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Учебно-тематический план курса 
 

№ Наименование темы Количество часов  

I четверть 

1. Жанр исторической народной музыкальной драмы на 

примере оперы М. Мусоргского «Борис Годунов» 

2 

2. Обобщающий урок по творчеству композиторов «Могучей 

кучки» 

1 

3. Творческий облик П.И. Чайковского. Фортепианная 

музыка композитора (циклы, концерты для фортепиано с 

оркестром) 

2 

4. Симфоническое творчество П.И. Чайковского 3 

5. Контрольный урок 1 

II четверть 

6. Театрально-сценические жанры в творчестве П.И. 

Чайковского (опера, балет) 

3 

7. Русская музыка на рубеже XIX-XX веков. Творческий 

облик А. Скрябина 

1 

8. Творческий облик С.В. Рахманинова 2 

9. Контрольный урок 1 

III четверть 

10. Стилевые направления и основные композиционные 

методы в западноевропейской музыке XX века: общая 

характеристика (экспрессионизм, неоклассицизм, 

музыкальный авангард, понятия додекафонии, серийной 

техники, пуантилизма, алеаторики, сонористики, 

конкретной музыки) 

2 

11. Творческий облик И. Стравинского 2 

12. Основные тенденции в развитии русской музыки после 

1917 года до середины XX века: искусство и время 

1 

13. Творческий облик С.С. Прокофьева. Кантата «Александр 

Невский» 

1 

14. Театрально-сценические жанры в творчестве С.С. 

Прокофьева (оперы «Любовь к трем апельсинам», «Война 

и мир», балет «Ромео и Джульетта») 

2 

15. Симфоническое творчество С.С. Прокофьева. Симфония № 

7 как творческий итог 

1 

16. Контрольный урок 1 

IV четверть 

17. Творческий облик Д.Д. Шостаковича.  1 

18. Камерно-инструментальное творчество Д.Д. Шостаковича 

(квартеты №№ 8, 15) 

1 

19. Симфоническое творчество Д.Д. Шостаковича 2 

20. Русская музыка 2-й половины XX века: основные стилевые 

тенденции (Р. Щедрин, Г. Свиридов, В. Гаврилин, А. 

Шнитке, С. Губайдулина, др.) 

3 

21. Итоговый зачет 2 

Всего: 35 часов 
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Музыкальная литература 
 

Третий год обучения: первая четверть 
 

Тема «Жанр исторической народной музыкальной драмы на примере оперы 

М. Мусоргского «Борис Годунов» (уроки 1-2) 

 

Опера М. Мусоргского «Борис Годунов» создана по одноимѐнной трагедии 

А. Пушкина и на основе материалов «История государства Российского» Н.М. 

Карамзина. Либретто оперы написал сам композитор. 

 В основе оперы лежат подлинные исторические события, рассказывающие о 

тяжелом времени для страны, которые наступили со смертью Бориса Годунова, 

приходом поляков и Лжедмитрия. Жанр оперы Мусоргский определил как 

народная музыкальная драма:  главное действующее лицо в ней – народ, и сцены с 

ним занимают центральное место в драматургии оперы. 

 

Историческая справка:  

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 властолюбивого и  

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.  

Необходимо  отметить, что в произведении А.С. Пушкина и  либретто М.П. 

Мусоргского рассматривается версия причастности Бориса Годунова к убийству 

младенца, однако это всего лишь версия, основанная на народной молве. 

 

Действие в опере разворачивается в 1598-1605 годах. После неожиданной 

смерти царевича Димитрия Борис Годунов, избранный самим народом,  взошел на 

престол,  достиг высшей власти. Но Борис глубоко переживает собственную 

трагедию и беспокоится за свою семью: переживает за свою дочь, потерявшую 

жениха, за маленького сына. Но более всего его душу беспокоят мысли о невинно 

убиенном царевиче Димитрии. Годунов, терзаемый постоянными видениями 

убиенного царевича и муками совести, умирает, передав престол по закону своему 

сыну. 

В  стране назревает Смутное время: появляется самозванец, беглый монах 

Григорий Отрепьев, который, услышав от летописца Пимена повествование об 

убиенном царевиче, провозглашает себя Димитрием.  Заручившись поддержкой 

поляков и  собрав свое войско, он направляется в Москву, отвоевывать «свой» 

престол. 

В конце оперы в своей финальной песни юродивый предсказывает тяжелое 

время для России и его народа.  

 



4 
 

Идея и драматургия оперы 

«Прошлое в настоящем – вот моя задача», - говорил  Мусоргский. Идея 

оперы раскрывается на уровне судьбы государства и на уровне внутренней драмы 

отдельной  личности. Таким образом, в опере показано сквозное  развитие двух 

драматических линий -  трагедии народа и трагедии Бориса. Заканчивая оперу 

смертью Годунова, Мусоргский переносит центр тяжести  на трагедию 

человеческой совести царя-убийцы.  

Значительную роль в опере играет образ Юродивого, выразитель «мнения 

народного». Юродивыми на Руси называли блаженных, отказавшихся от земных 

благ и ставших «печальниками» народными.  

Юродивый, у которого мальчишки отняли копеечку, просит у Бориса 

защиты  («Николку дети обижают») и наказания обидчиков: «Вели их зарезать, как 

зарезал ты маленького царевича». В этих словах нет разоблачения, делающего 

тайное явным, но  впервые обвинение произнесено прилюдно. Случайная встреча 

Бориса Годунова с Юродивым  приблизила катастрофу  - его смерть. 

Мусоргский почти дословно воспроизводит пушкинский текст в сцене с 

Юродивым, но между эпизодом с копеечкой и выходом Годунова звучит хор  

«Хлеба!», исполненный горя и отчаяния. Тем самым сгущается трагическая 

атмосфера действия.  

В отличие от Пушкина Мусоргский наделяет своего Юродивого чертами 

провидца. Поэтому Юродивый  появляется второй раз в заключительной сцене 

«Под Кремами». Он предсказывает «смутное время», льет слезы о душе 

православной: «Скоро враг придет и настанет ночь. Горе, горе Руси тогда…». 

Плачем Юродивого  опера Мусоргского и заканчивается.  

Драматургия оперы многослойная, полифоническая. В ней переплетаются 

несколько сюжетных линий при определяющем конфликте «народ – царь». Между 

картинами и внутри картин композитор широко использует принцип контраста. 

 

Музыкальный язык оперы 

С потрясающей правдивостью музыка оперы раскрывает, с одной стороны,  

развитие народного сознания, силы, способной разбить оковы рабства; с другой 

стороны -  душевные страдания царя Бориса перед совершѐнным преступлением: 

убийством царевича Дмитрия.  

Во-многом опера является новаторской. Мусоргский создает новый тип 

хоровых сцен, внутри которых чередуются речитативы-реплики и песенные 

номера. Вместо традиционных сольных форм (арий, ариозо) композитор 

предпочитает монологи.  

Большое значение в опере имеют лейтмотивы: они пронизывают всю 

музыкальную ткань, звучат в оркестре; ими наделены почти все персонажи.   

В музыкальной характеристике русского  народа  разнообразно 

представлены жанры крестьянской песни, причеты, протяжная, хороводные, 

игровые, церковная музыка и духовный стих.   

 

Действующие лица и основные номера в опере по картинам 

Действующие лица: 

Бори Годунов 

Дети Бориса: Федор и Ксения 

Мамка Ксении 
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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»). 

 

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 (сцена с курантами; 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. Сцены: Юродивый – мальчишки; Юродивый – Борис 

Годунов (песня Юродивого «Месяц едет, котенок плачет»; хор «Хлеба! Хлеба! 

Дай голодным!»).  
 

Картина 2. Заседание боярской думы; смерть Бориса. 

 

Картина 3. Народное восстание под Кромами  (хор «Расходилась, разгулялась 

сила, удаль молодецкая»). 

 

Премьера спектакля состоялась в Мариинском театре в 1874 году. Опера 

имеет несколько редакций: две были написаны самим Мусоргским, чуть позже 

столько же создал Н. Римский-Корсаков; позже оперу редактировал композитор Д. 

Шостакович.  

 



6 
 

Домашнее задание: 

1. Перечислите оперы М. Мусоргского по жанрам. 

2. Назовите литературные источники, вдохновившие Мусоргского на создание 

оперы «Борис Годунов». 

3. Определите жанр оперы «Борис Годунов».  

4. Назовите оперу, положившую начало в развитии этого жанра в русской 

музыке. 

5. Какие исторические события лежат в основе сюжета оперы? 

6. Выделите основные драматургические линии оперы. 

7. Какова роль в опере образа Юродивого? 

8. Перечислите основные персонажи оперы. 

9. В чем новаторство музыкального языка  оперы? 

10. Послушайте: 
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». 

 

Тема «Творческий облик П.И. Чайковского» (урок 4) 

Петр Ильич Чайковский, представитель московской композиторской школы, 

вобрав в себя лучшие достижения европейской и русской музыкальной культуры, 

опираясь на русское народное творчество и городской романс XIX века, создал 

классические образцы национального музыкального искусства во всех жанрах – 

камерно-инструментальном, опере и балете, симфонии.  

 

1. Факты из биографии Петра Ильича Чайковского (1840 – 1893): 

1. Родился на Урале в семье горного инженера. 

2. С 10 лет учился в училище правоведения в Петербурге. 

3. В год открытия Петербургской консерватории (1862 г.) в возрасте 22 лет 

поступает в консерваторию; заканчивает с серебряной медалью. 

4. С 1866 г. (год открытия Московской консерватории) переезжает в Москву и 

начинает там преподавать; становится профессором Московской 

консерватории. 

5. В Москве общается с Н. Рубинштейном (директором консерватории), 

Островским, Одоевским, Плещеевым. 

6. В 60-70 годы сближается с композиторами Могучей кучки; пишет рецензии 

и статьи на их творчество. 

7. С 1876 г. начинается переписка с Надеждой Филаретовной фон Мекк, 

которая продолжалась 13 лет; очно они никогда не встречались. Фон Мекк, 

владелица богатого состояния и поклонница творчества Чайковского, 

материально и морально  его поддерживала; делала заказы. Н.Ф. фон Мекк 

посвящена 4 симфония. 
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8. Чайковский много путешествовал: как дирижер с успехом выступает в 

Берлине, Женеве, Париже, Америке, Лондоне. В Лондоне   в 1893 году ему 

присваивают степень доктора музыки Кембриджского университета. 

9. Последние годы жизни живет и пишет музыку в Клину (Подмосковье), где 

сейчас находится музей им. П.И. Чайковского. 

 

2. Общая характеристика творчества композитора 

Творческая деятельность П.И. Чайковского очень многогранна: кроме 

композиторского творчества, занимался педагогической деятельностью, 

дирижированием; был музыкальным критиком. 

По своей натуре П.И. Чайковский – типичный романтик.  Основная тема в 

его крупных произведениях – тема добра и зла; стремление к идеалу и 

невозможность его достичь.  К концу жизни в творчестве композитора усиливается  

трагическая линия (часто использует тему злого рока). Как и западноевропейские 

представители романтизма,  в музыке тяготеет к программности. 

Образы природы, русский быт, внутренний мир героев с разными оттенками 

переживаний – все это нашло отклик в творчестве композитора. 

Музыка Чайковского сугубо лирична. Основным средством выразительности 

является развернутая мелодия. Мелодия включает в себя и широкий напев русской 

народной песни, и декламационную выразительность человеческой речи.  

Основное свойство музыки композитора - непрерывность развития: все 

подчинено созданию напряженности и динамизму. Из приемов  развития 

композитор в своих произведениях  широко использует секвенции. 

Несмотря на глубину содержания, музыку Чайковского отличают простота и 

доступность. В произведениях Чайковского (балетах, операх, симфониях) часто 

звучат танцевальные ритмы, особенно ритмы вальса.  

Подобно Глинке Чайковский воспринял песенную и танцевальную мелодику 

других народов: украинского, итальянского, французского. 

Творчество П.И. Чайковского универсально: оно представлено всеми 

возможными музыкальными жанрами (камерно-инструментальная и камерно-

вокальная музыка, оперы, балеты, симфонии, симфонические увертюры-фантазии, 

концерты для солирующих инструментов с оркестром, хоровая музыка, музыка к 

драматическим произведениям). 

 

Перечень основных произведений по жанрам: 

Оперы (11): «Опричник», «Кузнец Вакула», «Евгений Онегин», «Орлеанская дева», 

«Мазепа», «Чародейка», «Пиковая дама», «Иоланта» 

Балеты (3): «Лебединое озеро», «Спящая красавица», «Щелкунчик» 

Музыка к театральным спектаклям: «Снегурочка» 

Симфонические произведения:  6 симфоний 

Оркестровая музыка: увертюры-фантазии «Ромео и Джульетта», «Гамлет», 

фантазии «Фатум» и «Франческо да Римини», увертюры «Гроза» и «1812 год»; 

«Итальянское каприччио», Серенада для струнного оркестра, сюиты. 

Инструментальные концерты: 3 концерта для фортепиано с оркестром, концерт 

для скрипки с оркестром, Вариации на тему рококо для виолончели с оркестром. 

Хоровые произведения: 4 кантаты, «Литургия Иоанна Златоуста», «Всенощное 

бдение». 
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Камерно-инструментальные ансамбли: 3 струнных квартета, фортепианное трио 

«Памяти великого художника», струнный секстет. 

Фортепианные произведения: свыше 100, в том числе «Детский альбом», «Времена 

года», 2 сонаты.  

Камерно-вокальные произведения: свыше 100 романсов. 

 

Домашнее задание: 

1. Какими видами профессиональной деятельности занимался П.И. 

Чайковский? 

2. Расскажите кратко биографию композитора. 

3. Дайте общую характеристику творчества П.И. Чайковского. 

4. Перечислите основные произведения композитора по жанрам. 

5. Послушайте: 
Концерт для фортепиано с оркестром № 1. 

 

Тема «Фортепианная музыка П.И. Чайковского» (урок 5) 

Во всех жанрах камерно-вокальной и камерно-инструментальной музыки 

можно выделить общие черты: драматизм произведений, национальный 

мелодический язык - связь с русской народной песней и бытовым романсом, 

использование жанров танцевальной музыки; в тематическом плане -  любовь к 

родной природе, акцент на внутреннем, душевном мире человека. 

Чайковским было написано множество фортепианных произведений - это 

три концерта для фортепиано с оркестром, соната, свыше 100 фортепианных 

сочинений. 

В фортепианных произведениях Чайковский выражает свои лирические 

настроения, даѐт музыкальные зарисовки природы, бытовых народных сцен. 

Наиболее известны его циклы пьес «Детский альбом» и «Времена года».  

 

Цикл «Детский альбом» 

Идея создания «Детского альбома» возникла у Чайковского благодаря Р. 

Шуману, автору цикла фортепианных пьес «Альбом для юношества». Также 

поводом для создания фортепианных пьес для детей послужила любовь 

композитора к детям своей родной сестры, у которой он часто гостил (родовое 

поместье дворянской семьи Давыдовых в селе Каменка, недалеко от Киева). 

Опус  был полностью окончен в мае 1878 года и посвящен племяннику 

Володе Давыдову.  

Детский альбом состоит из 24 пьес, которые передают простоту и 

насыщенность детской жизни. Огорчение, веселье, игры, забавные танцы 

выстроены композитором в сюжетную линию, объединяющую пьесы в отдельные 

микроциклы – «Утренний цикл», «Дневной цикл», «Песни и танцы», «Песни 

дальних стран», «Вечерний цикл». 

Утренний цикл состоит из пьес «Утренняя молитва», «Зимнее утро», «Игра в 

лошадки», «Мама». С утренней молитвы начинался день в семье Давыдовых.  В 

музыкальной пьесе композитор использовал мелодику настоящей церковной 

молитвы. Озорная мелодия пьесы «Игра в лошадки» передает веселье 

проснувшегося ребенка, его желание играть и бегать.  
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Дневной цикл состоит из игр и развлечений, строго разделяющихся на игры 

мальчиков («Марш оловянных солдатиков») и игры девочек («Болезнь куклы», 

«Похороны куклы», «Новая кукла»). 

В микроцикле «Песни и танцы» собраны воедино русские песни и бальные 

танцы того времени («Русская песня», «Мазурка», «Мужик на гармошке играет», 

«Камаринская», «Полька»). Они символизируют мечты детей, их разговоры, 

прогулку в деревню.  

Чайковский много путешествовал: он побывал во Франции и Италии, 

Турции и Швейцарии, поэтому свои впечатления он отразил в микроцикле «Песни 

дальних стран» («Итальянская песенка». «Старинная французская песенка»,  

«Немецкая песенка», «Неаполитанская песенка»).  

Вечерний цикл представляют пьесы, связанные с образами сказок и детских 

мечтаний («Нянина сказка», «Баба Яга», «Сладкая греза»). 

П.И. Чайковский - первый русский композитор, который написал цикл 

фортепианных пьес для детского исполнения. 

 

Цикл «Времена года» 

Цикл «Времена года» был написан в 1876 году. К этому времени Чайковский 

был уже автором трех симфоний, трех симфонических поэм, 4-х опер, 1-го 

фортепианного концерта. 

В цикл «Времена года» входит 12 пьес, по числу месяцев в году. Это образы 

и картины русской природы, данные в характерном для Чайковского лирическом 

плане; картины быта русского человека, а также настроения и чувства человека в 

определенную пору года.  

К каждой пьесе дается стихотворный эпиграф из творчества русских поэтов - 

Пушкина, Толстого, Вяземского, Фета, Майкова.  

Первая пьеса цикла – «Январь. У камелька». Спокойный и мечтательный 

характер пьесы описывает легкую меланхолию и ностальгические размышления. 

«Февраль. Масленица» описывает задорные и веселые масленичные гулянья. 

«Март. Песня жаворонка» раскрывает  пробуждение природы. Здесь 

Чайковскому удалось очень точно передать веселые птичьи трели.  

«Апрель. Подснежник» - музыкальный образ пьесы ассоциируется с 

юностью, ее первыми надеждами и мятежностью чувств. 

 «Май. Белые ночи». В пьесе переданы впечатления от пейзажа белых ночей 

в Петербурге -  городе, который очень любил Чайковский.   

«Июнь. Баркарола» - одна из самых известных пьес цикла. Пронзительно-

грустная и светлая мелодия написана по мотивам итальянской народной музыки. 

Классическая баркарола - это певучая и протяжная песня венецианских 

гондольеров. 

«Июль. Песнь косаря» и «Август. Жатва» предваряются стихами Кольцова и 

пронизаны русским народным духом. Обе пьесы четкие и ритмичные, передающие 

настроение жаркой работы.  

«Сентябрь. Охота». Передается широкий дух русской барской усадьбы и 

описываются картинки охоты. Здесь – и имитация охотничьего рожка, и очень 

выразительная музыка, динамичная и живописная. 

«Октябрь. Осенняя песнь». Печальная и лиричная, эта пьеса также относится 

к самым популярным произведениям русской музыкальной классики. Увядание 
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природы и светлая тоска, меланхоличное настроение и глубокое чувство – 

основной музыкальный образ пьесы.  

«Ноябрь. На тройке». Удалое молодецкое веселье, задорное настроение, 

катание на тройке по первому снегу – всѐ это мастерски передает Чайковский в 

этой маленькой, но очень выразительной пьесе. 

«Декабрь. Святки». Исконно русский обычай праздновать святки здесь очень 

неожиданно перекликается с выбранным размером – пьеса написана в ритме 

вальса. Но это только вносит в музыку дополнительное очарование и экспрессию. 

Сегодня «Времена года» входит в «золотой фонд» мировой классической 

музыки. В мировой фортепианной литературе нет произведения, в котором так 

гениально просто передан круговорот сменяющихся месяцев, жизни природы и 

людей. 

 

Домашнее задание: 

1. Рассказать о фортепианном цикле Чайковского «Детский альбом». 

2. Рассказать о фортепианном цикле Чайковского «Времена года».  

3. Кто еще из композиторов, зарубежных и отечественных, обращался к теме 

«Времена года»? 

4. Послушайте: 
«Детский альбом» для фортепиано: Утренняя молитва, Старинная 

французская песенка, Неаполитанская песенка, Вальс, Сладкая греза. 

Фортепианный цикл «Времена года»: «Апрель. Подснежник», «Май. Белые 

ночи», «Июнь. Баркарола, «Октябрь. Осенняя песнь». 

 

Тема «Симфоническое творчество П.И. Чайковского» (уроки 6-8) 

1. Общая характеристика симфонического творчества Чайковского 

К симфонической музыке  Чайковский обращался на протяжении всей своей  

жизни. Первым  его значительным произведением в этой области явилась увертюра 

«Гроза» по драме Островского; последней стала  Шестая симфония, написанная  

незадолго до смерти.  

Среди различных по жанру симфонических произведений (около 30) 

ведущее значение имеют 6 симфоний, симфония «Манфред» и одночастные 

программные увертюры и фантазии – «Фатум», «Ромео и Джульетта», «Буря», 

«Франческа да Римини», «Гамлет». 

Большинство симфонических произведений Чайковского программно. На 

это указывает наименование произведений или отдельных его частей. Как 

например, симфония «Зимние грезы» № 1 и увертюра «Ромео и Джульетта». В 

симфонии «Манфред» дано большое словесное изложение программы. 

В избрании литературных сюжетов для программного сочинения 

сказывалась драматическая природа дарования композитора. Основной задачей для 

Чайковского являлось воплощение идеи и  главного конфликта литературного 

произведения. В этой связи Чайковский вошел в историю развития мирового 

симфонизма как  создатель лирико-драматических, лирико-трагедийных 

симфонических произведений.  

Симфонический стиль Чайковского сложился на основе органического 

взаимопроникновения и синтеза классических и романтических элементов. Усвоив 

достижения романтизма в области отражения сложного внутреннего мира  

человека и его часто конфликтных отношений с действительностью, он сохраняет 
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верность классическим принципам формообразования и разработки тематического 

материала. С одной стороны, романтическая интенсивность переживания и яркая 

образность музыкального языка; с другой – строгая дисциплина мысли, 

сказавшаяся на четкости и стройности музыкальной формы произведений. 

Русский композитор и музыкальный критик Б.В. Асафьев писал, что П.И. 

Чайковский вернул «эмоционально-раскиданную или созерцательно-расплывчатую 

романтическую симфонию к вершинам бетховенского симфонизма и бетховенской 

драматургии, т.е. к строительству симфонии как арены борьбы и конфликтного 

развития идей». 

 

2. Жанр симфонии в Творчестве П.И. Чайковского 

В жанре симфонии решается основной вопрос философских исканий 

композитора - о смысле человеческого существования. Как подлинный драматург 

он стремился к концентрированному выражению основного конфликта 

посредством столкновения и развития музыкальных образов. В музыке все это 

находит отражение в преобразовании, противопоставлении и взаимодействии 

различных музыкальных тем.  

В письме к композитору Танееву Чайковский называл симфонию «самой 

лирической из музыкальных форм», а в письмах к фон Мекк писал о большом 

просторе для фантазии. Ощущая симфонию как «лирическую исповедь души, на 

которой много накипело», Чайковский, в первую очередь, отражает сложную 

психологическую, эмоциональную жизнь человека. 

Композитором написано 6 номерных симфоний и симфония «Манфред». 

Новаторство Чайковского-симфониста проявилось уже в первых трех симфониях, 

относящихся к московскому периоду его творчества.  

Первая  симфония (g-moll), названная композитором «Зимние грѐзы», 

воплотила новую для русской музыки концепцию лирического симфонического 

цикла. Ее содержание связано с  образом зимней дороги. В симфонии четыре части, 

двум из которых даны программные заголовки: «Грезы зимней дорогой» (I часть), 

«Угрюмый край, туманный край» (II  часть).  

Начиная с Четвертой симфонии (f-moll, 1877), ведущую роль в 

симфонизме Чайковского получает тема рока. Это сочинение открыло новую для 

русского симфонизма сферу лирико-трагической образности. Личные желания 

человека сталкиваются с фатумом, судьбой, разрушающей иллюзию достижения 

земного счастья. Кроме того, рок у Чайковского – не столько внешняя сила, 

сколько внутреннее противоречие   личности героя. Единство рока и 

психологического мира человека роднит симфонии Чайковского с симфоническим 

творчеством композиторов-романтиков («Неоконченной» симфонией Шуберта, 

«Фантастической симфонией» Берлиоза, «Фауст-симфонией» Листа).   

Использование в финале Четвертой симфонии народной песни «Во поле 

береза стояла» говорит о влиянии народнических идеалов (жизнь народа как 

источник душевного обновления).  

Идея симфонического цикла, объединенного принципом монотематизма, 

была развита композитором в трагической Пятой симфонии (e-moll, 1888). 

Значительную роль в симфонии играет начальная тема, суровая и скорбная, 

воспринимающаяся как  «символ  враждебной силы, преследующей человека». 
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В финале симфонии эта же тема звучит в мажорном варианте, приобретая 

характер торжественного марша. Существуют разные трактовки подобного финала: 

первая – победа добра над злом, другими словами – победа 

«собственной  воли  над  давящими  обстоятельствами»; вторая – торжество 

надличностного начала, управляющего людскими судьбами. В любом случае, в 

художественном мире Чайковского больше нет места итоговому народному 

празднику, как это было в финале Четвертой симфонии.  

Лирическим центром в Пятой симфонии является 3-я часть, написанная в 

жанре вальса. Здесь Чайковский продолжает традиции М.И. Глинки, написавшего 

для симфонического оркестра знаменитый Вальс-фантазию. В этой части трагизм 

отступает, давая волю лирическому излиянию.  

Концепция рока получила гениальное завершение в Шестой симфонии, 

созданной в год смерти композитора (h-moll, 1893). Эта симфония с ее финалом-

реквиемом, является кульминацией психологического симфонизма не только в 

русской, но и в мировой музыке. Программный замысел 6-й трагической симфонии 

не был обнародован, но в момент написания, по-видимому, имел для композитора 

большое значение. После первого исполнения в Петербурге (1893 г.) он ее назвал 

«Патетической».  

В Шестой симфонии особенно наглядно проявилось влияние оперной 

драматургии: симфоническое действие имеет приметы сюжетного развития, 

конфликтность образов в нем ярко подчеркнута (например, темы главной и 

побочной партий 1-й части). Также влияние оперы  сказалось на характере 

тематизма и особенностях его развития. Многие темы лирического склада 

сочетают в себе широкое мелодическое развертывание и интонации 

декламационного типа, близкие речевой выразительности оперного речитатива 

(кульминация в репризе сонатной формы 1-й части). 

По выражению Б.В. Асафьева, в русской музыке XIX века только 

Чайковскому удалось поднять симфонию на уровень «эмоциональной философии в 

звуках». Лирическая природа его симфонизма, психологизм, опора на жанровую 

конкретность образов, тяготение к обобщенно-понимаемой программности 

выявлены средствами действенного и динамического симфонического метода. 

 

Домашнее задание: 

1. К каким жанрам симфонической музыки обращался П.И. Чайковский? 

2. Перечислите основные произведения, написанные композитором для 

оркестра. 

3. Почему Чайковский тяготел к программной симфонической музыке? 

4. Что в большей степени, на ваш взгляд, доминирует в симфонической музыке 

Чайковского – романтическое или классическое начало? 

5. Сколько симфоний написано композитором? 

6. Дайте краткую характеристику симфонии как жанру. 

7. Какие темы поднимает Чайковский в своих симфониях? 

8. Какое название композитор дал Первой симфонии? 

9. В каких симфониях композитор обращается к теме рока, фатума? 

10. Каким образом тема рока решается в финалах трех последних симфоний? 

11. В чем проявляется влияние оперной драматургии на симфонизм 

Чайковского? 
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12. Какая жанровая разновидность симфонии (программная, непрограммная, 

жанрово-бытовая, лирико-эпическая, героико-драматическая, лирико-

драматическая) преобладает в творчестве композитора? 

13. Послушайте: 
Первая симфония, 1 часть 

Четвертая симфония, 1 и 4 части 

Пятая симфония, 1 и 3 части 

Шестая симфония, 1 и 4 части 

Увертюра-фантазия «Ромео и Джульетта» 

 

Третий год обучения: вторая четверть 

 

Тема «Театрально-сценические жанры. Жанр оперы  в творчестве П.И. 

Чайковского» (уроки 1-2) 

1. Общая характеристика оперного творчества П.И. Чайковского 

«Опера, именно только опера сближает Вас с людьми, роднит Вашу музыку 

с настоящей публикой, делает Вас достоянием не только отдельных маленьких 

кружков, но при благоприятных условиях - всего народа», - писал П.И. 

Чайковский. 

Жанр оперы в  творчестве Чайковского занимает большое место. 

Композитором написано 10 опер: «Воевода», «Ундина» (впоследствии 

уничтоженные, как не соответствующие его требованиям), «Кузнец-Вакула» (в 

последующем изменении получившая название «Черевички»); 3 оперы на 

исторический сюжет - «Опричник», «Мазепа». «Орлеанская Дева»; опера 

«Чародейка»; светлая, жизнеутверждающая лирическая «Иоланта». Вершиной 

оперного творчества Чайковского являются оперы «Евгений Онегин» и «Пиковая 

дама». 

Большинство его опер - это лирико-психологические драмы, в основе 

которых - жизнь человека, его мысли и чувства. Чайковского привлекали «сюжеты, 

в коих действуют настоящие живые люди, чувствуют так же, как и я».  

Впитав многообразные стили и направления европейской и русской музыки, 

Чайковский создает новый тип реалистической оперы. Главным условием оперы 

Чайковский считал правдивость характеров и ситуаций. Сюжет должен передавать 

одно сильное чувство - любовь, ревность, патриотизм. Композитор считал, что 

либретто должно быть сжатым, передающим основную идею. 

Большое значение Чайковский придавал яркой индивидуальной 

характеристике героев и показу образов в развитии. В его операх гармонично 

сочетаются симфоническое развитие и замкнутые оперные формы - арии, дуэты, 

хоры, ансамбли. 

Также он с большим вниманием относился к законам сцены, добивался 

тщательной обрисовки бытового или исторического фона, считая, что оперу надо 

«не только слушать, но и смотреть». 

Чайковский  стремился к созданию лирической оперы, основанной на 

реалистическом восприятии жизни, не претендующей на занимательность 

внешнего действия и изображающей не идеализированных романтических героев в 

необычайных обстоятельствах, а людей, близких к современникам. 

Художественный результат был достигнут только в пятой опере - опере «Евгений 

Онегин». 
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Оперное творчество последнего периода («Орлеанская дева», «Мазепа», 

«Чародейка») открыло новую страницу в истории музыкального театра. Теперь 

психологическая драма героев выражена в очень сложном «внешнем» действии; 

содержание насыщено конфликтами, внезапными поворотами, параллельными 

сюжетными линиями. Возрастает роль народных массовых сцен; личная и 

народная драма тесно взаимосвязаны.  

«Пиковая дама» (1890) - вершина оперного творчества Чайковского. Образы 

повести Пушкина он изменил, но сущность пушкинского произведения осталась 

прежней - повесть и опера основаны на внутреннем  конфликте главного героя 

Германа (пагубная страсть к карточной игре и любовь к Лизе), на 

взаимоотношениях героя и окружающего общества. В «Пиковой даме» Чайковский  

возвращается к показу интимный драмы, но преломляет ее в трагедийной 

концепции. Все действие направлено на показ развития трагедии главного героя. 

 

2. Опера «Евгений Онегин» 

В опере «Евгений Онегин», написанной в 1878 году по роману в стихах А.С. 

Пушкина, впервые удалось воплотить свой эстетический идеал «интимной, но 

сильной драмы» из жизни обыкновенных людей, создав глубоко жизненное 

произведение. Сам Чайковский определил жанр оперы «Евгений Онегин» 

«лирическими сценами»  в 7 картинах.    

Краткое оркестровое вступление вводит в мир поэтических грез и душевных 

порывов Татьяны. В первом акте три картины.  

Первая картина обрисовывает фон действия (усадьба Лариных) и знакомит с 

образами главных героев. Дуэт Татьяны и Ольги «Слыхали ль вы», близкий 

русскому бытовому романсу, проникнут безмятежным элегическим настроением.  

В сцене с крестьянами протяжная песня «Болят мои скоры ноженьки» 

сменяется задорной шуточной «Уж как по мосту-мосточку».  

Ария «Я не способна к грусти томной» дает портрет беспечной и резвой 

Ольги. В лирически-восторженном ариозо Ленского «Я люблю вас, Ольга» 

возникает облик пылкого, романтического юноши. 

В центре второй картины - образ Татьяны. Рассказ няни, выдержанный в 

спокойной повествовательной манере, противостоит ее взволнованным речам. В 

сцене письма запечатлены разнообразные душевные состояния героини: страстный 

порыв, робость, отчаянная решимость и, наконец, утверждение любви. Смятение 

Татьяны выразительно оттеняется симфонической панорамой восхода солнца. 

В центре третьей картины - ария Онегина «Когда бы жизнь домашним 

кругом», обрамленная прозрачным и светлым хором девушек; сдержанно-

размеренная речь Онегина лишь ненадолго оживляется теплым чувством. 

Четвертая картина (2 действие) - бал в доме Лариных; открывается 

увлекательным вальсом. Основная сцена - сцена ссоры Ленского и Онегина, 

происходящей на фоне мазурки. Ариозо Ленского «В вашем доме» - 

проникновенное воспоминание о прошлом; к нежной  мелодии постепенно 

присоединяются Онегин, Татьяна, Ольга и Ларина, а затем и взволнованный хор 

гостей. 

В начале пятой картины (вторая картина второго акта) звучит элегическая 

ария Ленского «Куда, куда вы удалились, весны моей златые дни»; музыка ее 

полна печали, светлых воспоминаний и тягостных предчувствий. Дуэт Ленского и 
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Онегина «Враги, враги» передает состояние мрачного раздумья. Трагически звучит 

в оркестре мелодия предсмертной арии Ленского, завершающей картину. 

Шестая картина  (третий акт) начинается торжественным полонезом. Ария 

Гремина «Любви все возрасты покорны» проникнута благородным чувством. В 

заключительном ариозо Онегина, отражая вспыхнувшую в нем любовь, звучит 

страстная мелодия из сцены письма Татьяны. 

В центре седьмой картины - дуэт Татьяны и Онегина, взволнованный, 

полный эмоциональных контрастов, заканчивающийся стремительным 

нарастанием и драматическим срывом. 

 

Действие оперы развертывается в чередовании сольных эпизодов 

монологического характера (своего рода «лирических признаний» или 

размышлений) и встреч - объяснений. Во всей опере только один большой 

ансамбль - финал четвертой картины (бал у Лариных), где сплетаются в один узел 

все недоразумения в отношениях между действующими лицами, взаимное 

непонимание и обиды, приводящие к трагическому исходу. 

Самый яркий и впечатляющий в опере - образ Татьяны.  Чайковского часто  

упрекали в том, что он неправомерно выдвинул этот образ на первый план. Однако 

Чайковский в данном случае оставался верен Пушкину: оперная Татьяна обладает 

особой поэтичностью, душевным богатством (сцена письма).  Чайковский с 

глубокой психологической проницательностью показывает превращение 

мечтательной девушки, смотрящей на жизнь сквозь призму сентиментальных 

иллюзий, в женщину с сильным характером и твердыми моральными устоями.  

Также композитор находит верные средства для характеристика Онегина. В 

первой картине его «дендизм» и светскость подчеркнуты холодноватой 

сдержанностью, порой даже манерностью интонаций, резко контрастирующих 

восторженно-экспансивной речи Ленского. Этот тон светской учтивости 

сохраняется у Онегина и в сцене с Татьяной в саду. Совсем иным предстает Онегин 

в двух последних картинах, особенно в проникнутой ярким взволнованным 

драматизмом заключительной сцене.  

Опера  «Евгений Онегин» была горячо принята  публикой и за короткое 

время стал самой популярной русской оперой, выдержав при жизни композитора 

шестнадцать постановок в ряде городов России и некоторых зарубежных стран.  

 

Домашнее задание: 

1. Перечислите основные оперы П.И. Чайковского. 

2. Дайте краткую характеристику оперному творчеству Чайковского. 

3. Расскажите об опере Чайковского «Евгений Онегин». 

4. Послушайте: 
Опера «Евгений Онегин»: 

Картина 1. Дуэт Ольги и Татьяны «Слыхали ль вы» 

Картина 1. Ария Ольги «Я не способна к грусти томной»  

Картина 1. Ариозо Ленского «Я люблю вас, Ольга»  

Картина 2. Сцена письма Татьяны 

Картина 5. Ария Ленского «Куда, куда вы удалились, весны моей златые 

дни» 

Картина 5. Дуэт Ленского и Онегина «Враги, враги»  
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Тема «Театрально-сценические жанры. Жанр балета  в творчестве П.И.  

Чайковского» (урок 3) 

 

Балеты: «Лебединое озеро» (1877), «Спящая красавица» (1889), 

«Щелкунчик» (1892). 

Балеты Чайковского открывают историю русского классического балета. В 

его балетах именно музыка в единстве с танцем стала выразителем основного 

содержания. Это подлинно драматические произведения, в которых  музыка 

каждого танцевального номера, оркестровые эпизоды между ними соединены не 

механически, а определены драматическим действием. 

Обращение П.И.Чайковского к жанру балета не случайно. Его дарованию 

свойственно ощущение пластичности музыки. Нередко в его операх, симфониях, 

романсах используются танцевальные ритмы, например, вальса. 

Композитор подходит к балету как к симфоническому программному 

произведению: симфонизация балета (сквозное сюжетное и музыкальное 

развитие)  составляет суть реформы Чайковского в жанре балета. Композитор 

писал: «Балет - та же симфония». Общим между двумя разными жанрами являются 

сквозное музыкальное развитие, яркие индивидуальные характеристики, 

лейтмотивное развитие, единство целого. 

Сюжеты всех балетов сказочные. К числу лучших произведений 

Чайковского в 70-е годы, наряду с оперой «Евгений Онегин» и «Четвертой 

симфонией, относится балет «Лебединое озеро», романтическая повесть о любви и 

верности. 

В основу сюжета балета «Лебединое озеро» положены фольклорные мотивы, 

частично использованные до этого в различных литературных произведениях, а 

также оперных и балетных либретто. 

Чары злого гения действуют днем, но с приходом луны белый лебедь 

превращается в прекрасную Одетту. Она не одинока, на озере еѐ окружают 

заколдованные девушки-лебеди, назвавшие Одетту королевой лебедей. Согласно 

легенде слезы матери по похищенной злодеем дочери образовали волшебное 

«лебединое озеро». Заклятие может быть разрушено только верной любовью 

молодого человека, но если обет вечной любви нарушится, она навсегда останется 

лебедем.  

В четырѐх картинах балета чередуются реальные и фантастические картины. 

Празднуя своѐ совершеннолетие в дворцовом парке, принц Зигфрид веселится 

среди друзей, однако пролетевшая над парком стая лебедей манит его за собой. В 

лесу, на берегу озера среди девушек-лебедей принц находит Одетту, королеву 

лебедей, с короной на голове. Покорѐнный еѐ красотой и потрясѐнный еѐ рассказом 

о преследованиях злым хозяином озера Ротбартом, Зигфрид клянѐтся Одетте в 

вечной любви.  

На балу в замке, по велению матери Зигфрида, он должен выбрать себе 

невесту. Самые первые красавицы танцуют перед ним. Происходит чередование 

национальных танцев: испанский, неаполитанский, венгерский, польский 

(мазурка), но  принц безучастен, пока не появляется Одиллия, в которой Зигфриду 

видится Одетта, ей он и отдаѐт предпочтение. Поняв, что совершил роковую 

ошибку, Зигфрид бежит к озеру и молит Одетту о прощении, но не получает его. 

Срывая с головы Одетты корону (корона спасала Одетту от преследования), 

Зигфрид бросает вызов Ротбарту, хозяину озера, олицетворяющему в балете 

https://ru.wikipedia.org/wiki/%D0%9B%D0%B5%D0%B1%D0%B5%D0%B4%D0%B8%D0%BD%D0%BE%D0%B5_%D0%BE%D0%B7%D0%B5%D1%80%D0%BE_(%D0%B1%D0%B0%D0%BB%D0%B5%D1%82)
https://ru.wikipedia.org/wiki/%D0%A1%D0%BF%D1%8F%D1%89%D0%B0%D1%8F_%D0%BA%D1%80%D0%B0%D1%81%D0%B0%D0%B2%D0%B8%D1%86%D0%B0_(%D0%B1%D0%B0%D0%BB%D0%B5%D1%82)
https://ru.wikipedia.org/wiki/%D0%A9%D0%B5%D0%BB%D0%BA%D1%83%D0%BD%D1%87%D0%B8%D0%BA_(%D0%B1%D0%B0%D0%BB%D0%B5%D1%82)
https://ru.wikipedia.org/wiki/%D0%A4%D0%BE%D0%BB%D1%8C%D0%BA%D0%BB%D0%BE%D1%80
https://ru.wikipedia.org/wiki/%D0%9C%D0%B0%D0%B7%D1%83%D1%80%D0%BA%D0%B0
https://ru.wikipedia.org/wiki/%D0%9E%D0%B4%D0%B5%D1%82%D1%82%D0%B0_%D0%B8_%D0%9E%D0%B4%D0%B8%D0%BB%D0%BB%D0%B8%D1%8F#%D0%9E%D0%B4%D0%B8%D0%BB%D0%BB%D0%B8%D1%8F
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образ фатума. Принц надеется, что девушка-лебедь уйдѐт с ним в мир людей. В 

сказке бурные волны разбушевавшейся на озере стихии поглощают Одетту и 

Зигфрида. 

Второй балет «Спящая красавица»  - монументальная «хореографическая 

симфония», написанная по сказке Перро. 

Третий балет Чайковского «Щелкунчик»  написан на сюжет сказки Гофмана. 

Как и в балете «Лебединое озеро», во 2-ом действии «Щелкунчика» (Дворец 

сластей Конфитюренбург) звучат национальные танцы: испанский танец 

(шоколад),  арабский танец (кофе), китайский танец (чай), русский танец Трепак, 

Все балеты объединяет основная идея - торжество добра над злом. 

 

Домашнее задание: 

1. Перечислите балеты П.И. Чайковского и их литературные источники. 

2. Почему Чайковского считают реформатором балетного жанра? 

3. Как вы понимаете выражение «симфонизация балета»? 

4. Расскажите сюжет балета «Лебединое озеро». 

5. Какие национальные танцы используются в балетах «Лебединое озеро» и 

«Щелкунчик»? 

6. Докажите, что балеты Чайковского подтверждают романтическую 

направленность его творчества. 

7. Посмотрите: 
Балет «Лебединое озеро»: 

Адажио - www.youtube.com/watch?v=lSx8WndLfrA 

Испанский танец - www.youtube.com/watch?v=_4gpqpkVrhM 

Неаполитанский танец - www.youtube.com/watch?v=KykGuJKcP3A 

Балет «Щелкунчик»: 

Адажио из - www.youtube.com/watch?v=DPDIfesM3cI 

Трепак - www.youtube.com/watch?v=PqEvdztaaH8 

Арабский танец - www.youtube.com/watch?v=ly52q3iI7a0 

 

Тема «Русская музыка на рубеже XIX-XX веков. Творческий облик А. 

Скрябина» (урок 4) 

 
1. Русское искусство на рубеже веков: общая характеристика 

В конце девятнадцатого - начале двадцатого века Россия переживала 

интенсивный интеллектуальный подъѐм, особенно ярко проявившийся в 

философии и поэзии. Философ Николай Бердяев называл это время русским 

культурным ренессансом. По одной из версий именно Бердяеву принадлежит 

известное определение этого периода - «Серебряный век».  

Первые полтора десятилетия двадцатого века представлял собой  

расцвет литературы русского модерна во всѐм многообразии его 

художественных, философских, религиозных поисков и открытий.  

Представители Серебряного века (и русского модерна в целом) 

стремились к отказу от наследия «шестидесятников» с их принципами 

народности, демократичности и реалистичности искусства. 

Поэты Серебряного века стремились преодолеть попытки второй 

половины XIX века объяснять поведение человека социальными условиями и 

https://ru.wikipedia.org/wiki/%D0%A4%D0%B0%D1%82%D1%83%D0%BC
http://www.youtube.com/watch?v=lSx8WndLfrA
http://www.youtube.com/watch?v=_4gpqpkVrhM
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средой. Для них  человек был важен сам по себе, важны его мысли и чувства, 

его отношение к вечности, Богу, Любви и Смерти в философском, смысле. 

Для творчества поэтов Серебряного века показательны погружение в 

стихию слова и  поиск новых средств выражения. Их привлекал не только 

смысл, но и звук, «музыка» слова. Имена поэтов, составивших духовное ядро 

Серебряного века, - Валерий Брюсов, Фѐдор Сологуб, Александр Блок, 

Константин Бальмонт,  Николай Гумилѐв,  Игорь Северянин, Андрей Белый  

и многие другие. 

Понятие «Серебряный век» не является обозначением конкретного 

направления в искусстве того времени: скорее оно возникло по аналогии  с 

выражением «Золотой век», определяющим роль А.С. Пушкина в развитии 

русской литературы.  

Недоверие поэтов Серебряного века к обыденному слову,  поиски новых 

тем и формы выражения,  стремление выражаться посредством аллегорий и 

символов  - все эти свойства свидетельствуют о преломлении в творчестве поэтов 

Серебряного века в той или иной степени принципов Символизма.  

Русский символизм - первое модернистское направление 

в литературе и искусстве России конца XIX-первой четверти XX века. Несмотря на 

всю разнородность проявления,  для представителей Символизма характерны: 

1) отношению к слову как символу – образу, «вмещающего в себя бесконечное 

множество смыслов»; восприятие символа базируется на ассоциативности 

человеческого мышления; 

2) акцент на интуитивном познании мира;  

3) музыкальность стиха в результате особой техники; 

4) идея двоемирия: миру земному, являющемуся лишь тенью «высшего» 

мира,  противопоставляется мир запредельный «реальнейший», вечный; 

5) мистицизм: поэзия символистов сосредоточена на внутреннем мире 

лирического героя, на его многогранных переживаниях, связанных с 

трагическим состоянием мира, с таинственной связью человека и вечности; 

6) понимание  роли художника (поэта, композитора) как связующего звена 

между земным и небесным. 

 

2.  Творческий облик композитора А.Н. Скрябина (1871-1915) 

В русской музыке начала XX столетия Александр Николаевич Скрябин 

занимает особое место. Даже среди многих звезд «серебряного века» его 

фигура выделяется ореолом уникальности.  

Композитором создано: Концерт для фортепиано с оркестром, 10 сонат 

для фортепиано, около 90 прелюдий, этюды, мазурки, поэмы для 

фортепиано, ноктюрны, 3 симфонии, Поэма экстаза, «Прометей. Поэма 

огня». 

Творчество А.Н. Скрябина можно разделить на 3 периода, связанные   с 

эволюцией его композиторского стиля.   

Первый период охватывает произведения 90-х годов 19-го столетия. 

Второй период совпадает с началом нового столетия и обозначен поворотом 

к масштабным художественно-философским концепциям (три симфонии, 

https://ru.wikipedia.org/wiki/%D0%9B%D0%B8%D1%82%D0%B5%D1%80%D0%B0%D1%82%D1%83%D1%80%D0%B0
https://ru.wikipedia.org/wiki/%D0%98%D1%81%D0%BA%D1%83%D1%81%D1%81%D1%82%D0%B2%D0%BE
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Четвертая и Пятая сонаты, «Поэма экстаза»). Третий период ознаменован 

замыслом «Прометея» (1910) и включает все последующее творчество 

композитора, развертывавшееся под знаком «Мистерии».  

 

Первый период 

В произведениях молодого Скрябина уже вполне определился тип его 

творческой личности - экзальтированной, трепетно одухотворенной.  

Повышенная эмоциональность в сочетании с неприязнью к обыденщине, ко 

всему слишком грубому и прямолинейному вполне соответствовала 

душевной настроенности определенной части русской культурной элиты.  

В русской музыке тех лет культ интенсивного лирического 

переживания особенно характеризовал представителей московской 

композиторской школы, прежде всего -  П.И. Чайковского. Скрябин (наряду 

с Рахманиновым) выступил здесь прямым последователем Чайковского. В 

этот период главным инструментом самовыражения у Скрябина, прекрасного 

пианиста,  стало фортепиано.  

Однако корни музыки Скрябина не сводились к традициям московской 

школы. С молодых лет он тяготел к западным романтикам – вначале к 

Шопену, затем – к Листу и Вагнеру. К Шопену восходит пристрастие 

молодого Скрябина к жанру фортепианной миниатюры. Скрябин воспринял 

почти все жанры фортепианной музыки, которые встречались у Шопена: 

прелюдии, этюды, ноктюрны, сонаты, экспромты, вальсы, мазурки. Но в их 

трактовке их видны свои акценты и предпочтения. 

 

Второй период 

При всей постепенности эволюции творчества Скрябина 

наступление нового периода обозначено довольно резкой границей. 

Символически совпавший с началом нового столетия, этот период 

ознаменовался крупными симфоническими замыслами, неожиданными для 

прежнего лирика-миниатюриста. Причину такого поворота следует искать в 

формирующейся системе философских взглядов, которой композитор отныне 

стремится подчинить все свое творчество. 

Система философских взглядов композитора складывалась под 

воздействием самых разных источников: от западноевропейских философов 

(Фихте, Шеллинга, Шопенгауэра и Ницше) до восточных религиозных 

учений.  

Примечательно, что философские воззрения композитора оформились 

к 1904 году – этапному в истории русского символизма и имели немало точек 

соприкосновения с последним. С представителями русского символизма (В. 

Ивановым, К. Бальмонтом)  Скрябина связывали и личные отношения. 

Основу философских воззрений Скрябина составляли: 

 вера в магическую силу искусства; 

 учение о «мировой душе»;  
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 тяга к иррациональному, мистическому, подсознательному.  

 

С годами философские воззрения композитора расширялись и 

трансформировались, однако основа их оставалась неизменной. Эту основу 

составляла мысль о божественном смысле творчества и о преобразующей 

миссии художника-творца. Под ее воздействием формируется философский 

«сюжет» скрябинских произведений, изображающий процесс развития и 

становления Духа: от состояния скованности - к вершинам  

самоутверждения. Взлеты и падения на этом пути подчиняются  

драматургической триаде: томление – полет – экстаз.  

Идея преображения, победы духовного начала над материальным 

становится основной темой скрябинских сочинений.  

Всеми этими качествами отмечены первые две симфонии Скрябина, 

Четвертая соната для фортепиано (1903) и Третья симфония под названием 

«Божественная поэма» (1904).  

 «Божественная поэма» была воспринята современниками как некое 

откровение. Новое чувствовалось и в самом складе образов, и в вольном, 

полном контрастов и неожиданностей характере общего звукового потока. 

С наибольшей полнотой и последовательностью новая образная сфера 

получила воплощение в «Поэме экстаза» (1907) – сочинении для большого 

симфонического оркестра с участием пяти труб, органа и колоколов. В 1906 

году был закончен и издан стихотворный текст, имеющий параллели с 

музыкальным вариантом – Поэмой экстаза. Рефреном выступают строки: 

«Дух играющий, дух желающий, дух, мечтою все создающий…».  Вся 

драматургия  произведения строится по линии крещендо; итоговая 

кульминация соответствует строчкам текста: «Я есмь!» 

В «Поэме экстаза» Скрябин впервые приходит к типу одночастной 

композиции, которая основана на комплексе тем. Эти семь тем в контексте 

авторских комментариев и ремарок расшифровываются как темы «мечты», 

«полета», «возникших творений», «тревоги», «воли», «самоутверждения», 

«протеста».  

Подобный же тип формы Скрябин использовал в Пятой сонате (1908) – 

спутнике «Поэмы экстаза». Идея становления духа приобретает здесь 

отчетливый оттенок творческого акта, о чем говорят уже заимствованные из 

текста «Поэмы экстаза» строки эпиграфа: «Я к жизни призываю вас, скрытые 

стремленья!» 

Пятая соната и «Поэма экстаза» представляют собой новую ступень в 

идейно-стилистической эволюции Скрябина. Новое качество проявилось в 

приходе композитора к одночастной форме поэмного типа (влияние Листа), 

которая отныне становится для него оптимальной.  

Поэмность можно понимать и как специфическую свободу 

высказывания, и как присутствие в произведении философско-поэтической 

программы, внутреннего «сюжета».  В рамках среднего периода творчества 

эти сочинения сыграли роль определенного итога.  
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Третий период. 

В третьем периоде творчества Скрябин продолжает писать 

грандиозные по замыслу произведения для симфонического оркестра; также 

возвращается к жанру фортепианной миниатюры. Появляются фортепианные 

пьесы с интригующими названиями - «Странность», «Маска», «Загадка, др. 

Центральное произведение этого периода - «Прометей» («Поэма огня», 

1910), сочинение для большого симфонического оркестра и фортепиано, с 

органом, хором и световой клавиатурой. 

Примечательна программа «Поэмы», связанная с античным мифом о 

Прометее, похитившем небесный огонь и подарившем его людям. Образ 

Прометея встречается в одноименных сочинениях символистов Брюсова, 

Иванова; к огненной стихии постоянно тяготеет и Скрябин (например, поэма 

для фортепиано  «К пламени»). 

Для Скрябина Прометей – прежде всего символ, который, согласно 

авторским ремаркам,  олицетворяет собой «творческий принцип», «активную 

энергию вселенной»,  «жизнь, борьбу, усилие, мысль». 

Следующее крупное произведение – «Мистерия». Скрябин задумывал 

«Мистерию» как грандиозное действо, в котором соединились бы разные 

виды искусств и которое свершило бы, наконец, всеобщий духовно-

преобразовательный акт. В описании композитором  обстановки исполнения 

«Мистерии» упоминаются легендарная Индия и храм на берегу озера; 

шествия, танцы; торжественные одежды; симфонии красок и  ароматов.  

Скрябин не реализовал свой проект, так как его планы были нарушены 

внезапной кончиной. Из задуманного он успел написать лишь поэтический 

текст и фрагментарные музыкальные наброски. 

 
3. Общая характеристика музыкальной культуры России конца XIX- начала 

ХХ века 

В целом, в русской музыке конца XIX-начала ХХ века соединились 

разные стили и направления. В это время работали и композиторы, 

развивавшие традиции «Могучей кучки», и позднего романтизма, и молодые 

мастера, подобно А.Н. Скрябину, стремившиеся к созданию новых форм.  

В России были знакомы со всеми важнейшими явлениями западного 

искусства: на гастроли в Москву и Петербург приезжали известные 

композиторы, дирижѐры и исполнители-виртуозы из разных стран. В свою 

очередь, на Западе также возрос интерес к России, что позволяло русским 

музыкантам выступать за рубежом с концертами, ставить оперы и балеты в 

лучших европейских театрах.  
К концу XIX в. Петербургская и Московская консерватории стали 

солидными учебными заведениями. Из стен вышли все выдающиеся композиторы 

той эпохи и немало прекрасных исполнителей. Сложились школы 

инструменталистов, певцов и танцовщиков. В развитии музыкального театра 

важную роль сыграли Императорский Мариинский театр в Петербурге и 

Московская частная русская опера, созданная российским промышленником и 

меценатом Саввой Ивановичем Мамонтовым. 
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Из композиторов, продолжающих развивать в своем творчестве традиции 

русской национальной композиторской школы, необходимо назвать А.К. Лядова, 

А.К. Глазунова и С.И. Танеева: 

 

ФИО Основные произведения 

Лядов А.К. (1855-1914), 

композитор, фольклорист, 

дирижер и педагог, профессор 

Петербургской консерватории 

Симфонические поэмы «Баба Яга», «Волшебное озеро», 

«Кикимора», сюита «Восемь русских песен для оркестра 

Танеев С.И. (1856-1914), 

композитор, пианист, 

профессор Московской 

консерватории (в период с 1885 

по 1889 годы – ее директор), 

музыкально-общественный 

деятель 

Кантаты «Иоанн Дамаскин», «По прочтении псалма»; 

хоровые произведения, более 50 романсов, 4 симфонии, 

симфонические увертюры, струнные и фортепианные  

трио, квартеты и квинтеты  

Глазунов А.К. (1865-1936), 

композитор, дирижер, 

музыкально-общественный 

деятель, профессор 

Петербургской консерватории; 

с 1907 по 1928 годы – ее 

директор 

Балеты «Раймонда», «Времена года»; 9 симфоний, 

увертюры для оркестра, оркестровые сюиты, 

симфонические поэмы и фантазии, кантаты 

 

Домашнее задание: 

1. Расскажите о новых веяниях в русском искусстве периода конца 19 – начала 

20 столетий. 

2. Перечислите основные черты символизма. 

3. Перечислите основные произведения А.Н. Скрябина. 

4. Дайте характеристику каждому периоду его творчества. 

5. Назовите фамилии маститых композиторов рубежа веков, продолжающих в 

своем творчестве традиции русской национальной профессиональной 

композиторской школы. Перечислите их основные произведения. 

6. Послушайте: 

Лядов А.К. Кикимора (мультфильм) –  

www.youtube.com/watch?v=tS0rngAj3Sk 

Скрябин А.Н. Прелюдии ор. 10 №№ 2, 6, 10 

Скрябин А.Н. Поэма экстаза - www.youtube.com/watch?v=hz0sL44Ll_0 

 

Тема «Творческий облик С.В. Рахманинова» (уроки 5-6) 

1. Основные сведения 

Сергей Васильевич Рахманинов (1873-1943) - композитор, пианист-

виртуоз и дирижѐр. Синтезировал в своѐм творчестве принципы 

петербургской и московской композиторских школ, а также традиции 

западноевропейской музыки; создал свой оригинальный стиль, оказавший 

впоследствии влияние как на русскую, так и на мировую музыку XX века. 
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Перечень основных произведений: 

Четыре концерта для фортепиано с оркестром 

Рапсодия на тему Паганини для фортепиано с оркестром 

Множество пьес для фортепиано (прелюдии, музыкальные моменты, 

этюды-картины, Элегия) 

Романсы 

3 оперы («Алеко», «Франческо да Римини», «Скупой рыцарь») 

Кантата «Весна», поэма «Колокола» для хора, солистов и оркестра 

3 симфонии, симфоническая поэма «Остров мертвых», Симфонические 

танцы 

Литургия св. Иоанна Златоуста, Всенощное бдение 

Камерно-инструментальные сочинения 

 
2. Основные факты из биографии композитора 

1. Сергей Васильевич Рахманинов родился в  1873 году в Новгородской 

губернии в дворянской семье. 

2. В 1882 году девятилетний Рахманинов поступает в Петербургскую 

консерваторию, где, предоставленный самому себе, изрядно бездельничал.  

В 1885 г. его перевели в Московскую консерваторию, в класс пианиста Н. 

Зверева.  Живя в пансионе у Зверева, он прошел суровую школу трудовой 

дисциплины. «Лучшим, что есть во мне, я обязан ему», - так говорил 

впоследствии о Звереве Рахманинов.  В 1893 году Сергей Рахманинов 

окончил Московскую консерваторию по классам фортепиано и композиции 

с золотой медалью. 

3. В консерватории Рахманинов находился под сильным влиянием личности П. 

Чайковского, который, в свою очередь, следил за развитием талантливого 

ученика. По окончании консерватории помог поставить в театре дипломную 

работу начинающего композитора - оперу «Алеко».  

4. После неудачной премьеры в 1897 году 1-й симфонии и  острой критики Ц. 

Кюи и  Н. Римского-Корсакова Рахманинов впал в глубокую депрессию. 

Несколько лет Рахманинов ничего не сочинял, зато активизировалась его 

исполнительская деятельность как пианиста; состоялся дирижерский дебют 

в Московской частной опере. 

5. В эти годы он познакомился с Л. Толстым, А. Чеховым, артистами 

Художественного театра; началась дружба с Фѐдором Шаляпиным, которую 

Рахманинов считал одним «из самых сильных, глубоких и тонких 

художественных переживаний».  

6. В 1899 г. Рахманинов впервые выступил за рубежом (в Лондоне); в 1900  

году побывал в Италии, где появились наброски будущей оперы «Франческа 

да Римини». Радостным событием явилась постановка оперы «Алеко» в 

Петербурге  по случаю 100-летнего юбилея А. Пушкина, с Шаляпиным в 

партии Алеко.  

7. В начале 1900-х годов произошло возвращение Рахманинова к творчеству:  с 

создания Второго фортепианного концерта наступает новый этап. 

8. Первое десятилетие 20-го столетия ознаменовано активной пианистической 

и дирижерской деятельностью композитора. В 1909 году Рахманинов 

https://ru.wikipedia.org/wiki/%D0%98%D0%BE%D0%B0%D0%BD%D0%BD_%D0%97%D0%BB%D0%B0%D1%82%D0%BE%D1%83%D1%81%D1%82
http://www.belcanto.ru/aleko.html
http://www.belcanto.ru/chaliapin.html
http://www.belcanto.ru/franceska.html
http://www.belcanto.ru/franceska.html
http://www.belcanto.ru/rachmaninov_concerto2.html
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впервые выступает в Америке со своим Третьим фортепианным концертом 

под управлением Г. Малера.   

9. В 1917 году  Рахманинов с семьей покинул Россию и до конца жизни прожил 

в США. Рахманинов писал: «Уехав из России, я потерял желание сочинять. 

Лишившись родины, я потерял самого себя». 

10.  Спустя 8 лет после отъезда за рубеж Рахманинов возвращается к творчеству, 

совмещая его с концертной деятельностью. Значительную часть своих 

гонораров от концертов Рахманинов использовал для материальной 

поддержки соотечественников за рубежом и в России: в 1922 году весь сбор 

от концертов был передан в пользу голодающих в России;  в 1941 году более 

четырех тысяч долларов Рахманинов направил в фонд помощи Красной 

Армии.  

11. Последний свой концерт Рахманинов дал всего за шесть недель до смерти. 

Рахманинов умер в 1943 году в Беверли-Хиллз (штат Калифорния, США), не 

дожив трѐх дней до своего 70-летия.  

 

3. Периодизация творчества С.В. Рахманинова 

В творчестве композитора можно выделить три периода.  

Первый период, приходящийся на 90-е годы XIX века,  - период творческого 

становления и созревания таланта, шедшего к утверждению своего пути через 

преодоление естественных в раннем возрасте влияний. Произведения этого 

периода:    Первый фортепианный концерт, Элегическое трио памяти П.И. 

Чайковского, фортепианные пьесы, 1 симфония.  

Неожиданная пауза наступает после неудачного исполнения Первой 

симфонии Рахманинова — сочинения, в которое композитором было вложено 

много труда и душевной энергии. Провал симфонии вызвал глубокую психическую 

травму у Рахманинова; по собственному, более позднему признанию, он «был 

подобен человеку, которого хватил удар и у которого на долгое время отнялись и 

голова и руки».  

Три последующих года были годами почти полного творческого молчания, 

но одновременно и сосредоточенных размышлений, критической переоценки всего 

ранее сделанного. Результатом этой напряженной внутренней работы композитора 

над самим собой явился необычайно интенсивный и яркий творческий подъем в 

начале нового столетия. 

Период зрелости.  Сравнительно небольшой отрезок времени с 1901 до 1917 

года был наиболее плодотворным в его творчестве: за эти полтора десятилетия 

написана большая часть зрелых, самостоятельных по стилю рахманиновских 

произведений, это: Второй и Третий концерты для фортепиано с оркестром, Вторая 

Симфония, прелюдии для фортепиано, поэма «Колокола» для хора, солистов и 

оркестра на слова Эдгара По в переводе К. Бальмонта, др. 

После 1917 года наступает новый перерыв в творчестве Рахманинова, на этот 

раз значительно более длительный, чем предыдущий. Только спустя целое 

десятилетие композитор возвращается к сочинению музыки, сделав обработку трех 

русских народных песен для хора и оркестра и завершив Четвертый фортепианный 

концерт, начатый еще накануне первой мировой войны.  

Третий период - зарубежный период творчества, отмеченный 

исключительным своеобразием. На протяжении 30-х годов им было написано всего 

https://ru.wikipedia.org/wiki/%D0%91%D0%B5%D0%B2%D0%B5%D1%80%D0%BB%D0%B8-%D0%A5%D0%B8%D0%BB%D0%BB%D0%B7
https://ru.wikipedia.org/wiki/%D0%9A%D0%B0%D0%BB%D0%B8%D1%84%D0%BE%D1%80%D0%BD%D0%B8%D1%8F
https://ru.wikipedia.org/wiki/%D0%A1%D0%A8%D0%90
https://ru.wikipedia.org/wiki/%D0%9A%D0%BE%D0%BB%D0%BE%D0%BA%D0%BE%D0%BB%D0%B0_(%D0%A0%D0%B0%D1%85%D0%BC%D0%B0%D0%BD%D0%B8%D0%BD%D0%BE%D0%B2)
https://ru.wikipedia.org/wiki/%D0%9F%D0%BE,_%D0%AD%D0%B4%D0%B3%D0%B0%D1%80_%D0%90%D0%BB%D0%BB%D0%B0%D0%BD
https://ru.wikipedia.org/wiki/%D0%91%D0%B0%D0%BB%D1%8C%D0%BC%D0%BE%D0%BD%D1%82,_%D0%9A%D0%BE%D0%BD%D1%81%D1%82%D0%B0%D0%BD%D1%82%D0%B8%D0%BD
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четыре, но значительных по замыслу крупных произведения, среди них – Рапсодия 

на тему Паганини для фортепиано с оркестром и Симфонические танцы. 

Стиль Рахманинова складывается из цельного сплава самых различных, 

порой противоположных стилистических элементов: традиций русской музыки, 

джаза, древнерусского знаменного распева.   

Последнее произведение Рахманинова — Симфонические танцы (1941), 

ярко воплощающее все эти особенности, многие сравнивают с романом М. 

Булгакова «Мастер и Маргарита», законченным в это же время
.
 

 

4. Общая характеристика творчества 

В своем творчестве Рахманинов был выразителем романтических тенденций; 

во многом характерных для русского искусства конца XIX и начала XX веков. Его 

музыкальным произведениям свойственна эмоциональная приподнятость, которую 

Блок определял как «жадное стремление жить удесятеренной жизнью». 

Как и для многих представителей творческой интеллигенции того времени, 

для Рахманинова характерны, с одной стороны, - страстная жажда духовного 

обновления, упование на грядущие перемены; с другой стороны - предчувствие 

приближающейся грозной стихии, стихии пролетарской революции, по своей 

сущности не понятной для большинства людей.  

Именно в период между 1905 и 1917 годами в произведениях Рахманинова 

стали учащаться настроения трагической обреченности. «Я думаю, что в сердцах 

людей последних поколений залегло неотступное чувство катастрофы», - писал об 

этом времени Александр Блок. 

Хронологически творчество Рахманинова относится к периоду русского 

искусства, который принято называть «Серебряным веком». Основным творческим 

методом этого периода был символизм. Произведения Рахманинова, как и  

творчество других его современников,  насыщены символикой, выражаемой с 

помощью мотивов-символов.  Одним из главных мотивов-символов является мотив 

средневекового хорала Dies Irae («День гнева»),  символизирующий предчувствие 

катастрофы, «конца света». Мотив Dies Irae встречается в симфонической поэме 

«Остров мертвых», Третьей симфонии, Рапсодии на тему Паганини, 

Симфонических танцах. 

Важное место в творчестве Рахманинова принадлежит образам России. 

Композитор  не сочинял исторических опер, не писал программных произведений 

на сюжеты, связанные с прошлым русского народа. Но многие инструментальные 

произведения композитора выражают тесную связь его музыки с исконно русской 

культурой – это  и претворение в музыке колокольных звучаний (начало Второго 

концерта для фортепиано с оркестром), и использование в мелодиях интонаций 

русских песен и интонаций древнерусского церковного пения, и широта 

мелодических распевов, рождающая образы русских равнинных пейзажей. 

Также с  русской культурой Рахманинова роднят христианские мотивы в его 

творчестве: будучи верующим человеком, Рахманинов не только сделал 

выдающийся вклад в развитие русской духовной музыки (Литургия св. Иоанна 

Златоуста, Всенощная), но и в других своих произведениях воплотил христианские 

идеи и символику. 

 

https://ru.wikipedia.org/wiki/%D0%97%D0%BD%D0%B0%D0%BC%D0%B5%D0%BD%D0%BD%D1%8B%D0%B9_%D1%80%D0%B0%D1%81%D0%BF%D0%B5%D0%B2
https://ru.wikipedia.org/wiki/%D0%A1%D0%B8%D0%BC%D1%84%D0%BE%D0%BD%D0%B8%D1%87%D0%B5%D1%81%D0%BA%D0%B8%D0%B5_%D1%82%D0%B0%D0%BD%D1%86%D1%8B_(%D0%A0%D0%B0%D1%85%D0%BC%D0%B0%D0%BD%D0%B8%D0%BD%D0%BE%D0%B2)
https://ru.wikipedia.org/wiki/1941
https://ru.wikipedia.org/wiki/%D0%91%D1%83%D0%BB%D0%B3%D0%B0%D0%BA%D0%BE%D0%B2,_%D0%9C%D0%B8%D1%85%D0%B0%D0%B8%D0%BB_%D0%90%D1%84%D0%B0%D0%BD%D0%B0%D1%81%D1%8C%D0%B5%D0%B2%D0%B8%D1%87
https://ru.wikipedia.org/wiki/%D0%91%D1%83%D0%BB%D0%B3%D0%B0%D0%BA%D0%BE%D0%B2,_%D0%9C%D0%B8%D1%85%D0%B0%D0%B8%D0%BB_%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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   Творческая индивидуальность Рахманинова родственна натуре 

Чайковского: по натуре своей они оба были лириками, что чувствовалось в особой  

искренности их музыки.  

И фортепианные, и симфонические, и вокально-хоровые произведения 

Рахманинова занимают свое достойное место в развитии русской музыки. 

Рахманинов – один из первых русских композиторов, чьи фортепианные 

произведения входят в репертуар всех пианистов мира. Кроме того, Рахманинов-

пианист оставил эталонные записи  произведений мировой музыки, на которых 

учатся многие поколения музыкантов. 

 

Домашнее задание: 

1. Перечислите сферы профессиональной деятельности С.В. Рахманинова. 

2. Перечислите основные произведения композитора по жанрам. 

3. Расскажите об основных фактах биографии композитора. 

4. Расскажите о творческом пути С.В. Рахманинова. 

5. Выделите основные черты творчества композитора. 

6. Послушайте: 
Элегия 

Музыкальный момент си минор 

Прелюдии до диез минор, соль минор (ор. 23 № 5), соль диез минор (ор. 32  

№ 12) 

Вокализ 

Концерт для фортепиано с оркестром № 2  

Концерт для фортепиано с оркестром № 3, 1 часть 

Рапсодия на тему Паганини 

 
 

Третий год обучения: третья четверть 

 

Тема «Стилевые направления и основные композиционные методы в 

западноевропейской музыке XX века: общая характеристика» (уроки 1-2)  

 

1. Общая характеристика музыкального искусства XX столетия 

XX век - эпоха смелых экспериментов в искусстве. Композиторы, 

художники, поэты и писатели искали новые средства, которые могли бы помочь 

отобразить современность во всех ее противоречиях и контрастах.  

Искусство XX  века необычайно разнообразно. Очень сложно выделить одно 

ведущее стилевое направление: искусство XX  века представляется сплошным 

нагромождением стилей, направлений, течений и школ, одновременно 

взаимодействующих и противоборствующих между собой. Абстрактное искусство, 

экспрессионизм, символизм, неоклассицизм, акмеизм, дадаизм, сюрреализм, 

футуризм, урбанизм, примитивизм и многие другие стилевые направления 

отражают все многообразие искусства нового столетия. Объединяющим 

разностилевые явления в искусстве XX века   в одно целое является понятие 

«модернизм». 

Модернизм (лат. modernus -  современный, недавний) -  направление в 

искусстве, характеризующееся уходом от предшествующего исторического опыта 

художественного творчества вплоть до полного его отрицания.  

https://ru.wikipedia.org/wiki/%D0%9B%D0%B0%D1%82%D0%B8%D0%BD%D1%81%D0%BA%D0%B8%D0%B9_%D1%8F%D0%B7%D1%8B%D0%BA
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Параллельно с термином «модернизм» употребляется  термин «авангард». 

Авангард – «передовой отряд художников», чье творчество в большей степени 

радикально и не связано с традициями. Предполагается, что искусство авангарда 

опережает свое время.  

Существуют разные точки зрения о взаимодействии модернизма и авангарда. 

С одной стороны, авангард рассматривают в рамках модернизма как наиболее 

радикально-инновационное направление в искусстве первой половины XX 

столетия. С другой стороны, термином «авангард» обозначают только 

направления послевоенного периода, исключая связь с искусством модернизма. 

В любом случае, модернизм являлся эстетическим бунтом внутри искусства, 

внутри традиции. Авангард с его экспериментами ради эксперимента часто 

выходил за рамки традиций. У многих авангардистов на первом месте стояла 

задача «поразить», а не «отобразить». В результате крайних экспериментов их 

произведения теряли связь с подлинным искусством и становились искусством 

абсурда. 

Ярким примером отчуждения от подлинной сущности музыкального 

искусства является пьеса американского композитора Джона Кейджа «Четыре 

минуты тридцать три секунды» (1952 г.). Это трехчастное произведение, 

содержание которого должны составить звуки окружающей среды (например, 

покащливание в зале, шуршание программ), так как  сами музыканты (чаще 

пианист на сцене) на протяжении обозначенного отрезка времени в названии пьесы 

из своих инструментов не извлекают звуков. 

Необходимо отметить, что по истечению времени меняется отношение к 

тому или иному новаторству в искусстве: многое из того, что раньше считалось 

необычным, смелым, сейчас воспринимается достаточно традиционным и 

привычным.  

 

2. Экспрессионизм 

Экспрессионизм (от лат. expressio - «выражение») – течение 

в европейском искусстве эпохи модернизма (живопись, литература, музыка), 

получившее наибольшее развитие в первые десятилетия XX века, 

преимущественно в Германии и Австрии. Экспрессионизм стремится не столько к 

воспроизведению действительности, сколько к выражению эмоционального 

состояния автора.  

В музыке экспрессионизм, в первую очередь, связан с  творчеством 

Арнольда Шѐнберга и его ближайших сподвижников – Альбана Берга и Антона 

Веберна, представителей так называемой Нововенской школы.  

Главный смысл этого стиля - предельно острое выражение субъективных 

эмоций одинокой индивидуальности. Основные настроения - подавленность, тоска, 

отчаяние, страх, ужас. На первый план выдвигается эмоциональное состояние, 

становясь «главным героем» произведения.  

Творчество нововенцев демонстрирует характерный для экспрессионизма 

отказ от традиций: пересмотру и переоценке подвергаются все элементы 

музыкального языка: лад и тональность, гармония, музыкальная форма, мелодика, 

ритм, тембр, динамика, фактура. В основе музыкального языка  - речевая 

интонация, то возбужденная до вопля, то сникающая до бессильного шепота. 

Мелодика теряет свойства кантиленности, протяжности; насыщается 

https://ru.wikipedia.org/wiki/%D0%92%D1%82%D0%BE%D1%80%D0%B0%D1%8F_%D0%BC%D0%B8%D1%80%D0%BE%D0%B2%D0%B0%D1%8F_%D0%B2%D0%BE%D0%B9%D0%BD%D0%B0
https://ru.wikipedia.org/wiki/%D0%9B%D0%B0%D1%82%D0%B8%D0%BD%D1%81%D0%BA%D0%B8%D0%B9_%D1%8F%D0%B7%D1%8B%D0%BA
https://ru.wikipedia.org/wiki/%D0%95%D0%B2%D1%80%D0%BE%D0%BF%D0%B0
https://ru.wikipedia.org/wiki/%D0%98%D1%81%D0%BA%D1%83%D1%81%D1%81%D1%82%D0%B2%D0%BE
https://ru.wikipedia.org/wiki/%D0%9C%D0%BE%D0%B4%D0%B5%D1%80%D0%BD%D0%B8%D0%B7%D0%BC
https://ru.wikipedia.org/wiki/XX_%D0%B2%D0%B5%D0%BA
https://ru.wikipedia.org/wiki/%D0%93%D0%B5%D1%80%D0%BC%D0%B0%D0%BD%D0%B8%D1%8F
https://ru.wikipedia.org/wiki/%D0%90%D0%B2%D1%81%D1%82%D1%80%D0%B8%D1%8F
https://ru.wikipedia.org/wiki/%D0%90%D1%80%D0%BD%D0%BE%D0%BB%D1%8C%D0%B4_%D0%A8%D1%91%D0%BD%D0%B1%D0%B5%D1%80%D0%B3
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диссонантными  резкими скачками. Инструменты используются в нетрадиционных 

регистрах, с иным тембровым содержанием. 

Главное достижение композиторов Нововенской школы (особенно А. 

Шенберга) – создание музыкальной системы додекафонии, позднее ступившей  в 

их творчестве в новую стадию – появление метода серийной техники и 

пуантилизма. 

Додекафония возникла как реакция протеста против традиционной 

тональности мажора и минора с акцентом на терцовые аккорды (трезвучия, 

септаккорды) в рамках гармонической последовательности «Тоника – 

субдоминанта – доминанта». Додекафония представляет собой равноправие всех 

12-ти звуков в пределах октавы без главенства главной ступени – тоники, поэтому 

в теории музыки, в связи с произведениями нововенцев,  появился новый термин 

«атональность» (отсутствие тональности). Первое атональное произведение 

сочинено А. Шенбергом в 1908 году.  

Позднее свободная додекафония переросла в серийную технику, метод 

композиции большинства сочинений нововенцев. Основу  мелодии и гармонии 

составлял заранее сочиненный композитором  ряд из 12-ти неповторяющихся 

звуков (серия). Существовали четкие правила сочинения серии, направленные на 

избежание ассоциаций с мажором и минором, а также правила работы с серией. 

Позже в творчестве А. Веберна серийная техника затронула и другие 

параметры музыкального языка – длительности, паузы, динамику. Такая техника 

стала называться пуантилизмом (точечная манера письма). Ярким представителем 

пуантилизма в живописи является французский художник Поль Синьяк, а в музыке 

2-ой половины XX столетия – французский композитор Пьер Булез. 

Самые яркие произведения нововенцев  – монодрама «Ожидание» и 

вокальный цикл «Лунный Пьеро» А. Шѐнберга, ряд инструментальных и 

оркестровых пьес А. Веберна, опера «Воццек» А. Берга.  

XX век, век опустошительных мировых войн и катастроф, создал почву для 

того, чтобы экспрессионистские тенденции получили продолжение в разных 

стилях и индивидуальных манерах. «Экспрессионистский тонус» ощущается почти 

во всех «военных» симфониях крупнейших симфонистов XX столетия. Также в 

творчестве многих композиторов более позднего времени встречается 

использование серийной техники (И. Стравинский, Д. Шостакович, А. Муров, др.). 

 

Послушайте:  

 Шенберг А. Вокальный цикл Лунный Пьеро (отрывок) – 

www.youtube.com/watch?v=YcYKfWckT7s 

 Веберн А. Пять пьес для  оркестра, ор. 10 - www.youtube.com/watch?v=reqqQ-

kBJQ0 

 Берг А. Воццек (отрывок из современной постановки в Большом театре) - 

www.youtube.com/watch?v=vN1NLacZRDs 

 Булез П. Структуры (пуантилизм) 

 

3. Неоклассицизм 

Неоклассицизм ― термин для обозначения направления в музыке  XX века, 

представители которого имитировали стиль музыкальных сочинений XVII—XVIII 

веков, особенно позднего барокко и раннего классицизма. В противовес 

https://ru.wikipedia.org/w/index.php?title=%D0%9B%D1%83%D0%BD%D0%BD%D1%8B%D0%B9_%D0%9F%D1%8C%D0%B5%D1%80%D0%BE&action=edit&redlink=1
https://ru.wikipedia.org/wiki/%D0%90%D0%BD%D1%82%D0%BE%D0%BD_%D0%92%D0%B5%D0%B1%D0%B5%D1%80%D0%BD
https://ru.wikipedia.org/wiki/%D0%92%D0%BE%D1%86%D1%86%D0%B5%D0%BA
http://www.youtube.com/watch?v=YcYKfWckT7s
http://www.youtube.com/watch?v=reqqQ-kBJQ0
http://www.youtube.com/watch?v=reqqQ-kBJQ0
http://www.youtube.com/watch?v=vN1NLacZRDs
https://ru.wikipedia.org/wiki/XX_%D0%B2%D0%B5%D0%BA
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экспрессионистам, ниспровергающим традиции в музыкальном языке, 

неоклассики, напротив, демонстрировали упорядоченность, ясность и простоту. 

Пик популярности неоклассицизма пришѐлся на 1920-е и 1930-е годы. 

Композиторы охотно использовали жанровые и стилистические черты (форму, 

технику композиции, гармонию, фактуру) обоих исторических периодов, не 

особенно их различая. В последнее время термин «неоклассицизм» употребляется 

достаточно широко: под ним понимаются не только стилизации венской классики и 

барокко, но также «эстетические реконструкции» других исторических периодов, 

отличных от романтизма.  

Яркие примеры неоклассицизма в зарубежной музыке  - произведения 

французского композитора Эрика Сати («Бюрократическая сонатина»),  Игоря 

Стравинского (балет «Пульчинелла», Симфония псалмов). 

 

Послушайте: 

 Стравинский И. Оркестровая сюита на темы итальянского композитора 

Перголези «Пульчинелла», 2 часть «Серенада» 

 Стравинский И. Симфония псалмов, 3 часть 

 Сати Э. Бюрократическая сонатина 

 

4. Неофольклоризм 

Неофольклоризм – стилевое направление в европейской музыке 1-й трети 

XX века.  Неофольклоризм развивался параллельно с неоклассицизмом и был 

противоположностью бережному отношению с фольклорным материалом 

русскими композиторами, прежде всего членами «Могучей кучки».  

Отличительные особенности неофольклоризма – сочетание элементов 

фольклора  с приемами современной музыки (диссонирующие звучания, 

нерегулярный метр, остинатная техника). 

Первые представители неофольклоризма – венгерский композитор Бела 

Барток и Игорь Стравинский (балет «Весна священная», кантата «Свадебка»).  

Яркими образцами неофольклоризма являются кантаты немецкого 

композитора Карла Орфа «Кармина Бурана» и «Триумф Афродиты» 

 

Послушайте: 

 Карл Орф. Кармина Бурана (хор «О, Фортуна»). 

 Карл Орф. Триумф Афродиты, 4 и 7 части  кантаты 

 

5. Музыкальный авангард 2-ой половины XX столетия 

Искусство 2-ой половины XX века, причисляемое к искусству авангарда, 

представляет собой период поисков и крайних экспериментов в области звучания, 

музыкальной формы, исполнительства, способов сочинения.  Появились новые 

стилевые направления и методы композиции – конкретная музыка, электронная 

музыка, алеаторика, сонористика, пуантилизм, др. 

Конкретная музыка – музыкальное направление, когда композитор свое 

произведение строит на сочетании шумов и звуков природного происхождения. В 

качестве звукового материала конкретной музыки могут использоваться, например, 

звук падающих капель воды, шум поезда, голоса птиц, скрип двери, вздохи, крики, 

фрагменты речи, пение человека, фрагменты звучания акустических музыкальных 

инструментов и т.п.  
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Одним из ранних представителей конкретной музыки является французский 

композитор-инженер Пьер Шеффер (1910-1995). Среди его произведений - Этюд с 

турникетом для ксилофона, колоколов, колокольчиков и двух детских игрушечных 

машин, Этюд с кастрюлями, Этюд с железными дорогами, где использованы 

записи звуков локомотивов, вагонов, сирен. В 20-минутной Симфонии для одного 

человека П. Шеффера и П. Анри слышны крики, вздохи, отрывки разговоров, 

шепот и плач,  шаги, стук в дверь.  

В произведениях конкретной музыки использовались как реалистические 

узнаваемые звуки, так и деформированные до неузнаваемости с помощью 

специальных магнитофонных устройств. 

 

Послушайте:  

 Пьер Шеффер и Анри. Симфония для одного человека 

 Пьер Шеффер. Апостроф www.youtube.com/watch?v=q2o9VyuJSD4 

 

Электронная музыка - музыка, созданная с  

использованием электромузыкальных инструментов и электронных технологий (с 

последних десятилетий XX века - компьютерных технологий).  

Электронная музыка оперирует звуками, которые способны 

издавать электронные и электромеханические музыкальные инструменты, а также 

звуками, возникающими при помощи различного рода преобразователей 

(магнитофоны, генераторы, компьютерные звуковые карты, звукосниматели и тому 

подобные), которые в принципе  не являются музыкальными инструментами.  

К электронной музыке обращались многие композиторы – немецкий 

композитор К. Штокхаузен (1928-2007), итальянский композитор  Л. Берио (1925 – 

2003), французский композитор Э. Варез (1883-1965), др. Очень часто в их 

произведениях электронные звучания сочетались с возможностями конкретной 

музыки, звуками человеческой речи, а также тембрами традиционных 

музыкальных инструментов. 

Особенность электронной музыки – связь музыкального искусства с 

техникой и наукой. Во многих городах Европы (Кельн, Париж, Милан, Рим) 

создавались экспериментальные студии, где звукоинженерами препарировался 

музыкальный звук. Постепенно многие крайние эксперименты свелись к нулю; в то 

же время    выразительными возможности электронного звучания пользуются  

многие композиторы современности. 

 

Послушайте:  

 Эдгар Варез. Экваториал для баса или одноголосного хора, 8-ми  медных 

духовых, фортепиано, органа, двух терменвоксов (волн Мартено) и 6-ти 

ударных инструментов 

 Эдгар Варез. Электронная поэма 

 Карлхайнц Штокхаузен. Пение отроков 

 Карлхайнц Штокхаузен. Контакты 

 

Сонористика (сонорика,  от лат. sonorus — звонкий, звучный, шумный)   - 

техника, в которой на первый план выдвигаются необычное сочетание тембров и  

красочность звучания. 

https://ru.wikipedia.org/wiki/%D0%AD%D0%BB%D0%B5%D0%BA%D1%82%D1%80%D0%BE%D0%BC%D1%83%D0%B7%D1%8B%D0%BA%D0%B0%D0%BB%D1%8C%D0%BD%D1%8B%D0%B5_%D0%B8%D0%BD%D1%81%D1%82%D1%80%D1%83%D0%BC%D0%B5%D0%BD%D1%82%D1%8B
https://ru.wikipedia.org/wiki/%D0%AD%D0%BB%D0%B5%D0%BA%D1%82%D1%80%D0%BE%D0%BD%D0%BD%D1%8B%D0%B5_%D0%BC%D1%83%D0%B7%D1%8B%D0%BA%D0%B0%D0%BB%D1%8C%D0%BD%D1%8B%D0%B5_%D0%B8%D0%BD%D1%81%D1%82%D1%80%D1%83%D0%BC%D0%B5%D0%BD%D1%82%D1%8B
https://ru.wikipedia.org/wiki/%D0%AD%D0%BB%D0%B5%D0%BA%D1%82%D1%80%D0%BE%D0%BC%D0%B5%D1%85%D0%B0%D0%BD%D0%B8%D1%87%D0%B5%D1%81%D0%BA%D0%B8%D0%B5_%D0%BC%D1%83%D0%B7%D1%8B%D0%BA%D0%B0%D0%BB%D1%8C%D0%BD%D1%8B%D0%B5_%D0%B8%D0%BD%D1%81%D1%82%D1%80%D1%83%D0%BC%D0%B5%D0%BD%D1%82%D1%8B
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Создателем этого направления является венгр Дьердь Лигети (1923-2006), 

бывший последователь замечательного венгерского композитора Белы Бартока. В 

произведениях Лигети мелодия и ритм отходят на второй план; основное 

выразительное средство – «звуковое пятно», «размытые звучания», разная степень 

громкости и плотности которых и составляют основную драматургию 

произведения. Широкой публике Лигети стал известен благодаря использованию 

его музыки в фильме Стэнли Кубрика «Космическая одиссея» (2001).  

Появление и интенсивное развитие сонорики в музыке XX века стало 

важнейшим музыкально-историческим событием. Сформировалось новое 

композиторское мышление, возникли новые приемы работы авторов со звуком, 

тембром и фактурой. Нерасчлененные звуковые массы, контрасты звуковых точек, 

микрохроматические расщепления отдельных звуков и другие звуковые новации в 

сонорных произведениях привели к отказу от традиционной нотной записи: на 

смену пришла графическая запись, состоящая из линий, пятен и символов.  

Сонористикой как эффектным музыкально-выразительным средством 

пользуются многие композиторы  второй половины XX столетия: О. Мессиан 

(Франция),  В. Лютославский и  К. Пендерецкий (Польша), Л. Ноно (Италия), др. 

 

Послушайте:  

 К. Пендерецкий. «Плач по жертвам Хиросимы» 

 Д. Лигети. Атмосферы 

 

 леато рика (случайность, игральная кость)  - метод композиции в 

современной музыке, допускающий случайные отношения между элементами 

музыкальной ткани (в том числе нотного текста) и музыкальной формы и 

предполагающий неопределѐнность или случайную последовательность этих 

элементов при сочинении или исполнении произведения. 

Как метод композиции алеаторика развилась в противовес строгому 

варианту сериальной музыки (пуантилизму), в технике которой соблюдался 

строгий математический расчет всех параметров музыкального языка (ритм, 

звуковысотность, штрихи, динамика, тембр). 

С использованием алеаторики музыкальная композиция строиться на основе 

ходов шахматной игры, числовых комбинаций, разбрызгивания чернил на нотной 

бумаге, бросания игральных костей (отсюда название).  

Иногда алеаторика применяется при исполнении произведения, когда 

музыканты произвольно меняют разделы пьесы. Иногда используются  

одновременная несогласованная игра нескольких  оркестров (произведение К. 

Штокхаузена  «Группы»), коллективная импровизация оркестровых  музыкантов, 

играющих «кто во что горазд».  

Первые попытки использования элементов случайности в музыкальном  

творчестве были предприняты американским композитором Джоном Кейджем  в 

1951 году. Позже к алеаторике стали обращаться многие современные 

композиторы, воспринимая ее как символ хаоса и разрушения и в этом значении 

используя ее в своих крупных произведениях (В. Лютославский, К. Пендерецкий, 

др.).  

 

Послушайте: 

 Джон Кейдж. Музыка перемен 

https://ru.wikipedia.org/wiki/%D0%9A%D0%BE%D0%BC%D0%BF%D0%BE%D0%B7%D0%B8%D1%86%D0%B8%D1%8F_(%D0%BC%D1%83%D0%B7%D1%8B%D0%BA%D0%B0)
https://ru.wikipedia.org/wiki/%D0%A4%D0%BE%D1%80%D0%BC%D0%B0_%D0%BC%D1%83%D0%B7%D1%8B%D0%BA%D0%B0%D0%BB%D1%8C%D0%BD%D0%B0%D1%8F
https://ru.wikipedia.org/wiki/%D0%A1%D0%B5%D1%80%D0%B8%D0%B0%D0%BB%D0%B8%D0%B7%D0%BC
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 Джон Кейдж. Таинственное приключение 

 Джон Кейдж. Прелюдия для медитации 

 

6. Музыка реалистического направления  
Развитие музыкального профессионального творчества в XX столетии 

проходило не только под знаком отрицания традиций и эксперимента, Иной путь 

избрали композиторы, пытаясь соединить сложившиеся традиции в области 

музыкального языка и  особенности своей национальной музыкальной культуры. 

Ярким образцом  подобного синтеза является творчество американского 

композитора Джорджа Гершвина (1898-1937),  которому удалось гармонично 

«вписать» джазовые ритмы и интонации в традиционные формы классической 

музыки. Его опера «Порги и Бесс», «Рапсодия в стиле блюз», Концерт для 

фортепиано с оркестром, инструментальные пьесы и песни стали истинно 

американскими по духу и колориту сочинениями.  

Во 2-ой половине  XX столетия создателем своего музыкального стиля на 

основе взаимодействия джаза и классической музыки, получившего название 

«танго нуэво»,  является аргентийский музыкант и композитор Астор Пьяццолла 

(1921-1992).  

 

Послушайте: 

 Гершвин Дж. Рапсодия в стиле блюз 

 Гершвин Дж. Опера «Порги и Бесс»: Колыбельная Клары, куплеты 

Спортинга Лайфа; 

 Гершвин Дж. Песня «The man I love» 

 Пьяццолла А. «Либертанго» («Танго свободы») 

 Пьяццолла А. Концерт  «Центральный парк» (1987) 

 

Домашнее задание: 

1. Послушайте указанные в тексте произведения. 

2. Дайте определение понятиям «модернизм» и «авангард». 

3. Дайте краткую характеристику каждому музыкальному стилевому 

направлению и укажите их ярких представителей.  

 

Тема «Творческий облик И. Стравинского» (уроки 3-4) 

Стравинский Игорь Федорович (1882-1971) – композитор, дирижер,  

пианист, один из самых значимых деятелей мирового музыкального искусства  XX 

века.  

 

1. Основные факты биографии и творчества композитора 

1. Игорь Стравинский родился в 1882 году под Петербургом, в семье 

профессиональных музыкантов: отец – оперный певец, солист Мариинского театра, 

мать  - пианистка.  

2. После окончания гимназии Игорь Стравинский получил юридическое 

образование в Санкт-Петербургском университете; в частном порядке занимался 

музыкой у Н.А. Римского-Корсакова. 

3. Большую роль в творческой биографии И. Стравинского сыграл Сергей 

Дягилев, с которым молодой композитор стал сотрудничать с 1909 года. Сергей 

https://ru.wikipedia.org/wiki/%D0%9B%D0%B8%D0%B1%D0%B5%D1%80%D1%82%D0%B0%D0%BD%D0%B3%D0%BE
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Дягилев – театральный и художественный деятель, антрепренер, организатор 

«Русских сезонов» в Париже и труппы «Русский балет Дягилева», популяризатор 

русской музыки за рубежом.  

По заказу С. Дягилева Стравинский написал три балета: «Жар-Птица» 

(1910), «Петрушка» (1911), «Весна священная» (1913). Дружба и сотрудничество с  

Дягилевым продолжалась до  1928 года, года смерти руководителя «Русских 

сезонов». В 20-е годы для балетной труппы Дягилева композитор напишет балеты 

«Пульчинелла» (1918) и   «Аполлон Мусагет». 

4. С 1910 года И. Стравинский неоднократно совершает поездки во 

Францию; знакомится с известными французскими композиторами. С 1914 года 

вместе с семьей живет  в Швейцарии; с 1920 года обосновывается во Франции.    В 

1934 году Стравинский принял французское гражданство, в 1935 году  издал 

мемуары на французском языке под названием «Хроника моей жизни». 

Стравинский оставался во Франции до 1940 года.  

Позже Стравинский вспоминал парижские годы как самое несчастливое 

время его жизни:  В 1938 году  умерла его старшая дочь Людмила, в 1939 году -  

его жена и мать.   

5. С 1936 года Стравинский периодически ездил с гастролями в США. В 

связи с начавшейся войной Стравинский принял решение переехать в США;  

1945 году он получил американское гражданство.  

6. На протяжении десятилетий Стравинский активно гастролировал как 

дирижѐр (преимущественно собственных сочинений) в Европе и США Осенью 

1962 года впервые после долгого перерыва он приезжал на гастроли в СССР, 

дирижировал своими сочинениями в Москве и Ленинграде.  

7. Игорь Стравинский умер в 1971 году от сердечной недостаточности;  

похоронен в Италии (Венеция), на  «русской»  части кладбища, недалеко от 

могилы Сергея Дягилева.  

 

2. Краткая характеристика творчества композитора 

Игорь Стравинский  - один из самых универсальных композиторов; работал 

практически во всех современных ему стилях и жанрах. В его творческом наследии 

-  оперы, балеты, симфонии, кантаты и оратории, концерты для солирующих 

инструментов с оркестром, камерная инструментальная и вокальная музыка. 

Творчество Стравинского подразделяют на три периода — русский, 

неоклассический и серийный в зависимости от ведущей в данный период 

тематической, стилистической или композиционной идеи.  

Русский период (1908 – 1923). В это время Стравинского интересовала 

русская тематика - народная сказка, языческая обрядовость, городские бытовые 

сцены, сюжеты из русской литературы.   

В  этот период создаются:  

 балеты «Петрушка», «Жар-птица», «Весна священная»; 

  «Байка про Лису, Петуха, Кота да Барана», веселое представление с пением 

и музыкой, по мотивам русских народных сказок; 

 «История солдата» («сказка о беглом солдате и чѐрте, читаемая, играемая и 

танцуемая, в 2 частях»);   

 опера «Мавра» по поэме Пушкина «Домик в Коломне»; 

 хореографическая кантата «Свадебка».  

 

https://ru.wikipedia.org/wiki/%D0%94%D1%8F%D0%B3%D0%B8%D0%BB%D0%B5%D0%B2,_%D0%A1%D0%B5%D1%80%D0%B3%D0%B5%D0%B9_%D0%9F%D0%B0%D0%B2%D0%BB%D0%BE%D0%B2%D0%B8%D1%87
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В балете «Петрушка» представлен мир  русской ярмарки с ее озорными 

плясками, балаганами, уличными наигрышами шарманки и гармоники. На фоне 

праздничного разгула толпы представлены трагические смятения кукольного героя 

Петрушки, обманутого ветреной Балериной.  

В балете «Весна священная» представлены  картины языческой Руси. Как 

такового сюжета в балете нет. Стравинского прежде всего интересовала обрядовая 

тема:  «светлое воскресение природы», праздник Священной весны;  мужские 

игры, демонстрирующие силу и удаль; обряд поклонения земле с ритуальным 

поцелуем земли Старейшим-мудрейшим; избрание из девушек великой жертвы, 

заступницы племени. 

Стремясь передать «варварский» дух далекой древности, Стравинский  

применил дерзкие созвучия, стихийные ритмы, необычные оркестровые краски.  

Неоклассический период (1920—1953). Творчество Стравинского в этот 

период отличается  многообразием манер и «истоков»: композитор пишет музыку в 

стиле  Баха и Люлли, Перголези и Гайдна, Моцарта и Вебера, Бетховена и 

Чайковского. Несмотря на существующие разные стилевые модели, музыка 

произведений этого периода  самобытна и современна.  

К произведениям этого периода относятся: 

 балет с пением  «Пульчинелла» (музыка на основе тем, фрагментов 

сочинений и пьес итальянского композитора Перголези); 

 балет-аллегория «Поцелуй феи» (по сказке Андерсена «Снежная королева»);  

 балет «Апполон Мусагет»; 

 мелодрама «Персефона»; 

 опера-оратория «Царь Эдип» (по трагедии Софокла); 

 опера «Похищение повесы». 

 Симфония До мажор; 

 Симфония в трех движениях; 

 Симфония псалмов для хора и оркестра. 

 

Серийный период творчества  (1953—1968). В этот период композитор 

осваивает додекафонную и серийную технику. На основе этой техники создаются 

его последние произведения: 

 Септет (камерно-инструментальное произведение для 7-ми инструментов); 

 балет «Агон»; 

 кантата «Трени» (Плач пророка Иеремии, на латинский текст из Ветхого 

Завета); 

 кантата «Проповедь, притча и молитва»; 

 опера-балет «Потоп»;  

 Три песни из Уильяма Шекспира, др. 

  

Творчество Стравинского разнообразно не только в жанровом и 

стилистическом отношениях: оно отличается широким кругом интересов 

композитора: в его творчестве представлена сказочная, обрядовая, религиозная, 

древнегреческая, современная тематика.  

Также его творчеству присуще новаторство в области ритма, создании 

синтетических жанров (опера-оратория, кантата-симфония, балет-кантата и др.). 
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Домашнее задание: 

1. Расскажите основные факты из биографии И. Стравинского. 

2. Дайте краткую характеристику каждому периоду творчества композитора. 

3. Назовите основные произведения из каждого периода. 

4. Послушайте: 

- Оркестровая сюита на музыку из балета «Жар-Птица»: Хоровод царевен, 

Поганый пляс, Колыбельная;  

- «Весна священная»: 1 часть «Поцелуй земли»: Весенние гадания. Пляски 

щеголих;  

- Симфония псалмов, часть 3. 

 

Тема «Основные тенденции в развитии русской музыки после 1917 года до 

середины XX века: искусство и время» (урок 5) 

1917 год – рубежный в истории отечественной музыки: начинается новый 

период в ее развитии  – советский. Отношение к Октябрьской революции 1917 года 

у творческой интеллигенции было неоднозначным. С одной стороны, отъезд за 

границу  С. Рахманинова, Ф. Шаляпина, И. Стравинского, С. Прокофьева; с другой 

-  необычайная творческая активность новых художников, писателей, поэтов, 

музыкантов. 

В развитии отечественной музыки ХХ века можно выделить несколько 

периодов: 

 первый: с 1917 – до конца 1920-х годов; 

 второй: 1930-е годы; 

 третий: годы войны; 

 четвертый: послевоенные годы – до середины 1950-х (1958); 

 пятый: с середины 1950-х до конца века. 

 

Первый период: с 1917 – до конца 1920-х годов 

В этот период искусство остро реагировало на события времени. Ведущим 

становится лозунг: «Искусство принадлежит народу», а художественное 

творчество понимается как выражение массовых жанров. Появляются декреты о 

национализации консерваторий, театров, музеев.  

Система управления культурой осуществлялась Наркоматом 

просвещения во главе с А.В. Луначарским. Перед новым правительством стояла 

задача ликвидации культурной отсталости населения. Это время 

характеризуется расцветом художественной самодеятельности, концертной жизни; 

популярными становятся митинги, лекции, агитации. Большинство концертов, 

съездов, вечеров, театральных спектаклей начиналось и заканчивалось пением 

«Интернационала», пением, в котором участвовали и артисты и публика. 

В 20-е годы создаются различные организации и творческие объединения: 

«Ассоциация современных музыкантов» (АСМ), «Российская ассоциация 

пролетарских музыкантов» (РАПМ); создавались ПРОКОЛЛЫ (производственные 

коллективы). Все эти организации преследовали разные задачи. Со временем 

между РАПМ и АСМ развернулась острая борьба. 

Российская ассоциация пролетарских музыкантов считала, что нужно 

создавать искусство для пролетариата; в свои сочинения  включали 
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революционные песни; ввели в практику совместное создание музыкальных 

произведений. 

 Ассоциация современных музыкантов объединяла музыкантов не только 

молодых, но и разных возрастов и стилистических ориентаций: Ю.  Шапорина, В. 

Шебалина, Д. Шостаковича, А. Мосолова, др. Композиторы стремились писать 

произведения, отвечающие духу времени. Это коллективы просуществовали до 

1932 года. 

В 1932 году вышло постановление Всесоюзной коммунистической партии 

большевиков  о роспуске всех этих организаций. Появляются средства пропаганды 

новых идей: немое кино и радиовещание. В это же время зародились первые 

джазовые оркестры, ансамбли шумовых инструментов («шумовики»). 

Для музыкального искусства этого периода  характерно: 

1. Главным жанром была советская массовая песня. 

2. Развивалась театральная музыка: ставятся оперы Прокофьева, балеты 

Стравинского, оперы других композиторов на темы гражданской войны,   

освободительных движений. 

3. Развивается жанр симфонии  в творчестве Н. Мясковского, Д. Шостаковича, 

Ю. Шебалина. 

4. Началось становление отечественной школы исполнителей -  с концертами 

выступают выдающиеся музыканты: пианисты К. Игумнов, А. 

Гольденвейзер, Г. Нейгауз, В. Софроницкий, М. Юдина, скрипач Д. Ойстрах, 

виолончелисты С. Ширинский, С. Кнушевицкий. 

5. Возникают коллективы: «Персимфанс» (первый симфонический ансамбль,   

оркестр без дирижера);  струнные квартеты им. Глазунова, им. Бетховена;  

ансамбль красноармейской песни под управлением А. Александрова, др. 

 

Второй период: 30-е годы 

30-е годы -  одно из самых сложных десятилетий в жизни страны: его 

характеризуют ускоренная индустриализация, коллективизация, идеи 

укрепления многонационального государства.  
В 30-е годы были созданы творческие союзы советских писателей, 

музыкантов, художников под единой политической платформой. После распада 

СССР Союз композиторов СССР прекратил своѐ существование; его 

правопреемником стал Союз композиторов России. 
Советское искусство направлялось партией; оно должно было отвечать 

определенным критериям – доступности, народности, реалистичности. 

Предпочтение отдавалось крупным жанрам – оратории и кантате, способным 

отражать исторические и патриотические темы. В этот период создаются кантаты 

С. Прокофьева «К 20-летию Октября», «Александр Невский»,  «Здравица»;  

симфония-кантата Ю. Шапорина «На поле Куликовом». 

Также композиторы обращаются к литературной теме: появляются 

балеты «Ромео и Джульетта» С. Прокофьева (В. Шекспир), «Бахчисарайский 

фонтан» Б. Асафьева (А. Пушкин);  оперы «Катерина Измайлова» Д. 

Шостаковича (Н. Лесков), «Тихий Дон» И. Дзержинского (М. Шолохов), 

«Семен Котко» С. Прокофьева (В. Катаев). В этот период получают развитие  

жанры   киномузыки и  оперетты. 

 

https://ru.wikipedia.org/wiki/%D0%A0%D0%B0%D1%81%D0%BF%D0%B0%D0%B4_%D0%A1%D0%A1%D0%A1%D0%A0
https://ru.wikipedia.org/wiki/%D0%A0%D0%B0%D1%81%D0%BF%D0%B0%D0%B4_%D0%A1%D0%A1%D0%A1%D0%A0
https://ru.wikipedia.org/wiki/%D0%A1%D0%BE%D1%8E%D0%B7_%D0%BA%D0%BE%D0%BC%D0%BF%D0%BE%D0%B7%D0%B8%D1%82%D0%BE%D1%80%D0%BE%D0%B2_%D0%A0%D0%BE%D1%81%D1%81%D0%B8%D0%B8
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Третий период: годы Великой отечественной войны (1941-1945) 
В этот период было создано огромное количество произведений в различных 

жанрах. Многие музыканты были  призваны в армию; другие трудились  в рядах 

ополчения (Свиридов, Шостакович). Значительная роль принадлежала фронтовым 

бригадам, дававшим  концерты между боями;  среди выступавших на линии фронта 

-  певица  К. Шульженко, пианист Э.  Гилельс, скрипач Д. Ойстрах, Бетховенский 

квартет. Музыкальная  и концертная жизнь не прекращалась, хотя с начала войны 

многие коллективы были эвакуированы вглубь России.  

Среди музыкальных жанров основное место занимала песня как мгновенный 

отклик на события. Композиторами  (Блантер, Богословский, Фрадкин, Соловьев-

Седой) создавались разные жанровые варианты песни: героико-патриотическая, 

драматическая, лирическая, сатирическая, песня-шутка.     

Трагическое ощущение бедствия нашло воплощение и в других жанрах 

непрограммной музыки. Например, тема войны ярко предстает в Пятой симфонии 

С. Прокофьева, Второй симфонии Т. Хренникова,  симфониях Н. Мясковского 

(№№ 22, 24),  Второй симфонии А. Хачатуряна, симфониях Д. Шостаковича 

(№№7, 8).   

 
Четвертый период:  послевоенные годы – до середины 1950-х (1958) 

Послевоенное время – один из самых тяжелых периодов в творчестве 

крупных профессиональных композиторов. Со стороны Коммунистической партии 

продолжал существовать тотальный контроль над творчеством: постоянно 

проводились собрания; обсуждался репертуар театров, творческих коллективов; 

большую роль играла цензура.   

В  1948 году вышло постановление ЦК ВКП (б) «Об опере В.И. Мурадели 

«Великая дружба», в котором ряд известных композиторов  (Д. Шостакович, С. 

Прокофьев, Н. Мясковский, А. Хачатурян, Д. Кабалевский) был объявлен чуждым 

советскому народу, что их музыка трудна для понимания и слишком 

космополитична.  Все эти композиторы были названы формалистами, после чего 

началась их настоящая травля в прессе. 

Несмотря на всю трагичность ситуации в этот период создаются великие 

произведения: Седьмая симфония С. Прокофьева, Десятая и Одиннадцатая 

симфонии Д. Шостаковича, балет «Спартак» А. Хачатуряна, др.   

С 1958 до середины 1960-х годов в музыкальном искусстве происходят 

колоссальные перемены. Были реабилитированы многие композиторы. Звучит 

много музыки Прокофьева, Шостаковича. В 1962 году была принята к постановке 

опера Шостаковича «Катерина Измайлова». 

 

Домашнее задание: 

1. Дайте краткую характеристику 4-м из пяти периодов в развитии 

русской музыки после 1917 года. 

2. Послушайте: 
Глиэр Р. Концерт для голоса с оркестром  

Шостакович Д. Концерт для фортепиано с оркестром № 1 

Кабалевский Д. Увертюра к опере «Кола Брюньон»  

Хачатурян А. Балет «Гаянэ»: Танец с саблями 
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Тема «Творческий облик С.С. Прокофьева. Кантата «Александр Невский» 

(урок 6) 

Сергей Сергеевич Прокофьев (1891 – 1953) –  композитор, пианист, 

дирижер. Творчество его универсально и многолико в жанровом и тематическом 

отношении.  

 

1. Основной перечень произведений композитора по жанрам 

Оперы: «Игрок» (по Достоевскому), «Любовь к трем апельсинам» (по Гоцци), 

«Семен Котко» (по В. Катаеву), «Война и мир» (по Л. Толстому), «Повесть о 

настоящем человеке» (по Б. Полевому). 

Балеты: «Ромео и Джульетта», «Золушка», «Сказ о каменном цветке». 

Для хора и солистов с оркестром: Кантата к 20-летию Октября на тексты К. 

Маркса, В. И. Ленина и И. В. Сталина, кантата «Александр Невский», оратория 

«На страже мира» (слова С. Маршака). 

Для оркестра: Семь симфоний, Симфоническая сказка для детей «Петя и волк»; 3 

сюиты на музыку к балету «Ромео и Джульетта». 

Музыка к кинофильмам: «Александр Невский», «Котовский», «Лермонтов», 

«Иван Грозный». 

Концерты для солирующих инструментов с оркестром: пять концертов для 

фортепиано с оркестром, два концерта для скрипки с оркестром, концерт для 

виолончели с оркестром. 

Инструментальные ансамбли: сонаты для двух скрипок, соната для флейты и 

фортепиано, 2 струнных квартета. 

Для фортепиано:  девять сонат для фортепиано, пьесы для фортепиано, циклы 

пьес «Сказки старой бабушки», «Мимолетности», «Музыка для детей»,  

Романсы, песни, музыка к спектаклям драматического театра. 

Литературные сочинения:  

Автобиография. 2-е изд. М.: Советский композитор, 1982.  

Дневник 1907 - 1933: в 3 т. Париж, 2002. 

 

2. Краткая биография С. Прокофьева 

Сергей Прокофьев прожил яркую, насыщенную творческую жизнь; был 

знаком со многими выдающимися людьми в сфере искусства. Уехав на Запад в 

самом начале революции и прожив там 15 лет, композитор стал одним из немногих 

«возвращенцев», что обернулось для него глубокой личной трагедией: в 1948 году, 

в результате выхода  постановления ЦК ВКП (б) «Об опере В.И. Мурадели 

«Великая дружба», Прокофьев попал в опальный список композиторов, 

осужденных за «формализм» и чуждость музыки простому народу.   

В 1948 году первая жена Прокофьева, испанская певица Лина Льюбере, была 

арестована за «шпионаж»  и приговорена к 20-ти годам лишения свободы; за 

отсутствием состава преступления была освобождена в 1956 году.  

Прокофьев С.С. умер в 1953 году, и по иронии судьбы его похороны совпали 

с днем похорон И.В. Сталина: в этой связи смерть композитора осталась 

незамеченной. Ниже в таблице отмечены самые яркие биографические и 

творческие факты из жизни композитора: 

https://ru.wikipedia.org/wiki/%D0%9A%D0%B0%D0%BD%D1%82%D0%B0%D1%82%D0%B0_%D0%BA_%D0%B4%D0%B2%D0%B0%D0%B4%D1%86%D0%B0%D1%82%D0%B8%D0%BB%D0%B5%D1%82%D0%B8%D1%8E_%D0%9E%D0%BA%D1%82%D1%8F%D0%B1%D1%80%D1%8F
https://ru.wikipedia.org/wiki/%D0%9C%D0%B0%D1%80%D0%BA%D1%81,_%D0%9A%D0%B0%D1%80%D0%BB
https://ru.wikipedia.org/wiki/%D0%9C%D0%B0%D1%80%D0%BA%D1%81,_%D0%9A%D0%B0%D1%80%D0%BB
https://ru.wikipedia.org/wiki/%D0%9B%D0%B5%D0%BD%D0%B8%D0%BD,_%D0%92%D0%BB%D0%B0%D0%B4%D0%B8%D0%BC%D0%B8%D1%80_%D0%98%D0%BB%D1%8C%D0%B8%D1%87
https://ru.wikipedia.org/wiki/%D0%A1%D1%82%D0%B0%D0%BB%D0%B8%D0%BD,_%D0%98%D0%BE%D1%81%D0%B8%D1%84_%D0%92%D0%B8%D1%81%D1%81%D0%B0%D1%80%D0%B8%D0%BE%D0%BD%D0%BE%D0%B2%D0%B8%D1%87
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Рождение Прокофьев родился 11 (23) апреля 1891 года в селе Сонцовка 

Екатеринославской губернии (ныне Донецкая область), в 

семье управляющего имением, агронома по образованию. 

Начальное 

музыкальное 

воспитание  и 

первые наставники 

- мать (фортепиано); 

- приглашение на лето  в Сонцовку по рекомендации С. И. 

Танеева его ученика, молодого композитора Р. М. Глиэра (с 

1902 г.; сочинение) 

Первые сочинения К 13 годам были написаны  четыре оперы, симфония, две 

сонаты и множество фортепианных пьес. 

Петербургская 

консерватория 

1904-1909: теория композиции; учился у А.К. Лядова, Н.А. 

Римского-Корсакова. 

1909-1914: фортепиано (премия Антона Рубинштейна; диплом 

с отличием) 

Отзывы о первых 

сочинениях 

Заслужил репутацию музыкального хулигана:  музыка 

Прокофьева  отличается дерзостью выразительных средств, 

«варваризмами».  Так, Первый фортепианный концерт 

называли «футбольным» за четкую ритмику, ударные сухие 

звучания. 

Сотрудничество с 

Сергеем 

Дягилевым (с 1914 

года) 

В 1914 году руководитель знаменитой балетной труппы С. П. 

Дягилев заказывает молодому композитору балет «Ала и 

Лоллий». В репертуаре труппы были «Жар-птица», 

«Петрушка» и «Весна священная» Стравинского, балет на 

музыку оперы Римского-Корсакова «Золотой петушок». 

Однако созданная Прокофьевым музыка к  балету Дягилева 

не устроила:  музыка несостоявшегося балета вошла потом в 

«Скифскую сюиту» (1916). 

В 1915 году  Дягилев снова обращается к Прокофьеву с 

предложением сотрудничества. Новый балет — «Сказка про 

шута, семерых шутов перешутившего» (1915) была 

поставлена труппой Дягилева в 1921 году. 

Произведения до 

1921 года 

- вокальная пьеса «Гадкий утенок», в которой проявилась 

удивительная своеобразная лирика Прокофьева, умение 

омузыкалить русскую речь, создать свободный, живой и 

напевный речитатив; 

- Фортепианный цикл «Сарказмы», в котором господствует 

стихия гротеска, озорства, злого скепсиса; 

-  две оперы «Игрок» по Достоевскому и «Любовь к трем 

апельсинам» по К. Гоцци; 

- Скифская сюита; 

- вокальный цикл на пять стихотворений Анны Ахматовой, 

подлинный лирический шедевр, покоряющий чистотой и 

силой чувства; 

-  Классическая симфония; 

-  Третий фортепианный  и Первый скрипичный  концерты 

С 1918 г.: выезд за 

рубеж (не считался 

эмигрантом, 

период гастролей 

Через всю страну, охваченную пожаром гражданской войны, 

поездом из Петрограда до Владивостока Прокофьев в итоге  

добирается до Токио, где проводит два месяца в ожидании 

визы на въезд в США. 
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до 1933 г.)  

Завоевание 

Америки 

Поначалу американская аудитория не проявляла к нему 

интереса: средний слушатель интересовался только тем, что 

имело громкий успех в Европе. Прошло целых два года, и  

Прокофьев убедился, что в Америке ему делать нечего. 

Жизнь в Париже Он отправился в Париж, где снова встретился с Дягилевым и 

начал с ним сотрудничать. Франция на несколько лет стала 

основным пристанищем музыканта. Несколько раз он 

выезжал в США с гастролями, исполняя в основном 

собственные произведения, бывал в Лондоне. 

В Париже Прокофьев познакомился  с молодой испанской 

певицей Линой Льюберой, которая стала его женой. 

  В Париже Прокофьев сближается с композиторами 

Онеггером, Мийо и Пуленком, общается с деятелями русского 

эмигрантского искусства.  Весной 1926 года он проводит ряд 

концертов в Италии, гастролирует в Лондоне, Антверпене, 

Брюсселе, Барселоне, Берлине, США. 

Гастроли в СССР В 1927, 1929 и 1932 годах Прокофьев приезжает с гастролями 

в СССР, где его  ожидает большой успех. Проводя на родине 

немногие недели, композитор не мог представить себе 

подлинных реалий жизни в стране под властью тоталитарного 

режима (правда,  тогда, до середины 30-х годов, время, по 

крылатому выражению Анны Ахматовой, было еще 

«относительно вегетарианское»). Первые впечатления 

Прокофьева от Советского Союза как  страны великих строек 

и великого энтузиазма народа.   

Быту Советской России посвящен балет «Стальной скок», 

основой музыки которого    стало воспроизведение машинных 

шумов, множество звукоизобразительных эффектов. 

Последние 

сочинения, 

созданные за 

рубежом 

-  Четвертый и Пятый фортепианные концерты;  

- «Симфоническая песнь» для оркестра;  

- Первый виолончельный концерт.  

Возвращение в 

Россию 

В 1932 году состоялась еще одна поездка в Москву, где он 

договорился с руководителями Союза композиторов и 

Министерства просвещения (тогда — Наркомпроса) об 

окончательном возвращении. Осенью 1933 года Прокофьев с 

семьей, в которой было теперь два сына, поселился в Москве, 

где ему предложили стать профессором-консультантом 

Московской консерватории:  эту должность он занимал до 

1937 года. 

Жизнь в России Первые пять лет Прокофьев много гастролировал: посетил 

Испанию, Португалию, Марокко, Алжир, Тунис, в конце 1936 

года совершил турне по странам Запада и США, в начале 1938 

года снова побывал за границей, но затем выезд ему был 

запрещен. 

Творчество в 

России 

 - Музыка к кинофильму «Александр Невский», позднее 

переработанная в кантату; 
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-  оперы «Семен Котко» о гражданской войне на Украине, 

«Повесть о настоящем человеке»; 

-  оратория «На страже мира»; 

-  кантата «К 20-летию Октября», «Здравица»; 

 - балеты «Ромео и Джульетта», «Золушка», «Сказ о каменном 

цветке»; 

-  увертюры, инструментальные концерты, фортепианные 

сонаты и пьесы. 

1941-1945 г.г. После начала Великой Отечественной войны Прокофьев был 

эвакуирован на Северный Кавказ, в Нальчик. Когда эти места 

оказались под угрозой оккупации, переехал в Тбилиси, потом 

— в Алма-Ату. Лишь в октябре 1943 года, когда стало ясно, 

что столица больше не подвергается непосредственной 

опасности, композитор вернулся в Москву. Все это время он 

работал над оперой «Война и мир». Параллельно создавались 

многие другие сочинения — музыка к фильмам, 

инструментальные пьесы.  

Последние годы 

жизни 

Ни мировое признание, ни тематические уступки не спасли 

композитора от психологических репрессий. Как и 

Шостаковича, его причислили к столпам формализма и 

подвергли жестокой критике в 1948 году.  

Неизвестно, как реагировал композитор, избалованный 

всемирной славой, на жестокое шельмование. Он никогда 

нигде не высказывался по этому поводу, не ходил на 

собрания, похожие на средневековые судилища, не каялся в 

своих ошибках, как это требовалось по установившемуся 

тогда ритуалу. Он молчал. Однако все это не могло не 

отразиться на здоровье композитора. Он скончался, не дожив 

до шестидесяти двух лет, в Москве 5 марта 1953 года, в один 

день со Сталиным; это и определило полное умолчание 

скорбной даты — на фоне общей официальной скорби 

кончина одного из крупнейших композиторов XX века 

прошла практически незамеченной. Его хоронили лишь 

немногочисленные друзья, ни в одной газете не появилось ни 

строчки, посвященной его памяти. 


