ВОКАЛЬНАЯ МУЗЫКА.   ЖАНРЫ ВОКАЛЬНОЙ МУЗЫКИ.
Вокальная музыка-это синтез (взаимосвязь) музыки и литературы. Вокальная музыка исполняется голосом. Это самый древний вид искусства.
Жанры вокальной музыки:  (основные)

· Песня

· Романс

· Кантата   
· Оратория

· Опера.

ПЕСНЯ—это исток, вершина музыки. Песня – неразрывное соединение слова, звука, ритма, интонации. Песня без слов называется – вокализ. Вокализ – от латинского (vocalis) – звучащий, поющий. 
РОМАНС—это музыкально-поэтическое произведение для голоса с сопровождением (фортепиано или гитары, арфы), в котором огромное значение имеет как текст, так и сопровождение. Сопровождение помогает полнее раскрыть содержание. В романсе раскрываются очень тонкие и глубоко личные переживания. Романс – от испанского слова (romance) -  романский. В средневековой Испании слово означало светскую песню на романском языке, то есть испанском, в отличие от церковных, которые пелись на латинском языке. 
КАНТАТА – от итальянского слова (cantare) – петь. Кантата – достаточно большое, чаще всего многочастное произведение, предназначенное для хора, певцов-солистов и симфонического оркестра.  Кантата родилась в конце XVI века в Италии. В ней передаются очень значительные для всех людей мысли и чувства.
ОРАТОРИЯ – от латинского слова (oratoria) – красноречие. Оратория – большое многочастное музыкальное произведение для певцов-солистов, хора и симфонического оркестра. Жанр оратории зародился в конце XVI века в Риме. Оратория – музыкальное представление, в котором разворачивалась история на религиозную тему. 
В XVIII столетии появилась оратория нерелигиозного, а светского содержания.

ОПЕРА – от итальянского слова (opera) – сочинение, труд. Опера – драматическое музыкальное произведение, где все герои поют. Опера имеет сольные номера: ария, ариетта, ариозо.
Ария – (от итал. сл.- песня, дыхание, управлять дыханием.) - сольный музыкальный номер.

Ариетта – маленькая ария. 

Ариозо – как и ария – сольный музыкальный номер в опере.

Большое значение в опере играет оперный ансамбль (значит вместе), оперный речитатив
(герои разговаривают по оперному – нараспев), хор. 

Либреттист – тот, кто сочиняет текст оперы в стихах или в прозе. Либретто – от итальянского слова (libretto) – книжечка. Либретто – пьеса, предназначенная для постановки на сцене. Либретто – это полный текст музыкально-сценического сочинения, первоисточником которого служит литературное или драматическое произведение, историческое событие, народная легенда.
СИМФОНИЧЕСКАЯ МУЗЫКА.  ЖАНРЫ СИМФОНИЧЕСКОЙ МУЗЫКИ.
Симфоническая музыка – существует почти три столетия. Музыкальные произведения, в которых композиторы в той или иной форме разъясняют слушателям их содержание.
Жанры симфонической музыки:
· Симфония
· Сюита

· Увертюра

· Симфонические фантазии

· Симфонические поэмы

· Симфонические картины

· Концерт.

СИМФОНИЯ – от греческого слова (symphonia) – созвучие, красивое сочетание звуков, тембров, голосов. Симфония – музыкальное произведение для симфонического оркестра. Симфония, которая имеет четыре части – классическая.
Первая часть - быстрая, активная, иногда с медленным вступлением. Она пишется в сонатной форме.
Вторая часть – медленная – обычно задумчивая, элегическая (посвящена мирным картинам природы).

Третья часть – менуэт, а позднее, у Бетховена – скерцо.

Четвертая часть – финал, итог всего цикла.
 Встречаются симфонии и с меньшим и с большим количеством частей. Симфония как самостоятельный музыкальный жанр возникла в конце XVIII – начале XIX века. Иногда в симфонии используется хор, певцы-солисты. Существуют симфонии и для струнного оркестра, духового оркестра и для оркестра народных инструментов.
СЮИТА – от французского слова (suite) – последовательность. Сюита -  музыкальное произведение (оркестровое, инструментальное, или вокально-хоровое) которое состоит из нескольких контрастных по характеру и содержанию частей.
Вначале в сюиту вошли четыре разнохарактерных танца. Иногда появлялись в сюите и нетанцевальные части-прелюдии, ария, каприччио, рондо. Позднее появились сюиты из музыки к театральным спектаклям, кинофильмам.

УВЕРТЮРА – от французского слова (ouverture) – открытие, начало. Увертюра – в опере исполняется при закрытом занавесе и в общих чертах рассказывает слушателям, какого рода спектакль развернется перед нами: с легкими переживаниями или серьезными, бурными или достаточно спокойными. Увертюра встречается не только в опере. С увертюры начинается оперетта, нередко драматический спектакль, кинофильм.
СИМФОНИЧЕСКАЯ ФАНТАЗИЯ -  разновидность симфонической музыки. Симфоническая фантазия отличается большей свободой построения, часто – присутствием в программе фантастических элементов.
СИМФОНИЧЕСКАЯ ПОЭМА – программное музыкальное произведение, которое своим содержанием тесно связано с поэзией.
СИМФОНИЧЕСКАЯ КАРТИНА – жанр,  распространенный в русской музыке. Его программность не связана с сюжетом, а рисует пейзаж, портрет, жанровую или батальную сцену.

КОНЦЕРТ – от латинского слова (concertare) состязаться. Концерт – это музыкальное произведение для симфонического оркестра и солирующего инструмента. Инструментальные концерты обычно состоят из трех частей. 

Первая часть – быстрая, с бурными событиями.

Вторая часть – медленная, с глубокими переживаниями.
Третья часть – снова быстрая, праздничная.

Встречаются также концерты из большего количества частей, бывают они и одночастными. Встречаются концерты и для голоса с оркестром.
КАМЕРНАЯ МУЗЫКА.

КАМЕРНАЯ МУЗЫКА – от латинского слова (camera) – комната. Камерная музыка – музыкальные произведения, предназначенные для небольшого количества слушателей и исполнителей. К камерной музыке относятся: 

· сольные инструментальные пьесы,

· дуэты, 

· трио, 

· квартеты, 

· песни, 

· романсы. 

Сольные инструментальные пьесы – музыкальные произведения для одного инструмента

Дуэт – музыкальное произведение для двух исполнителей. Могут быть как вокальные, так и инструментальные. К камерной музыке относятся инструментальные дуэты. 

Трио – музыкальные произведения для трех исполнителей. Наиболее часто композиторы пишут трио для скрипки, виолончели и фортепиано. Встречаются трио и для другого состава инструментов: кларнета, фагота и фортепиано.
Квартет – музыкальное произведение, в исполнении которого участвуют четыре музыканта. Наиболее распространены струнные квартеты (две скрипки, альт и виолончель). Квартеты для другого состава инструментов встречаются гораздо реже

(скрипка, альт, виолончель, фортепиано). 
Квартет №2 А.Бородина – произведение программное, то есть в его основе лежит программа:

1-я часть – нет названия, но есть обозначение темпа.
2-я часть – скерцо (шутка).

3-я часть – ноктюрн (произведение, музыка которого создает образы ночи).

4-я часть – финал.

МУЗЫКАЛЬНЫЕ ТЕРМИНЫ
· ПОЛИФОНИЯ
· ГОМОФОНИЯ

· РОНДО
· БАЛЛАДА
· СЕРЕНАДА
· СИМФОНИЯ
· СКЕРЦО
· СОНАТА
· СЮИТА
· НОКТЮРН
· РАПСОДИЯ
· РЕКВИЕМ
· КАПРЧЧИО
· ПРЕЛЮДИЯ
· ЭЛЕГИЯ
· ЭТЮД
· ФУГА
· ХОРАЛ
ОПРЕДЕЛЕНИЯ СЛЕДУЮЩИХ ПОНЯТИЙ:

ПОЛИФОНИЯ – вид многоголосия, где все голоса ведут свои самостоятельные, одинаково выразительные мелодии. Полифония (от греческого слова poli – много, pfone – голос, звук)
ГОМОФОНИЯ – вид многоголосия, в котором один голос главный (мелодия), а все остальные голоса зависимы от него (аккомпанемент). Гомофония ( от греческого слова homos – ровный, phone – голос).
РОНДО – Музыкальная форма, где главная тема чередуется с эпизодами. Эпизоды контрастны друг другу (различны по содержанию). Главная тема повторяется не менее трех раз. Рондо – (от французского слова roundeau – круг). В форме рондо написано много инструментальных пьес.
БАЛЛАДА – это повествование. Но повествование не простое. Непременно должны в нем присутствовать элементы фантастики. За внешне спокойной формой всегда скрыт большой внутренний драматизм. В современной музыке баллада трактуется как повествовательно-драматический и героический жанр. Баллада – (от итальянского слова ballare – плясать).
СЕРЕНАДА – музыкальное произведение, исполняемое в вечернее или ночное время перед домом какого-нибудь лица в знак почитания или любви (песня в честь возлюбленной) Серенада – (от итальянского выражения al sereno, что означает на открытом воздухе).
СИМФОНИЯ – от греческого слова (symphonia) – созвучие, красивое сочетание звуков, тембров, голосов. Симфония – музыкальное произведение для симфонического оркестра. Симфония, которая имеет четыре части – классическая.

Первая часть - быстрая, активная, иногда с медленным вступлением. Она пишется в сонатной форме.

Вторая часть – медленная – обычно задумчивая, элегическая (посвящена мирным картинам природы).

Третья часть – менуэт, а позднее, у Бетховена – скерцо.

Четвертая часть – финал, итог всего цикла.

 Встречаются симфонии и с меньшим и с большим количеством частей. Симфония как самостоятельный музыкальный жанр возникла в конце XVIII – начале XIX века. Иногда в симфонии используется хор, певцы-солисты. Существуют симфонии и для струнного оркестра, духового оркестра и для оркестра народных инструментов.

СКЕРЦО – музыкальные произведения, которые обладают стремительным темпом, задорной мелодией. С конца XVIII в. Скерцо – составной элемент симфонии или сонаты. Произведения, написанные в этом жанре, довольно велики по объему. Одни из них веселы и жизнерадостны, а другие наполнены драматизмом. Скерцо – (от итальянского слова scherzo -  шутка)
СОНАТА – это музыкальное произведение, в несколько частей, похожее на симфонию Различие в том, что симфония для симфонического оркестра, а соната – произведение для одного или двух инструментов. Соната – (в переводе с итальянского – звучание).
СЮИТА – музыкальное произведение (оркестровое, инструментальное или вокально-хоровое), которое состоит из нескольких контрастных по характеру и содержанию частей. Сюита (от французского слова suitе – последовательность).
НОКТЮРН – появился в XVIII в. так называли пьесы, предназначенные для исполнения на открытом воздухе в ночное время. В XIXв. Сложился совершенно другой ноктюрн: мечтательная, певучая фортепианная пьеса, навеянная  образами 
ночи, ночной тишины. Ноктюрн раскрывает картину спокойной ночной природы.
Ноктюрн – ( от французского слова nocturne – ночной).

РАПСОДИЯ – музыкальное произведение свободной формы, как бы воссоздающее исполнение рапсода. Для этого жанра характерны использование народно-песенных тем, эпический характер. Одним из первых превратил рапсодию в самостоятельный жанр венгерский пианист и композитор Ференц Лист. Название жанра происходит от слова «рапсод». Так называли народных певцов в Древней Греции. 
КАПРИЧЧИО – это название происходит от слова «каприс», что значит каприз, прихоть. Этот жанр встречался еще в музыке XVII-XVIIIвв. Тогда это была инструментальная пьеса, в которой оказывались неожиданные музыкальные сюрпризы. Мировую известность завоевали «Испанское каприччио» Римского-Корсакова и «Итальянское каприччио» Чайковского. Оба произведения построены на темах подлинных испанских и итальянских мелодий. 
РЕКВИЕМ – большое вокальное или вокально-инструментальное произведение, написанное в память умерших, погибших. Первоначально – поминальная католическая месса. Затем – произведение вроде кантат или ораторий, посвященных памяти героев. Реквием – (от латинского слова reguiem – покой)
ПРЕЛЮДИЯ – это небольшое по объему произведение с единым настроением. Оно раскрывает единый эмоциональный и выразительный образ – от светлой созерцательной лирики до высокого трагического пафоса. 

ЭЛЕГИЯ – по-гречески означает «жалобная песня». Инструментальная элегия – небольшое произведение, написанное непременно в сдержанном темпе, с задумчивой и печальной, а иногда и скорбной мелодией.

ЭТЮД - музыкальное произведение, которое развивает технику музыканта. Каждый из этюдов рассчитан на освоение какого-то технического приема игры. Этюды существуют для всех музыкальных инструментов. Этюд – (от французского слова etude – изучение).

ФУГА – многоголосное полифоническое произведение, сочиненное по особым, строгим законам. В основе лежит одна музыкальная тема – яркая, хорошо запоминающаяся. Тема звучит последовательно в разных голосах. Фуга – (от латинского слова fuga – бег)
ХОРАЛ – хоровое церковное песнопение. В католической церкви хоралы были многоголосными, как правило, четырехголосными. Мелодии хорала отличаются возвышенным характером. Хорал – (от греческого слова choros – хор)
ТАНЦЫ.  НАЗВАНИЯ И ХАРАКТЕРИСТИКА ТАНЦЕВ.
· БОЛЕРО

· ВАЛЬС

· ГАВОТ

· ГАЛОП

· ГОПАК

· КАДРИЛЬ

· КОЛО

· КРАКОВЯК

· ЛЕЗГИНКА

· МАЗУРКА

· МЕНУЭТ

· МОЛДАВЕНЯСКА

· ПОЛОНЕЗ

· ПОЛЬКА

· ТАРАНТЕЛЛА

· ТРЕПАК
· ХОТА

· ХОРОВОД

КРАТКАЯ ХАРАКТЕРИСТИКА ТАНЦЕВ:

БОЛЕРО – испанский танец (от испанского voler – летать). Танец умеренный, с ритмом, напоминающим ритм полонеза. Сопровождается он гитарой и кастаньетами, но часто и пением.

ВАЛЬС – В начале XIX в танец исполняли в Австрии, Чехии, Германии.  Танец, который исполняли крестьяне, на праздничных вечеринках весело кружась парами (отсюда происхождение названия танца -  немецкое walzen – прокатывать). Постепенно движение танца становилось все более плавным, кругообразным, из него уходили типичные для народного танца подпрыгивания и притопывания. Рождался  ВАЛЬС. На рубеже  XVIII и  XIX веков вальс быстро распространился по многим странам.
ГАВОТ – в XVII – XVIII веках галантный придворный танец. Название танца произошло от старинного прозвища жителей некоторых южных провинций Франции (гавоты)
ГАЛОП – веселый танец вприпрыжку. Появился на парижских балах в XIX веке.
ГОПАК  - украинский двудольный танец импровизационного характера, в котором партнер повторяет движение своей подруги. 
КАДРИЛЬ –  от французского слова, которое переводится – четыре. Это потому, что танцующие располагались квадратом. Подвижный танец. На балах стал модным с начала XIX века. Получил распространение у разных народов. Хорошо известна, например, русская кадриль.
КОЛО – молдавский танец-хоровод. Коло танцуют и в Болгарии, Румынии, Югославии и Польше.

КРАКОВЯК – польский танец (возник в Краковском воеводстве) – отличается четким двудольным размером. Вначале его танцевали только мужчины: парами, в которых один изображал рыцаря, а другой – его оруженосца. Затем краковяк стали танцевать в паре с дамой: она плавно, изящно, он – с резкими притопами.
ЛЕЗГИНКА – грузинский танец. Быстрая и темпераментная музыка танца, требующая силы и ловкости от юноши, плавности и изящества от девушки. Как бы является их своеобразным соревнованием. Лезгинка – с четким ритмом, двудольным размером и энергичными движениями.
МАЗУРКА – излюбленный польский танец (точнее мазур, от названия одной из области Польши – Мазовии). Народная мазурка – с веселой, задорной, резко акцентированной мелодией в трехдольном размере – это парный танец, в котором нет заранее придуманных фигур. В XIX веке мазурка стала одним из самых популярных бальных танцев.
МЕНУЭТ – старинный французский танец. До появления вальса являлся королем бальных танцев. Отточенная, искусная техника галантных затейливых приветствий: кавалеры кланяются, дамы приседают в реверансе. Все чинно движутся неторопливым мелким шагом, выписывая красивую фигурку S . За мелкий шаг он и прозван МЕНУЭТ.
МОЛДАВЕНЯСКА – задорный молдавский танец.

ПОЛОНЕЗ – самый древний танец. В старину он назывался «великим» или «пешим» танцем. Нынешнее его название – французское, в переводе означает «польский». Как придворный танец-шествие был известен еще в XVI веке. Сначала его танцевали только мужчины. Полонезом открывались придворные балы. Кроме придворного существовал и крестьянский полонез – более спокойный и плавный.
ПОЛЬКА –  чешский танец. Название его происходит от слова pulka – половина, т.к. танцевали его мелкими шажками. Это живой непринужденный танец в двудольном размере, который танцуют парами по кругу. Полька – один из любимых чешских народных танцев.
ТАРАНТЕЛЛА – итальянский национальный танец ( в честь итальянского южного города Таранто). Стремительный, веселый танец, исполняемый под гитару и кастаньеты, ярко выражает характер темпераментных южан. Жизнерадостный ритм тарантеллы привлек к себе многих композиторов разных стран.

ТРЕПАК – русский народный танец. Жизнерадостный по характеру, быстрый темп, двухдольный размер. В танце преобладает широкий размах, удаль, лихой задор. Мужчины, танцующие эту пляску, как бы состязаются друг с другом в быстроте и ловкости.

ХОТА –  очень колоритный танец Испании. Хота – отличается быстрым темпом, трехдольным размером, острым ритмом, который подчеркивается щелканьем кастаньет. Это парный танец, исполняемый под гитару или мандолину.
ХОРОВОД – это русский плавный танец, часто исполняемый под пение.

ЧАРДАШ – венгерский танец (название его произошло от слова csarda – трактир, корчма). Чардаш возник не в крестьянской или придворной среде, а в городе, в начале XIX века Танец этот двудольный и состоит из двух частей – довольно медленной и стремительной.
НОВЫЕ И НОВЕЙШИЕ ТАНЦЫ.

· БЛЮЗ

· БРЕЙК-ДАНС

· БУГИ-ВУГИ

· ВАЛЬС-БОСТОН

· ПАСОДОБЛЬ

· РОК-Н-РОЛЛ

· РУМБА

· САМБА

· ТАНГО

· ТВИСТ

· ФОКСТРОТ

· ЧАРЛЬСТОН

· ШЕЙК

БЛЮЗ -  название танца пошло от песен американских негров, медленных и меланхоличных. Таков и этот танец.
БРЕЙК-ДАНС – модный танец 80-х годов с дергающимися движениями, что отражено в его английском названии (брейк – ломаться).

БУГИ-ВУГИ – джазовый танец, вольный спортивный. Поначалу казался слишком дерзким для бального танца. Впрочем, когда-то и вальс казался таким.

ВАЛЬС-БОСТОН – медленный вальс. Появился на балах в начале нашего века. В названии упомянут американский город Бостон. Но мода на этот танец утвердилась в Англии. Вот почему его еще называют английским вальсом.

ПАСОДОБЛЬ – танец пришел из Латинской Америки. Его движения подражают поведению гордого тореадора.
РОК-Н-РОЛЛ – в переводе с английского качаться и катиться. Танец, в котором танцующие показывают себя иногда настоящими акробатами. Популярный с 50-х годов.
РУМБА – острый по ритму танец кубинского происхождения. Попал в танцевальные залы в 30-е годы.
САМБА – энергичный танец родом из Бразилии.
ТАНГО – один из самых популярных танцев XX века. История его уходит в глубь веков в Испанию. Но в нашем веке он распространился по свету из Аргентины.

ТВИСТ – это слово в переводе  с английского означает скручивание. Танец 60-х годов. Танцующие старательно работают ногами, будто затирают пятно на полу.

ФОКСТРОТ – один из первых джазовых танцев. Название означает лисий шаг. 

ЧАРЛЬСТОН – танец 20-х годов. Назван по имени американского города. 
ШЕЙК – модный танец 60-х годов.

ВЫРАЗИТЕЛЬНЫЕ СРЕДСТВА МУЗЫКИ:

· МЕЛОДИЯ
· ДИНАМИКА

· РИТМ

· РЕГИСТР

· ТЕМП

· ТЕМБР

· ЛАД

МЕЛОДИЯ – основа музыкального искусства. Мелодия – «Душа музыкального произведения». Греческое слово «melоdia» означает пение песни. Мелодия (напев) состоит из последовательности звуков в одном голосе, разных по высоте и длительности. Мелодия выражает определенную музыкальную мысль. Уже сама по себе законченная мелодия может быть художественным произведением, как, например, народная песня.
ДИНАМИКА – от греческого слова dinamicos – силовой, то есть сила звука. Музыкальные термины, которые определяют степень громкости исполнения музыки, называются динамическими оттенками.
ДИНАМИЧЕСКИЕ ОТТЕНКИ:

pp – pianissimo (пианиссимо) – очень тихо;
p – piano (пиано) – тихо;
mp – mezzo piano (меццо пиано) – умеренно тихо, немножечко громче, чем пиано;
mf – mezzo forte (меццо форте) – умеренно громко, громче, чем меццо пиано;
f – forte (форте) – громко;
ff – fortissimo (фортиссимо) – очень громко.
Diminuendo (диминуендо) – или значок                 показывает на постепенное ослабление звука.

Cresc. (крещендо) – или значок                  показывает на постепенное усиление звука.

РИТМ – от греческого слова rythmos – означает мерное течение. РИТМ – это чередование и соотношение различных музыкальных длительностей и акцентов. Ритм – яркое выразительное средство. Благодаря ритму мы можем, например, отличить марш от вальса, мазурку от польки. Для каждого их этих жанров характерны определенные ритмические фигуры, которые повторяются в течении всего произведения.
РЕГИСТР – разные отрезки диапазона, отличающие друг от друга качеством звучания. Обычно различают три регистра – нижний, средний, верхний. Наиболее употребляемый у большинства инструментов и певческих голосов средний регистр.
ТЕМП – скорость движения музыки. Происходит этот термин не от слова скорость, а от слова время (латинское tempus). В музыке от скорости движения зависят и характер, настроение пьесы.

Основные музыкальные темпы:

ларго (largo) – очень медленно и широко;
адажио (adagio) – медленно, спокойно;
анданте (andante) – в темпе спокойного шага;
аллегро (allegro) – быстро;
престо (presto) – очень быстро.

Кроме этих, основных темпов, часто встречаются такие как:

модерато (moderato) – умеренно, сдержанно;
аллегретто (allegretto) – довольно оживленно;
виваче (vivace) – живо.
ТЕМБР – это специфическая окраска звука музыкального инструмента и голоса человека. Тембр - от французского слова timbre, что означает колокольчик. Роль тембра в музыке очень велика. Композиторы учитывают ее при инструментовке своих сочинений. 
ЛАД – Объединение  звуков, различных по высоте и тяготеющих друг к другу. Основной звук лада – самый устойчивый, к которому тяготеют все остальные, - называется тоникой. Наиболее распространенными являются лады: Мажор и Минор.

Мажор – светлый, яркий, радостный, веселый лад.

Минор – грустный, печальный, темный лад.

СЛОВАРЬ

Эмоционально-образного содержания музыки.
ВЕСЕЛАЯ:                         НЕЖНАЯ:                                 ГРУСТНАЯ:

РАДОСТНАЯ                                        ЛАСКОВАЯ                                                   ПЕЧАЛЬНАЯ
ИГРИВАЯ                                              ЗАДУМЧИВАЯ                                             ЖАЛОБНАЯ
ЗАДОРНАЯ                                           МЕЧТАТЕЛЬНАЯ                                        ТОСКЛИВАЯ
ЗВОНКАЯ                                              ЛЕГКАЯ                                                          СКОРБНАЯ
ОЗОРНАЯ                                              СВЕТЛАЯ                                                       ХМУРАЯ
ШУТЛИВАЯ                                          ПРОЗРАЧНАЯ                                              ОБИЖЕННАЯ
БОЙКАЯ                                                                                                                           ПЛАЧУЩАЯ
СМЕШНАЯ                                                                                                                      ПРОСЯЩАЯ
ЗАБАВНАЯ

РЕЗВАЯ                                                 СТРАШНАЯ:                            СЕРЬЁЗНАЯ:
ПРЫГУЧАЯ                                       
СКАЧУЩАЯ                                        ЗЛАЯ                                                                 СДЕРЖАНАЯ

СОЛНЕЧНАЯ                                      ГРУБАЯ
СВЕРКАЮЩАЯ                                 ТЯЖЕЛАЯ
ТАНЦЕВАЛЬНАЯ                              СЕРДИТАЯ
ПЛЯСОВАЯ                                         НЕДОВОЛЬНАЯ
УЛЫБАЮЩАЯ                                  ТЁМНАЯ
СПОКОЙНАЯ:
               ТОРЖЕСТВЕННАЯ:               ТАИНСТВЕННАЯ:
ДОБРАЯ                                                ПРАЗДНИЧНАЯ                                             СКАЗОЧНАЯ
ПРИВЕТЛИВАЯ                                 БОДРАЯ                                                            ВОЛШЕБНАЯ

НЕТОРОПЛИВАЯ                              ВАЖНАЯ                                                          КОЛЮЧАЯ

УБАЮКИВАЮЩАЯ                         МАРШЕВАЯ                                                    ПУГЛИВАЯ

КОЛЫБЕЛЬНАЯ                               ЧЁТКАЯ                                                            ОПАСЛИВАЯ

МЯГКАЯ                                              ОТЧЁТЛИВАЯ                                                ОСТОРОЖНАЯ

 ПЛАВНАЯ                                            ГОРДАЯ                                                            НАСТОРОЖЕННАЯ

ГЛАДКАЯ                                            МОГУЧАЯ                                                        ЗАГАДОЧНАЯ

НАПЕВНАЯ                                         ПОБЕДНАЯ                                                      ОТРЫВИСТАЯ

ПРОТЯЖНАЯ                                                                                                                  ОСТРАЯ

ХОРОВОДНАЯ                                                                                                                ПОДКРАДЫВАЮЩАЯ

МУЖЕСТВЕННАЯ:                  ВЗВОЛНОВАННАЯ:
БЕСТРАШНАЯ                                                   ВСТРЕВОЖЕННАЯ

БОЕВАЯ                                                               СТРЕМИТЕЛЬНАЯ

СМЕЛАЯ                                                              ВЬЮЖНАЯ

ОТВАЖНАЯ                                                        МЕТЕЛЬНАЯ

РЕШИТЕЛЬНАЯ                                                НЕНАСЫТНАЯ

СИЛЬНАЯ                                                            ТРЕВОЖНАЯ

БОГАТЫРСКАЯ                                                 БЕСПОКОЙНАЯ

ГРОЗНАЯ                                                             ТОРОПЛИВАЯ      

ВОЕННАЯ

СОЛДАТСКАЯ

СУРОВАЯ

СТРОГАЯ

УВЕРЕННАЯ

ХРАБРАЯ

ТВЁРДАЯ

ЭМОЦИОНАЛЬНЫЕ ТЕРМИНЫ

(из словаря В.Г.Ражникова)

	ЗВОНКО

ИСКРЯСЬ

БОДРО

ИГРИВО

БОЙКО

ЛЕГКО

ПОЛЕТНО

ЗАДОРНО

ЯРКО

ЛУЧЕЗАРНО

НЕВЕСОМО

ЗНАЧИТЕЛЬНО

ЖИЗНЕУТВЕРЖДАЮЩЕ

ОКРЫЛЕННО

ПРИЗЫВНО

ЛИКУЮЩЕ

ВОСТОРЖЕННО

ВЛАСТНО

ВОИНСТВЕННО

СУРОВО

ТВЕРДО 

ЧЕКАННО

ПОВЕЛИТЕЛЬНО

ВОЛЕВО

ЭНЕРГИЧНО
МУЖЕСТВЕННО

РЕШИТЕЛЬНО

СМЕЛО

ТВЕРДО

УПРУГО

ГОРДО

УВЕРЕННО

С ДОСТОИНСТВО

НАСТОЙЧИВО

ОТВАЖНО

НАПОРИСТО

НЕПОКОРНО

БЕСПОЩАДНО

ЗЛОБНО

ДЕРЗКО

БЕСЦЕРЕМОННО

ВЫЗЫВАЮЩЕ

НАХАЛЬНО

НЕСКРОМНО

НАЗОЙЛИВО

НАВЯЗЧИВО

НАДОЕДЛИВО

	СТРАСТНО

ПОРЫВИСТО

ГОРЯЧО

БУРНО

СТРЕМИТЕЛЬНО

НЕТЕРПЕЛИВО

БУЙНО

МЯТЕЖНО

МОГУЩЕСТВЕННО

ПО-ЦАРСКИ

СОСРЕДОТОЧЕННО

СДЕРЖАННО

СТЕПЕННО

РАЗМЕРЕННО

СЕРЬЕЗНО

СТРОГО

ПОЭТИЧНО

МЕЧТАТЕЛЬНО

СЕРДЕЧНО

ЗАДУШЕВНО

НАПЕВНО

ЧУТКО

ЗАВОРОЖЕННО

ГРОЗНО

ТРАГИЧНО

ЗЛОВЕЩЕ

ТРАУРНО
НЕЖНО

ЛАСКОВО

ЛЮБОВНО

РАДУШНО

МЯГКО

БЛАГОРОДНО

ПРИВЕТЛИВО

ДОВЕРЧИВО
СПОКОЙНО

МИРНО

БЕЗМЯТЕЖНО

ДОБРОДУШНО

ПРОСТО

СВЕТЛО

ПРОЗРАЧНО

БЕЗЗАБОТНО

НЕВОЗМУТИМО

ПОКОРНО


	С БРАВАДОЙ

ВЫСОКОМЕРНО

НАПЫЩЕННО

ЗАНОСЧИВО

СОНЛИВО

ВЯЛО

ДРЕМОТНО

ОБЕССИЛЕННО

ЛЕНИВО

БЕЗВОЛЬНО
ТАИНСТВЕННО

ВКРАДЧИВО

ЗАГАДОЧНО

ЗАТАЕННО

КОЛДОВСКИ

ОБВОРОЖЕННО

ВЗВОЛНОВАННО

ОБЕСПОКОЕННО

ТРЕВОЖНО

С ОТЧАЯНИЕМ

ТЯЖЕЛО

ГРОЗНО

МОЩНО

НЕУКЛЮЖЕ

НАПРЯЖЕННО

ТЯГУЧЕ

НЕЛОВКО

БЕСПЕЧНО

БЕЗРАЗЛИЧНО

ОТВЛЕЧЕННО

РАВНОДУШНО

РАССЕЯННО

НАБОЖНО

МИЛОСЕРДНО

МОЛИТВЕННО

ПОКАЯННО

СМИРЕННО

СУМРАЧНО
ХМУРО

УГРЮМО

ТОСКЛИВО

	РОБКО

ЗАСТЕНЧИВО

СМУЩЕННО

СТЫДЛИВО

ОСТОРОЖНО

БОЯЗЛИВО

РАСТЕРЯННО
РАЗДРАЖЕННО

РАССЕРЖЕННО

РЕЗГО

ГРУБО

ГНЕВНО

ЯРОСТНО

ЖЕСТОКО

СЕРДИТО

СВИРЕПО

АГРЕССИВНО

БЕЗЖАЛОСТНО

БЕСПОЩАДНО

ЗЛОБНО

РАСКАЯВШИСЬ

ЛИХОРАДОЧНО
	ШУТЛИВО

НАСМЕШЛИВО

ШУТОВСКИ

НАДМЕННО

ЗАБАВНО

ЕХИДНО

ШАЛОВЛИВО

ИЗДЕВАТЕЛЬСКИ

ЛУКАВО

ЭЛЕГАНТНО

ТОНКО

ИЗЯЩНО

ГРАЦИОЗНО

ИСКУСНО

КАПРИЗНО

ХРУПКО

ИЗНЕЖЕННО


ИМЕНА ВЫДАЮЩИХСЯ РУССКИХ КОМПОЗИТОРОВ:

· М. ГЛИНКА

· П. ЧАЙКОВСКИЙ 
· А. БОРОДИН

· М. МУСОРГСКИЙ

· Н. РИМСКИЙ-КОРСАКОВ

· С. РАХМАНИНОВ 

· Р. ЩЕДРИН

· С. ПРОКОФЬЕВ

· Д. ШОСТАКОВИЧ 

· И. ДУНАЕВСКИЙ

· А. ХАЧАТУРЯН

· Д. КАБАЛЕВСКИЙ

Краткая биография русских композиторов.

М. Глинка.
(1804 – 1857г.)
М. И. Глинка положил начало русской классической музыке. Современник Глинки, известный музыкальный критик В.Ф. Одоевский назвал композитора «Колумбом русской музыки».  Михаил Иванович открыл тайну русской музыки, но путь к ней был очень долгим. 
Начался он в селе Новоспасское Смоленской губернии, где мальчику Мише пела песни его нянька, где зимними вечерами за пяльцами пели дворовые девчата, а летом звенели песни косцов на заливных лугах. В далеком безоблачном детстве, в соловьиных трелях смоленских лесов, в Новоспасском колокольном «малиновом звоне», в высоких девичьих запевках и глуховатых речитативах крепостных старух – сказительниц – истоки главных его напевов.
Позже Глинка писал: « Может быть, эти песни, слышанные мною в ребячестве, были первою причиною того, что впоследствии я стал преимущественно разрабатывать народную русскую музыку».

Миша недолго пробыл в деревне, вскоре его отвезли в Петербург, бывшую столицу нашего государства. Миша стал учиться, но музыку не забывал. А потом стал писать музыку и уже не расставался с ней до конца жизни.
Надолго остались у М.И.Глинки музыкальные впечатления детства. И когда, уже взрослый, он стал писать музыку, то многое из того, что запомнил давно-давно, пригодилось ему. 

М.И. Глинка много путешествовал. За несколько лет Глинка исколесил почти всю Европу. Был в Италии, Франции, Германии, Испании. И везде композитор изучал музыку того народа, среди которого бывал. Михаил Иванович понимал истину: музыку создает народ.
Гениальный композитор в музыке прославил свой народ, его мужество, бесстрашие, величие и геройство.

М.И. Глинка написал оперы «Иван Сусанин», «Руслан и Людмила». Много вокальных и инструментальных произведений, среди которых: испанские увертюры «Ночь в Мадриде» и «Арагонская хота». Фантазии «Камаринская», «Вальс-фантазия». Романсы «Жаворонок», «Не искушай», «Венецианская ночь» и другие, много песен.

В начале 1837г. М.И.Глинка был назначен дирижером хора Придворной певчей капеллы. Он с увлечением принялся за управление певцов, поиск нового пополнения. Выехав на Украину для набора новых певцов, у него была возможность близко познакомиться с очень богатой музыкальной культурой украинского народа. Под воздействием волшебных песен он написал песню «Ты, соловушка, умолкни».
М.И.Глинку, великого русского композитора, называют «солнцем русской музыки», так же как А.С.Пушкина – «солнцем русской литературы».
                                                          П. Чайковский.

(1810 – 1893г.)
П.И.Чайковский родился в г. Воткинске. В семье было много детей, Петя был младшим. Все его очень любили, потому что он был очень добрым. Няня считала, что у Пети очень доброе сердце, а мама говорила, что оно просто золотое. Наверное, так оно и было. Отец – горный инженер не мог без волнения слушать музыку. С 5 лет Петр учится игре на фортепиано. Мальчик был очень впечатлительный, и музыка заставляла его то радоваться, то плакать. Петя садился за фортепиано и подбирал разные мелодии. Он долго не знал, что будет музыкантом. Но музыка преследовала его как тень, Петя чувствовал, что только через неё он сможет рассказать людям о своей любви к ним, к родине, к родной природе. В звуки Петя вкладывал всю свою душу, все переживания, все то, что он увидел в жизни, и о чем мечтал.

 Из родного Воткинска мать привезла его в Петербургское училище правоведения. Где он учится с 1850-1859г. В 1850г. Он впервые услышал оперу. После окончания училища был направлен на службу в департамент Министерства юстиции. Но чиновник из Чайковского не получился. Немало удивив родных, он бросил службу, навсегда связав свою жизнь с музыкой. Он поступает в Петербургскую консерваторию. Музыкально-педагогическая деятельность Чайковского началась в Московской консерватории. Тут родились его первые симфонии и оперы, знаменитые фантазии «Ромео и Джульетта», «Буря», Первый концерт для фортепиано с оркестром, музыка лучшего в мире балета «Лебединое озеро». А кто сегодня не знает его опер «Евгений Онегин», «Пиковая дама», «Иоланта», его балетов «Спящая красавица», «Щелкунчик», его концертов и симфоний.
Его чарующие мелодии приходят к нам в детстве и остаются с нами на всю жизнь. Балеты «Щелкунчик», «Спящая красавица», «Лебединое озеро» - неповторимый мир сказки, где главное волшебство совершается не феями и колдунами, а музыкой. Чайковский был величайшим художником, певцом русской природы, музыкантом, тонко и глубоко чувствующим душу страдающего и любящего человека.

Композитор много путешествовал. Он объездил города Германии, Франции, Италии, Швейцарии. Но ни шумный успех, ни яркие краски чужих городов не смогли скрасить его тоску по родине. «Жить можно только в России, - пишет он в письме своему другу, - и только живя вне её, постигаешь всю силу своей любви к нашей милой, несмотря на её недостатки, родине». «Я еще не встречал человека, более меня влюбленного в матушку Русь…». «Я страстно люблю русского человека, русскую речь, русский склад ума, русскую красоту лиц, русские обычаи».
И сегодня сердца миллионов людей завоевывает глубокая задушевность и красота его музыки, её яркий русский колорит, доступность.

«Только та музыка может тронуть, потрясти и задеть, которая вылилась из глубины взволнованной вдохновением души»,- сказал П.И.Чайковского.
М. А. Бородин.

(1833-1887г.)

Александр Порфирьевич Бородин – великий русский композитор. Вместе с тем, Бородину принадлежит почетное место в истории русской науки. Он обогатил химию выдающимися работами. Химия и музыка нераздельно господствовали в его душе. 
Увлечение музыкой началось у Бородина еще в раннем детстве. С большим интересом маленький Саша бегал на Семеновскую площадь Царского села послушать оркестр военных музыкантов. Мать, заметив настойчивый интерес Саши к музыке, пригласила одного из солдат-флейтистов Семеновского полка обучать мальчика игре на флейте. Музыкальная одаренность Саши развивалась быстро и бурно. Самоучкой он научился играть на виолончели. Дома организовалось небольшое трио: двоюродный брат Миша играл на скрипке, Саша – на виолончели, на рояле – кто-нибудь из товарищей.
Первое сочинение Бородин создал в возрасте 9 лет. Это была полька «Елена», названная так в честь одной из подруг детства. В 14 лет он сочинил уже вполне серьезное произведение – концерт для флейты, и разыгрывал свою композицию с самым искренним увлечением.

Несмотря на выдающиеся музыкальные способности, юношу отдали учиться в Медико-хирургическую академию. Студенческие годы пролетели незаметно, Бородин стал работать во втором Военно-сухопутном госпитале. 

Музыкой Александр Порфирьевич продолжал заниматься всегда. По совету Балакирева и под его непосредственным руководством Бородин начал сочинять свою первую симфонию. В течение нескольких лет Балакирев занимался композицией с Бородиным. Занятия эти заключались, главным образом, в приятельских беседах, происходивших обычно за фортепиано. Александр Порфирьевич проигрывал все, что он сочинял. Симфония была закончена через пять лет в 1867г. и с успехом исполнена 4 января 1869 года.
Вторая симфония («Богатырская») А.П. Бородина – одно из лучших произведений русской и мировой музыки. Величественным и мощным передает она образ русского народа. Музыка его полна контрастных и неуловимо похожих образов то могучей силы, твердости духа, то душевной мягкости, ласковой нежности. Так по-разному, но с огромной любовью передает композитор черты русского национального характера. 
Опера «Князь Игорь», симфонии, инструментальные произведения, романсы, многие из которых написаны на слова самого композитора, сорок две научные работы – это далеко не все, что сделал Бородин.

А.П.Бородин прожил недолго: его жизнь оборвалась, когда ему еще не исполнилось и пятидесяти пяти лет. Но сколько им сделано за этот сравнительно короткий срок. 
Творчество Бородина стало достоянием мировой музыкальной культуры, вошло в сокровищницу музыкальной классики. Оно проникнуто горячей любовью к родине и родному народному творчеству, верой в силу русского народа.

Мусоргский.

(1839-1881г.)

М.П.Мусоргский родился в 1839г. Детство композитора прошло в русском селе на Псковщине среди русской природы, народных песен, сказок и преданий под присмотром любящей няньки-песенницы и рассказчицы.
М.П.Мусоргский – представитель древнейшего русского рода (потомок князя Смоленского-Рюриковича). Судьба готовила ему легкую жизненную дорогу. По семейным традициям он должен был стать военным. Но композитор распорядился своей судьбой иначе. С 19 лет начинает серьезно заниматься музыкой – делом, которое тогда не считалось достойной профессией. 
Став взрослым, М.П.Мусоргский остался верным своему народу и своим взглядом на жизнь. Чтобы освободить крепостных крестьян, он отказался от откупных платежей и остался без всяких средств к существованию. Вся жизнь его была великим трудовым подвигом. Прожил Мусоргский всего 42 года, но жизнь его была заполнена мыслями о трагической судьбе народа и желанием облегчить участь его.

           Служить народу через искусство – жизненное кредо композитора. Это побудило искать новые средства выразительности, чтобы выразить в своих произведениях жизненную правду и сделать их более доступными. Поэтому Мусоргский почти не обращался к жанрам симфоний, концертов, прелюдий. Инструментальные произведения его волнуют только тогда, когда они связаны с каким-то сюжетом или живописным образом. Идеал – это синтез искусств. И таким идеалом становится опера.
В своих произведениях композитор обращался к далекой истории, показывая через неё положение народа в настоящем и пути его борьбы за достижение свободы и справедливости.

Одной из главных задач, поставленных Мусоргским в самом начале творческого  пути, была предельно точная передача в музыке интонационного богатства человеческого говора, речи. Однако новаторство Мусоргского не было оценено его современниками. Непривычные для их слуха выразительнейшие звукосочетания, нетрадиционные формы и приемы оркестровки делали его стиль труднодоступным даже для друзей-музыкантов.
«Искусство есть средство для беседы с людьми», - сказал композитор. А самое главное в музыке, считал он, - это говорить правду. Его музыку, образную, говорящую, сравнивали с картинами великих русских живописцев, потому что она зримо воссоздавала быт и историю русского народа. Ни один оперный композитор не создавал исторических опер такой стихийной силы, такого размаха, как бунтарские оперы Мусоргского «Борис Годунов» и «Хованщина».

«Мусоргский был реформатор, а участь реформаторов никогда не сладка, никогда они не достигают  своего скоро и безмятежно». В.В.Стасов.
             В 1881году, очень больной, гениальный композитор, который прославил на весь мир русское искусство и русского человека, остался без крыши над головой.

Друзьям с трудом удалось поместить его в военный госпиталь. В эти дни художник И.Репин, который горячо любил композитора, написал выдающийся портрет М.П.Мусоргского – умирающего, но не сломленного страданиями. Когда этот портрет поразил посетителей Девятой Передвижной выставки величием духовной мощи великого музыканта, самого Мусоргского уже не было в живых. Он умер утром 16 марта 1881года.

Н. Римский – Корсаков.

(1844 – 1908)

             Николай Андреевич Римский-Корсаков родился 6марта 1844года (по старому стилю) в маленьком городке Тихвине Новгородской губернии. Никто в его семье не отличался яркой музыкальностью, и в доме музыка звучала не очень часто. Из музыкальных впечатлений детских лет запомнилось хоровое церковное пение, а больше всего народные песни. Свадьбы, святки, всяческие праздники сопровождались пением: пели старинные обрядовые песни, рассказывали новгородские былины. Занятия фортепианной игрой начались в шестилетнем возрасте. Хотя музыкальная одаренность мальчика проявилась очень рано, но занятия не были особенно успешными. Гораздо больше, чем музыка, привлекало море. 

В августе 1856 года отец отвез его в Петербург и поместил в Морской кадетский корпус, в котором он пробыл шесть лет. Однако постепенно морская служба разочаровала Римского-Корсакова.

Римскому-Корсакову изредка удавалось посещать оперные спектакли. Впечатления от «Дон Жуана» Моцарта, «Ивана Сусанина» Глинки совершенно изменили отношение Римского-Корсакова к музыкальному искусству: «Оперы сделали то, что я музыку люблю так, что нельзя больше любить», - пишет он родным в 1858 году. Уже в этом высказывании четырнадцатилетнего Римского-Корсакова предугадывается тяготение к оперному жанру, который займет впоследствии главенствующее место в его творчестве.
С осени 1859 года он стал брать уроки музыки у Ф.А. Канилле. После двух лет занятий Канилле представил его М. Балакиреву, который сыграл решающую роль в становлении и в формировании композитора Римского-Корсакова. Николай Андреевич вошел в кружок (Могучая кучка) молодых талантливых людей, решивших посвятить себя развитию русской национальной музыки. 
По окончании Морского корпуса весной 1862 года Николай Андреевич получил назначение в дальнее плавание на клипере «Алмаз». Во время морского кругосветного путешествия, длившегося три года, будущий композитор побывал во многих странах, слышал песни разных народов, наблюдал чудесные картины моря. Впоследствии музыкальные образы изменчивой морской стихии заняли большое место в его творчестве.

Вскоре после возвращения из путешествия Николай Андреевич оставил морскую службу. Он снова  с увлечением принялся за музыкальное творчество. В 1871 году он был приглашен на должность профессора Петербургской консерватории, где проработал почти 40 лет. 
Велико творческое наследие композитора. Автор симфонических произведений, кантат, романсов, он особенно ярко и разносторонне выявил себя в оперном творчестве. В историю мировой музыкальной культуры он вошел как былинный сказитель, летописец и музыкальный сказочник. «В сущности, мой род – это сказка, былина, непременно, русские», - говорил про себя композитор. Им создано 15 опер. Девять опер написаны на сюжеты русских сказок и легенд: «Ночь перед Рождеством», «Садко», «Сказка о царе Салтане» и т.д. В некоторых операх отразились исторические картины, яркие образы природы, сцены народной жизни: «Снегурочка», «Царская невеста», «Псковитянка», «Сказание о невидимом граде  Китеже» и т.д. Некоторые оперы имеют политический смысл: «Кощей Бессмертный», «Золотой петушок». В них – едкая ирония, смелый протест против зла и насилия. 
Творчество Н. А. Римского-Корсакова – краса и гордость всей русской музыки. Никто так не любил природу, никто так хорошо не знал и не чувствовал ее, никто не умел так изумительно передать её красоту в музыке, как Николай Андреевич Римский-Корсаков. Свою последнюю оперу «Золотой петушок» он не увидел, композитор умер в июне в 1908 года. 
С. Рахманинов

(1873 – 1948)

Сергей Васильевич Рахманинов родился 1 апреля 1873 года в имении Онега Новгородской губернии. Русский композитор, пианист-виртуоз, дирижер. С четырех лет обучался музыке. Занималась с ним его мама. Успешно Рахманинов окончил Московскую консерваторию. Много выступал с концертами. Горячо поддерживал революцию 1917 года, но не понял её, поэтому уехал за границу. Жил в Париже, Швейцарии, Нью-Йорке. С 1935 года окончательно поселился в США.

Его произведения искренни и лиричны, в них с открытостью, ярко выражены разные человеческие чувства. Поражает красота и разнообразие мелодий Рахманинова. Они славятся своей «бесконечностью», широтой, похожи на русские просторы. Слушая музыку Рахманинова, перед глазами часто встают образы русской природы. Неслучайно композитора называли «Левитаном русской музыки». Его произведения так же поэтичны, как картины замечательного русского художника И.Левитана.

Рахманинов написал много крупных произведений: оперы, симфонии, концерты, сонаты, кантаты для хора и оркестра. Он создал и множество фортепианных пьес, а также романсов.
           Сергей Рахманинов завоевал славу величайшего пианиста мира. Его имя стоит в одном ряду с прославленными именами пианистов-композиторов Ф. Листа и Ф. Шопена. Многочисленные Звукозаписи сохранили для нас неповторимое звучание рояля под руками Рахманинова. А что может быть ценнее для любителей музыки, чем исполнение замечательных музыкальных произведений самим автором.
Умер композитор 28 марта 1943 года в Беверли Хилс, США.
Р. Щедрин.
(1932г.)
Творчество Родиона Константиновича Щедрина Чрезвычайно разнообразно. Огромное влияние на композитора оказала музыка И.С. Баха.
В 22 года Р. Щедрин, будучи студентом Московской консерватории, обращает на себя внимание блестящим исполнением своего Первого концерта для фортепиано. Молодой композитор включил в музыкальную ткань концерта частушку, чем вызвал горячие споры критиков. Но жизнь опровергла угрюмых критиков: Первый концерт Щедрина и сегодня пользуется неизменным успехом у слушателей. Продолжая творческий поиск, композитор вновь обращается к жанру частушки. Он пишет два крупных произведения: оркестровую пьесу «Озорные частушки» и оперу «Не только любовь». Музыкальную основу этих произведений составляют частушки, в которых, как в русской душе, непостижимо сплелись «бесшабашный, неудержимый надрыв и целеустремленность, злая насмешка и беспощадность суждений и горячее участие», - писала музыковед Л. Третьякова. 
Спустя несколько лет Большой театр ставит на своей сцене сказочно-комедийный балет Щедрина «Конек-Горбунок». Композитору, только что окончившему к тому времени аспирантуру, исполнилось всего лишь двадцать восемь лет. В течение короткого времени его ярко национальный русский балет решительно вытесняет со сцен музыкальных театров «Конька-Горбунка» итальянца Пуни, балет которого долгие годы шедший на многих театральных сценах мира.
На прославленной сцене Большого театра ставятся произведения Щедрина: «Не только любовь» - лирическая опера по рассказам Сергея Антонова, два балета: «Кармен-сюита» и «Анна Каренина». Оба балета имеют огромный успех и  идут в лучших музыкальных театрах нашей страны, во многих театрах Европы и Америки, вызывая восхищение слушателей и зрителей.
В творчестве Родиона Щедрина много нового, необычного, расширяющего наше представление о выразительных возможностях музыки. Русские композиторы-классики XIX века, так широко и обстоятельно разработав в своем творчестве русскую народную песенность, почти совершенно не затронули область народной частушки. Именно эту область впервые широко раскрыл перед слушателями в своих сочинениях Щедрин. Он показал как богато частушечное искусство народа, разрушил устоявшееся ложное представление о частушке, лишь как о веселой, быстрой, чаще всего баловной песенке-коротышке, лишенной контрастов и развития.
В сочинениях Щедрина очень разнообразные частушки, это веселые, лирические, трагические, смыкающиеся с народными «страданиями» и народными «плачами».

Так Щедрин раскрыл новую страницу отечественной музыки, связанную с традициями русских композиторов XIX и XX веков.
                                                           С. Прокофьев

(1891 – 1953)

Сергей Сергеевич Прокофьев родился 23 апреля 1891года в Сонцовке Екатиринославской губернии (теперь село Красное Донецкой  обл.). Отец его был ученым агрономом, управляющим в имении помещика. От него передалась сыну любовь к природе. 
Музыку он слышал в доме с самого рождения. Мать играла сонаты Бетховена, мазурки и ноктюрны Шопена, пьесы Чайковского. В пять лет Сережа уже сочинил фортепианную пьеску под названием «Индийский Галоп». Вскоре появились и другие сочинения.
Мальчику было 9лет, когда его привезли в Москву, и он впервые попал в оперный театр. Образованием Сережи вначале занимались его родители, которые были умными и строгими воспитателями.

Зимой 1902 года его привезли в Москву к Сергею Ивановичу Танееву – выдающемуся композитору, профессору Московской консерватории.  По рекомендации Танеева с Прокофьевым стал заниматься молодой музыкант Р.М Глиэр (впоследствии известный советский композитор). Живые, интересные занятия оказали благотворное влияние на развитие таланта Прокофьева. Под руководством учителя он стал вскоре писать симфонию и оперу «Пир во время чумы» по Пушкину.
В 1904 году по совету Глазунова Прокофьев поступил в Петербургскую консерваторию, где учился у замечательных русских музыкантов: Анатолия Лядова, Николая Римского-Корсакова.

В 1909 году Прокофьев окончил консерваторию по классу композиции, а пятью годами позже – как пианист по классу знаменитой русской пианистки А.Н. Есиповой. Ему присудили золотую медаль и премию имени А.Рубинштейна – великолепный рояль. В последующие годы Прокофьев много концертировал, он был выдающимся пианистом, а также выступал и как дирижер с исполнением своих произведений.
Композитор объездил весь мир. Он был в Японии, Соединенных Штатах, на Кубе и во многих европейских странах. Дольше всего он жил во Франции. Всюду он выступал со своими сочинениями. Его концерты производили сенсационное впечатление.

Мастерство Прокофьева достигло подлинной зрелости к тому времени, когда он в 1933 году возвратился на родину после долгих странствий. Нет ни одного жанра в музыке, в котором он не работал. 
Новаторство композитора заключено в строгой логике, четкой структуре, резком контрасте ритма и темпа, жестких, резких звучаний, т.е. то, что сейчас является характерным для современной музыки.

Прокофьев – композитор разносторонний. Его лирика, вдохновенная, глубокая, но вместе с тем внутренне сдержанная и кристально чистая. Его юмор насыщен тончайшими переходами от легкой иронии до злого сарказма и ядовитой сатиры. Его эпические произведения, по сути дела, - монументальный народный эпос.

В 30-е – 40-е годы Прокофьев написал: балет «Ромео и Джульетта», кантату «Александр Невский», оперы «Семен Котко», «Война и мир», ряд прекрасных сочинений для детей: фортепианные пьесы для начинающих пианистов «Детская музыка», песни, симфоническую сказку «Петя и волк» на собственный текст. В последующие годы появилось еще несколько новых работ: опера «Повесть о настоящем человеке», прославляющая мужество советских людей в годы войны, балет «Сказ о каменном цветке». Снова пишет для детей: сюиту «Зимний костер», которая посвящена советским пионерам. Седьмая симфония была задумана как симфония для детей, но в процессе работы приобрела значение – мудрой симфонической сказки, утверждающей красоту и радость жизни. Это последнее сочинение Прокофьева. 
Умер С.С. Прокофьев в Москве, 5 марта 1953 года. 
Д. Шостакович

(1906 - 1975)

Дмитрий Дмитриевич Шостакович родился в Петербурге 25 сентября 1906 года. Отец его был инженером-химиком, мать – пианисткой и была превосходным педагогом фортепианной игры для начинающих. Под ее руководством будущий композитор и его две сестры начали учиться музыке.
К 9-11 годам относятся его первые композиторские опыты. Среди фортепианных пьес, сочиненных тогда, - «Гимн свободе» и «Траурный марш памяти жертв революции». Так в еще детских наивных пьесах обнаружилось стремление передать в музыке впечатления и переживания, связанные с самыми важными явлениями современной жизни.

Некоторое время он учится в одной из частных музыкальных школ. А в 1919году, в возрасте 13 лет, поступает в Петроградскую консерваторию по двум специальностям – фортепиано и композиция. Учился с огромным увлечением. В 1923 году Шостакович окончил консерваторию по фортепиано, в 1925 – по композиции. Количество сочинений, написанных им в консерваторские годы, велико. Здесь и романсы, и фортепианные пьесы, и симфонические партитуры. Из них наиболее крупная первая симфония – дипломная работа Шостаковича.

Перед молодым музыкантом после окончания консерватории встала проблема: кем быть – пианистом или композитором?  Во второй половине 20-х годов часто выступал как пианист, давал сольные концерты. Его игра отличалась поэтичностью и глубиной. И все же вскоре он отказался от деятельности концертирующего виртуоза. Это мешало композиции.
Вторая половина 20-х – начало 30-х годов были для Шостаковича годами напряженного творчества, поисков своих тем, своего стиля. Он широко интересуется  всеми сторонами музыкального быта, всеми жанрами. Одно за другим появляются разнообразные сочинения молодого композитора. Тут и опера, и балеты, и симфонии, и фортепианные пьесы, музыка для театра и кино, песни. Талант Шостаковича оттачивался и совершенствовался. В середине 30-х годов драматические идеи, волновали композитора, нашли свое выражение в трех выдающихся симфониях: четвертой, пятой и шестой. 
22 июня 1941 года началась В.О. война. В июле – декабре 1941года он пишет седьмую симфонию – великое произведение о героизме и нравственной силе советского народа, борющегося с фашизмом. Два года спустя после седьмой он закончил восьмую симфонию – грандиозную трагическую поэму о войне. Он писал ее, потрясенный страданиями и гибелью миллионов людей. 
За четверть века, прошедшие после войны, композитор создал множество сочинений в самых разнообразных жанрах, вплоть до оперетты, скрипичный концерт, оратория «Песнь о лесах», «24 прелюдии и фуги», «Десять хоровых поэм» и т.д.
Творчество Шостаковича – это огромное богатство, которое открыто всем, кто хочет прикоснуться к подлинному искусству наших дней. В одном из своих выступлений Дмитрий Дмитриевич напомнил слова Островского о том, что жизнь дается человеку один раз и прожить её надо достойно. К этому и призывает его музыка, проникнутая страстным гуманизмом. 

Музыка Шостаковича – это искусство, проникнутое любовью к человеку, верой в его благородство, волю и разум.

Во всех жанрах творчество великого композитора – это музыка наших дней.
                                                       И. Дунаевский
(1900 – 1955г.)

В историю отечественного искусства Исаак Осипович Дунаевский вошел как один из зачинателей отечественной массовой песни. «Музыка Дунаевского, -  говорил Д.Кабалевский, -  рождена молодостью нашей страны, и это ощущение молодой жизни, уверенно идущей вперед, и смело утверждающей себя на новых путях, Дунаевский воплотил в своем творчестве с удивительной силой и полнотой».

В развитии русской авторской песни Дунаевский сыграл выдающуюся роль. Огромен его вклад в создание песенной классики.

Дунаевскому принадлежат многие песни, которые и сегодня, затрагивая важные темы современности, не утратили своей актуальности. Образы творчества Дунаевского весьма многообразны. Он писал о Родине, расцветающей как дивный сад, о комсомольцах, красноармейцах, молодых колхозницах, о полярниках и водолазах, о покорителях горных вершин, о первопроходцах и романтиках. 
«Песня о Родине» (1936) на слова Лебедева-Кумача стала своеобразной эмблемой всего музыкального творчества Дунаевского. Ее знают во всем мире, ибо первая фраза мелодии «Широка страна моя родная» с 1942года в течение более двух десятилетий была позывными советского Центрального радиовещания.

Он создавал песни, славящие труд. В них воспевались представители разных конкретных профессий – железнодорожники, металлисты, горняки.

Песням Дунаевского присущ оригинальный стиль. Его произведения, прежде всего очень напевны, отличаются мелодическим богатством, разнообразны по характеру: раздольные, величавые, задумчивые, уверенные.
А кто не помнит своеобразные, весьма не похожие друг на друга мелодии из кинофильмов «Цирк», «Вратарь», «Дети капитана Гранта», «Волга-Волга», «Кубанские казаки». Мелодии задорные, грустные, торжественные, забавные, пародийные. Каждая из них отличается свежестью, неповторимостью. Таков стиль Дунаевского.

Характерные черты песен Дунаевского включают в себя упругий ритм стремительного марша, динамичность звучания, богатство красок, мажорность, яркость гармонизации.
                                                      А. Хачатурян

(1903 - )

Арам Ильич Хачатурян – художник яркой, своеобразной индивидуальности. Темпераментная, жизнерадостная, привлекающая свежестью гармония и оркестровых красок музыка его пронизана интонациями и ритмами народных армянских песен и танцев. Именно народное искусство явилось источником глубокого своеобразия творчества этого выдающегося композитора. В своих произведениях он также опирался на традиции мировой, и в первую очередь русской, музыки.

А.И. Хачатурян родился 6 июня 1903 года, в Тбилиси, в семье переплетчика. Его мать любила петь народные армянские песни, и эти народные напевы глубоко запечатлелись в душе ребенка. 
Материальное положение семьи было настолько стесненным, что о музыкальном образовании Арам не мог и мечтать. Поэтому появление в доме плохонького, приобретенного за гроши пианино стало для мальчика большим событием. Сначала одним пальцем, а затем с примитивным аккомпанементом Арам стал подбирать по слуху мелодии народных песен и танцев. 

Когда ему исполнилось 9 лет, он поступил в коммерческое училище. Самостоятельно научившись играть на духовых инструментах, он участвует в любительском духовом оркестре.

В пятнадцать лет Хачатурян впервые попал в оперный театр, где услышал оперу замечательного грузинского композитора Захария Палиашвили. 

В возрасте 19 лет юноша держал экзамен в Московский музыкальный техникум имени Гнесиных. И вот начались годы учения – большого настойчивого труда, сомнений, успехов, разочарований. Вначале Хачатурян учился играть на виолончели и фортепиано. Но скоро становится ясно, что основное его призвание – композиция. 

С 1929 по 1934 год Хачатурян учится в Московской консерватории. Уже здесь проявились черты, ставшие типичными для более зрелых его произведений. Прежде всего, это певучие мелодии народного характера, сочные, свежие гармонии, праздничная оркестровка.

После окончания консерватории композитор много и упорно работает над своими новыми сочинениями. Он обращается к различным жанрам. Это и симфонии, концерты, балет, музыка к драматическим спектаклям и кинофильмам. В 1944году Хачатурян пишет Государственный гимн Армении.
В послевоенные годы совместно с другими музыкантами композитор побывал во многих странах мира. Свои концертные выступления он сочетает с беседами, докладами о советской музыкальной культуре, что служит еще большему укреплению дружественных связей между Россией и другими странами.

Музыка Хачатуряна разнообразна по содержанию и по жанрам. Композитор написал балеты, симфонические произведения, сонаты и концерты для различных инструментов, песни, романсы, музыку для театра и кино. Среди лучших его произведений – балеты «Гаяне» и «Спартак», вторая симфония («С колоколом»), фортепианный и скрипичный концерты, музыка к драме Лермонтова «Маскарад».
Арам Ильич Хачатурян неоднократный лауреат Государственных и Ленинских премий, а также награжден орденом Ленина. Композитору присвоено почетное звание народного артиста СССР.
                                                            Д. Кабалевский

(1904 – 1987г.)

Талант Д.Б. Кабалевского восхищает своей многогранностью. Он один из крупнейших современных композиторов, чья музыка известна далеко за пределами нашей страны; яркий пианист и дирижер, прекрасный педагог-профессор Московской консерватории, воспитавший не одно поколение композиторов; блестящий лектор, чьи выступления в концертных залах пользовались огромным успехом.
Дмитрий Борисович Кабалевский родился в Петербурге 30 декабря 1904 года. С семи лет начались его занятия по фортепиано.  Мальчик особенно любил подбирать по слуху знакомые мелодии и импровизировать. Наряду с занятиями музыкой он увлекался литературой и живописью, сочинял стихи и рассказы, рисовал. Но жизнь сложилась так, что занятия музыкой пришлось прекратить, и возобновились они только шесть лет спустя, уже после революции. 
В 14 лет Дмитрий поступил в одну из только что открытых в Москве музыкальную школу, и чтобы наверстать упущенные годы, пришлось заниматься с невероятным упорством и настойчивостью. А это было нелегко. «Взятое напрокат пианино стояло дома в нетопленной комнате – зимой здесь было несколько градусов ниже нуля. Надев на себя валенки, ушанку, я садился за плохонький инструмент и распухшими от холода и недоедания, растрескавшимися пальцами начинал учить заданный урок. Ледяные клавиши обжигали пальцы, но я играл… Играл упражнения и гаммы, играл этюды и пьесы. Уж очень хотелось стать настоящим музыкантом! Желание это постепенно переросло вволю, и за шесть с половиной лет я ухитрился окончить не только школу, но и училище (музыкальный техникум имени Скрябина). В то время я стал уже пробовать свои силы и в сочинении музыки. В 1925 году я поступил в Московскую консерваторию» - вспоминал Д. Кабалевский. 
В консерватории Кабалевский занимался на двух факультетах: фортепианном и теоретико-композиторском. Особенно плодотворными были занятия в классе Мясковского, выдающегося композитора и замечательного педагога. В эти годы Кабалевский сочинял песни, романсы, фортепианные пьесы. 
Ведущей темой творчества Кабалевского, после окончания консерватории, стала современная тема. Он создает симфоническую музыку. Музыка Второй симфонии, которую он назвал «Автобиографической» отличается светлым радостным восприятием жизни, задушевностью, поэтичностью. Она с успехом исполнялась и в России и за рубежом. Очень плодотворной была работа, как в кино, так и в театре.
В 1943году Кабалевский пишет 24 прелюдии для фортепиано. Прелюдии по-своему отразили настроение людей военного времени. Обостренное чувство патриотизма, вызванное войной, направило внимание русских людей к истории своей родины, к русскому народному искусству.
Дмитрий Борисович Кабалевский – один из выдающихся композиторов. Он создал оперы ( «Кола для Брюньон», «Семья Тараса», «Сестры» и другие), кантаты, симфонии и камерные произведения, Реквием, три фортепианных, скрипичный и два виолончельных концерта, большое количество фортепианных пьес, песни. Музыка Кабалевского проникнута интонациями и ритмами, характерными для наших дней. Особенно привлекают композитора светлые образы детства и юности. Об этом говорит Большая часть его произведений. 
Для своих юных друзей композитор не только писал музыку. По радио он читал лекции, проводил увлекательные беседы о музыке. Кабалевского волновали вопросы детского музыкального воспитания. На уроках музыки дети учатся по программе Д. Кабалевского. Его музыку горячо любят во всем мире. 
В.В. Андреев.

Андреев Василий Васильевич – русский музыкант, виртуоз на балалайке. Организатор и руководитель первого оркестра русских народных инструментов. Свободно владел скрипкой. 

Изучал русское народное творчество, играл на различных народных инструментах (балалайке, гармонике, жалейке, свирели).

Андреев усовершенствовал народную балалайку. По его чертежам  скрипичный мастер В.В. Иванов изготовил 5-ладовую балалайку.
При участии Андреева инструментальный мастер Ф.С.Пасербский сконструировал ладовую (кон. 1885 – нач.1886г.), а затем 12-ладовую хроматическую (1886) балалайку. Позднее совместно с Пасербским разработал оркестровые разновидности балалайки (дискант, пикколо, прима, альт, бас, контрабас).

В 80-хгг. 19 в. начал выступать в любительских концертах. В 1886 в Петербурге состоялся его первый публичный концерт. Блестящий виртуоз, тонкий художник, Андреев способствовал утверждению балалайки как концертного инструмента.
Обладал большим дирижерским талантом. В 1887 организовал «Кружок любителей игры на балалайках» (ансамбль из 8 музыкантов), первый концерт которого состоялся в 1888г. С этого же года гастролировал с ансамблем по России. Выступление  на Всемирной выставке в Париже (осень1889) принесли Андрееву и его ансамблю европейскую известность. Он был избран почетным членом Французской академии изящных искусств (1892) и в 1896 расширил состав ансамбля (ввел домры, гусли и другие древнерусские инструменты). «Кружок любителей» был назван Великорусским оркестром.
Репертуар оркестра включал аранжированные Андреевым народные песни – плясовые, протяжные лирические (до Андреева на балалайке исполнялись только плясовые). Много концертировал (в 1908-1911-в Германии, Англии, Франции, США; в 1912 – 1913-по городам России). Вел педагогическую работу. 
С начала 90-х г. 19 в. Преподавал в гвардейских полках (с 1897зав. преподаванием народной музыки в войсках гвардии). Создал балалаечные курсы в железнодорожных училищах (1913)и для сельских учителей (1915). Организовывал лекции-концерты с целью пропаганды народной музыки. В 1917-1918 выступал с оркестром на фабриках и заводах, на фронтах гражданской войны. 

ИМЕНА ВЫДАЮЩИХСЯ ЗАРЫБЕЖНЫХ КОМПОЗИТОРОВ:
· И. БАХ                                         немецкий
· Л. БЕТХОВЕН                           немецкий
· Ж. БИЗЕ                                      французский          
· Э. ГРИГ                                       норвежский
· Дж. ГЕРШВИН                         американский
· З. КОДАЙ                                    венгерский
· В. МОЦАРТ                                австрийский
· Ф. ШУБЕРТ                               австрийский
· Ф. ШОПЕН                                польский
· И. ШТРАУС                               австрийский
· ЯН. СИБЕЛИУС                      финский
· ИОГАННЕС БРАМС               немецкий

· ДЖУЗЕППЕ ВЕРДИ                итальянский
· ЛУИДЖИ БОККЕРИНИ        итальянский

· КАМИЛЬ СЕН-САНС             французский
· РОБЕРТ ШУМАН                     немецкий
Краткая биография зарубежных композиторов

Л. БЕТХОВЕН
(1770 – 1827г).

В небольшом немецком городке Бонн в 1770году родился Людвиг Ван Бетховен. Людвиг рос одиноким, замкнутым ребенком, и был целиком предоставлен самому себе. Мальчик всей душой тянулся к музыке, тайком от отца научился немного играть на скрипке. Узнав об этом, отец сам стал обучать его игре, но эти занятия превратились в настоящую муштру. Он часами заставлял его играть гаммы и упражнения. 
Отец его был музыкантом во дворце князя - курфюрста города Бонна. За свой труд он получал ничтожные гроши, да и те частенько пропивал в кабаке. Отец мечтал воспользоваться музыкальным талантом сына, чтобы выкарабкаться из нищеты. В 8лет Людвиг уже выступал на концертах. Но и это не спасло семью от голода.

С детства Людвиг полюбил народные напевы. Сохранились мелодии к деревенским танцам, записанные и обработанные десятилетним композитором.
Подростком Людвиг уже работал придворным органистом. Кроме того, его приглашали в богатые семьи давать частные уроки. Для своих маленьких учеников и учениц юный композитор часто сочинял небольшие пьески. 

Но не эти изящные танцы, песенки и пьески прославили на века Людвига ван Бетховена. Впервые в мире была создана мужественная, героическая музыка. Она звала к борьбе за счастье всех людей – это «Патетическая» соната. Когда молодой композитор исполнил это произведение на концерте, слушатели были потрясены. Они привыкли к нежной, певучей, ласкающей слух музыке. А эта музыка гремела и призывала к борьбе.
Людвигу было 18лет, когда пришла весть: народ Парижа восстал, ворвался в Бастилию – мрачную крепость королей, перебил стражу, выпустил на волю заключенных. Началась великая французская революция! Все передовые люди Германии приветствовали революцию. Людвига вдохновила мысль о борьбе за свободу, за счастье людей, за равенство и братство. Он не обучен стрелять из пушек, зато в его власти могучее оружие – музыка! «Музыка должна высекать огонь из мужественных сердец! – восклицал композитор. – Она поведет за собой народы!» С такими мыслями Бетховен покинул свой родной город Бонн и переехал в Вену, столицу Австрии. Он хотел повысить свое мастерство, поучиться у великих композиторов. Ведь Вена в те годы была центром европейской музыкальной культуры. Здесь жили лучшие музыканты: Гайдн, Моцарт. Вся жизнь – борьба! Он был революционером в музыке, каждая строка его сочинений была неожиданной, потрясающей ум и сердце. 

В самом расцвете творчества его сразил страшный удар – он оглох. Лечение несведущих врачей только усиливало болезнь. Но он продолжал работать и бороться с судьбой. И вышел победителем! Как мог писать прекрасную музыку этот глухой композитор? Но музыка с детства звучала в нем, он слышал ее внутренним слухом. И он дарил людям не только гордое мужество, но и радость жизни. 
Музыка Людвига ван Бетховена всегда будет призывать к человечности, мужеству и борьбе за счастье всех людей. Герой музыки Бетховена – сильный, мужественный и великодушный человек, борец и победитель.
В творчестве Бетховена классическая музыка достигла своей вершины. Бетховен сумел показать в своей музыке, что творцом преобразований является народ. Впервые в музыке с такой силой были выражены героические стремления народа. Музыку Бетховена любят и ценят все передовые люди нашего времени, борцы за справедливость на земле.
Ж. Бизе
И. БАХ
(1685 – 1750г.)
Иоганн Себастьян Бах родился в 1585 году в небольшом немецком городке Эйзенахе. Первые навыки игры на скрипке он получил от отца, скрипача и городского музыканта. Мальчик имел превосходный голос и пел в хоре городской школы. 
Девяти лет ребенок остался сиротой. Его воспитателем стал старший брат, служивший церковным органистом в городе Ордруфе. Брат определил мальчика в гимназию и продолжал обучать музыке. Но занятия были скучными и однообразными.
В 15 лет Иоганн Себастьян решил начать самостоятельную жизнь и переехал в Люнебург. В течение своей жизни Бах несколько раз переезжал из города в город, меняя место работы. С неутомимой энергией он изучал музыку не только немецких, но также итальянских и французских композиторов.
Талант Себастьяна Баха не ограничивался областью композиции. Он был лучшим среди своих современников исполнителем на органе и клавесине. С 1708 года Бах обосновался в Веймаре. Здесь он служил придворным музыкантом и городским органистом. В этот период композитор создал свои лучшие органные произведения. Среди них известнейшая Токката и фуга ре минор, знаменитая Пассакалия до минор. Эти произведения значительны и глубоки по содержанию, грандиозны по своим масштабам, звучности, совершенны по мастерству.
В 1717 году Бах с семьей переехал в Кетен. Здесь главным образом он писал клавирную и оркестровую музыку. Он закончил также 24 прелюдии и фуги, составившие первый том большого труда под названием «Хорошо темперированный клавир». В этот же период была написана и знаменитая «Хроматическая фантазия и фуга» 

Из Кетена в 1723 году Бах переехал в Лейпциг, где остался до конца своей жизни. Здесь он занял должность кантора (руководителя хора) певческой школы при церкви св. Фомы. В Лейпциге Бах создал свои лучшие вокально-инструментальные композиции: большую часть кантат (всего им написано 250 кантат), «Страсти по Иоанну», «Страсти по Матфею», Мессу си минор и т.д. По своему художественному значению эти произведения представляют собой самую высокую вершину творчества композитора.
Церковное начальство было явно недовольно музыкой Баха. Как и прежние годы, ее находили слишком яркой, красочной, человечной. И действительно, музыка Баха не отвечала, а скорее противоречила строгой церковной обстановке, настроению отрешенности от всего земного. Основная работа Баха – руководителя школой певчих – приносила ему одни огорчения и неприятности. Все прошения о помощи школе, оставались без внимания.
Единственной отрадой композитора были по-прежнему творчество и семья. Последние годы жизни композитора были омрачены серьезной болезнью глаз. После неудачной операции Бах ослеп. Но и тогда он продолжал сочинять, диктуя свои произведения для записи. Смерть Баха прошла мало замеченной, о нем скоро забыли.
Иоганн Себастьян Бах – великий немецкий композитор XVIII века. При жизни композитор не получил заслуженного внимания. Его называли «ученым», то есть скучным музыкантом. А церковь находила его музыку слишком живой и человечной, слишком волнующей. Интерес к музыке Баха возник почти сто лет спустя после смерти: в 1829 году под управлением немецкого композитора Мендельсона было исполнено произведение Баха – «Страсти по Матфею». В Германии осуществляется полное издание баховских сочинений.  Музыканты всего мира начинают играть его музыку, поражаясь ее красотой и вдохновением. «Не ручей! – Море должно быть ему имя», - сказал о Бахе великий Бетховен. ( «Бах»- по-немецки означает «ручей»)

                                                                 Э. ГРИГ
(1843 – 1907г.)

Эдвард Григ родился 15 июля 1843года в городе Бергене. С 6лет начались серьезные занятия музыкой. Первой учительницей маленького Эдварда была его мать, прекрасная пианистка, но занятия долго не ладились. Ему не хотелось играть скучные упражнения и гаммы. Вернувшись из школы или с прогулки, он кидался к роялю и старался подобрать такие созвучия, в которых запечатлелся бы жалобный, резкий крик чайки, только что пролетевшей над гаванью. Или многократное эхо от горного камнепада, которое он слышал вчера, во время прогулки с отцом. Он очень любил фантазировать и импровизировать на фортепиано. В доме Грига постоянно собирались актеры, оркестранты, хористы, поэтому с раннего детства он слышал музыку Моцарта, Бетховена, Шуберта. По совету скрипача Уле Буля в 14 лет Эдвард стал студентом Лейпцигской консерватории. 
Лейпциг издавна славился высокой музыкальной культурой – это был город Баха, Шумана, Мендельсона. Григ с жадностью поглощал новые музыкальные впечатления, не пропускал ни одного концерта. Он трудился без устали, часто забывая о сне и о еде.
Через четыре года консерватория была успешна окончена. Получив диплом композитора и пианиста, Григ вернулся на родину. Отныне его творчество, его деятельность, вся его жизнь принадлежат норвежскому искусству.

Григ много путешествует по Скандинавии, бродит по горам, вслушиваясь в наигрыши пастухов, любит бывать на деревенских праздниках. Там он слышит и записывает множество танцевальных и песенных мелодий. Позднее эти мелодии по-новому зазвучат в его сочинениях. «Я почерпнул богатые сокровища народных напевов моей родины, и из этого клада, я пытался создать норвежское искусство», - писал композитор.
Григ много работает. Один за другим появляются Концерт для фортепиано с оркестром, сборник небольших пьес под названием «Норвежские танцы», «Лирические пьесы». Композитор пишет романсы на стихи Ибсена, Андерсена.

Григ выступает в разных странах Европы с концертами как пианист и дирижер, исполнитель своих произведений. Он несколько лет руководит в родном Бергене концертным обществом, организует первый норвежский музыкальный фестиваль.
С каждым годом растет популярность Грига. Великий Лист высоко оценил оригинальный талант норвежского композитора. С большой симпатией и любовью относился к Григу Чайковский.
Последние годы жизни Григ провел в местечке Тролльхауген (что означает «холм троллей».) Об этом периоде жизни композитора К.Паустовский написал поэтичный рассказ «Корзина с еловыми шишками».
В Тролльхаугене ничто не отвлекало Грига от работы. Шум волн фьорда, пение птиц, таинственные шорохи леса вдохновляли композитора, оживая затем в звуках его музыки, в причудливых изгибах мелодий, в чарующей свежести его песен.

Несмотря на слабое здоровье, Григ до последних дней не оставлял концертной деятельности.

Горячие симпатии людей всего мира привлекает музыка Грига, ее удивительная задушевность, простота, искренность. В ней много радости, света. В ней живет Норвегия с ее чудесной природой, с ее поэтичными преданиями, с ее мужественными людьми. 
Григ был подлинно народным композитором, гордостью Норвегии. Его смерть – 4 сентября 1907 года – была воспринята как национальная трагедия, вся страна погрузилась в траур. Он похоронен в своем любимом Тролльхаугене в скале на берегу фьорда.

Дж. Гершвин

(1898 – 1937г.)

Джордж Гершвин – первый американский композитор, музыка которого стала известна всему миру. Его талант был настолько многогранным и гибким, что смог объединить европейский симфонизм с джазовой импровизацией. Это было так неожиданно, что обратило внимание на себя всего мира.

Гершвин вспоминал о том, как в шестилетнем возрасте он замирал у одного из магазинов, где на старом механическом пианино звучали модные тогда регтаймы. Отец хотел, чтобы Джордж стал коммерсантом, но тот был помешан на музыке. Юношу устраивают на работу в музыкальный магазин, где он был обязан сыграть песню, если покупатель выбрал ноты и желает их прослушать. К тому же Гершвин нигде не учился, он самоучка, который без конца листает клавиры великих: Баха, Бетховена, Листа, Шопена. Семья всю жизнь едва сводила концы с концами, скитаясь с квартиры на квартиру. Это была дружная, большая семья, где всегда вовремя завтракают и обедают, где по вечерам азартно играют в покер, где всеми правит властная, но добрая мать, а мягкий и мечтательный отец строит «воздушные замки», как его дети разбогатеют. Став композитором Дж. Гершвин пишет джазовые лирические песни. Особенно он интересуется музыкой негров Америки. Для того чтобы лучше освоить их музыкально-ритмический язык, Гершвин поселяется в хижине среди негров. Изучает обряды, песни, танцы. Сидя между ними, подпевает, подыгрывает певцам. Композитор вскоре мог соперничать с любым из них. Своими знаниями и умениями композитор воспользовался при сочинении оперы «Порги и Бесс», в основе которой мысль о том, что черные заслуживают не меньшего уважения, чем белые. Опера отличается глубиной чувств, изобразительностью развития афро-американского фольклора. Это была первая опера в стиле симфоджаза. Дж. Гершвин был не согласен с мнением о том, что джаз является музыкой второго сорта. Он был уверен, что джаз сумеет обогатить европейскую симфоническую музыку.
«Так много болтали об ограниченности джаза, так неверно понимали его функцию. Принято считать, что джаз должен звучать в одном темпе и основываться только на танцевальных ритмах. Я решил, насколько это возможно, разбить эту ошибочную концепцию одним ударом. Я слышал свою композицию, как музыкальный калейдоскоп Америки – наш кипящий котел, нашу многонациональную энергию, наши блюзы, нашу столичную суматоху», - говорил Гершвин о замысле создания своей «Рапсодии в стиле блюз». 
Это произведение на конкурсе «Что есть американская музыка» имела, по словам современников, «нокаутирующий» успех. Оно же положило начало новому направлению – симфоджазу – сплаву симфонической и джазовой музыки, который открыл новые возможности для многих композиторов. Гершвина сравнивали с принцем, который «взял Золушку (джаз) за руку и открыто провозгласил ее принцессой, вызывая удивление мира и бешенство завистливых сестер».

Гершвин еще долго подвергался нападкам критиков за то, что он, автор легкой музыки, взялся за сочинение «серьезной».

«О чем рассказывает его музыка? – писал Дмитрий Шостакович. – О простых людях, об их радостях и горестях, о их любви, об их жизни. Вот почему его музыка по-настоящему национальна, при всей оригинальности и необычайности формы».

Было время, когда молодой и еще не очень знаменитый Гершвин смущенно сказал: «Я удивился бы, если бы мои мелодии игрались много лет спустя».

Дж. Гершвин остается первым музыкальным классиком Америки.

В.А. МОЦАРТ
(1756 – 1791г.)
Вольфганг Амадей Моцарт родился в старинном, очень красивом городе Зальцбурге. Отец Моцарта был образованным и серьезным музыкантом и превосходным педагогом. Обнаружив талант у сына, он сразу же стал заниматься с ним. В четыре года он повторял за старшей сестрой Анной-Марией, тоже одаренной музыкантшей, маленькие пьесы, моментально их запоминая. В этом возрасте пробует сочинять концерт для клавесина. Обладая природной беглостью пальцев, которую он непрерывно развивал, к шести годам маленький музыкант исполнял сложные виртуозные произведения. Родителям не приходилось упрашивать сына сесть за инструмент. Наоборот, они уговаривали его прекратить занятия, чтобы он не переутомился. За это же время, незаметно для отца, мальчик овладел игрой на скрипке и органе.

Семья Моцартов отправляется в концертное путешествие и посещает Мюнхен, Вену, а затем крупнейшие города Европы – Париж, Лондон, Амстердам. Программа Вольфганга поражала своим разнообразием и трудностью. В Париже он написал свои первые сонаты для скрипки с фортепиано, а в Лондоне – симфонии, исполнение которых придало его концертам еще большую славу. 

Затем отец решает Вольфганга везти в Италию. В Болонье образованный музыкант Мартини соглашается заниматься с Моцартом. 
14-ти летний Вольфганг, с легкостью выдержав испытания, доступные немногим музыкантам, удостаивается звания члена Болонской филармонической академии. И вот опять Зальцбург. После крупных городов Европы – это город отсталой страны. Там его заставляют писать для церкви. И Вольфганг стремится покинуть Зальцбург. Но найти работу в других городах ему не удается. После скитаний он вынужден вернуться на родину, но унизительное положение музыканта-слуги делало жизнь Моцарта невыносимой.  Он подает прошение об отставке, и в 1781 году поселился в Вене, где и прожил до конца своих лет. По заказу Немецкого театра в Вене Моцарт написал комическую оперу «Похищение из сераля» (жен. половина дома). В 1785-1786г. Моцарт пишет оперу «Свадьба Фигаро», а в 1787г. написал оперу «Дон Жуан».
Тяжелая жизнь подрывает физические силы Моцарта, но композитор 
по-прежнему работает. И в 1791году он дарит миру еще два произведения: оперу «Волшебная флейта» и «Реквием». «Реквием» - это последнее произведение Моцарта. Ему казалось, что эту музыку он пишет на свою кончину. В предчувствии близкой смерти композитор указал своему ученику, как дописать «Реквием». Это было 4декабря 1791г., а в ночь на пятое Моцарт умер. Великий композитор был похоронен в общей могиле для бедняков.
Жизнь гениального австрийского композитора удивительна и необычна. Его яркий щедрый талант, постоянное творческое горение дали совершенно поразительные результаты. Моцарт прожил всего 36 лет. несмотря на непрерывную концертную деятельность, начавшуюся с шестилетнего возраста, он создал за это время очень много произведений: 50 симфоний, 19 опер, сонаты, квартеты, квинтеты Реквием и другие произведения различных жанров.

В наши дни музыка Моцарта звучит в концертах, конкурсах, оперных театрах. О Моцарте пишут книги, статьи, стараясь раскрыть глубину и красоту его музыки, рассказать о его необычайном даровании, о его яркой интересной и в то же время полной труда и огорчений жизни.
Ф. ШУБЕРТ

(1797 – 1828г.)

Франц Шуберт родился в1797году в предместье Вены – Лихтенталь. Отец его, школьный учитель, происходил из крестьянской семьи. Мать была дочерью слесаря. В семье очень любили музыку и постоянно устраивали музыкальные вечера. Отец играл на виолончели, а братья Франца – на различных инструментах.

Обнаружив у маленького Франца музыкальные способности, отец и старший брат Игнац стали обучать его игре на скрипке и фортепиано. Вскоре мальчик смог принимать участие в домашнем исполнении струнных квартетов, играя партию альта. Маленький Франц обладал прекрасным голосом. Он пел в церковном хоре, где исполнял трудные сольные партии. Когда Францу исполнилось одиннадцать лет, его поместили в конвикт – школу, где готовили церковных певчих. В школе был ученический оркестр, где он играл в группе первых скрипок, а иногда даже исполнял обязанности дирижера. 
Уже в те годы Шуберт начал сочинять. Его первые произведения – фантазия для фортепиано, ряд песен. Юный композитор пишет много, с большим увлечением, часто в ущерб другим школьным занятиям. Выдающиеся способности мальчика обратили на него внимание знаменитого придворного композитора Сальери, с которым Шуберт занимался на протяжении года.
Хорошо зная, как труден был путь музыкантов, даже таких всемирно признанных, как Гайдн, Моцарт, Бетховен, отец хотел уберечь своего сына от подобной участи. Но молодой композитор окончательно решил посвятить себя музыке. Его не страшила даже ссора с отцом. Вся дальнейшая не долгая жизнь Шуберта представляет собой творческий подвиг. Испытывая тяжелую материальную нужду и лишения, он неустанно творил, создавая одно произведение за другим. Он работал систематически, изо дня в день. «Я сочиняю каждое утро, когда я кончаю одну пьесу, я начинаю другую», - признавался композитор. Шуберт сочинял музыку с необычайной быстротой. В отдельные дни им создавалось до десятка различных песен. Музыкальные мысли рождались непрерывно, композитор едва успевал заносить их на бумагу. 
Круг произведений последнего десятилетия жизни Шуберта очень широк и разнообразен. Он пишет симфонии, сонаты для фортепиано, квартеты, квинтеты, мессы, оперы, песни и много других произведений. Но ни одна опера не была принята к постановке, ни одна симфония не была исполнена оркестром. Ноты его лучших симфоний были найдены лишь много лет спустя после смерти композитора.

И все же венцы узнали и полюбили музыку Шуберта, которая сама пробила путь к их сердцам. В 1828 году стараниями друзей был организован единственный при жизни Шуберта концерт из его произведений. Концерт имел огромный успех и принес композитору большую радость. Несмотря на пошатнувшееся здоровье, он продолжает сочинять, но конец наступил неожиданно. Он заболел тифом, и осенью 1828года Шуберт скончался.

Великий австрийский композитор Франц Шуберт – современник Бетховена. Он умер в 31год, в расцвете творческих сил. Ни одна из девяти симфоний не была исполнена при его жизни. Из 603 песен было напечатано 174, а из двух десятков сонат – только три. Будучи от природы добрым, жизнерадостным и скромным человеком, Шуберт писал музыку очень простую, светлую, искреннюю. Но в его последних произведениях все чаще появляются мрачные настроения, грусть, страдание. Такое настроение его последних произведений можно рассматривать и как отражение бесправия жизни австрийского общества того времени.
Ф. ШОПЕН

(1810 – 1849г.)

Фридерик Шопен родился в 1810гуду недалеко от Варшавы, столицы Польши, в местечке Желязова Воля. Мать Шопена была полька, отец – француз. Семья Шопена жила в имении графа Скарбека, где отец служил домашним учителем. После рождения сына вся семья переехала в Варшаву. Маленький Фридерик рос в окружении музыки.  Его отец играл на скрипке и флейте, мать хорошо пела и немного играла на фортепиано.

К пяти годам мальчик уже уверенно исполнял несложные пьесы, разученные под руководством старшей сестры Людвики. Вскоре его педагогом стал известный в Варшаве чешский музыкант Войцех Живный. Чуткий и опытный воспитатель привил своему ученику любовь к музыке классиков и особенно к И.С. Баху. 
Первое выступление маленького пианиста состоялось в Варшаве, когда ему исполнилось семь лет. Концерт имел успех, и имя Шопена скоро узнала вся Варшава. В это же время было издано одно из первых его сочинений – полонез для фортепиано соль минор. Исполнительский талант мальчика развивался настолько быстро, что к двенадцати годам Шопен не уступал лучшим польским пианистам.

Одновременно с занятиями музыкой мальчик получил хорошее общее образование. Уже в детстве Фридерик свободно владел французским и немецким языками, интересовался историей Польши, читал много художественной литературы. В 13 лет он поступил в лицей и через три года успешно его закончил.

С детства у Шопена появилась любовь к народной музыке. С годами народная музыка стала неотъемлемой частью его творчества.

После окончания лицея Шопен поступил в Высшую школу музыки. Здесь его занятиями руководил опытный педагог и композитор Иосиф Эльснер. Эльснер очень скоро понял, что его ученик не просто талантлив, а гениален.
В 1829году молодой музыкант ездил в Вену. Его концерты прошли с большим успехом. Ему становится ясна необходимость длительного концертного путешествия. Осенью1830года он выехал из Варшавы. В 1831 году он прибыл в Париж, где прожил до конца своей жизни. Он «завоевал» Париж сначала как пианист. Шопен покорил Париж, как когда-то покорил Вену Моцарт, Бетховен. Выступая в концертах, он большей частью исполнял свои собственные сочинения: концерты для фортепиано с оркестром, концертные рондо, мазурки, этюды, ноктюрны. Его музыка вызывала всеобщее восхищение.
С годами Шопен давал концерты все реже. Все свое внимание он направил на творчество. Появляются его сонаты, скерцо, баллады, экспромты, новая серия этюдов, по-прежнему любимые мазурки и полонезы. Чтобы поправить свое материальное положение, он по приглашению друзей едет в Лондон. Но сырой климат Англии быстро оказывает губительное действие, у него обостряется болезнь легких. По совету врачей он возвратился в Париж. Из Польши к нему приехала старшая сестра Людвика, на руках которой он умер. Похоронен Шопен в Париже, а сердце его, как он и завещал, было отправлено в сосуде в Варшаву, где до сих пор бережно хранится в костеле Святого Креста.
Фридерик Шопен – великий польский композитор, прославился и как гениальный пианист. Шопен обогатил музыку новым содержанием и образами, раскрыл ее новые, неизвестные до того времени выразительные возможности, ввел новые приемы фортепианного исполнения. В отличие от многих своих предшественников и современников Шопен сочинял почти исключительно для фортепиано. Поляк по происхождению, горячо любивший родину, все свои зрелые годы провел на чужбине. Но это не помешало ему остаться глубоко национальным композитором. Шопен – основоположник польской классической музыки.
И. ШТРАУС

(1825 – 1899г.)

Иоганн Штраус-сын родился в Вене в 1825году. Его отец, тоже Иоганн, был скрипачом. Организовал собственный оркестр, игравший танцевальную музыку для увеселения богатых жителей Вены, при необходимости сам сочинял, стал знаменит и получил титул «короля вальса». Дети росли в атмосфере, насыщенной музыкой, и все были музыкальны. Мальчик рано стал учиться на фортепиано, пел в церковном хоре. Уже в шесть лет он наигрывал свои собственные танцы. Отец был для Иоганна кумиром, но юноша мечтал подняться еще выше. Официально он числился в Политехническом училище, но втайне продолжал заниматься музыкой. Попытки же родителей пристроить его к банковскому делу успеха не имели. 
В девятнадцать лет Иоганн собрал небольшой ансамбль и получил в венском магистрате официальное право зарабатывать на жизнь дирижированием. Осенью 1849года неожиданно умирает отец, и для сына все разом переменилось. Знаменитый оркестр Штрауса-отца без лишних разговоров избрал Штрауса-сына своим дирижером.

Летом 1854 года Маэстро получил приглашение выступать со своим оркестром в России. Штраус немедленно согласился. 18 мая 1856 года начался его первый сезон под русским небом. Публика сразу же была покорена его вальсами и польками. На его концертах бывали члены императорской семьи.

В 1870 году венские газеты сообщили, что Штраус работает над опереттой. На это его подвигла честолюбивая жена – Етти Трефц. И вправду, Штраусу надоело «пиликанье» вальсов и он отказался от должности «дирижера придворных балов». Первую оперетту Штрауса под названием «Индиго и сорок разбойников» публика приняла на ура. Третьей же опереттой композитора стала знаменитая «Летучая мышь». Поставленная весной 1874 года, она сразу же полюбилась венцами. Теперь он был принят во всем музыкальном мире, однако продолжал работать в лихорадочном темпе и с огромным напряжением. Успех и слава так и не избавили его от страха, что однажды музы покинет его, и он больше ничего не сможет написать.

Отказ от придворного дирижера не помешала Штраусу и далее гастролировать по странам и весям, с успехом выступать в Санкт-Петербурге и Москве, Париже и Лондоне, Нью-Йорке и Бостоне. Доходы его растут, он входит в элиту венского общества, строит свой «городской дворец», живет в роскоши. Смерть жены и неудачный второй брак на некоторое время выбили Штрауса из привычной колеи успеха, но через несколько лет, будучи в третьем браке, он снова на коне.

После оперетты «Ночи в Венеции» он пишет своего «Цыганского барона». Премьера этой оперетты 24 октября 1885года  накануне шестидесятилетия композитора явилась для венцев подлинным праздником, а затем началось ее триумфальное шествие по всем крупным театрам Германии и Австрии.
 Но душа его требовала другого музыкального простора, другой сцены – оперной. Он хотел одолеть еще один Олимп – оперный. И все-таки для Штрауса это был крах некой мечты. После этого творчество композитора резко пошло по нисходящей. Его новая оперетта «Венская кровь» не понравилась публике и выдержала лишь несколько представлений. 
Последние годы жизни Штраус провел уединенно, прятался в своем особняке. По случаю 25-летия оперетты «Летучая мышь» его уговорили дирижировать увертюрой. Последнее выступление Штрауса оказалось для него роковым – он простудился и заболел. Началось воспаление легких. 30июня 1899 года Штраус умер. Как когда-то его отцу, Вена устроила ему грандиозные похороны.

ЗОЛТАН КОДАЙ

(1882 – 1967г.)

16 декабря 1982 года музыкальный мир отмечал 100-летие со дня рождения выдающегося венгерского композитора, педагога, энергичного, неутомимого просветителя Золтана Кодая. 
Личность Кодая, одного из крупнейших музыкантов нашего века, была столь многогранна, что могла бы составить содержание нескольких жизней.

Кодай считал, Что без традиций знаменитого венгерского композитора – Листа, дальнейшее развитие венгерской музыки было невозможно, но и остановиться на этих традициях, ограничиться ими тоже было нельзя. Лист – великий музыкант, сказал Кодай, - но это не настоящие венгерские мелодии. Это цыганские мелодии.

В поисках истинной венгерской музыки Кодай отправляется в далекие деревни и села. Эта поездка открыла перед ним неисчислимые и почти никому неизвестные богатства крестьянской народной песни давнего происхождения. Кодай записывает, собирает, изучает древнее и в то же время новое песенное творчество народа. Его целью было: на основе народной песенности, создать новый стиль венгерской профессиональной композиторской музыки. 
После окончания Будапештской музыкальной академии Кодай был приглашен вести в этом учебном заведении Венгрии класс композиции. Он решил посвятить себя воспитанию музыкальной культуры всего народа. Теперь Кодай предстает перед нами  как смелый, выдающийся просветитель. Исходной его позицией стало убеждение, что открытые им и Бартоком сокровища крестьянской народной песни должны стать достоянием всего народа. Непререкаемый творческий авторитет, сила глубокого патриотизма, забота о росте духовной культуры родного народа и, быть может, главное – безграничная вера в его духовные силы помогают Кодаю продвигаться по намеченному пути. 
Как композитор Кодай внес огромный творческий вклад в практическое осуществление своих педагогических идей. Он был вдохновляющим примером большого композитора, отдавшего огромную долю своего таланта и мастерства, своих сил, времени, знаний и опыта, а главное своего сердца детям, их музыкальному воспитанию. Но прежде всего Кодай всегда был и остается выдающимся композитором, внесшим ценный вклад в мировую музыку XXвека. Российские школьники знакомятся с одним из превосходных образцов творчества композитора – «Чардаш» из оперы «Хари Янош». 

У Золтана Кодая было много друзей в Советском Союзе. Он очень интересовался советской музыкой и хорошо знал ее. С глубоким уважением относился к нашей стране, к нашей культуре, он знал, что советские музыканты и простые любители музыки относятся к нему с такими же добрыми чувствами. 

Кодай писал: «Если человек задумается, то скоро придет к выводу, что мир мог бы стать раем, если бы люди не были безумцами. Мы верим, что когда-нибудь придет время, когда люди не будут воевать, друг с другом и не будут стремиться защищать свою культуру путем ее уничтожения». 

Кодай умер 6 марта 1967 года.

Ян Сибелиус
(1865 – 1957г.)

Ян Сибелиус – финский композитор. Два десятилетия спустя после того, как родился Эдвард Григ, родился Ян Сибелиус. Он внес неоценимый вклад в мировую музыку. Если до Грига мир вообще не знал музыки европейского севера, то до Сибелиуса он не знал северной симфонии. Именно в эту область, в область симфонии и вообще симфонической музыки, Сибелиус внес огромный и ценный вклад. Семь его симфоний давно уже причислены к лучшему, что было создано в мировом симфонизме конца XIX и начала XX столетия.

Почти шесть веков Финляндия находилась под гнетом Швеции. Она, в сущности, потеряла всякую самостоятельность. Недолгую передышку принесло, казалось, присоединение Финляндии к России. Но вскоре обнаружилось, что гнет русского царского правительства, оказался еще более тягостным. Всякое проявление борьбы за независимость встречало жестокий отпор.

Однако, передавая часть финского народа, не собиралась мириться с унижением и гнетом. Сибелиус, вспоминая об обществе молодых представителей искусства, созданном в Финляндии в годы его юности, писал: «Мы обсуждали весь мир, все проблемы, но всегда в оптимистическом и революционном духе».
 Связав свою творческую судьбу с судьбой родины, поставив на службу ей свой талант, Сибелиус возвысился до почетнейшего звания родоначальника, основоположника национальных музыкальных школ своего народа. И музыку своего народа он возвысил до уровня мировой музыкальной классики.

Народный дух пронизывал музыку и особенно симфоническую поэму Сибелиуса «Финляндия». Он говорил: «Моя музыка настолько точно и верно воспроизводит финскую природу и финский характер, что многие говорят, будто я  в своей музыке пользуюсь подлинными народными мелодиями». Но подлинными напевами своего народа Сибелиус почти никогда не пользовался, так же как Глинка почти никогда не пользовался подлинными русскими напевами. И, тем не менее, так же, как музыка Глинки – насквозь русская, музыка Сибелиуса – насквозь финская.
Сибелиус написал вальс к самой печальной сцене пьесы финского драматурга Ярнефельта «Смерть». Не удивительно, что этот вальс он назвал «Грустным вальсом». Вслушиваясь в эту музыку очень внимательно, можно услышать, очень не простой, не однозначный, а непрерывно развивающийся «образ печали», «образ грусти». Словно человек, то совершенно подавленный безграничной печалью, то пытающийся вырваться из-под груза этой безжалостной печали. Вот он устремился к свету, вот почти достиг его, кажется, даже улыбнулся. Нет, опять эта неотвязная тоска, вызывающая слезы, заставляющая рыдать. Но человек опять не хочет сдаваться.
Вальс звучит при следующих обстоятельствах: «Измученный бессонными ночами, проведенными у постели больной матери, сын спит. Отблески красноватого света понемногу заполняют комнату. Сначала глухо и тихо, затем все яснее и громче слышны звуки музыки, мелодии вальса. Больная спит, затем просыпается, поднимается, облаченная в белое, словно в какой-то бальный наряд, она мечется во все стороны, бесшумно скользя и потирая руки. И в ответ на ее жесты отовсюду собираются в пары для танца безмолвные мужчины и женщины. Она бросается к ним, старается привлечь их внимание. А ее будто никто не замечает. Силы покидают больную. Она падает, встает, снова пытается танцевать. Ее вновь окружают призраки. Еще мгновение – и на пороге появляется Смерть»

Последние годы жизни Сибелиус провел в загородном доме, где ежегодно устраивались фестивали, посвященные его музыке. Это деревянный, большой, но скромный дом он назвал «Айнола» по имени своей жены Айно. Он умер в возрасте девяноста двух лет, в 1957 году.
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