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ПОМНИМ О ГЛАВНОМ
Майские дни в Московской консерватории традиционно наполнены памятными мероприя-

тиями, посвященными празднованию Дня Победы. Современное поколение консерваторцев 
бережно чтит память о  трагических событиях Великой Отечественной войны. По словам 
ректора, профессора А.С. Соколова, «наша высокая нравственная миссия – через музыкальное 
искусство способствовать патриотическому воспитанию наших соотечественников», 
что воплощается студентами, педагогами и  консерваторскими коллективами с  большим 
воодушевлением.
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Р О ССИЙСК ИЙ  МУ ЗЫК АНТ

Праздничные мероприятия стартовали 1 мая  – в  Главном военном клиническом госпитале им. Н.Н.  Бурденко состоялся концерт-
открытие фестиваля «Память музыкальных сердец», организованного Студенческим союзом Консерватории. Программа фестиваля 
продолжилась 4 мая музыкально-поэтическим вечером литературного клуба «Между строк» в Выставочном пространстве Малого 
зала, где студенты проникновенно читали произведения поэтов-фронтовиков.

5 мая в Малом зале состоялся традиционный концерт-митинг, в котором приняли участие ректор, проф. А.С. Соколов, студенты и сотруд-
ники Консерватории, а  также почетные гости  – профессор Института военных дирижеров Военного университета Минобороны РФ, 
полковник А.А. Бучнев и советник Управления общественных проектов Администрации Президента РФ, композитор П.А. Корягин.

В этот же день в ректорате были торжественно вручены памятные медали Следственного комитета РФ к 350-летию со дня рождения 
Петра I сотрудникам Консерватории за выдающиеся заслуги в области патриотического воспитания молодежи.

C 5 по 11 мая в залах Московской консерватории с большим успехом прошел XI Международный открытый фестиваль искусств «Дню 
Победы посвящается...». В этом году девиз фестиваля – “Они сражаются за Родину” – особенно символичен. С одной стороны он переносит 
нас к событиям битвы за Сталинград, завершившейся разгромом нацистов 80 лет назад, с другой – свидетельствует о событиях наших дней, 
где еще предстоит одержать победу.

Открыл фестиваль «Дню Победы посвящается...» 5 мая в  Большом зале сольный концерт Симфонического оркестра Министерства 
обороны под управлением заслуженного артиста РФ, полковника Сергея Дурыгина и художественного руководителя фестиваля, профес-
сора Александра Соловьёва. В программе принял участие Камерный хор Московской консерватории, в качестве солистов выступили Софья 
Онопченко, Егор Фёдоров, Майя Соловьёва, учащиеся Хорового училища имени А.В. Свешникова Виктор Скоробродов, Егор Бобров. Особо 
стоит выделить в рамках программы-открытия форума первое исполнение в Москве оратории «Духом сильный народ» памяти воинов-
сибиряков – мощное высказывание молодого композитора Алексея Чернакова.

6 мая фестиваль продолжился выступлением в Большом зале оркестра суворовцев Московского военно-музыкального училища имени 
генерал-лейтенанта В.М. Халилова, а также хора суворовцев Московского военно-музыкального училища (хормейстер – Екатерина Радо-
стева, дирижеры – Кирилл Черчик, Михаил Куслин). Публика услышала произведения отечественных и зарубежных композиторов, ориги-
нальную духовую музыку, популярные песни военных лет, сочинения для мужского хора.

8 мая в Рахманиновском зале была представлена постановка оперы Кирилла Молчанова «Зори здесь тихие»: спектакль был подготовлен 
силами ГМПИ имени М.М. Ипполитова-Иванова (режиссер-постановщик – Андрей Цветков). В качестве преамбулы были исполнены клас-
сические опусы артистами Театра неслышащих актеров «Недослов» Российской государственной специализированной академии искусств.

В День Великой Победы 9 мая в дневном концерте на сцене Большого зала состоялась премьера сольной программы Камерного хора 
Московской консерватории «Они сражаются за Родину!», специально созданной его художественным руководителем, профессором Алек-
сандром Соловьёвым. Этот коллектив вместе с  заслуженной артисткой России Екатериной Мечетиной (фортепиано), лауреатом Премии 
Москвы Евгенией Кривицкой (орган) исполнил любимые песни военных лет в эксклюзивных транскрипциях для хора, а также новые опусы 
Алины Небыковой (Москва) и  Владимира Синенко (Владивосток). Сильнейшее впечатление оставило выступление специального гостя 
программы – актера и режиссера Никиты Высоцкого.

Одной из  кульминаций программы стала мировая премьера сочинения для  хора a  capella Петра Корягина «Молитва матери». После 
концерта, поздравляя участников, композитор подчеркнул: «Вы задаете высокий эмоциональный тон. Сегодня в зале слушатели получили 
колоссальные переживания. И именно это мы считаем памятью, именно это мы отстаиваем сегодня как страна – наследник Победы».

10 мая в Малом зале Консерватории сцена была предоставлена великолепному Детскому хору «Аврора» ДМШ имени В. Крайнева под 
управлением Анастасии Беляевой и  признанным хоровым коллективам Академии хорового искусства имени В.С.  Попова (дирижеры  – 
Денис Храмов и Алексей Петров); а также Камерному и Преображенскому хору Храма Христа Спасителя. «В нашем фестивале всегда участ-
вуют не только известные мэтры, но и юные музыканты, – прокомментировал выступление Александр Соловьёв. – Для нас особенно важно, 
чтобы об уроках истории и войны размышляли молодые артисты».

КОНСЕРВАТОРСКАЯ ЖИЗНЬ
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11 мая программа, завершавшая фестиваль, была также посвящена теме памяти и связи поколений. В Большом зале на главную сцену 
Консерватории вышел прославленный Академический Ансамбль песни и  пляски Российской армии, который носит имя легендарного 
профессора Московской консерватории, композитора и хорового дирижера, автора гимна России Александра Васильевича Александрова, 
140-летний юбилей которого отмечается в  2023  году. За дирижерский пульт встал художественный руководитель-начальник ансамбля, 
заслуженный артист РФ, полковник Геннадий Саченюк.

Фестиваль «Дню Победы посвящается...» традиционно поддерживается Фондом памяти полководцев победы и лично Натальей Родио-
новной Малиновской: «Тем, кто тогда воевал и ни на секунду не усомнился в победе, мы обязаны жизнью. И не только мы – им обязаны жизнью 
все ныне живущие на той шестой части земного шара, что в 45-м была страной, победившей фашизм... Всякий раз, читая новую афишу, 
радуешься и постоянным участникам фестиваля, и новым именам, ждешь открытий и знаешь, что они не обманут ожиданий. Огромный 
труд, продиктованный высокой душевной потребностью, стоит за каждой строкой программы фестиваля».

Региональная программа фестиваля  – традиционная Вахта памяти по  местам боев 8-й Краснопресненской дивизии, где сражались 
консерваторские ополченцы, – пройдет в Смоленской области с 26 по 28 мая. В этом году запланированы концерты в Смоленской филар-
монии и  Доме-музее М.И.  Глинки в  Новоспасском. Мастер-классы и  творческие встречи пройдут в  музыкальных учебных заведениях 
Смоленской области. Второй год подряд в Вахте памяти вместе со студентами, педагогами и сотрудниками Московской консерватории 
принимает участие делегация Российской академии музыки имени Гнесиных. В городе воинской Славы Ельне пройдет совместная акция 
«Культура памяти» – возложение венков к памятной плите, установленной Московской консерваторией в 2004 году на Аллее Славы.

Доцент Я.А. Кабалевская
Фото Эмиля Матвеева и Ирины Полярной
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«Чем сложней задача, тем радостней успех...»
В прошлом году в  состав Попечительского Совета консерватории вошел еще один мировой бренд  – Exeed. И новый партнер 

сразу же активно включился в жизнь Консерватории, оказывая существенную помощь в реализации наших программ. Подарком 
Exeed стал электронный орган, поселившийся в  Рахманиновском зале, что расширило возможности выбора концертного репер-
туара. На деньги Exeed будет проведена реставрация старинного фламандского клавесина. Особенно заинтересовали наших парт-
неров проекты Центра Электроакустической музыки, финансирование которых также ими предусмотрено. И, наконец, основная 
продукция Exeed – высококлассный автомобиль – тоже предоставлена в безвозмездное пользование Консерватории. По просьбе 
Exeed ректор А.С. Соколов дал интервью, сокращенный текст которого редакция «РМ» предлагает вниманию своих читателей.  
 
  –   Александр Сергеевич, что Вы вкладываете в слово «успех»?

–   «Успех» – в отличие от «удачи» – это результат напряженного труда во имя достижения важной, поставленной перед собой цели. Чем 
сложней задача, тем радостней успех. Древнеримский философ, поэт, государственный деятель Сенека изрек доселе не забытую фразу: per 
aspera ad astra (через тернии к звездам). Можно считать ее формулой достижения успеха.

–   Считаете ли Вы себя успешным человеком? Если да, то в чем?
–   Пожалуй, могу ответить на этот вопрос утвердительно, потому что на самых важных этапах жизни мне удавалось отличать главное 

от второстепенного и верно определять цель, ради которой не жаль затраченного времени и труда. Удавалось, как мне кажется, извлекать 
уроки и из собственных ошибок, а потому не повторять их на пути к успеху.

–   Что такое успех в музыкальной сфере? Что отличает талантливого музыканта или композитора от неуспешного?
–   Думаю, что в самом вопросе заложена ошибка: нельзя противопоставлять понятия «талантливый» и «неуспешный», если речь идет 

о жизни в искусстве, о творческой судьбе. Успех как общественное признание таланта нередко запаздывает. А потому и высокоталантливый 
человек, творец может быть как «успешным», так и «неуспешным». Вспомним такие провальные премьеры истинных шедевров, как «Геро-
ическая» Бетховена, «Кармен» Бизе, «Весна священная» Стравинского. Как говорится, c’est la vie... А печальное писательское выражение 
«писать в стол» – это не тот же путь «через тернии к звездам»?!

–   Расскажите про свой карьерный путь. Как Вы стали ректором?
–   Ректор в  Консерватории не  назначается, а  выбирается тайным голосованием общевузовской конференции. Критерии выбора 

очевидны: профессионализм как итог многолетней и  успешной учебы и  работы, достаточный административный опыт, самообладание 
в любых ситуациях. До начала работы ректором я уже 10 лет был проректором по научной работе, а также заведующим кафедрой и предсе-
дателем Специализированного совета по защите диссертаций. Имел уже и звание профессора, и докторскую степень. Вот министром куль-
туры я уже не выбирался, а назначался – это было решение Президента РФ. А после завершения министерских полномочий вновь вернулся 
на ректорский пост, и вновь в итоге альтернативных выборов.

–   В чем Вы видите главное значение своей работы в Консерватории?
–   Главная ответственность ректора – в обеспечении разумного баланса унаследованных традиций и новаторства. Здесь многое зависит 

именно от  него. У каждого факультета в  этом есть своя специфика, которую необходимо понимать. За этим стоит кадровая политика, 
проблема преемственности поколений. Важно вникать и в инициативы консерваторской молодежи, способствуя их реализации. Так порой 
рождаются новые консерваторские традиции. Например, традиция ежегодного весеннего студенческого бала.

–   Что для Вас самое удивительное в истории Консерватории?
–   МГК уже приближается к своему 160-летнему юбилею. В ее истории было много удивительного. Если же говорить о том, что довелось 

мне самому запечатлеть в памяти как интересное и важное событие, то могу, к примеру, назвать историю реставрации знаменитого органа 
Большого зала.

Орган БЗК – это истинное наше сокровище. Это «памятник в памятнике»: статус объекта культурного наследия федерального уровня 
имеет Большой зал. И такой  же статус имеет находящийся в  нем знаменитый орган французского мастера Аристида Кавайе-Коля. Этот 
орган на рубеже XIX–XX веков был специально заказан для Московской консерватории меценатом бароном фон Дервизом, и на протя-
жении всего последующего времени многими событиями вошел в историю нашей Консерватории.

Но время взяло свое и на рубеже уже следующих веков орган перестал использоваться по причине своей предельной изношенности. 
Реставрируя Большой зал, мы подготовились и  к серьезной реставрации органа. И осуществляя эту сложнейшую задачу, фиксировали 
каждый этап работ на кинопленку. Так был собран материал для первого в истории Консерватории собственного кинофильма «Симфония 
органа», который содержит немало удивительных событий в жизни органа от времени его первого рождения и до второго – до наших дней. 
Сегодня этот фильм уже обрел достаточно широкую известность, демонстрировался не только в ряде городов России, но и за рубежом.

–   Что для Вас лично значит Консерватория?
–   Для меня Консерватория это моя счастливая судьба. В этом году я вместе со своими сверстниками буду отмечать 50-летие нашего 

окончания Консерватории. Соберу за  дружеским столом представителей поколения, которое уже является старшим. Это нынешние 
профессора, заслуженные и народные артисты России, маститые ученые. Все они закончили МГК в 1973 году. Мы по традиции собираемся 
раз в 10 лет, в нынешнем году соберемся уже в пятый раз.

–   Какими достижениями на посту Консерватории Вы гордитесь?
–   Мне радостно, что в годы моего ректорства удалось при поддержке государства осуществить масштабные ремонтные, реставраци-

онные и строительные работы. Это относится к четырем концертным залам, учебным корпусам, строительству современного студенческого 
комплекса. Важным событием стало и создание единственного среди консерваторий России Попечительского Совета, в который недавно 
вошел и Exeed. Очень важно, что, невзирая на все сложности жизни, в Консерватории продолжали реализовываться разнообразные твор-
ческие проекты, в числе которых международные концерты, фестивали, публикация научных трудов. Особое внимание по традиции уделя-
лось просветительству, ориентированному на разные слои нашего общества.

–   Как бы Вы охарактеризовали свою работу?
–   Если совсем кратко, то это – non-stop. В моей работе переплетены самые разные ректорские полномочия (административные, хозяй-

ственные, финансовые), помимо собственной научной и педагогической работы к этому добавляется руководство Ученым советом и кафе-
дрой теории музыки. Также я являюсь председателем Всероссийского Общества теории музыки, председателем Совета ректоров россий-
ских консерваторий и  консерваторий стран СНГ, председателем Московского музыкального общества, президентом Всероссийского 
Общества интеллектуальной собственности.
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–   Из чего состоит Ваш день?
–   У меня всегда бывает по  часам и  по минутам расписана каждая неделя. Что-то известно и  планируется заранее  – командировки, 

участие в научных конференциях, работа в жюри и оргкомитетах международных конкурсов и т.д. Но помимо этого есть много непред-
сказуемых проблем и поручений, которые мне нужно решать и выполнять самому. При этом моя педагогическая работа со студентами 
и аспирантами – в приоритете.

–   В чем отличия работы ректором от  работы на  должности Министра культуры? Какая работа приносит/приносила Вам 
наибольшее удовлетворение?

–   Здесь больше отличий, чем сходств. Я был министром культуры и массовых коммуникаций РФ. То есть взял на себя ответственность 
не только за то, в чем я ранее и хорошо разбирался (образование, наука, филармоническая деятельность), но и за новые области (СМИ, ТВ, 
радио, архивы, библиотеки, музеи, проблемы реституции, авторского и смежных прав и т. д.). Мне удалось сформировать команду профес-
сионалов, на которых можно было положиться. Но ответственность за все лежала, конечно, на мне. После 4-х лет работы в Правительстве 
возвращение к ректорским обязанностям стало более осмысленным. Я не только знал изнутри консерваторскую жизнь, но и то, что на нее 
влияет извне.

–   Есть ли у Вас мечта, связанная с работой в Консерватории, и если да, то какая?
–   Сегодня моя мечта и задача – оправдать оказанное мне доверие коллектива. Жизнь в наши дни значительно усложнилась и нужно 

соответствовать возросшим требованиям к руководителю такого национального достояния как МГК. Это реально, если сильна команда 
единомышленников, что, к счастью, так и есть.

–   О чем мечтаете в целом?
–   Целое – это «прочный тыл»: семья, дети и внуки, тепло домашнего очага. Мечтаю сохранить это и уметь защитить от любых преврат-

ностей судьбы.
–   Какие аспекты Вашей работы для Вас особенно важны и интересны, и почему?
–   Особенно важными можно считать те аспекты работы, которые выходят на первый план по объективным причинам. И они все время 

разные. Нужно уметь переключаться на  новый «рельеф», не  теряя из  виду и  остальной «фон», где уже зреет очередная «доминанта», 
на которой вскоре предстоит сконцентрировать свое внимание.

–   Что для Вас значит фраза born for more (рожден для большего) – как в общем смысле, так и в отношении лично к Вам?
–   Этот девиз Exeed я в полной мере отношу и к Консерватории, и к себе лично. А именно: достигнутый успех важен прежде всего как 

стимул в дальнейшем движении вперед. «Почивать на лаврах» – это значит отставать от жизни. Здесь вполне уместна метафора: «грести 
против течения». Если бросил весла – не задержишься на месте, неизбежно отнесет назад.

–   Почему Московская консерватория, на Ваш взгляд, заключила партнерство с Exeed, что общее Вы видите у двух брендов?
–   Это больше, чем партнерство. Партнеров у МГК очень много и все они по-своему важны. Но Exeed – это член Попечительского совета, 

в котором представлена элита бизнеса, науки, юриспруденции, медицины, политики и, конечно, культуры – как на российском, так и между-
народном уровне. Бренд МГК созвучен бренду Exeed, а девиз born for more, как я уже сказал, нас роднит еще больше.

–   Каких достижений, по Вашему мнению, МГК имени Чайковского и Exeed могут достичь вместе в будущем?
–   Перспективы несомненны. То, что происходит в МГК, наблюдает весь мир. В рейтингах последних лет МГК входит в десятку лучших 

вузов мира в сфере искусства. Поддержка Exeed в реализации наших международных проектов (фестивали, конкурсы, научные форумы, 
мастер-классы, гастроли коллективов МГК) – это плодотворное участие Exeed в жизни Консерватории, а в итоге – наш общий успех.

Собкор «РМ»
Фото Виталия Кривцова
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ВРЕМЯ РАХМАНИНОВА ПРИШЛО
18 апреля 2023  года в  Конференц-зале МГК состоялась презентация книги «Стиль 

Рахманинова» – коллективной монографии кафедры истории русской музыки Москов-
ской консерватории, подготовленной к юбилею композитора.

С.В. Рахманинов  – один из  самых исполняемых композиторов как в  России, так 
и за рубежом. Почти невозможно представить себе человека, который бы никогда не слышал 
его сочинений. Тем не менее, несмотря на популярность музыки композитора, ее мелодиче-
скую красоту и эмоциональную открытость, кажущуюся понятность, легкость для воспри-
ятия, задача вербализовать авторский стиль Рахманинова представляется весьма непро-
стой, а многие особенности его музыкального языка остаются непроясненными. «Я никогда 
не  делаю сознательных усилий во  что  бы то  ни  стало быть оригинальным»,  – говорил 
композитор. Но самобытность, неповторимое своеобразие его письма очевидны. В чем же 
заключается феномен стиля Рахманинова? Ответ на этот вопрос содержится на страницах 
книги  – первого в  русском музыкознании комплексного исследования, посвященного 
именно стилевым аспектам творчества композитора.

«Мы стремились создать целостную картину композиторского стиля, реконструи-
ровать и  проследить его онтогенез»,  – отмечает заведующая кафедрой истории русской 
музыки, профессор И.А. Скворцова в предисловии к книге. В ее семи главах с разных сторон 
освещается специфика музыкального письма Рахманинова: претворение стиля модерн в его 
творчестве и эволюция авторского стиля; модели, на которые ориентировался композитор – 
их круг необычайно широк, от барокко до позднего романтизма; особенности формообра-
зования и звуковысотной организации его произведений; идиостиль на примере фортепи-
анных концертов; стилевые особенности духовных сочинений – соотношение в них степени 
следования принципам православного церковно–певческого канона и авторской свободы; 
проблемы стиля симфонических опусов.

Авторский коллектив монографии – доктора искусствоведения, профессора И.А. Сквор-
цова, К.В. Зенкин, Т.А. Старостина, кандидаты искусствоведения, доценты Н.В. Гурьева, 
Н.Д. Свиридовская, Д.И. Топилин – обеспечил ее научную ценность. Но важно и превосходное 
художественное оформление, разработанное совместно художественным руководителем 
проекта И.А. Скворцовой, главным художником Консерватории С.А. Бароновым и редактором 
книги Н.В. Гурьевой. Каждая из глав открывается портретом композитора, а в центре моно-
графии находятся цветные иллюстрации, изображающие Рахманинова в разных жизненных 
ситуациях: за  корректурой своих сочинений и  за  рулем автомобиля, на  репетициях 
и во время летнего отдыха в любимой Ивановке. Украшением книги явился портрет Рахма-
нинова на обложке: проникновенный взгляд композитора будто бы приглашает к вдумчи-
вому, серьезному чтению.

Настоящим праздником стала презентация монографии в  Конференц-зале Консерва-
тории. Открывая собрание, ректор, профессор А.С. Соколов подчеркнул значимость выхода 
книги в  контексте юбилейных торжеств и  заметил, что ее возникновение стало «подве-
дением итогов очень большой предварительной работы, связанной с  традициями науки 
Консерватории и  ее кафедр». С видеопрезентацией книги выступила профессор Сквор-
цова, указав в своем докладе на особое значение, которое в наше время приобретает твор-
чество Рахманинова: «музыка Рахманинова своей человечной теплотой и  чувственной 
эмоциональностью становится в высшей степени востребована». Сходную мысль высказал 
и профессор Зенкин, автор одной из глав книги: «Рахманинов оказался очень современным, 
теперь никому в голову не придет говорить, что он ретроград или эпигон». Отметил ученый 
и эстетизм ее оформления: по его словам, «это именно такая книга, которую хочется читать».

Уникальность исследования, в  котором вопросы стиля Рахманинова занимают цент-
ральное место, подчеркнула его рецензент, профессор Н.И. Ефимова (Академия хорового искус-
ства им.  В.С. Попова): «Книга впервые поднимает емкий вопрос стиля Рахманинова и  откры-
вает широкие возможности для  его дальнейшего углубленного изучения». Поддержали новое 
издание и другие выступавшие профессора: Н.И. Тарасевич, М.А. Сапонов, Е.Д. Кривицкая. А заведу-
ющий кафедрой хорового дирижирования, профессор Л.З. Конторович и ректор Академии хоро-
вого искусства им. В.С. Попова, профессор А.В. Соловьёв, неоднократно обращавшиеся к хоровым 
сочинениям композитора в  своей дирижерской деятельности, указали на  значимость книги 
не только для ученых-музыковедов, но и для практиков-исполнителей.

Конечно, презентация такого издания не  могла обойтись без живого звучания музыки. 
В  завершении вечера перед собравшимися выступил Молодежный хор Научно-творческого 
центра церковной музыки при кафедрах хорового дирижирования и истории русской музыки, 
который под управлением дирижера Вячеслава Половянова (солистка Алена Кузнечикова) вдохно-
венно исполнил фрагменты из «Всенощного бдения» и «Литургии Иоанна Златоуста». Был пред-
ставлен и знаменитый «Вокализ» – квинтэссенция поэтической лирики Рахманинова. Звучание 
этой музыки в  стенах родной композитору Московской консерватории подтвердило главную 
мысль большинства выступавших на презентации: ВРЕМЯ РАХМАНИНОВА ПРИШЛО.

Анна Горшкова, 
преподаватель кафедры истории русской музыки 

Фото Дениса Рылова
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Молодежный хор Научно–творческого центра церковной музыки МГК. 
Дирижер – Вячеслав Половянов

Презентация книги «Стиль Рахманинова» 
в Конференц-зале МГК. Профессор И.А. Скворцова

Обложка монографии «Стиль Рахманинова»

Главный художник Консерватории, 
автор верстки и дизайна С.А. Баронов

Выступление на презентации книги 
профессора Т.А. Старостиной
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МУЗЫКАНТЫ В ПОИСКАХ ГАРМОНИИ
Во внеконкурсной программе «Арт-кор» 45-го Московского международного кинофестиваля пока-

зали фильм «В поисках гармонии». Ленту снял музыковед и  музыкальный критик Сергей Уваров, 
продюсерами выступили профессора Консерватории ректор А.С.  Соколов и  М.В.  Карасёва. В центре 
внимания фильма  – четыре композитора: Николай Попов, Александр Хубеев, Денис Писаревский 
и Ярослав Судзиловский.

«В поисках гармонии»  – второй опыт Сергея Уварова в  кино. Автор кандидатской диссертации 
о музыке в фильмах Александра Сокурова и преподаватель дисциплины «Музыка в кино», Уваров 
естественным образом перешел от  теории к  практике. И его предыдущая лента «Симфония 
органа», и новый фильм связаны с Московской консерваторией: оба фильма имеют докумен-

тальную интонацию, но не наделены дидактической функцией. Таким образом, по жанру они приближаются 
к  псевдодокументальному повествованию, о  чем и  предупредила продюсер фильма Марина Валериевна 
Карасёва в преддверии показа.

Фильмы в  псевдодокументальном жанре интересны тем, что 
обычные вещи и события в них могут свободно наделяться иными 
смыслами. Иногда режиссеры используют это, чтобы создать фильм-
притчу. Как и в любой притче, за пределами того, что возможно осоз-
нать, остаются послания, не претендующие на дословную расшиф-
ровку, однако претендующие на работу чувства (возможно, шестого). 
В фильме «В поисках гармонии» деятельность этого чувства интен-
сивна, ведь на языке притчи «гармония» – это не только духовная 
и  музыкальная стройность, а  смысл вообще, смысл, познаваемый 
сердцем, а не умом.

На экране зритель видит композиторов кардинально разных 
эстетик и  взглядов на  устройство мира. До последнего момента 
каждый из  них будет существовать в  собственном «вакууме»  – 
не  только музыкальном, но  и  в  архитектурно-пространственном. 
Николай Попов демонстрирует чудеса электроники в  Центре элек-
троакустической музыки МГК, Александр Хубеев обитает на  сцене 
Большого зала в  компании пластиковых пятилитровых бутылок 
и  ведер, необходимых для  исполнения пьесы «Остров Возро-
ждения»», Денис Писаревский не отходит от органа в Римско-католи-
ческом кафедральном соборе на Малой Грузинской, а Ярослав Судзи-
ловский чередует композиторскую работу за столом с прогулками 
в огороде. В одиноком созидании проходит утро, день, вечер и ночь 
(так же называются и четыре эпизода фильма), и вдруг композиторы 
попадают в общий вакуум – пространство диалоговых окон Zoom.

О чем, казалось бы, им, таким разным, говорить? Если о земном, 
то, действительно  – не  о чем. Но герои вспоминают трагически 
ушедшего коллегу Георгия Дорохова, одного из  ведущих компо-
зиторов начала 2000-х  годов, и  разговор перетекает в  трансцен-
дентное русло... Фильм сопровождает закадровый голос Игумена 
Фотия. Чем обусловлен подобный выбор, режиссер намекает 
в  финальной сцене, описывать которую было  бы несправедливо 
по  отношению к  будущим зрителям. Однако трактуя фильм как 
притчу, наблюдая за жизнью композиторов и прослеживая судьбу 
тех, кто уже ушел, кажется, что миссией по поиску гармонии наде-
лены самые неподходящие для  этого люди  – уязвимые и  мяту-
щиеся, в самом деле не обладающие ничем, кроме того, что нельзя 
даже потрогать – их музыки.

Ленту «В поисках гармонии» ждет судьба фестивального кино. 
Те же зрители, что присутствовали на показе, восприняли увиденное 
по-настоящему неравнодушно. И хотя лента скроена постмодер-
нистски и изобилует киноцитатами (от «Прибытия поезда» Люмьер 
до «Соляриса» Тарковского), визуальными и вербальными арками, 
все внимание публики сосредоточилось на музыке.

Во время публичного обсуждения после показа звучали разные 
отзывы: кто-то услышал авангардные произведения впервые и благодарил за необычный опыт, кто-то инте-
ресовался процессом сочинения, а кто-то высказал мысль об опасности сакрализации музыки – особенно 
авангардной, рискующей еще много лет оставаться тем самым «необычном опытом» для  подавляющего 
большинства слушателей, если не  вести дискуссии о  социальном контексте, в  котором она родилась. 
И только киновед Наум Клейман, зажатый разгоряченной консерваторской публикой, спокойно улыбался, 
словно процесс поиска гармонии в его случае уже увенчался успехом...

Мария Невидимова, 
редактор газет МГК

Автор постера Сергей Баронов
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«Очень многое 
необходимо знать, 

интересоваться 
всем на свете...»

12 апреля профессор Владимир Михайлович Иванов, народный 
артист России, известный музыкант и  педагог, заведующий 
кафе дрой скрипки и  декан Оркестрового факультета Московской 
консерватории отпраздновал свой 75-летний юбилей. Корреспон-
дентка нашей газеты побеседовала с  именитым профессором. 

–   Владимир Михайлович, как Вы пришли в музыку?
–   Достаточно просто. У меня мама – музыкант. Работала пианисткой 

в институте имени Гнесиных концертмейстером у вокали стов, а также преподавала в Гнесинской семилетке. Дома с колыбели слышал музыку: 
певцы приходили домой заниматься, пели различные арии. Когда начал ходить, уже многое из вокального репертуара мог спеть, многое нрави-
лось. Слух абсолютный сам собой проявился. Мне было не больше 5 лет, когда я посетил первый инструментальный концерт – в Гнесинском зале 
на скрипке играл Виктор Пикайзен. Концерт произвел на меня огромное впечатление. Я начал имитировать игру на скрипке: подбирал палки, 
водил одной по другой. В 6 лет пришел в Гнесинскую десятилетку на прослушивание. Проверили ритм, слух, попросили спеть песенку. Я сказал, что 
хочу спеть арию Канио – могу на русском и на итальянском. Вызвал всеобщее удивление. Моментально зачислили в «подготовишку». Инструмент 
выбрал сам – очень попросил, чтобы была скрипочка.

–   Очень интересно услышать о Ваших педагогах...
–   Первый педагог – Владимир Миронович Вульфман, преподавал в «Гнесинке» – школе и институте. Замечательный человек и музыкант, 

ученик Жака Тибо. Начинал я у него, 4 года проучился в Гнесинской десятилетке. Одним из друзей Вульфмана был Юрий Исаевич Янкелевич, 
я ему очень нравился своей детской непосредственностью и природной постановкой рук. Через 4 года Вульфман уехал в Мексику и открыл 
там музыкальную школу, которая существует и в наши дни и носит его имя. О сроках его возвращения информации не было, и Юрий Исаевич 
перевел меня к себе в ЦМШ. Там была особая обстановка, и это производило огромное впечатление, было другое отношение к гаммам 
и упражнениям. «Коридорные скрипачи» соревновались друг с другом в игре гамм, арпеджио, двойных нот на спор – с любой ноты, с любой 
позиции, в любой тональности, виртуозно – так, что «дым шел»! Сейчас этого не наблюдается, и мы видим, что даже из спецшкол многие 
приходят с большим отставанием в плане техники. Проучился я в ЦМШ не долго. В середине 8 класса исключили из школы «за поведение», 
как говорят: «попал под раздачу». Я был учеником, которому было скучно учиться по общеобразовательным предметам – они давались 
мне очень легко, и я был очень активным мальчиком – на уроках получал замечания, бывало, что выгоняли из класса. Но вредительством 
я никогда не занимался, а про тех, кто ломал имущество, я знал, но не продал. Обратно в ЦМШ я уже не вернулся, хотя потом хотели восста-
новить. Меня моментально «подхватила» директор училища при Консерватории Лариса Леонидовна Артынова, и  я остался в  «Мерзля-
ковке» официально у Майи Самуиловны Глезаровой, которая была ассистентом Ю.И. Янкелевича. У нее я закончил училище, потом вернулся 
к Юрию Исаевичу Янкелевичу в Консерваторию и аспирантуру. Он очень рано ушел из жизни – в 64 года, скончался во время операции. 
Огромная трагедия, величайший был педагог, который вырастил огромную плеяду талантливых скрипачей.

–   А когда Вы начали концертировать?
–   Концертировать начал рано, еще обучаясь в училище, ездил по стране с небольшими концертными программами. Впервые вышел на сцену 

БЗК с оркестром в 1966-м, в рамках цикла концертов, посвященных 100-летию Московской консерватории. Очень памятное событие, фотография 
с этого концерта до сих пор висит в нашем училище. Исполнял «Венгерские напевы» Андрея Эшпая со студенческим оркестром под управлением 
И.А. Аркина. Произведение посвящено Эдуарду Грачу, первым исполнителем был он, а вслед за ним был я. Еще до того, как получил первую премию 
на конкурсе Баха, много выступал с концертами в Союзе и за рубежом. Активно работал как солист. А в конце 1975-го профессор Т.А. Гайдамович 
пригласила меня заменить скрипача в Московском трио. Там в первоначальном составе были: пианист – Александр Бондурянский, виолончелист – 
Мирон Ямпольский, скрипач  – Михаил Безверхний (кстати, тоже ученик Ю.И.  Янкелевича). Постепенно виолончелиста заменил Михаил Уткин, 
потом я заменил М. Безверхнего. Первый концерт со мной состоялся в начале 1976 года, и с этого времени состав уже не менялся. Кстати, Москов-
ское трио занесено в Книгу рекордов России, как самый долговечный ансамбль в едином составе.

–   В чем секрет такого долголетия?
–   В камерном музицировании из трех разных инструментов нужно создавать четвертый. Если удается – это уже не три разных человека, 

а единый организм. Просто не всегда и не всем это удается.
–   Какой исполнительский репертуар Вам ближе и почему?
–   Ближе то, что исполняешь в данный момент. Так должно быть. Хотя, конечно, я в душе романтик. Исполнению нужно отдаваться полно-

стью. Когда музыкант выходит к публике, ему должно быть, что сказать, что ей отдать. Тогда тебя оценят, тебя поймут и тебе поверят. Знаю 
достаточно много и о европейских традициях исполнения барочной музыки, с которой мы сталкиваемся буквально каждый день. Со своими 
учениками стараюсь много внимания уделять не только Баху, но и всей эпохе. Современная же музыка – не вся близка, хотя в репертуаре 
много шедевров ХХ века. В ХХI веке шедевров... не густо.

–   А как Вы пришли в педагогику?
–   Я давно преподаю в  Консерватории, с  1974  года, сначала на  кафедре истории и  теории исполнительского искусства. Первые годы 

моя основная работа была в Москонцерте и Московской филармонии. В 1991 году я перешел на основную работу в МГК, получил специ-
альный класс скрипки и начал активно заниматься педагогической деятельностью. Большим подспорьем является то, что моя супруга – 
Алена Чверток, ныне тоже профессор Консерватории, очень мне помогает. Она очень хороший специалист, талантливый человек и замеча-
тельный методист, известный на всю страну и не только.

ЮБИЛЕЙ
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–   Как Вы оцениваете современное музыкальное образование? 
Есть ли отличие от  музыкального образования, существовав-
шего в начале Вашей педагогической деятельности?

–   Раньше существовало государственное распределение, которое 
было обязательным. Многие известные исполнители проводили 
минимум 2–3  года в  регионах и  передавали подрастающему поко-
лению свое мастерство, опыт, видение, школу. С исчезновением 
СССР исчезло распределение, и  плоды этого мы на  себе ощущаем 
все больше. А в  регионах последние 20–30 лет происходит полное 
увядание профессионального подхода к  обучению. Уровень всегда 
виден по  поступающим абитуриентам. Сейчас у  обучающихся отме-
чается очень большое отставание именно техническое. И, если левые 
руки, бывает, развиты достаточно неплохо, хотя у большинства – серь-
езные проблемы с интонацией, то правые руки корявые почти у всех! 
А это и  владение смычком, штрихами, и  звукоизвлечение. Мало кто 
имеет об этом представление. Это заметно, отставание очень серь-
езное. Я много езжу по стране, сейчас это в основном мастер-классы 
и конкурсы, и я вижу, что происходит. Если педагог сам никогда не мог 
это сделать, как он может этому научить! Основная проблема – отсут-
ствие квалифицированных педагогов. В стране их остались единицы, 
и это в основном специалисты преклонного возраста.

–   Можно ли что-то сделать, чтобы улучшить ситуацию?
–   Последние годы нас загоняли в  рамки, не  свойственные творческому развитию, они продолжаются отчасти до  сих пор. Хотя некоторые 

сдвиги намечаются – например, отказ от Болонской системы. Бакалавриат не предполагает появление специалистов ни в какой области. Многие 
с большим энтузиазмом отнеслись к этой системе, стали безоговорочно ее внедрять. Противостояли только мы и питерцы, и мы выдержали, хотя 
давление было очень серьезным. Творческие вузы нужно убрать из подчинения Министерству науки и образования и оставить только в ведении 
Министерства культуры, как, кстати, когда-то и было. Министерство образования, к сожалению, не понимает специфику творческих вузов. Знаю, 
что у нашего президента есть понимание этой проблемы, но решить задачу непросто, в том числе с экономической точки зрения.

–   Возвращаясь к теме молодого поколения: какие навыки необходимы молодому музыканту, чтобы стать успешным?
–   Я считаю, что нужна рациональность. Она заключается в умении владеть временем. Очень многое необходимо знать, интересоваться 

всем на свете. Не зацикливаться только на своих упражнениях, расширять кругозор. Чем больше будут успевать делать, тем выше будет 
результат, и никогда не будет скучно. Должен быть охват знаний, не обязательно глубокий во всех областях, но разбираться нужно очень 
во  многом. И активно отдыхать. Надо уметь и  успевать  – в  этом и  заключается рациональность. А если человек способный, он  обычно 
способен во многих видах деятельности. И еще: необходимо много читать художественной литературы, а то у нас наблюдается большое 
количество недостаточно грамотных молодых людей. Причем все, о чем я говорю, должно происходить в юном возрасте, потому что потом 
на это будет гораздо меньше времени, будут другие дела и заботы.

–   Как Вы относитесь к конкурсам? Нужны ли они музыканту?
–   Наша профессия  – артистическая, поэтому, как возможность выходить и  играть перед людьми, конкурсы  – это хороший вариант. 

Мы играем не для себя, а для людей, и с точки зрения приобретения концертного опыта это необходимо. Но то, что у нас сейчас проис-
ходит с детскими и юношескими конкурсами, «не есть хорошо». Они проводятся практически «на каждом углу» и каждую неделю, в таких 
конкурсах толком нет программных требований. Еще система так устроена, что подобные конкурсы нужны педагогам школ: благодарности 
педагогам за подготовку лауреатов помогают благополучно пройти очередную аттестацию, что, конечно же, является для них хорошей 
мотивацией. К таким конкурсам у меня отношение крайне отрицательное! Бывает, на мастер-классы приходят ученики, которые играть 
вообще не  умеют, но  за  последний год имеют 10–15 наград  – первые места и  гран-при. Конкурсы не  должны быть раздачей дипломов 
за  деньги, где дают бесконечное количество призовых мест. Такие конкурсы портят и  губят музыкантов. Программа должна состоять 
не из двух пьесок по пять минут, а из двух-трех туров с серьезными требованиями, финал желательно с оркестром. И вообще конкурсов 
не должно быть много. На конкурсе должны быть премии, участники должны понимать, за что они борются.

–   Как Вам видится будущее академической музыки?
–   Надеюсь, что академическая музыка останется. Что-то  же должно воспитывать в  людях эстетические и  нравственные критерии! 

Музыка продолжает существовать за счет того, что в нее вкладывается индивидуальность. Поэтому мы и слушаем живое исполнение – 
мы получаем какие-то ощущения, опыт, пусть даже опыт восприятия. У каждого исполнителя и каждый раз это все происходит немножко 
по-разному. Иначе нет смысла в существовании музыки.

–   Владимир Михайлович, в Консерватории Ваш юбилей был особенным, было много концертов. Как они прошли?
–   Юбилейные празднества совпали с  классным и  кафедральным 

концертами, скрипичным гала-концертом и  выступлением лауреатов 
международного конкурса «ДеМЮКС», председателем жюри которого 
я  являюсь уже много лет. Мы решили объединить серию апрельских 
концертов в  фестиваль. В результате получился очень хороший фести-
валь из пяти концертов, посвященный моему юбилею. Большой зал был 
полон, остальные концерты в  Малом зале также были аншлаговыми. 
Заключительный концерт фестиваля 18 апреля, где играли мои воспи-
танники разных лет, был просто шикарный!

–   Дорогой Владимир Михайлович, от лица всех читателей газеты 
«Российский музыкант» поздравляю Вас с юбилеем! Мы все желаем Вам 
здоровья, яркой творческой жизни и хороших учеников! Многая лета!

Беседовала Марина Шиганова, 
выпускница ассистентуры-стажировки МГК
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ЧЕТЫРЕ ВРЕМЕНИ ДЬЁРДЯ ЛИГЕТИ
Ансамбль солистов «Студия новой музыки» под управлением дирижера Игоря Дронова исполнил концерт к  100-летию со  дня 

рождения (28 мая) классика венгерского авангарда Дьёрдя Лигети. Концерт в  Рахманиновском зале Московской консерватории 
вызвал большой интерес у широкой аудитории, к нему также была приурочена научная конференция. Оба мероприятия прошли 
под общим названием «Четыре времени Дьёрдя Лигети».

Когда говорят о  Лигети, то  подавляющему большинству культурной публики приходит на  ум «Космическая одиссея» Кубрика, где 
звучит его музыка. И действительно, что может быть эффектнее звуковых облаков, сопровождающих космические пейзажи. Лигети 
в начале шестидесятых изобрел прославившую его манеру письма, называемую сонористикой. Сам он называл ее микрополифонией, 
в которой отдельные множественные голоса сливаются в единую звуковую массу, образуя микроканоны, исполняемые часто десят-

ками инструментов и создающие инопланетную гармонию. Таков Лигети в нашем обычном сознании. Но на самом деле Лигети на протя-
жении своего творческого пути менял манеру письма, подобно Стравинскому, радикальным образом.

Концерт к 100-летию со дня рождения композитора демонстрировал все его типы письма, манифестированные в знаменитом рисунке 
Лигети  – от  неофольклоризма до  постмодерна. Поэтому и  конференция, и  концерт были названы «Четыре времени Дьёрдя Лигети». 
Эта изменчивость и, в то же время, единство его стиля были главной проблемой, обсуждавшейся на конференции, предшествовавшей 
концерту. В ней приняли участие музыковеды из разных стран (Россия, Италия, Израиль), предлагавшие свои трактовки творчества Лигети.

Открыли концерт Шесть багателей для духового квинтета. Здесь Лигети отдает дань своему первому, неофольклоному стилю, идущему 
от Бартока, у которого Лигети мечтал учиться, для чего он в 1941 году бежал через румынскую границу в Будапешт. Шли военные годы, 
Холокост унес почти всех его родственников, остававшихся в Румынии. Но Барток, в 1940 году эмигрировавший в США, не приехал и после 
окончания войны. Он скончался в Америке в сентябре 1945 года. Одна из «Багателей» посвящена его памяти.

Послушав эти пьесы и  зная о  том, что Лигети писал в  70–80-е  годы (после оперы «Великий Мертвиарх»), слушатели могли себе 
ясно представить мост, перекинутый из  его неофольклорного периода в  постмодернистский. Яркий образец постмодернистского 
периода  – «Венгерский рок» для  клавесина, исполненный Моной Хаба. Он написан в  жанре пассакальи, однако пропущенной через 
призму массовой венгерской музыки. Кажется, пьеса собрала все штампы «венгерскости», но при этом не манифестирует, а уничто-
жает ностальгию по родине.

Лигети покинул Венгрию после восстания 1956 года (вновь бегство) и попал в Кёльн, где ему открылся способ сонористического письма 
после ряда психоакустических экспериментов. Что получилось у Лигети, мы слышим в его эталонных вещах, прозвучавших на концерте 
в Рахманиновском зале. Это, в первую очередь, Камерный концерт, редко исполняемый в России, Второй струнный квартет и Continuum 
для клавесина. Даже в камерном жанре письмо Лигети сонористического периода впечатляет. Звуковые массы, в которых не различить 
инструментальные голоса, наполняли все пространство Рахманиновского зала, производя ровно тот же эффект, что и огромные оркест-
ровые массы «Атмосфер», «Лонтано».

Поздний период творчества Лигети хорошо прослушивался в двух этюдах для фортепиано, блестяще исполненных Наталией Черкасовой. 
Один этюд – нежное перебирание белых клавиш инструмента, сменяемое «вихрем белого снега». Второй навеян ритмами Африки, кото-
рыми композитор увлекался и для которых создал особый прием исполнения: закрытие определенных клавиш рукой и игра по клавишам, 
оставшимися свободными.

Слушатели, собравшиеся в  довольно большом количестве в  этот вечер в  зале, восторженно принимали музыку Лигети. Ведь музы-
кальный мир, во  всяком случае, сонористического периода, плохо себя чувствует в  записи. И нельзя было не  воспользоваться редким 
случаем исполнения ключевых камерных сочинений Дьёрдя Лигети!

Фёдор Софронов, 
старший научный сотрудник 

НТЦ современной музыки
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Р О ССИЙСК ИЙ  МУ ЗЫК АНТ

«БОЛЬШАЯ МУЗЫКА»: МАГИЯ ВОСЬМИ
Если говорить языком символов, то число 8 – это символ бесконечности, совершенства и жизненной энергии. Именно кипучая 

жизненная энергия и высокий уровень профессионализма являются ключевыми качествами консерваторского детского мультиме-
дийного лектория «Большая музыка для маленьких». В этом году завершился уже 8-й сезон этого проекта, что говорит о неизменной 
любви к нему слушателей – как маленьких, так и больших.

Ради интереса обратимся к нумерологии. Не думаю, что уважаемый читатель встретит на страницах нашей почтенной музыкальной 
газеты иное упоминание о данной науке, поэтому автор позволила себе некоторую вольность, дабы развлечь любого, чей взор мило-
стиво пробежится по этой статье. Итак, если мы все же обратимся к нумерологии, то увидим, что восьмерка еще в Древнем Египте 
считалась символом всемирного баланса, а в Древнем Китае даже стороны света делились на 8 частей. К чему бы это все? А вот к чему: 

раз уж древние настолько полагались на это число и его достоинства, не поискать ли нам его и в современности? Вот тут и начинается самое 
интересное: «Большую музыку», созданную под руководством Ксении Бондурянской, можно «разъять» ровно на 8 составляющих:

1. музыка – живое исполнение музыкальных произведений, которое неизменно составляет основу каждого концерта;
2. изобразительное искусство (картины и иллюстрации) и
3. кинематограф (анимация, фрагменты [мульт]фильмов)  – вместе они составляют мультимедийную сторону проекта, представляя 

собой по большей части развлекательный контент;
4. ораторское искусство  – речь ведущего, рассказывающего историю той или иной музыкальной эпохи, композитора или его 

произведения;
5. танец – компонент программ, связанных с танцевальной музыкой;
6. актерское искусство  – компонент программ, включающих чтение фрагментов литературных произведений профессиональным 

актером;
7. иммерсивность – важное качество проекта, дающее детям возможность стать соисполнителями музыкальных сочинений (с помощью шумовых 

инструментов, пения хором) или даже покинуть свои кресла и разучить некоторые танцевальные движения с профессиональным танцором;
8. диалог – прямое взаимодействие ведущего со слушателями в форме опроса (выражение мнения или же ответ на поставленный вопрос).

Восьмой сезон «Большой музыки» успешно сочетает все эти компоненты, создавая органичный и завораживающий синтез различных 
искусств внутри каждого концерта. Среди находок этого сезона отмечу новые программы: к  ним относится «Музыкальное сочинение 
о летних каникулах», изюминку которой составляет чтение актером юмористических рассказов таких авторов, как М. Зощенко, В. Голявкин, 
Н. Носов и В. Драгунский. Наблюдать за тем, с каким живым интересом дети ловят каждое слово рассказчика, как заливисто они хохочут над 
проделками своих советских сверстников – это отдельное удовольствие. Не меньшее наслаждение получают и их родители: то тут, то там 
раздается в зале смешок взрослого, который тоже невольно вспоминает свое детство, отдавая должное мастерству рассказчика.

Еще одна новая программа этого сезона предложила своим слушателям совершенно иной формат встречи, на  который намекает само ее 
название: «Вы поедете на бал?». Иммерсивная форма концерта, участие в которой поощряет детей прийти в бальных костюмах, представляет собой 
уникальный экскурс в историю танца: от старинного менуэта до фокстрота ХХ века, где танцмейстер дает всем желающим уроки танцев.

Команда «Большой музыки» продолжает и обновляет уже имеющуюся серию встреч, посвященных оркестровым инструментам. Так, 
в  новом сезоне впервые были представлены медные духовые инструменты: их  история, особенности звучания, а  также произведения, 
написанные специально для них. Говоря об оркестре и продолжении традиций, отмечу также программу «Музыкальный зоопарк»: за всю 
историю проекта здесь впервые прозвучал «Карнавал животных» Сен-Санса в оркестровом исполнении, а красочности музыке добавили 
стихотворения Олега Сердобольского, написанные специально для этого цикла пьес.

В этом сезоне команда «Большой музыки» также провела ряд «выездных сессий», став частью проекта «Классика в школе». Выступления 
прошли на двух площадках: в Доме культуры Горки-10 и в Культурно-досуговом центре имени И.Д. Кобзона. Всего таких встреч было восемь. 
Случайно ли это? В любом случае, автор искренне верит, что магия этого числа обеспечит проекту творческое долголетие и продолжит 
помогать его создателям продолжать свое великое дело – знакомить детей с Прекрасным и прививать им вкус к хорошей музыке. В конце 
концов, как говорил один из главных героев мультфильма «История игрушек»: «Бесконечность – не предел!..».

Маргарита Попова, 
редактор Отдела фестивалей, 

конкурсов и специальных мероприятий 
Фото Эмиля Матвеева
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Надежда Аверина  – выдающийся мастер хорового искусства и  руководитель Старшего хора в  Детской музыкальной хоровой школе 
«ВЕСНА» имени А.С. Пономарёва. Еще 21 января в Большом зале «Зарядье» «Весна» дала концерт под названием «Венок рождественских 
песен», на котором, как и подобает их традиции, выступили все хоровые коллективы школы в полном составе. После исполнения программы 
Н.В. Аверина поделилась с нашим корреспондентом своими профессиональными навыками и тем, как привить детям любовь к музыке.

–   Надежда Владимировна, первое, что меня поразило в концертной программе, это четкие выходы на сцену, перестановки хоров. 
Уделялось ли этому особое внимание?

–   Естественно, мы досконально и кропотливо прорабатывали сценарий. Ведь на сцене выступало более 300 детей от 6 до 15 лет, то есть 
абсолютно вся «Весна», кроме начинающих «пятилеточек». Кроме того, мы хотели, чтобы это был не просто сборный концерт, где каждый 
спел несколько произведений и  ушел со  сцены, а  запоминающееся музыкальное действо. Было придумано общее начало Es  ist  ein  Rose 
entsprungen (немецкая рождественская песня) и совместный яркий финал. Не нашли ничего лучше do-re-mi Ричарда Роджерса в аранжи-
ровке Ефрема Подгайца – знаменитой песни из кинофильма «Звуки музыки». Начало и конец пели все дети, даже дошкольники, что полу-
чилось очень впечатляюще и красиво. Родилась еще идея объединять несколько хоров и внутри концерта. В результате у нас дошкольники 
пели одно произведение с первоклассниками, к хору «Жаворонок» присоединились «Кандидаты», а в финале первого отделения прозву-
чала словацкая народная песня Tancuj, tancuj, которую исполнили три хора!

–   Идея объединения хоров всем понравилась. Это традиция «Весны»?
–   Да. Дружба в коллективе – одно из самых главных условий для его создания. Но хотелось бы, чтобы ребята дружили и между хорами. 

Ведь не случайно, у нас в школе каждый год начинается с концерта «Осенние веснушки», когда все коллективы поют друг для друга. Здесь 
та  же идея музыкального и  человеческого взаимодействия. Конечно, было нелегко все это организовать, долго рождалась программа 
и сценарий концерта. Создание сценария – это огромная работа всех, но прежде всего моей главной помощницы Ирины Волосовцевой. 
Мы часто собирались с коллегами, обсуждали, придумывали, вплоть до конца декабря в программе происходили изменения. В результате 
она получилась очень интересная, хотя и не простая для реализации.

–   Как Вы составляли программу этого концерта?
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В ЦАРСТВЕ «ВЕСНЫ» 
ОТ СНЕЖНОГО РОЖДЕСТВА 
ДО ЛЕТНИХ ДНЕЙ



ТРИБУ НА  МОЛОДОГО  Ж У РНА ЛИС ТА

–   Каждый концерт «Весны» у нас необычный, мы очень тщательно его продумываем. В связи с тем, что этот концерт был намечен на январь 
и в репертуаре всех хоровых коллективов было достаточно много музыки зимнего и рождественского содержания, мы подумали, что хорошо бы 
посвятить его Рождеству. Но, естественно, не ограничиваясь только рождественскими произведениями, исполнить разную музыку, как русских, так 
и зарубежных композиторов, а Рождество как основной вектор. Поскольку возможности концертного зала «Зарядье» позволяют, очень хотелось 
также использовать роскошный орган, который не так давно был там построен, и добавить арфу, так как у нас с этого года открылся класс арфы 
и некоторые дети занимаются у прекрасного педагога. В результате сложилась замечательная программа. В ней принимал участие наш педагог, 
студент 5 курса Иван Царев (орган); Агния Мезенова (наша ученица) аккомпанировала хору на арфе. А «Венок рождественских песен» Бенджамина 
Бриттена исполняла на арфе наш новый педагог Мария Александровна Сакмарова. Что еще касается названия концерта «Венок рождественских 
песен» – ассоциация с венком связана с тем, что венок обычно очень красочен, ведь в него вплетены разные цветы. Мы раскрасили нашу программу 
не только музыкой, созданной в различные эпохи, но и музыкальными инструментами, что придало ей еще большее разнообразие. Название цикла 
Бриттена тоже сыграло свою роль, но хочу отметить, что это мое название произведения. Ведь в оригинале оно называется A Ceremony of Carols, что 
в дословном переводе значит «церемония рождественских песен». Когда-то много лет назад я придумала назвать это сочинение «Рождественский 
венок», оно закрепилось, и все теперь так его и называют.

–   Всем известно, что Вы – художественный руководитель Старшего хора. Другими хорами руководят в основном Ваши помощ-
ники, хормейстеры и выпускники школы «Весна». Помогаете ли Вы своим коллегам?

–   Конечно, это счастье, что у нас все руководители хоров – выпускники «Весны», которые с детства впитали те традиции, что заложил 
Александр Сергеевич Пономарёв – традиции обучения и воспитания детей. Кроме того, у всех у них прекрасное консерваторское обра-
зование. И, конечно же, они очень талантливые и творческие люди. Поэтому они работают самостоятельно. Никто ничего не навязывает. 
У нас, конечно, есть программы, но по большому счету это формальный документ. Каждый занимается творчеством, потому что дети все 
время меняются и надо подстраиваться под тех ребят, с которыми ты работаешь. Они на свободе, делают, что хотят, лишь бы был результат. 
А результат, несомненно, есть!

–   На концерте звучали произведения на иностранных языках. Как Вы разучиваете эти тексты с детьми?
–   На иностранных языках на  концерте пел, в  основном, Старший хор, то  есть детский хор «Весна». Это тоже наша давняя традиция, 

потому что тот репертуар, с которым мы хотим ребят познакомить, огромен и очень разнообразен. Большая его часть – музыка зарубежных 
авторов, которую мы всегда исполняем на языке оригинала, так как только при этом условии возможно наиболее точно передать стили-
стику произведения. Конечно, это длительная работа. И начинается она примерно с  хора «Жаворонок» и  Кандидатского хора, которые 
обязательно осваивают чтение латинского текста и поют классическую музыку на латинском языке. В детском хоре «Весна» много произве-
дений на самых разных языках. Только в этом концерте звучала и латынь, и немецкий, и английский, и староанглийский (Бриттен), и даже 
баскский язык! Поэтому на занятиях Старшего хора постоянное внимание уделяется тексту сочинения. Это кропотливый процесс, требу-
ющий вдумчивого и глубокого погружения. Ведь важно не просто вызубрить слова и правильно их произносить, необходимо понимать 
содержание, хорошо знать смысл хотя бы ключевых слов. Иначе невозможно спеть выразительно, проникновенно и приблизиться к тому, 
что задумал композитор. Так что это большая и сложная работа, особенно на начальном этапе, но очень интересная и привлекательная.

–   На концерте видно было, что дети увлечены своим делом. Как привить детям любовь к музыке?
–   Первое, чему учил нас Александр Сергеевич Пономарёв  – с  детьми должен заниматься только тот, кто чувствует в  себе к  этому 

призвание. Занятия хором – творческий процесс, наполненный любовью к музыке и к юным певцам. Это какое-то особое сотворчество 
педагога и учеников, основанное на доверии, любви и вере в то, что перед тобой все дети очень способные и талантливые. А они такие 
и есть на самом деле, если с ними правильно заниматься. В нашей школе учатся дети совершенно удивительные, хотя и не специально 
отобранные – ведь большинство из них живет рядом со школой, на северной окраине Москвы в Медведково. Я часто сама удивляюсь, как 
они могут исполнять такие сложнейшие произведения и в таком количестве (в репертуаре детского хора «Весна» ежегодно около четырех 
часов музыки). Мне кажется, что многие из них гораздо способнее, чем я! И это действительно так, я не преувеличиваю. Хорошая, настоящая 
музыка, атмосфера доверия и творчество на занятиях – залог успеха в воспитании певцов. Когда идет работа от души, когда ты пытаешься 
поделиться тем, что ты тоже очень любишь, дети постепенно заряжаются и начинают получать удовольствие от данных сочинений, преодо-
левая все технические сложности. На своих мастер-классах я часто говорю хормейстерам слова известного болгарского дирижера Бончо 
Бочева, создателя хора «Бодра смяна»: «Возможности детей безграничны, ограниченными бывают возможности тех, кто с ними работает». 
В этом и есть наша главная задача – самим развиваться дальше, чтобы детей научить большему.

–   Основателя школы «Весна» – Александра Сергеевича Пономарёва, я, как выпускница Вашей школы, слава Богу успела застать. 
Какие педагогические принципы Александра Сергеевича Вы используете?

–   Все время идет развитие – это первое. Второе – дети получают очень хорошее образование и если решают быть музыкантами, то все 
поступают в музыкальные училища, причем не только на дирижерско-хоровое отделение, но и на теоретическое, фортепианное, становятся 
композиторами, органистами, вокалистами... Третье, может быть, самое главное, что дети очень любят «Весну», им нравится здесь быть, 
учиться, трудиться, они бегут сюда и не хотят уходить. Принципы, которые Александр Сергеевич интуитивно нащупывал, когда создавал 
школу, прекрасно работают и сейчас. Добавлю может быть еще один – это умение трудиться и делать свое дело по-настоящему хорошо. 
Это относится как к детям, так и к педагогам. Но этот труд должен быть в радость – тогда все получается. И еще раз подчеркну, что занятия 
и обучение музыкой, хоровым пением – это творческий, а не рутинный процесс. Творчество дает свободу, а свобода – залог развития. Более 
40 лет Александр Сергеевич показывал нам это на своем примере, беззаветно служа детям, Музыке и «Весне».

–   Как Вы думаете, был бы Александр Сергеевич Пономарёв доволен школой и Старшим хором «Весна»?
–   Безусловно, я  думаю, что он  был  бы очень доволен. Тем более мне об этом все время говорят наши друзья (это было и  после концерта 

21 января), такие как Владимир Николаевич Минин, который старается не пропускать ни одного нашего большого концерта, несмотря на свой 
почтенный возраст, наш любимый современный композитор Ефрем Иосифович Подгайц и многие другие. После каждого концерта они подходят 
и говорят, как Александр Сергеевич был бы счастлив, слушая и наблюдая за «Весной». Может он действительно нас слышит и за нас радуется...

–   Каковы Ваши дальнейшие творческие планы?
–   Планируется интересная и сложная работа. 20 апреля – «Реквием» Форе с симфонической капеллой В. К. Полянского в большом зале 

«Зарядья». 28 мая  – выступление всей школы в  Большом зале Московской консерватории. А завершится учебный год также значимым 
для  нас событием  – открытым уроком и  выступлениями на  фестивале, посвященном 150-летию С.В.  Рахманинова. Он будет проходить 
в Тамбове и в Ивановке, и у нас будет возможность не только поделиться своим искусством, но и погрузиться в атмосферу возрожденной 
усадьбы композитора!

Беседовала Луиза Плетнёва, 
IV курс НКФ, музыковедение
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КАК ПОПАСТЬ НА НОЕВ КОВЧЕГ?
Рано или поздно в жизни возникает проблема: как c детьми говорить об очень важных вещах – о Боге, любви, взаимопомощи, 

прощении?.. Люди находят решение этой задачи в самых различных вариантах. Одним из них является театр, в котором не только 
наглядно, но и доступно объясняются очень сложные вещи.

2 апреля 2023  года в  Камерном зале РАМТа Донецкий республиканский академический молодежный театр представил пьесу 
«У ковчега в восемь». Прочитав название, можно было предположить, о чем пойдет речь, но совершенной загадкой оставалось то, как 
это будет реализовано...

В 2006 году одно немецкое издательство предложило театрам создать спектакли для детей на религиозную тему. У немецкого актера, 
режиссера и драматурга Ульриха Хуба родилась идея поставить пьесу на основе сюжета о Всемирном потопе. Он создал поистине 
удивительное произведение. В доступной и современной манере, понятным языком и легким для восприятия маленькими и боль-
шими зрителями со сцены доносились очень важные истины: «кто же такой Бог?», «а почему он несправедлив?», «что такое дружба, 

любовь, взаимопомощь, взаимопонимание?» и  т. д. То, что пьеса заинтересовала как детей, так и  взрослых, показали годы ее успешных 
постановок.

Интерес к этой теме чувствовался уже на подступах к залу. Холл перед ним, пространство длинной лестницы сплошь было занято ожида-
ющими чуда зрителями. Все были в  оживлении и  предвкушении чего-то прекрасного. Напряжение росло и  из-за достаточно большой 
задержки по техническим причинам. Поэтому, когда все-таки двери зала распахнулись, все воодушевились.

Декорации на  сцене оказались достаточно немногочисленные. Правый угол заняли всевозможные музыкальные и  шумовые инстру-
менты: тут были фортепиано, огромный деревянный рог, висящий металлический лист, шейкер, джембе (барабан), гитара, губная гармошка 
и другие... Внезапно зрителей привлек звук гармошки из-за сцены – это вышел ведущий действа, который в конце спектакля оказался... 
Ноем (его роль в представлении с самого начала была определена: он, одновременно, и музыкант, и «рефери»). Прекрасный актер Владимир 
Грачев ввел в сюжет небольшой преамбулой, а затем начал действие.

Остальные актеры тоже оказались прекрасными музыкантами. Вадим Басалыгин, Кристина Вовк и Александр Кузьмин играли трех пингвинов. 
Перемещение действия в Антарктику и введение птиц оказалось замечательным решением. В устах этих героев, ведущих достаточно праздный 
образ жизни и ассоциирующихся с детьми, простым языком звучали глубоко философские размышления о Боге, о вере в него, о дружбе и любви. 
Таким образом, до зрителей была донесена истина, что Бог есть везде, даже в потертом и пахнущем рыбой чемодане.

Не обошлось и без разъяснительной беседы. Внезапный вылет голубки с оливковой ветвью, возможно, кажется не совсем понятным. 
Однако глупые и резвящиеся пингвины вопрошают голубку о том, что у нее в клюве. Ее ответ им и стал тем самым разъяснением: значит, 
дождь закончился, и можно выйти на сушу.

А как же был показан Всемирный потоп? Несмотря на достаточно скупое сценическое оформление, катастрофа показалась действи-
тельно ужасающей и масштабной. Эффект был создан режиссером точно подобранными шумовыми аксессуарами. Звук грома и потоков 
воды передавались ударами в железный лист, а шум дождя – шейкером. Все это в точности сопрягалось с текстом. Легкость восприятия 
усиливалась перенесением сюжета в мир, похожий на наш. А использование современных слов и понятий, таких, как «билеты», «строгий 
досмотр багажа», «санкционированный товар», «контрабанда» и других только упрощало дело.

Завершающая постановку сцена на суше ознаменовалась раскатанным по полу ковром, имитирующим цветущий, залитый солнцем луг. 
Появившийся перед зрителями Ной, он же ведущий, подвел итоги действа. Они просты: для мира важны любовь, дружба, благодарность 
и умение прощать.

Дарья Шагеева, 
IV курс НКФ, музыковедение
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НА ТЕАТРАЛЬНОЙ СЦЕНЕ

СПЯЩИЙ ГОРОД
Ровно год назад, в апреле 2022 года, в московском театре «Новая опера» состоялась российская премьера оперы Эриха Воль-

фганга Корнгольда «Мертвый город». Несмотря на  название, спектакль оказался вполне «живым», весьма громким и  успешным 
культурным событием.

Примечательно, что сочинение, написанное австрийцем Корнгольдом, было впервые поставлено на  российской сцене именно 
в театре «Новая опера». «Мертвый город» в буквальном смысле слова – новая музыка для российского слушателя, обогатившая 
представления об одном из самых притягательных этапов истории европейского искусства.

Музыкальная одаренность Корнгольда была рано признана выдающимися музыкантами эпохи (в том числе Малером, Пуччини 
и  Р. Штраусом). Композитор был весьма плодовит, его перу принадлежат пять опер, инструментальные концерты, сонаты, множество 
песен и вокальных циклов. Премьера «Мертвого города» в 1920 году, когда автору было всего 23 года, прошла с оглушительным успехом, 
потеснив его прочие сочинения, хотя к 17 годам композитор уже был автором двух опер и одного балета. Это не удивительно – партитура 
оперы очень утонченна и вместе с тем экспрессивна. Спустя сто лет драма главного героя на фоне пейзажа эпохи производит не меньшее 
впечатление. Хотя после «Мертвого города» творческий путь Корнгольда пойдет совсем по иному руслу – автор шедевра эпохи модерна 
станет голливудским композитором и даже дважды получит «Оскар» за музыку к фильмам.

Либретто оперы подписано именем Пауля Шотта  – этот псевдоним скрывает имена самого композитора и  его отца, музыкального 
критика Юлиуса Корнгольда, выступивших соавторами. В основе сюжета  – повесть 1892  года бельгийского писателя Жоржа Роденбаха 
«Мертвый Брюгге», впитавшая в  себя самую суть литературы декаданса. Содержание повести органично вписывается в  стилистику fin 
de siècle: здесь и аромат эпохи, воспевающей особую красоту увядания, и идея двойничества, и истовая болезненная страсть, доходящая 
до мании, и интерес к психологии и психоанализу, и характерный для эпохи женский психотип femme fatale.

Режиссером-постановщиком спектакля в «Новой опере» стал Василий Бархатов, чье имя давно известно театралам. В его послужном 
списке  – работы в  российских театрах, а  также на  сценах Мангейма и  Базеля, Берлина и  Ганновера. Художник-постановщик  – Зиновий 
Марголин, обладатель четырех «Золотых масок», серебряной медали «Пражской Квадриеннале», лауреатств и престижных премий. Музы-
кальным руководителем постановки выступил Валентин Урюпин.

В фокусе внимания постановщиков оказывается погружение в психологию главного героя на фоне гротескно искаженного простран-
ства, в котором вполне в экспрессионистском духе превалируют мрачные оттенки: здесь нет места для поверхностного красиво, главный 
«персонаж» и  одновременно главный «сюжет» оперы  – внутренний мира Пауля. Герой никак не  может отпустить ушедшую жену Мари 
и начинает превращать свою жизнь в памятник былой любви: в его доме хранятся не только волосы возлюбленной, но даже вода в ванной. 
Неожиданно в его жизнь врывается девушка, удивительно похожая на супругу, и даже имя ее созвучно имени любимой – Мариетта. Чувства 
одолевают главного героя, но он всячески им противится – Пауль не хочет предавать память жены. В финале оперы главный герой душит 
Мариетту прекрасными волосами цвета льна в припадке ярости (здесь Василий Бархатов отходит от оригинальной концепции оперы: в его 
интерпретации все события – лишь сон главного героя).

Сценическое пространство решено необычно  – спектакль разворачивается сразу на  двух подвижных импровизированных этажах (нечто 
похожее мы наблюдали в постановке «Пассажирки» Мечислава Вайнберга в той же «Новой опере»). Оркестр выселен из оркестровой ямы – теперь 
его место за сценой. Догадаться о существовании музыкантов мы можем, если внимательно присмотримся к задней стене площадки – сквозь щели 
пробивается теплый свет, в котором мелькают смычки.

Оркестр под руководством Ильи Норштейна прекрасно справился со своей 
задачей. Музыкальная канва звучала объемно и  при этом детализированно, 
массивная волна звука не «переливалась» через край. Баланс голоса и орке стра 
был выверен идеально, что оставило место для  главных героев. Дмитрий 
Шабетя (Пауль) и Марина Нерабеева (Мари, Мариетта) показали себя не только 
как великолепные певцы, справляющиеся со  всеми сложностями партитуры, 
но  и  актеры, что важно именно в  таких глубоко психологичных спектаклях. 
Героям приходится петь практически без передышки. Дополнительную слож-
ность привнесли и  некоторые непростые режиссерские решения: например, 
сцена, в которой главный герой поет, лежа на диване.

Кульминация оперы – сцена в ванной, которая требует от солистов дейст-
вительно серьезного актерского мастерства. У дуэта эта сцена получилась 
очень прочувствованной, впрочем, как и  другие сцены спектакля. История 
проживания Паулем своей утраты поглощает и завораживает. Во время спек-
такля испытываешь невероятную эмоциональную вовлеченность в  происхо-
дящее, тем более сильную, что акцент сделан не на внешнем, а на внутреннем 
действии.

Хотя режиссер и старался нивелировать трагедийность повествования, сгладив 
остроту сюжета (в отличие от  оригинала героиня не  умирает, а  уходит от  мужа, 
а  сцена убийства снится герою), все равно «Мертвый город» оставляет мощное 
впечатление. Мистическая музыка, с  ее позднеромантическими гармоническими 
красками и  обширной эмоциональной амплитудой, мистическая атмосфера, 
дождливый Брюгге, удивительно похожие Мари и  Мариетта  – все это действует 
на зрителя гипнотически, позволяя прожить сюжет вместе с главным персонажем.

В какой момент из реальности мы проваливаемся в ночной кошмар? Было 
ли убийство? Была ли Мариетта? «Мертвый город» оставляет после себя 
послевкусие, затрагивая такие закоулки подсознания, существование которых 
ты даже не мог себе представить...

Анастасия Метова 
III курс НКФ, муз. журналистика

Фото Ирины Полярной
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КОНЦЕРТНЫЕ ВПЕЧАТЛЕНИЯ

МУЗЫКАЛЬНАЯ ВСТРЕЧА ПОКОЛЕНИЙ
На сцене Новосибирской государственной филармонии 11 марта состоялся концерт, посвященный творчеству отечественных 

композиторов XX–XXI  веков Прозвучали симфонические сочинения авторов, так или иначе связанных с  Московской консервато-
рией: молодых российских композиторов, Александра Локшина и Дмитрия Шостаковича.

Новосибирский академический симфонический оркестр давно завоевал известность за пределами Сибири, стал культурным досто-
янием не только своего региона, но и России в целом. А с московским дирижером Михаилом Грановским коллектив сотрудничает 
уже с 2009 года. За это время в таком тандеме новосибирская публика услышала немало новых и давно не звучащих сочинений. 
И на сей раз было много открытий.

В первом отделении прозвучали произведения молодых победителей и лауреатов всероссийского композиторского конкурса «Партитура», 
в экспертный совет которого входил Михаил Грановский. Открывала программу «Сибирская поэма» Алексея Чернакова, преподавателя кафедры 
композиции МГК. Написанная по заказу М. Грановского в 2019 году, она впервые прозвучала в Томске и за короткое время сумела заслужить любовь 
и  признание публики, неоднократно исполняясь многими симфоническими оркестрами России. Однако именно 11 марта «Сибирская поэма» 
впервые звучала в Новосибирске, что имело особую ценность для композитора, поскольку сам Алексей Чернаков родом из Новосибирска.

Сочинение было тепло встречено публикой. Композитор представил эпическое симфоническое полотно, посвященное могуществу 
и величию сибирской природы, несгибаемому характеру сибиряков: «Когда я писал эту музыку, – отмечает автор, – думал о широте и мощи 
Сибири, о замечательных людях, населяющих этот суровый край...». В произведении автор продемонстрировал мастерское владение орке-
стровкой, максимально использовав возможности оркестра в целом и каждого инструмента в отдельности.

Затем последовал Концерт для фортепиано с оркестром композитора из Санкт-Петербурга Олеси Бердниковой, премьера которого (в последней 
версии) прошла на Конкурсе «Партитура» в Большом зале Московской консерватории в 2022 году. Автор подчеркнула, что «концерт является 
посвящением моему любимому композитору Сергею Сергеевичу Прокофьеву». И действительно, по фактуре, мелодическому дару и сопоставлениям 
фортепианных solo и оркестровых tutti в этом одночастном сочинении, пронизанном энергичными волевыми ритмами, присутствие духа Проко-
фьева заметно ощущалось. Но при этом был слышен собственный язык современного нам автора. Прекрасное владение оркестровкой, выверен-
ность формы и выразительность образов, все это говорит о том, что произведение О. Бердниковой может стать популярным как для пианистов, 

так и для дирижеров. Публика по достоинству оценила сочинение, наградив 
заслуженными аплодисментами оркестр и яркую молодую пианистку Данию 
Хайбуллину, солистку Новосибирской филармонии.

Завершала первое отделение мировая премьера симфонической 
картины «Русская весна» Дмитрия Бородаева, доцента кафедры компо-
зиции МГК. Сочинение также было написано по  заказу М. Грановского 
в конце прошлого года. «Это музыка о любви и бесконечной силе природы, 
о широте русской души и красоты родных просторов. О теплом весеннем 
солнце и пении птиц, которые будут петь после нас еще сотни русских 
весен»,  – говорит автор о  своей симфонической картине. Необыкно-
венной свежестью и весенним ароматом веет от этой музыки.

Михаил Грановский по достоинству оценил молодых авторов: «Алексея 
Чернакова, Дмитрия Бородаева и Олесю Бердникову можно смело назвать 
яркими представителями своего поколения отечественных компози-
торов. И мне они близки потому еще, что каждый из них ценит мелодию. 
Ведь, как говорил Сергей Рахманинов, музыка должна идти от  сердца 
и быть обращена к сердцу. При этом, прекрасно владея своим ремеслом, 
они пишут разным почерком и весьма самобытно».

Второе отделение открывала вокально-симфоническая поэма Александра Локшина «Жди меня» на известные стихи Константина Симонова. 
История этого произведения тесно связана с Московской консерваторией. В 1939 году студент А. Локшин был отчислен из Консерватории за свою 
дипломную работу – вокально-симфоническую поэму «Цветы зла» на текст Шарля Бодлера, который руководство вуза тогда сочло идейно недо-
пустимым. В 1942 Локшин сочиняет поэму «Жди меня» на стихи Симонова, которую в 1943 впервые исполняют оркестр Ленинградской филар-
монии под управлением Евгения Мравинского и певица Евгения Вербицкая в Новосибирске, где Ленинградская филармония в то время находи-
лась в эвакуации. Затем по ходатайству Н.Я. Мясковского, учителя Локшина, комиссия в Московской консерватории зачла его новое сочинение 
в качестве выпускной работы и он получил диплом.

Однако даже в наши дни исполнители и дирижеры редко обращаются к наследию Локшина. «Жди меня» в оркестровой версии испол-
нялось всего несколько раз. «Это уже пятая партитура Александра Локшина, с которой я соприкоснулся, и уверен, что она не последняя», – 
говорит Михаил Грановский, с некоторых пор ставший пропагандистом творчества композитора. Исполнение «Жди меня» на сцене Ново-
сибирской филармонии можно назвать возрождением незаслуженно забытой партитуры московского автора. Поэма Локшина не оставила 
публику равнодушной, была встречена с большим вниманием и теплом. Трагическая музыка, передающая боль и отчаяние военных лет, 
сочетается в этом произведении с виртуозным мастерством композитора, чутким пониманием и знанием оркестра. Солирующую партию 
блестяще исполнила меццо-сопрано Анастасия Лепешинская, ведущая солистка театра «Новая Опера».

«Я стараюсь чаще исполнять произведения Локшина, его симфоническую музыку. А эта арка – 80 лет со дня первого исполнения поэмы 
«Жди меня» (1943–2023), – стала знаковой для меня в этом концерте. – подчеркивает дирижер. – И еще для меня было важно, чтобы в одном 
отделении концерта в Новосибирске прозвучали сочинения Локшина и Шостаковича. Ведь именно Шостакович был одним из тех немногих, 
кто поддерживал Локшина. Мысленно я посвятил второе отделение Евгению Мравинскому (в этом году мы празднуем 120 лет со дня его 
рождения): Мравинский был первым исполнителем и поэмы «Жди меня», и Шестой симфонии Шостаковича в Ленинграде».

Шестая симфония Дмитрия Шостаковича, написанная в 1939 году, была исполнена в завершении концерта. Любимая симфония Мравин-
ского, наряду с Пятой, это произведение «композитора-летописца» отразило и сложности своего времени, и одиночество души отдельного 
человека в трудные годы. Эстафета смыслов, идущая от Дмитрия Шостаковича через творчество Александра Локшина к симфоническим 
произведениям молодых композиторов, подчеркнула важность и ценность звучания их музыки в современном мире. Она дала возмож-
ность слушателям ощутить связь времен и почувствовать себя соучастниками сегодняшнего культурного пространства России.

Светлана Бондаренко 
II курс НКФ, музыковдение
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КОНЦЕРТНЫЕ ВПЕЧАТЛЕНИЯ

ПЕРВОМАЙСКИЙ ПРОМЕНАД
1 мая в Парке Горького открылась новая камерная музыкальная площадка, расположенная 

достаточно необычно  – внутри левого пилона арки главного входа. На новой сцене высту-
пили студенты Московской консерватории, пианисты Виталий Хайрутдинов (IV курс) и Свет-
лана Бондаренко (II  курс). Они исполнили произведения Сергея Рахманинова  – «путеводной 
звезды» русской академической музыки рубежа XIX–XX веков, празднование 150-летия 
со  дня рождения которого проходит в  этом году на  многих концертных площадках страны. 
Мне удалось побывать на  необычном концерте и  побеседовать с  его организатором, осно-
вательницей Школы современного фортепиано, молодой пианисткой Гульнарой Орлянской. 
 
   –   Гульнара, что вдохновило Вас организовать концерт в  таком необычном месте, как 
пилон входной арки Парка Горького?

–   На организацию этого концерта меня вдохновили два фактора: открытие Музыкального 
салона Бетти Глан в Парке Горького и 150-летний юбилей С. В. Рахманинова. В итоге эти компо-
ненты сложились очень удачно: год Рахманинова стал замечательным поводом составить 
программу из его произведений, исполненных на открытии музыкального салона. Программа 
была тщательно продумана заранее, чтобы произведения «возрастали» от  ранних к  более 
серьезным, подобно эволюции стиля самого Рахманинова.

–   Была ли дата выбрана целенаправленно и связана с Днем весны и труда?
–   Дата согласовывалась в  связи с  юбилеем Сергея Рахманинова. Юбилей, как известно, 

отмечался 1 апреля, – поэтому весь месяц на различных сценах Москвы проводились празд-
ничные концерты. Мы тоже решили организовать подобный концерт, а первый день мая стал 
«почти круглой» датой: 150 лет и 1 месяц со Дня рождения композитора!

–   Был ли концерт направлен на учеников школы или скорее на немузыкальную аудиторию?
–   Среди публики были как ученики школы, так и те, кто просто захотел прийти на концерт. Получилось, что как только мы выложили 

объявление о  концерте со  ссылкой на  регистрацию, тут  же за  пять минут желающие разобрали все места в  зале. Оказалось, что люди 
тянутся к музыке, им интересны творческая фигура Рахманинова и фортепиано как инструмент.

–   Планируются ли еще подобные концерты? Может, у  Вас уже намечено сотрудничество с  музыкальным салоном? Стоит ли 
ждать от предстоящих проектов чего-то современного, вроде сочетания классической музыки с мультимедийным рядом?

–   Да, концерты уже планируются. На самом деле, у нас грандиозные планы на этот счет благодаря возможности выступать здесь каждый 
месяц. Вскоре мы планируем устраивать абсолютно различные тематические концерты. Уже намечено несколько идей – современных, под 
стать «современной» школе.

–   Как Вы пришли к созданию «Школы современного фортепиано»?
–   Музыка – это дело моей жизни, которое я очень люблю. Мне хотелось реализовать свои творческие идеи, а также поделиться нако-

пленным опытом. Я сама пианистка, поэтому хотела дать всем желающим возможность погрузиться в творчество и соприкоснуться с форте-
пиано. Поэтому была создана школа, как место, в котором всем будет уютно и комфортно.

...Словно на  первомайской демонстрации музыка «вышла» к  слушателям серией концертов, которые проходят буквально на  улице. Парки 
Москвы торжественно открыли весенний культурный сезон и отважно собрали классических музыкантов разных направлений на своих сценах. 
Гульнара Орлянская рассказывает об этом очень поэтично: «Начало мая, певуний стая, зеленый бук, лист иван-чая... – так видели май средневе-
ковые поэты-певцы в своих песнях. А мы, люди современности, храбро вступая в диалог с великими, добавили бы в их список классическую музыку, 
собрав все составляющие, благодаря которым московская творческая весна точно запомнится москвичам и гостям столицы. Для представителей 
академического музыкального сообщества, конечно, наиболее важен последний компонент этой формулы – классическая музыка».

Однажды увидев концертную 
площадку прямо во  входной арке Парка 
Горького, хочется вернуться туда снова 
и  понаблюдать сквозь панорамные окна 
за  мерно двигающимся по  дорогам тран-
спортом под звуки шедевров класси-
ческой музыки. Увидев молодых музы-
кантов-энтузиастов, хочется пожелать 
неиссякаемых идей храбрым людям искус-
ства, которые решили создать свое дело. 
Увидев перспективы развития музыки 
в  таких изначально культурно-досуговых 
местах, как парки, хочется надеяться 
на  продолжительный эффект от  такого 
синтеза.

Надеемся, что новая современная 
камерная музыкальная площадка, 
открытая в  таком необычном истори-
ческом месте, как входная арка Парка 
Горького, привлечет внимание не только 
слушателей, но  и  молодых музыкантов, 
представителей классического музы-
кального сообщества.

София Фокина, 
IV курс НКФ, музыковедение

17



ТРИБУ НА  МОЛОДОГО  Ж У РНА ЛИС ТА

ЕГО ПАРАДОКСАЛЬНОСТЬ – 
В ЕГО НАТУРЕ

С 22 по  26 февраля в  Культурном центре «ДОМ» прошел 22-й Фестиваль Владимира Ивановича 
Мартынова. Событие совпало с  днем рождения композитора  – 20 февраля ему исполнилось 77 лет. 
Мартынов – выпускник Московской консерватории, сочинявший рок-музыку, один из последователей 
«Новой простоты», исследователь древнерусского музыкального искусства, кинокомпозитор, а также 
импровизатор, выступающий с  электронной музыкой. Страницы его творческой биографии удив-
ляют разнообразной палитрой создаваемого. Композитор по сей день активно присутствует на музы-
кальной и социальной арене.

Сочинять музыку Владимир Мартынов начал очень рано, и его талант сразу был замечен родителями. 
Будучи из семьи музыкантов, он был вхож в музыкальные круги советской Москвы. Получив акаде-
мическое консерваторское образование в  классах профессора Н.Н. Сидельникова (композиция) 
и  профессора М.Л. Межлумова (фортепиано), он  уже в  молодости оказался белой вороной среди 

своих сверстников. По иронии судьбы то  юношеское бунтарство позже станет краеугольным камнем его 
противоречивой фигуры.

Композитор отличается своими широкими взглядами на  мир искусства. И увлечениями, в  том числе 
фольклором, который композитор собирал у разных народов. Потом Мартынов присоединился к москов-
ским авангардистам в Экспериментальной студии электронной музыки, где представлял свои авангардные 
сочинения, такие как «Epistole amorose» (1970), «Гексаграмма» (1971), «Варианты» (1972), Соната для скрипки 
и фортепиано (1973). Также он выступал как клавишник в рок-группе «Форпост». К этому же времени отно-
сится рок-опера «Серафические видения Франциска Ассизского», премьера которой состоялась в Таллине 
в 1978 году.
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Позже, отвергнув авангард, Мартынов обратился к  минимализму, предлагая свою трактовку. Так, 
«Народный танец» для  фортепиано (1997) начинается с  простого трезвучия, которое долго повторяется 
с еле заметными ритмическими изменениями. Затем постепенно ритмическая сетка оказываются опорой 
для выстраивания мелодической линии и полной фактурной классической пьесы. То есть, постепенно и неза-
метно «минимализм» превращается в «максимализм», а абстрактное трезвучие – в романтический стиль.

Также композитор с юных лет обращается к духовной музыке и к древним текстам. К таким сочинениям 
можно отнести «Страстные песни» для сопрано и камерного оркестра на стихи Иоганна Венцлера (1977), где 
основой паттернов являются целые строфы протестантского хорала, или Магнификат (1993) – песнопение 
на праздник Благовещения, где интересно сочетаются баховская фактура и фальцетное пение. Но гранди-
озным проектом стала оратория «Плач Иеремии» (1992) по книге пророка Иеремии. Основа всей оратории – 
мелодии, которые выстраивают вертикальные комплексы. До Мартынова композиторы (от англичанина 
Томаса Таллиса в  XVI  веке до  Игоря Стравинского в  1958  году) обращались к  этой части Ветхого Завета, 
используя лишь отдельные фрагменты. Мартынов впервые поставил задачу музыкально интерпретировать 
и воспеть всю книгу целиком – дословно и буквально.

Обращается композитор и к древнерусской музыке, посвящая себя богослужению и занимаясь реставрацией 
и  расшифровкой древних певческих рукописей. С 1979  года преподает в  академии Троице-Сергиевой Лавры. 
Результатом этой работы стали труды по истории богослужебного пения. Обе работы были изданы в конце 1990-х, 
а через пару лет Владимир Мартынов взбудоражил музыкальную общественность новой экстравагантной книгой.

«Конец времени композиторов» (2002)  – итог осмысления всей 
музыкальной культуры, и масштаб его поистине эпохален. Окидывая 
культуру философским взглядом, композитор рассуждает: что 
есть искусство, кто такой автор и  какой бывает музыка. Эти мысли 
позже станут лейтмотивом следующих работ, например, «Зона opus-
posth или Рождение новой реальности» (2005). Вероятно, эта идея 
появилась еще в 1984 году при создании произведения «Opus-posth» 
(posthumum в значении «посткомпозиторский»). Как ни странно, сочи-
нению предшествовала «Музыка для богослужения – реконструкция 
знаменной и строчной литургии».

Согласно Мартынову, музыка композиторов была одержима 
идеей прогресса, революции, новаторства, что привело к  услож-
нению музыкального языка и отходу от слушателя. В итоге возникло 
«искусство ради искусства». Композитор может сочинять новую 
музыку, но «новой» она уже не станет. Тогда вопрос – зачем сочинять 
и что сочинять? Что есть музыка? Одни вопросы. И это лишь вершина 
айсберга масштабной «пострефлексии» Владимира Мартынова.

Но не  пессимистичными парадигмами мыслит Владимир 
Иванович. Да, он  считает, что время композиторских школ, техник 
и  художников прошло, но  музыкальное искусство не  перестанет 
жить. Оно постепенно обретает новую форму существования 
и новые идеи. Тем самым, Мартынов предлагает называть нынешнее 
время эпохой «посткомпозиторской деятельности». «Сейчас идет 
процесс угасания, свертывания композиции, в  смысле творческого 
тонуса она угасает, становится мало кому интересной. Обратите 
внимание: за  все 1990-е  годы не  возникло ни  одного громкого имени, 
ни одной идеи. Просто пишут музыку, потому что спрос есть, изда-
тельства издают, дирижеры дирижируют, публика слушает, но это 
все движения уже скорее механические. А в  моей продукции, действи-
тельно, уже очень много не композиторского, а идущего от какой-то 
устной практики. Я и сам – промежуточное явление: еще композитор, 
но уже не совсем. Отчасти уже посткомпозитор».

Начиная с 2002 года в Московском культурном центре «ДОМ» ежегодно проходит фестиваль сочинений 
Мартынова. Каждый раз композитор обращается к какой-нибудь важной идее или концепции, пытаясь ее 
осмыслить. Так, 13-й фестиваль назывался «Проект Музыкального Ковчега». А 16-й, в  год 95-летия со  дня 
рождения Яниса Ксенакиса, – «Те же и Ксенакис», которого Мартынов называет одним из своих Учителей. 18-й 
назывался «Книгой перемен» и был крайне радикальным и революционным. На 20-м – «Тристан и Изольда. 
Продолжение»  – музыканты усомнились в  возможности реализации вагнеровской идеи всеобъемлющего 
произведения искусства gesamtkunstwerk. Его концерты были посвящены невозможности осуществления 
вагнеровской идеи, и  каждый исполнитель пытался внести свою лепту в  осуществление этой невозмож-
ности. А ныне прошедший 22-й фестиваль имел нестандартное название – «Сырое и вареное».

Судя по этому разнообразию можно сказать, что композитор постоянно находится в диалоге с прошлым 
и настоящим, и даже в рефлексии с ним. Согласно Мартынову, состояние музыки – верный показатель того, 
что происходит с человеком и сообществом в целом. Мартынов не создатель, не строитель, а комментатор 
и интерпретатор произошедшего и происходящего. Его музыка при всей радикальной сложности или ради-
кальной простоте понятна и ясна. Его фигура загадочна, а отношение коллег – неоднозначно. Его парадок-
сальность – в его натуре. Нам еще предстоит осмыслить его искусство, чья суть не в постижении результата, 
а в процессе осмысления, в видимых и невидимых изменениях, которые еще впереди, благодаря будущим 
posth-opus-ам и выступлениям Владимира Ивановича Мартынова.

Айдана Кусенова, 
IV курс НКФ, музыковедение
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В ПОИСКАХ ВДОХНОВЕНИЯ
Цель создателей арт-платформы Cube.Moscow  – донести до  человека новое представление о  современном искусстве: нели-

нейном, меняющемся, провокативном, открытом к самым разным экспериментам. Вместо привычного музея с его рамками и огра-
ничениями здесь гости попадают в пространство, изобилующее свежими идеями, порой экстравагантными взглядами на искусство 
и дыханием живого творчества. Cube.Moscow ежемесячно обновляет экспозиции и представляет по 10 выставок, где можно увидеть 
инсталляции, перформансы, объекты видео-арта, скульптуры, а также посетить мастер-классы, интерактивные занятия и встречи 
с художниками. Всем любителям современного искусства непременно следует посетить это вдохновляющее место, тем более что 
путь от Московской консерватории до отеля The Ritz-Carlton, где и располагается 1000 квадратных метров современного искусства, 
составит не более 15 минут.

Камерная выставка «Портреты света» художницы индийского происхождения Марии Джонас Фарел, поместившаяся в  один зал, 
особенно приковывает внимание людей. Здесь посетители не найдут нагромождений ярких кричащих красок или вариаций на тему 
классических моделей европейского искусства (например, бетховенского типа). Пастельные тона, просветленность колорита, нежная 
игра бликов и отражений, философия покоя и созерцательности и непривычное ощущение времени отчетливо выбиваются из евро-

пейских художественных норм, но вполне соответствуют восточным эстетическим канонам.
Главное средство выразительности художницы – свет, его природа и художественные возможности. Ассоциации отсылают к философии 

и религии самых разных народов мира, будь то Древняя Греция или Индия: метафора света – универсальный мировой символ. Однако 
какую бы религию ни исповедовал зритель, от ее картин у него возникнут лишь светлые впечатления и ощущение гармонии. Добиться 
такого эффекта помогает и соответствующее убранство зала: его формируют перламутровые стены, декоративные вставки мерцающей 
серебристой бумаги, нежно-розовая фигура на стене. Все работы художницы объединяет гамма светлых оттенков, белый фон и, конечно 
же, всепроникающий свет. Везде он разный: где-то в виде нисходящего луча, где-то он разрывает некое темное пятно, на ином холсте – 
озаряет все пространство вокруг. Художница словно напоминает, что, несмотря на кажущуюся темноту и мрак вокруг, свет всегда рядом. 
И только мы решаем, вглядеться в него или нет, и выбрать, в каких красках будет новый день.

Прогулка по всему художественному пространству невольно увлекает, и в череде сменяющихся работ новая картина порой становится 
поводом для озарения, акта осознанности, который хочется сохранить и удержать в себе. Однако не от всех представленных работ сложи-
лось позитивное впечатление. Аннотации к некоторым проектам были полны словесных нагромождений и концептуальной зауми, за кото-
рыми едва улавливался (а чаще же – просто терялся) смысл произведений.
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Порой отталкивал от  знакомства с  картинами сложный и  невероятно пафосный 
контекст. К сожалению, подобные случаи – не редкость в современном искусстве, когда 
аннотация оказывается интереснее (во всяком случае, многозначительней), чем сам 
объект искусства. Кажется, это стало грустной тенденцией времени, когда желание 
автора показать себя становится важнее, чем потребность художника в диалоге и пони-
мании. Путь зрителя к  современному искусству в  большинстве случаев и  так весьма 
непрост и требует определенных усилий, поэтому искусственно усложнять его – вряд ли 
правильная стратегия кураторов и организаторов подобных выставок.

Ярко контрастный пример современного искусства  – проект «Транскодирование» 
художницы Анны Казьминой. На выставке представлены более 40 работ в  разных 
техниках: среди них – живопись, инсталляции, керамика и другие. В своих работах Анна 
исследует феномен реальности: «Реальность  – это мощная структура, живой орга-
низм, в  котором посредством сдавливания, процарапывания, плавления, разрывания, 
дробления и, возможно, даже поглаживания происходит разрушение с дальнейшим сози-
данием». Основной творческий метод работы художницы – деконструкция: современное 
искусство активно пользуется этим понятием французского философа Жака Деррида. 
С помощью этого метода Анна пытается понять, как происходит процесс изживания неде-
еспособных форм и  как через перекодирование формируются новые, более дееспо-
собные формы существования. Художница «испытывает» различные материалы на проч-
ность в буквальном смысле и преображает их исконную материальную природу. Живые 
и  неживые формы переплетаются и  сосуществуют в  разных вариантах, образуя новые 
структуры, синтезирующие органику и механику.

Эксперименты с  керамикой занимают особое место в  творчестве художницы. 
В  серии под названием «абиогенез» (что означает процесс превращения неживого 
в  живое) «разрушая» керамические предметы и  тем самым преобразуя их, Анна 
демонстрирует саму энергию творческого акта, приводя зрителя к  осознанию, что 
рождение и смерть едины, а привычный материал способен к самым неожиданным 
перевоплощениям и новой жизни.

Среди всех представленных работ выставки Казьминой выделяется огромное 
бумажное полотно цвета электрик, прикрепленное к  потолку. Этот абстрактный 
объект внушительных размеров, органично вписанный в общую эстетику минимали-
стичного зала, привлекает особое внимание публики. Не удивительно, что эта арт-
инсталляция стала любимой фотозоной для многих гостей арт-пространства.

Алевтина Коновалова 
III курс НКФ, муз. журналистика
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ИСКУССТВО ЗА МИЛЛИАРД ЕВРО
Есть в современном Абу-Даби – столице ОАЭ, – интересная институция: Художественный музей-филиал знамени-

того парижского Лувра. Его строительство обошлось в рекордную сумму, не столь удивительную, однако, для несметно 
богатых Эмиратов, – около одного миллиарда евро. На каникулах мне удалось побывать в этом музее и ознакомиться 
с его постоянной и двумя временными экспозициями. Посещение «арабского Лувра» состоялось всего за несколько 
недель до закрытия знакового события прошлого художественного сезона, а именно – выставки французских импрес-
сионистов. И я задумалась: насколько экспозиция соответствует высокому статусу Лувра?

История «арабского Лувра» интересна и занимательна с точки зрения его возникновения. Так, в 2003 году Франция 
и ОАЭ впервые пришли к обсуждению возможности создания совместного культурного проекта в знак противо-
стояния напряженной политической обстановке и многочисленным террористическим актам. Это спровоциро-
вало большой резонанс во Франции и во всем мире: многие находили неприемлемым открытие филиала знаме-

нитого парижского музея в стране, имеющей так мало общего с культурным пространством Европы. Окончательное 
решение было принято в 2007 году, но открытие музея затянулось на много лет вперед. 8 ноября 2017 года, спустя 8 лет 
после начала строительства, Лувр Абу-Даби был открыт торжественной церемонией с присутствием высокопостав-
ленных лиц арабской и французской сторон.

Помимо звездного архитектора Жана Нувеля, широко популярного во Франции, музей получил в качестве дирек-
тора француза Мануэля Рабате, а также большую часть картин и экспонатов различных эпох и цивилизаций из париж-
ского Лувра. Но главное – обязательство Франции в течение 30 лет с момента открытия филиала оказывать консультаци-
онные услуги и предоставлять имя знаменитого бренда. По имеющимся в сети Интернет-данным только за ассоциацию 
с именем Лувра арабская столица заплатила 525 миллионов долларов, не считая около 747 миллионов в обмен на ссуды 
за искусство и 600 миллионов евро за строительство самого здания.

Здание нового филиала Лувра находится в живописном месте города – острове Саадият, расположенном посреди 
Персидского залива. Комплекс выполнен в стиле, характерном для проектов Нувеля: в нем много стекол и зеркал, отра-
жений и теневых бликов, создающих иллюзию расширенного пространства, а также больших окон с выгравированными 
на них цитатами известных людей. Но главная фишка здания – огромный серебристый купол с резными отверстиями 
в виде звезд, пропускающий солнечный свет внутрь музея. Нувель объясняет такое архитектурное решение следующим 
сравнением: «Когда солнечный свет проникает сквозь купол, он создает своеобразный движущийся „дождь света“ – напо-
минание о „каплях“ солнца, падающих на песок между пальмовыми листьями в оазисах ОАЭ». 

Большой интерес вызывает и пространство перед самим музейным зданием. Здесь расположены прогулочная зона, 
пункт проката лодок и каяков для осмотра Лувра с воды, дорогой ресторан французской кухни и несколько сувенирных 
лавок в духе дизайнерских концепт-магазинов. Все это сделано настолько богато и стильно, что многие из посетителей 
задерживаются перед входом в музей на несколько часов.

Временная выставка «Импрессионизм. Путь к современности» была открыта в октябре 2022 года как символ пяти-
летнего юбилея Лувра Абу-Даби и уже неоднократно высоко оценивалась деятелями культуры разных стран. Директор 
арабского Лувра, Манюэль Рабате, высказывается о ней так: «Демонстрация этих ярких произведений искусства XIX века 
в Абу-Даби – это культурный и эстетический подвиг, возможность для жителей региона познакомиться с импрессио-
низмом вдали от его родины – Франции. Полтора века назад это смелое, новаторское движение привнесло в искусство 
новые визуальные приемы и техники, а сегодня оно вдохновляет нас на то, чтобы критически переосмыслить и понять 
особенности современного мира».

Несмотря на то, что основная экспозиция музея включает в себя более 700 единиц, наше внимание сперва было 
приковано к временной выставке художников-импрессионистов, закрытие которой состоялось 5 февраля 2023 года. 
Она находилась на втором этаже, путь к которому вежливо и подробно объясняли всегда готовые помочь работники 
музея (на высоком уровне владеющие как английским, так и французским языками!). Небольшая временная экспозиция 
была распланирована так, что вмещала большое количество посетителей.
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 Ее основные экспонаты прибыли из парижского Музея Орсе и включали в себя признанные шедевры. К ним присо-
единили несколько работ импрессионистов, купленных «арабским Лувром» за последние годы, а также фотографии, 
фрагменты кинолент и даже несколько женских платьев второй половины XIX века.

История импрессионизма демонстрировалась по хронологии, начиная с революционного для живописи 1874 года, 
когда в бывшей мастерской фотографа Надара в Париже свои работы продемонстрировало «Анонимное общество 
живописцев, скульпторов и граверов». 15 залов были тематически поделены по поколениям, внутренним направлениям 
или художникам, например: предшественники импрессионизма, сами импрессионисты – знаменитые Мане и  Моне, 
пейзажи Сислея и Писарро, картины Дега и Сезанна.

Центром всей экспозиции стал большой зал, посвященный истории уже упомянутой «Первой выставки импрессио-
нистов». Он построен на контрасте двух планов и двух движений-антагонистов: слева находятся картины знаменитой 
выставки 1874 года, а справа – представителей реалистической школы живописи того же периода (Коро, Курбе и Руссо). 
Интересно то, как организаторы музея подчеркнули разницу между ними: полотна импрессионистов располагались, 
как и в прошлых залах, на бледно-серых стенах, тогда как картины академического салона размещены на ярко-красном 
фоне, напоминая огромные панно итальянского Ренессанса.

Особое внимание приковывали к себе шедевры, среди которых есть «Чашка с шоколадом» Пьера-Огюста Ренуара, 
недавно приобретенная арабским Лувром у парижского. Также здесь встретим «Богему» и «Натюрморт с мешком 
и чесноком» Эдуарда Мане, «Дорогу в Верьер» Альфреда Сислея, «Игру в Безик» Гюстава Кайботта... Залы с картинами 
перемежались комнатами с интерактивными видеоинсталляциями и показами первых французских фильмов. В них 
утомленные просмотром посетители могли немного отдохнуть.

Расположенная по соседству выставка «Звезды Болливуда» не так сильно привлекала внимание и пустовала – в нее 
мы зашли случайно, ради любопытства. Она имеет скорее развлекательный, общепознавательный характер, показывая 
краткую историю индийского кино. В двух небольших залах временной экспозиции представлено множество нацио-
нальных костюмов, предметы реквизита, эскизы декораций и сценарные листы из известных болливудских фильмов. 
Увлекательным мероприятием этой выставки стала возможность «сняться» в знаменитых песенно-танцевальных сценах 
индийского кино и увидеть себя на экране вместе с актерами в формате живого времени. Расположенный в небольшой 
комнате хромакей, камера и проектор помогают стать частью фрагмента какого-либо известного фильма, а на выходе 
из экспозиции посетителя ждет показ сцены с его участием.

Наконец, весь первый этаж музея занимает постоянная экспозиция, существующая с его открытия в 2017 году. Около 
20 залов повествуют целую историю человечества, начиная с древнейших времен и заканчивая современностью. 
По идее создателей, такая обширная экспозиция должна была стать символом общности человеческой культуры всех 
времен и народов, над которой не властны географические границы и политические разногласия.

Открывается анфилада залов демонстрацией объектов древних цивилизаций Месопотамии, Китая, Египта и Индии, 
вслед за которыми в хронологическом порядке размещаются греческая и римская экспозиции. Постепенно двигаясь 
к нашему времени, зритель проходит самые важные события и исторические эпохи, такие как образование первых 
религий, период великих географических открытий, расцвет мировых империй, начало процесса глобализации и т. д. 
Каждый зал выполнен в индивидуальном ключе, раз за разом удивляя и кардинально меняя ощущение от увиденного: 
сначала мы проходим через кромешно черный зал, затем – ослепительно белый, далее следуют зал по типу лабиринта 
с гробницей Рамзеса-II, зал со стеклянным потолком, зал с жалюзи, создающий странную теневую игру узоров на стенах...

Организаторы этого Лувра точно сумели передать идею общности – зритель видит предметы искусства разных циви-
лизаций вместе, без отделения по национальному признаку, из-за чего взгляд на историю несколько меняется. Главным 
становится диалог Запада и Востока, древнего и новейшего времени, традиционного и радикально новаторского 
подхода. В этом отношении новый Лувр действительно выполняет функцию места, где культуры разных эпох и народов 
сходятся вместе.

Мария Чилимова,  
IV курс НКФ, музыковедение
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КОНКУРС

«Мне очень понравился партитурный диктант!..» 
По следам XVII всероссийского конкурса имени Ю.Н. Холопова

Всероссийский конкурс имени Ю. Н. Холопова по теории, истории и композиции музыки проводится каждый год в стенах Москов-
ской консерватории. Формы работы, как правило, традиционные: трехголосный диктант, игра модуляции и  анализ музыкаль-
ного произведения. Однако иногда вносятся креативные изменения. Так это случилось и  в  этот раз. На конкурсе была представ-
лена форма тембрового диктанта (где необходимо заполнить недостающие партии), сочинение большого предложения и периода, 
причем работа эта осуществлялась в команде по два человека.

В качестве членов жюри в теоретической секции приняли участие профессора и доценты кафедры теории музыки Московской 
консерватории: Т.С. Кюрегян, Г.И. Лыжов, А.К. Иглицкая и Л.Р. Джуманова.

Церемония награждения состоялась в  рахманиновском конференц-зале. В качестве призов лауреатам выдали не  только дипломы 
и книги, но и денежные премии. Вступительной речью декан научно-композиторского факультета Ирина Арнольдовна Скворцова 
начала церемонию: «Два дня второго тура пробежали очень быстро и  на сегодняшнем закрытии конкурса мы объявим, кто чего 
достиг. Я хочу сказать, что участие в конкурсе – это самое важное, поскольку в этот момент выясняется способность концентри-

роваться, аккумулировать свои силы. Я всех-всех поздравляю, все большие молодцы, поскольку достойно преодолели трудности».
Предваряя вручение призов, Григорий Иванович Лыжов также поделился своими впечатлениями. «Мы научились в этом общении тому, 

что нас подстерегают неожиданности, порой приятные, порой менее, но это жизнь. Профессиональная жизнь. И вот в таком обмене, мне 
кажется, мы и растем – и преподаватели, и участники. Мне хотелось бы, чтобы этот рост не прекращался».

Далее решением жюри были объявлены имена лауреатов. Победители в номинации «теория музыки» – Никита Витусевич (I премия, 
Москва) и Вероника Волынец (III премия, Москва) – любезно поделились своими впечатлениями о конкурсных испытаниях.

–   Участие в конкурсе было вашей инициативой?
–   Н. В. Да, это была моя инициатива, я узнал о конкурсе, и мне захотелось в нем поучаствовать. Более того, это был мой первый конкурс 

по теории музыки, поскольку я пианист.
–   В. В. Да, я также впервые принимала участие и это на самом деле было моим желанием, поскольку я мечтала попробовать свои силы, 

понять, что стоит улучшить, к чему нужно стремиться, а что, наоборот, уже сделано. Более того, познакомиться с новыми людьми.
–   Какие формы конкурсных работ вам запомнились или понравились больше всего?
–   Н. В. Мне очень понравился партитурный диктант, поскольку подобного я никогда не делал, и мне было интересно к этому прикос-

нуться. Также мне очень понравился трехголосный диктант, прозвучавший невероятно красиво и логично.
–   В. В. Мне каждое из  заданий запомнилось по-своему. Больше всего, конечно, игра модуляции. Может быть потому, что эту форму 

я особенно натренировала (смеется). Остальные задания представляли некоторую неожиданность, при этом я рада, что мне везде удалось 
хорошо постараться. Кстати, все формы были разнообразны, что порадовало. Это и модуляция, и анализ, и диктанты, и умение работать 
в команде.

–   Кстати, командные испытания проводились на этом конкурсе впервые, понравилось ли вам участвовать в них?
–   Н. В. Мне весьма понравилась эта форма работы. Я советовался со своей напарницей как во время тембрового, партитурного диктанта, 

так и во время сочинения периода и большого предложения. Наше взаимодействие оказалось весьма продуктивным.
–   В. В. Командные задания мне также очень понравились, поскольку я  не  встречалась с  этой формой в  рамках других конкурсов 

по теории музыки.
–   Что бы вы посоветовали будущим участникам конкурса?
–   Н. В. Мне легче сказать, что бы я посоветовал самому себе месяца три назад, когда я как раз готовился к конкурсу. Это может пока-

заться чем-то далеким от собственно теории музыки: слушать больше музыки. Вот это я себе посоветовал бы точно!
–   А какой музыки?
–   Н. В. Я имею в виду вообще академическую музыку, которой мы все, профессиональные музыканты, занимаемся. Это интересно, хотя, 

казалось бы, как это может быть связано, например, с диктантом? Однако это расширяет кругозор и знание музыки, и отражается потом 
во всем, даже в обыденных вещах.

–   Какой вам запомнилась комиссия конкурса?
–   Н. В. Меня обрадовала чрезвычайно доброжелательная обстановка. Как только мы отправились писать трехголосный диктант, 

и когда я уже пошел играть модуляцию, отвечать задание по музыкальной форме, я почувствовал невероятную атмосферу. Представители 
комиссии меня очень радушно встретили. У меня даже пропало ощущение, что я на конкурсе, что я могу чего-то бояться. Было настоящее 
профессиональное отношение.

–   Как вы думаете, есть ли у конкурса свое лицо?
–   В. В. Я думаю, конкурс, во-первых, отличается удивительной теплой атмосферой. Действительно, когда сюда приходишь, то слышишь 

мотивирующие слова профессоров, преподавателей, которые тебя вдохновляют. И это несмотря на  то, что сам процесс все-таки стрес-
совый, как-никак это конкурс.

–   Будете ли вы поступать к нам?
–   В. В. Да, я буду поступать в этом году, этим летом.
–   Н. В. Я также. Но, думаю, на два факультета сразу: и специального фортепиано, и научно-композиторский.

Никита Зятиков, 
IV курс, НКФ, музыковедение


