое слово имело смысловую 

наполненность, наличие подтекстов, символов, иносказательности.  

В сборник «Век двадцать первый...» вошло двадцать два сочинения, 

шесть из них написано в начале столетия, а остальные  –  новые, написанные в 

2020-2021 годах: 

 «Диптих на стихи А. Вознесенского» (2003 г.) 

 «Серенада» (2003 г.) 

 «Царская кравчая» (2008 г.) 

 «Эпиграф графа Толстого к роману ―Анна Каренина‖» (2008 г.) 

 Хоровая обработка «Ave Maria» (2008 г.) 

 «Месса поминовения» (2018 г.) 

В 2020-2021 гг. были написаны: 

 «Русские народные пословицы» 

 «Вечер замедленный» 

 «Хлебников-триптих» 

 «Бурлеска» 

 «Эпиталама» 

 «Колыбельная» 

 «Два последних хора» 

Сборник открывают хоровые сочинения Р. Щедрина, написанные в 

начале столетия.  

«Диптих на стихи А. Вознесенского». Композитор не в первый раз 

обращается к текстам А. Вознесенского, что говорит о его особых отношениях 

с автором, о большом уважении к его поэтическому таланту. Тексты, которые 

представляют осмысление трагических событий XX века, – социально острые, 

чрезвычайно эмоциональные. Точное следование музыкального повествования 

поэтическому содержанию создают предельную напряженность, 

экспрессивность музыкального языка, контрастные музыкальные образы, 

динамические контрасты, вокальную насыщенность и остро диссонантную 

гармонию.  

В первой поэме («Век двадцатый»)  разворачивается диалог веков, их 

своеобразное заочное соревнование, в котором век двадцать первый меркнет в 

подвигах, героизме, смелости, открытиях века двадцатого. Композитор 

мастерски и предельно точно воплощает текст, создавая в музыкальной ткани 

атмосферу трагического мироощущения.  
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Музыка второго хора («Беженка») совершенно противоположна. В 

отличие от мужского начала в первом хоре, здесь становится главенствующим 

женский образ. Своеобразная лирика поэта рождает у Р.Щедрина весьма 

интересные музыкальные решения. Все средства музыкальной выразительности 

направлены на раскрытие протеста против  духовного обеднения человека и 

беспокойство за будущее России.  

В 2003 году появляется «Серенада» – блистательная миниатюра, 

требующая от исполнителей невероятной виртуозности. Четко прослеживается 

переплетение двух образных сфер – соединение испанского колорита с исконно 

русским. Европейский жанр серенады роднится с излюбленным жанром 

композитора ‒ частушкой.  

В 2008 году появляется хор «Царская кравчая» – это переработанный 

фрагмент хоровой оперы «Боярыня Морозова». В опере данный фрагмент 

занимает одно из центральных мест в драматургии. Весь арсенал средств 

музыкальной выразительности направлен на создание и раскрытие сложного 

психологического состояния главной героини оперы. По словам Е. Кривицкой, 

«вкрадчивые голоса, доносящиеся словно из глубин подсознания выходящей на 

исповеднический подвиг женщины, принадлежащие то ли демонам, то ли 

льстивым придворным, пытаются запугать мученицу лишениями, пытками, 

смертью, уговаривают вернуться к бездумной сытой покорности» [2].  

«Эпиграф графа Толстого к роману ―Анна Каренина‖». Р.Щедрин берет 

за литературную основу не текст романа – его привлекли слова, взятые 

Л.Н.Толстым в качестве эпиграфа к роману: «Мне отмщение, и аз воздам». Это 

известная фраза заимствована из Послания святого Апостола Павла к 

Римлянам. Перед нами размышление писателя, а вслед за ним и композитора на 

одну из самых «больных» для человеческого сердца тем – на тему  мести и 

прощения, воздаяния за зло. 

Текст эпиграфа повторяется двенадцать раз, видоизменяясь и приобретая 

особый смысловой оттенок. Музыкальная ткань до предела насыщена 

специфическими щедринскими приемами – декламационной выразительностью 

мелодики, опорой на тритон, свободно льющимся ритмом. Обилие 

полифонических приемов создает форму вариаций на литературный текст 

ostinato.  

Хоровая обработка «Аvе Маriа» И. С. Баха-Ш. Гуно. В хоровом 

прочтении Р.Щедрина прелюдия И. Баха C-dur, соединенная с трепетной 

мелодией Ш.Гуно становится воспеванием чистого и светлого женского образа. 

Партитура стала музыкальным подарком горячо любимой супруге 

М.М.Плисецкой в честь пятидесятилетнего юбилея их союза. В 2008 году на 

сцене Малого зала Московской консерватории величайшая балерина исполнила 

под аккомпанемент камерного хора хореографическую постановку М. Бежара 

«Танец с веерами».  

«Русские народные пословицы». Идею написания хоров на тексты 

русских народных пословиц подсказала композитору его жена М.М. Плисецкая. 

Р. Щедрин обратился к уникальному жанру народной мудрости – пословицам – 

метким, образным изречениям, обобщающим различные явления жизни и 
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имеющим назидательный смысл. Первоначальный опус («Две русские 

народные пословицы») содержал хоры:  «Сладок будешь – расклюют, горек 

будешь – расплюют» и «Богу не грешен, царю не виноват…». В 2020 г. цикл 

дополнился ещѐ двумя частями: «Ворон ворону глаз не выклюет…», «Без ума 

человек как сума…». Лаконичность текстов и афористичная ѐмкость их 

содержания мастерски воплощены в виртуознейших партитурах. 

«Вечер замедленный». Автором литературной основы данного хора 

является  Эдуард Лимонов – одна из экстравагантных фигур двадцатого 

столетия. Скандальная репутация этого писателя, поэта, сказавшего своѐ –  

новое, максимально искреннее, ни на кого не похожее слово в отечественной 

литературе – не напугала композитора. Стихотворение «Мухи летают и летают 

фразы» воплощено композитором как картина неспешной провинциальной 

жизни.  

Мастерски играя полифоническими приемами, Р.Щедрин снова делает 

отсылку к жанрам русской музыки. Первоначальный одноголосный мотив, в 

котором слышатся лирическая протяжная песня с интонациями причета, 

становится импульсом к созданию хоровых вариаций. Всеми средствами 

музыкальной выразительности автор старается очаровать своего слушателя 

неспешным развертыванием музыкального материала, раскрывающий обычную 

картину жизни простых людей.  

Для написания «Двух последних хоров» композитор обращается к 

дорогим сердцу поэтам – А. Вознесенскому и В. Маяковскому. Стихотворения 

«Графоманам Москвы» и «Хочу быть понят родной страной» сплетаются в 

цикле и максимально дополняют друг друга. Мощный   темперамент и яркий 

эмоциональный заряд стихов отражен в выборе средств выразительности – 

резкие динамические и тесситурные перепады, дифференциация отдельных 

голосов хора, многочисленный повтор отдельных строк создает эффект 

«двадцать пятого кадра», где каждое слово запечатлевается в сознании 

слушателя. По мнению Е. Кривицкой, «сочинения несут в себе полемический 

заряд и обличительный пафос – против банальности и посредственности» [2]. 

Линию философских размышлений продолжает «Хлебников-триптих», 

созданный в 2020 году. Поэт В. Хлебников искал новые пути в лирике, прозе и 

драматургии. Р. Щедрина привлекла глубина мысли, оригинальность 

словообразования, ритмика стиха. В цикл вошли:  «Мне мало надо», «Спойте 

мне про девушек» и «Когда умирают кони». В музыкальном прочтении Р. 

Щедрина раскрываются «философские раздумья о бытии и смерти» [2].  

Музыкальный материал триптиха имеет многоликий характер. Здесь и 

очевидная декламационность, и проникновенный песенный мелодизм, острота 

ритма и размеренность движения. Хоровое письмо рельефно и графично. 

Среди отдельных хоровых сочинений хочется выделить «Бурлеску» на 

стихи Н. Асеева. Обращаясь к стихам поэта-футуриста, чье творчество всегда 

было направлено на правдивое жизненное восприятие бытия, у Р. Щедрина 

рождается индивидуальная трактовка «слышания» его текста в хоре. 

Композитор использует строки из стихотворения «В конце концов», где в 

саркастичной форме идет разговор о неизбежности смерти. Всю пьесу 
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пронизывает скерцозное настроение, настойчивое повторение ритмической 

фигуры на слоги «тим-том», «тим-там». Именно это и создаѐт ощущение 

иронии над собой и напускное безразличие к тому, что «мы – как все до нас – 

умрем». 

«Колыбельная» (2020) – хоровая миниатюра, в которой проявился 

индивидуальный подход  композитора в прочтении народного жанра. Жанр 

колыбельной неоднократно использовался Р. Щедриным, он нашел 

индивидуальное преломление в его творчестве. Так, в духе колыбельной  

звучит эпилог оратории «Ленин в сердце народном»; в «Концертино» – вторая 

часть.  «Колыбельная» представляет собой вокализ, в котором звуковая сторона 

полностью строится на фонических эффектах. Это, по словам  Е.Д. Кривицкой, 

«…светлая, воздушная миниатюра, где воображению слушателя могут 

нарисоваться самые благостные картины…» [10].  

Созданная в 2021 году «Эпиталама» – ещѐ одно свидетельство 

несомненного интереса композитора к переосмыслению жанров. В привычном 

понимании эпиталама –  это свадебная песнь или стихотворение.  В трактовке 

композитора эпиталама приобретает черты ироничного марша-восхваления 

молодости. Обращает на себя внимание применение повторяющихся слогов 

(«тра-та-та, там-там») и приѐма «сольфеджирования». 

Нельзя не сказать о хоровом сочинении композитора, не вошедшем в 

сборник, но созданном в последние годы, – «Притча» на стихи Н. Глазкова. В 

литературе поэт остался по-настоящему недооцененным, критики находили в 

его стихах  чрезмерную экспрессию, черты дисгармонии. Композитора 

привлекла возможность через неожиданный сюжет дать нравственное 

поучение, вывести глубокую мораль. С помощью индивидуализации хоровых 

тембров, оригинального сочетания отдельных групп и tutti смешанного хора 

композитору удаѐтся передать контраст гула обличающей толпы и одиноко 

звучащего голоса главной героини. Можно предположить, что философский 

смысл «Притчи» состоит в том, что жизнь человека вовсе не так однозначна и 

проста, как может показаться на первый взгляд. Именно об этом и хотел, 

вероятно, напомнить нам композитор в своѐм сочинении. 

В хорах XXI века Р. Щедрин подтверждает свою приверженность к 

отечественной литературе, в которой поднимаются высоко нравственные темы, 

раскрывается многогранность мира чувств человека, его взгляд на современную 

жизнь и события истории. Вся полнота русской души с еѐ извечными 

терзаниями и томлениями, поиском истины, нравственного выбора получает в 

хоровом творчестве композитора глубокое,  экспрессивное воплощение.  

Главенствующим жанром остается хоровая миниатюра с объединением  в 

цикл по принципу единства поэтической основы. В музыкальном языке ярко 

проявляются индивидуальные черты стиля, тяготение к  расширению 

исполнительских возможностей хора. 

В контексте всего творческого пути  Р. Щедрина, его хоровая музыка XXI 

века воспринимается как яркое художественное явление, как очередная  

творческая вершина, самобытный феномен русской культуры.  
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«Я думаю, что все времена между собой связаны 

буквально цементом, никуда нам от прошлого не деться. 

Оно нас и связывает, и преследует, и заставляет 

помнить многое, о чѐм следует человеку помнить» 

Р.К. Щедрин [11] 

 

Боярыня Морозова – легендарная историческая личность. Еѐ неординарная 

и трагичная судьба неразрывно связана с переломным этапом российской 

истории – Церковным расколом середины XVII века. До сих пор отношение к 

ней остаѐтся неоднозначным. Для одних она – изувер готовый пойти на смерть 

во имя собственных фанатичных убеждений, для других она – святая 
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великомученица, символ стойкости и преданности принятой вере. Как бы то ни 

было, еѐ жизнеописание волнует и вдохновляет многих художников, писателей 

и композиторов. 

Феодосия Прокопьевна Морозова (1632-1675 гг.) была богатой и 

влиятельной боярыней, приближѐнной царя Алексея Михайловича, но при этом 

она открыто отказалась признать церковные нововведения Патриарха Никона, и 

стала фанатичной сторонницей старообрядчества. За свои убеждения и 

сопротивление царской воле в 1671 году она была арестована, подвергнута 

страшным пыткам и, после четырех лет страданий, в 1675 году умерла от 

голода и жажды.  

Во многом боярыню Морозову знают и помнят благодаря полотну 

великого передвижника Василия Ивановича Сурикова (1848-1916 гг.). История 

о ней поразила художника ещѐ в детстве. Сибирский край, где он жил во время 

учѐбы, рукописные «жития» старообрядческих мучеников, бережно 

сохраняемые их потомками – всѐ это волновало будущего живописца. Уже в 

зрелом возрасте он вновь обратился к повести о боярыне Морозовой, и в 1887 

году создал свою одну из самых известных картин. 

В. Суриков запечатлел один из драматичных эпизодов «Жития боярыни 

Морозовой»: «Когда еѐ везли Кремлем, мимо Чудова монастыря, под царские 

переходы, она, полагая, что на переходах смотрит царь на еѐ поезд, часто 

крестилась двуперстным знамением, высоко поднимая руку и звеня цепью, 

показывая царю, что не только не стыдится своего поругания, но и услаждается 

любовью Христовою и радуется своим узам». [1, с. 32] 

Сцены из жизни Феодосии Морозовой воплощены не только 

В.Суриковым. Чуть раньше, в 1885 году, появилась  «Боярыня Морозова» 

А.Д.Литовченко, живописца, работавшего в историческом и религиозном 

жанре. В 1887 году другой известный передвижник  В.Г.Перов  представляет на 

суд публики рисунок «Пытка боярыни Морозовой». Были и другие обращения 

к этому сюжету малоизвестных и вовсе неизвестных художников, благодаря 

которым сохранилась историческая память о трагических событиях церковного 

раскола. 

Не остались равнодушными к образу Ф.Морозовой и литераторы. Среди 

ярких примеров поэзия  А. Ахматовой («Я знаю, с места не сдвинусь...» и 

«Последняя роза») и М. Цветаевой («Когда рыжеволосый Самозванец…»). При 

этом А. Ахматова провела яркую параллель между собственной жизнью и 

схожей трагической судьбой Феодосии Морозовой, а М. Цветаевой этот образ 

аллегорически соотнесѐн с историей Москвы.  

История раскола православной церкви не оставила исследователям нашего 

века однозначных ответов, однако духовно-религиозная тематика остаѐтся 

актуальной и в современной культуре. Петербургский историк и публицист 

К.Я. Кожурин написал  книгу «Боярыня Морозова» из цикла «Жизнь 

замечательных людей», в которой представлена старообрядческая версия 

событий того времени (2012 г.). Новый роман известного современного 

писателя В.А. Бахревского «Боярыня Морозова. Великая судьба России» (2013 

г.) также повествует о жизни и судьбе знаменитой исторической личности. 
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Новый взгляд, открывший новые подробности истории церковного 

раскола, внесли и две кинопремьеры 2011 года. Телеканал «Звезда» выпустил в 

эфир документальный фильм «Боярыня Морозова. Раскол» (автор Т. Борщ, 

режиссѐр В. Шуванников), а на канале «Россия-Культура» вышел 

художественный телесериал «Раскол» (режиссѐр Н. Н. Досталь). 

Родион Константинович Щедрин, для которого интерес к исторической 

тематике,  к аспектам духовности и покаяния всегда актуален, в 2006 году 

также обращается к тому непростому периоду русской государственности  и 

создает уникальную хоровую оперу «Боярыня Морозова».  Композитор так 

комментирует своѐ сочинение: «Омузыкалить трагическую страницу истории 

церковного раскола и возникновения старообрядчества на Руси, горькие судьбы 

его действующих лиц было моей давнишней мечтой. Несколько раз приступал 

я к работе, и всякий раз оставлял ее, не находя, как виделось, верного подхода к 

жгучей теме. Лишь когда определился жанр замысла как «русская хоровая 

опера», работа заспорилась». [2, с.2] 

Литературной основой либретто, написанного самим композитором, 

послужили  тексты из «Жития протопопа Аввакума» и «Жития боярыни 

Морозовой, княгини Урусовой и Марии Даниловой». Текст оперы Р.К. Щедрин 

стилизовал под старорусский. В опере четыре действующих лица-солиста 

(боярыня Морозова, княгиня Урусова (ее сестра), протопоп Аввакум, царь 

Алексей Михайлович). Также Р.Щедрин вводит в партитуру оперы  трех 

солистов-инструменталистов: труба, литавры и ударные. Самый же 

разнообразный функционал у хора, который заложен в самом жанровом 

определении хоровой оперы. В спектакле есть традиционные хоровые эпизоды, 

ему же поручается «замещать» отсутствующий симфонический оркестр и т.д. 

По словам Р.Щедрина хор в «Боярыне Морозовой» временами выступает то в 

качестве главного действующего лица повествования, то берет на себя роль 

«смиренного аккомпаниатора». 

Сравнительно небольшая по объѐму, камерная опера включает в себя 

тринадцать номеров. Они объединены в две части и отображают самые 

напряжѐнные дни священного пути к мученической смерти. Первая часть 

состоит из шести номеров, Вторая – из семи номеров.  

I часть:  

№1 – Анафема  

№2 – Две сестры (боярыня Морозова и княгиня Урусова) 

№3 – Угрозы 

№4 – Аввакум (Lamento I) 

№5 – Убийство сына Морозовой 

№6 – Плачь Морозовой о сыне 

II часть:  

№7 – Пытки 

№8 – Плач Аввакума (Lamento II) 

№9 – Заточение в темницу 

№10 – Смерть княгини Урусовой 

№11 – Повеление Царя 
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№12 – Разговор со стражем и смерть Морозовой  

№13 – Эпилог (Аввакум: Lamento III) 

Образ боярыни Морозовой, главной героини оперы, сильный, 

многогранный, изменчивый. По мере развития сюжетной линии она предстаѐт 

перед слушателем и как борец за свои принципы и идеалы, и как любящая и 

несчастная мать. Это находит непосредственное отражение, прежде всего, в еѐ 

сольных номерах, а также композитор использует прием косвенной 

характеристики через отдельные хоровые реплики и партию Аввакума, 

оплакивающего свою духовную дочь в трех Lamento.   

Яркая характеристика Феодосии Морозовой даѐтся в  шестом, 

заключительном номере первой части. «Плач Морозовой о сыне» представляет 

собой сцену-монолог главной героини и является одной из эмоциональных 

кульминаций оперы. После того, как по приказу царя был убит Иван Глебович, 

ее единственный сын, она, охваченная горем утраты, все же не отступает от 

своих принципов и остаѐтся преданна вере.  

«Плач» написан в сложной трѐхчастной репризной форме. Крайние 

разделы начинаются с реплик: «Увы мне, где в коем месте умре сын мой… Аз 

есмь вина твоей смерти, чадо! Не узрю тебя пресладкий мой, свете!..», в 

которых образ боярыни высвечивается наиболее трагически. Ее 

проникновенное  соло под монотонный аккомпанемент хора, развивается в 

умеренном темпе. Вокальная партия насыщена нисходящими и восходящими 

скачками на широкие интервалы, а фраза «Увы мне…» многократно 

распевается, выражая еѐ внутренне беспокойство и взволнованность. Средний 

раздел становится кульминацией номера, трагическая экспрессия достигает 

предельного накала, динамика увеличивается до трѐх форте. Отчаянный 

монолог Морозовой подхватывает хор и уже вторит ей «Плачите со мною, все 

матери сынов своих…», выводя страдания героини на уровень обобщения. 

Премьера русской хоровой оперы Р.К. Щедрина «Боярыня Морозова» 

состоялась 30 октября 2006 года на открытии XXVIII Международного 

фестиваля современной музыки «Московская осень» в Большом зале 

Московской консерватории. Первым исполнителем стал Камерный хор 

консерватории под руководством Б.Г. Тевлина вместе с солистами: Ларисой 

Костюк (Боярыня Морозова), Вероникой Джиоевой (Княгиня Урусова),  Эндрю 

Гудвином (Протопоп Аввакум), Михаилом Давыдовым (Царь Алексей 

Михайлович).  

После премьеры оперы в Москве сочинение исполнялось с неизменным 

успехом в Новосибирске (Новосибирский оперный театр, 2009 г.), в Саратове 

(Саратовская филармония, 2011 г.), в Санкт-Петербурге (Мариинский театр, 

2014 г.). 

Удивительным событием для «Боярыни Морозовой» стало еѐ сценическое 

воплощение музыкальным театром ГИТИСа под руководством молодого 

режиссѐра Виктории Агарковой. Премьера спектакля состоялась 6 июня 2017 

года на Всероссийском фестивале «Запечатленный ангел» в Калуге. 

В заключение приведѐм слова Родиона Константиновича Щедрина из его 

интервью, которое состоялось после мировой премьеры «Боярыни Морозовой»: 
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«Боярыня Морозова пошла на это из-за веры. У нее было много моментов, 

чтобы отречься и перекреститься тремя перстами. После премьеры ко мне 

подошли мои немецкие издатели, приехавшие специально в Москву. Одна 

женщина, потрясенная судьбой Морозовой, сказала мне тихо по-русски: «Вы 

знаете, я бы сама тремя перстами перекрестилась, пятью - семью, но только бы 

спасти сына...» Отречься от сына во имя убеждений не менять веры своей, как 

сделала Морозова, - это нужно иметь колоссальную силу характера, души. 

Через еѐ образ чувствуешь всю нашу ментальность. На Западе спрашивают: что 

такое русская душа? Так вот она, русская душа». [11] 
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Одной из примечательных черт отечественной хоровой музыки второй 

половины ХХ века является инструментализация хорового письма. 

Взаимодействие вокальных и инструментальных принципов 

интонирования дает интересные результаты: хоровая фактура, подчиняясь 

закономерностям инструментальной музыки, обогащается темброво-

колористическими приемами, особыми формами вокализации и хоровой 

фактуры. Нередко, в подобных сочинениях композиторы отказываются от 

поэтического текста, используя лишь отдельные слоги, повторяющиеся 

словосочетания, либо прием сольфеджирования. Хоровое звучание, свободное 

от образной конкретики слова, приобретает особую музыкальную семантику − 

способность каждого элемента музыкальной речи быть образно-выразительным 

знаком, носителем художественного смысла. 

Нередко чертами инструментализации наполнена хоровая музыка 

Р.Щедрина. Композитор часто демонстрирует в своих сочинениях необычайно 

разнообразную интерпретацию жанрово-композиционных решений, предлагает 

хору решение многообразных задач виртуозной вокальной техники. Одним из 

показательных хоровых сочинений Р. Щедрина, в котором черты и приемы 

инструментализации являются основополагающими, можно назвать 

«Концертино» для смешанного хора a cappella в четырех частях
7
.  

Обращает на себя внимание название сочинения – «Концертино», в 

котором заложена идея демонстрации технической виртуозности и 

художественных возможностей исполнителей. Четырехчастная композиция 

представляет утвердившийся в композиторской практике вариант 

«неоклассицистского» концерта с определенной последовательностью частей: 

Preludio (1ч. «Лестница вниз»), Largo (2ч. «Колыбельная»), Toccata (3ч. 

«Сольфеджио»), Postludio (4ч. «Русские звоны»). 

В сочинении отсутствует поэтический текст, сюжет и образы который 

содержит в себе. Так композитор нивелирует вербальный компонент хоровой 

звучности, сосредотачиваясь на еѐ фонической характеристике. Р. Щедрин 

заменяет текстовую основу вокализацией на гласные, приемами 

сольфеджирования и звукоимитации.  

                                                           
7
 Данное произведение было написано в 1982 году по заказу Международного фестиваля 

хоровой музыке в городе Корке, Ирландия. Первым исполнителем явился хор Lialiumai 

дирижер Альбинас Пятраускас. 

mailto:vladnelly@mail.ru


  Щедринские чтения                                                                                     № 3/2022 

  
160 

 

  

Черты инструментализации в данном хоровом опусе проявляются в особом 

типе мелодики, использовании фактурных приемов, нехарактерных для 

вокальных сочинений, широком применении сонорики и звукоимитации, 

виртуозном характере исполнения. Основополагающим здесь становится отказ 

от явных мелодических линий – приоритет отдается либо гармонии (1ч. 

«Лестница вниз», 4ч. «Русские звоны»), либо движению с широкой амплитудой 

интервалов (3ч. «Сольфеджио», 4ч. «Русские звоны»). Даже 2ч. «Колыбельная» 

не имеет законченных мелодических построений: короткие попевки 

«растворяются» в сложности голосоведения хоровых партий. 

Открывает сочинение часть «Лестница вниз». В этом номере все средства 

музыкальной выразительности направлены на создание нисходящего движения 

сложных гармонических комплексов и эффекта изменения динамики от 

оглушающего fff до тишайшего ppp. Последовательность цепочек септаккордов 

с альтерированными и побочными тонами создают ощущение незавершенности 

и неустойчивости.  

Второй номер «Колыбельная» интересен по своему воплощению: песенное 

начало, заложенное в названии, претерпевает у Р. Щедрина заметные 

изменения, приближаясь к инструментальной трактовке. Мелодика имеет 

хроматическую природу, изобилует изломанными ходами на увеличенные и 

уменьшенные интервалы. Особый фонический эффект создают выдержанные 

секунды между хоровыми партиями в конце построений, которые создают 

образ призрачный, нереальный. 

Цикл продолжает третий номер – «Сольфеджио», который изобилует 

особенностями. Звучание гаммообразных пассажей мелкими длительностями в 

быстром темпе создает эффект «perpetuum mobile». Хроматизированная 

гармоническая вертикаль, насыщенная диссонансами; ритмические фигурации 

во всех голосах, образующих полиритмию; полифоническая фактура, которая 

складывается из сочетания равноправных голосов; подчеркнуто тихая динамика 

– всѐ создает характер инструментальной пьесы.  

Финальный номер «Русские звоны» – торжественная фреска мощного 

звучания колоколов, образ великой Руси. Главенствующим становится 

сонористический эффект: употребление в разных хоровых партиях 

звукоподражательных слов «Бом, бон, бан, ба, та» фонетически образует 

полихромную, многотембровую картину колокольного звона. Тембровые 

краски каждой группы хора индивидуализированы: мужская группа – глубокий, 

длительный гул тяжелых колоколов, женская группа – светлые, легкие 

перезвоны колокольчиков. Композиционно часть выстраивается как 

экспонирование хоровых партий (колоколов) в прямом восходящем порядке. 

Хоровое tutti в кульминации создает эффект торжественного звона во все 

колокола.  

Особое значение в мелодических линиях имеет интонация тритона, так 

музыкальная ткань приобретает специфические изощренно-хроматические 

оттенки. Насыщенный гармонический комплекс сочетает полигармонические 

созвучия и кластеры, акустически образуя вибрации и эффект гула, что 

напрямую связано с образностью. Динамической палитре присуще яркие 



  Щедринские чтения                                                                                     № 3/2022 

  
161 

 

  

контрасты (от pp до fff). Увеличение динамики обусловлено постепенным 

наполнением фактуры и повышением тесситуры. Ритм также направлен на 

изображение колокольности: крупные длительности – одиночные удары, 

частые мелкие удары – это перезвон. В целом, финал несет обобщающую 

функцию всего цикла. Здесь синтезируются низкие гармонии из первой части, 

тритоновые интонации из второй, а вступающие мотивы из мелких 

длительностей являются продолжением части «сольфеджио». 

«Концертино» Р. Щедрина является уникальным сочинением для хора. В 

нѐм композитор концентрировано представляет принципы инструментализации 

хорового письма, для которого характерны: специфика текстовой основы, 

особый образно-эмоциональный строй, художественная задача, связанная с 

сонорной трактовкой слогов, специфическая семантика музыкальной речи, 

создание принципиально нового типа хоровой фактуры, наличие комплекса 

определенных средств выразительности, виртуозный характер музыкального 

материала, отнесение к концертному виду хорового исполнительства.  

Огромный труд композитора в данном сочинении дал импульс для 

воплощения принципов инструментализации в хоровом письме современных 

композиторов XX-XXI века. 
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Популярность хореографических произведений Родиона Константиновича 

Щедрина и долгая продолжительность их сценической жизни, связанная с 

именами знаменитых режиссеров, художников, исполнителей, обусловлены их 

высокой художественной ценностью. Циклиада его пяти балетов органично 

вошла в искусство второй половины XX столетия, отразив черты, свойственные 

современному театру: полистилистику, интертекстуальность, многоплановость 

структуры. Созвучие художественным исканиям эпохи при ярко выраженной 

творческой индивидуальности очерчивают важность изучения балетного театра 

композитора с позиции особенностей оркестра Р.Щедрина.  

В третьей четверти XX века происходит качественная трансформация 

музыкально-речевой системы в отечественном балете. Безусловно, стержневым 

импульсом к ней стал неоценимый вклад в балетный репертуар партитуры 

одного из самых передовых русских композиторов начала XX века Игоря 

Стравинского. Комплекс средств музыкальной выразительности композитора 

находится в тесном взаимодействии с оркестровым языком, выравнивая его 

значение со сценическим действием, а иногда и перенимая первенство в 

драматургической значимости.  

Балет в творчестве Родиона Щедрина занимает особое место. Во-первых, 

это обусловливается тягой композитора к театрализации инструментальных и 

вокальных произведений. Во-вторых, особым оркестровым мышлением, 

предполагающим высокую степень жанровой синтетизации в его 

симфонической музыке. И, в-третьих, влиянием выдающейся балерины и 

новатора в области мирового балетного искусства Майи Плисецкой. 

Совокупность приведѐнных тезисов, в результате, определили значительный 

вклад в панораму отечественного музыкального театра пяти балетов Р.Щедрина  

–  «Конѐк-Горбунок», «Кармен-сюита», «Анна Каренина», «Чайка» и «Дама с 

собачкой» – которые, при принципиальных различиях представляют собой 

антологию балета XX века, и каждый из них отличается особым оркестровым 

решением. В своих балетах композитор явился продолжателем одновременно, 

условно двух сформировавшихся традиций балетного оркестра: классической 

линии П.Чайковского и А.Глазунова, и новационных методов И.Стравинского, 

Д.Шостаковича и С.Прокофьева. 

mailto:manfredt@yandex.ru
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Композитор не отказывается от традиционных балетных жанров, однако 

подвергает их глубокой симфонизации. Оркестр Р.Щедрина – это речевой 

центр его балетов. Инструменты выполняют не дополняющую функцию, а 

повествовательную. Музыкальная информация его балетов всегда значительна 

и распределяется в длительном временном промежутке. Поэтому детализация 

оркестровой ткани — сравнительно редкий случай, и смены оркестровых групп 

и инструментов происходят через длительные промежутки времени (особенно 

это заметно в чеховских балетах «Чайка» и в «Дама с собачкой»). 

У балетного оркестра Р.Щедрина существует несколько особенностей, 

которые, в свою очередь, подтверждают уникальность и обособленность от 

опер и симфонических произведений — тембровая персонификация, принцип 

тембровой полярности, приѐм тембровой аллюзии.   

Одна из самых сильных сторон оркестровки балетов Р.Щедрина — точно 

скоординированное взаимодействие с сюжетным повествованием, которое 

достигается высокой степенью тембровой персонификации. Тембр может 

существовать как уникальный речевой инструмент, так и сосуществовать в 

группе или в ансамбле, при этом, не теряя собственной значительности.  

Тембровая персонификация имеет место во всех балетах композитора, 

однако частота и, соответственно степень еѐ значения падает от первого 

балетного опыта («Конѐк-Горбунок») к последним партитурам. Основные 

персонажи «Конька» наделены особыми темами-характеристиками и 

сопровождаемыми их лейт-тембрами. Темы главного героя – Ивана и Конька, в 

зависимости от ситуации, исполняется тембрами струнного ансамбля, флейты-

пикколо и (достаточно экзотическим для традиционного симфонического 

состава) тембром балалайки. Образ Царь-девицы представлен бархатным 

звучанием альта и виолончели, а Царя, как олицетворения зла, фаготом и хором 

валторн с сурдиной. 

Ввиду огромного, расширенного видовыми инструментами, тройного 

состава в балете «Анна Каренина» выстраивается сложная тембровая 

персонификация, обращѐнная не только к персонажам, но и к их 

психологическим состояниям.  

Образ Анны характеризуется деревянно-духовыми инструментами – 

флейтой, гобоем и кларнетом. Эти тембры сопровождают героиню на 

протяжении всего балета от бала в первом действии  до сцены смерти в финале 

спектакля. Однако,  в результате музыкального повествования происходит 

тембровая модуляция, и флейта заменяется еѐ альтовой разновидностью; гобой 

-  более низким английским рожком; а кларнет -  фаготом. Возрастающий 

психологический диссонанс, в котором прибывает героиня, решен сонорным 

звучанием струнной группы. Супруг Анны, чиновник Алексей Каренин 

представлен грубоватым и строгим звучанием унисона контрабасов. Граф 

Вронский подчиняется тембровой характеристике Анны, но при его появлении 

нередко деревянно-духовые дублируются струнными инструментами, тем 

самым дополнительно указывая на приближение трагической развязки.  

В балете «Кармен-сюита», который является своеобразной 

«транскрипцией» оперы Жоржа Бизе, Р.Щедрин ограничивается струнным 
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составом, добавляя к нему внушительный арсенал ударных инструментов. 

Такой выбор композитор оправдал задачей «достаточно убедительно 

компенсировать отсутствие человеческих голосов бессмертной оперы» и 

«подчеркнуть очевидную хореографичность музыки Бизе».  

Тембровая персонификация в «Кармен-сюите» решена неоднозначно. 

Композитору незачем было давать дополнительную характеристику 

персонажам балета ввиду достаточной узнаваемости музыкального материала. 

Приѐм персонификации относится к группе ударных инструментов, в которой 

шумовые призваны подчеркнуть национальный испанский колорит и 

темперамент, соответственно они выполняют фоновую функцию, а 

инструменты с определѐнной высотой звучания (особенно колокольчики, 

вибрафон и оркестровый колокола) призваны усилить психологический аспект 

балета. 

Чеховские балеты «Чайка» и «Дама с собачкой» меньше всего зависят от 

тембровой персонификации, как в силу камерной специфики произведений, 

ограниченного оркестрового состава, так и особой жанровой ориентации. Их 

повествование преодолевает и балетные традиции, и симфонические принципы, 

которые были присущи первым трѐм партитурам. Здесь же высока роль 

монтажной кинематографичности, и тембры служат смысловыми арками, 

соединяющими сцены. Главенствующую роль в дифференцированной 

оркестровой фактуре занимает струнный состав, редкие духовые призваны 

акцентировать резкие сюжетные повороты. 

Чеховские балеты Р.Щедрина воплощают тончайшие нюансы душевных 

состояний героев, а тембровая персонификация усиливает их, в силу отсутствия 

вербального повествования. Музыкально-сценические концепции композитора 

в синтезе с режиссурой М. Плисецкой последовательно реализуют принципы 

драматургии А.Чехова, но музыка и пластика по-новому расставляют акценты. 

Таким образом, тембровая персонификация является важным аспектом в 

драматургии балетов Р.Щедрина. Она позволяет наиболее ясно 

охарактеризовать образ персонажа, раскрыть его характер, психологический и 

нравственный портрет. 

Следующей особенностью оркестрового языка балетов Щедрина является 

принцип полярных тембровых тесситур. Это явление достаточно 

распространѐнно для подчѐркивания буффонности; для достижения комичного 

не через мелодический метод, а через специфику тембровой краски. Так, 

Р.Щедрин в балете «Конѐк-Горбунок» применяет соотношения высотно 

контрастных инструментов, сопоставляя характерные тембры флейты-пикколо 

и тубы, гобоя и контрабаса-соло для характеристики неуклюжего и жадного 

Царя. 

Также, полярное соотношение тесситур тембров позволяет Р.Щедрину 

приблизить музыкальный материал к аутентичному фольклорному звучанию. 

Это явление часто встречается в партитурах композиторов начала XX века, 

например, во вступлении к опере-буффа «Мавра» И.Стравинского, или в 

сказочных картинах А. Лядова. Р.Щедрин применяет сочетание фагота и 
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флейты во вступлении к балету «Конѐк-Горбунок» подчѐркивая народно-

импровизационную природу материала. 

В балете «Анна Каренина», композитор использует этот приѐм в конце 

первого действия, в номере «Падение Анны», однако в данном случае 

характеризуя особый эмоциональный надрыв, душевное неравновесие героини. 

Пронзительный кластер деревянно-духовых в верхнем регистре во 

взаимодействии с сонорным фоном низких струнных и медно-духовых 

инструментов противоречит туттийному принципу, оставляя средний регистр 

не заполненным. 

Самой специфичной особенностью оркестрового языка балетов Р.Щедрина 

является приѐм тембровой аллюзии, который  заключается в имитации тембра. 

В балете «Конѐк-Горбунок» композитор воспроизводит  балалаечный наигрыш, 

однако, не традиционным пиццикато струнных, как это было, например, у 

П.Чайковского или И.Стравинского, а полнозвучным звучанием всего оркестра. 

Материал, таким образом, выстроен из дискретных попевок 

импровизационного типа. Помимо этого, в партитуре имеется отдельная 

примитивная партия балалайки, которую должен исполнять непосредственно 

главный персонаж балета – Иван.   

Наибольшее распространение приѐм тембровой аллюзии получил в балете 

«Анна Каренина». Он позволил композитору добиться большей достоверности 

происходящему на сцене, выведя на неѐ второй (малый) состав. Во втором 

действии, в номере «Скачки» композитор имитирует звучание паркового 

духового оркестра, который был популярен в XIX веке. При этом, материал, 

излагаемый им, кардинально отличается от общего музыкального языка балета 

наличием тональных гармонических взаимодействий, чѐтких квадратных 

структур и жанровой определѐнности. Оба состава (в оркестровой яме и на 

сцене) существуют параллельно, подчиняясь одному дирижѐру, но выполняют 

разные функции: роль первого – описывать действия и эмоции наблюдающих 

за скачками Анны и Алексея Карениных, второго – непосредственное участие в 

сценическом действии.  

Оркестр балетов Р.К.Щедрина – это особое явление, не имеющее аналогов 

в других сочинениях автора. Партитуры отличаются развитой тембровой 

персонификацией, наличием принципа тембровой полярности и приѐма 

тембровой аллюзии. При этом, композитор значительно расширяет жанровую 

область балета, синтезируя в нем принципы симфонии, оперы и кинематографа.  

Для повышения вовлеченности зрителя, Р.Щедрин выстраивает 

оркестровую ткань максимально соединяя еѐ со сценическим действием, 

однако, в тоже время, не прибегая к классическим канонам и условностям 

балетных жанров. Благодаря оркестровым достижениям, в союзе с именитыми 

балетмейстерами и танцовщиками, Родион Щедрин стал у истоков 

новационного балетного театра, дав неисчерпаемый ресурс и необходимый 

импульс для дальнейшего развития балета в творчестве многих отечественных 

композиторов, таких, например, как Борис Тищенко, Альфред Шнитке, Сергей 

Слонимский и многих других авторов, вплоть до наших дней. 
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Родион Константинович Щедрин – автор той русской музыки, которая 

сочетает в себе традиции прошлого и новизну своего времени. 50-60 годы XX 

века становятся для композитора отправной точкой для зарождения 

собственного музыкального стиля.  Интерес к фольклорной тематике (опера 

«Не только любовь» 1961 г.) уживается с активными поисками в области 

фортепианной музыки (Концерты для фортепиано с оркестром №1,2 1954г., 

1966г.), которая в дальнейшем станет одним из магистральных направлений 

творчества.  Р.Щедрин с каждым разом все смелее и увереннее «смешивает» 

разные стили и техники: авангард, минимализм, инструментальный театр, 

полистилистика, урбанизм: Вторая симфония (1965), «Поэтория» (1968), 

оратория «Ленин в сердце народном»(1969), «Кармен-сюита» (1967), Первая 

фортепианная соната (1962). 

Одним из самых оригинальных сочинений 60-х годов является курортная 

кантата «Бюрократиада» (для солистов, хора и малого симфонического 

оркестра), написанная в 1963 году. 

В качестве предыстории стоит упомянуть, что во все периоды развития 

русской культуры комедия считалась важным жанром, а юмор, в самых разных 

его проявлениях, был неотъемлемой частью различных видов искусства. 

Подтверждение этому найдем и в литературе (Н.Гоголь, А.Чехов, М.Салтыков-

Щедрин, М.Зощенко, В.Маяковский, С.Черный, М.Булгаков и др.), и в 

музыкальном искусстве (А.Даргомыжский, М.Мусоргский, А.Бородин, 

И.Стравинский, С.Прокофьев, Д.Шостакович, А.Шнитке, Л.Десятников), а 

также в живописных произведениях художников (Кукрыниксы и т.д.). 

Не чуждой оказалась сфера юмористического высказывания и для 

творчества Р.Щедрина. Необычна уже сама история создания «Бюрократиады». 

Текстовой основой  произведения стал, как это ни странно, инструкция о 

правилами поведения для отдыхающих на курорте Курпаты – «Памятка для 

отдыхающих на курорте Курпаты». В лучших традициях советского 

административного языка, который вполне успешно перекочевал и в наши 

современные реалии, памятка содержала сведения о правах, обязанностях и 

запретах (больше, конечно, об обязанностях и запретах) отдыхающих на берегу 

Черного моря. 

Еще до приезда в пансионат композитор имел удовольствие ознакомиться 

с вышеуказанной «Памяткой», как он впоследствии скажет образцом 

mailto:stassy_popel@mail.ru
mailto:aganetta@mail.ru
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«догматической строгости и скуки искусственно-казарменного режима» [4]. 

Регламент отдыха был суров: любое свое действие отдыхающий должен был 

сверять с «Памяткой», чтобы не нарушить какой-либо запрет. Поэтому от 

отдыха оставалось одно только слово… Пожалуй, острый характерный юмор 

Р.Щедрина в полной мере  проявился в «Бюрократиаде», и это произведение 

стало первым прецедентом в жанре кантаты. 

Кантата состоит из десяти частей: Прелюдия, Речитатив, Ария, Фуга 

первая, Дуэт и хорал, Монодия, Двойной канон, Lamento, Фуга вторая и 

Постлюдия. Всех «действующих лиц» условно можно разделить на три группы:  

 Бюрократы (которым посвящены Речитатив, Монодия, Две фуги);  

 Равнодушные (Прелюдия, Постлюдия, Хорал, краткие реплики в 

Речитативе, Арии, Первой фуге);  

 Отдыхающие - те, кто «показывает свой кулак в кармане». 

Слова инструкции скандируются хором, что предает им оттенок некой 

фатальности, делает практически догматами. Для характеристики Равнодушных 

Р.Щедрин избрал некоторые типичные приемы старинного церковного 

хорового письма, которые щедро приправлены иронической насмешкой. 

Ритмичное движение крупными длительностями и плавные мелодические 

линии создают атмосферу церковного хорала и его непоколебимого 

спокойствия. Нарочитое скандирование хора – аналогия гласа свыше. Возглас 

«Памятка …», который выступает в роли однотактового мотива-рефрена, 

звучит на фортиссимо, а «Отдыхающим» на пиано. Далее вновь на форте и 

крещендо к фортиссимо хор исполняет «в пансионате Курпаты» под 

сопровождение оркестра в такой же динамике. Таким образом, созданный 

контраст демонстрирует малозначимость самих Отдыхающих, и возвышает 

силу и непоколебимость «Памятки». 

Образы «непробиваемых» железных бюрократов также высмеиваются 

благодаря определенным устойчивым музыкальным формам: речитатив,  фуга, 

монодия.  Все три указанных выше жанра традиционно ассоциируются с 

глубокими философскими размышлениями, задумчивостью, украшенной 

лирическими переживаниями. Но на этот раз они никак не сочетаются с сухим, 

формальным текстом «Памятки», что создает эффект несоответствия, 

возведенного в апогей. 

С гиперболизированной старательностью, так присущей пионерам, солист-

тенор в Речитативе оглашает слова первой главы документа («Прием 

отдыхающих в пансионат производится с восьми часов утра в день начала 

срока путевки»). Несмотря на то, что композитором соблюдены многие 

атрибуты барочной  музыки в стиле И.Баха и Ф.Генделя, появляются скачки 

более, чем на октаву, а также атональные интонации, разрушающие 

первоначально заявленную идиллию. Все эти «несочетаемые сочетания» 

призваны иронизировать сухость и скупость бюрократического языка, 

выражающего их ограниченность и глупость. 

Третья группа образов – Отдыхающие – пожалуй, самая противоречивая 

группа. Она наполнена самыми разными эмоциональными красками: 

лирические и игривые слышатся в Арии, тревожные и страдающие – в Дуэте, 



  Щедринские чтения                                                                                     № 3/2022 

  
168 

 

  

«заговорщицкие» проявляются в Двойном каноне, «умоляющие» соответствуют  

Lamento.  

Интонационная плавность характерна для начальных оборотов Арии, 

отданной сопрано. На фоне акцентно пульсирующих аккордов струнных, что 

как раз в духе барочной музыки, возвышается звонкий голос. Он нежно и 

аккуратно сообщает слушателю очередное правило отдыха в пансионате. Где-

то высоко вторит ему гобой. Но эта томная ассоциация с lamento очень скоро 

безжалостно уничтожается механистическим речитативом концовки, 

декламирующим новое ограничение. Молниеносно пианиссимо возрастает до 

мощного форте, и фраза как будто обрывается резким акцентом, подчеркнутым 

ударом жесткого, остро диссонирующего аккорда.  

В Дуэте появляется контрастная пара героев – отдыхающих: мягкотелый 

бас, смиренно повторяющий слова запретов, и меланхоличный тенор, 

«всхлипывающий» над теми же запретами. В небольшом вступлении эстафету 

им передает уже знакомое нам по Арии сопрано. Трагично ниспадающие 

реплики, основанные на простых интервалах, подхватывает тенор, 

выразительно их допевая. Его интонации более сложны и разнообразны: 

появляются округлые фразы по звукам обращений трезвучий и малые секунды, 

«изображающие» вздохи и стенания в лучших традициях трагических арий.  

Один из самых ярких номеров кантаты – Lamento, традиционно 

подразумевающий образ скорби и жалости с характерными секундовыми 

интонациями – «омузыкаленный символ стона».  Р.Щедрин же пародирует не 

только очередное ограничение «Памятки», но и саму интонацию Lamento, 

которая приобретает оттенок карикатурной плаксивости. В апогей возводятся 

эмоции творческого человека, страдающего от безэмоциональности и 

беспощадности бюрократических правил. 

Таким образом, определяются характерные методы и приемы 

сатирического стиля «Бюрокатиады». Уже авторское жанровое определение 

кантаты – курортная (по аналогии с духовными, светскими кантатами) несет на 

себе печать сарказма. Р.Щедрин сознательно использует принцип 

несоответствия жанровых и стилевых приемов традиционной барочной кантаты 

и современного «инструктивно-бюрократического» содержания. Возвышенные 

лирические настроения оригинального жанра старинной кантаты сталкиваются 

с неумолимой непреклонностью курортной памятки. Текст, который заранее 

лишен художественной ценности, звучит на фоне выразительного оркестра и 

вокальных распевов, которые призваны поэтизировать происходящее, однако 

этого не происходит.  

Той же цели сатирического высмеивания служат и необычные шумовые 

эффекты в оркестре. Звукоимитации носят характер реакций, отклика, который 

возникает в душе автора (или воображаемого героя) на кричащий запретами 

текст «Памятки».  

Безусловно, «Бюрократиада» не стала в творчестве Р.Щедрина эпохальным 

или определяющим сочинением. Наоборот, эта музыкальная шутка появилась в 

период творческих поисков 60-х годов и сама стала своеобразным 

экспериментом. Композитор нашел в ней оригинальный способ 
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«звукоизображения» – интонационный портрет действующих лиц, который 

воплощает путем точной пародийной интонации. В дальнейшем этот прием 

окажется весьма востребованным и в оперных сочинениях Р.Щедрина, и в 

первую очередь, подобного рода преемственность блестяще проявится в 

музыке оперы «Мертвые души», написанной по одноименной поэме 

Н.В.Гоголя.  
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«КАРМЕН» Ж. БИЗЕ В ТВОРЧЕСТВЕ 

Р.К. ЩЕДРИНА И С.С. ЛЕВКОВСКОЙ 

 

Е.В. Рудась 

ГБПОУ «Тольяттинский колледж искусств  

им. Р.К. Щедрина»г.о.Тольятти 

muzuch@yandex.ru 

научный руководитель  

кандидат искусствоведения Эйкерт Е.В. 

 

Оперу Жоржа Бизе «Кармен» по праву можно назвать одной из самых 

известных и популярных в истории музыкальной культуры. Несмотря на то, что 

она не имела успеха при жизни самого композитора, многие деятели искусства 

отдавали и продолжают отдавать дань гению французского композитора. 

Среди тех, кто восхищался оперой «Кармен» немало русских музыкантов. 

К примеру, Пѐтр Ильич Чайковский, присутствовавший на первых постановках 

«Кармен», уже тогда, в 1875 году,  предсказал ее будущий грандиозный успех: 

«Это в полном смысле шедевр, то есть одна из тех немногих вещей, которым 

суждено отразить в себе в сильнейшей степени музыкальные стремления целой 

эпохи. Лет через десять „Кармен― будет самой популярной оперой в мире…» 

Примечательно, что героиня Ж.Бизе стала источником вдохновения и для ряда 

https://www.belcanto.ru/schedrin.html
https://classic-online.ru/ru/production/5603
https://classic-online.ru/ru/production/5603
https://musicseasons.org/rodion-konstantinovich-shhedrin-byurokratiada/
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русских поэтов и писателей. Александр Блок и Марина Цветаева посвятили ей 

циклы стихотворений, по-своему «воспел» еѐ и Николай Гумилѐв. 

Среди отечественных композиторов второй половины ХХ века есть два 

музыканта: Родион Константинович Щедрин и София Сергеевна Левковская, 

которые не только  и не просто восхищались музыкой оперы, но даже рискнули 

создать свои интерпретации этого бессмертного шедевра. В 1967 году 

Р.К.Щедрин пишет специально для Майи Плисецкой «Кармен-сюиту» – балет 

на музыку Ж. Бизе.  

По словам самой М.Плисецкой, еѐ мечтой было исполнить роль Кармен в 

балете: «Танцевать Кармен мне хотелось всегда. Мысль о своей Кармен жила 

во мне постоянно – то тлела где-то в глубине, то повелительно рвалась наружу. 

С кем бы ни заговаривала о своих мечтах – образ Кармен оставался первым. 

Начала с либретто. Решила увлечь своей затеей – чем черт не шутит – 

Шостаковича. Он мягко, но непреклонно отказался. Главный его довод был – 

„боюсь Бизе‖ – с полушутливой интонацией. Потом подступалась к 

Хачатуряну. Но дальше разговоров дело не ушло…» Поставить балет 

знаменитой балерине помог кубинский балетмейстер Альберто Алонсо, однако 

готовой музыки к постановке на тот момент еще не было, и за аранжировкой 

обратились к Родиону Щедрину.  

Р.Щедрин вспоминал: «Поначалу я воспринял предложение написать 

музыку к балетной постановке по мотивам «Кармен» Мериме скептически… 

лучше Бизе не напишешь, и тема эта так срослась с его музыкой, что сколько 

ни усердствуй, а публика будет ждать знаменитой арии Тореадора, считая без 

нее себя обманутой в лучших ожиданиях… Поэтому я предложил 

постановщикам взять за основу бессмертную музыку Бизе. <...> Надо было 

оперную партитуру приспособить к требованиям танца: кое-где сократить, кое-

где перемонтировать куски и так далее. Это нельзя делать автоматически, раня 

живую ткань музыки. И постановщик Альберто Алонсо попросил меня прийти 

на репетицию. <...> Я увидел у Алонсо оригинальную лексику, оригинальный 

язык балета <...> А мысль у него была необычайно яркая, отточенная, 

концепция спектакля продумана во всех деталях. Меня это все настолько 

захватило, что я сам предложил сделать инструментальную транскрипцию 

партитуры. Все остальное шло как-то само собой: я закончил работу за каких-

нибудь двадцать дней, так был увлечѐн». 

Не мысля образа Кармен в балетной постановке без музыки Бизе, Родион 

Щедрин создал транскрипцию из тринадцати номеров, в которых звучат самые 

яркие темы из оперы.  

Драматургию балета композитор выстраивает на развитии трех основных 

образов: Кармен, Хозе и Тореро. Смысловую основу составляют конфликты 

Кармен с Хозе и обществом. При этом, в отличие от оперы, в балете нет 

массовых народных сцен. Массовку составляют безликие персонажи – 

«общество масок». Сценическое действие ограничено одной локацией – ареной 

корриды, которая становится местом человеческой трагедии. В балете также 

значительную роль играет персонаж в образе быка, символизирующий злой 
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рок, смерть и постоянно вторгающийся в ансамбли главных героев. Огромная 

маска быка над сценой объединяет образы рока и безликого общества. 

К инструментовке балета Щедрин применил уникальный подход. В 

составе оркестра он оставил только струнные инструменты и богатый набор 

ударных. Композитор рассказывал о работе над партитурой: «Надо было 

решить, какие инструменты симфонического оркестра смогут достаточно 

убедительно компенсировать отсутствие человеческих голосов, какие из них 

ярче всего подчеркнут очевидную хореографичность музыки Бизе. В первом 

случае эту задачу, на мой взгляд, могли решить струнные инструменты, во 

втором – ударные. Так сложился состав оркестра – струнные и ударные». 

Премьера спектакля прошла спорно. Кто-то восхищался новой 

уникальной инструментовкой известных тем легендарной оперы, другие, 

напротив, были недовольны переосмыслением шедевра. Тем не менее, это 

произведение можно по праву назвать одним из самых ярких в творчестве 

композитора. Родион Щедрин также говорил: «Я с искренней увлечѐнностью 

работал над партитурой балета. Преклоняясь перед гением Бизе, я старался, 

чтобы преклонение это всегда было не рабским, но творческим».  

И в XXI веке не перестали восхищаться легендарной оперой. Примером 

тому может служить опера-ремейк С. С. Левковской «Кармен:  perezagruzka», 

написанная в 2004 году. 

София Сергеевна Левковская (1965 – 2011) – российский композитор, 

член союза композиторов Санкт-Петербурга, преподаватель Санкт-

Петербургской консерватории на кафедрах композиции, инструментовки, 

теории музыки. 

Творчество Софии Левковской не так известно массовому слушателю. 

Его можно отнести к направлению перфоманса, а сама Левковская говорила о 

нем как об «инструментальном театре». В еѐ произведениях живой 

акустический звук дополняют электронные инструменты, аудио- и 

видеозаписи, театральные реплики и жесты, движения исполнителя. В одной из 

своих статей Левковская пишет о кризисе современной музыки: «Из 

музыкального звука уже извлечено практически все и в отношении филировки, 

и тембра, и сонористических эффектов. А виртуозная техника достигла таких 

высот, что уже давно пора предлагать исполнителю новые по качеству задачи». 

Как и Майя Плисецкая, София Левковская очень любила Кармен и 

именно этой героине она посвятила свою камерную оперу-ремейк. Жанр 

ремейка пришел в современную музыку из литературы, когда начали 

появляться ремейки русских  классических произведений. В свою очередь, 

оперу-ремейк можно определить как музыкально-сценическое произведение, 

представляющее версию классического жанра. 

Опера длится всего около двадцати минут, но при этом ее содержание 

очень глубокое и насыщенное. В опере-ремейке представлена совсем иная 

судьба Кармен, а название «Кармен: перезагрузка» неразрывно связано с 

либретто, написанным самой С.Левковской. «Все начинается с того, что ее не 

убивают. Нож падает из руки Хозе, и вся история Кармен начинает крутиться 

назад, вспять к цыганской девчонке, выходящей из ворот табачной фабрики. 
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Возможно, маятник времени качнется вновь, и Кармен проживет совсем 

другую жизнь... Именно на такую постановку-перезагрузку ―Кармен‖ и 

попадает современная пара: Хозе и Кармен. По ходу представления они 

ссорятся, мирятся, обмениваются впечатлениями, говорят по мобильным 

телефонам, подпевают оперным мелодиям и незаметно для себя втягиваются в 

киберпространство ―Кармен‖, которое, в свою очередь, – тоже, может быть, 

лишь ошибка в программе другой, более мощной машины.» 

С.Левковская создает в своей опере целую рекурсивную 

мультивселенную, в которой сочетаются сразу несколько альтернативных 

реальностей сюжета «Кармен». В опере несколько раз звучат будто бы древние 

цыганские напевы, символизирующие возврат к далекому прошлому, их 

сменяют звуки современного мира, куда могли бы попасть Кармен и Хозе. 

Конечно же, без мелодий оперы Ж.Бизе не обошлось и в этом произведении. 

Можно услышать мотив хабанеры, тему Тореадора, отголоски увертюры. Без 

этих мелодий образ Кармен в современной культуре уже невозможно 

представить. 

Как и другие произведения С.Левковской, эта опера богата различными 

звуковыми эффектами. Звучат яркие и насыщенные соло электрогитары, она же 

задает ритм, на фоне которого звучат куплеты Тореадора из оперы Ж.Бизе. 

Хабанеру исполняет необычный электронный звук, который постепенно 

вливается в киберпространство звука, изображающее шум современной жизни. 

Появляются звуки телефонных разговоров, разбитого стекла, вокальные партии 

сменяются разговорной речью. Инструментальную фактуру и голос 

поддерживает электроника. 

И Родион Щедрин, и София Левковская обратились в своем творчестве к 

бессмертному шедевру Ж.Бизе. В их произведениях дань памяти великому 

композитору представлена вместе с индивидуальной трактовкой сюжета и 

образа Кармен, который уже стал одним из «вечных образов». 

Сама С.Левковская писала: «Мы можем сколько угодно спорить о том, 

что будет после нас, но будущее станет известно лишь тогда, когда оно станет 

настоящим». Возможно, что «вечный образ» сможет найти воплощение и в 

творчестве композиторов будущего. 
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