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Учебно-тематический план курса 

 

№ Наименование темы Количество 

часов  

I четверть 

1. Повторение материала 1-го года обучения 1 

2. Романтизм как стилевое явление. Романтизм в 

музыкальном искусстве: общая характеристика (темы, 

музыкальный герой, музыкальные жанры). 

Национальные музыкальные школы и их 

представители 

2 

3. Вокальные жанры в творчестве романтиков (песня, 

баллада, вокальный цикл) 

1 

4. Фортепианная музыка в творчестве композиторов-

романтиков (Ф. Шуберт, Р. Шуман, Ф. Лист, Ф. 

Шопен, И. Брамс, Ф. Мендельсон) 

3 

5. Жанр концерта в творчестве композиторов-

романтиков (Ф. Мендельсон, Ф. Шопен, Э. Григ) 

1 

6. Контрольный урок 1 

II четверть 

7. Жанры симфонической поэмы,  программной 

оркестровой сюиты (Ф. Лист, К. Сен-Санс, Э. Григ) 

2 

8. Жанр симфонии в творчестве композиторов-

романтиков (Ф. Шуберт, И. Брамс, Г. Берлиоз, Г. 

Малер) 

2 

9. Жанр оперы в творчестве композиторов-романтиков 

(Ж. Бизе, Д. Верди, Р. Вагнер) 

2 

10. Контрольный урок   1 

III четверть 

11. Западноевропейская музыкальная культура на рубеже 

веков: импрессионизм в музыке (К. Дебюсси и М. 

Равель) 

1 

12. Русская музыкальная культура с древних времен до 

середины  XIX века: общая характеристика  

1 

13. Жанр романса в творчестве  А. Алябьева, А. Гурилева, 

А. Варламова 

1 

14. Творческий облик М.И. Глинки: общая 

характеристика; его роль в становлении и развитии 

русской профессиональной музыкальной школы 

1 

15. Оперное творчество М. Глинки 2 

16. Вокальное творчество М. Глинки 1 

17. Симфоническое творчество Глинки 1 

18. Обобщающий урок (повторение) 1 

19. Контрольный урок 1 

IV четверть  

20. Русская музыка 2-ой половины 19 века  1 

21. Композиторы «Могучей кучки»: музыкально- 2 
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эстетические принципы. Камерно-инструментальная  

музыка в творчестве кучкистов  

22. Оркестровая музыка в творчестве композиторов 

«Могучей кучки». Симфоническая сюита Н. Римского-

Корсакова «Шехеразада» 

1 

23. Жанр оперы в творчестве композиторов «Могучей 

кучки»: основные темы, жанровые разновидности. 

Опера-сказка в творчестве Н.А. Римского-Корсакова 

(обзор). Жанр лирико-эпической оперы на примере 

оперы А.П. Бородина «Князь Игорь». Жанр 

исторической народной музыкальной драмы на 

примере оперы М. Мусоргского «Борис Годунов» 

4 

24. Контрольный урок 1 

Всего: 35 часов 
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Музыкальная литература 
 

Второй год обучения: первая четверть 
 

Тема: «Романтизм как стилевое явление. Романтизм в музыкальном 

искусстве: общая характеристика (темы, музыкальный герой, музыкальные 

жанры). Национальные музыкальные школы и их представители» (уроки 2-3) 

 

1. Романтизм как стилевое явление 
Романтизм (от средневекового фр. romant – роман) – направление в 

искусстве, сформировавшееся в рамках общелитературного течения на рубеже 

XVIII-XIX вв. в Германии; затем получил распространение во всех странах 

Европы. В начале XIX в. романтизм становится обозначением нового направления, 

противоположного классицизму. Решающей предпосылкой развития романтизма 

стали события Великой французской революции 1789 года и несбывшиеся мечты 

творческой интеллигенции о свободе, равенстве и братстве. 

В противоположность классицизму с его упорядоченностью содержания и 

формы,  сложившимися канонами жанров романтизм на первое место поставил 

свободу выражения чувств и отрицание четких правил в искусстве. В центре 

романтизма - личность, а его главный конфликт – личности и общества.  

Протест против бездуховности и эгоизма, ощущение одиночества, 

разочарование в идеалах, пессимизм по отношению к обществу  - основные темы в 

искусстве романтизма.  Героям многих романтических произведений свойственны 

настроения безнадежности, отчаяния, которые приобретают общечеловеческий 

характер. Разочарование романтизма – это разочарование в действительности, но 

многие его представители находились в постоянном поиске своего идеала. Не 

отрицая повседневности, романтики стремились разгадать тайну человеческого 

бытия, обращаясь к природе, доверяя своему религиозному и поэтическому 

чувству. 

Романтический герой – личность сложная, страстная, внутренний мир 

которой необычайно глубок и противоречив.  Романтиков интересовали все 

страсти, высокие и низкие, которые противопоставлялись друг другу. Интерес к 

сильным и ярким чувствам, всепоглощающим страстям, к тайным движениям души 

– характерные черты романтизма. 

Привлекательными для романтиков становятся фантастика, народные 

музыка, поэзия, сказания – все, что в течение полутора столетий рассматривалось 

как жанры мелкие, не стоящие внимания. Для романтизма свойственно 

утверждение свободы, повышенное внимание к единичному, неповторимому в 

человеке, культ индивидуального. Часто героем романтического произведения 

становится художник, способный творчески воспринимать действительность. 

Интерес к истории стал одним из завоеваний художественной системы 

романтизма. Он выразился в создании жанра исторического романа, 

основоположником которого считается Вальтер Скотт.  Именно в эпоху 

Романтизма происходит открытие культуры Средневековья.  

Эпоха Романтизма ознаменовалась расцветом литературы. Развитие жанров 

исторического романа, фантастической повести, лиро-эпической поэмы, баллады – 

заслуга романтиков. Их новаторство проявилось и в лирике, в частности, в 
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использовании многозначности слова, развитии ассоциативности, метафоричности, 

открытиями в области стихосложения, метра, ритма. 

В эпоху романтизма расцветает не только литература, но и многие науки: 

социология, история, политология, химия, биология, философия (Гегель, Юм, 

Кант, Фихте).  

 

2. Романтизм в музыкальном искусстве: общая характеристика (темы, 

музыкальный герой, музыкальные жанры). Национальные музыкальные 

школы и их представители 

Музыкальный романтизм исторически был подготовлен предшествовавшим 

ему литературным романтизмом; испытал значительное влияние таких писателей 

как Гейне, Байрон, Ламартин, Гюго, Мицкевич. 

К важнейшим сферам творчества музыкального романтизма относятся 

лирика, фантастика, история, фольклор (его национально-самобытные черты), 

природа как прибежище мятущегося человека. Для композиторов-романтиков 

характерно общее стремление к верной передаче народно-национального 

художественного стиля («локального колорита») – это общая черта музыкального 

романтизма разных стран и школ. 

Также в своем творчестве композиторы стремились к синтезу искусств. В 

глубоком и органичном слиянии с живописью, поэзией и театром они видели 

новые возможности для развития музыкального искусства. В области 

инструментальной музыки большое значение приобрел принцип программности, 

т.е. включение в композиторский замысел и процесс восприятия музыки 

литературных и других ассоциаций. 

Композиторы-романтики внесли много нового в развитие музыкальных 

жанров. В их творчестве особое внимание уделялось вокальной и 

инструментальной миниатюре,  крупной одночастной форме; новую трактовку 

получил вокальный и инструментальный цикл. Развитие получили все 

музыкальные средства выразительности – мелодия, ритм, гармония, фактура. 

Романтизм особенно широко представлен в музыке Германии и Австрии: Ф. 

Шуберт, Ф. Мендельсон, Р. Шуман, Р. Вагнер, И. Брамс, А. Брукнер, Г. Малер;  во  

Франции – Г. Берлиоз, К. Сен-Санс; в Италии – Н. Паганини, Дж. Россини, Дж. 

Верди; в Польше -  Ф. Шопен; в Венгрии - Ф. Лист; Норвегии – Э. Григ.  

В целях более ясного представления о романтизме, его принципах, 

особенностях, представителях в разных видах искусства тема представлена в 

табличном варианте.  
 

Общественно-

историческая 

обстановка 

Разочарование широких общественных слоев в результатах Великой 

Французской революции 1789 года. Принципы свободы, равенства и 

братства остались утопической мечтой. Буржуазный строй 

воспринимался как новая форма эксплуатации людей. Обличение 

буржуазной ограниченности, мещанства составляет идейную 

платформу романтизма. 

Определение Художественный стиль в различных видах искусства (литература, 

изобразительное искусство, театр, музыка), охвативший период с 

конца 18 века до конца 19 века, как реакция на результаты Великой 

Французской революции, на жесткие рационалистические каноны 

века Просвещения, эстетику классицизма (романтики выступали 

против формализации искусства, рационального к нему подхода).  

http://www.arthistory.ru/classicism.htm
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2 направления в 

развитии 

Романтизма 

1. Пассивный романтизм.  К нему принадлежат деятели искусства, 

сожалеющие «о добром старом времени»; в своем неприятии новых 

порядков они отворачивались от действительности. Для романтиков 

этого рода характерна идеализация средневековья, тяготение к 

мистике, прославление вымышленного мира. 

2. Действенный романтизм (английский поэт Байрон, французский 

писатель Гюго, немецкий поэт Гейне, композиторы Шуман, Берлиоз, 

Шопен). 

Отношение к современной действительности представители 

действенного романтизма выражали в виде протеста в форме 

критических высказываний, статей, определенного характера 

музыки. 

Основные черты 

Романтизма 

- Свобода самовыражения, искренность и особая эмоциональность в 

выражении чувств (главенство чувства над разумом – аксиома 

романтизма);  

-  повышенное внимание к индивидуальным, неповторимым чертам 

человека;  

- интерес к таинственному, загадочному, возвышенному; интерес к 

народным поверьям, сказкам, балладам и старым романсам (от 

которых собственно и произошѐл термин «Романтизм»); 

- стремление к идеалу и творческой свободе: в роли идеала часто 

выступали образы природы, фантастический вымысел; 

- господство лирических образов, любовной лирики; 

- одна из ведущих тем – трагический конфликт между героем и 

окружающей его средой; 

- тяготение к образной конкретности, детализации 

Романтизм и 

изобразительное 

искусство 

Более ярко романтизм проявился в живописи и графике, меньше - в 

архитектуре. Излюбленными мотивами художников были горные 

пейзажи и живописные руины.  

Художники-романтики: Франсиско Гойя (Испания),  

Уильям Тѐрнер (Англия), Мартин и Эжен Делакруа (Франция) 

Основные черты 

романтизма в 

музыкальном 

искусстве 

- отсутствие четких границ между пассивным и действенным 

романтизмом; 

- глубокая связь с литературой (жанры песни, романса на слова 

Шиллера, Гейне, Гете, оперы (Вебер, Вагнер, Верди); 

- программность в инструментальной музыке, связь с литературными 

ассоциациями, появление нового жанра симфонии – программной 

симфонии; 

- поэтизация городского музыкального быта (вальсы, мазурки, 

полонезы); 

- расцвет виртуозного исполнительства (многие композиторы – 

пианисты, исполнители своих произведений: Лист, Шуман, Шопен);  

- многопрофильный характер деятельности композитора 

(исполнительство, дирижирование, музыкальная критика); 

- неоднородность музыкального языка: в творчестве одних 

композиторов (Мендельсон, Брамс) доминировали классицистские 

академические тенденции; в творчестве других – новаторские 

романтические тенденции (Лист, Вагнер); 

- тембровая и гармоническая красочность;  

- новое понимание музыкальной темы: если у классиков тема 

писалась в форме периода и воспринималась как мелодия, то у 

романтиков роль темы выполняли отдельные мотивы (отсюда 

http://www.arthistory.ru/delacrua.htm
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 понятие «лейтмотив» - ведущий мотив)  

Музыкальные 

жанры 

- романс, песня; 

- камерная фортепианная миниатюра;  

- камерно-инструментальная музыка (трио, квартеты, соната, сюита); 

- оркестровые одночастные произведения (танцы, концертные пьесы, 

симфонические поэмы); 

- крупные жанры: симфония и опера, концерты для инструмента соло 

с оркестром 

Достижения 

Романтизма 

- Развитие новых жанровых направлений в искусстве (публицистики, 

музыкальной критики), расцвет концертной деятельности; 

- появление в искусстве новых тем (тема лирической исповеди – 

роман Мюссе «Исповедь сына века»; тема одиночества; тема 

утраченных иллюзий, тема раздвоения личности); 

- утверждение ценности духовного мира человека и тонкая 

разработанность лирико-психологических образов; 

- расцвет камерных лирических жанров (поэзия, в музыке – жанр 

фортепианной миниатюры); 

- возникновение национальных художественных школ (в музыке – 

польской, венгерской, чешской, норвежской, финской);  

- интерес к национальному фольклору 

 

Домашнее задание: 

1. Расскажите о предпосылках возникновения романтизма; укажите его 

временные рамки. 

2. В чем суть противопоставления романтизма классицизму. 
3. Дайте характеристику герою романтизма. 
4. Перечислите основные темы, присущие творчеству романтиков. 
5. Перечислите представителей романтизма в разных видах искусства. 
6. Выделите основные черты романтизма в целом и музыкального искусства в 

частности. 

7. Назовите ведущие жанры музыкального искусства. 
8. Перечислите основные достижения романтизма. 

9. Послушайте:  

Паганини Н. Каприс № 24 

Брамс И. Венгерские танцы №№ 1 и 5 

Григ Э. Шествие гномов 

Дворжак А. Славянский танец ми минор № 2 

Лист Ф. Утешение № 3 Ре бемоль мажор 

Шопен Ф. Революционный этюд. Опус 10 № 12. 

Шопен Ф. Вальс № 7 до диез минор 
 

Тема «Вокальные жанры в творчестве романтиков (урок 4) 

Наиболее ярко вокальная музыка   представлена в творчестве австрийского 

композитора Франца Шуберта и немецкого композитора Роберта Шумана. 

Шубертом написано  более 600 песен, вокальные циклы «Прекрасная 

мельничиха» и «Зимний путь»; вокальная баллада «Лесной царь».  

Из вокальных произведений Шумана наибольшую известность получили 

вокальные циклы «Любовь поэта» и «Любовь и жизнь женщины». 
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В песенном творчестве композиторов  воплощались новые романтические 

темы — любовная лирика, картины природы, народная фантастика, лирическое 

настроение.  

В последние 5 лет своей короткой жизни Шуберт создает новый крупный 

романтический жанр — вокальный цикл, состоящий из 20 и более миниатюр. 

Таких циклов у Шуберта два, и оба написаны на тексты немецкого поэта Мюллера 

– это «Прекрасная мельничиха» и «Зимний путь». 

 «Прекрасная мельничиха» - своеобразный роман в новеллах: каждая песня 

самостоятельна, но включена в общую линию развития сюжета, имеющего 

экспозицию, завязку, кульминацию и развязку.  

Стихи Мюллера — незатейливая повесть о жизни, любви и страданиях 

молодого мельника-подмастерья. Во время своих скитаний по свету юноша 

нанимается работником на мельницу. Полюбив дочь хозяина, он отдает ей всю 

силу первого беззаветного чувства. Но прекрасная мельничиха предпочитает 

смелого охотника. В тоске и горе молодой подмастерье хочет броситься в светлые 

воды ручья и на дне его найти последнее успокоение. 

Песни отличаются запоминающимися мелодиями в народном духе. 

Фортепианное сопровождение нередко рисует картины романтически 

одушевленной природы: наряду с главным героем важнейшее место занимает образ 

его друга и утешителя - ручья. 

Первые песни цикла по-юношески радостны и беззаботны, полны весенних 

упований и нерастраченных сил. Ближе к концу цикла наступает перелом: в песнях 

присутствуют настроения тревоги, душевного смятения  и отчаяния. 

«Зимний путь» - один из самых крупных циклов, состоящий из 24 песен. 

Какое-либо развитие сюжета здесь отсутствует; странствия героя не имеют ни 

начала, ни конца. Мрачные настроения утверждаются уже в первом номере  и 

господствуют до последнего.  

Баллада «Лесной царь» написана Шубертом на стихи Гете. 

Поэт описывает отца с сыном, скачущих на коне через лес вдоль реки  Рейн 

поздним зимним вечером.  Сыну кажется, что его манит к себе лесной царь; отец 

объясняет, что это всѐ ему мерещится. В конце сын кричит о том, что лесной царь 

нагнал его. Когда они, наконец, приезжают домой, отец обнаруживает, что ребѐнок 

мѐртв. 

Баллада несколько раз переводилась на русский язык. Наиболее известны 

русские переводы Василия Жуковского и Афанасия Фета. 

 

Домашнее задание: 

1. Кто из композиторов-романтиков уделял внимание вокальным жанрам? 

2. Какие разновидности вокальных жанров присутствуют в их творчестве? 

3. Расскажите о вокальных циклах Ф. Шуберта. 

4. На чьи стихи написана баллада Шуберта «Лесной царь» и о чем она 

повествует? 

5. Послушайте: 

Шуберт Ф. Аве Мария 

Шуберт Ф. Баллада «Лесной царь» 

Шуберт Ф. «В путь», «Мельник и ручей» из цикла «Прекрасная мельничиха» 

Шуберт Ф. Шарманщик из вокального цикла «Зимний путь» 

Шуберт Ф. Серенада 

https://ru.wikipedia.org/wiki/%D0%96%D1%83%D0%BA%D0%BE%D0%B2%D1%81%D0%BA%D0%B8%D0%B9,_%D0%92%D0%B0%D1%81%D0%B8%D0%BB%D0%B8%D0%B9_%D0%90%D0%BD%D0%B4%D1%80%D0%B5%D0%B5%D0%B2%D0%B8%D1%87
https://ru.wikipedia.org/wiki/%D0%A4%D0%B5%D1%82,_%D0%90%D1%84%D0%B0%D0%BD%D0%B0%D1%81%D0%B8%D0%B9_%D0%90%D1%84%D0%B0%D0%BD%D0%B0%D1%81%D1%8C%D0%B5%D0%B2%D0%B8%D1%87
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Шуман Р. «Я не сержусь» из вокального цикла «Любовь поэта» 
 

Тема «Фортепианная музыка в творчестве композиторов-романтиков  

(уроки 5-7) 
 

1. Общая характеристика 

Фортепианная музыка занимает большое место в творчестве композиторов-

романтиков, тем более что большинство из них были прекрасными пианистами – 

Ференц  Лист, Роберт Шуман, Иоганнес  Брамс, Феликс Мендельсон, Фредерик  

Шопен.  

 Фортепианное творчество композиторов в жанровом отношении очень 

разнообразно, это: 

 обращение к классическим жанрам – сонате и концерту для фортепиано с 

оркестром (Григ, Шуман, Лист, Шопен, Брамс, Шуберт); 

 обращение к жанрам, получившим распространение именно в творчестве 

романтиков, - это жанры этюда (Шопен, Лист), фортепианной миниатюры 

(почти все композиторы), жанры концертной пьесы (рапсодии Листа, скерцо 

и баллады Шопена), др. 

 

Фортепианная миниатюра давала возможность композиторам отразить все 

нюансы душевного мира человека, впечатлений от природы, быта. Основная ее 

черта – связь с национальными истоками музыки того или иного композитора. 

Например, Шопен обращается к польским танцевальным жанрам и пишет для 

фортепиано мазурки, полонезы; в фортепианном творчестве Шуберта имеется 

множество вальсов (около 250), лендлеров (австрийско-немецкий танец); многие 

пьесы Грига имеют ритмические особенности норвежского танца халлинга. 

Другая черта фортепианной музыки композиторов-романтиков – 

объединение пьес или по жанровому признаку, или по настроению, или  по 

замыслу в целые циклы, например: 

 Лирические пьесы Грига (10 тетрадей из 66 фортепианных пьес); 

 Музыкальные моменты и Экспромты Шуберта; 

 Песни без слов Мендельсона; 

 Прелюдии (26), Ноктюрны (21), Мазурки (58), Полонезы (16), Вальсы (17) 

Шопена, др. 

 

К жанру фортепианного цикла обращались Шуман и Лист.  

Один из самых популярных фортепианных  циклов Шумана - «Карнавал», в 

котором пѐстрой вереницей проходят сценки, танцы, маски, женские образы (среди 

них Киарина - жена композитора Клара Вик), музыкальные портреты композиторов 

Паганини, Шопена. 

Примером фортепианного цикла у Листа является цикл «Годы странствий». 

 

2. Фортепианное творчество Франца  Шуберта (1797-1828) 

Фортепианное творчество Ф. Шуберта  отличается большим жанровым 

разнообразием. Оно включает в себя как классические жанры (фортепианные 

сонаты, вариации), так и чисто романтические (фортепианные миниатюры: 

https://ru.wikipedia.org/wiki/%D0%9F%D0%B0%D0%B3%D0%B0%D0%BD%D0%B8%D0%BD%D0%B8,_%D0%9D%D0%B8%D0%BA%D0%BA%D0%BE%D0%BB%D0%BE
https://ru.wikipedia.org/wiki/%D0%A8%D0%BE%D0%BF%D0%B5%D0%BD
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Экспромты, Музыкальные моменты, крупные одночастные композиции: например,  

фантазия «Скиталец»), а также обилие танцев, маршей и 4-ручных пьес. 

Танцы Шуберт создавал всю жизнь, огромное их количество было 

сымпровизировано на дружеских вечерах («Шубертиадах»). Господствующее 

место среди них занимает вальс – «танец века». В шубертовском вальсе отразилась 

связь композитора с венским бытом, вместе с тем вальс неизмеримо возвышается 

над развлекательной музыкой, наполняясь лирическим содержанием (подобная 

поэтизация жанра предвосхищает вальсы Шопена).  

При огромном количестве шубертовских вальсов (250) практически 

невозможно выделить какие-то определенные типы – каждый неповторим и 

индивидуален, что является  одним из главных признаков романтической 

миниатюры. 

Достижения Шуберта в области малых инструментальных форм подытожили 

его знаменитые Экспромты и Музыкальные моменты, сочиненные в поздний 

период творчества. Названия эти были даны редактором при издании. Сам 

композитор свои поздние фортепианные пьесы никак не озаглавил. 

Экспромт – инструментальная пьеса, возникшая как бы внезапно, в духе 

свободной импровизации. Каждый из шубертовских экспромтов совершенно 

уникален; принципы формы здесь создаются каждый раз заново вместе с 

индивидуальным замыслом – это и сложные трехчастные формы, вариационные 

формы, формы с чертами сонатной. 

Музыкальные моменты проще по форме, меньше по масштабам. Это 

небольшие пьесы, выдержанные, в большинстве случаев, в одном настроении. 

Самый популярный Музыкальный момент фа минор  –  поэтический образец 

польки. 

Совершенно особое место в творчестве Шуберта занимает жанр 

фортепианной сонаты. Начиная с 1815 года, работа композитора в этой области 

протекала непрерывно до самого последнего года его жизни.  

В большинстве шубертовских сонат раскрывается лирическое содержание. 

Подобно другим романтикам, Шуберт индивидуализирует лирические образы, 

насыщает их тонким психологизмом. Его герой – поэт и мечтатель с богатым и 

сложным внутренним миром, с частой сменой настроений. 

Шубертовская соната стоит особняком как по отношению к большинству 

сонат Бетховена, так и в сравнении с произведениями более поздних романтиков. 

Соната Шуберта - лирико-жанровая, с преобладающим повествовательным 

характером развития и песенным тематизмом. 

 

2. Фортепианное творчество Феликса Мендельсона (1809 – 1847) 

При жизни Мендельсона его фортепианные пьесы пользовались наибольшей 

популярностью и распространялись в музыкальном быту среди любителей музыки. 

В своих произведениях Мендельсон избегает внешних эффектов. Преобладание же 

мягкой, «тихой» лирики в его фортепианных миниатюрах порождало несколько 

«домашний», интимно-камерный стиль, особенно приметный в его «Песнях без 

слов». 

 «Песни без слов»  -  разновидность инструментальной миниатюры 

наподобие Экспромтов и Музыкальных моментов Шуберта. Само название 

отражает особенности музыкального языка Мендельсона  – его песенность.  

http://www.belcanto.ru/mendelssohn_lieder.html
http://www.belcanto.ru/mendelssohn_lieder.html
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Сорок восемь «Песен без слов» -  собрание пьес, которые Мендельсон 

сочинял на протяжении всей творческой жизни. Первая из восьми тетрадей была 

написана под впечатлением заграничных путешествий по Италии и Швейцарии. 

Независимо от того, чем вызвано то или иное настроение, красотой ли 

внешнего мира или состоянием собственной души, «Песни без слов» — это гамма 

оттенков, различие нюансов тонкого, изящного лиризма композитора. 

Некоторые миниатюры носят программный характер, на что указывают их 

названия: «Охотничья песня», «Весенняя песня», «Народная песня», «Песня 

венецианского гондольера», «Похоронный марш», «Песня за прялкой» и другие. 

Большинство же «Песен без слов» названий не имеет, и в них преобладают 

два типа лирических образов: светлых, элегически-печальных, задумчивых или 

взволнованных, порывистых, устремленных. 

 

3. Фортепианное творчество Роберта Шумана (1810-1856) 
Фортепианной музыке Шуман посвятил первое 10-летие своей 

композиторской деятельности (30-е годы). В этой области раньше всего раскрылся 

индивидуальный шумановский мир, появились самые характерные для его стиля 

произведения - это цикл «Карнавал», «Симфонические этюды», «Крейслериана», 

Новеллетты, «Фантастические пьесы», «Детские сцены» и др. 

Многие фортепианные произведения Шумана раскрывают его личные 

переживания, имеют автобиографический характер (как и у других романтиков). 

Фортепианная музыка Шумана нередко рождалась под воздействием 

литературных образов и сюжетов. Цикл «Бабочки» (1831) связан с романом Жан 

Поля «Озорные годы» (о жизни двух братьев); «Крейслериана» и «Фантастические 

пьесы» отразили впечатления от произведений Гофмана.  

В своих фортепианных композициях он часто выступает как рассказчик-

новеллист, разворачивающий перед слушателем пеструю вереницу контрастных 

образов, которые в совокупности составляют законченное музыкальное 

«повествование». Вот почему с самого начала творческого пути излюбленной 

формой фортепианных сочинений Шумана стал сюитный цикл миниатюр. 

Самый известный фортепианный цикл Шумана – «Карнавал» (1834). В 

содержании «Карнавала»  есть явное сходство с идеями многих шумановских 

статей, направленных против филистерства (мещанства).  

Цикл «Карнавал» представляет собой программную сюиту. Сюитность 

проявляется в контрастном чередовании разнохарактерных пьес. Это: 

 карнавальные маски – традиционные персонажи итальянской комедии масок 

dell’arte (Пьерро и Арлекин, Панталоне и Коломбина); 

 музыкальные портреты давидсбюндлеров  (Флорестан и Эвсебий, персонажи 
из статей Шумана, обличающие мещанство); 

 бытовые зарисовки – «Прогулка», «Встреча», «Признание»; 

 реальные персонажи (Шопен, Паганини;  жена Клара Вик  под видом 

Киарины);   

 танцы, дополняющие общую картину карнавала («Благородный вальс», 

«Немецкий вальс»). 

 

Шуман назвал «Карнавал»  «миниатюрными сценами на 4-х нотах». Звуки 

ASCH, взятые в различной последовательности и комбинациях, образуют подобие 
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темы, лежащей в основе каждой пьесы. ASCH — название небольшого города в 

Богемии (Чехия); это и «музыкальные» буквы в фамилии Schumann. 

Важным объединяющим фактором является также периодическое 

возвращение вальсового движения (жанр вальса в роли рефрена). 

 

4. Фортепианная музыка Ференца Листа (1811-1886) 
 Фортепианное творчество Листа очень тесно связано с его исполнительской 

практикой: благодаря своему исполнительскому дару Лист смог стать в 

фортепианной музыке ярким новатором. Он развивает традицию концертно-

виртуозного пианизма, рассчитанного на пространство больших концертных 

залов.  

В таком подходе к фортепиано Лист явился продолжателем Бетховена, 

который первый услышал в фортепиано целый оркестр.  На первый план в его 

фортепианном стиле выступает блеск, мощь, красочность, декламаторский пафос, 

виртуозный размах, импровизационный подход к материалу. 

Всего для фортепиано Листом написано более 500 произведений в самых 

разных жанрах, это: 

 различные программные пьесы, обычно объединенные, как и у других 

романтиков в циклы («Альбом путешественника», «Годы странствий», 

«Утешения»);  

 венгерские рапсодии (19); 

 транскрипции (фортепианные переложения оперной, симфонической, 

вокальной музыки) и парафразы (фантазии на заимствованные темы из 

оперной, вокальной, симфонической музыки); 

 этюды, в которых, как и в шопеновских этюдах, виртуозно-технические 

задачи подчинены идейно-художественному замыслу;   

 крупные фортепианные произведения (2 сонаты – Фантазия-соната «По 

прочтении Данте» и известная соната си минор), 2 концерта для фортепиано 

с оркестром, «Пляска смерти» для фортепиано с оркестром); 

 всевозможные вальсы, марши, чардаши, полонезы. 

 

5. Фортепианная музыка Эдварда Грига (1843-1907) 

 Эдвард Григ – первый норвежский композитор, творчество которого вышло 

за пределы своей страны и стало достоянием общеевропейской культуры.  

Жизненный и творческий путь Грига совпал с периодом необычайно яркого 

расцвета норвежской культуры, связанного с пробуждением национального 

самосознания. В 60-70е годы XIX века передовые норвежские художники 

обратились к изучению национального эпоса, народных сказок, музыкального 

фольклора. В Бергене, на родине Грига, открылся Национальный норвежский 

театр, работу которого возглавил Генрик Ибсен (виднейший норвежский 

драматург, автор драмы «Пер Гюнт»).  

Смысловым центром всего творчества Грига стал образ Норвегии. Его 

воплощение связано то с героикой норвежского эпоса, то с образами национальной 

истории и литературы, то с фантастикой скандинавских сказок или картинами 

суровой северной природы. Григовские мелодии вобрали наиболее характерные 

особенности норвежских народных песен,  
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Наиболее непосредственно с норвежским фольклором связаны 

многочисленные танцы Грига. Они опираются на своеобразную ритмику 

норвежских халлингов, спрингдансов, гангаров. Гангар – это норвежский 

крестьянский марш. Халлинг – сольный мужской танец с очень сложными, почти 

акробатическими движениями. Спрингданс (или спрингар) – задорный «танец 

вприпрыжку». Григ часто подчеркивает типичные ритмические детали всех этих 

танцев – сочетание триольного и пунктирного рисунка, неожиданные акценты на 

слабых долях, всевозможные синкопы. 

В творческом наследии Грига представлены почти все музыкальные жанры, 

но наиболее ярко он проявил себя в области миниатюры – фортепианной и 

вокальной. Современники называли его гениальным миниатюристом, мастером 

малых форм. 

Композитор написал около 150 фортепианных миниатюр. 66 из них 

включены в цикл из 10 тетрадей «Лирические пьесы», который занял основное 

место в его фортепианном творчестве (кроме него – «Поэтические картинки», 

«Юморески», «Из народной жизни», «Альбомные листки», «Вальсы-каприсы»). 

Григ посвятил фортепиано также 3 крупных произведения: сонату ми минор, 

балладу в форме вариаций и фортепианный концерт, один из лучших в концертной 

литературе. 

 

6. Фортепианное творчество Фредерика  Шопена (1810 – 1849) 

Фредерик Франсуа Шопен - один из первых национальных польских 

композиторов. Даже при  том, что Шопен не был коренным поляком (его отец 

Николай Шопен - француз, в юности переселившийся в Польшу), композитор по 

праву считается классиком польской музыки.  

В отличие от своих предшественников и современников Шопен в основном  

сочинял произведения только для фортепиано.  

Несмотря на то, что в 25-летнем возрасте Шопен фактически отказался от 

концертной деятельности из-за физического состояния, слава Шопена-пианиста 

стала легендарной, с ней могла соперничать разве что слава Листа. 

Трагичность положения Шопена как польского композитора заключалась в 

том, что он, горячо любя родную страну, был оторван от нее: незадолго до 

крупнейшего польского восстания 1830-го года он выехал за границу, откуда ему 

никогда уже не суждено было вернуться на Родину. В это время он был на 

гастролях в Вене, затем отправился в Париж и на пути туда, в Штутгарте, узнал о 

падении Варшавы. Это известие вызвало у композитора острейший душевный 

кризис. Под его влиянием сразу изменилось содержание шопеновского творчества. 

Именно с этого момента начинается подлинная зрелость композитора. Полагают, 

что под сильнейшим впечатлением трагических событий был создан знаменитый 

«Революционный» этюд.  

Таким образом, с 1831 г. жизнь Шопена связана с Парижем, где он жил до 

конца своих дней. В Париже Шопен познакомился со многими крупнейшими 

музыкантами, писателями, художниками: Листом, Берлиозом, Беллини, Гейне, 

Гюго, Ламартином, Мюссе, Делакруа. На протяжении всего зарубежного периода 

он неизменно встречался с соотечественниками, в частности с Адамом 

Мицкевичем. 

После смерти композитора сердце его было перевезено в Варшаву, где 

хранится в костеле св. Креста. Это глубоко символично: сердце Шопена всегда 
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принадлежало Польше, любовь к ней была смыслом его жизни, она стимулировала 

всѐ его творчество. 

Вершиной фортепианного творчества Шопена стали  2 фортепианных 

концерта, 2 сонаты для фортепиано, 4 баллады, 4 скерцо, циклы этюдов, прелюдий, 

ноктюрнов, мазурок, полонезов. 

Несмотря на разнообразие жанров, можно говорить о характерных чертах 

фортепианного творчества Шопена: 

1. Тема родины – главная тема творчества Шопена, которая определила 

основное идейное содержание его музыки. В шопеновских сочинениях бесконечно 

варьируются отзвуки народных польских песен и танцев, образы национальной 

литературы (например, навеянные поэмами Адама Мицкевича  в балладах) и 

истории. 

2. Национальная характерность – черта шопеновского стиля, и именно 

она, в первую очередь, определяет его неповторимость. Собственную 

индивидуальную манеру Шопен нашел очень рано и не изменял ей никогда:  между 

ранними и поздними сочинениями нет столь резкого отличия, которое 

характеризует, к примеру, стиль раннего и позднего Бетховена. 

В своей музыке Шопен всегда  опирается на польские народные истоки 

(жанры мазурки и полонеза, ритмические и мелодические особенности этих 

танцев), хотя   музыке Шопена не свойственна бытовая простота; в своих 

произведениях Шопен никогда не использует подлинные народные мелодии.  

Особенно наглядна  связь с фольклором в мазурках,  так как жанр мазурки 

непосредственно перенесен композитором в профессиональную музыку из 

народной среды. В мазурках музыка Шопена насыщена особой духовной 

утонченностью, артистизмом, изяществом. Композитор как бы возвышает 

народную музыку над бытом, поэтизирует ее. 

3. Мелодическое богатство - еще одна важнейшая черта шопеновского 

стиля. Как мелодист он не знает себе равных во всей эпохе романтизма. 

Шопеновская мелодия никогда не бывает надуманной, искусственной и обладает 

удивительным свойством сохранять одинаковую выразительность на всем своем 

протяжении (в ней совершенно нет «общих мест»).  

Новаторство творчества Шопена: 

1. Шопен по-новому истолковал многие жанры. Например, прелюдия стала 

самостоятельной, а не вступительной пьесой.  

Он сделал много нового в жанре этюда. Каждый этюд - романтическая 

миниатюра; вместе с тем - путь к овладению новых технических приѐмов. 

2. Шопен создал новые жанры романтической миниатюры на основе 

польских танцев - мазурка, полонез. 

3. Шопен создал в фортепианной музыке новые жанры крупной формы: 

- скерцо, которое до того входило в состав симфонического цикла;  

- баллада, которая до этого была в немецкой и польской поэзии (Гете, 

Мицкевич). 

4. Шопен создал индивидуальный музыкальный язык: мелодии Шопена, с 

одной стороны, имеют инструментальную природу (быстрый темп, движение по 

звукам аккордов, скачки), с другой – опираются на истоки оперной арии, 

речитатива. 
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Список произведений:  

мазурки (около 60, второй период творчества); полонезы (около 20), ноктюрны 

(около 20), вальсы (около 15), сонаты для фортепиано (3), прелюдии (цикл из 24 

прелюдий + 2), экспромты (4), скерцо (4), баллады (4), этюды (27), концерты для 

фортепиано с оркестром (2), песни. 

 

Домашнее задание: 

1. Почему фортепианная музыка занимает весомое место в творчестве 

композиторов-романтиков? 

2. Перечислите фамилии композиторов, занимавшихся пианистической 

деятельностью. 

3. К каким жанрам фортепианной музыки обращались композиторы? 

4. Почему их привлекал жанр фортепианной миниатюры?  
5. Перечислите названия фортепианной миниатюры по композиторам. 
6. Приведите примеры фортепианных циклов в творчестве композиторов-

романтиков; отметьте их разновидности. 

7. Расскажите более подробно о фортепианном творчестве Ф. Шуберта, Ф. 

Мендельсона, Р. Шумана, Ф. Листа, Э. Грига, Ф. Шопена. 

8. Послушайте: 

Шуберт Ф. Вальс си минор 

Шуберт Ф. Музыкальный момент фа минор 

Мендельсон Ф. Песни без слов: Песня за прялкой 

Шуман Р. Пьесы «Шопен», «Киарина» из фортепианного цикла «Карнавал» 

Лист Ф. Рапсодия № 12 

Григ Э. Шествие гномов 

Шопен Ф. Революционный этюд. Опус 10 № 12 

Шопен Ф. Этюд до минор. Опус 25 № 12 

Шопен Ф. Прелюдии №№ 4 (ми минор), 20 (до минор) 

Шопен Ф. Ноктюрн № 20 до диез минор 

Шопен Ф. Вальс № 7 до диез минор 

Шопен Ф. Баллада № 1 соль минор 

 

Тема «Жанр концерта в творчестве композиторов-романтиков (урок 8) 
 

Инструментальный концерт является одним из самых популярных и 

жизнеспособных жанров музыкального искусства. С момента возникновения он 

претерпел многократные преобразования, коснувшиеся и музыкального языка, и 

смысловой концепции, и жанровых признаков в целом. Основная причина 

популярности инструментального концерта состоит в его уникальном принципе – 

яркой соревновательности солирующего инструмента и оркестра.  

В жанре концерта писали многие композиторы-романтики: Паганини, Брамс, 

Лист, Григ, Мендельсон, Шопен, др. В одних концертах акцент делается на 

виртуозной партии солиста; в других – на равноправии партий солиста и оркестра, 

но, несмотря на все разнообразие, общей особенностью романтического 

концертного жанра является  драматизация содержания концерта. 

К концертному жанру можно причислить яркое  произведение французского 

композитора К. Сен-Санса «Интродукция и рондо-каприччиозо», написанное для 

скрипки с оркестром. 
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Домашнее задание 

1. Послушайте: 

Мендельсон Ф.  Концерт для скрипки с оркестром ми минор 

Григ Э. Концерт для фортепиано с оркестром ля минор 

Сен-Санс К. Интродукция и рондо-каприччиозо для скрипки с оркестром 

 

 

Второй год обучения: вторая четверть 

 

Тема «Жанры симфонической поэмы,  программной оркестровой сюиты»  

(уроки 1-2) 

Музыка для оркестра в творчестве романтиков представлена в разных 

жанрах – симфонии, оркестровой сюиты, танцевальной музыки, концертов 

солирующих инструментов с оркестрами, симфонической поэмы.  

Из всех перечисленных жанров жанр симфонической поэмы является самым 

новаторским, возникшим в творчестве композиторов-романтиков. 

Родоначальником этого жанра является Ференц Лист. Симфонические поэмы 

Листа (более 10) — это крупные программные сочинения в свободной одночастной 

форме.  

Круг образов, воплощенных Листом в симфонических поэмах, очень широк - 

это и образы мифологических героев (поэмы «Орфей», «Прометей»), и образы из 

английских и немецких трагедий XVII—XVIII веков («Гамлет» Шекспира, «Тассо» 

Гѐте). Также Лист в своих поэмах нередко воплощал образы живописи (поэма 

«Битва гуннов» по картине немецкого художника Каульбаха).  

Традиции Листа продолжил французский композитор Сен-Санс, написав 

симфоническую поэму «Пляска смерти». Пляска смерти – распространенный 

сюжет живописи и литературы Средневековья:  Смерть ведѐт к могиле пляшущих 

представителей всех слоѐв общества: знати, духовенства, купцов, крестьян, 

мужчин, женщин, детей. К данному сюжету в разных жанрах обращались многие 

композиторы, в том числе Лист («Пляска смерти» для фортепиано с оркестром). 

Если толчком к созданию произведения Листом послужила  старинная 

итальянская фреска, то Сен-Санса вдохновила современная ему французская  

поэзия. Стихотворение носило иронический заголовок «Равенство, братство» и 

описывало пляску скелетов в зимнюю полночь под звуки скрипки Смерти. В 

музыке симфонической поэмы Сен-Санса слышится много изобразительности. 

Например, в поэме используется ксилофон, призванный передать стук костей 

пляшущих скелетов. Участницей оркестра является и солирующая скрипка, на 

которой Смерть играет свой дьявольский танец, по авторскому указанию — в 

темпе вальса.  

Композиторов-романтиков привлекал жанр оркестровой сюиты. Яркими 

примерами произведений, написанных в этом жанре, являются сюита  Сен-Санса 

«Карнавал животных» и 2 оркестровые сюиты норвежского композитора Эдварда 

Грига из его же музыки к драме норвежского драматурга Ибсена «Пер Гюнт».  

Свой «Карнавал животных» Сен-Санс считал шуткой, поэтому даже 

запретил издавать его при своей жизни, не желая прослыть автором «несерьѐзной» 

музыки. Единственная часть сюиты, которую Сен-Санс разрешил издавать и 

исполнять, - это пьеса  «Лебедь» для виолончели и фортепиано: ещѐ при жизни 

http://www.belcanto.ru/sm_liszt_hunnenschlacht.html
https://ru.wikipedia.org/wiki/%D0%97%D0%BD%D0%B0%D1%82%D1%8C
https://ru.wikipedia.org/wiki/%D0%94%D1%83%D1%85%D0%BE%D0%B2%D0%B5%D0%BD%D1%81%D1%82%D0%B2%D0%BE
https://ru.wikipedia.org/wiki/%D0%9A%D1%83%D0%BF%D0%B5%D1%86
https://ru.wikipedia.org/wiki/%D0%9A%D1%80%D0%B5%D1%81%D1%82%D1%8C%D1%8F%D0%BD%D0%B8%D0%BD
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композитора она прочно вошла в репертуар виолончелистов. После смерти 

композитора сюита  «Карнавал животных» была издана целиком. Произведение 

написано для камерного оркестра и включает: флейту, флейту-пикколо, кларнет, 

ксилофон, стеклянную гармонику, 2 фортепиано, струнные (2 скрипки, альт, 

виолончель, контрабас). 

«Карнавал животных» наполнен юмором, иногда переходящим в сатиру: в 

его частях зачастую содержатся пародии и цитаты из известных музыкальных 

произведений, высмеиваются человеческие пороки или просто ведѐтся подражание 

голосам животных. О возможности возникновения ассоциаций между людьми и 

животными говорят сами названия отдельных пьес: «Интродукция и королевский 

марш льва», «Курицы и петухи»,  «Черепахи», «Слон», «Ископаемые», др. 

Пьеса «Лебедь» (№ 13) - единственный серьезный номер в этой комической 

сюите, рисующий  светлый идеал.  

Две оркестровые сюиты Грига из музыки к драме Ибсена содержат самые 

яркие по музыке номера, в образном отношении очень близкие романтизму, - это 

образы природы («Утро»), образы сказочных персонажей («В пещере горного 

короля»),  образы любви и верности («Песня Сольвейг»). 

Сам сюжет драмы Ибсена повествует о  крестьянском парне, пустившемся в 

дальние странствия в поисках счастья. С одной стороны, Пер Гюнт  – человек, 

искренне любящий мать, сказочник-фантазер, с другой  - Пер так стремится к 

богатству, что бессердечие и алчность берут в нем верх над добротой и 

бескорыстием. От горя умирает мать. Покинутая им Сольвейг долгих 40 лет будет 

его ждать одна в далекой лесной избушке. В странствиях по миру Пер Гюнт 

обманом несколько раз достигает своей мечты – сказочного богатства, но каждый 

раз теряет все. Через 40 лет Пер, усталый и измученный, возвращается на Родину, 

где его ждет верная Сольвейг.  

Данный сюжет очень типичен для романтизма – это тема странствий, образ 

противоречивого  героя, тема разочарований, одиночества, тема любви и верности. 

 

Домашнее задание: 

1. Назовите разновидности жанров оркестровой музыки композиторов-

романтиков. 

2. Какой жанр оркестровой музыки является новаторским? Кто является его 

основателем? 

3. Расскажите о жанре симфонической поэмы в творчестве Ф. Листа и К. Сен-

Санса. 

4. Расскажите об  оркестровых сюитах в творчестве К. Сен-Санса и Э. Грига. 

5. Послушайте: 

Григ Э. Оркестровая сюита «Пер Гюнт»: «Утро», «Танец Анитры», «В 

пещере горного короля», «Песня Сольвейг» 

Сен-Санс К. «Лебедь» из оркестровой сюиты «Карнавал животных» 

Сен-Санс К. Пляска смерти для оркестра 

Брамс И. Венгерские танцы №№ 1 и 5 

Дворжак А. Славянский танец 

 

 

 

 



18 
 

Тема «Жанр симфонии в творчестве композиторов-романтиков» (уроки 3-4) 

 

К жанру симфонии обращались многие композиторы-романтики, но 

романтическая симфония  во многом отличается от классической.  

Самым ранним образцом романтической симфонии явилась 

Неоконченная симфония Ф. Шуберта, написанная в 1822 году. Ее отличает  

интимно-поэтическое настроение и напряжѐнный драматизм первой части.  

Чувствуя себя более уверенно в жанре песни-романса, второстепенном для 

классиков, но расцветшем в эпоху романтизма, Шуберт и свои симфонии 

наполнял песенными темами, и каждая из них  была связана с определѐнным 

переживанием. 

Эта новация существенно меняла драматургию симфонии:  

1. Если в быстрых первых частях классических симфоний (аллегро) 
воплощалось действенное начало, то композиторы-романтики могли 

отдавать приоритет созерцанию; драматическое начало в этом случае 

уступало место лирическому. 

2. Акцент на лирике, песенный характер музыкальных тем явились 
причиной обращением композиторов к умеренным темпам в первых 

частях симфоний. 

3. В сонатном аллегро главная и побочная партии обрели бо льшую 

самостоятельность и замкнутость. 

4. Разработка представляла собой не столько «развитие событий» или 
процесс борьбы антагонистических начал, как у Бетховена, сколько 

переживание событий, оставшихся за рамками симфонии. 

5. Более свободно композиторы относились к количеству частей в 
симфонии, часто обусловленному общим драматургическим замыслом 

и  программой. 

 

В отличие от классического 4-хчастного сонатно-симфонического 

цикла, в котором каждая часть выполняет свою роль в концепции симфонии, 

Неоконченная симфония Шуберта состоит из 2-х частей, где  2-ая часть 

наполнена  созерцательным настроением героя на лоне природы, 

символизирующим его пассивную жизненную позицию, уход в себя.  

Трагический образ душевного одиночества, впервые запечатлѐнный 

Шубертом, на протяжении последующих десятилетий разрабатывался  

другими композиторами: Робертом Шуманом, Феликсом Мендельсоном, 

Иоганнесом Брамсом, Густавом Малером. Как и у Шуберта,  музыкальные 

темы их симфоний основываются на песенных интонациях, отображающих 

душевный мир героя-романтика. 

Особый вклад внесли композиторы-романтики в развитие программной 

симфонии. В одних случаях программа носила обобщенный характер и 

ограничивалась лишь названием: Шотландская и Итальянская симфонии Ф. 

Мендельсона (в симфониях композитор пытался выразить свои впечатления 

от путешествий по этим странам), Рейнская симфония Р. Шумана. 

https://ru.wikipedia.org/wiki/%D0%A8%D1%83%D0%BC%D0%B0%D0%BD,_%D0%A0%D0%BE%D0%B1%D0%B5%D1%80%D1%82
https://ru.wikipedia.org/wiki/%D0%9C%D0%B5%D0%BD%D0%B4%D0%B5%D0%BB%D1%8C%D1%81%D0%BE%D0%BD,_%D0%A4%D0%B5%D0%BB%D0%B8%D0%BA%D1%81
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Для французских композиторов-романтиков (Гектор Берлиоз), а затем 

и для поздних австро-немецких композиторов (Густав Малер) строгая 

классическая форма симфонии оказалась слишком тесной.  

Уже Берлиоз, создавая романтическую программную симфонию, 

основанную на литературном сюжете, находил для своих сочинений новые, 

неклассические формы. Например, Фантастическая симфония Гектора 

Берлиоза состоит из 5-ти частей (1830 г.); его симфония-концерт «Гарольд в 

Италии» написана для альта и оркестра. Также  синтез жанров симфонии и 

оратории представляет произведение Берлиоза «Ромео и Джульетта». Почти 

все  оркестровые произведения Берлиоза имеют литературную программу, 

сюжетную фабулу.    

Фантастическая симфония Берлиоза - первая программная симфония в 

истории романтической музыки. Берлиоз сам написал текст программы, 

которая представляла собой подробное изложение сюжета, последовательно 

развивающихся событий в каждой части. Каждая часть имеет свое название: 

1 часть – «Мечтания. Страсти»: навязчивой идеей молодого артиста 

становится любимая женщина. 

2 часть – «Бал»: герой находит любимую вновь на балу, посреди шума 

блестящего празднества. Впервые Берлиоз вводит в симфонию жанр вальса. 

3 часть – «Сцена в полях», типичный для романтиков пасторальный 

образ природы. 

4 часть – «Шествие на казнь»: герою кажется,  что он убил 

возлюбленную, и его приговорили к смерти.  

5 часть – «Сон в ночь шабаша»: герой видит себя среди ужасного 

скопища теней, колдунов, чудовищ всякого рода, собравшихся на его 

похороны. Гротескно звучит средневековая тема Dies irae (день гнева).  

Впервые в симфонической музыке был воплощен образ типичного 

романтического героя, уже открытого литературой, - мятущегося, 

разочарованного, не находящего своего места в жизни.  

Программная симфония Берлиоза нашла свое развитие в творчестве 

Листа, который написал Фауст-симфонию по Гете и симфонию по  

«Божественной комедии» Данте.  

Симфония в творчестве поздних романтиков (Г. Малер) отличается 

излишним трагизмом и характером обреченности. Например, 1-я часть 5-ой 

симфонии Малера представляет собой траурный марш. Музыкальный 

тематизм Малера очень демократичен, так как пронизан интонациями 

городских песен. Кроме того,   из 9 симфоний Г. Малера четыре - с вокалом; 

«симфонией в песнях» он назвал и свою «Песнь о земле», произведение для 

оркестра и певцов-солистов. 

Много нового композиторы внесли в звучание симфонического 

оркестра: 

 вводили в него новые инструменты (например, орган); 

 расширяли составы отдельных оркестровых групп;  
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 изменилась функция дирижѐра, который в эпоху романтизма впервые 

повернулся лицом к оркестру: во второй половине XIX века 

дирижирование превратилось в самостоятельную профессию. 
 

Домашнее задание: 

1. Кто из композиторов-романтиков обращался к жанру симфонии? 

2. Назовите основные отличия романтической симфонии от классической. 
3. Расскажите о Неоконченной симфонии Ф. Шуберта. 

4. Расскажите о Фантастической симфонии Г. Берлиоза. 
5. Что нового внесли композиторы-романтики в развитие жанра симфонии? 

6. Послушайте: 

Шуберт Ф. Симфония № 8 «Неоконченная», 1 часть 

Брамс И. Симфония № 3, 3 часть 

Берлиоз Г. Фантастическая симфония, 5 часть 

Малер Г. Симфония № 5, части №№ 1, 4 

 

Тема «Жанр оперы в творчестве композиторов-романтиков» (уроки 5-6) 

 

1. Опера как жанр (повторение) 

О пера (от итал. opera — дело, труд, работа) - это синтетический жанр, 

объединяющий в едином театральном действии различные виды искусств: 

музыку, драматургию, хореографию (балет), изобразительное искусство 

(декорации, костюмы). 

Литературной основой оперы является либретто, оригинальное или 

основанное на литературном произведении. 

В театре опера исполняется под сопровождение симфонического 

оркестра; содержит хоровые, сольные номера, различные вокальные 

ансамбли, танцевальные номера. 

Оперное произведение делится на акты, картины, сцены, номера.  

В начале оперы звучит увертюра, как правило, основанная на 

музыкальных темах основных героев. Часто в увертюре звучат лейтмотивы 

(«ведущий мотив»), которые повторяются в дальнейшем действии оперы. 

Перед актами  звучат симфонические антракты. 

Основными номерами оперы являются: 

 ария - сольное мелодичное пение, выражающее чувства героя;  

 ариозо – небольшая ария; 

 каватина – разновидность арии; 

 песня, романс – сольные номера, имеющие куплетную или 

трехчастную форму; 

 речитатив – речь нараспев; 

 ансамбли: дуэт (2), трио, терцет (3), квартет (4), квинтет (5), секстет 

(6), септет (7), октет (8): 

 хор (мужской, женский, смешанный), выражающий мнение народа к 

происходящему. 
 

https://ru.wikipedia.org/wiki/%D0%94%D0%B8%D1%80%D0%B8%D0%B6%D1%91%D1%80
https://ru.wikipedia.org/wiki/%D0%98%D1%82%D0%B0%D0%BB%D1%8C%D1%8F%D0%BD%D1%81%D0%BA%D0%B8%D0%B9_%D1%8F%D0%B7%D1%8B%D0%BA
https://ru.wikipedia.org/wiki/%D0%9B%D0%B8%D0%B1%D1%80%D0%B5%D1%82%D1%82%D0%BE
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2. История жанра 

Рождение оперы относят к эпохе позднего Возрождения. В 1573 году в 

Италии собралось сообщество творческой интеллигенции (музыканты, 

литераторы и театралы), желающее возродить древнегреческую драму.  Эта 

группа известна как «Флорентийская камерата». Первой сохранившейся до 

нас оперой считается опера «Эвридика» композитора Пери, члена 

Флорентийской камераты. 

На протяжении истории жанровая природа оперы, содержание, 

тематика, структура, образы героев и характер, связи с реальной 

действительностью существенно менялись.  

Длительное время в опере господствовала мифологическая тематика, 

образы, созданные народным творчеством, поэзией Греции и Рима, — образы 

героические, величественные, патетические.  

Примечательно, что чаще всего поэтами и композиторами избирались 

мифы, в которых человек оказывался жертвой суровой судьбы, воли богов, 

отнимавшей у него близкое существо. Смерть похищала у Орфея жену 

Эвридику, и он спускался в обитель мертвых, чтобы умолить богов вернуть 

ее к жизни.  

Развитие оперы шло по двум основным направлениям. Одно вело к 

музыкальной трагедии, воплощению героических характеров и ситуаций 

(опера-сериа); другое – к комической опере.  

Во Франции возникновение и развитие оперы-музыкальной трагедии 

обязано Ж. Б. Люлли и  Ж. Ф. Рамо (барокко). В их спектаклях большую 

роль играли балетные и пантомимные сцены. Постепенно опера-сериа 

обросла штампами; героические образы героев потеряли жизненную 

естественность. 

Комические оперы (опера-буффа) отличались несложным сюжетом и 

минимальным количеством действующих лиц.  

В 18 веке большую роль в развитии оперы сыграл немецкий 

композитор К. Глюк (классицизм), обновивший содержание, образы, 

формы музыкальной трагедии и утвердивший в ней высокие идеи 

гражданственности. 

Глюк теоретически обосновал и практически положил начало своей 

оперной реформе. Основные ее принципы: 

 единство поэзии и музыки, «дабы усиливать выражение чувств и 

прибавить больше интереса к сценическим ситуациям»;  

 простота в музыкальном языке: Глюк  уничтожил разрыв между 

речитативом и арией, добиваясь единства музыкально-сценического 

развития; 

 усилилась роль увертюры, вводившей слушателя в образный мир 

драмы. 

 

Самая известная опера Глюка -  «Орфей и Эвридика».  
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Новые пути в развитии оперы положил Моцарт (классицизм). Моцарт 

создал новый  синтетический жанр, в котором драматическое, патетическое 

начало было органически слито с комедийным. Сюжеты многих опер 

Моцарта приближены к жизненным ситуациям: под забавными перипетиями 

фабулы скрывается мысль о заблуждениях сердца, изменчивости чувств, 

слабости человеческой натуры. Образцами подобных опер являются  «Дон-

Жуан», «Свадьба Фигаро». 

Моцарт не только обновил традиции, но, быть может, впервые в 

истории музыки связал воедино эмоциональное состояние героя с его 

характером, раскрыл не отдельные стадии (аффекты), а душевную жизнь 

человека, его внутренний мир во всей сложности и богатстве проявлений. 

Великий психолог, реалист, он опередил свою эпоху, оказал могучее 

воздействие на последующее развитие музыки. Последняя опера Моцарта 

«Волшебная флейта» — гуманистическая философская сказка о смысле 

жизни, о борьбе добра и зла, любви и ненависти, о неизбежном торжестве 

справедливости и правды. 

 

3. Романтическая опера 

Опера немецкого композитора Вебера  «Вольный стрелок» (1821) 

открыла новую страницу в истории оперы, эру романтизма. Извечная тема 

жизни и искусства - борьба добра и зла, света и мрака, любви и ненависти -  

воплощена здесь не только как антитеза двух антагонистических сил, но и 

как проявление двойственности человеческой натуры. Человек показан на 

фоне природы, причем она выступает как сила и мирная, и враждебная. 

Природа подобна человеку, а он сходен с ней.  

«Вольный стрелок» — подлинно народная, национальная опера, 

утверждающая непобедимую силу добра и света. 

Преемником и наследником Вебера явился немецкий композитор 

Вагнер. Он стремился раскрыть не только личную трагедию, но и трагедию 

общества, более того — вселенскую трагедию, создавая картину рождения 

мира из хаоса, его развитие и гибель (тетралогия «Кольцо нибелунга»).  

Вклад Вагнера в мировую оперную культуру определяется, прежде 

всего, его оперной реформой, без которой невозможно представить 

дальнейшую судьбу оперного жанра. Осуществляя ее, Вагнер стремился: 

 к воплощению глобального, общечеловеческого содержания на основе 

легенд и мифов германо-скандинавского эпоса; 

 к единству музыки и драмы; 

 к непрерывному музыкально-драматическому действию, что 

предопределило:  

-  преимущественно использование речитативного стиля; 

- усиление роли оркестра (симфонизации оперы на основе 

лейтмотивов); 

- отказ от традиционных оперных форм (арий, ансамблей). 
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Единственным достойным литературным источником оперы он 

считал мифологию. Как правило, Вагнер в одной опере 

синтезирует несколько легенд, создавая собственное эпическое 

повествование. Переосмысливая миф в духе современности, Вагнер пытался 

на его основе дать картину современного капиталистического мира.  

Традиционные арии Вагнер заменяет монологами, рассказами; дуэты – 

диалогами, в которых преобладает не совместное, а поочередное пение. 

Главное в этих свободных сценах – внутреннее, психологическое действие 

(борьба страстей, смены настроений). Внешняя же, событийная сторона 

сводится к минимуму. В этом плане оперы Вагнера резко отличаются от опер 

Верди, Бизе. 

Оркестр Вагнера комментирует происходящее, поясняет смысл 

событий через сквозные темы – лейтмотивы. Любая зрелая опера Вагнера 

содержит 10–20 лейтмотивов, наделенных конкретным программным 

содержанием. Именно лейтмотив вызывает нужные ассоциации, когда герои 

молчат или говорят совсем о другом. 

Главным делом своей жизни Вагнер справедливо считал создание 

тетралогии «Кольцо нибелунга». Это не только самое гигантское по 

масштабу творение Вагнера, но и самое грандиозное произведение во всей 

истории музыкального театра. Тетралогия «Кольцо нибелунга состоит из 4-х 

опер: 

 сказочно-эпическая опера  «Золото Рейна»; 

 лирическая драма «Валькирия»; 

 героико-эпическая опера «Зигфрид»; 

 трагедия «Закат богов». 

 

Другие популярные оперы Вагнера: «Тангейзер», «Лоэнгрин», 

«Тристан и Изольда». Всего Вагнер написал 13 опер. Специально для 

постановок опер Вагнера в баварском городе Байрейте построен театр. 

Ежегодно в городе проводится Байрѐйтский фестиваль, основанный самим 

 композитором и на котором исполняются только произведения Вагнера.  

 

Параллельно развивается итальянская опера. Известными оперными 

композиторами являются Дж. Россини, Г. Доницетти, Дж. Верди, Дж. 

Пуччини, др. 

Одно из ведущих мест занимает героическая опера, пронизанная 

идеями патриотизма, гражданского долга,  например, «Вильгельм Телль» 

Россини. 
Не менее важными для композиторов являются темы социальной и 

психологической драмы героя. Вершиной в области психологической 

музыкальной драмы являются оперы Верди («Риголетто», «Травиата»). 

Верди в своих операх (26) обращался к сюжетам великих драматургов 

и писателей: 

 «Риголетто» к  драме Гюго «Король забавляется»; 
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 «Травиата» -  к драме «Дама с камелиями» Дюма-сына; 

 «Дон Карлос» - к драме Шиллера; 

 «Отелло», «Фальстаф» -  к пьесам Шекспира. 

 

Из французских композиторов к жанру оперы обращались Шарль Гуно  

(«Фауст», «Ромео и Джульетта») и  Жорж Бизе («Кармен»). 

В литературе ведущим методом в отображении действительности 

становится реализм. Реализм вторгся и в область оперы, одержав решающую 

творческую победу в «Кармен» Жоржа  Бизе. «Кармен» - подлинная 

музыкальная психологическая драма, действие которой происходит в среде 

работниц табачной фабрики, солдат, контрабандистов. В известной мере она 

послужила образцом для опер итальянских композиторов рубежа XIX и XX 

вв.  

 

Домашнее задание: 

1. Дайте характеристику опере как жанру. 
2. Отметьте основные вехи в развитии жанры оперы. 
3. Назовите первую романтическую оперу. 
4. Расскажите об оперном творчестве Рихарда Вагнера и его оперной 

реформе. 

5. Кто из итальянских и французских композиторов обращался к жанру 
опере? 

6. Назовите примеры в жанре психологической музыкальной драмы. 
7. Кратко расскажите сюжеты опер «Травиата», «Риголетто» и «Кармен». 

8. Послушайте:  

Россини Дж. Увертюра к опере «Севильский цирюльник» 

Вагнер Р. «Валькирия», полет Валькирий 

Бизе Ж. «Кармен», Хабанера  

Бизе Ж. «Кармен», куплеты Тореадора 

Бизе Ж. «Кармен», антракт к 4 акту 

Верди Дж. «Травиата», застольная 

Верди Дж. «Травиата», ария Виолетты, 1 действие 

Верди Дж. «Травиата», ария Виолетты, 3 действие 

Доницетти. «Любовный напиток», романс Неморино 
 

*** 

 

В целях целостного и системного представления о композиторах-романтиках 

и их творчестве составлена таблица с фамилиями композиторов по странам. В 

колонке «Произведения» курсивом выделены самые известные работы авторов. 

Несмотря на все многообразие произведений, написанных для фортепиано, 

голоса, оркестра, театра, все они представляют собой лучшие образцы 

романтической музыки и воплощают в идеях, образах, выразительных средствах 

характерные особенности музыкального романтизма: 
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 противопоставление мира прекрасных, недостижимых идеалов и 

пронизанной духом мещанства повседневности; 

 преобладание мотивов  одиночества, безысходности, скитальчества; 

 идеализация и поэтизация далѐкого прошлого, народного быта, природы; 

 особый интерес к  личности и его душевному миру; 

 оттенок в произведениях автобиографичности; 

 интерес к народному творчеству (Венгерские рапсодии Листа, Венгерские 

танцы Брамса, Славянские танцы Дворжака). 

 
Композитор Произведения 

Италия 

Никколо Паганини, 

композитор, скрипач и 

гитарист 

(1782-1840) 

24 каприса для скрипки соло, концерты для скрипки и 

оркестра. 

К теме из  каприса № 24 в своих произведениях 

обращались Брамс, Рахманинов, Лист, Шуман, группа 

«Ария» (песня «Игра с Огнем»), группа  Гран-Куражъ 

(песня «Скрипка Паганини») 

Джоакино Антонио Россини  

(1792-1868) 

Автор 39 опер. 

Самая популярная опера – опера  «Севильский 

цирюльник» 

Джузеппе Верди 

(1813-1901) 

 

26  опер и один реквием. 

 Лучшие оперы композитора: «Риголетто»,  

«Травиата», «Аида», «Отелло»  

Германия 

Карл-Мария Вебер,  

композитор, дирижѐр, 

пианист и музыкальный 

критик 

(1786-1826) – 40 лет 

Оперы  (опера «Вольный стрелок») 

Роберт Шуман,  композитор, 

музыкальный критик, пианист 

(1810-1856) – 46 лет 

Фортепианный цикл «Карнавал», «Детские сцены», 

фантазии, сонаты, симфонии, программные концертные 

увертюры, вокальные циклы «Любовь поэта», «Любовь 

и жизнь женщины»  

Феликс Мендельсон,  

композитор, пианист, 

дирижер, педагог 

(1809-1847) – 38 лет 

Оперы, оратории, кантаты, симфонические, камерно-

инструментальные и вокальные  произведения, музыка 

для органа. 

Самые известные: музыка к комедии «Сон в летнюю 

ночь» (в том числе знаменитый свадебный марш), 

концерты для скрипки с оркестром, фортепиано с 

оркестром; и «Песни без слов» для фортепиано (8 

тетрадей) 

Рихард Вагнер,  композитор, 

дирижѐр и театральный 

деятель, реформатор оперы 

(1813-1883) 

13 опер на собственные тексты:  

«Летучий голландец», «Тангейзер», «Лоэгрин», оперный 

цикл «Кольцо Нибелунга», «Тристан и Изольда» 

Иоганнес Брамс,  композитор 

и пианист 

(1833-1897) 

Произведения для фортепиано (пьесы, сонаты, рапсодии, 

вариации, интермеццо), камерно-инструментальные 

произведения, концерты, 4 симфонии, Венгерские 

танцы, вокально-хоровые произведения (Немецкий 

реквием) 

https://ru.wikipedia.org/wiki/%D0%98%D0%B3%D1%80%D0%B0_%D1%81_%D0%BE%D0%B3%D0%BD%D1%91%D0%BC_(%D0%B0%D0%BB%D1%8C%D0%B1%D0%BE%D0%BC)
https://ru.wikipedia.org/wiki/%D0%A0%D0%B8%D0%B3%D0%BE%D0%BB%D0%B5%D1%82%D1%82%D0%BE
https://ru.wikipedia.org/wiki/%D0%A2%D1%80%D0%B0%D0%B2%D0%B8%D0%B0%D1%82%D0%B0
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Австрия 

Франц Шуберт 

(1797-1828) – 31 год 

 

Более 600 песен (баллада «Лесной царь» на стихи  Гѐте, 

Ave Maria), вокальные циклы «Прекрасная мельничиха»  

и «Зимний путь», 9 симфоний, квартеты,  сонаты, 

фортепианные миниатюры («Музыкальные моменты», 

вальсы, экспромты) 

Штраус 

Иоганн,  композитор, скрипач 

и дирижѐр 

(1825-1899) 

Около 500 оркестровых танцевальных пьес – вальсов,  в 

том числе «На прекрасном голубом Дунае», «Сказки 

венского леса»; автор 16 оперетт («Летучая мышь») 

Густав Малер, композитор, 

дирижер 

(1860-1911) – 51 год 

9 симфоний,  вокальные циклы («Песни странствующего 

подмастерья», «Песни об умерших детях») 

Франция 

Гекто р Берлио з, 

композитор, дирижѐр, 

музыкальный писатель  (1803-

1869)  

Симфонии (Фантастическая симфония), хоровые 

произведения (Торжественная месса, Реквием) 

Камиль Сен-Санс,  

композитор, органист, 

дирижѐр, пианист, критик и 

педагог 

(1835-1921) 

Оперы, симфония, произведения для оркестра, концерты 

Самые популярные: 

Интродукция и Рондо каприччиозо, симфоническая 

поэма «Пляска смерти», сюита «Карнавал животных»  

Жорж Бизе 

(1838-1875) – 37 лет 

 

Автор оркестровых произведений, романсов, 

фортепианных пьес, а также опер, самой известной из 

которых стала опера  «Кармен». 

Польша 

Фридрих Шопен, композитор, 

пианист 

(1810-1849) – 39 лет 

Произведения для фортепиано: сонаты, прелюдии, 

вальсы, мазурки, ноктюрны, полонезы, этюды, баллады, 

скерцо, концерты для фортепиано с оркестром, скерцо 

Венгрия 

Ференц Лист, композитор, 

пианист-виртуоз, 

педагог, дирижѐр, публицист   

(1811-1886) 

15 Венгерских рапсодий, этюды, фортепианный цикл 

«Годы странствий», произведение для оркестра 

«Пляска смерти», 2 концерта для фортепиано с 

оркестром, симфонические поэмы («Прелюды»), соната 

для фортепиано  си минор   

 

Чехия 

Антонин Дворжак 

(1841-1904) 

Симфонии, Реквием,  «Славянские танцы» для 

струнного оркестра 

Норвегия 

Эдвард Григ,  композитор, 

дирижѐр, пианист, критик 

(1843-1907) 

25 норвежских песен и танцев, 10 тетрадей «Лирических 

пьес» для фортепиано, две оркестровые сюиты из 

музыки к драме Генрика Ибсена «Пер Гюнт», концерт 

для фортепиано с оркестром, скрипичные сонаты 

 

 

 

 

 

 

https://ru.wikipedia.org/wiki/%D0%9F%D1%80%D0%B5%D0%BA%D1%80%D0%B0%D1%81%D0%BD%D0%B0%D1%8F_%D0%BC%D0%B5%D0%BB%D1%8C%D0%BD%D0%B8%D1%87%D0%B8%D1%85%D0%B0_(%D0%A8%D1%83%D0%B1%D0%B5%D1%80%D1%82)
https://ru.wikipedia.org/wiki/%D0%97%D0%B8%D0%BC%D0%BD%D0%B8%D0%B9_%D0%BF%D1%83%D1%82%D1%8C
https://ru.wikipedia.org/wiki/%D0%9A%D0%BE%D0%BC%D0%BF%D0%BE%D0%B7%D0%B8%D1%82%D0%BE%D1%80
https://ru.wikipedia.org/wiki/%D0%94%D0%B8%D1%80%D0%B8%D0%B6%D1%91%D1%80
https://ru.wikipedia.org/wiki/1803_%D0%B3%D0%BE%D0%B4
https://ru.wikipedia.org/wiki/1869_%D0%B3%D0%BE%D0%B4
https://ru.wikipedia.org/wiki/%D0%9A%D0%B0%D1%80%D0%BC%D0%B5%D0%BD_(%D0%BE%D0%BF%D0%B5%D1%80%D0%B0)
https://ru.wikipedia.org/wiki/%D0%94%D0%B8%D1%80%D0%B8%D0%B6%D1%91%D1%80
https://ru.wikipedia.org/w/index.php?title=%D0%A0%D0%B5%D0%BA%D0%B2%D0%B8%D0%B5%D0%BC_(%D0%94%D0%B2%D0%BE%D1%80%D0%B6%D0%B0%D0%BA)&action=edit&redlink=1
https://ru.wikipedia.org/wiki/%D0%A1%D0%BB%D0%B0%D0%B2%D1%8F%D0%BD%D1%81%D0%BA%D0%B8%D0%B5_%D1%82%D0%B0%D0%BD%D1%86%D1%8B
https://ru.wikipedia.org/wiki/%D0%98%D0%B1%D1%81%D0%B5%D0%BD,_%D0%93%D0%B5%D0%BD%D1%80%D0%B8%D0%BA
https://ru.wikipedia.org/wiki/%D0%9F%D0%B5%D1%80_%D0%93%D1%8E%D0%BD%D1%82
https://ru.wikipedia.org/wiki/%D0%9A%D0%BE%D0%BD%D1%86%D0%B5%D1%80%D1%82_%D0%B4%D0%BB%D1%8F_%D1%84%D0%BE%D1%80%D1%82%D0%B5%D0%BF%D0%B8%D0%B0%D0%BD%D0%BE_%D1%81_%D0%BE%D1%80%D0%BA%D0%B5%D1%81%D1%82%D1%80%D0%BE%D0%BC_(%D0%93%D1%80%D0%B8%D0%B3)
https://ru.wikipedia.org/wiki/%D0%9A%D0%BE%D0%BD%D1%86%D0%B5%D1%80%D1%82_%D0%B4%D0%BB%D1%8F_%D1%84%D0%BE%D1%80%D1%82%D0%B5%D0%BF%D0%B8%D0%B0%D0%BD%D0%BE_%D1%81_%D0%BE%D1%80%D0%BA%D0%B5%D1%81%D1%82%D1%80%D0%BE%D0%BC_(%D0%93%D1%80%D0%B8%D0%B3)
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Второй год обучения: третья четверть 

 

Тема «Западноевропейская музыкальная культура на рубеже веков: 

импрессионизм в музыке (урок 1) 

Импрессионизм (франц. от impression — впечатление) -  направление в 

искусстве последней трети XIX — начале XX вв.  

Применение термина «импрессионизм» к музыке во многом условно, так 

как музыкальный импрессионизм не составляет прямой аналогии к 

импрессионизму в живописи и не совпадает с ним хронологически. 

Импрессионизм возник во Франции, когда группа художников — К. Моне, 

К. Писсарро, А. Сислей, Э. Дега, О. Ренуар и другие — выступила со своими 

оригинальными картинами на парижских выставках 70-х гг. 

Импрессионисты вышли из стен мастерских на вольный воздух, научились 

воспроизводить игру живых красок природы, сверкание солнечных лучей, 

разноцветные блики на подвижной речной глади, пестроту праздничной толпы. 

Живописцы применяли особую технику беглых пятен-мазков, которые вблизи 

казались беспорядочными, а на расстоянии рождали реальное ощущение живой 

игры красок, причудливых переливов света.  

Позднее, в 80 - 90-е годы, идеи импрессионизма нашли свое выражение и во 

французской музыке. Два композитора - Клод Дебюсси и Морис Равель - наиболее 

ярко представляют течение импрессионизма в музыке.  

Шум морского прибоя, плеск ручья, шелест леса, утренний щебет птиц 

сливаются в их произведениях с глубоко личными переживаниями музыканта-

поэта, влюбленного в красоту окружающего мира. Оба они любили народную 

музыку - французскую, испанскую, восточную, любовались ее неповторимой 

красочностью.  

Главное в музыкальном импрессионизме - передача настроений, 

приобретающих значение символов, тонких психологических нюансов, тяготение к 

поэтической пейзажной программности. Ему свойственны также рафинированная 

фантастика, поэтизация старины, экзотика, интерес к тембровой и гармонической 

красочности. 

Музыкальный импрессионизм унаследовал многие особенности искусства 

позднего романтизма и национальных музыкальных школ XIX в. (Ф. Лист, Э. Григ 

и др.).  

Творчество композиторов-импрессионистов во многом обогатило 

выразительные средства музыки, особенно сферу гармонии, достигшей большой 

красоты и утончѐнности, и  ритма,  зыбкого  и неуловимого. 

Красочность ладогармонических и тембровых средств выдвигается на 

первый план: усиливается выразительное значение каждого звука, аккорда, 

раскрываются неизвестные ранее возможности расширения ладовой сферы.  

Особую свежесть музыке импрессионистов придавало их частое обращение 

к песенно-танцевальным жанрам, к элементам музыкального языка народов 

Востока, Испании, ранних форм негритянского джаза.  

У Клода Дебюсси (1862 – 1918) одухотворенные картины природы с 

удивительной, почти зримой конкретностью переданы в его оркестровых пьесах: 

«Послеполуденный отдых Фавна», в цикле «Ноктюрны» («Облака», «Празднества» 

и «Сирены»), трех эскизах «Море», цикле «Иберия» (трех зарисовках природы и 
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быта южной Испании), а также в фортепианных миниатюрах «Остров радости», 

«Лунный свет», «Сады под дождем» и др.  

В творчестве Мориса Равеля (1875—1937) отразилась более поздняя эпоха. 

Рисунок его сочинений острее, резче, краски более четкие и контрастные - от 

трагического пафоса до язвительной иронии. Но и в его композиторской манере 

также встречается утонченная звукопись, сложная и пестрая игра красок, типичная 

для музыкального импрессионизма. В лучших фортепианных пьесах Равеля 

господствует прихотливая переливчатость звуков, навеянных живой природой 

(«Игра воды», «Печальные птицы», «Лодка среди океана»).  

Среди исполнителей и слушателей особой популярностью пользуется  

программный фортепианный цикл Ночной Гаспар» из трех пьес, написанных по 

мотивам стихов в прозе французского поэта Бертрана.  

Первая пьеса – «Ундина»: среди журчания, плесков и переливов звучит 

лирическая мелодия, придающая изображению водной стихии теплоту и 

очеловеченность, развивающаяся от нежных интонаций в начале к страстным в 

кульминации. Вторая пьеса – «Виселица», очень мрачная по настроению. Третья 

пьеса - «Скарбо », маленький призрачный гоблин (вроде русского барабашки), тень 

в лунном свете, беспокойный, стучащий, скребущийся, смеющийся в ночи, не 

дающий уснуть, появляющийся на краю поля зрения и исчезающий непонятно 

куда. 

Музыка импрессионизма - это искусство прекрасного. Утонченность, 

чувственность, красота и особая благозвучность этой музыки снискали ей большую 

популярность у слушателей.  

 

Домашнее задание: 

1. Что означает слово «импрессионизм» и в какой стране он возник? 

2. Перечислите художников-импрессионистов. Какие темы стали ведущими в 

их творчестве? 

3. Назовите имена композиторов-импрессионистов и перечислите музыкальные 

произведения, по содержанию соответствующие эстетике импрессионизма. 

4. Какие особенности музыкального языка можно отметить в их творчестве? 

5. Послушайте: 

Дебюсси К. Лунный свет 

Дебюсси К. Ноктюрны: Облака, Сирены 

Равель М. Игра воды 

Равель М. Ночной Гаспар: Ундина и Скарбо (1 и 3 пьесы) 

 

Тема «Русская музыкальная культура с древних времен до середины  XIX 

века: общая характеристика. Жанр романса в творчестве  А. Алябьева, А. 

Гурилева, А. Варламова» (уроки 2-3) 

 

В развитии русской музыки до 1917 года условно можно выделить несколько 

периодов: 

 первый – период древнерусской музыки (9-17 века); 

 второй – период формирования национальной композиторской школы 

(время реформ Петра Первого: конец 17- 20-е годы 18 века); 

 третий – период расцвета русских композиторских школ, органично 

соединивших в себе национальные черты и западноевропейские тенденции 

https://ru.wikipedia.org/wiki/%D0%91%D0%B0%D1%80%D0%B0%D0%B1%D0%B0%D1%88%D0%BA%D0%B0
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музыкальных стилей классицизма и романтизма (начиная творчеством М.И. 

Глинки). 

 

Первый период 

Древнерусская музыка  охватывает почти 8 столетий – от возникновения 

первого Русского государства в 9 веке (Киевской Руси)  до реформ Петра I в конце 

17 века.  

Все это длительное время русская музыка развивалась в 2-х областях – 

народной и церковной музыки. 
Особый слой профессиональных музыкантов, который выделился в народной 

среде в то далекое время, – скоморохи. Так называли на Руси бродячих 

музыкантов, актеров, певцов, танцоров. Свои выступления скоморохи (их еще 

называли «потешниками») обычно сопровождали игрой на различных 

инструментах. Скоморохи ходили от деревни к деревне, пели, играли, устраивали 

представления. Иногда они нанимались на службу к какому-нибудь князю, иногда 

в своих путешествиях становились купцами. К их числу принадлежал Киевский 

сказитель Баян, воспетый Пушкиным в поэме «Руслан и Людмила» и Глинкой в 

одноименной опере.  

Из истории христианства на Руси известно, что к концу 10 века полностью 

сложились храмовые виды искусств, в том числе богослужебное пение. Основной 

вид этого пения называется знаменным. Для записи знаменного пения (или 

знаменного распева) использовали не ноты, а специальные знаки – знамена (от 

славянского слова «знамя», т.е. – знак), или крюки (крюк – тот же знак). 

Древнерусское богослужебное пение было принципиально одноголосным. 

Распевы исполнялись мужским хором, 2-мя хорами (антифонное  пение) или, 

гораздо реже, соло без сопровождения каких-либо инструментов.  

Музыкальные инструменты в православной церкви были запрещены. В те 

далекие времена считали, что в православном храме должно звучать только 

ангелоподобное пение, которое являлось отголоском небесной музыки. Такое 

пение воплощало в себя идеал красоты и дарило людям ощущение благодати, 

очищения, утешения.  

Исключение составляло только искусство игры на колоколах, получившие 

развитие в разнообразных формах простого звона, перезвона, трезвона и т.д. 

В 17 веке музыкальная культура нашей страны, особенно хоровая, достигла 

очень высокого уровня. На смену одноголосной хоровой музыке пришло 

многоголосие. А на смену крюкам пришла нотная запись, и возник стиль 

«партесного пения». Так тогда называли пение по нотам кантов и хоровых 

концертов. 

Кант (от латинского cantus – пение, напев, песня) – это 3-х голосные 

куплетные песни. Содержание кантов было самым разнообразным: раздумья о 

жизни и смерти, картины природы, восхваление исторических личностей, 

выражение человеческих чувств. Пели их небольшие ансамбли. 

Самой сложной формой русской музыки 17 века был хоровой «духовный 

концерт». Слово «концерт» означает «соревнование»: духовный концерт 

представлял собой диалог хоров. Композиторы писали концерты для 3-х и более 

четырехголосных хоров.  
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Второй период 

Государственные реформы и культурные преобразования Петра I, 

проводившиеся с начала XVIII века, постепенно открыли пути для роста светского 

национального искусства. Завязались новые связи с западной культурой. При 

Петре в Петербурге начались первые концерты, в которых исполнялись новые 

сочинения прославленных европейских композиторов. Было положено начало 

концертному придворному оркестру.  

Все большие публичные празднества, например, празднование победы над 

шведами, отмечались торжественными спектаклями с музыкой, пением кантов на 

открытом воздухе во время парадных шествий, под звуки труб и литавр, а также 

исполнением мощных многохорных церковных концертов. 

На ассамблеях, которые ввел Петр I и где собиралось общество для танцев, 

бесед, игры в шахматы, звучали модные танцы того времени — менуэт, полонез, 

англѐз. На первых порах, когда в России еще не было своих артистов и своих 

композиторов светской музыки, в Петербурге работали крупные и прославленные 

иностранные мастера. 

Музыкальная культура проникла в богатые дворянские поместья, где 

формировались свои, домашние оперные труппы и крепостные оркестры. При 

Академии художеств в Петербурге действовали музыкальные классы, в которых 

обучался, например, талантливый русский композитор Е. И. Фомин, завершивший 

потом свое образование в Италии. Музыкальное образование за границей получили 

Березовский и Бортнянский. 

Многие музыканты находились в крепостной зависимости: их могли 

продавать, как продавали тогда любых крепостных мастеров.  

В творчестве русских композиторов основное место сразу заняла опера; 

позже - русский романс и инструментальная музыка. Огромную роль в развитии 

всех этих жанров  сыграла народная песня как главная основа мелодии, как 

источник для создания национального музыкального стиля. 

Знаменательно, что когда Фонвизин писал замечательные русские комедии 

«Бригадир» и «Недоросль», возникла русская комедийная опера «Мельник-

колдун», а с появлением лирической песенной поэзии Сумарокова зародился 

русский романс.  

Связи русской поэзии и литературы с музыкой в XVIII веке были очень 

тесными. Тексты для опер писали, например, такие выдающиеся поэты, как 

Сумароков, Державин, баснописец Крылов. Стихи Тредиаковского, Ломоносова, 

Сумарокова постоянно клались на музыку, становились кантами. 

На первых порах песни-романсы русских композиторов, помещавшиеся в 

многочисленных рукописных и печатных песенниках-альбомах того времени, мало 

отличались от народных песен, и имена авторов музыки обычно даже не 

указывались.  

Только к концу столетия романс получает самостоятельное значение как 

особый род вокальной лирики; произведения начинают носить имя автора и 

отражать особые, свойственные ему индивидуальные черты. Здесь выделяются 

имена Дубянского, Козловского. В их небольших песнях-романсах много 

сердечной чувствительности, лирических жалоб, по характеру близких тогдашней 

русской лирической поэзии. Особенную популярность в свое время приобрел очень 

чувствительный романс-песня Дубянского «Стонет сизый голубочек». 
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Русская инструментальная музыка XVIII века носит по преимуществу 

бытовой характер: наибольшим распространением пользуются модные танцы и 

вариации на песенные мелодии, исполняющиеся не только скрипкой и фортепиано, 

но и ансамблями, и мощным роговым оркестром. 

Среди русских композиторов, выдвинувшихся с 70-х годов 18 века и 

ставших предшественниками М.И. Глинки, необходимо назвать фамилии  

Березовского, Бортнянского, Хандошкина. Их усилиями были созданы первые 

русские оперы, сонаты, концерты, симфонии. 

Блистательный скрипач-виртуоз, самородок, изумлявший своей игрой 

европейских знатоков, Иван Хандошкин одним из первых стал создавать  

скрипичные сонаты и фортепианные пьесы, в которых совместил широкий 

виртуозный концертный стиль и самостоятельную, оригинальную разработку 

подлинных песенных мелодий.  

Дмитрию Бортнянскому принадлежит очень большое количество духовных 

хоровых концертов (около 50),  камерных инструментальных пьес в новых тогда 

формах классической сонаты для фортепиано, квартета, небольшой  симфонии.  

Начало XIX века, на первый взгляд, не ознаменовалось в русской музыке 

ничем особенно новым. Также пользовалась популярностью небольшая 

комедийная опера с разговорными диалогами. Все большее и большее 

распространение получила песня-романс. 

В первые десятилетия XIX века продолжали свою творческую деятельность 

крупные русские композиторы, начавшие ее еще в XVIII веке (Бортнянский, 

Козловский, др.). Затем появилось немало русских композиторов из числа 

просвещенных любителей музыки. Из них, в первую очередь, должны быть 

названы А.Н. Верстовский, главным образом, театральный композитор, и про-

славленные авторы песен и романсов: А.А. Алябьев, А.Л. Гурилев и А.Е. 

Варламов. 

Жизнь и творчество всех этих композиторов были тесно связаны с Москвой, 

ее бытом, укладом и домашним музицированием, ее театральной средой, 

литературой, цыганскими хорами.  

В творчестве Верстовского основное место занимают оперы, написанные на 

сюжеты современного ему замечательного поэта Жуковского и писателя 

Загоскина. Проникнутые духом русского романтизма, они прославили имя их 

автора как талантливейшего оперного композитора доглинкинского периода.  

Творчество каждого из композиторов приобрело широкую и долгую 

популярность, вошло в быт русского народа. А некоторые песни, такие как  

«Красный сарафан», «Вдоль по улице метелица метет», «Белеет парус одинокий», 

«На заре ты ее не буди»  Варламова,  «Матушка-голубушка», «Вьется ласточка 

сизокрылая», «Однозвучно гремит колокольчик»  Гурилева, «Соловей», «Вечерний 

звон» Алябьева воспринимались и воспринимаются  как образцы русского 

народного искусства. Известнейшая из песен Алябьева «Соловей» была блестяще 

обработана для фортепиано знаменитым пианистом и композитором Францем 

Листом. 

Верстовский, Алябьев, Варламов и Гурилев были не только историческими 

предшественниками Глинки; они были его старшими современниками, а 

Верстовский даже пережил Глинку. И все же их историческое место определяется, 

главным образом, подготовкой творчества Глинки. Благодаря творческим усилиям 

Алябьева, Гурилева, Варламова и Верстовского, завершившим большой 
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предглинкинский период русской музыки, стало возможно появление первого 

русского музыкального классика – Михаила Ивановича Глинки.  

 

Домашнее задание: 

1. Какие периоды в развитии русской музыки можно выделить? 

2. Какие два направления выделяют в древнерусской музыке? 

3. Как назывались первые профессиональные музыканты?  
4. Что такое знаменный распев? 

5. Использовались ли в церкви музыкальные инструменты? 

6. Что такое «партесное пение»? 

7. Что такое кант и  о чем он повествует? 

8. Что из себя представляет хоровой духовный концерт? 

9. Дайте краткую характеристику музыкальной культуре эпохи Петра Первого. 
10.  Перечислите ведущие музыкальные жанры 2-го периода. 

11. Перечислите фамилии русских поэтов, писателей, способствующих 

развитию театральных и вокальных жанров. 

12.  Кто из русских композиторов писал духовные хоровые концерты? 

13.  К каким инструментальным жанрам обращался Хандошкин?   
14.  Назовите композиторов, сыгравших роль в развитии песни-романса; 

перечислите самые популярные. 

15.  Послушайте: 
Варламов: «Красный сарафан», «Вдоль по улице метелица метет», «Белеет 

парус одинокий», «На заре ты ее не буди»   

Гурилев: «Матушка-голубушка», «Вьется ласточка сизокрылая», 

«Однозвучно гремит колокольчик»   

Алябьев: «Соловей», «Вечерний звон»  

 

Тема «Творческий облик М.И. Глинки: общая характеристика; его роль в 

становлении и развитии русской профессиональной музыкальной школы» 

(урок 4) 

 

1. Историческая роль Глинки в музыке 

Историческую роль Глинки в музыке можно сравнить с ролью Пушкина в 

русской литературе. Подобно Пушкину Глинка универсален. В своѐм творчестве 

он показал многообразные стороны русской жизни и русского характера. Глинка - 

создатель русской классической оперы и русского классического романса; 

он заложил основы классического русского симфонизма.  

Великое историческое значение Глинки определило и другое качество - 

художник глубоко национальный, он обладал даром постижения психологии и 

образа мысли других национальностей. Его Россия, Восток, Италия, Испания - 

пример творческого воссоздания подлинных живых образов. 

Расцвет творчества Глинки совпал с эпохой романтизма в Европе. Глинке 

была близка концепция романтиков о национальной самобытности искусства.  Но 

ему не свойственны специфические черты романтизма - усиленное внимание к 

личности, субъективному, скептическое отношение к окружающему, патетичность 

выражения чувств. В то же время Глинка  унаследовал от романтиков умение 

находить прекрасное в обыденном.  
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В истории русской музыки он первый достиг совершенства в единстве 

правдивого и прекрасного, передавая образы окружающей действительности в 

изящной, стройной и совершенной художественной форме. 

 

2. Творческий путь Михаила Ивановича Глинки (1804-1857) 
Творческая жизнь М.И.Глинки нашла отражение в его «Записках», в 

которых композитор свою творческую жизнь делит на четыре периода: 

 детство и юность, формирование творческих принципов (до 1830 года); 

 путь к мастерству (1830-1836 годы); 

 центральный период (до 1844 года); 

 поздний период (1844-1854).  

 

Родился Глинка в Смоленской губернии, в селе Новоспасском. С детства 

слушал он русские народные песни, полюбил их и на протяжении всей жизни 

разрабатывал народную русскую музыку. Первое знакомство Глинки с 

профессиональной музыкой состоялось в раннем детстве. Русские песни, 

классические пьесы и танцы составляли репертуар небольшого оркестра 

крепостных крестьян его дяди. С раннего детства начинается обучение игре на 

фортепиано и скрипке. 

1818-1822 годы - годы учения Глинки в Петербурге (Благородный пансион 

при Главном педагогическом институте), где он получил основательное общее 

образование. Проявляя блестящие способности и интерес к литературе, театру, 

поэзии, серьѐзно занимается музыкой. 

Огромное воздействие на Глинку оказали встречи с будущими участниками 

декабристского восстания и тесное общение с декабристом К. Кюхельбекером. 

Трагические события 14 декабря 1825 года произвели на молодого Глинку 

неизгладимое впечатление, в его сердце укрепилась вера в свой народ и желание 

служить Родине.  

После 1825 года окончательно определилось призвание Глинки - 

композитора, он полностью отдаѐтся творчеству. Циклы фортепианных вариаций, 

наброски увертюр, камерных ансамблей - это первые опыты. Затем появляются 

значительные произведения-романсы «Не искушай», «Бедный певец», «Не пой, 

красавица, при мне», вариации на тему русской народной песни «Среди долины 

ровныя». Одновременно растѐт его исполнительское мастерство пианиста и певца.  

К концу 20-х годов имя Глинки приобретает широкую известность. Он был 

близок с Пушкиным, Грибоедовым, Жуковским, Мицкевичем; он музицирует с 

Одоевским, Варламовым; выступает в музыкальном салоне польской пианистки 

Марии Шимановской. 

В то же время Глинка чувствует неудовлетворѐнность и стремится 

познакомиться с музыкальной жизнью Запада. В 1830 году состоится его первая 

зарубежная поездка. Он едет в Италию, где живѐт в Милане, посещает Неаполь, 

Рим, Венецию; увлекается итальянской оперной культурой и классическим 

вокальным исполнительством. Основательное знакомство с оперным театром 

помогло Глинке осознать своѐ истинное призвание. Он решает создать русскую 

оперу.  

Далее он едет в Австрию и Германию. В Берлине Глинка занимается под 

руководством музыканта-теоретика Зигфрида Дена, с которым он привѐл в порядок 

свои теоретические знания и поработал над техникой полифонического письма. 
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В 1834 году Глинка возвращается на родину и приступает к воплощению 

идеи национальной оперы - написанию оперы «Иван Сусанин».  Сюжет был 

предложен поэтом Жуковским. Первоначальное название оперы «Иван Сусанин» 

было заменено на «Жизнь за царя». Средствами музыки Глинка воплотил 

основную мысль народной трагедии - показать величие подвига крестьянина, 

отдавшего жизнь за родину. 

Премьера оперы состоялась 27 ноября 1836 года. Как огромное историческое 

событие восприняли оперу Пушкин, Гоголь, Одоевский. Противоположное мнение 

имели светские меломаны, назвав оперу «кучерской музыкой». Пушкин предрекал 

великое будущее Глинки. 

Началась новая полоса творческой жизни композитора - период блестящего 

творческого расцвета. Его искусство получает признание на родине и за рубежом. 

Глинка начинает работу над новой оперой «Руслан и Людмила» по одноименной 

поэме А.С. Пушкина, циклом романсов «Прощание с Петербургом» на слова Н. 

Кукольника. Известны романсы этого периода: «Сомнение», «Ночной смотр», «Я 

помню чудное мгновенье».  

Постановка оперы «Руслан и Людмила» состоялась 27 ноября 1842 года. На 

премьере император и его свита ещѐ до окончания спектакля покинули зал, но 

музыкальные критики высоко оценили оперу.  

В 40-е годы Глинка - зрелый художник, со сформировавшимися 

эстетическими взглядами и большими планами. Но неблагоприятно складывались 

внешние условия жизни. Являясь композитором придворной певческой капеллы, 

он тяготился ролью придворного служителя. В 1844 году Глинка вновь уезжает за 

границу, во Францию и Испанию. В Париже композитор знакомится с Гектором 

Берлиозом;  в Париже с большим успехом прошѐл концерт из произведений 

Глинки.  

Два года композитор находился в Испании. Используя записи народных 

танцев, он в 1845 году написал концертную увертюру «Арагонская хота»; в 1848 

году уже в России - увертюру «Ночь в Мадриде». Тогда же была 

написана симфоническая фантазия «Камаринская». 

В последние годы М.И.Глинка жил в Петербурге, Варшаве, Париже, 

Берлине. В доме композитора собирались поэты, певцы, писатели, композиторы, 

актѐры, молодые музыканты, музыкальные критики Серов и Стасов.  

Умер Глинка в Берлине в 1857 году. Его прах перевезли в Петербург и 

похоронили на кладбище Александро-Невской лавры. 

 

3. Характеристика творчества М.И. Глинки 
М.И. Глинка, впитав достижения западноевропейской музыкальной 

культуры, создал национальный стиль и язык русской классической музыки. 

В основе всей деятельности Глинки лежит идея патриотизма и 

народности. У предшественников Глинки «народное» воспринималось только как 

«бытовое». У Глинки народность – это глубокое и разностороннее отображение 

жизни народа, его мировоззрения и характера, его исторического опыта.  

Выразить мир народного самосознания можно было только при условии 

полного владения художественными средствами народной музыкальной речи. В 

итоге Глинка сумел обобщить различные направления русского фольклора в русле 

профессионального искусства: древнерусское церковное пение; крестьянская 

песня; городская песня-романс.  
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Искусство Глинки – явление не только национальное. К высшим своим 

достижениям он пришѐл, изучая опыт великих западноевропейских мастеров. 

Музыкальному творчеству Глинки присущи и черты классицизма, и черты 

романтизма. С классицизмом его роднят строгость и стройность музыкальных 

форм; с романтизмом -  романтическое мироощущение жизни, интерес к иным 

национальным культурам, фольклору, сказке. Однако ему были чужды   

романтический индивидуализм, скептицизм: его творчество исполнено здорового, 

цельного мироощущения.  

Ведущим музыкальным выразительным средством в творчестве Глинки 

является мелодия, насыщенная интонациями русской народной песни.  Глинка в 

совершенстве владел методом вариантного и вариационного развития, также 

близким русской народной музыке.   

Композитор использует классические западноевропейские формы фуги, 

канона, имитации, но они национально-русского характера.  

В память великого русского композитора в 1960 году учрежден престижный 

вокальный конкурс России – Международный конкурс вокалистов им. М.И. 

Глинки. Имя М.И. Глинки носит Новосибирская государственная консерватория, 

основанная в 1956 году.  

  

Основные произведения М.И. Глинки: 

Оперы: «Жизнь за царя» («Иван Сусанин»), «Руслан и Людмилда» 

Симфонические произведения: увертюры «Арагонская хота» и «Ночь в Мадриде», 

фантазия на 2 русские темы «Камаринская», Вальс-фантазия 

Камерно-инструментальные сочинения: Соната для альта и фортепиано, 

Патетическое трио для кларнета, фагота и фортепиано, пьесы для фортепиано 

Романсы и песни: более 70 

Домашнее задание: 

1. Каково значение творчества Глинки в истории русской музыки? 

2. Расскажите о главных событиях жизни и творчества Глинки. 
3. Где Глинка получил образование? 

4. Назовите известных музыкантов и литераторов  - современников и друзей 
Глинки. 

5. Какие страны посещал Глинка в заграничных поездках? 

6. Перечислите основные произведения Глинки по жанрам. 
7. Отметьте особенности творческого стиля композитора. 

8. Послушайте: 

Вальс-фантазия для симфонического оркестра 

Романсы «Я помню чудное мгновенье» на сл. А.С. Пушкина, «Не искушай 

меня без нужды» на сл. Е.А. Баратынского 

 

Тема «Оперное творчество М. И. Глинки» (уроки 5-6) 

 

Глинкой создано две оперы – «Жизнь за царя» («Иван Сусанин») и «Руслан и 

Людмила», положившие начало двум направлениям в развитии русской оперы – 

народной музыкальной драмы и сказочно-эпической оперы. 

 «Иван Сусанин» открывает зрелый период творчества Глинки. Сюжет оперы 

был предложен Жуковским, в основу его положен исторический факт - 

https://ru.wikipedia.org/wiki/%D0%A0%D0%BE%D0%BC%D0%B0%D0%BD%D1%81_(%D0%BC%D1%83%D0%B7%D1%8B%D0%BA%D0%B0)
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героический подвиг крестьянина Ивана Осиповича Сусанина в 1612 году, когда 

Россия была оккупирована захватчиками. Москва уже была освобождена. Но один 

из оставшихся польских отрядов вошѐл в село Домнино. Крестьянин Иван 

Сусанин, согласившись быть проводником, завѐл их в глухой лес, тем самым 

погубил их и погиб сам. Глинку вдохновила идея патриотизма русского народа. 

Опера начинается увертюрой. Увертюра вся построена на темах, 

встречающихся в опере, и воплощает основную идею оперы в обобщѐнном виде. В 

опере четыре действия и эпилог.  

В первом действии даѐтся характеристика русского народа и основных 

героев оперы. Это Иван Сусанин, его дочь Антонида, приѐмный сын Ваня, жених 

Антониды - ратник Собинин, народ.  

1-ое действие открывается монументальной хоровой сценой - интродукцией. 

В интродукции несколько раз чередуются два хора - мужской и женский. Тема 

мужского хора близка к крестьянским и солдатским песням героико-эпического 

характера. Мелодия второго хора - женского - напоминает хороводные песни 

крестьянских девушек, посвящѐнные весеннему пробуждению природы. 

После монументальной хоровой интродукции Глинка даѐт музыкальный 

портрет одного из действующих лиц - дочери Сусанина Антониды. 

Ария Антониды состоит из двух контрастных разделов: каватины и рондо. 

Медленная задумчивая каватина выдержана в духе русских лирических песен. 

Нежная каватина сменяется оживлѐнным, грациозным рондо.  

Высокое мастерство Глинки проявилось в ансамблях, сочетающих принципы 

классической полифонии с природой народно-русского многоголосного стиля. В 

финале I действия в трио «Не томи, родимый» Глинка по-новому применяет форму 

полифонических вариаций, с постепенным наслоением голосов. 

II действие представляет разительный контраст первому. Вместо простых 

крестьян на сцене - пирующие в замке польского короля паны. Четыре танца, 

характеризующих поляков, - полонез, краковяк, вальс и мазурка -  образуют 

большую танцевальную сюиту.  

До Глинки вводились в оперу танцевальные номера, но они не имели 

прямого отношения к действию. Глинка же впервые придал танцам важное 

драматургическое значение. Они стали средством образной характеристики 

действующих лиц. От «польских» сцен II действия берѐт начало русская 

классическая балетная музыка. 

III действие можно разделить на две половины: первую - до прихода врагов, 

вторую - с момента их появления. В первой половине господствует спокойное и 

светлое настроение. Показан здесь характер Сусанина - любящий отец в кругу 

семьи. 

Действие начинается песней приѐмного сына Сусанина Вани «Как мать 

убили». Песня своей простотой и естественной напевностью близка русским 

народным песням.  

Драматической кульминацией всей оперы является сцена с поляками в IV 

действии. Картина начинается хором поляков, бредущих в ночной темноте по 

занесѐнному снегом глухому лесу. Для характеристики поляков Глинка пользуется 

ритмом мазурки. Здесь она лишена бравурности и воинственности, звучит мрачно, 

передавая угнетѐнное состояние духа поляков, предчувствие ими скорой гибели.  

Главные черты облика героя раскрываются в его предсмертной арии и 

речитативном монологе. Вступительный краткий речитатив «Чуют правду» 



37 
 

основан на обычных для Сусанина широких, неторопливых и уверенных 

интонациях песенного склада. В самой арии («Ты придешь, моя заря...») 

господствует настроение глубокого скорбного раздумья. Ария Сусанина - яркий 

пример новаторского подхода Глинки к народной песне. Именно здесь на основе 

русских народно-песенных интонаций впервые возникает музыка, проникнутая 

подлинным трагизмом. Ария Сусанина подтверждает слова Одоевского: Глинка  

 «сумел создать новый неслыханный дотоле характер, возвысить народный напев 

до трагедии». 

Опера завершается грандиозной картиной народного торжества на Красной 

площади в Москве. В гениальном «Славься» в эпилоге с предельной выпуклостью 

и четкостью воплощен богатырский образ народа-победителя. 

«Иван Сусанин» - первая русская опера, основанная на непрерывном 

музыкальном развитии, в ней нет ни одного разговорного диалога.  

В характеристике своих героев Глинка применяет разнообразные формы - от 

ариозного речитатива до сложной многочастной арии классического типа. Ария - 

важный центр оперной композиции, основная характеристика действующего лица. 

Смысл драматургического сопоставления двух противоборствующих сил у 

Глинки не только в национально-жанровом контрасте - русское и польское, песня и 

танцы, вокальное и инструментальное.  

Смысл контраста и в другом: образ русского народа трактуется как главное 

действующее лицо истории, защитник Родины. Хоровые сцены оперы определяют 

национальный стиль оперы Глинки. Основой служит русская песня во всех еѐ 

жанровых разновидностях. Основная роль принадлежит двум хоровым сценам. 

Народ в них предстаѐт как «великая личность», сплоченная одним чувством, одной 

волей. Эти народные хоры с их ораториальным стилем в то время были для 

русской музыки новым явлением. 

Заключительная сцена оперы - эпилог выражает сцену народного ликования. 

Современник Глинки Серов писал: «По своей русской своеобразности, по своей 

верной передаче исторического момента, этот хор - страница русской истории». 

В опере «Руслан и Людмила» традиционный сказочный сюжет с подвигами, 

фантастикой, волшебными превращениями Глинка использовал для показа 

разнообразных характеров, сложных взаимоотношений между людьми, создав 

целую галерею человеческих типов. Среди них - рыцарски благородный и 

мужественный Руслан, нежная Людмила, вдохновенный Баян, пылкий Ратмир, 

верная Горислава, трусливый Фарлаф, добрый Финн, коварная Наина, жестокий 

Черномор. 

В текст оперы вошли некоторые фрагменты поэмы Пушкина, но в целом он 

написан заново. Глинка и его либреттисты внесли ряд изменений в состав 

действующих лиц; подверглись некоторой переделке и сюжетные линии поэмы. 

Гениальной юношеской поэме Пушкина (1820), основанной на темах 

русского сказочного эпоса, присущи черты легкой иронии, шутливого отношения к 

героям. От такой трактовки сюжета Глинка решительно отказался: он создал 

произведение эпического размаха, исполненное широких жизненных обобщений. 

В опере воспеваются героизм, благородство чувств, верность в любви, 

высмеивается трусость, осуждаются коварство, злоба и жестокость.  

Через все произведение композитор проводит мысль о победе света над 

тьмой, о торжестве жизни.  
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Домашнее задание: 

1. Изложите историю создания оперы «Иван Сусанин» и ее содержание. 
2. Какое первоначальное название дал опере Глинка? 

3. Какова основная идея оперы «Иван Сусанин»? К какому оперному жанру 
принадлежит это произведение? 

4. Расскажите о главных героях оперы и их музыкальных характеристиках. 
5.  С помощью каких музыкально-выразительных средств Глинка добивается 

контраста в показе русских и поляков? 

6.  В чем состоит историческое значение оперы «Иван Сусанин»? 

7.  Расскажите кратко содержание оперы «Руслан и Людмила». 

8.  Существуют ли различия между оперой Глинки и поэмой Пушкина? 

9. Послушайте: 

Опера «Руслан и Людмила»: увертюра, Марш Черномора 

Опера «Иван Сусанин»: каватина и рондо Антониды (1 действие), трио «Не 

томи, родимый» (1 действие), песня Вани «Как мать убили» (3 действие), 

романс Антониды «Не о том скорблю, подруженьки» (3 действие), речитатив 

и ария Сусанина «Ты взойдешь, моя заря» (4 действие), хор «Славься» 

(эпилог) 

 

Тема «Вокальное творчество М. Глинки» (урок 7) 

 

К жанру романса Глинка обращался на протяжении всего творческого пути. 

Им написано свыше 70 романсов. В них выражены различные чувства: любовь, 

разочарование, восторг, душевный порыв. В некоторых романсах запечатлены 

картины природы и быта. Вокальное творчество Глинки включает тексты двадцати 

поэтов – Баратынского, Жуковского, Пушкина, Кукольника, Дельвига, др.  

Среди романсов встречаются разные жанровые разновидности: русская 

песня («Ты, соловушка, умолкни», «Жаворонок» на сл. Кукольника)  элегия («Не 

искушай меня без нужды» на слова Баратынского), серенада («Я здесь, Инезилья» 

на слова Пушкина), баллада («Ночной смотр» на слова Жуковского). Также  

Глинка обращается к жанрам, свойственным музыке других народов: к испанскому 

болеро, итальянской баркароле.  

Многообразны и формы романсов - простая куплетная форма, трехчастная, 

рондо, сложная форма, где происходит смена разных эпизодов, связанных единой 

линией непрерывного драматического развития. 

Расцвет камерно-вокальной музыки Глинки приходится на конец 30-х – 40-е 

годы, которые можно назвать «пушкинской порой» в его творчестве. Всего Глинка 

создал на стихи Пушкина десять романсов. Два из них появились еще при жизни 

поэта - «Не пой, красавица, при мне» (Грузинская песня) и «Я здесь, Инезилья».  

Для пушкинских сочинений Глинки характерно полное слияние 

поэтического образа и его музыкального прочтения. С присущим ему даром 

музыкального обобщения он схватывает основное настроение текста 

стихотворения и передает его в законченной мелодии, следуя за нюансами 

поэтической речи. 

Общепризнанным шедевром русской музыки стал романс «Я помню чудное 

мгновенье», посвященный Глинкой Е.Е. Керн, дочери Анны Керн (1840). Все 

высказанное Пушкиным в этом прекрасном стихотворении было пережито и 

прочувствовано Глинкой.  
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В 1840 году на стихи поэта Кукольника, одного из своих ближайших друзей, 

композитор сочинил вокальный цикл «Прощание с Петербургом». Среди романсов 

цикла  самые известные – «Жаворонок» и «Попутная песня». 

 

Домашнее задание: 

1. Сколько романсов и песен написал Глинка? 

2.  Какие жанры романса встречаются в вокальной музыке Глинки? 

3. На стихи каких поэтов композитор писал романсы? 

4.  Как называется и на чьи стихи написан единственный вокальный цикл 

Глинки? 

5.  Перечислите самые известные романсы Глинки. 

6. Послушайте: 

Романсы  «Попутная песня», «Жаворонок», «Не искушай меня без нужды», 

«Сомнение», «Я помню чудное мгновенье» 

 

Тема «Симфоническое творчество Глинки» (урок 8) 

 

Глинкой написано небольшое количество произведений для симфонического 

оркестра. Почти все они принадлежат к жанру одночастных увертюр или фантазий. 

Основные – симфоническая фантазия «Камаринская», написанная на две 

контрастные народные  темы (медленная свадебная песня «Из-за гор, гор высоких» 

и плясовая  задорная «Камаринская»), испанские увертюры «Арагонская хота» и 

«Ночь в Мадриде», «Вальс-фантазия», музыка к трагедии «Князь Холмский». 

Однако историческая роль их оказалась настолько значительной, что их можно 

считать основой русского классического симфонизма.  

Доступность и подлинная народность музыкального языка, принцип 

обобщѐнной программности - черты его симфонических увертюр. В каждом 

отдельном случае музыкальная форма является неповторимо новой, она всегда 

определяется общей художественной концепцией. «Камаринская» написана в 

форме двойных вариаций; в «Арагонской хоте» используются черты  сонатной 

формы; «Вальс - фантазия» написана в форме рондо. Все композиционные 

особенности были подсказаны самим характером музыкального материала. 

 

Домашнее задание: 

1. Назовите симфонические произведения Глинки.  
2. Какие жанры симфонической музыки предпочитает Глинка? 

3. К каким музыкальным формам обращается Глинка в симфонических 
произведениях? 

4. Сохраняет ли Глинка верность принципам подлинной народности в своем 
симфоническом творчестве? 

5. Послушайте: 

Арагонская хота 

Камаринская  

Вальс-фантазия  
 

 

 



40 
 

Второй год обучения: четвертая четверть 
 

Тема «Русская музыка 2-ой половины 19 века» (урок 1) 

 

Вторая половина XIX века - время могучего расцвета русской музыки, как и 

всего русского искусства, чему способствовал  в начале 60-годов  общий  

общественный подъѐм.  

Поражение России в Крымской войне (1853-1856) показало еѐ отсталость, 

доказало, что крепостное право тормозит развитие страны. Против самодержавия 

поднялись лучшие представители дворянской интеллигенции и разночинцы. В 

1861 году произошло историческое событие -  отмена крепостного права. 

В развитии революционного движения в России особенно значительной 

была роль Герцена и его нелегального журнала «Колокол». Не менее важной была 

деятельность Чернышевского и Добролюбова.  

Революционные идеи 60-х годов нашли своѐ отражение в литературе,  

живописи,  музыке. Передовые деятели русской культуры вели борьбу за простоту 

и доступность искусства, в произведениях стремились правдиво отразить жизнь 

простого народа. 

Во второй половине XIX века русская живопись дала таких замечательных 

художников, как Перов, Крамской, Репин, Суриков, Серов, Левитан. Их имена 

связаны с «Товариществом передвижных художественных выставок»: выставки 

картин стали устраиваться в разных городах России.  

Успешному развитию искусства передвижников способствовали статьи 

замечательного русского деятеля В.В.Стасова. Большую помощь художникам-

передвижникам оказал П.М.Третьяков, покупавший лучшие творения русских 

художников для знаменитой галереи, носящей ныне его имя. Своѐ замечательное 

собрание картин он в 1892 году принѐс в дар городу Москве. 

Немалые изменения произошли и в музыкальной жизни. Камерная и 

симфоническая музыка вышла за пределы аристократических салонов, где она 

ранее звучала, и стала достоянием более широкого круга слушателей.  

Большое значение в этом сыграла организация в 1859 году в Петербурге и 

год спустя в Москве Русского музыкального общества (РМО). Русское 

музыкальное общество ставило своей целью «сделать хорошую музыку доступной 

большим массам публики». В концертах, которые устраивало РМО, получили 

возможность выступать русские артисты. 

В 1862 году в Петербурге была открыта первая русская консерватория. Еѐ 

директором стал Антон Рубинштейн. В 1866 году состоялось открытие 

Московской консерватории, которую возглавил брат Антона Григорьевича - 

Николай Григорьевич Рубинштейн, также высокообразованный музыкант, 

прекрасный пианист, дирижер.  

Открытие консерваторий в Петербурге и Москве уже через несколько лет 

принесло свои плоды. Первые же выпуски дали русскому искусству замечательных 

музыкантов, ставших гордостью и славой России. Среди них был и Чайковский, 

окончивший Петербургскую консерваторию в 1865 году. 

Учебным заведением массово-просветительного характера была Бесплатная 

музыкальная школа, открытая в 1862 году по инициативе Милия Алексеевича 

Балакирева. Целью еѐ было дать рядовому любителю музыки основные 

музыкально-теоретические сведения и навыки хорового пения, а также игры на 
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оркестровых инструментах. Таким образом, в 60-е годы в России впервые 

возникают учебные музыкальные заведения с различной направленностью.  

Вторая половина XIX века представлена творчеством многих выдающихся 

русских композиторов: 

 

Имя Примечания 
Годы 

жизни 

Даргомыжский 

Александр 

Сергеевич  

Основоположник реалистического направления в 

русской музыке 

1813-

1869 

Рубинштейн Антон 

Григорьевич  

Композитор, пианист, дирижѐр, музыкальный педагог, 

основатель и первый директор Петербургской 

консерватории  

1829-

1894 

Бородин 

Александр 

Порфирьевич  

Учѐный — химик и медик, композитор. 

Основоположник русского эпического симфонизма. 

Представитель «Могучей  кучки» 

1833-

1887 

Кюи Цезарь 

Антонович  

Композитор и музыкальный критик. Представитель 

«Могучей  кучки» 

1835-

1918 

Балакирев Милий 

Алексеевич  

Композитор, пианист, дирижер, руководитель 

Бесплатной музыкальной школы. Представитель 

«Могучей  кучки» 

1836/37-

1910 

Мусоргский 

Модест Петрович  

Композитор, представитель «Могучей  кучки» 1839-

1881 

Чайковский Петр 

Ильич  

Композитор, педагог (Московская 

консерватория), дирижѐр и музыкальный критик 

1840-

1893 

Римский - 

Корсаков Николай 

Андреевич  

 Композитор, педагог (профессор Петербургской 

консерватории), дирижѐр, общественный 

деятель, музыкальный критик. Представитель «Могучей  

кучки» 

1844-

1908 

Лядов Анатолий 

Константинович  

Композитор, профессор Петербургской консерватории 1855-

1914 

Танеев Сергей 

Иванович  

 Композитор, пианист, педагог (Московская 

консерватория), учѐный, музыкально-общественный 

деятель  

1856-

1915 

Аренский Антон 

(Антоний) 

Степанович  

Композитор, пианист, дирижѐр, педагог 1861-

1906 

Глазунов 

Александр 

Константинович  

Композитор, дирижѐр, музыкально-общественный 

деятель, профессор Петербургской консерватории, 

в 1907-1928 г.г.  -  еѐ директор 

1865-

1936 

Калинников 

Василий Сергеевич  

Продолжатель традиций русской музыкальной классики 

(композиторов «Могучей кучки» и П. И. Чайковского) 

1866-

1900/01 

Рахманинов 

Сергей Васильевич  

Композитор, пианист, дирижѐр. Синтезировал в своѐм 

творчестве принципы петербургской и московской 

композиторских школ (а также традиции 

западноевропейской музыки) и создал свой 

оригинальный стиль. 

1873-

1943 

http://www.greatcomposers.ru/index.php?go=Content&id=39
http://www.greatcomposers.ru/index.php?go=Content&id=39
http://www.greatcomposers.ru/index.php?go=Content&id=39
http://www.greatcomposers.ru/index.php?go=Content&id=83
http://www.greatcomposers.ru/index.php?go=Content&id=83
https://ru.wikipedia.org/wiki/%D0%9F%D0%B8%D0%B0%D0%BD%D0%B8%D1%81%D1%82
https://ru.wikipedia.org/wiki/%D0%94%D0%B8%D1%80%D0%B8%D0%B6%D1%91%D1%80
http://www.greatcomposers.ru/index.php?go=Content&id=14
http://www.greatcomposers.ru/index.php?go=Content&id=14
http://www.greatcomposers.ru/index.php?go=Content&id=14
http://www.greatcomposers.ru/index.php?go=Content&id=52
http://www.greatcomposers.ru/index.php?go=Content&id=52
http://www.greatcomposers.ru/index.php?go=Content&id=6
http://www.greatcomposers.ru/index.php?go=Content&id=6
http://www.greatcomposers.ru/index.php?go=Content&id=67
http://www.greatcomposers.ru/index.php?go=Content&id=67
http://www.greatcomposers.ru/index.php?go=Content&id=99
http://www.greatcomposers.ru/index.php?go=Content&id=99
https://ru.wikipedia.org/wiki/%D0%9F%D0%B5%D0%B4%D0%B0%D0%B3%D0%BE%D0%B3
https://ru.wikipedia.org/wiki/%D0%94%D0%B8%D1%80%D0%B8%D0%B6%D1%91%D1%80
http://www.greatcomposers.ru/index.php?go=Content&id=80
http://www.greatcomposers.ru/index.php?go=Content&id=80
http://www.greatcomposers.ru/index.php?go=Content&id=80
https://ru.wikipedia.org/wiki/%D0%9A%D0%BE%D0%BC%D0%BF%D0%BE%D0%B7%D0%B8%D1%82%D0%BE%D1%80
https://ru.wikipedia.org/wiki/%D0%9F%D0%B5%D0%B4%D0%B0%D0%B3%D0%BE%D0%B3
https://ru.wikipedia.org/wiki/%D0%94%D0%B8%D1%80%D0%B8%D0%B6%D1%91%D1%80
https://ru.wikipedia.org/wiki/%D0%9C%D1%83%D0%B7%D1%8B%D0%BA%D0%B0%D0%BB%D1%8C%D0%BD%D0%B0%D1%8F_%D0%BA%D1%80%D0%B8%D1%82%D0%B8%D0%BA%D0%B0
http://www.greatcomposers.ru/index.php?go=Content&id=55
http://www.greatcomposers.ru/index.php?go=Content&id=55
http://www.greatcomposers.ru/index.php?go=Content&id=92
http://www.greatcomposers.ru/index.php?go=Content&id=92
http://www.greatcomposers.ru/index.php?go=Content&id=4
http://www.greatcomposers.ru/index.php?go=Content&id=4
http://www.greatcomposers.ru/index.php?go=Content&id=4
http://www.greatcomposers.ru/index.php?go=Content&id=29
http://www.greatcomposers.ru/index.php?go=Content&id=29
http://www.greatcomposers.ru/index.php?go=Content&id=29
https://ru.wikipedia.org/wiki/%D0%94%D0%B8%D1%80%D0%B8%D0%B6%D1%91%D1%80
https://ru.wikipedia.org/wiki/%D0%9F%D1%80%D0%BE%D1%84%D0%B5%D1%81%D1%81%D0%BE%D1%80
https://ru.wikipedia.org/wiki/%D0%A1%D0%B0%D0%BD%D0%BA%D1%82-%D0%9F%D0%B5%D1%82%D0%B5%D1%80%D0%B1%D1%83%D1%80%D0%B3%D1%81%D0%BA%D0%B0%D1%8F_%D0%B3%D0%BE%D1%81%D1%83%D0%B4%D0%B0%D1%80%D1%81%D1%82%D0%B2%D0%B5%D0%BD%D0%BD%D0%B0%D1%8F_%D0%BA%D0%BE%D0%BD%D1%81%D0%B5%D1%80%D0%B2%D0%B0%D1%82%D0%BE%D1%80%D0%B8%D1%8F_%D0%B8%D0%BC%D0%B5%D0%BD%D0%B8_%D0%9D._%D0%90._%D0%A0%D0%B8%D0%BC%D1%81%D0%BA%D0%BE%D0%B3%D0%BE-%D0%9A%D0%BE%D1%80%D1%81%D0%B0%D0%BA%D0%BE%D0%B2%D0%B0
https://ru.wikipedia.org/wiki/1907
https://ru.wikipedia.org/wiki/1928
http://www.greatcomposers.ru/index.php?go=Content&id=50
http://www.greatcomposers.ru/index.php?go=Content&id=50
https://ru.wikipedia.org/wiki/%D0%9C%D0%BE%D0%B3%D1%83%D1%87%D0%B0%D1%8F_%D0%BA%D1%83%D1%87%D0%BA%D0%B0
https://ru.wikipedia.org/wiki/%D0%A7%D0%B0%D0%B9%D0%BA%D0%BE%D0%B2%D1%81%D0%BA%D0%B8%D0%B9,_%D0%9F%D1%91%D1%82%D1%80_%D0%98%D0%BB%D1%8C%D0%B8%D1%87
http://www.greatcomposers.ru/index.php?go=Content&id=79
http://www.greatcomposers.ru/index.php?go=Content&id=79
https://ru.wikipedia.org/wiki/%D0%9F%D0%B8%D0%B0%D0%BD%D0%B8%D1%81%D1%82
https://ru.wikipedia.org/wiki/%D0%94%D0%B8%D1%80%D0%B8%D0%B6%D1%91%D1%80
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Скрябин 

Александр 

Николаевич  

 Композитор и пианист, педагог, 

представитель символизма в музыке 

1872-

1915 

 

Домашнее задание: 

1. Назовите причины общественного подъема в России во второй половине 
XIX столетия. 

2. Что вы можете рассказать о художниках-передвижниках? 

3. Какие знаменательные события   2-й половины  19 столетия характеризуют 

этот период как подъем  музыкального просвещения? 

4. Перечислите фамилии русских композиторов, чье творчество совпадает по 
времени со   2-й половиной  19-началом 20 столетий? 

 

Тема «Композиторы «Могучей кучки»: музыкально-эстетические принципы. 

Камерно-инструментальная музыка в творчестве кучкистов» (уроки 2-3) 

 

1. «Могучая кучка» как творческое объединение: основные  музыкально-

эстетические принципы 
«Могучая кучка» - творческое содружество русских композиторов, 

сложившееся в конце 50-х - начала 60-х годов  XIX столетия.  В «Могучую кучку» 

входили М.А. Балакирев (глава кружка), А.П. Бородин, Ц.А. Кюи, М.П. 

Мусоргский, Н.А. Римский-Корсаков. Еѐ идейным вдохновителем был 

музыкальный критик В.В. Стасов, давший группе образное наименование.  

Собрания кружка устраивались еженедельно на квартире у Балакирева. Сам 

он стал воспитателем и наставником композиторов «Могучей кучки», хотя был их 

сверстником, а двое из них - Бородин и Кюи - были старше его.  

Очень часто на собраниях присутствовал Стасов. Молодые композиторы 

узнавали много нового в общении друг с другом, обогащая себя новыми 

музыкальными впечатлениями и идеями. Кюи впоследствии писал: «так как негде 

было учиться (консерватории не существовало), то началось наше 

самообразование. Оно заключалось в том, что мы переиграли все, написанное 

самыми крупными композиторами, и всякое произведение подвергали 

всесторонней критике и разбору его технической и творческой стороны. Мы были 

юны, а наши суждения резки. Весьма непочтительно мы относились к Моцарту и 

Мендельсону, противопоставляя последнему Шумана, всеми тогда игнорируемого. 

Сильно увлекались Листом и Берлиозом. Боготворили Шопена и Глинку. Шли 

горячие дебаты, толковали о музыкальных формах, о программной музыке, о 

вокальной музыке, и особенно об оперных формах».  

Идейно-художественные устремления «Могучей кучки» сложились под 

воздействием эстетических принципов русских революционных демократов. 

Кучкисты выступили против академической рутины, боролись за народность, 

национальное направление в русской музыке. Развивая художественные традиции 

М.И. Глинки, А.С. Даргомыжского и достижения западноевропейских 

композиторов-романтиков, члены «Могучей кучки» создали выдающиеся образцы 

оперного, симфонического, камерно-вокального жанров.  

Тематика их творчества связана преимущественно с образами народной 

жизни, исторического прошлого России, народного эпоса и сказки, древними 

http://www.greatcomposers.ru/index.php?go=Content&id=89
http://www.greatcomposers.ru/index.php?go=Content&id=89
http://www.greatcomposers.ru/index.php?go=Content&id=89
https://ru.wikipedia.org/wiki/%D0%9A%D0%BE%D0%BC%D0%BF%D0%BE%D0%B7%D0%B8%D1%82%D0%BE%D1%80
https://ru.wikipedia.org/wiki/%D0%A4%D0%BE%D1%80%D1%82%D0%B5%D0%BF%D0%B8%D0%B0%D0%BD%D0%BE
https://ru.wikipedia.org/wiki/%D0%A1%D0%B8%D0%BC%D0%B2%D0%BE%D0%BB%D0%B8%D0%B7%D0%BC
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языческими верованиями и обрядами. Также их творчество отличалось социально-

критической направленностью. 

Вместе с тем для их творчества характерна  тенденция к романтизации 

национального прошлого. В древних, исконных началах народной жизни и 

мировоззрения они стремились найти опору для утверждения позитивного 

нравственного и эстетического идеала. 

Одним из важнейших источников творчества служила для композиторов 

«Могучей кучки» народная песня. В основном их внимание привлекала  старинная 

крестьянская песня, в которой они усматривали выражение коренных основ 

национального музыкального мышления. Народная песня получила разнообразное 

преломление в оперном и симфоническом творчестве композиторов.  

Также кучкисты  проявляли интерес к фольклору других народов, особенно 

восточных. Вслед за Глинкой композиторы «Могучей кучки» в своих 

произведениях  широко разрабатывали интонации и ритмы народов Востока. 

Положение каждого из этих композиторов в истории русской музыки 

различно. Балакирев известен прежде всего как глава музыкального кружка, 

Мусоргский, Бородин и Римский-Корсаков своими произведениями открыли 

новый период в истории  русской музыки. 

К середине70-х годов «Могучая кучка» как единая сплочѐнная группа 

перестала существовать, но ее эстетические принципы оказали влияние на 

последующее развитие русской музыкальной культуры. 

Следующая таблица даст представление о  направленности творческой 

деятельности и творческом наследии каждого композитора. 

  

Композитор  Основные сочинения 
Бородин Александр 

Порфирьевич (1833-1887); 

учѐный-химик и медик, 

композитор, основоположник 

русского эпического 

симфонизма 

Опера «Князь Игорь»,  3 симфонии  

(симфония № 2 «Богатырская»), симфоническая 

картина «В средней Азии», камерно-

инструментальные ансамбли (трио, квартеты, 

квинтеты), романсы и песни 

Кюи Цезарь Антонович  (1835-

1918), композитор и 

музыкальный критик. 

Оперы (около 15, среди них – на сюжеты 

Пушкина «Пир во время чумы» и «Капитанская 

дочка») 

Балакирев Милий 

Алексеевич  (1836/37-1910), 

композитор, просветитель, 

пианист, дирижер 

Оркестровые произведения (музыка к 

спектаклям, увертюра на темы 3 русских песен, 

симфоническая поэма «Тамара»», 2 симфонии), 

романсы и песни, произведения для фортепиано 

(самая популярная – фантазия для фортепиано 

«Исламей») 

Мусоргский Модест 

Петрович  (1839-1881), офицер,  

композитор 

Оперы «Борис Годунов», «Хованщина», 

«Сорочинская ярмарка» (не окончена), 

произведения для голоса и фортепиано (песни и 

романсы, вокальный цикл «Детская» на слова 

Мусоргского, вокальный цикл «Без солнца» на 

слова Голенищева-Кутузова, вокальный цикл 

«Песни и пляски смерти» на слова Голенищева-

Кутузова),  пьесы для фортепиано 

http://www.greatcomposers.ru/index.php?go=Content&id=14
http://www.greatcomposers.ru/index.php?go=Content&id=14
http://www.greatcomposers.ru/index.php?go=Content&id=52
http://www.greatcomposers.ru/index.php?go=Content&id=6
http://www.greatcomposers.ru/index.php?go=Content&id=6
http://www.greatcomposers.ru/index.php?go=Content&id=67
http://www.greatcomposers.ru/index.php?go=Content&id=67
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(фортепианный цикл «Картинки с выставки) 

Римский - Корсаков Николай 

Андреевич  (1844-1908), 

морской офицер, композитор, 

профессор Петербургской 

консерватории, дирижѐр, 

музыкальный критик 

Оперы (15, из них: Псковитянка, Снегурочка, 

Садко, Царская невеста, Сказка о царе Салтане, 

Кащей Бессмертный, Золотой петушок), 

произведения для оркестра (3 симфонии, 

симфоническая сюита «Шехеразада» по 

мотивам сказок «Тысяча и одна ночь», 

симфоническая поэма «Антар», др.), около 80 

романсов 

 

Основные музыкально-эстетические принципы композиторов «Могучей кучки»:   

1. Органичная связь творчества  с современностью (художественное 

воплощение  освободительных тенденций, на которых основывался 

общественный подъем 60-х годов). 

2. Интерес к  русской истории, народной теме. 
3. Интерес к социальной тематике (вокальные произведения Мусоргского). 

4. Интерес к сказочным сюжетам. 
5. Интерес к восточной теме. 
6. Акцент на программности в музыке (образы литературы и живописи в 

инструментальной музыке). 

7. Роль эпических и героико-богатырских образов. 

8. Демократическая основа музыкального тематизма в произведениях 

композиторов в результате использования интонаций народных песен и 

танцев, а также заимствования подлинных народных тем. 

9. Преобладание в музыке таких принципов развития, как вариационность и 
вариантность. 

 

2. Камерно-инструментальная и вокальная музыка в творчестве кучкистов» 

Более всего композиторов Могучей кучки интересовала опера, музыка для 

оркестра, камерно-вокальные жанры. Камерно-инструментальное творчество  

занимает менее значительное место. 

Самые примечательные произведения в этой области – это: 

 2 квартета Бородина (особенно квартет № 2); 

 концертная пьеса Балакирева «Исламей»; 

 фортепианный цикл «Мусоргского «Картинки с выставки». 

  

Бородин А. Квартет № 2 

Кварте т — музыкальный ансамбль из 4 музыкантов, вокалистов или 

инструменталистов. Распространенной формой квартета является струнный 

квартет: две скрипки, альт и виолончель. Жанр струнного квартета появился в 

творчестве композиторов Венской классической школы. Квартет – циклическое 

произведение, в основном состоящее из 4-х частей. 

Струнный квартет № 2 А. Бородина, посвященный им своей жене, 

отличается лиричностью, возвышенностью чувств. Квартет состоит из 4-х частей; 

самая популярная из них  - 3 часть «Ноктюрн» (в переводе с французского  - 

ночной).   

 

 

http://www.greatcomposers.ru/index.php?go=Content&id=80
http://www.greatcomposers.ru/index.php?go=Content&id=80
https://ru.wikipedia.org/wiki/%D0%94%D0%B8%D1%80%D0%B8%D0%B6%D1%91%D1%80
https://ru.wikipedia.org/wiki/%D0%9C%D1%83%D0%B7%D1%8B%D0%BA%D0%B0%D0%BB%D1%8C%D0%BD%D0%B0%D1%8F_%D0%BA%D1%80%D0%B8%D1%82%D0%B8%D0%BA%D0%B0
https://ru.wikipedia.org/wiki/%D0%9C%D1%83%D0%B7%D1%8B%D0%BA%D0%B0%D0%BB%D1%8C%D0%BD%D1%8B%D0%B9_%D0%B0%D0%BD%D1%81%D0%B0%D0%BC%D0%B1%D0%BB%D1%8C
https://ru.wikipedia.org/wiki/%D0%92%D0%BE%D0%BA%D0%B0%D0%BB%D0%B8%D1%81%D1%82
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Балакирев М. Исламей 

Балакирев был прекрасным пианистом, продолжающим традиции 

концертного пианистического стиля Ф. Листа. 

Фортепианное творчество Балакирева можно разделить на две сферы – это 

пьесы виртуозно-концертного плана и салонные миниатюры.  

Виртуозные пьесы Балакирева в основном связаны  с обработкой народных 

тем или авторских  тем из произведений русских и зарубежных композиторов. Его 

перу принадлежат обработки тем из произведений М.И. Глинки: «Арагонской 

хоты»,  «Марша Черномора» из оперы «Руслан и Людмила», «Песни жаворонка».  

Наиболее известное и исполняемое до сих пор произведение Балакирева для 

фортепиано – фантазия «Исламей». Она написана в 1869 году, исполнена тогда же, 

автором. Эта пьеса имела успех не только на родине, но и за рубежом. Ее высоко 

ценил Ференц Лист, исполняя в концертах и знакомя с ней своих многочисленных 

учеников.  

 «Исламей» — это яркая виртуозная пьеса, в основе которой лежат две 

контрастные восточные темы, танцевальная (кабардинская пляска) и песенная 

(татарская мелодия).   
 

Мусоргский М. Картинки с выставки 

«Картинки с выставки» - цикл фортепианных пьес, написанный 

композитором  в 1874 году в память о друге, художнике и архитекторе Викторе 

Гартмане. 

Стремление Гартмана вводить в проекты русские народные мотивы было 

близко участникам «Могучей кучки», в частности В. В. Стасову, который 

пропагандировал идеи Гартмана в печати и знакомил его с друзьями.  

В 1874 году в Санкт-Петербурге  была проведена посмертная выставка из 

около 400 работ Гартмана, созданных за 15 лет, - рисунков, акварелей, 

архитектурных проектов, эскизов театральных декораций и костюмов, эскизов 

художественных изделий.  

Посещение Мусоргским выставки послужило толчком к созданию 

музыкальной «прогулки» по воображаемой выставочной галерее. Получилась 

серия музыкальных картин, которые лишь отчасти напоминают увиденные 

произведения; в основном же пьесы стали результатом свободного полѐта 

пробуждѐнной фантазии композитора.  

 «Картинки с выставки» — яркий образец программной музыки со своими 

особенностями. В ней оригинальным образом сочетаются картинки из реальной 

жизни со сказочной фантастикой и образами прошлого. Пьесы-«картины» 

связываются между собой темой-интермедией «Прогулка», изображающей проход 

Мусоргского («моя физиономия в интермедах видна») по галерее и переход от 

картины к картине. Подобные тематика и построение цикла являются уникальными 

в классической музыкальной литературе. 

Названия и порядок пьес: 

Променад (прогулка): тема прогулки проводится неоднократно между пьесами, что 

приближает цикл к музыкальной форме рондо. 

Первая пьеса – «Гном». 

Вторая – «Старый замок». 

Третья - «Тюильрийский сад. Ссора детей после игры». 

Четвертая – «Быдло». 

https://ru.wikipedia.org/wiki/1874_%D0%B3%D0%BE%D0%B4_%D0%B2_%D0%BC%D1%83%D0%B7%D1%8B%D0%BA%D0%B5
https://ru.wikipedia.org/wiki/%D0%93%D0%B0%D1%80%D1%82%D0%BC%D0%B0%D0%BD,_%D0%92%D0%B8%D0%BA%D1%82%D0%BE%D1%80_%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%93%D0%B0%D1%80%D1%82%D0%BC%D0%B0%D0%BD,_%D0%92%D0%B8%D0%BA%D1%82%D0%BE%D1%80_%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%9C%D0%BE%D0%B3%D1%83%D1%87%D0%B0%D1%8F_%D0%BA%D1%83%D1%87%D0%BA%D0%B0
https://ru.wikipedia.org/wiki/%D0%A1%D1%82%D0%B0%D1%81%D0%BE%D0%B2,_%D0%92%D0%BB%D0%B0%D0%B4%D0%B8%D0%BC%D0%B8%D1%80_%D0%92%D0%B0%D1%81%D0%B8%D0%BB%D1%8C%D0%B5%D0%B2%D0%B8%D1%87
https://ru.wikipedia.org/wiki/%D0%9F%D1%80%D0%BE%D0%B3%D1%80%D0%B0%D0%BC%D0%BC%D0%BD%D0%B0%D1%8F_%D0%BC%D1%83%D0%B7%D1%8B%D0%BA%D0%B0
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Пятая – «Балет невылупившихся птенцов». 

Шестая – «Два еврея, богатый и бедный». 

Седьмая – «Лиможский рынок». 

Восьмая – «Катакомбы. Римская гробница». 

Девятая – «Избушка на курьих ножках (Баба –Яга)». 

Десятая – «Богатырские ворота». 

 

В 1922 году французский композитор Морис Равель инструментовал пьесы, 

и в настоящее время «Картинки с выставки» существуют не только в фортепианной 

версии, но и оркестровой. 

 

Домашнее задание: 

1. Расскажите о творческом содружестве «Могучая кучка» (история и идея 

создания, состав, тематика творчества). 

2. Перечислите основные музыкально-эстетические принципы композиторов 

Могучей кучки. 

3. Расскажите о камерно-инструментальном творчестве А. Бородина и М. 

Балакирева. 

4. Расскажите о фортепианном цикле М. Мусоргского «Картинки с выставки». 

5. Послушайте: 

Бородин А. Квартет № 2, часть 3 «Ноктюрн» 

Балакирев М. Исламей 

Мусоргский М. «Картинки с выставки»:  №№ 2, 4, 5, 6, 9 

 

Тема «Оркестровая музыка в творчестве композиторов «Могучей кучки». 

Симфоническая сюита Н. Римского-Корсакова «Шехеразада» (урок 4) 

 

1.  Оркестровая музыка в творчестве  композиторов «Могучей кучки» 
Симфоническая музыка композиторов Могучей кучки не могла остаться в 

стороне от основных задач эпохи: правдивое воспроизведение жизни. Восприятию 

оркестровой музыки в этом ключе способствует их обращение к программности. 

Именно программная музыка давала основания утверждать, во-первых, 

наличие объективного содержания в музыке и, во-вторых, общие для нее с другими 

искусствами - литературой, живописью -  возможности воспроизводить явления 

действительности.  

Одна из характерных особенностей оркестровой музыки кучкистов -  

большая близость с их оперным творчеством - общие сюжеты, общий круг образов 

и характерные приемы выразительности. Кроме того, многие оркестровые эпизоды 

опер получили самостоятельное существование как оркестровое произведение:  

 вступление к опере Мусоргского «Хованщина» - «Рассвет на Москва-реке»; 

 Сюита «Три чуда» из оперы Римского-Корсакова «Сказке о царе Салтане»; 

 «Сеча при Керженце» из оперы Римского-Корсакова «Сказании о невидимом 

граде Китеже», др. 

 

 Многое в самобытности симфонического стиля композиторов «Могучей 

кучки» определяется той огромной ролью, которая принадлежит в их творчестве 

народной песне. Композиторы «Могучей кучки» широко разрабатывали 
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музыкальное творчество не только русского народа: в их произведениях звучат 

украинские, польские напевы, интонации музыки  народов Востока.  

Например, в творчестве Балакирева особое место занимают образы Кавказа. 

Поездки на Кавказ, знакомство с его величественной природой и колоритным 

бытом послужили причиной создания симфонической поэмы «Тамара», 

выделяющейся особой поэтичностью, яркостью образов. Восточная тема звучит в 

симфонической картине Бородина «В средней Азии», произведениях для оркестра 

Римского-Корсакова - симфонической картине «Антар» и симфонической сюите 

«Шехеразада». 

Особый интерес у композиторов Могучей кучки вызывал жанр симфонии. К 

симфонии обращались Римский-Корсаков, Балакирев  и Бородин. 

Особое значение для русской музыки имеет вторая симфония А. Бородина 

«Богатырская».  Название «Богатырская» симфонии дал В. Стасов, утверждавший: 

«Сам Бородин мне рассказывал, что в адажио он желал нарисовать фигуру Баяна, в 

первой части – собрание русских богатырей, в финале – сцену богатырского пира 

при звуке гуслей, при ликовании великой народной толпы».  

«Богатырская» стала классическим образцом эпического симфонизма. 

Каждая из ее четырех частей представляет определенный ракурс действительности, 

вместе создавая целостную картину мира. В первой части мир представлен как 

героика, в скерцо – мир как игра, в медленной части – мир как лирика и драма, в 

финале – мир как общая идея. 

Симфоническое творчество Римского-Корсакова не столь масштабно и 

многообразно, как его оперное творчество. Однако и в эту область он внѐс яркий 

и своеобразный вклад. Одно из самых популярных оркестровых произведений 

композитора – симфоническая сюита «Шехеразада». 

 

2. Симфоническая сюита Н.А. Римского-Корсакова «Шехеразада» 

Симфоническая сюита «Шехеразада» написана в 1888 году и посвящена 

музыкальному критику и поклоннику творчества композиторов Могучей кучки 

Стасову, страстному любителю «восточного элемента» в русской музыке.  

В основу сюиты Римский-Корсаков  положил некоторые из арабских сказок 

сборника «Тысяча и одна ночь». Этот сборник — памятник средневековой 

арабской литературы, источники которого восходят к персидским сказаниям IX 

века. На русский язык перевод арабских сказок впервые был осуществлен в 1763—

1777 годах. Таким образом, русским читателям уже более ста лет были широко 

известны сказки, объединенные образом грозного царя Шахриара и его мудрой 

жены, дочери султанского визиря Шехеразады. 

Партитуре композитор предпослал программу, составленную им самим по 

началу сборника: «Султан Шахриар, убежденный в коварстве и неверности 

женщин, дал зарок казнить каждую из своих жен, но султанша Шехеразада спасла 

свою жизнь тем, что сумела занять его сказками, рассказывая их ему в 

продолжение 1001 ночи так, что, побуждаемый любопытством, Шахриар 

постоянно откладывал ее казнь и, наконец, совершенно оставил свое намерение». 

Первоначально композитор дал название каждой части:  

1 часть - «Море и Синдбадов корабль»; 

2 часть - «Фантастический рассказ царевича Календера»;  

3 часть - «Царевич и царевна»; 
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 4 часть - «Багдадский праздник. Море. Корабль разбивается о скалу с 

медным всадником. Заключение».  

В то же время композитор нигде не дал указаний, к каким именно сказкам 

отсылаются слушатели. Он подчеркивал, что в основу «Шехеразады» легли 

отдельные, не связанные друг с другом эпизоды. 

Пролог сюиты открывается двумя контрастными темами – грозной и 

властной темой Шахриара и нежной темой у скрипки соло, рисующей Шехеразаду.  

1 часть написана в сонатной форме без разработки: основные ее темы 

рисуют безбрежные морские просторы, плавное скольжение корабля Синдбада-

морехода, разыгравшуюся бурю и успокоение.  Интонационно все темы (тема моря 

– главная партия, тема корабля – побочная партия) связаны с темой Шахриара. 

Вторую часть начинает тема Шехеразады, вслед за которой солирующий 

фагот исполняет прихотливую восточного склада мелодию, богато 

орнаментированную, развивающуюся вариационно в тембрах других 

инструментов. Это рассказ Календера  о восточных чудесах, все более 

взволнованный и увлекающий.  

Центральный раздел части посвящен картине битвы, в которой основная 

тема — бывшая тема султана, теперь потерявшая связь с первоначальным образом.  

Третья часть в спокойном темпе имеет две основные темы: Царевича 

(лирическую, плавную, танцевального склада) и Царевны (более оживленную, 

кокетливую, с характерным сопровождением малого барабана). 

Четвертая часть — самая продолжительная и богатая различными образами. 

Ее вступление — первая тема Пролога, которая здесь вновь меняет свое значение. 

Это уже не грозный Шахриар и не морские просторы, а радостный сигнал к началу 

праздника. После звучания темы Шехеразады на остинатном ритме 

разворачивается картина праздника с различными сменяющими одна другую 

темами. В общее движение вплетаются и ранее звучавшие темы: мотив из рассказа 

Календера, мелодия Царевны, воинственный возглас сцены битвы — как будто 

знакомые персонажи мелькают среди веселящейся толпы. 

Внезапно, на кульминации праздника, меняется картина: начинается буря. 

Мощный аккорд медных духовых, поддержанный гулким звучанием тамтама, 

рисует момент, когда корабль разбивается о скалу. Успокаивается движение волн, 

все постепенно затихает. Сюита заканчивается темами Шахриара и Шехеразады.  

Тематическое единство, сквозное симфоническое развитие, синтезирующая 

роль финала придают сюите исключительную цельность и роднят еѐ с симфонией. 

Сюита «Шехеразада» - один из образцов эпического симфонизма Римского-

Корсакова. В ней проявляются те же принципы эпической музыкальной 

драматургии (контраст, сопоставление образов, повествовательность), что и в 

эпических операх. 

В 1910 году Михаил Фокин поставил балет «Шехеразада» с Вацлавом 

Нижинским и Идой Рубинштейн в главных ролях. Автором великолепных 

костюмов и декораций был художник Леон Бакст. 

 

Перечень основных произведений для симфонического оркестра 

Бородин А.П.: 3 симфонии (2-я симфония «Богатырская» си минор); 

симфоническая картина «В средней Азии» 

Балакирев М.А.: Увертюра на темы трех русских песен; Увертюра на три чешские 

песни; симфоническая поэма «Тамара», 2 симфонии 
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Мусоргский М.П.: Скерцо, Интермеццо; фантазия «Ночь на Лысой горе», 

симфоническая картина «Рассвет на Москва-реке» 

Римский-Корсаков Н.А.: 3 симфонии; Увертюра на темы трех русских песен; 

симфоническая картина «Антар»; симфоническая сюита «Шехеразада»; 

«Испанское каприччио», увертюра «Светлый праздник», оркестровые сюиты из 

опер 

 

Домашнее задание: 

1. Дайте общую характеристику симфоническому творчеству композиторов 
Могучей кучки, уделив внимание следующим моментам: 

- причины тяготения к программности; 

- основные темы с указанием на конкретные произведения; 

- тематическая связь с оперным творчеством; 

- жанровые разновидности; 

- роль Бородина в создании первой гериоко-эпической симфонии. 

2. Расскажите о симфонической сюите Н. Римского-Корсакова «Шехеразада». 

3. Послушайте: 

Мусоргский М. Симфоническая картина «Рассвет на Москва-реке» 

Римский-Корсаков Н. Оркестровая сюита «Три чуда» из оперы «Сказка о 

царе Салтане» 

Римский-Корсаков Н. Симфоническая сюита «Шехеразада» 

 
 

Тема «Жанр оперы в творчестве композиторов «Могучей кучки»: основные 

темы, жанровые разновидности. Опера-сказка в творчестве Н.А. Римского-

Корсакова (обзор). Жанр лирико-эпической оперы на примере оперы А.П. 

Бородина «Князь Игорь». Жанр исторической народной музыкальной драмы 

на примере оперы М. Мусоргского «Борис Годунов» (уроки 5-8) 

 

1. Общая характеристика оперного творчества композиторов Могучей кучки 

В центре внимания композиторов «Могучей кучки» была опера - самый 

демократический жанр музыкального искусства, доступный широким кругам 

слушателей. Сблизить оперное искусство с жизнью, воссоздать образ народа, 

раскрыть внутренний мир человеческих чувств - вот задачи, которые ставили перед 

собой Мусоргский, Римский-Корсаков и  Бородин. Отсюда вытекали вопросы 

выбора темы, сюжета, образа героя, вопросы драматического содержания и его 

музыкального воплощения.  

В следующей таблице указаны названия самых популярных опер 

композиторов-кучкистов: 

 

Композитор Количество Названия Литературный 

источник 

Бородин А. 1 Князь Игорь «Слово о полку 

Игореве» 

Мусоргский М., 

автор всех 

либретто 

5 Женитьба По комедии Гоголя 

Борис Годунов По трагедии 

Пушкина 
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Хованщина  

Сорочинская 

ярмарка 

по повести Гоголя 

Римский-Корсаков 15 Псковитянка По драме Мея 

Снегурочка По пьесе 

Островского 

Ночь перед 

Рождеством 

По повести Гоголя 

Садко  

Моцарт и Сальери По Пушкину 

Царская невеста По драме Мея 

Сказка о царе 

Салтане 

По сказке 

Пушкина 

Золотой петушок  По сказке 

Пушкина 

 

Результатами творческих исканий композиторов  явились сочинения в 

разнообразных оперных жанрах: 

 камерная речитативная опера - «Женитьба» Мусоргского, «Моцарт и 

Сальери» Римского-Корсакова; 

 монументальная эпическая  - «Князь Игорь» Бородина;  

 народная музыкальная драма – «Борис Годунов», «Хованщина» 

Мусоргского, «Псковитянка» Римского-Корсакова; 

 историко-бытовая опера – «Царская невеста» Римского-Корсакова; 

 опера-сказка – «Снегурочка», «Сказка о царе Салтане» Римского-Корсакова; 

 опера-сатира – «Золотой петушок» Римского-Корсакова.  

 

Глубокий историзм, поставивший русскую классическую оперу на 

недосягаемую высоту, находится в одном русле с развитием во второй половине 

XIX века русской исторической науки, выдвинувшей таких ученых, как Н. И. 

Костомаров, С. М. Соловьев, В. О. Ключевский. Ученые-историки  строили 

исследования на тщательном собирании и изучении подлинных исторических 

документов. Эту документальную тщательность, особенно в темах исторических, и 

восприняла от науки русская музыка в лице композиторов «Могучей кучки».  

В раскрытии внутренней жизни человека во всей ее сложности, как в 

оперных образах князя Игоря, Ярославны, Бориса Годунова, Ивана Грозного, 

нашел проявление тот же интерес к личности, которым рождены и романы Л. Н. 

Толстого и Ф.М. Достоевского, и лучшие живописные портреты русских 

художников XIX века.  

В оперных и симфонических произведениях композиторы «Могучей кучки» 

шли от образцов, созданных Глинкой - народной исторической драмы «Иван 

Сусанин» и оперы-сказки «Руслан и Людмила».  

 

2. Римский-Корсаков Н.А. Опера-сказка «Снегурочка» 

В основе оперы (пролог и 4 действия) лежит одноименная пьеса Александра 

Николаевича Островского.   
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Действующие лица: Весна-Красна, свита Весны: птицы, Дед-Мороз, 

Снегурочка, Леший, Бобыль и Бобылиха, Берендеи, Царь Берендей, бояре, пастух 

Лель,  Купава, торговый гость Мизгирь.  

Время действия: доисторические времена.  

Место действия: страна берендеев.  

 

В опере постоянно переплетаются реальность и фантастика, «земные» 

образы (Лель, Купава, Мизгирь, царь берендеев, Бобыль, Бобылихиа) и сказочные 

образы  (Дед-Мороз, Весна, Леший, Снегурочка), наделенные и человеческими 

чертами.  

Образ Снегурочки как бы связывает эти два мира, соединяя в себе 

волшебные и реальные черты; стремясь из мира природы в мир людей, она 

постепенно «оживает» под воздействием великой силы любви, ведущей ее, однако, 

к гибели. Возникновение человеческих чувств в душе Снегурочки происходит 

одновременно с пробуждением весенней природы, звуки и голоса которой 

Римский-Корсаков замечательно передал в опере.  

Почти в каждом действии есть красочные обрядовые и игровые сцены, 

воспроизводящие обычаи старинного народного быта; с ними связаны 

многочисленные хоровые эпизоды, передающие особенности народного пения. 

Часто композитор использует и подлинные народные мелодии. Все персонажи 

оперы имеют лейтмотивы; Римский-Корсаков использует также и лейттембры — 

постоянные инструментальные характеристики героев.  

 

Краткое содержание  

Пролог  

Сказочная страна берендеев. Здесь царят мир и доброта. Но с появлением 

Снегурочки — дочери Мороза и Весны — спокойное течение жизни нарушается. 

Враг и соперник Мороза Ярило-Солнце рассердился на страну берендеев: в ее 

лесах Дед-Мороз прячет Снегурочку от его гневных лучей. В стране стало холодно, 

Так продолжалось пятнадцать лет.  

...Ночь. Леший возвещает о конце зимы. Окруженная свитой птиц, на землю 

опускается Весна-Красна. Чтобы согреться, птицы пляшут вокруг нее. Появляется 

Дед-Мороз; он обещает Весне покинуть страну берендеев.  

Обсуждая судьбу дочери, родители решают поселить ее в берендеевой 

слободке. Приходит Снегурочка; ее давно пленили чудесные песни пастуха Леля, и 

она мечтает уйти к людям. Мороз поручает Лешему оберегать дочку.  

Наступает утро. Приближаются берендеи; они везут чучело Масленицы и 

радостно встречают Весну. Из лесной чащи выходит Снегурочка — она просит 

Бобыля и Бобылиху взять ее в дочки.  

 

Действие первое  

Вечер. Слободка берендеев. По просьбе Снегурочки Лель поет свои песни. 

Но ему скучно с прекрасной, но холодной девушкой, и, бросив подаренный ею 

цветок, он уходит к своим подружкам — веселым берендейкам.  

Снегурочка начинает понимать, что она отличается от людей, ибо обделена 

сердечным теплом. Появляется красавица Купава: она делится со Снегурочкой 

своим счастьем — девушка любит и любима, скоро будет ее свадьба с Мизгирем. 

Приходит жених с богатыми дарами: по обычаю он должен выкупить невесту у ее 
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подруг. Но, увидев Снегурочку, Мизгирь влюбляется в нее без памяти и 

отказывается от Купавы. Берендеи возмущены изменой Мизгиря и советуют 

потрясенной невесте просить защиты у царя Берендея.  

Действие второе 
Дворец царя Берендея. Царь, тонкий ценитель прекрасного, расписывает 

лазоревый цветок. Гусляры славят его мудрость и доброту. Царь решает наутро, в 

день великого праздника — Ярилина дня, соединить всех невест и женихов. 

Вбегает Купава и рассказывает о своем горе.  

Царь сзывает народ на суд над Мизгирем и осуждает его на вечное изгнание. 

Мизгирь просит царя взглянуть на Снегурочку. Берендей, восхищенный ее 

красотой, поражен, что сердце девушки не знает любви. Он объявляет свою волю: 

юноша, которого до рассвета полюбит Снегурочка, получит ее в жены. Мизгирь 

просит отсрочить изгнание и клянется зажечь любовь в сердце Снегурочки.  

 

Действие третье  

Вечер накануне Ярилина дня. Заповедный лес. Берендеи празднуют канун 

лета. Парни и девушки водят хороводы, пляшут скоморохи. За песню царь 

награждает Леля правом поцелуя самой красивой девушки.  

Снегурочка надеется на внимание Леля, но тот выбирает Купаву. Снегурочка 

в слезах убегает в лес. Ее находит Мизгирь, он умоляет ее о любви, предлагая за 

это все свои богатства. Снегурочка пугается, не понимая пылкости Мизгиря; на 

помощь ей приходит Леший. Он преграждает путь Мизгирю и целую ночь водит 

его по заколдованному лесу, маня волшебным призраком Снегурочки.  

Наступает утро. На поляну выходят полюбившие друг друга Лель и Купава. 

Страдающая от ревности Снегурочка просит мать-Весну наделить ее чувством 

любви.  

 

Действие четвертое 

Ярилина долина. Раннее утро. Из озера поднимается Весна, окруженная 

цветами. Уступая просьбе дочери, она надевает на голову Снегурочки волшебный 

венок, который дарит ей талант любви.  

Вновь появляется Мизгирь, и теперь Снегурочка радостно встречает его.  

В долине собираются берендеи для встречи великого праздника — Ярилина 

дня. Женихи и невесты подходят к царю за благословением. Среди пар — Мизгирь 

и Снегурочка, которая говорит царю о своем горячем чувстве.  

Но ее счастье недолговечно: познав «огонь любви», она стала беззащитной 

перед гневом Ярилы. Божество направляет свой луч на девушку, и она, тая, 

исчезает.  

Гибнет и Мизгирь, в отчаянии бросившись в озеро. Народ поражен. Но 

мудрый Берендей объясняет смысл происшедшего: появление Снегурочки 

нарушило законы природы, Ярило отомстил Деду-Морозу и перестал гневаться на 

страну берендеев. Теперь в ней восстановится прежняя спокойная и счастливая 

жизнь. По знаку царя Лель, а за ним весь народ запевают величественный гимн 

Солнцу.  

 

3. Бородин А. Опера «Князь Игорь» (посвящена М.И. Глинке) 

Идею написать оперу по материалам «Слово о полку Игореве» Бородину 

подсказал музыкальный критик Стасов. По словам композитора, сюжет пришелся 
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ему «ужасно по душе». Чтобы глубже проникнуться духом старины, Бородин 

побывал в окрестностях Путивля (под Курском), изучал исторические источники: 

летописи, старинные повести («Задонщина», «Мамаево побоище»), исследования о 

половцах, музыку их потомков, былины и эпические песни. Большую помощь 

композитору оказывал В.В. Стасов, крупнейший знаток русской истории и древней 

литературы. 

Текст и музыка «Князя Игоря» сочинялись одновременно. Опера писалась в 

течение 18 лет, но не была завершена. Завершили оперу по памяти Глазунов, 

Римский-Корсаков и Лядов. 

«Слово о полку Игореве» повествует о походе князя Новгород-Северского 

Игоря Святославича на половцев. Из тщеславия он захотел добиться победы без 

помощи других князей и потерпел поражение. Осуждая междоусобные распри, 

неизвестный создатель поэмы страстно призывал русских князей к единению. 

Композитор подчеркнул в опере не столько политическую направленность 

«Слова», сколько его народно-эпические черты. Игорь в опере близок по духу к 

образам былинных богатырей. Чтобы оттенить облик Игоря, Бородин по совету 

Стасова противопоставил ему фигуру князя Галицкого, олицетворяющего собой 

стихию княжеских раздоров. 

«Князь Игорь» — народно-эпическая опера. Эпический склад «Игоря» 

проявляется в богатырских музыкальных образах, в масштабности форм, в 

неторопливом, как в былинах, течении действия. 

 

Основные действующие лица: князь Игорь Святославич, его жена во втором браке 

Ярославна, сын Владимир от первого брака, брат княгини Ярославны князь 

Галицкий, половецкий хан Кончак, дочь хана Кончаковна, невольницы, русские 

князья, русские пленники, народ. 

 

Опера в 4 действиях, с прологом. 

Время действия: 1185 год.  

Место действия: Путивль, половецкий стан. 

Пролог – Игорь со своей дружиной собирается в поход. Наступает солнечное 

затмение – плохая примета (Хор «Солнцу красному слава» на подлинный текст из 

«Слова»). 

 

Первый  акт 

1 картина.  Пирушка Галицкого, брата Ярославны, мечтающего занять место 

князя Игоря (Разгульная песня Галицкого «Только б мне дождаться чести»). 

 

2 картина 

Во второй картине рельефно очерчен образ обаятельно женственной, но волевой 

Ярославны. Бояре сообщают о пленении Игоря (Ариозо Ярославны «Немало 

времени прошло с тех пор»; Хор бояр «Мужайся, княгиня»). 

 

Второй акт  - половецкий стан (Ария Игоря «Ни сна, ни отдыха», Ария Кончака 

«Здоров ли князь?»; Половецкие пляски, сопровождаемые хором «Улетай на 

крыльях ветра»). 

В постановках 3 акт обычно опускается. 

Четвертый  акт – возвращение Игоря в Путивль.  
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Музыка развивается от скорби ко всеобщему ликованию. (Ариозо Ярославны «Ах, 

плачу я»; народный плач — хор поселян «Ох, не буйный ветер завывал»; 

торжественный финальный хор «Знать, господь мольбы услышал»). 

4. Мусоргский М.П. Опера «Борис Годунов» 

«Народной музыкальной драмой» назвал Мусоргский оперу «Борис 

Годунов», созданной по одноимѐнной трагедии Пушкина и на основе материалов 

«История государства Российского» Н.М. Карамзина. Либретто оперы написал сам 

композитор. 

Из истории: 1547-1584 г.  

Русью правил царь Иван IV (Грозный). После его смерти на престол 

восходит его старший сын Фѐдор - безвольный, неспособный заниматься 

государственными делами. Фактически власть оказалась в руках умного, 

властолюбивого, высокообразованного боярина Бориса Годунова.  

Младший сын Ивана Грозного - царевич Дмитрий находился на воспитании 

в Углическом монастыре. В 1591 г. на Москву пришла весть о гибели 

девятилетнего царевича - прямого и последнего наследника престола. 

Ходили слухи, что его убили наѐмники Годунова. Убрав со своего пути 

законного наследника престола, в 1598 г. после смерти Фѐдора Борис Годунов стал 

царѐм всея Руси.  

С потрясающей правдивостью музыка оперы раскрывает происходящие 

события, развитие народного сознания, силы народной, способной разбить оковы 

рабства, с одной стороны, и душевные страдания царя Бориса перед совершѐнным 

преступлением: убийством царевича Дмитрия, с другой. 

Народные массовые сцены, великолепные хоры играют важнейшую роль в 

развитии сюжетной линии оперы. 

 

Действующие лица: 

Бори Годунов 

Дети Бориса: Федор и Ксения 

Мамка Ксении 

Князь Василий Иванович Шуйский 

Пимен, летописец, отшельник 

Самозванец под именем Григория (Димитрия) 

Марина Мнишек, дочь польского воеводы 

Бродяги Варлаам и Мисаил 

Хозяйка корчмы 

Юродивый 

Бояре, народ, дети, карлики перехожие 
 

Пролог 
Картина 1. Двор Новодевичьего монастыря; народ просит Бориса Годунова 

принять царство (Хор народа «На кого ты нас покидаешь») 

 

Картина 2. Московский Кремль; венчание Бориса на царство (Оркестровое 

вступление. Хор «Уж как на небе солнцу красному слава»; Монолог Бориса 

«Скорбит душа»). 
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Действие I. 

Картина 1. Келья Чудова монастыря; сцена Пимена и Григория Отрепьева. 

Картина 2. Корчма на литовской границе; беглый монах Григорий скрывается в 

Литве, чтобы затем достичь Польши (Песня Варлаама «Как во городе было во 

Казани»). 

 

Действие II.  Ряд сцен в царском тереме в Кремле (на картины не делится) 

Бориса мучают угрызения совести, его преследует образ зарезанного 

царевича Димитрия. 

Явившийся князь Шуйский рассказывает Борису о том, что в Литве 

объявился самозванец, который выдает себя за царевича Димитрия. Борис в 

величайшем волнении. Хватая Шуйского за ворот, он требует, чтобы тот рассказал 

ему всю правду о смерти Димитрия. В противном случае он придумает ему, 

Шуйскому, такую казнь, что «царь Иван от ужаса во гробе содрогнется». На это 

требование Шуйский пускается в такое описание картины убиения младенца, что  

Борис не выдерживает и  приказывает Шуйскому удалиться. 

Борис один. Следует сцена, названная в партитуре «Часы с курантами» — 

потрясающий монолог Бориса «Ежели в тебя пятно единое...» Мерный бой 

курантов, словно рок, усиливает гнетущую атмосферу. Борис не знает, куда деться 

от преследующих его галлюцинаций: «Вон... вон там... что это?.. там в углу?..» 

Обессиленный, он взывает к Господу: «Господи! Ты не хочешь смерти грешника; 

помилуй душу преступного царя Бориса!» (монолог Бориса «Достиг я высшей 

власти»). 

 

Действие  III (польское) 

Картина 1. Уборная Марины Мнишек в Сандомирском замке. 

Картина 2. Сцена Марины Мнишек и Самозванца в саду у фонтана. 

 

Действие IV 

Картина 1.  

Площадь перед собором Василия Блаженного в Москве. На сцене толпы 

обнищавшего народа. В толпе часто мелькают приставы. Оркестровое вступление 

передает настроение ожидания и настороженности. В народе возгласы, что на 

обедне проклинали Гришку Отрепьева, а царевичу пели вечную память. У народа 

это вызывает недоумение: вечную память петь живому (ведь Димитрий, то есть 

Лжедимитрий, уже совсем близко)! 

На сцену вбегает юродивый в веригах, за ним толпа мальчишек. Они дразнят 

его. Он садится на камень, штопает лапоть и поет, покачиваясь. Он хвастается 

имеющейся у него копеечкой; мальчишки вырывают ее у него. Он плачет. Из 

собора начинается царское шествие; бояре раздают милостыню. Показывается 

Борис, за ним Шуйский и другие бояре. К Борису обращается юродивый и говорит, 

что его обидели мальчишки, и он просит Бориса, чтобы тот велел их наказать: 

«Вели-ка их зарезать, как ты зарезал маленького царевича». Шуйский намеревается 

наказать юродивого. Но Борис останавливает его и просит юродивого молиться за 

него, Бориса. Но юродивый отказывается: «Нет, Борис! Нельзя, нельзя, Борис! 

Нельзя молиться за царя Ирода!» Народ в ужасе расходится. Юродивый поет: 

«Лейтесь, лейтесь, слезы горькие» (песня Юродивого «Месяц едет, котенок 

плачет»; хор «Хлеба! Хлеба! Дай голодным!»). 
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Картина 2. Заседание боярской думы; смерть Бориса. 

Картина 3. Народное восстание под Кромами  (хор «Расходилась, разгулялась 

сила, удаль молодецкая»). 
 

Домашнее задание: 

1. Объясните причины интереса композиторов Могучей кучки к оперному 

жанру. 

2. Перечислите жанровые разновидности опер композиторов с указанием 

примеров. 

3. Расскажите об операх «Снегурочка», «Князь Игорь», «Борис Годунов»: 
первоисточники, основная идея, действующие лица, содержание оперы по 

действиям, основные музыкальные номера. 

4. Послушайте: 
Римский-Корсаков Н.А. Опера «Снегурочка»: 

Пролог. Песни и пляски птиц «Сбирались птицы, сбирались певчие». 

Пролог Проводы Масленицы. Хор «Прощай, Масленица» 

Пролог. Ария Снегурочки «С подружками по ягоду ходить». 

2 действие. Каватина Берендея «Полна чудес могучая природа». 

3 действие. 3 песня Леля «Туча со громом сговаривалась». 

3 действие. Народный праздник в заповедном лесу. Хороводная песня «Ай, 

во поле липенька». 

4 действие. Сцена таяния Снегурочки. 

 

Бородин А.П. Опера «Князь Игорь»: 

Пролог. Хор «Солнцу красному слава». 

1 действие, 2 картина. Хор бояр «Мужайся, княгиня». 

2 действие. Половецкий стан. Ария Игоря. 

2 действие. Половецкий стан. Ария Кончака. 

2 действие. Половецкий стан. Хор «Улетай на крыльях ветра». 

4 действие. Плач Ярославны. 

4 действие. Хор поселян. 

 

Мусоргский М.П. Опера «Борис Годунов»: 

Пролог. Картина 1. Хор «На кого ты нас покидаешь». 

Пролог. Картина 2. Оркестровое вступление. Хор «Уж как на небе солнцу 

красному слава». Монолог Бориса «Скорбит душа». 

1 действие. Картина 2. Песня Варлаама «Как во городе было во Казани». 

2 действие. Монолог Бориса «Достиг я высшей власти». 

4 действие. 1 картина. Песня Юродивого «Месяц едет, котенок плачет». Хор 

«Хлеба! Хлеба! Дай голодным!» 

4 действие. 3 картина. Хор «Расходилась, разгулялась сила, удаль 

молодецкая». 
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