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 Совсем недавно – 17-
25 апреля – отгремел  III 
Всероссийский фестиваль 
хоровых коллективов им. 
Л.К. Сивухина, посвященный 
65-летию Победы в Великой 
Отечественной войне. Это 
- незабываемый праздник 
музыки, Нижний Новгород 
на несколько дней стал 
столицей хорового искусства. 
Художественный руководитель 
фестиваля – народный артист 
России, профессор Эдуард 
Борисович Фертельмейстер  
ответил  на вопросы 
журналистов ННГК.
- Эдуард Борисович, почему 
фестиваль был назван именем 
Л. К. Сивухина?
- Ответ прост, это человек, 
который в нашем городе 
создал школу хорового 
пения. Он достойный 
ученик Василия Павловича 
Малышева, основателя 
хоровой капеллы мальчиков, 
а Л.Сивухин выдвинул ее 
в ранг лучших творческих 
детских коллективов не только 
России, но и мира. Были 
такие времена, когда капелла 
каждый год получала первые 
места в призовыхфестивальных 
программах. В этом заслуга 
Л. Сивухина. 
 Он воспитал большое 

количество дирижеров хора 
не только благодаря работе в 
капелле, но и как руководитель 
камерного хора,  как педагог 
консерватории,  заведующий 
кафедрой.  Полтора года он был 
ректором, и за это время тоже 
произошли весьма серьезные 
положительные изменения. 
 Кроме всего прочего, 
для меня Лев Константинович 
был сначала учителем, потом 
коллегой, а затем и большим 
другом. И я счел необходимым 
о т д а т ь е м у д о л ж н о е : 
организовать такой фестиваль 
и назвать именем Л. Сивухина.
- Способствует ли продвижению 
хорового искусства конкурс 
дирижеров, который предварял 
фестивальное действо?
      - Он способствует воспитанию 
дирижеров и привлечению 
внимания к этой специальности. 
Более того, конкурс привлекает 
в нашу консерваторию 
с т у д е н т о в - в ы п у с к н и к о в 
средних специальных учебных 
заведений страны, так как они 
понимают, что центр хорового 
исполнительства перемещается 
из Москвы в Нижний Новгород. 
Это не мои слова, а слова 
Бориса Григорьевича Тевлина. 
Что мы, собственно, и пытались 
показать фестивалем. Конечно, 
никто не может соревноваться 
с Москвой и Питером, по 
определению. Но, тем не 
менее, есть регионы, в которых 
вспыхивают и зажигаются свои 
«звездочки». Где-то возникают 
замечательные школы: скажем, 
скрипичная – в Новосибирске, 
благодаря тому, что там  
работал З.Н. Брон, а вот хоровая 
возникла в Нижнем Новгороде, 

благодаря  Л.К. Сивухину, в том 
числе. И я считаю нашим долгом 
поддержать этот негласный 
статус хоровой столицы для 
того, чтобы к нам стремились и 
у нас учились. 
- Фестиваль получился 
действительно всенародным 
праздником с участием  многих  
коллективов…
  -   Да. Сюда приехало 750 
участников, свыше 20 хоров.  
Нужно сказать, что два 
предыдущих фестиваля были 
подготовкой к этому, пробой 
сил. В этом году нас хорошо 
поддержало Министерство 
культуры России и Министерство 
культуры и информации 
Нижегородской области. 
Помог и город.  Я уверен, что 
этому способствовало имя 
Л.К.Сивухина. 
- Наша консерватория 
представила  много 
коллективов. И  в самом деле 
наш город выглядел хоровой 
столицей?
  -  Конечно. И хор наш 
подтянулся, выступал очень 
неплохо. Ведь, согласитесь, 
после смерти руководителя 
хора Г.П.Муратова и шести 
профессоров дирижерско-
хоровой кафедры восстановить 
должный уровень не так-то 
просто. Но благодаря доценту 
Б.М. Маркусу, это начинает 
удаваться.  Наш хор должен 
видеть хорошие образцы и 
подтягиваться к ним. 

- Как вы оцениваете значение 
фестиваля в общекультурном и 
профессиональном смысле?
- Профессионально – очень 
высоко. Наши хоровые 

КОНСЕРВАТОРИЯ 
СЕГОДНЯ, ЗАВТРА

Всероссийский хоровой 
праздник в Нижнем Новгороде
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исполнители услышали, как 
надо петь. Они увидели многие 
коллективы сразу в одном 
месте. С профессиональной 
точки зрения, это огромная 
польза. Что такое музыкант и 
вообще человек искусства? Это 
– накопленные впечатления 
и собственный опыт. Так 
вот собственный опыт, 
накопленный в классе, у них 
есть, а впечатлений нет. То, 
что они сейчас услышали, 
и хорошее, и плохое, – это 
серьезное музыкальное 
воспитание. Они увидели 
собственное место в ряду 
хороших коллективов. Я считаю 
это главным. 
 Второе, что порадовало: 
пришел новый слушатель – это 
то, чего мы добиваемся уже 
много лет. Люди пришли сюда 
из-за того, что событие яркое, 
интересное и самобытное: 
ни у кого такого нет. Было 
много молодежи из вузов: 
Медакадемии, ННГЛУ им. Н.А. 
Добролюбова, ННГУ им. Н.И. 
Лобачевского. Академический 
хор ННГУ под управлением 
Ларисы Ерыкаловой пел у 
нас, а на их сцене выступила 
хоровая капелла Томского 
государственного университета 
под управлением Засл. деятеля 
искусств России Виталия 
Сотникова. У нас завязались 
крепкие отношения между 
двумя этими вузами. 
 К удивлению и 
сожалению, на события 
фестиваля было очень мало 
откликов в нижегородских и 
российских средствах массовой 
информации. Огромная работа 
большого количества людей 
практически не была замечена  
нашей прессой. Несмотря на 
то, что соучредителем было 
Министерство культуры и 
информации. Но это не наша 
и не их беда, это, скорее, беда 
нашего общества… 
- Фестиваль отчетливо показал, 
что в хоровом искусстве сейчас 
различаются два направления: 
традиционное академическое и 
хоровое театральное…
  -   На последнем круглом столе 
был задан вопрос профессору 

Б.Г. Тевлину, руководителю 
Г о с у д а р с т в е н н о г о 
академического русского хора 
им. Свешникова: «Как вы 
предполагаете, с чем будет 
связано развитие хорового 
исполнительства у нас в 
стране?». Он сказал: «С хоровым 
театром…». Хотя он сам к этому 
никакого отношения не имеет: 
он очень академично ведет 
свой хор. Поэтому из его уст 
услышать эти слова было тем 
более удивительно и радостно, 
потому что мы сами ощущаем, 
что в этом направлении 
все и будет двигаться. То 
есть, зрительный ряд в 
исполнительстве приобретает 
все большее и большее 
значение.  Я давно пришел к 
этому  убеждению. Если певцы 
в хоре стоят «солдатиками», 
то просто необходимо их  
«оживлять», а в хоровом 
театре каждый является 
личностью, а не винтиком 
общей машины. И вот это 
наглядно продемонстрировал  
Засл. деятель искусств России 
Борис Певзнер, руководитель 
Московского театра хоровой 
музыки. Он даже называет 
свой коллектив не хором, 
а ансамблем солистов. А 
Саратовский губернский 
театр хоровой музыки (под 
руководством Засл. деятелю 
искусств  РФ  Л. Лицовой)  
пока еще остается хором с 
элементами театрализации, но 
еще не театром.  Это  яркий 
коллектив, и выступление 
его на нашем фестивале было 
весьма успешным.
 Скажем, когда выступает 
симфонический оркестр, 
мы знаем, что обязательно 
появится дирижер с палочкой в 
руке, скорее всего. Он будет во 
фраке, с бабочкой. Он станет 
раскланиваться, здороваться 
с концертмейстером, потом 
поднимать оркестр… – это 
концертный ритуал, это 
симфонический «театр». 
И элементы «театра», 
визуализации видимо будут 
усиливаться, потому что наше 
восприятие, наше сознание 
уже невозможно представить 

без зрительного ряда: это 
- так называемое клиповое 
сознание. Даже у самых 
больших интеллектуалов оно 
все равно становится таковым. 
Я не знаю, плохо это или 
хорошо. Воспринимайте это как 
данность.  
- Как вы думаете, Лев 
Константинович был бы доволен 
сегодняшним фестивалем?
- Я думаю, что нет (смеется). 
Он всегда был всем не доволен 
и, в первую очередь, собой. 
Но в глубине души он был 
бы счастлив. Что говорить, 
фестиваль – это праздник! 

Новое в учебном 
п р о ц е с с е …

Организация учебной ра-
боты в консерватории – про-
цесс уникальный, тесно свя-
занный со сложившимися в 
отечественном музыкальном 
образовании традициями, с 
особенностями творческих 
школ, исторически суще-
ствующих в вузе и в тоже 
время открытый для внедре-
ния инноваций. Коренное 
отличие нашей работы от 
подготовки специалистов по 
иным отраслям знаний за-
ключается в ориентирова-
нии всего процесса обуче-
ния на формирование худо-
жественной индивидуально-

Организация учебной ра-
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сти студента с учетом степе-
ни его одаренности. Подоб-
ная высокая цель делает не-
возможной унификацию ме-
тодологических подходов в 
подготовке специалистов в 
творческих областях. По це-
лому ряду дисциплин учеб-
ного плана (не только спе-
циальных, но и общепро-
фессиональных) наши педа-
гоги (и педагоги других 
творческих вузов) подбира-
ют для каждого студента ме-
тоды обучения, передавая 
свой опыт и опыт своих учи-
телей. Именно благодаря та-
кой организации учебного 
процесса качество нашего 
образования получило меж-
дународное признание.  

В современных условиях 
деятельность высших учеб-
ных заведений регламенти-
руется выполнением целого 
ряда единых требований к 
выполнению установленных 
показателей деятельности, к 
созданию определенной си-
стемы контроля за каче-
ством образования, к разра-
ботке учебно-методических 
комплексов и др. В самом 
ближайшем будущем пред-
стоит переход на федераль-
ные государственные обра-
зовательные стандарты тре-
тьего поколения. Нами было 
проанализировано множе-
ство проектов этих стандар-
тов, их разработчикам от-
правлены предложения. В 
настоящее время трудно 
прогнозировать, какие кон-
кретно изменения произой-
дут, так как в профессио-
нальном сообществе нет 
единого понимания, по ка-
кому пути пойдет дальней-
шее развитие. В условиях 
перехода своей главной за-
дачей мы видим обеспече-
ние сохранения лучших тра-
диций нашего элитарного 
образования и одновремен-
но с этим наполнение учеб-
ного процесса консервато-
рии всем необходимым для 
дальнейшей эффективной 
ж и з н е д е я т е л ь н о с т и . 

Второй семестр текущего 

учебного года насыщен зна-
чительными событиями в 
различных сферах деятель-
ности вуза. В первую оче-
редь это, конечно, масштаб-
ные творческие проекты, 
имеющие всероссийское 
значение. В то же время в 
текущей работе было также 
много важных мероприятий, 
направленных на развитие 
к о н с е р в а т о р и и .   

В марте прошли выборы 
Ученого совета консервато-
рии. Здесь хотелось бы от-
метить деятельность 
организационно-правового 
отдела  по подготовке необ-
ходимой документации. 

Особое внимание в этом 
семестре было уделено ор-
ганизации мероприятий по 
подготовке к проведению 
вступительных испытаний. В 
феврале разработаны и раз-
мещены на официальном 
сайте Правила приема в кон-
серваторию на 2010 год. В 
апреле принято участие в 
открытом конкурсе на раз-
мещение государственного 
задания среди аккредито-
ванных вузов России. По 
итогам проведения этого 
конкурса с учетом показате-
лей эффективности деятель-
ности консерватории в бли-
жайшее время должны быть 
утверждены контрольные 
цифры приема по програм-
мам высшего профессио-
нального образования.   

В марте и апреле состоя-
лись подготовленные меж-
дународным отделом кон-
серватории визиты в КНР по 
прослушиванию музыкан-
тов, желающих получить 
высшее образование в Рос-
сии. Интерес к обучению в 
нашей консерватории доста-
точно большой, в основном 
по специальностям «Инстру-
ментальное исполнитель-
ство» (фортепиано), «Во-
кальное искусство» и на-
правлению подготовки «Ху-
дожественное образова-
ние». В рамках состоявше-
гося в апреле визита деле-
гации Китайского института 

фотографии и искусств за-
ключен договор о развитии 
партнерских связей. Нали-
чие подобных международ-
ных договоров является од-
ним из требований Рособ-
рнадзора к деятельности ву-
зов. В настоящее время по-
лучено свидетельство о го-
сударственной аккредита-
ции по направлению подго-
товки «Художественное об-
разование» (магистратура). 
Проведение аккредитации 
осуществляется только по-
сле государственных экза-
менов первого выпуска. В 
процессе экспертизы боль-
шая работа проведена учеб-
ным отделом консерватории 
по подготовке учебного пла-
на к автоматизированному 
анализу в Информационно-
методическом центре госак-
кредитации. При аккредита-
ции отдельных образова-
тельных программ Росаккре-
дагенством проверяются по-
казатели деятельности как 
выпускающей кафедры, так 
и всего вуза. 

 В июне направлению 
подготовки «Художествен-
ное образование» вновь 
предстоит пройти процедуру 
аккредитации для присвое-
ния степени бакалавр.

На факультете дополни-
тельного образования кон-
серватории проведена боль-
шая работа по организации 
стажировок, курсов повы-
шения квалификации и про-
фессиональной переподго-
товки. Контингент слушате-
лей по программам дополни-
тельного образования – это 
также крайне важный пока-
затель эффективности рабо-
ты вуза в статусе академии. 

   
   Р.А. Ульянова

проректор по учебной 
работе    

О.А. Красногорова
зам. проректора по 

учебной работе 
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Концертный сезон 
продолжается! 

	 Вторая половина 
концертного сезона 2009-
2010 гг. в Нижегородской 
консерватории продолжила 
тенденцию первой – не только 
в количественном отношении 
(хотя стоит заметить, нынешний 
сезон «в цифрах» намного 
превосходит предыдущий), но 
и в соответствии количества 
качеству – случае для 
насыщенной концертной жизни 
нечастом.
	 Безусловно, самым 
значительным событием 
последних дней стал III 
Всероссийский открытый 
фестиваль хоровых 
коллективов им. Л.К. Сивухина, 
посвящённый 65-летию Победы 
в Великой Отечественной 
войне. Автор концепции 
этого выдающегося хорового 
форума - художественный 
руководитель фестиваля, 
ректор Нижегородской 
государственной консерватории 
(академии) имени М.И. Глинки, 
народный артист России, 
профессор   Эдуард Борисович 
Фертельмейстер.  
 Основной концертной 
площадкой фестиваля стал 
Большой зал Нижегородской 
консерватории. Также концерты 
прошли на сценах ННГУ имени 
Н.И. Лобачевского, ННХК имени 
Л.К. Сивухина и концертных 
площадках Дзержинска, 
Арзамаса и Заволжья. 
Программы фестиваля 
представили многоцветную 
палитру классического 
хорового репертуара, в которую 
вошли сочинения различных 
эпох - от эпохи Возрождения 
до наших дней, произведения 
военной тематики,  в том числе 
и произведения Л.К. Сивухина. 
  Продолжаются популярные 
концертные циклы, статистика 
такова: органный «BACH» - 
концертами народной артистки 
России профессора Л. Б. 
Шишхановой, заслуженной 
артистки России профессора 
З.А. Скульской и профессора  

Т. Р. Бочковой.
	 «От классики до 
современности» – сольным 
концертом профессора Е. Д. 
Алексеевой, выступлениями 
студентов и выпускников класса 
профессора Б.А. Альтерман, 
класса профессора В.Г. 
Старынина,  симфоническим 
концертом оркестра студентов 
ННГК под  управлением доцента 
Е.Б. Шейко;
	 « Н и ж е г о р о д с к а я 
консерватория – студентам 
Нижнего Новгорода» привлек 
внимание слушателей 
оригинальным прочтением 
концертного жанра  
профессором Е.А. Флёровой, 
в вечерах «Семейные 
ансамбли» и «Танцы, танцы, 
танцы…» и концертом из 
произведений Ф. Шопена в 
исполнении профессора Б.А. 
Альтерман, ст. преподавателя 
О.П. Вишневской совместно 
с камерным оркестром 
«Солисты Нижнего Новгорода».
Вокальный цикл «И жизнь, и 
слёзы, и любовь» продолжился 
выступлениями профессора 
О.В. Сраджевой и В. Исаева 
(ф-но), доцента Т.А. Кошелевой 
и студентами её класса, а 
также концертом студентов 
доцентов С.И. Бержинской и 
О.И. Чернавской;
	 Новый цикл «Встречи по 
пятницам» радует  энтузиазмом 
молодых преподавателей 
консерватории: А. Фёдоровой,  
Д. Шлем, И. Мутузкина  
(концертмейстер – доцент Е.В. 
Паранина), А.Самарина, Е. 
Мирзаевой, А. Никрицухиной,  
Р.Мамедкулиева, доцента А.А. 
Петропавловского и ст. преп. 
Р. Разгуляева.  Кроме того 
Р.Разгуляев стал автором и 
исполнителем интереснейшего 
цикла «XX век – современное 
прошлое»: концерты к 75-летию 
со дня рождения А. Шнитке и 
мультимедийный проект о Дж. 
Краме с аншлагом прошли в 
Малом зале ННГК. Все большее 
внимание публики привлекают 

и другие циклы камерной 
музыки: «Собрание сочинений» 
к 300-летию изобретения 
фортепиано (автор проекта и 
исполнитель Н.В. Буслаева): 
Французские сюиты и сюжеты. 
«Юбилеи 2010 г. в Малом зале» 
(автор проекта Е.А. Флерова): 
И.С. Бах (1685), Р. Шуман 
(1810-1856), Ф. Шопен (1810-
1849).
	 «Древо памяти» 
проросло замечательными 
концертами, посвященными  
ушедшим консерваторцам: 
90-летию со дня рождения  
профессора Н.Я. Чайкина, 
80-летию со дня рождения 
профессора М.А. Саморуковой,  
вечером памяти профессора 
И.И. Каца, 70-летию со дня 
рождения профессора Ю.Б. 
Рома.
	 Великие композиторские 
имена были представлены в 
«юбилейных» концертах: к 
200-летию со дня рождения 
Ф. Мендельсона  - кафедрой 
камерного ансамбля (в 
рамках цикла «От классики 
прошлого до современности»), 
профессором  О.В. Сраджевой – 
В. Исаевым (в рамках цикла «И 
жизнь, и слёзы, и любовь…»), 
в концерте класса профессора 
Г.Б. Благоводовой. 
	 240-летие со дня 
рождения Л. БЕТХОВЕНА: 
исполнители – профессор 
С.Н. Пропищан, профессор 
Б.А. Альтерман, доцент Е.М. 
Смолянской.
	 К 135-летию со дня 
рождения М. РАВЕЛЯ (в рамках 
цикла «От классики прошлого 
до современности»)  выступили 
камерный оркестр «Солисты 
Нижнего Новгорода», солисты 
– профессор Б.А. Альтерман, 
старший преподаватель 
О. Вишневская  ( в рамках 
цикла «Нижегородская 
консерватория – студентам 
Нижнего Новгорода»), 
профессор Е.Д. Алексеева (в 
рамках цикла «От классики 
прошлого до современности») 
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и,  симфонический  концерт 
оркестра студентов ННГК, худ. 
рук. и дирижёр – доцент Е.Б. 
Шейко. 
	 Среди авторских 
вечеров хочется отметить 
концерты «Музыка молодых», 
«Вечер премьер» - новые 
произведения нижегородских 
композиторов, «А любовь 
остаётся жить…», посвященный  
композитором  Б.В. Сазоновым  
65-летию Победы в Великой 
Отечественной войне. 
	 Кроме того в 
концертной деятельности 
активное участие приняли 
студенты  исполнительских 
кафедр - состоялось 19 
концертов классов ведущих  
преподавателей ННГК. 
	 Концертная жизнь ННГК  
динамично продолжается!

 
О.А.Москвина 

зав. концертным отделом 
ННГК

Научная деятельность 
консерватории 

охватывает буквально все 
существующие исследовательские 
жанры: это теоретические 
конференции и круглые столы, 
мастерклассы и открытые 
лекции, периодические издания, 
монографии и сборники статей, 
методические разработки и 
учебные программы. Трудно 
перечислить все события в этой 
сфере, произошедшие за II семестр 
учебного года. Остановлюсь на 
важнейших.
	 Среди самых масштабных 
событий – две олимпиады, которые 
вошли в Перечень всероссийских 
олимпиад, утвержденный 
Министерством образования России. 
В этом году отбор был еще строже, 
чем ранее: в Перечень вошли всего 

87 российских олимпиад. Наши – IV 
Всероссийский конкурс дирижеров-
учащихся ссузов и XI Теоретическая 
олимпиада - оказались в очень 
престижном списке, наряду с 
Ломоносовской олимпиадой (МГУ), 
телевикториной «Умники и умницы» 
(МГИМО), Лихачевским конкурсом 
(СПбГУП) и др.
	 Наша консерватория имеет 
богатый опыт проведения смотров-
конкурсов среди учащихся (ведь 
многие годы они проводились 
и у струнников, и у пианистов, 
и народников). И по традиции 
выступления конкурсантов 
оценивали ведущие профессора, 
доценты консерватории и 
представители других вузов. В этом 
году авторитетное жюри дирижеров 
возглавил профессор, зав.
кафедрой хорового дирижирования 
В.А.Куржавский, работой жюри 
музыковедов руководили зав.
кафедрой теории музыки, профессор 
Цендровский В.М. и профессор, 
доктор искусствоведения В.Н.Сыров. 
Были приятные сюрпризы. Особенно 
нас удивили теоретики: олимпиада 
собрала 562 участника(!), из 
которых 42 соревновались в 
заключительном этапе. Всех 
порадовали третьекурсники: яркие, 
талантливые, вселяющие надежду 
на то, что будущее у академических 
музыкальных профессий – есть!
	 По выбору Российского 
союза ректоров Теоретическая 
олимпиада подверглась тщательной 
экспертизе. К нашей всеобщей 
радости эксперты высоко оценили и 
уровень и качество ее организации. 
По результатам двух олимпиад  
победители и призеры - выпускники 
музколледжей получили право быть 
студентами консерватории.
	 Студенты ННГК прославляют 
наш вуз своими победами на 
престижных творческих конкурсах. 
Буквально несколько дней назад 
объявлены итоги Всероссийского 
конкурса научных работ в РАМ 
им. Гнесиных. Студенты КМФ 
подтвердили высокий уровень 
нижегородской музыковедческой 
школы: Тихонова Мария заняла II 
место, Магон Светлана получила 
диплом III степени, Кудрявцева 
Татьяна стала дипломантом конкурса.
	 В сфере учебно-методической 
тоже весьма заметные достижения. 

Пять пособий (авторы - доценты 
Н.А.Матвеева, О.М.Зароднюк, 
ст.преподаватели Р.А.Разгуляев, 
Т.Е.Щикунова и преподаватель 
И.А.Мутузкин) получили гриф УМО 
по музыкальному искусству. Это 
означает, что все они рекомендованы 
к использованию в учебном процессе 
музыкальных вузов России. Тексты 
грифованных работ будут размещены 
на портале УМО сайта Московской 
консерватории и в ближайшее время 
будут изданы в ННГК. 
	 Среди новейших наших 
изданий – книга «Спасибо за музыку», 
посвященная 110-летию А.В.Броуна, 
сборник статей Б.Ф.Егоровой 
«Дебюсси и стиль модерн», 
перевод книги А.Юварра «Голос 
и его техника». В консерватории 
появился собственный научно-
образовательный и научно-
аналитический журнал «Актуальные 
проблемы высшего музыкального 
образования», который стал 
преемником традиционных 
сборников статей, издаваемых с 
1999 года. Вышли в свет три номера, 
четвертый находится в печати. Это 
пока немного. Но уже сейчас ясно, 
насколько нужно нам издание, 
мобильно и гибко реагирующее 
на новые научные замыслы, идеи, 
проекты. В наших силах превратить 
журнал в трибуну для обсуждения 
самых актуальных, свежих, 
пусть даже самых невероятных, 
творческих идей. Но это достижимо 
лишь едиными, общими усилиями. 
К слову, конференция, давшая имя 
журналу, будет продолжать свое 
существование, и в ноябре 2010г. 
планируется очередной форум 
аспирантов, соискателей и молодых 
преподавателей.
	 В планах консерватории 
– продолжение работы 
Диссертационного совета 
(предварительные сроки проведения 
заседаний – 15-20 ноября). 
	 Имеющие «вкус» к научной 
работе, одержимые поиском 
достоверности знания, желающие 
поделиться своими наблюдениями 
и теоретическими открытиями 
– дерзайте!  В консерватории 
есть условия и возможности для 
реализации ваших способностей!

Т. Б. Сиднева 
проректор по научной работе 

ННГК
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	 В п р е д д в е р и и 
главного праздника страны 
65-летия Победы в Великой 
Отечественной войне, на 
нижегородской земле проходит 
III Всероссийский открытый 
фестиваль хоровых коллективов 
имени Л.К.Сивухина. 
Этот фестиваль является 
музыкальным приношением 
великому подвигу наших 
соотечественников, благодаря 
которому сегодня их потомки 
могут жить и трудиться на 
родной земле. 
	 Д е н ь П о б е д ы 
особенно знаменателен 
для нижегородцев, 
так как связан еще и с 
юбилеем выдающегося 
мастера хорового дела, 
композитора, дирижёра, 
народного артиста России, 
заслуженного деятеля 
искусств России, почётного 
гражданина Нижнего 
Новгорода, профессора Льва 
Константиновича Сивухина, 
которому в этом году 9 мая 
исполнилось бы 75 лет. Сегодня 
коллеги и многочисленные 
почитатели таланта Льва 
Константиновича помнят его 
и чтят, с честью продолжая 
его дело. Именно эта память 
и помогает собрать поющую 
хоровую семью Маэстро 
со всех уголков огромной 
России, а искусство, которому 
посвятил свою жизнь Лев 
Константинович, объединяет 
времена и поколения.
	 Т о р ж е с т в е н н о е 
открытие фестиваля состоится 
19 апреля в Большом зале 
Нижегородской консерватории 
имени М.И.Глинки. Однако его 
предваряют два музыкальных 
вечера, в которых участвуют 

детские хоровые коллективы 
Нижнего Новгорода. И это не 
случайно, ведь большую часть 
своей творческой деятельности, 
Лев Константинович посвятил 
Горьковской, а затем 
Нижегородской хоровой 
капелле мальчиков, которая 
сегодня порадует слушателей 
своим выступлением. 
	 А вчера, 17 апреля, 
состоялся концерт, 
открывший первую страницу 

в дневнике фестиваля. 
Программа представляла 
собой многоцветную палитру 
хорового репертуара. 
Наряду с произведениями, 
посвященными военной 
тематике, звучали обработки 
русских народных песен. 
	 В этот вечер перед 
слушателями и гостями 
фестиваля выступили 
три коллектива, которые 
при всей, казалось бы, 
схожести, можно сравнить с 
неповторимыми полотнами, 
искусно прописанными рукой 
чуткого мастера. Именно 
такими мастерами являются 
художественные руководители 
и наставники данных 
коллективов. 
	 Концерт был открыт 

музыкой Л.К.Сивухина в 
исполнении образцового хора 
«Парус» МОУ ДОД ДШИ №18 
под управлением Галины 
Бобковой. Наверное, каждый 
присутствующий в зале смог 
ощутить невероятное единство 
и слаженность этого хора, в 
котором каждый детский взгляд 
был наполнен отзывчивым 
участием и старанием. Все 
хоровые ансамбли - то 
унисонные, то аккордовые 

- рождались здесь и 
сейчас, чутко откликаясь 
на каждое движение руки 
дирижёра. В репертуар 
данного коллектива 
входили произведения, 
затрагивающие широкий 
круг тем и образов. 
Нашлось место и поэтически 
изобразительному «Фонтану 
Бахчисарайского дворца» 
А.Власова, и «Черёмухе» 
Г.Струве. По-особенному 
сердечно воспринимались 

русские народные песни 
о непростых судьбах и 
трепетных чувствах, заражала 
ликованием «Песня о счастье» 
П.Чайковского… Когда звучат 
чистые детские сердца в 
искреннем и стройном пении 
– слушатели отзываются 
всей душой. Хор не только 
порадовал прекрасным 
исполнением, но и смотрелся 
празднично и красиво: 
костюмы из тёмно-синего 
бархата оттенка глубокого 
ночного неба контрастировали 
с кипенно-белым кружевом 
воротников, которые 
вносили аристократичность и 
изысканность в академически 
строгие ряды хористов. 
Всё - от чистоты звука, 
сбалансированности голосов, 

III Всероссийский открытый фестиваль хоровых 
коллективов имени Л.К.Сивухина

Дневник фестиваля
День первый

ПО СЛЕДАМ ФЕСТИВАЛЕЙ
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собранности и до внешнего 
вида - говорило о том, как 
тщательно и ответственно 
готовился этот коллектив к 
хоровому фестивалю. 
	 К о н ц е р т н у ю 
программу продолжил 
лауреат международных и 
всероссийских конкурсов 
образцовый детский хор школы 
№63 под управлением Надежды 
Брейнер. В репертуаре 
данного коллектива было 
два произведения Семёна 
Брейнера, который является 
концертмейстером хора: 
«Песня» и «Старый вальс». 
С большой теплотой 
публика восприняла 
«Песнь о солдате» 
В.Мигули. Казалось, что 
звучание ее становится 
всё объёмнее и выходит 
далеко за рамки уютного 
зала, превращаясь во 
вселенский глас потомков 
того самого солдата, 
который некогда грудью 
стоял за Родину, свободу 
и счастье своих детей. 
	 Известно, что 
хоровое пение – это 
особое состояние души, 
одно из воплощений идеи 
соборности. С давних времён 
в России существовала 
традиция церковного хорового 
пения. Именно такими хорами 
открыл своё выступление 
образцовый старший хор 
музыкально-хоровой школы 
«Жаворонок» под управлением 
заслуженного деятеля искусств 
Российской Федерации, 
профессора Анатолия Ежова. 
Были исполнены «Благослови 
душе…» П.Чеснокова и «От 
юности моея» Н.Озерова.
	 Ни кого из 
присутствующих не оставили 
равнодушным чистый, 
увлекающий куда-то ввысь 
голос и нежный тембр 
дипломанта областного 
конкурса Марии Михайловой, 
которая солировала в песне 
Л.Афанасьева «Гляжу в озёра 
синие». Душевная музыка, 
простые бесхитростные слова 
этой песни и юный, прозрачный 

голос солистки трогали сердце.
	 Прозвучали и песни, 
посвящённые военной 
тематике. Но особого 
внимания заслуживает номер, 
который не только завершал 
выступление «Жаворонка», 
но и стал достойным финалом 
всего концерта. Речь идёт о 
песне Ю.Чичкова «Детство 
– это я и ты». Задорное, 
дружное и слаженное пение 
детского хора подхватили все 
присутствующие:
Все люди на большой планете

 Должны всегда дружить,
 Должны всегда смеяться дети
 И в мирном мире жить! 
	 Своими впечатлениями 
о концерте и размышлениями о 
работе с детскими коллективами 
с нами поделились: 
ФЕРТЕЛЬМЕЙСТЕР Эдуард 
Борисович народный артист 
России, композитор и дирижер, 
ректор Нижегородской 
государственной консерватории 
(академии) им.М.И.Глинки 

- Работа с детскими хоровыми 
коллективами очень 
ответственна и специфична. 
Прежде всего, надо очень 
любить детей. Не достаточно 
просто хорошо знать и владеть 
детским репертуаром, главное - 
понимать психологию ребенка. 
В первую очередь, нужно быть 
воспитателем, а уж потом - 
музыкантом. Я считаю, что 
умение работать с детьми – это 
великий дар, который даётся 
не каждому.

КУРЖАВСКИЙ Виктор 
Алексеевич заслуженный 
деятель искусств РФ, профессор, 
заведующий кафедрой 
хорового дирижирования ННГК

- Мне самому приходилось 
работать с детьми. Могу сказать, 
что это требует полной отдачи, 
необходимо раствориться 
целиком, без остатка. К каждому 
ребёнку нужно найти подход. 
Это очень трудная работа, 
однако, она может обернуться 
потрясающими результатами. 

В этом отношении, 
показателен юбилей 
школы «Жаворонок» 
(худ. руководитель, 
профессор А. Ежова), 
который состоялся 22 
декабря в Оперном 
театре. Собрался 
полный зал, пришли 
родители детей. И, 
помню, как один 
из воспитанников 
Ежова после концерта 
подбегает к своему отцу 
и восклицает: «Пап, ты 
представляешь, я же 
спел «СТАБАТ МАТЕР» 

Перголези!». Такое детское 
признание дорогого стоит.

ЛИТВИНА Алла Григорьевна
лауреат Международного 
конкурса, профессор кафедры 
хорового дирижирования 
Уральской государственной 
консерватории имени 
М.П. Мусоргского
  
- Знаменательно, что этот 
фестиваль открывали детские 
коллективы. Потому что дети – 
это наше отражение, именно они 
понесут дальше все завоевания 
отечественной музыкальной 
культуры, именно они будут её 
развивать. И сегодня перед нами 
выступило три коллектива, в 
каждом из которых была видна 
большая заинтересованность и 
увлечённость своим делом.

Людмила Сироткина
 1 курс ФДО
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День второй
Из света песня родилась

Фестиваль хоровых кол-
лективов имени Л.К. Сиву-
хина, посвященный 75-ле-
тию замечательного музы-
канта и педагога,  набирает 
обороты. А это значит, что 
сегодня концертный зал той 
самой капеллы, где некогда 
учился и сам Лев Константи-
нович, соберет под своими 
сводами не только прямых 
наследников хоровой школы 
Сивухина – хоры мальчиков 
и  юношей хорового коллед-
жа, хор «Возрождение», но 
и тех, кто не равнодушен к 
искусству. 

Концерт «в трех лицах»
    
Три разных состава, три  

программы, три руководи-
теля. У каждого коллекти-
ва свое лицо. 

Но есть то, что роднит 
и открывает нам их суть. 
Точка соприкосновения 
- истинное служение ис-
кусству, и, как музыкаль-
ные «дети» Л.К. Сивухина, 
все они преданы хоровому 
делу, хотят сделать жизнь 
хоть чуточку теплее, до-
брее и чище. 

У нас есть будущее

 «Во всех городах мира 
есть свои достопримечатель-
ности, свои изюминки. Та-
кой изюминкой в нашем го-
роде является именно хоро-
вая капелла», - эти  давние 
признания слушателей не 
устарели и сегодня. Нижего-
родцы, несомненно, гордят-
ся своими «мальчишками», 
и неспроста! Нынешний кон-
церт в очередной раз стал 
тому подтверждением. 

Открыла концерт попу-
лярная ария «Dignare, o 
Domine»  Г.Ф.Генделя. Про-
никновенная и скорбная, в 
исполнении хора мальчиков 
под управлением А.Ю. Орло-

ва, она, прежде всего, под-
купала искренностью испол-
нения, идущей от сердца ди-
рижера к сердцам мальчи-
шек, а через их уста к серд-
цам слушателей. 

Продолжением англий-
ской темы стало извест-
ное сочинение Б.Бриттена – 
«Ceremony of Carols» («Ве-
нок колядок»). «This little 
Babe» – хорошее произно-
шение непростого  англий-
ского текста стало еще од-
ним  «знаком качества» 
мальчишеского хора. Слож-
ный  музыкальный канон 
был исполнен безукоризнен-
но! Интонационная чистота, 
динамическая выверенность  
звучания голосов  и, глав-
ное,  точная образность и 

яркая эмоциональность соз-
дали живую картинку в во-
ображении слушателей. 

«Итальянская поль-
ка» С.Рахманинова (в обр. 
Г.Муратова) стала велико-
лепной  праздничной связ-
кой со второй частью про-
граммы, в которой прозву-
чала  итальянская народ-
ная песня «Четыре таракана 
и сверчок» (русский текст 
Р. Виккерса).  Эта театра-
лизованная песня вызвала 
подлинный  восторг публи-
ки! Юмористический эффект 
был максимальным благо-
даря синхронности и  отто-
ченности движений испол-
нителей, факт говорящий о 
большой концертной прак-
тике хора. И не случайно с 
каждого фестиваля или кон-
курса ребята везут  почет-

ные дипломы,  и на полках в 
классах  уже не хватает ме-
ста, чтобы разместить кубки 
и другие ценные призы.

Но какими серьезными и 
строгими стали лица маль-
чишек, когда звучали пес-
ни о войне и победе, по-
священные 65-летию Вели-
кой Победы. Два сочинения  
Г.Комракова «Старая гиль-
за» и «Пусть никогда войне 
не повториться» (из однои-
менного цикла, посвященно-
го Льву Константиновичу) и 
песня «Родина» Л.Сивухина 
-  гимн стране, 1418 дней 
сражавшейся за свою сво-
боду, перенесшей великие 
страдания.

«Веселый ручей» А. Бур-
дова  возвращает  нас в 
светлый мир весны и друж-
бы. Звонкие детские голо-
са, незатейливый припев: 
«ля-ля-ля-ля» и веселая 
мелодия словно переносит 
слушателей  в беззаботное 
детство. 

Овации, овации, овации 
-  достойная награда начи-
нающим артистам!

	
«Мужское братство»

  Поющее мужское брат-
ство заявило о себе гим-
ном с одноименным назва-
нием (муз. Л.Сивухина, сл. 
В.Шамшурина). Просто, с 
юношеским мажором про-
звучал «девиз» сегодня. Не-
смотря на то, что Л.К. Сиву-
хин, создавая музыку, ори-
ентировался на возможности 
руководимых им коллекти-
вов, его сочинения оказыва-
лись желанными и далеко за 
пределами Н.Новгорода. Так 
хор Пермской капеллы (дав-
ний друг и конкурент ниже-
городской капеллы) охотно 
исполняет и постоянно име-
ет в репертуаре не одно про-
изведение Льва Константи-
новича. И это - закономер-
ный результат, обеспечен-
ный не только композитор-
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ским талантом, но и вирту-
озным профессионализмом 
музыканта. 

Надо сказать, что та ак-
куратность при чтении му-
зыкальных произведений, 
которую прививают детям 
уже в младшем хоре, в юно-
шеском хоре переходит в ка-
чество иного порядка. Бе-
режное отношение к музы-
ке, единая манера пения 
приводит к высокой строй-
ности звучания. 

Строгость, внутренняя 
собранность, цельность – 
вот, что отличает манеру пе-
ния этого коллектива, неиз-
менным художественным ру-
ководителем которого явля-
ется Е.Е. Макаров. В рамках 
концерта были исполнены 
проверенные временем «Го-
сподь просвещение мое»

 А. Никольского,  русская 
народная песня  «Волынка»  
(в обр. А. Александрова), на 
«ура» принятая слушателя-
ми. 

Однако особый интерес 
вызвали разноплановые «De 
profundis clamavit» П. Янжа-
ка (с элементами рок - сти-
ля  в средней части), «Sweet, 
sweet Roses of moon» О. Джон-
са (лирика балладного скла-
да),  «Кубок янтарный» 
Р.Жиганшина (гимнический 
кант с красочными сонорны-
ми «пятнами»). 

«Возрождение»

Этот коллектив совсем 
недавно вернулся из Каза-
ни с дипломом лауреата 1 
степени на международном 
конкурсе среди детских и 
юношеских хоров.  По сло-
вам С.И. Смирнова (худо-
жественного руководителя 
– Заслуженного работника 
культуры РФ, профессора): 
«Вся программа (исключая 
«Веснянку» Г.Свиридова и 
«Пересуды» А.Нименского) 
– венок памяти жертвам во-
йны и, конечно,  своему учи-
телю, Льву Констанитинови-
чу, юбилей которого мы от-

мечаем, а также всем близ-
ким, которых с нами уже 
нет».

Произведения звуча-
ли  одним блоком, исполни-
тели хотели избежать апло-
дисментов, которые могли  
бы разрушить искренность и 
торжественность музыкаль-
ного мира.

Выступление  коллек-
тива произвело сильное 
впечатление. Оно отлича-
лось особой рельефностью 
и экспрессивностью звуча-
ния. Какая полнозвучность, 
и полнокровность, сколь-
ко жизни и цвета в хорах 
Свиридова «Озерная вода», 
«Веснянка»! И какая пали-
тра чувств! Она в несколько 
минут перекрашивает твой 
мир!

 «Возрождение» препод-
несло слушателям  немало 
сюрпризов.  Это премьеры 
произведений  В. Челнокова  
– «Dies irae» и С. Смирнова 
«Мне снишься ты»  -  тон-
кие переливы чувств, трепет 
сердца,  наполнивший музы-
ку, надолго запомнится слу-
шателям.

Зажигательными «Пере-
судами» А.Нименского слов-
но ярким фейерверком за-
вершился второй день фе-
стиваля. Не испортил на-
строения и капризный ве-
сенний день. Наоборот, лучи 
света то проникали в про-
сторный зал хорового кол-
леджа, им. Л.К. Сивухина, 
то вновь прятались за об-
лаками. И эта игра света, 
как улыбка природы, прида-
ла еще больше красок  дет-
скому  творчеству. Вместе с 
красотой этого зала, напол-
ненного блеском зеркал и 
улыбками избранной публи-
ки, пришло ощущение, что 
ты стал свидетелем встре-
чи с настоящим, искренним 
и вечным.

Елена Кондюрина 
1 курс ФДО

Этот день для консерва-
тории стал поистине неза-
бываемым! Впервые после 
долгого перерыва в Ниж-
ний Новгород приехал из-
вестнейший коллектив – Мо-
сковский хоровой театр под 
управлением заслуженно-
го деятеля искусств России, 
профессора Бориса Певзне-
ра. Но… обо всем по поряд-
ку.

	 Наконец-то состоя-
лось долгожданное собы-
тие: Торжественное откры-
тие III Всероссийского фе-
стиваля хоровых коллекти-
вов им. Л.К. Сивухина, по-
священного 65-летию Побе-
ды в Великой Отечествен-
ной войне. Так совпало, что 
в этот же вечер награжда-
лись победители конкурса  
юных дирижеров хора, ко-
торый предварял собствен-
но фестивальное действо. 
И лучший конкурсант – ла-
уреат I премии Николай Ко-
ролев (Курган) – удостоил-
ся чести встать за дирижер-
ский пульт в Большом зале 
Нижегородской консервато-
рии. Прозвучало сочинение 
Л. Сивухина (стихи А. Люки-
на) «Покуда кровь моя бур-
лит» – своеобразный девиз 
фестиваля. 

«Мы организовали этот 
фестиваль ради гуманизма 
на Земле. Мы хотим, чтобы 
люди вспомнили, как пре-
красен этот мир и как пре-
красен был Лев Константи-
нович, который отдал свою 
жизнь хоровому искус-
ству»,– так начал свое при-
ветственное слово заслу-
женный деятель искусств 
РФ, народный артист РФ, 
ректор консерватории, а в 
прошлом выпускник ниже-
городской хоровой капеллы 
Эдуард Борисович Фертель-
мейстер. 

Успехов участникам фе-
стиваля и его слушателям 
пожелали министр культуры 
и информации правитель-
ства Нижегородской обла-
сти, заслуженный работник 
культуры России, кандидат 
политических наук Михаил 
Михайлович Грошев и ди-

День третий
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ректор Департамента куль-
туры администрации Ниж-
него Новгорода, заслужен-
ный работник культуры Рос-
сии Сергей Александрович 
Горин. 

Начало вечера было 
символичным: прозвучала 
увертюра Р.Вагнера к опе-
ре «Нюрнбергские Мейстер-
зингеры» в исполнении сим-
фонического оркестра сту-
дентов Нижегородской кон-
серватории под управлени-
ем Евгения Шейко. Этот му-
зыкальный гимн искусству 
ввел слушателей в мир вы-
сокого, прекрасного, вечно-
го творчества.

В первом отделении ис-
полнились еще два не менее 
символичных произведения 
для хора и оркестра: Вока-
лиз «Память» Э. Фертель-
мейстера под управлени-
ем автора и «Gloria» А. Ви-
вальди. Вместе с оркестран-
тами выступил Хор студен-
тов консерватории, за пуль-
том – художественный ру-
ководитель  и дирижер, до-
цент Борис Маркус (партию 
органа исполнила Алексан-
дра Косицкая).

Два сочинения – два раз-
ных образа, но в контек-
сте события они слились в 
единое целое – музыкаль-
ное приношение. Вокализ 
затронул лирические стру-
ны души светлой печалью 
об ушедших дорогих и лю-
бимых. А «Gloria» погрузила 
в высокий мир духа, торже-
ства высшей  гармонии. 

Во второй части празд-
ничного вечера на сце-
не блистал непревзойден-
ный Ансамбль солистов Бо-
риса Певзнера (с 2010 года 
он называется «Альтона»). 
Их выступление предпола-
гало исполнение Концерта в 
лицах «Наглядитесь очи яс-
ные». Но программа была 
переиграна и в результате 
прозвучали отдельные но-
мера из этого сочинения. 

Вот уж где состоялся фе-
стивальный маскарад. Нет-
нет, исполнители не бегали 
по сцене в масках. Они ма-
стерски перевоплощались в 
героев своих песен. Каза-
лось бы, хорошо знакомые 
мелодии, но они заиграли, 
засверкали по-новому, нео-

бычно для нижегородского 
слушателя. «Во сыром бору 
тропина» (обр. З. Бляхера), 
«Ой, рано на Ивана» (за-
кличка), «Ах ты, пьяная те-
теря» (М.Мусоргский), «Ко-
мар», «На поповом рунду-
ке», «То не было ветру», «Ах 
ты, душечка» и много-много 
других русских народных 
песен и сочинений русских 
композиторов на народные 
тексты входили в Концерт 
«в лицах». По законам этого 
жанра (который, кстати, ро-
дился благодаря творчеству 
ансамбля) все песенные ми-
ниатюры органично склады-
ваются в стройный и логич-
ный сюжет со своей драма-
тургией. 

Какие могучие голоса… 

Какая искрометная актер-
ская игра… Какая слажен-
ность ансамбля… Достоин-
ства артистов можно еще 
очень долго перечислять. 
Браво, музыканты!  

После концерта мы имели 
возможность побеседовать с 
Борисом Певзнером:

- Я понял, что у светского 
хора нет особого будущего, 
если в нем не произойдут, 
если хотите, революцион-
ные преобразования. Хор – 
это не просто собрание пою-
щих (даже одаренных, даже 
владеющих голосами), а са-
мое главное – это собрание 
художественных индивиду-
альностей. Я как-то задался 
вопросом: можно ли сделать 
хор из 25-30 Шаляпиных или 
Неждановых, или подобных 
им?  Мне говорили, что это 
невозможно. А  вот в нашем 
хоровом  театре все эти ин-
дивидуальности собраны в 
букет, своеобразную икеба-
ну, где каждый артист, как 
бриллиант сверкает. В при-
роде ничего не повторяется. 
Даже на берегу моря, каза-
лось бы, лежат одинаковые 

камни, но нет, они все рав-
но разные. 

Если говорить о нашем 
творчестве, то оно уже име-
ет стабильные корни, и оно 
будет жить, если будут по-
следователи. Многие бе-
рут подобную форму и гово-
рят -  «хоровой театр», хотя 
и руководитель, и артисты 
мало ходят в театр, не зна-
ют основ режиссуры, актер-
ской техники и т.д. Для меня 
театр – это не только духов-
ная пища, но и способ суще-
ствования в этой среде: во-
кальной, хоровой, ансам-
блевой и театральной. И все 
эти сферы должны равно-
правно жить.

Наш концерт сегодня – 
это не театрализация, это 
жизнь на сцене. У вас пол-
ное ощущение, что каждая 
песня только вот сейчас ро-
дилась. Она вас просто по-
коряет настолько, что вы 
даже не замечаете мастер-
ства исполнителей, а просто 
слушаете и получаете удо-
вольствие. Это у нас всегда 
так. Только этот репертуар 
продиктовал вот такую фор-
му существования, а с точ-
ки зрения градуса прожива-
ния на сцене, градуса отда-
чи, любви к публике, любви 
к тому, чем мы занимаемся, 
это всегда такой накал. Тем-
пература всегда зашкалива-
ет. 

Будет ли это иметь место 
в будущем? Вне всяких со-
мнений. Но это знаете, как 
бывает? Это будет где-то ле-
жать, как лежали сочинения 
Баха. Понадобилось, чтобы 
Мендельсон появился и от-
рыл это все, и шлюз открыл-
ся.  

Итак, открытие фести-
валя задало высокую про-
фессиональную исполни-
тельскую планку для всех 
остальных участников и за-
рядило слушателей бодря-
щей энергией жизни. Мир 
действительно прекрасен, 
и мы в это с радостью по-
верили, хотя бы на момент 
выступлений великолепных 
артистов и оркестра, и хора, 
и московских гостей! Ждем 
новых впечатлений! 

Татьяна Лукина
1 курс ФДО
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«Многая лета» хоровому 
искусству! 

На этот раз в фестиваль-
ном списке поющих  «горо-
дов – побратимов» появи-
лись Ростов и Саратов. 

Один из коллективов 
(редкий, но долгожданный 
гость!) - хор студентов Ро-
стовской государственной 
консерватории им. С.В. Рах-
манинова - и его руководи-
тель, замечательный хор-
мейстер и композитор Ю.И. 
Васильев отдали дань па-
мяти героям Великой Побе-
ды, всем тем, которых за-
бывать нельзя, сочинени-
ем «Вечный огонь».  Уди-
вительна история создания 
этого произведения. Осе-
нью 1967 года в Ставропо-
ле, на Комсомольской горке, 
ныне - Крепостной горе, был 
торжественно открыт ме-
мориал «Огонь Вечной сла-
вы». Из серого гранита про-
ступили три мужественных 
лица защитников Отечества 
тех героических поколений. 
А под ними — короткая фра-
за: «Счастье, завоеванное 
борьбой народа, жизнью ва-
шей, — вечно». Мало кому 
известно, что автор этих 
строк, простых и точных -  
ставропольский поэт Генна-
дий Фатеев. Однако имен-
но его стихи, вышедшие го-
дом позже в сборнике с од-
ноименным названием, лег-
ли в основу проникновенной 
музыки хора «Вечный огнь» 
Юрия Васильева, к тому вре-
мени приехавшему работать 
в Ставрополь. 

Музыка, впитавшая и 
боль, и горечь войны, зву-
чит как отголосок отшумев-
шей грозы, как светлая па-
мять о героях - мальчишках, 
оставшихся навсегда моло-
дыми, о тех, кто больше не 
узнает о веснах, шумящих 
на планете, умытой дождем.  
Хор ростовчан, обладающий 
высокой культурой пения, 

День четвёртый
чуткий  к дирижерскому же-
сту (всегда экспрессивному 
и глубокому) смог передать 
все оттенки чувств, напол-
нить музыку светом молодо-
сти  и… жизнью!

Органичным продол-
жением торжественно-
мемориальной темы ста-
ли Семь хоров из «Вечер-
ни» Виталия Ходоша, сво-
еобразная молитва о тех, 
кого уже нет, и прошение 
за ныне предстоящих.  Тор-
жественно-скорбное звуча-
ние  хора «Придите, покло-
нимся»  при всей его траур-
ной мощи завершается ма-
жорным  просветлением, да-
ющим светлую надежду на 
милость грешникам...

Монументально и цельно 
прозвучал хор «Благослови, 
душе моя, Господа». Точно  
эпическая фреска, вдоль ко-
торой проходит слушатель, 
этот хор завораживал тон-
костью и гибкостью динами-

ки, особой поэтичностью об-
разов. 

Произведения ростов-
ского композитора неод-
нократно исполнялись в 
Н.Новгороде и заслужили 
признание публики. Одна-
ко «Вечерня» вызвала про-
тиворечивые  мнения сре-
ди коллег музыкантов. Так,  
высокую оценку произве-
дению и ее исполнению 
дал  народный артист Рос-
сии, ректор ННГК, профес-
сор Э.Б.Фертельмейстер. А 
доцент, заслуженный артист 
РФ, лауреат международ-
ных конкурсов и автор  «Ли-
тургии святого Иоанна Зла-
тоуста» Л.Г. Панкратов дал 

критичную оценку: «Непод-
готовленному слушателю 
все семь номеров этого со-
чинения прослушать и по-
нять за одно прослушивание 
нелегко. Музыка духовная, 
молитвенная и, может быть, 
для исполнения в храме она 
была бы хороша, но на кон-
церте – тяжело для воспри-
ятия». 

Оратория «Илия» Ф. Мен-
дельсона – это интересней-
шее и самобытное произве-
дение, к сожалению, не при-
надлежит к числу часто ис-
полняемых в России. И,  к 
чести коллектива,  руково-
димого  Заслуженным дея-
телем искусств России,  ка-
валером  ордена «Знак по-
чета», профессором Ю. Ва-
сильевым, его исполнение 
с точки зрения подлинности 
стиля, близости духу немец-
кой культурной традиции, 
достойно  высоких похвал. 
Ярко очерченный хором об-
раз грозного пророка слов-
но витал над залом, отвечая 
замыслу композитора.  «Я 
представляю себе Илию на-
стоящим пророком, какого 
нам нужно было бы теперь, 
– писал Мендельсон, – силь-
ного, горячего, гневного и 
мрачного, даже недоброго, 
борющегося с придворным 
сбродом, почти со всем ми-
ром».

После оратории зал уже 
стоя аплодировал хору и 
был награжден великолеп-
ным исполнением   «Ave 
Maria» Ф.Шуберта.

Ю.И. Васильев: «Не могу 
не сказать в заключении 
этого концерта добрых слов. 
То, что делает Нижегород-
ская  консерватория во гла-
ве с  ее ректором, заслужи-
вает глубокого уважения. 
Это значит, русскому хоро-
вому искусству жить и про-
цветать многая лета!»  «Мно-
гая лета!! Многая лета!!!» 
- подхватил праздничное 
поздравление  хор РГК.
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Следующим  празднич-
ным подарком для нижего-
родцев и всех, кто в этот ве-
чер оказался в зале консер-
ватории, стало выступление 
Саратовского губернско-
го театра хоровой музыки 
- участника более тридцати 
международных музыкаль-
ных фестивалей. Его худо-
жественный руководитель 
– Людмила Алексеевна Ли-
цова сказала, что «имя Льва 
Константиновича Сивухи-
на для хоровой братии Рос-
сии – знаковое. Я принад-
лежу к молодому поколению 
последователей его шко-
лы. Когда он был Учителем 
с большой буквы, мы толь-
ко выходили на хормейстер-
скую стезю.  Я очень рада, 
что в Н.Новгороде чтут па-
мять этого выдающегося хо-
ровика».  

«Дорога» и «Поклон» 
Л.Сивухина  по-новому про-
звучали в исполнении  хора 
и стали данью памяти тому, 
чей юбилей отмечает сегод-
ня Н.Новгород. 

Нетрадиционно звучало и 
«Воскресение Христово ви-
девши» С.Рахманинова. За-
предельное пиано, сопря-
женное со звенящей чисто-
той и стройностью аккордов,  
словно резонировали все-
ленскому пространству...Та-
кое видение тайны Воскре-
сения наполняет душу  не-
выразимым восторгом со 
страхом пред Великим. 

И вновь Л.Лицова обра-
щается к имени Л.Сивухина, 
чтобы представить мужской 
хор «Виктория», созданный 
по предложению Льва Кон-
стантиновича 10 лет назад. 
В его состав помимо выпуск-
ников входят  студенты и 
аспиранты Саратовской кон-
серватории. Этот коллек-
тив  уже обладает своей яр-
кой индивидуальностью и 
большим профессиональным 
потенциалом.  Поддаешь-
ся гипнотическому воздей-
ствию, когда слышишь тон-
чайшие оттенки в голосе со-
листа ( А.Яцуменко) в укра-

инской песне «Нич яка ми-
сячна» (в обр. А.Занорина). 
Радостью и неудержимым 
восторгом пышит «Shabat 
shalom» Я.Дубравина. Шут-
ливые Канцоны Ю.Фалика 
словно жемчужины сверкали 
в исполнении хора, вызывая 
слушательскую симпатию. 

А в чем же специфика 
«Театра хоровой музыки»?

Л.Лицова: «Границы хо-
рового театра и просто хо-
рового исполнения совер-
шенно отчетливы. Вопрос не 
в театрализации, а в драма-
тургическом прочтении про-
изведения, когда можно до-
бавить движение или текст. 
И это не должно быть пря-
молинейно, но  - органич-
но».     Подлинная органич-
ность - гармония музыки, 
слова, мимики, жеста – кри-
терий мастерства саратов-
ского хорового театра. Люд-
мила Алексеевна талантли-
во  проявила себя и в каче-
стве сценографа. Не уста-
ешь удивляться, слушая, ка-
залось бы, давно знакомые 
произведения. В исполне-
нии коллектива они приоб-
рели новую жизнь. Так, рус-
ская народная песня в обра-
ботке Л.Сивухина «Еще кто 
во горенке»  словно струя 
родниковой воды освежи-
ла  души слушателей. И ка-
кая свежесть и чистота ис-
ходила от  образов музыки  
Э.Фертельмейстера «Я ка-
чался в далеком саду» в ис-
полнении этого замечатель-
ного коллектива!

«Песня извозчика» 
Н.Богословского, исполнен-
ная на бис (солировал вновь 
А.Кошелев), призвала пу-
блику к ответу. Нет-нет, не 
подумайте ничего плохого. 
Просто ее исполнителем был 
не только полюбившийся 
нижегородцам хор, но и слу-
шатели, которые  подпевали 
талантливым музыкантам.

 Браво, хор! Браво, ди-
рижер! 

Елена Кондюрина 
1 курс ФДО

21 апреля. Миновал пя-
тый день фестиваля, пода-
рив публике новые впечат-
ления. 

Хоровая капелла Томско-
го государственного уни-
верситета под руководством 
заслуженного деятеля ис-
кусств России, профессора 
Виталия Сотникова впервые 
за свое пятидесятилетнее 
существование выступила в 
Нижнем Новгороде.  «Вос-
кресенский канон» Н. Ди-
лецкого напомнил присут-
ствующим о светлом празд-
нике Пасхе и создал атмос-
феру торжества, к которо-
му причастен каждый чело-
век. Другой оттенок молит-
венного настроения – про-
светленного, чистого – ро-
дился в сочинении Ю. Фали-
ка «Песнь Пресвятой Бого-
родице» из «Литургических 
песнопений». 

Контрастные по настрое-
нию и содержанию сочине-
ния сменяли друг друга. Ря-
дом с духовными произведе-
ниями звучали песни и ро-
мансы на стихи А.Пушкина 
- «Адель» С.Танеева, «Зим-
нее утро» из хорового цик-
ла «Пушкинский венок» 
Г.Свиридова. Задорной шут-
кой была наполнена одна их 
частей хоровой симфонии 
«Перезвоны» В. Гаврилина 
под названием «Ти-ри-ри». 
«Народная» Ю. Фалика на 
ст. Р. Винонена в интерпре-
тации хора ТГУ с импрессио-
нистской выразительностью 
рисовала залитые весенним 
солнцем просторы. 

В программе прозвучало  
и сочинение Л. К. Сивухина 
«Поклон» на стихи Ю. Адри-
анова и «Бухенвальдский 
набат» В. Мурадели на стихи 
Соболева, посвященные ис-
полнителями 65-летию По-
беды. Трагизм войны пред-
стал во всей беспощадности.

Четыре популярных со-
чинения завершали пер-

День пятый
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вое отделение концерта. Это 
«Conquest of Paradise» Ван-
гелиса из музыки к к/ф «Ко-
лумб», Agnus Dei и Sanctus 
из оратории «Месса Мира» 
К. Дженкинса, а также «О, 
Fortuna» из кантаты К. Орфа 
«Кармина Бурана», прозву-
чавшие в сопровождении 
ударных, двух синтезаторов 
и рояля.

Хоровую программу ве-
чера продолжил Академи-
ческий хор Нижегородского 
государственного универси-
тета им. Н. И. Лобачевско-
го под управлением Ларисы 
Ерыкаловой. «Для нашего 
коллектива большая честь 
выступать на сцене консер-
ватории, среди профессио-
нальных хоров, где мы мо-
жем почерпнуть для себя са-
мое лучшее», - заметила ху-
дожественный руководитель 
и дирижер хора. 

 Несмотря на то, что этот 
коллектив любительский, 
он достойно представил ре-
пертуар профессионально-
го уровня, включающий в 
себя русскую и европейскую 
духовную музыку, народ-
ные песни, сочинения ком-
позиторов XX века. При этом 
залу передавалась особен-
ная энергия, присущая толь-
ко по-настоящему увлечен-
ным музицированием лю-
дям. «Наш коллектив дела-
ет свое дело с удовольстви-
ем - это не учеба и не рабо-
та, они просто не могут без 
этого существовать».

Особенно органично и 
заразительно прозвуча-
ли последние номера про-
граммы – мексиканские на-
родные песни «La bamba» 
(обработка Н. Нобле) и 
«La cucaracha» (обработка 
К.Белоногова), а также рус-
ская народная песня «Ах, вы 
сени» (обработка П. Плакси-
на), ярко завершив очеред-
ной фестивальный день. 

Диана Глюк
1 курс ФДО

Праздник удался!
«Наслаждаясь разноо-

бразием неповторимой му-
зыки, наблюдая за высту-
плениями множества коллек-
тивов, мы можем смело ска-
зать, что праздник удался!» 
- торжественно произнес 
ректор Нижегородской госу-
дарственной консерватории 
(академии) им. М.И.Глинки, 
народный артист России, за-
служенный деятель искусств 
России, профессор Э. Фер-
тельмейстер. 

Концерт 22 апреля 2010 
года, продолжающий череду 
вечеров III Всероссийского 
фестиваля хоровых коллек-

тивов им. Л. Сивухина, пре-
вратился в истинный празд-
ник. На сцене Большого зала 
состоялась знаменательная 
встреча двух коллективов – 
хора студентов Нижегород-
ской государственной кон-
серватории (академии) им. 
М.И.Глинки (художествен-
ный руководитель и дири-
жер – доцент Б. Маркус) и 
хора студентов Казанской 
государственной консерва-
тории (академии) им. Н. Жи-
ганова (художественный ру-
ководитель и дирижер – за-
служенный деятель искусств 
России и Татарстана, про-
фессор В. Лукьянов). 

Концерт получился ярким 
и необычным. А разве может 
быть иначе, когда в про-
грамме удивительным обра-
зом соединяются произведе-
ния разных стилей и эпох и 

когда пение хора органич-
но сочетается с прозрачным 
звучанием камерного орке-
стра и мощными возгласами 
органа?  

В первом отделении кон-
церта сцена была предо-
ставлена гостям фестива-
ля. Чем же порадовали сту-
денты Казанской консерва-
тории? Прежде всего, раз-
нообразием репертуара. От-
крылся концерт произведе-
ниями Р. Щедрина «Как до-
рог друг» и «Прошла война», 
исполненными в честь геро-
ев Великой Отечественной 
войны. Далее – «В молитвах 
неусыпающую Богороди-
цу» С. Рахманинова, «Хва-
лите имя Господне» А. Гре-
чанинова, «Gloria» П. Бас-
лера хору удалось тонко пе-
редать возвышенное состоя-
ние души, молитвенное сми-
рение перед Богом и, одно-
временно, сильнейший эмо-
циональный порыв - скорбь 
сменилась ликованием. 

Светлую ноту в  програм-
му концерта внесли «Нико-
летта» М. Равеля, а также на-
родные песни – «Как ходил, 
гулял Ванюша» в обработ-
ке И. Полтавцева и «Песнь 
о вещем Олеге» в обработке 
С. Жарова, больше напоми-
нающая шуточную сценку. 
Особенно интересной пока-
залась татарская народная 
песня «Энгер-менгер» в об-
работке А. Ключарева. Ви-
тиеватая мелодия с обили-
ем распевов и  украшений, 
похожая на изящный нацио-
нальный узор, помогла зри-
телям ощутить прелесть та-
тарской музыки. 

В заключение гости ис-
полнили «Последнее сло-
во Давида» Р. Томпсона – 
грандиозное сочинение для 
хора и органа. Партию орга-
на исполнил  народный ар-
тист России и Татарстана, 
заслуженный деятель ис-
кусств России, лауреат Го-
сударственной премии Рос-
сии, профессор Р. Абдуллин. 
Приветствовали исполните-
лей дружно, от души! Наде-
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емся, что хор студентов Ка-
занской консерватории еще 
не раз выступит перед ниже-
городской публикой.       

Во втором отделении кон-
церта на сцену вышли хозя-
ева фестиваля. Хор студен-
тов Нижегородской консер-
ватории исполнил три со-
чинения, абсолютно разные 
по стилю, но одновременно 
схожие по глубине содержа-
ния. Произведение Р. Ще-
дрина «К вам, павшие» про-
должило тему поклонения 
героям Великой Отечествен-
ной войны. По-особому воз-
вышенно и трепетно прозву-
чала «Демественная литур-
гия» А. Гречанинова (ин-
струментовка для струнно-
го оркестра и органа А. Ба-
рышева) с участием муни-
ципального камерного орке-
стра «Солисты Нижнего Нов-
города» (художественный 
руководитель – В. Плаксин), 
органа (Т. Бочкова), баса 
(С.Егураев), тенора (И. Чи-
кишев). В заключение кон-
церта зрители услышали 
произведение М. Фландер-
са и Д. Хоровитца с ориги-
нальным названием «Ной и 
его плавучий зоопарк» (кан-
тата в популярном стиле для 
солиста, чтеца, хора и фор-
тепиано). Это театрализо-
ванное действо с эффектны-
ми появлениями солиста (И. 
Татаринов), увлекательным 
стихотворным текстом (А. 
Кочканян), обилием зажига-
тельных танцевальных рит-
мов в партии фортепиано (Е. 
Щеглова), заводными дви-
жениями хора в такт блестя-
щей, жизнерадостной музы-
ке (режиссер-постановщик 
– А. Кулиев) стало незабы-
ваемым подарком как для 
гостей, так и для нижегород-
цев. Что ж, праздник дей-
ствительно удался! 

Мария Евсеева 
1 курс ФДО

Вот уже неделю продол-
жается III Всероссийский 
открытый фестиваль хо-
ровых коллективов имени 
Л.К.Сивухина, посвященный 
65-летию Победы в Великой 
Отечественной войне. За это 
время участники фестива-
ля успели выступить на раз-
личных концертных площад-
ках не только города, но и 
области. Основным местом 
действия стал Большой зал 
Нижегородской консервато-
рии, также концерты состо-
ялись на сценах ННГУ име-
ни Н.И. Лобачевского, НХК 
имени Л.К. Сивухина, в кон-
цертных залах Дзержинска и 

Арзамаса.
Концерт, прошедший 23 

апреля 2010 года в Большом 
зале ННГК, открывала ка-
пелла «Благовест», которая 
была создана в 1991 году на 
основе мужского хора Ниже-
городского Благовещенско-
го монастыря под руковод-
ством заслуженного арти-
ста России Льва Панкратова. 
«Большое счастье видеть на 
фестивале имени Л. К. Сиву-
хина его учеников. Ведь на 
девяносто девять процентов 
блистательный хор «Благо-
вест» под руководством Льва 
Панкратова – это воспитан-
ники Льва Константиновича 
и Нижегородской консерва-
тории. Двойное счастье ви-
деть их в такой прекрасной 

форме», - отметил художе-
ственный руководитель фе-
стиваля народный артист 
России Эдуард Фертельмей-
стер. Действительно, этот 
коллектив излучал особен-
ную уверенность и силу, во-
площенную в несгибаемом 
духе мужского братства. 

Репертуар «Благовеста» 
включает в себя произве-
дения различных стилей и 
жанров. Думается, выбор 
«Патриотической песни» 
М.Глинки для начала кон-
церты был не случаен – она 
задала общий тон высту-
пления и охарактеризовала 
коллектив.

Данью памяти о страш-
ных событиях Великой Оте-
чественной войны стал хор 
«Погибшему другу» Л. Сиву-
хина (ст. А. Люкина), кото-
рый точно передает боль и 
скорбь людей, прошедших 
этот тяжелый  путь. 

Богатый  тембровый ди-
апазон солистов «Благо-
веста» проявился в хоре 
П.Чеснокова «Да исправит-
ся молитва моя». Соло тено-
ра было распределено меж-
ду четырьмя исполнителями, 
голос каждого прозвучал чи-
сто и прозрачно, внеся свою 
неповторимую краску. 

В исполнении капел-
лы выразительно прозвуча-
ли сочинения нижегород-
ских композиторов, присут-
ствовавших в зале. Это «Са-
хар был сладок» Э. Фертель-
мейстера (ст. О. Мандель-
штама) и «Русская любовь» 
С.Терханова (ст. Г. Мазлу-
мяна). 

Особенностью программы 
«Благовеста» стали сочине-
ния Льва Панкратова. Это 
цикл «Три духовных стиха» 
для мужского хора («Све-
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те тихий», «Царице моя пре-
благая», «Верую») - первое 
исполнение в Нижнем Нов-
городе, а также «Херувим-
ская песнь» и «Поющие гла-
за» (ст. И. Северянина). 

Заслуженных оваций 
было удостоено исполнение 
русских народных песен: 
удалая «Борушка - перебо-
рушка», погружающая в ат-
мосферу народных гуляний, 
шутливые «Веники» и мо-
лодецкая «Вдоль по Питер-
ской».

Второе отделение кон-
церта открыл Муниципаль-
ный Камерный хор «Нижний 
Новгород» под управлением 
заслуженного артиста Рос-
сии Бориса Мокеева.

Э.Б. Фертельмейстер: 
«Присутствие этого хора на 
нашей сцене, может быть, 
самым серьезным образом 
свидетельствует о том, что 
дело Льва Сивухина живет и 
процветает. Потому что Лев 
Константинович был его соз-
дателем, Борис Мокеев - его 
преемник, начинал с ним. И 
поныне во всем чувствуется 
рука Льва Сивухина - в ре-
пертуарной политике, ис-
полнительском стиле, соста-
ве коллектива». 

Академическая строгость 
исполнения, богатый репер-
туар, высокий профессиона-
лизм – вот отличительные 
качества хора, получивше-
го широкое признание, удо-
стоенного высших наград 
за исполнительское мастер-
ство на многих российских и 
международных конкурсах. 

Свое выступление хор от-
крыл произведением Л. Си-
вухина – «Мой Нижний Нов-
город родной» (ст. В. Шам-
шурина). После музыкально-
го приношения родному го-

роду последовали духовные 
хоры: монументальный Тре-
тий концерт Д.Бортнянского 
«Господи, силою твоею», 
«К Богородице прилежно» 
А.Гречанинова. 

Далее были исполне-
ны произведения, вдохнов-
ленные образами приро-
ды: «Грозовые тучи» Ц.Кюи 
(ст. К. Случевского), «По-
сле грозы» А.Гречанинова 
(ст. Л. Толстого), «Посмо-
три какая мгла» С.Танеева 
(ст. Я.Полонского) и «Улете-
ли листья» В.Панченко (ст. 
Н. Рубцова). 

Конечно же, в программе 
Камерного хора были и про-
изведения, посвящённые со-
бытиям Великой Отечествен-
ной войны: «Я знаю» А. Ни-
колаева (ст. А. Твардовско-
го) и хор Л. Сивухина «Дети 
войны» (ст. В. Шамшури-
на), прозвучавший в сопро-
вождении малого бараба-
на, мерная дробь которого 
создавала ощущение посто-
янного движения вперёд и 
только вперёд! 

 Камерный хор исполнил 
также сочинения известных 
нижегородских авторов: 
«Мы ждем гостей» Э. Фер-
тельмейстера (ст. О. Ман-
дельштама), вокализ «По-
священие» С. Терханова. В 
завершение концерта про-
звучали три русские народ-
ные песни: «Ещё кто во го-
ренке», «Колыбельная» и 
«Пахал Захар огород». 

Великолепным исполне-
нием хор, создателем кото-
рого был Лев Сивухин, по-
казал  свою преданность му-
зыкальным традициям Учи-
теля.

Людмила Сироткина 
1 курс  ФДО

Мы не хотим уезжать!

Зелень бескрайних по-
лей… аромат свежего хле-
ба… шелест колосьев на ве-
тру… В этой музыке было 
все, что так дорого нашему 
сердцу, все, без чего невоз-
можно представить великую 
Россию. Кантатой А. Ларина 
«Песни Тамбовского края» 
открылся концерт 24 апреля 
2010 года. 

III Всероссийский фести-
валь хоровых коллективов 
им. Л. Сивухина продолжа-
ет знакомить публику с но-
выми талантами. На этот раз 
в Большом зале Нижегород-
ской государственной кон-
серватории (академии) им. 
М.И.Глинки выступили го-
сти из Тамбова – Камерный 
хор им. С. Рахманинова (ху-
дожественный руководитель 
и дирижер – заслуженный 
деятель искусств России 
В.Козляков). «Я несколь-
ко лет уговаривал компози-
торов нашей страны обра-
титься к Тамбовскому фоль-
клору», - сказал В. Козля-
ков перед исполнением кан-
таты. Несомненно, произве-
дение получилось ярким и 
самобытным, что особенно 
почувствовалось благода-
ря превосходному исполне-
нию. Слышать это - настоя-
щее счастье. Девять частей, 
рассказывающих о судьбе 
человека, о долгом и нелег-
ком жизненном пути, кото-
рый предстоит пройти каж-
дому. Девять размышлений 
на тему любимого и бесцен-
ного. В многоголосии там-
бовского Камерного хора 
звучала душа России… 
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Музыканты блестяще  
продемонстрировали  свое 
мастерство в разных сти-
лях: то шуточная, задор-
ная скороговорка, то лири-
ческие печальные распевы. 
В стройном звучании хора 
слушателям удалось насла-
диться прелестью  мужских 
и женских голосов. Ощуще-
ние, словно средь широких 
лугов разливается чистая 
река – исполнители мастер-
ски выстраивают динамиче-
ские волны. От филигранно-
го пианиссимо через интен-
сивное крещендо, подобное 
неумолимо надвигающейся 
стихии, к сочному фортисси-
мо. Через несколько секунд 
– плавное затухание. Яркий 
штрих в исполнение канта-
ты привнесли театральные 
приемы. Русские красавицы 
в паре с удалыми молодцами 
пели и пританцовывали. Од-
ним словом, гости показали 
то, к чему должен стремить-
ся каждый хоровой коллек-
тив, - к абсолютной свободе 
исполнения. 

«Кончен праздник, пора 
домой. Всех вам благ, хозя-
ева!» Неизъяснимая тепло-
та, которой было насыще-
но выступление тамбовско-
го Камерного хора, чувство-
валась и в словах эстонской 
народной песни «Прощание 
гостей». «Мы не хотим уез-
жать!» - с улыбкой восклик-
нул В. Козляков. 

Во втором отделении кон-

церта публика встретилась 
с любимым коллективом. 
Женский хор студентов Ни-
жегородской государствен-
ной консерватории (акаде-
мии) им. М.И.Глинки (худо-
жественный руководитель и 
дирижер – профессор Н. По-
кровский) приготовил инте-
ресную разнообразную про-
грамму. «Москвичи» А. Эш-
пая, шесть песен из вокаль-
ного цикла «Любовь поэта» 
Р. Шумана в переложении 
для женского хора Г. Му-
ратова, Хор птиц из оперы 
Н.Римского-Корсакова «Сне-
гурочка», «Весенние воды» 
С. Рахманинова в перело-
жении для женского хора 
А. Егорова были исполне-
ны в сопровождении фор-
тепиано (концертмейстер 
– дипломант Всероссийских 
конкурсов А. Гришанова). 
По-особому свежо прозвуча-
ли отрывки из Missa-brevis, 
op. 63 Б. Бриттена. При-
чудливый синкопирован-
ный ритм, «пряная» гармо-
ния в партии органа (А. Ко-
сицкая) заставили зрителей 
по-новому прочувствовать 
«Kyrie» и «Gloria». Мастер-
ски и с выдумкой было ис-
полнено «Эхо» О. Лассо – 
часть хора пела за сценой, 
благодаря чему создавался  
стереоэффект настоящего 
эхо. Бесспорно, этот «заме-
чательный, светлый коллек-
тив», как с гордостью отме-
тил ректор Нижегородской 
консерватории, народный 
артист России, заслужен-
ный деятель искусств Рос-
сии, профессор Э. Фертель-
мейстер, не оставил слуша-
телей равнодушными.

Мария Евсеева
1 курс ФДО    

Там музыка мне сердце бе-
редила

И в выси недоступные 
вела,

Где только Бог господству-
ет единый,

Не ведающий ни добра, ни 
зла. 

     Александр 
Городницкий

«Он умеет увлекать лю-
дей и музыкой, и идеей, и по-
ступком», – так отозвался Ро-
дион Щедрин о Борисе Тев-
лине – художественном руко-
водителе и главном дириже-
ре Государственного акаде-
мического русского хора име-
ни А.В.Свешникова.  Сам же 
Свешников говорил: «Пев-
ческий голос – одно из чудес 
природы. Кто им одарен, тот 
может считать себя счастли-
вым человеком». Эти два вы-
сказывания очень точно от-
разили события девятого, за-
ключительного дня III Всерос-
сийского открытого фестива-
ля хоровых коллективов име-
ни Л.К.Сивухина – Борис Тев-
лин и знаменитый Государ-
ственный  академический рус-
ский хор им. А.В. Свешникова  
под его управлением смогли 
увлечь слушателя своим ис-
полнением и дали понять, что 
счастлив не только поющий, 
но и внимающий. Уже после 
первого отделения потоком 
бурных аплодисментов публи-

День ДЕВЯТЫЙ
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ка долго не отпускала со сце-
ны музыкантов. 

И это,  несмотря на то, что 
в первой части концерта про-
звучали без перерыва все 
12 хоров С.Танеева на стихи 
Я.Полонского – произведение, 
которое отличается уникаль-
ным сочетанием интеллекта, 
изощрённой техники письма и 
искренности, подлинности ху-
дожественной мысли компози-
тора. Серьёзный, масштабный 
цикл, редко исполняющийся 
целиком, представил мастер-
ство прославленного коллек-
тива. Мощь, сила, насыщен-
ный яркий звук, подвижная и 
разнообразная динамика – всё 
это отражалось в ясном, точ-
ном жесте дирижера и нахо-
дило мгновенный отклик у ис-
полнителей. Начиная с перво-
го хора «На могиле», слуша-
тель погрузился в тончайший 
мир нюансов, воплощаемых в 
звуке: голоса, сливаясь, на-
полняли зал сложнейшей по-
лифонией, погружая слуша-
теля то в нежнейшее piano, 
то в могучее forte. «Вечер» с 
его прозрачной фактурой при-
нес  светлую лирику, раскрыв 
новые краски хора, а далее - 
мощный унисон хора «Разва-
лину башни, жилище орла…» - 
энергия, постоянно меняюща-
яся агогика, яркие звукоизо-
бразительные приемы  («Весё-
лое ржанье и топот коней…»). 
Самый сложный и масштабный 
номер (тройная пятиголосная 
фуга) «Прометей» - мощней-
шее по концентрации энер-
гии музыкальное полотно ста-
ло одной из кульминационных 
вершин концерта.

Исполнительский почерк 
хора имени А. Свешникова 
очень ярок, а особая его сила 
- в звучании a capрella. «Рабо-
ту с этим хором я полностью 
построил на принципе пения a 
capрella, что достаточно труд-
но, но именно оно является 
исконно русским хоровым ис-

кусством, будь-то церковная 
или народная музыка. Основ-
ная моя политика – восстанов-
ление традиций пения без со-
провождения», – говорит маэ-
стро Б.Тевлин.

Думы о России, боль, осо-
знание тягот жизни страны, её 
людей – всё это прозвучало в 
«Молитве о России» Ю.Фалика  
на слова А.Солженицина. «Это 
очень глубокое сочинение, ко-
торое с первых тактов музыки 
заставляет думать и пережи-
вать», – отметил дирижер. 

В хоровой миниатюре «Ты 

забыла деревню» Ю.Евграфова 
на слова И.Бродского про-
должилась тема нелёгких су-
деб русского народа и красо-
ты души простого человека. 
Образно близки этой теме  и 
сочинения Р.Щедрина «Рус-
ские деревни», и «Родное»  
Р.Леденёва,  исполненные  
мастерами с  особой душевной 
теплотой.

Программа концерта вклю-
чала и духовную музыку – про-
никновенные творения про-
должателей сакральной пев-
ческой традиции, такие как 
«Отче наш» А.Шнитке, «Мо-
литва Святого Иоасафа Белго-
родского» К.Волкова,  нашли 
живой отклик в сердцах слу-
шателей.

Особое место в репертуа-
ре академического хора зани-
мает русская народная песня, 
она, несомненно, явилась под-
линным украшением концерта. 
Исполняя протяжную «Вниз по 
матушке, по Волге» в обработ-
ке А.Свешникова, хор широ-

кой, плавной кантиленой вос-
создал картину полноводной 
реки. «Его обработки, подчас 
сложные, смелые, неожидан-
ные, говорят об удивительном 
ощущении русской природы, 
заставляют вспомнить без-
граничность наших полей, где 
душа несется свободно. Орна-
ментация, при всем ее богат-
стве, не перевешивает чисто-
ты мелодической линии, всег-
да ясна главная мысль…», - го-
ворил один из учеников Алек-
сандра Васильевича. А шуточ-
ные и плясовые песни «Как 
меня, младу-младёшеньку»  
(обр.Д.Шостаковича), «Пой-
ду ль я, выйду ль я» (обр. 
А.Гречанинова) и «Веники» 
(обр. А.Рубцова) восхитили 
слушателей искрометным  ха-
рактером  и безупречной тех-
никой исполнения.

В завершение концерта, 
после добрых слов  художе-
ственного руководителя фе-
стиваля -  народного артиста 
России Э.Б.Фертельмейстера и 
советника министерства куль-
туры РФ А. Д.  Григорьевой в 
адрес всех тех, кто дал жизнь 
фестивалю, все присутствую-
щие исполнили произведение 
Л.К.Сивухина «Покуда  кровь 
моя бурлит» - своеобразный 
гимн музыкантов. Его испол-
нением участники фестиваля 
ещё раз почтили память выда-
ющегося хорового  дирижёра, 
композитора и просто замеча-
тельного человека Льва Кон-
стантиновича Сивухина, без 
которого не было бы этих не-
забываемых девяти дней, на-
полненных  великим искус-
ством и  радостью творческо-
го общения! 

Жанна Бегниязова
1 курс ФДО
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П У Т Ь  К  М У З Ы К А Л Ь Н О М У  О Л И М П У

Добро пожаловать!

Так сложилось, что для 
многих будущих абитуриен-
тов первое знакомство с ВУ-
Зом происходит в День от-
крытых дверей. Нижегород-
ская консерватория поддер-
живает эту традицию – 11 
апреля ее двери распахну-
лись для всех желающих 
здесь учиться. 

В 10 часов в Большом 
зале состоялось общее со-
брание, где декан консерва-
тории Б. М. Маркус подроб-
но разъяснил все самые жи-
вотрепещущие  для абиту-
риентов и их родителей во-
просы -  вступительные тре-
бования, особенности сда-
чи ЕГЭ, условия прожива-
ния в общежитии. Заведую-
щая кафедрой прикладного 
музыковедения, доцент Л. А. 
Птушко рассказала о новых, 
уникальных, востребован-
ных в наши дни  специали-
зациях, которые можно по-
лучить на факультете допол-
нительного образования. По-
сле собрания в течение дня 
кафедры нашего ВУЗа про-
вели подробные консульта-
ции для  всех желающих об-
учаться в стенах Нижегород-
ской консерватории

На День открытых две-
рей съеха-
лись абиту-
риенты из 
разных го-
родов  и ре-
гионов Рос-
сии. Всех их 
объединяет 
горячая лю-

бовь к своему делу и огром-
ное желание учиться.

Надежда из города Сала-
ват, Башкирия, хочет посту-
пить в консерваторию на во-
кальный факультет и мечта-
ет об оперной карьере. 

Вот как прокомменти-
ровала свой выбор Елена 
из Калуги: «Я хочу посту-
пить на фортепианный фа-
культет. Выбрала Нижего-
родскую консерваторию, по-
тому что мне очень нравит-
ся, прежде всего, сам город, 
здесь очень развита куль-
тура. Кроме того, я считаю, 
что Нижегородская консер-
ватория - это не просто пре-
стижный, но очень творче-
ский ВУЗ. Я очень люблю 
свою профессию и хочу до-
биться в ней успехов».

Некоторые ребята приез-
жают  проконсультироваться 
с педагогами и узнать усло-
вия приема заранее, ориен-
тируясь на перспективу. Яна 
из Заволжья получила на-
чальное образование – она 
училась в музыкальной шко-
ле, сейчас поет в кружке и 
надеется в будущем посту-
пить на вокальный факуль-
тет консерватории. Какие 
профессиональные шаги  ей 
предстоит для этого сделать 
– Яна узнала на Дне откры-
тых дверей.

Нередко случается так, 
что окончив училище по 
одной музыкальной специ-
альности, абитуриент посту-
пает в ВУЗ на другую. Юлия 
из Чебоксар заканчивает от-
деление хорового дирижи-
рования, и хотела бы по-
ступить в консерваторию на 
музыковедческий факуль-
тет, поскольку считает, что 
«это очень интересная про-
фессия, открывающая новые 
возможности для освоения 
музыкальной сферы».

Вместе с абитуриентами 
в атмосферу выбора твор-
ческого будущего погрузи-
лись и их родители, сопере-
живающие своим чадам. Мы 
побеседовали со Светланой 
Михайловной из города Гла-
зов, Удмуртия, мамой  одной 
из будущих абитуриен-
ток: «Начало встречи было 
очень теплым и приятным. 
Декан консерватории бо-
лее чем подробно рассказал 
обо всех вступительных тре-
бованиях. В Нижнем Новго-
роде мно-
го плюсов 
по сравне-
нию с дру-
гими кон-
с е р в а т о -
риями. В 
п е р в у ю 
о ч е р е д ь , 
в а ж н о , 
что есть 
о б щ е ж и -
тие, пре-
доставляемое по очень до-
ступной цене. О преподава-
тельском составе даже го-
ворить нечего – здесь весь 
цвет. Кроме того, среди вы-
пускников консерватории 
немало замечательных ар-
тистов, заслуженных деяте-
лей искусств. Конечно, по-
разил уникальный Факуль-
тет дополнительного обра-
зования, благодаря которо-
му будущий музыкант полу-
чает возможность реализо-
вать себя еще и как журна-
лист, критик. Мне это очень 
понравилось».

Пожелаем ребятам удач-
ной сдачи вступительных 
экзаменов! 

Татьяна Годованец
 1 курс ФДО
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Олимпиада в общеприня-
том значении — состязание, 
показ мастерства и упорной 
многолетней подготовки, 
демонстрация знаний, уме-
ний. 

	 В России давно су-
ществуют не только спор-
тивные олимпиады, но и 
школьные. А совсем недав-
но в Нижегородской госу-
дарственной консерватории 
им. М.И.Глинки  прошла  11 
всероссийская теоретиче-
ская олимпиада среди уча-
щихся музыкальных училищ 
и колледжей!

Всероссийская теорети-
ческая олимпиада учащихся 
музыкальных училищ и кол-
леджей проводится с 1992 
года по инициативе Ниже-
городской государственной 
консерватории с целью раз-
вития творческих способно-
стей учащихся и выявления 
наиболее одаренных ре-
бят. Олимпийские состяза-
ния предполагают  глубокое 
овладение комплексом зна-
ний по  предметам, входя-
щим в цикл теоретического 
образования учащихся му-
зыкальных училищ: теория 
музыки, гармония, анализ 
музыкальных произведений, 
сольфеджио, музыкальная 
литература, фортепиано. 

Традиционно консерва-
тория собирает на олимпиа-
ду участников из разных го-
родов России, в основном, 
Поволжья. Несколько де-
сятков ребят, пройдя отбо-
рочные туры в своих учеб-
ных заведениях, приезжа-
ют, чтобы показать знания 
и приобрести новых друзей. 
Несколько лет назад олим-
пиады проходили на базе 
разных музыкальных учи-
лищ (Владимир, Ярославль, 
Иваново), а с 2006 г. они 
проводятся на базе Ниже-
городской консерватории. 
Участие в олимпиаде бес-
платное. 

В этом году география 
олимпиады еще  расшири-

лась. Более 40 ре-
бят прибыли из Киро-
ва, Владимира, Тулы, 
Саранска, Черепов-
ца, Иванова,  Нижне-
го Новгорода, Пензы, 
Набережных-Челнов, 
Самары и Костромы. 

График работы был 
достаточно плотный 
- проходила олимпи-
ада в три творчески насы-
щенных дня.. Из участни-
ков было сформировано две 
подгруппы: младшая – I и II 
курсы колледжей, старшая - 
III и IV курсы.

В связи с этим, жюри 
также пришлось разделить-
ся на два состава. Руково-
дителем младшей группы и 
председателем всей олим-
пиады стал зав. кафедрой 
теории музыки,  профессор 
Цендровский В.М., а пред-
седателем старшей группы  
- доктор искусствоведения, 
профессор Сыров В.Н. Кроме 
этого, в состав жюри вош-
ли Валькова В.Б. доктор ис-
кусствоведения, профессор 
Российской академии му-
зыки  им. Гнесиных,  Левая 
Т.Н. доктор искусствоведе-
ния, профессор, зав. кафе-
дрой 	истории музыки; Ма-
лышева Т.Ф.  кандидат ис-
кусствоведения, профес-
сор, зав. кафедрой истории 
музыки Саратовской госу-
дарственной консерватории 
им. Л. В. Собинова;  Птушко  
Л.А. – кандидат искусство-
ведения, доцент, зав. кафе-
дрой прикладного музыко-
ведения; Бояринцева А.А. 
– кандидат искусствоведе-
ния, преподаватель; Прида-
нова Е.В. – кандидат искус-
ствоведения, зав. аспиран-
турой. 

Приветствовала участни-
ков олимпиады советник де-
партамента науки и образо-
вания Министерства куль-
туры РФ Григорьева Анна 
Дмитриевна. Она пожела-
ла всем конкурсантам уда-
чи и рассказала  о том, ка-

кие льготы даются победи-
телям творческого состяза-
ния при поступлении в кон-
серваторию. Кстати,  среди 
участников были  как музы-
коведы, так и исполнители   
- струнники, духовики, пи-
анисты, вокалисты, дириже-
ры. И было за что бороться! 
Ведь призёры-музыковеды 
автоматически зачисляются 
на первый курс КМФ  кон-
серватории. А ребятам ис-
полнительских специаль-
ностей победа в олимпиаде 
даёт освобождение от сдачи 
теоретических дисциплин 
на вступительных экзаме-
нах. Кроме того, ректорат 
нашей консерватории на-
значил дополнительные на-
грады победителям – льго-
ты при поступлении в ННГК:  
повышенная  стипендия и 
бесплатное  проживание в 
общежитии в первом семе-
стре первого курса.

В напутственном сло-
ве участникам Владимир 
Михайлович Цендровский 
уточнил, что олимпиада 
рассчитана на сильнейших 
студентов! Это нечто иное, 
чем приёмные экзамены в 
консерваторию. Здесь по-
бедитель выделяется таки-
ми творческими качествами, 
которые не всегда найдешь 
даже у хороших студентов: 
он инициативный, активный 
и знает больше, чем поло-
жено по программе.

Рассказывая о формах 
заданий, Владимир Михай-
лович отметил, что задания 
олимпиады неформальные. 
Во многих вузах олимпиада 
превращается просто в при-
ёмные экзамены: диктант, 

Всероссийская теоретическая 
олимпиада в Нижнем Новгороде

Путь к музыкальному олимпу
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задача по гармонии, ана-
лиз. Но это ведь не интерес-
но! Стоит ли ехать в другой 
город, чтобы написать ещё 
один диктант? Значит надо 
проверять слух по-другому, 
в других формах, причём 
более жизненных,  кото-
рые могли бы встретиться 
на практике. То же относит-
ся и к  проверке  знаний по 
гармонии, музыкальной ли-
тературе… Именно  творче-
ские нестандартные фор-
мы  и искали организаторы.   
Необходимо было отобрать 
не  просто абитуриентов, но 
будущих сильнейших сту-
дентов.

Всем членам жюри и ор-
ганизаторам хорошо извест-
но, как эти новые «формы» 
Владимир Михайлович тща-
тельно скрывает до послед-
них минут. Эта традиция 
свято соблюдается с самого 
основания олимпиады.

По словам педагога из 
Владимирского областного 
колледжа Березиной А.О., 
«творческая атмосфера за-
ставила побывать ребят и 
литераторами, и критиками, 
и импровизаторами». В пер-
вый день участники млад-
шей группы выполняли два 
письменных задания. Среди 
которых наиболее сложной  
задачей  стала расстанов-
ка знаков альтерации в ме-
лодии Прокофьева из  Пер-
вой симфонии. Выявилось 
слабое знание музыки это-
го композитора, творчество 
которого проходят в учили-
ще гораздо позже. На что 
Владимир Михайлович за-
метил, что настоящий музы-
ковед не идёт по программе 
училища, а изучает и инте-
ресуется музыкой самосто-
ятельно, да и  мелодия эта 
давно стала  популярной. 

Старшая группа в пер-
вом туре олимпиады  про-
бовала себя как в письмен-
ной работе, так и в устной. 
Участникам было предло-
жено поспорить с мнением 
Э.Денисова об одном из ро-
мансов  Глинки. Ребята про-
явили себя не только зна-
токами творчества русского 
композитора, но и попробо-
вали выступить в роли  му-

зыкальных критиков, жур-
налистов, литераторов, от-
стаивающих свои  взгляды и 
оценки. А на устном состя-
зании юным знатокам му-
зыки  было предложено сы-
грать на рояле свои  вариа-
ции на basso ostinato. Одна 
из участниц и победитель-
ниц в старшей группе Гали-
на Шикина (III курс, Влади-
мирский музыкальный кол-
ледж) призналась, что «наи-
более интересным заданием 
стала именно импровизация 
на basso ostinato».

Во второй день участ-
ники должны были проя-
вить себя как настоящие ма-
стера устного слова, с чем 
большинство ребят успеш-
но справились. Они высту-
пали в  роли ведущих кон-
цертов,  увлекая слушате-
лей музыкальным знанием, 
артистизмом и, порой, лите-
ратурным и поэтическим да-
рованием. Безусловно, воз-
можность художественного 
перевоплощения достави-
ла радость всем «олимпий-
цам». 

Бурцев Дмитрий (III курс 
ВОМК): «Очень понравились 
письменные задания. Они 
заставляют думать, активи-
зируют мыслительный про-
цесс. Устные задания тоже 
были симпатичные».

Березина А.О.: «Были 
в заданиях и сонатность, 
и вариационность,  и всё в 
итоге вылилось в сплошную 
импровизационность».

В последний день олим-
пиады кафедра  приклад-
ного музыковедения ННГК 
приветливо распахнула две-
ри для будущих студентов, 
желающих узнать о возмож-
ности обучения музыкаль-
ной  журналистике. Заведу-
ющая кафедрой Птушко Л.А. 
рассказала о деятельно-
сти молодого журналистско-
го коллектива консервато-
рии, победителя российско-
го и международного кон-
курсов,  уже завоевавшего 
признание в России. Ребята 
и их родители подробно, с 
явным  интересом расспра-
шивали журналистов о фор-
мах обучения, о перспекти-
вах работы, хотели увидеть 

как можно больше филь-
мов,  созданных студентами 
ННГК, которые высоко оце-
нили.

Педагоги и члены жюри 
отмечали особую творче-
скую атмосферу олимпиады. 
Малышева Т.Ф. с теплотой 
и даже гордостью в голо-
се сказала, что ребята ста-
ли «свободными», раскре-
пощёнными, что очень при-
ятно. Меньше стало тех, кто 
замыкается в косных учеб-
никах, повторяя заученные 
ходульные фразы. Такое 
огромное количество участ-
ников в этом году говорит 
о том, что ребята, выбирая 
этот путь, «подпитывают-
ся» педагогической магией 
и это по жизни их ведёт».

 Безусловно, педагогиче-
ская магия имеет своё нача-
ло именно в нашей консер-
ватории, так как большин-
ство педагогов, приехавших 
со своими учениками, -  вы-
ходцы из наших стен, что 
особенно приятно.

Все члены жюри отме-
тили высокий уровень под-
готовки участников. На за-
крытии олимпиады гостями 
было сказано много тёплых 
слов в адрес её организато-
ров. Ректор ННГК Э.Б. Фер-
тельмейстер отметил, «что 
уровень олимпиады стано-
вится всё выше и выше, и, 
по оценке жюри, знания - 
всё лучше». 

 «Приятно, что и коли-
чественный и качественный 
параметры сошлись и об-
разовался энергетический 
всплеск, который называет-
ся Всероссийская теорети-
ческая олимпиада», -  уточ-
нил  В.Н. Сыров.

 Теперь этот энергетиче-
ский всплеск разойдётся по 
всей России и надеемся, что 
он притянет к нам  много та-
лантливых будущих музыко-
ведов!

Анастасия Ишкирейкина
музыкальный 

журналист, 
выпускница 2009 г.
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Давайте смотреть в 
будущее с оптимизмом!

Что представляет собой 
музыковедение сегодня? Ка-
ким в идеале должен быть че-
ловек, занимающийся этой на-
укой? С этими и другими во-
просами я обратилась к док-
тору искусствоведения, про-
фессору Валерию Николаеви-
чу Сырову.  

- Валерий Николаевич, 
если бы профессия музыкове-
да исчезла, случилось бы что-
нибудь?

- Случилось бы непопра-
вимое! Мне кажется, музыко-
вед является цементирующим 
раствором, держащим здание. 
Вот посмотрите: кто учит му-
зыкантов азам теории?.. Кто 
выходит на сцену филармони-
ческого зала перед концертом 
и рассказывает увлекатель-
ные истории о музыке?.. Я мог 
бы назвать и другие музыко-
ведческие реинкарнации: пе-
реводчик, редактор на теле-
видении и радио… И, наконец, 
главная ипостась музыкове-
да – педагогическая. Так что, 
возвращаясь к вашему вопро-
су, еще раз говорю, что пред-
ставить это невозможно.

- Как Вам кажется, музыко-
вед – это кабинетный ученый 
или это яркая, темперамент-
ная, артистичная личность?

- Желательно второе, ко-
нечно. Хотя, многие десятиле-
тия господствовала такая мо-
дель, что музыковед в тиши 
своего кабинета размышляет…

- Пишет в стол…
- Да. Но музыковеды бы-

вают разные. Один по скла-
ду характера интроверт, и у 
него прекрасно получается 
писать о музыке. И он сосре-
доточен на этом. А другой лю-
бит общаться, выступать в от-
крытых дискуссиях или да-
вать горячие рецензии по сле-
дам концертов. И этими ре-
цензиями зачитываешься так-

же. То есть, каждый человек 
реализует себя в своей сфере. 
И требовать от первого - мо-
бильности, подвижности, а от 
второго – фундаментальности 
и экзистенциальных глубин 
означает не получить ничего 
в итоге.  

- По-моему, в наше вре-
мя,  музыковедческие лично-
сти встречаются все реже.

- Сейчас говорят о том, что 

ушло время больших худож-
ников, ушло время и больших 
композиторов. И даже догово-
рились до того, что наступила 
смерть композиторов… (смеет-
ся)

- Вы имеете в виду книгу 
Владимира Мартынова?

 - Не только. Во всех об-
ластях – возьмите литературу, 
кинематограф – время вели-
ких ушло. В нашей сфере они 
также не просматриваются. 
Где они, титаны мысли? Курт, 
Асафьев, Соллертинский… Та-
кие мыслители, которые будо-
ражили бы твое сознание, из-
меняли его. 

- Сейчас  желающих стать 
музыковедами намного мень-
ше.

- Да… В училищах на неко-

торых курсах и вовсе нет тео-
ретиков. В прошлом году нас 
был недобор на музыковеде-
ние. Первый раз за все время 
существования факультета! 
Но мне кажется, должно прой-
ти некоторое количество вре-
мени: пять, может быть, де-
сять лет. Ситуация обязатель-
но поправится! Мы же знаем, 
что это цикл приливов и отли-
вов. А что, разве исполните-
ли процветают? У них легкая 
жизнь? Что, на других факуль-
тетах недобора нет?

- То есть,  сама профессия 
музыканта в кризисе?

- Видимо, да. Профес-
сия академического музыкан-
та подвергается сейчас мощ-
нейшему испытанию на проч-
ность. Выживет ли он в этих 
условиях?.. Мы все в одной 
упряжке, в одной лодке. 

- Может быть, сейчас, как 
никогда, важно вступать в ди-
алог с современным обще-
ством?

- Наша жизнь выдвига-
ет все новые задачи, от ко-
торых традиционно подготов-
ленный музыковед испыты-
вает дискомфорт. Например, 
нужно разбираться в психоло-
гии восприятия музыки, ощу-
щать ее социум - то есть, все 
то, что выходит пока за рамки 
традиционного спектра подго-
товки музыковеда. И эту ситу-
ацию можно назвать кризис-
ной. Но мы знаем, что кризис 
- не всегда плохо, потому что 
кризис - это и начало обнов-
ления. То есть, мы уже начи-
наем задумываться, как нам 
повернуть наше дело так, что-
бы музыковед мог ориенти-
роваться в многочисленных 
и разнообразных проблемах, 
которых не было, скажем, 30 
лет назад. 

Например, у нас и сей-
час музыковедческий базовый 

жизнь? Что, на других факуль-
тетах недобора нет?

музыканта в кризисе?

сия академического музыкан-
та подвергается сейчас мощ-
нейшему испытанию на проч-
ность. Выживет ли он в этих 
условиях?.. Мы все в одной 
упряжке, в одной лодке. 

никогда, важно вступать в ди-
алог с современным обще-
ством?

ет все новые задачи, от ко-
торых традиционно подготов-
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учебный курс больше сверстан 
на педагогическую специали-
зацию. А практика показыва-
ет, что далеко не все устраи-
ваются на педагогическую ра-
боту. Поэтому требуется суще-
ственная корректировка и об-
новление учебного плана. Но 
самое же главное, что сейчас 
нужно сделать, это опреде-
лить статус музыковеда.

- А что предпринимается 
для этого?

- Идут разными путями: 
кто-то это пытается сделать в 
одиночку, другие объединя-
ются. Например, московские 
музыковеды во главе с Ев-
гением Викторовичем Дуко-
вым (Государственный Инсти-
тут искусствознания) задума-
ли создание музыковедческой 
гильдии. Там поставлены до-
статочно серьезные задачи и 
одна из них – придать совре-
менному музыкознанию высо-
кий статус. Выход из кризиса 
намечается, и будущее пред-
стает если не в розовом свете, 
то, во всяком случае, не в та-
ком черном, как может пока-
заться.

- А нет ли у Вас ощущения, 
что музыковеды сами ушли от 
современного музыкального 
процесса в историю, обходя 
вниманием современных ис-
полнителей, композиторов? То 
есть не отзываются на новей-
шие веяния.

- Может быть. Но подоб-
ный упрек, я думаю, в мень-
шей степени относится к ни-
жегородскому музыковеде-
нию, которое всегда было 
инициатором многих творче-
ских начинаний. Например, 
первый в России музыковед-
ческий мега-проект – «Музы-
ка ХХ века» – это серия кон-
ференций и концертов. Он су-
ществует с 1996 года. Наша 
консерватория, мне кажется, 
очень много сделала и делает 
для изучения современной му-
зыки.  И ее авторитет в этой 
области очень высок: встре-
чаясь с коллегами из разных 

вузов, я в этом убеждаюсь. На 
наших музыковедов смотрят в 
каком-то смысле как на перво-
проходцев.

- В нашей консерватории 
Вы – первый, кто начал се-
рьезно изучать массовую му-
зыкальную культуру. Были ли 
у Вас сложности с продвиже-
нием этой темы?

- Нет. Ее воспринимали 
и воспринимают нормально. 
Просто, мне посчастливилось 
работать с людьми широких 
взглядов. Пусть ты не любишь 
джаз и не принимаешь рок, но 
ты понимаешь, что нужно раз-
двигать границы музыковед-
ческого кругозора. Поэтому 
все обсуждения моих разра-
боток, лекций, статей, а впо-
следствии и книги «Стилевые 
метаморфозы рока» проходи-
ли в лояльной обстановке, но 
и принципиальной критики. Я 
очень многое получил от этих 
обсуждений. 

- А как все начиналось?
- В первые годы работы 

в консерватории – в 70-е – 
были кружковые общения со 
студентами, а в 80-е был соз-
дан диско-клуб, где собира-
лись, слушали неакадемиче-
скую музыку, спорили, обсуж-
дали. После возникла и необ-
ходимость это теоретически 
осмыслить и создать учебный 
курс. То есть, я проходил этот 
путь постепенно – от простого 
увлечения к научному осмыс-
лению.

- Как Вы думаете, что в 
наше время в массовой му-
зыке является наиболее пер-
спективным для изучения? 

- Когда мы говорим «мас-
совая музыка», мы должны 
разделить собственно массо-
вую музыку – музыку для раз-
влечения, танцев, для легкого 
времяпрепровождения – и ту, 
которая сохраняет название 
массовая, но ею давно уже не 
является. На самом деле она 
предъявляет достаточно се-
рьезные требования слушате-
лю, наполнена содержательно 

и несет в себе духовный по-
сыл, импульс. Мне интерес-
на подобная трансформиро-
ванная музыка, которая под 
воздействием классики, аван-
гарда или восточной медита-
ции превратилась, скажем, в 
модальный джаз, арт-рок или 
электронную композицию. В 
этом плане она ставит перед 
слушателем не менее сложные 
задачи, нежели музыка акаде-
мическая. 

Взять, к примеру, арт-рок. 
Композиции здесь, как пра-
вило, развернутые, многотем-
ные. Координация этих тем 
нетрадиционна и провоциру-
ет работу интеллекта. Важен 
не только текст, не только по-
этическая логика, но и логика 
чисто музыкальная. Именно об 
этом я пишу в книге «Стилевые 
метаморфозы рока». Подоб-
ное перерождение массово-
музыкального феномена есть 
и в наиболее сложных моди-
фикациях джаза: свободном 
джазе, фьюжн-джазе и др. Тут 
много интересного для иссле-
дователя!

- Не назовете ли Вы какие-
то имена, заслуживающие 
внимания?

- Если говорить о зарубеж-
ном прогрессив-роке, то в по-
следнее время все больше 
привлекают скандинавы: шве-
ды, норвежцы. Недавно послу-
шал группу «Beardfish» – «Бо-
родатая рыбка» в переводе. 
Ребята молодые, но как сме-
ло они пародируют классику 
арт-рока 70-х – Фрэнка Заппу, 
«Yes», «King Crimson»! Подоб-
ные вещи привлекают, выгля-
дят предпочтительнее просто-
го подражания и эпигонства. 

Вот, например, популярная 
на сегодня шведская группа 
«The Flower Кings» - «Цветоч-
ные короли». Она, возможно, 
действительно интересна во 
многих отношениях професси-
онализма, но абсолютно ясно, 
что большинство материала 
заимствовано и ясно – отку-
да. Как-то мало к этому заим-
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ствованному прибавлено сво-
его. А это всегда в искусстве 
главный показатель. Если че-
ловек берет чужое и, не пере-
рабатывая, выдает за свое, то 
это вызывает особенное разо-
чарование. Подобное и в ака-
демической музыке – не ред-
кость. И история эпигонских 
явлений – тому подтвержде-
ние. 

Кстати, музыковеды 
почему-то предпочитают ана-
лизировать высокохудоже-
ственные образцы. С одной 
стороны, это правильно: ше-
девры требуют к себе при-
стального внимания. Но, с дру-
гой стороны, сами эти шедев-
ры выросли на какой-то по-
чве? Вот эта почва, это окру-
жение – и есть ответ на во-
прос, как появляется гениаль-
ный композитор или гениаль-
ное творение. 

- А как Вам кажется, 
кому нужнее музыковед? 
Музыкантам-профессионалам 
или все-таки слушателям?

- На первом этапе воспита-
ния музыканта-профессионала 
он нужен именно ему. Нужен 
педагог, который не засуши-
вал бы сухими теоретически-
ми задачами или инструктив-
ными упражнениями по соль-
феджио, а  прививал бы лю-
бовь к музыке. Особенно это 
важно на раннем этапе. Ну а 
потом, когда музыкант созре-
вает и превращается в лич-
ность, музыковед становит-
ся нужным слушателю. Уметь 
увлечь! Раскрыть в, казалось 
бы, до боли знакомой и затер-
той музыке новые грани, глу-
бину непостижимого. Пока-
зать: «Вот смотрите, мы же не 
умеем слушать музыку. Обра-
тите внимание на то-то и на 
то-то…». 

- Может быть, появление 
у нас кафедры музыкальной 
журналистики неслучайно и 
восполняет сложившиеся про-
белы?

- То, что в консерватории 
появилась кафедра, это боль-

шое достижение. Здесь самое 
ценное – расширение музыко-
ведческих возможностей. Та-
кое надо только приветство-
вать. 

Вообще интересоваться 
нужно самыми разными веща-
ми - не важно, журналист ты 
или музыковед. Другое дело, 
всегда ли наши концерты и 
события по-настоящему инте-
ресны? Сейчас, когда идет ин-
формационный прессинг и че-
ловек просто завален инфор-
мацией, выбрать НАСТОЯЩЕЕ 
событие – это тоже не так про-
сто. Но то, что наши журна-
листы демонстрируют актив-
ность и реализуют этот актив-
ный интерес в виде продук-
та: статей, радио- и телепере-
дач – это, я считаю, здорово. 
Ориентация на чистое музы-
кознание ушла в прошлое: се-
годня актуален музыковедче-
ский универсализм: герменев-
тика, аксиология, социология, 
психология восприятия… Но 
может быть, в конце концов, 
хватит вариться в собствен-
ном соку, когда жизнь кипит и 
бурлит… 

Интернет…ой, голова кру-
гом идет! Это же надо выхо-
дить на форумы и бить в ко-
локола, чтоб тебя знали. Что-
бы видели, что музыковеды 
не молчат. И вот, обратите 
внимание, лучшие музыкаль-
ные журналисты – из музыко-
ведов: Петр Поспелов, Борис 
Филановский – он, правда, 
композитор, но и пишет пре-
красно; наша Светлана Савен-
ко – она также часто публику-
ется с музыкальными рецензи-
ями. 

- Совсем скоро начнется 
теоретическая олимпиада. Что 
она значит для Вас?

- Олимпиада – важное со-
бытие в жизни консервато-
рии. Она интересна не только 
для участников, но и для ор-
ганизаторов - тех, кто готовит 
олимпиадные задания. Каж-
дый раз ломаешь голову: надо 
придумать что-то такое, что 

было бы интересно и нетради-
ционно, но не слишком слож-
но для юного дарования. Вот 
соединить возможное с невоз-
можным очень трудно. 

Когда мы видим на Олим-
пиаде одухотворенные лица, 
горящие глаза – это здоро-
во! И мы стараемся их поддер-
жать. Как известно, победите-
ли олимпиады зачисляются в 
консерваторию без экзаменов. 
Это один из способов при-
влечь наиболее талантливых к 
нам. И он уже дает свои пло-
ды. Потому что многие из тех, 
кто учится сегодня на нашем 
факультете и учится успешно, 
прошли горнило наших олим-
пиадных баталий.

- Как Вы думаете, какими 
должны быть начинающие му-
зыковеды?

- Здесь два слагаемых: 
первое – оснащенность чело-
века, то есть знания, эруди-
ция, уверенное ориентирова-
ние в музыковедческих навы-
ках, умение разбираться в гар-
монии, форме. Это вот как бы 
некая техника. Но есть и вто-
рая сторона – творческая или, 
как сейчас говорят, креатив-
ная. То есть, умение человека 
СЛЫШАТЬ музыку, мыслить, 
создавать новые реальности. 
И создавать не на пустом ме-
сте. Например, мы даем по-
слушать произведение, по-
сле чего нужно написать эссе. 
Какими разными они быва-
ют! Один пишет просто, обыч-
но: то, что слышит и что, на 
его взгляд,  в этой пьесе есть. 
А  другой  начинает искать и 
находить в, казалось бы, зна-
комой музыке новые глуби-
ны и смыслы. Идеально, когда 
техническая оснащенность и 
творчески-гуманитарная оду-
хотворенность находятся в 
равновесии. 

Кроме того, олимпиада – 
это настоящее боевое состя-
зание. Молодой человек про-
являет не только интеллект, 
одухотворенность, но и сорев-
новательные качества: уме-
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ние собраться и в трудных, 
стрессовых условиях показать 
лучшее, на что он способен. 
То есть, такая мобилизующая 
составляющая. Может быть, 
это даже какой-то третий 
аспект: если первый – техни-
ческий навык, профессиона-
лизм; а второй – креативно-
творческий посыл; то третий 
– целеустремленность, уметь 
свои способности раскрыть и 
аргументировать. 

- Наверное, это самое глав-
ное в профессии музыковеда…

- Да. Самое главное, это 
когда музыковед проявляет 
эти качества, а не держит их 
втуне, не прячет в себе. Сегод-
ня актуальна фигура публич-
ного музыковеда – ПУБЛИЧ-
НОГО. Когда человек выходит, 
скажем, на сцену и высказы-
вает интересные, оригиналь-
ные идеи перед концертом, 
когда он пишет в газете, да 
так пишет, что не оторвешься, 
когда он  делает теле- и ради-
опередачи… Наш инструмент – 
слово. А слово само по себе не 
может существовать в отры-
ве от мысли, значит, наш ин-
струмент – мысль, изреченная 
в слове. И вот эта мысль, ори-
гинальная и увлекательная, 
должна подготавливать слу-
шателя и увлекать его в пре-
красный мир музыки. Именно 
такого музыковеда и хотелось 
бы видеть сегодня!

	 - Спасибо, Валерий Ни-
колаевич, за интереснейшую 
беседу! 

С нетерпением будем ждать 
начала Всероссийской теоре-
тической Олимпиады, которая 
состоится совсем скоро – с 25 
по 27 апреля. И пусть на му-
зыковедческом небосклоне 
зажгутся яркие звездочки, о 
которых когда-нибудь в дале-
ком будущем скажут: «Да! Это 
были титаны мысли!»

Интервью провела 
Татьяна Лукина

1 курс ФДО

С 13 по 16 марта в сте-
нах Нижегородской государ-
ственной консерватории имени 
М.И.Глинки состоялась «Шко-
ла профессионального мастер-
ства». Этот проект был орга-
низован совместно кафедра-
ми струнных инструментов и 
камерного ансамбля. Мастер-
классы и концерты, состояв-
шиеся в Большом и Малом за-
лах, привлекли внимание не 
только педагогов и студентов 
Нижегородской консервато-
рии, но учащихся  и препода-
вателей начального и средне-
го звена.  С особым энтузиаз-
мом был воспринят приезд про-
фессоров Московской государ-
ственной консерватории имени 
П.И.Чайковского, народных ар-
тистов России Александра Зи-
новьевича Бондурянского, Вла-
димира Михайловича Иванова 
и их учеников.

Вот что рассказала автор 
идеи «Школы профессиональ-
ного мастерства», заведующая 
кафедрой струнных инструмен-
тов, заслуженная артистка Рос-
сии, профессор Нижегородской 
консерватории С. Н. Пропищан:

- В.М. Иванов и А.З. Бон-
дурянский – это два человека, 
которые всю свою жизнь отда-
ли камерному музицированию, 
они много лет играют в соста-
ве известного «Московско-
го трио». Кроме того, они оба 
прекрасные солисты. Это пер-
воклассные профессионалы и 
очень большие друзья нашей 
консерватории. Я надеюсь и в 
дальнейшем повторять опыт 
проведения «Школы профес-
сионального мастерства», но с 
охватом большего числа горо-
дов. Для педагогов нижегород-
ских музыкальных школ и школ 
области, а также преподава-
телей училищ - это необходи-
мо. Участие в проекте стало для 
них праздником. 

Организаторы «Школы про-
фессионального мастерства» 
с признательностью отмети-
ли, что идею ее проведения 

поддержали ректор Москов-
ской консерватории, заслужен-
ный артист России, доктор ис-
кусствоведения, профессор 
А.С.Соколов и ректор Нижего-
родской консерватории, народ-
ный артист России, профессор 
Э.Б. Фертельмейстер. Благода-
ря этому удалось организовать 
не только мастер-классы сто-
личных профессоров, но кон-
церты их студентов и студентов 
кафедр.

В проекте принимали уча-
стие и преподаватели Ниже-
городской консерватории. 13 
марта мастер-классы вели про-
фессора и доценты кафедры 
камерного ансамбля Е.А. Фле-
рова, В.В. Алексеев А.А. Наза-
рова, Н.А. Матвеева. А на сле-
дующий день в работу вступили 
представители кафедры струн-
ных инструментов – профессо-
ра С.Н. Пропищан, Л.В. Лукья-
ненко, И.Д. Пучкова и доцент 
М.П. Евсикова.

 15 марта при большом сте-
чении участников и слушате-
лей прошел мастер-класс про-
фессора Московской консерва-
тории В. М. Иванова. Именитый 
музыкант работал с ребятами 
разных возрастных групп: со 

студента-
ми кон-
сервато-
рии, уча-
щ и м и -
ся  ниже-
городско-
го  музы-
кального 
колледжа 
имени М. 
Балаки -

рева и воспитанниками детских 
музыкальных школ.  

- Владимир Михайлович, Вы 
уже провели огромное количе-
ство мастер-классов, какие у 
Вас профессиональные ожида-
ния от «Школы» в Нижнем? 

- Буду отвечать честно. 
Опыт позволяет мне говорить 
не об ожидании, а о конкрет-
ном знании того, что будет. 
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Школьники приходят талант-
ливые, учащиеся среднего зве-
на – хорошо наученные, а сту-
денты консерватории выглядят 
слабее. К сожалению, это об-
щая проблема продолжающей-
ся музыкальной централиза-
ции. Профессиональные пер-
спективы «оттягивают» хоро-
ших ребят из школ и училищ 
в столичные города – Петер-
бург и Москву. Я не люблю сло-
во «провинция», да и какая же 
провинция Нижний Новгород, 
где находится одна из признан-
ных российских консерваторий 
- учебное заведение с замеча-
тельными традициями. Но дей-
ствительность такова, что зави-
симость от экономической жиз-
ни сказывается во всем. В Ниж-
нем – два больших оркестра и 
несколько маленьких, в Москве 
– двадцать или больше, в кото-
рые каждые несколько месяцев 
можно играть конкурс. Поэто-
му ребята оркестровых специ-
альностей, думая о своем про-
фессиональном и человече-
ском будущем,  стремятся в Мо-
скву. Я знаю это как декан ор-
кестрового факультета. Но это 
вовсе не означает, что профес-
сиональная музыкальная жизнь 
сосредоточена только в Санкт-
Петербурге и Москве.

- А как Вы ощущаете себя в 
Нижнем Новгороде?

- Я очень люблю сюда при-
езжать. Здесь хорошо – в кон-
серватории неувядающий на-
род, чей профессиональный 
труд я очень ценю, с которым 
мне приятно общаться. С удо-
вольствием приеду в этом году 
снова в качестве председателя 
государственной экзаменаци-
онной комиссии.

Впечатлениями от мастер-
класса В.М.Иванова делит-
ся профессор Нижегородской 
консерватории И.Д. Пучкова: 
«Мастер-классы необходимы, в 
первую очередь, для того, что-
бы и педагоги, и студенты чув-
ствовали уровень, к которо-
му нужно стремиться.  Сдвиг с 
«мертвой точки» невозможен, 
если человек «варится в соб-
ственном соку» и дальше сво-

ей школы, училища, консер-
ватории ничего не видит. Мно-
гие профессиональные данные, 
приобретенные во время уче-
бы, забываются. Мастер-классы 
помогают вспомнить, как нуж-
но заниматься на инструменте. 
Кроме того, они «встряхивают» 
музыкальную жизнь. Такие со-
бытия вдвойне полезны, ког-
да к нам приезжают професси-
оналы, подобные В. М. Ивано-
ву. Он не только мастер своего 
дела, тонкий знаток инструмен-
та, но и интересный человек, 
владеющий фундаментальными 
знаниями, умениями и опытом. 
У него прекрасная речь, что де-
лает выступления перед публи-
кой непринужденными и нео-
бычайно интересными. Когда 
слушаешь Владимира Михайло-
вича, внимание не ослабевает 
ни на минуту. Иванов облада-
ет удивительной способностью 
раскрепощать человека, с кото-
рым занимается. Он дает ребя-
там волю выразить себя, и по-
добная манера работать помо-
гает ему добиваться отличных 
результатов. Остается только 
радоваться, ведь прекрасные 
традиции московской школы не 
теряются!» 

Вечером нижегородская пу-
блика смогла услышать и по 
достоинству оценить резуль-
тат педагогического мастер-
ства профессора Иванова. На 
концерте выступили студен-
ты его класса: лауреаты Меж-
дународных конкурсов А. Ко-
рягина, О.Якушина, Л. Солоду-
хина, Р. Монасыпов, Е. Корже-
невич, И. Чепижная, Е. Семено-
ва, П. Милюков. Молодые скри-
пачи порадовали разнообрази-
ем репертуара: в концерте про-
звучали произведения Н. Пага-
нини, А. Баццини, И. Брамса, 
Г. Венявского, П. Чайковско-
го, П. Сарасате и других ком-
позиторов. Музыканты показа-
ли высокий уровень исполни-
тельского искусства. Особенно 
дорого то, что «высший пило-
таж» в игре на скрипке не ста-
новится самоцелью. Исполне-
ние каждого из них не ограни-
чивается блестящей техникой. 

Самое главное – осмысленный 
подход к музыке и ее глубокое 
понимание. Наверное, именно 
в этом кроется подлинный та-
лант, и именно этому учит сво-
их воспитанников Владимир 
Михайлович.

 «Отличительная черта вос-
питанников Иванова - потряса-
ющее качество техники. Огром-
ное значение имеет внутренний 
слух и интеллектуальная рабо-
та. Не случайно Владимир Ми-
хайлович говорит, что настоя-
щий исполнитель должен каж-
дый день трудиться над разви-
тием мышления», - уточнила 
И.Д.Пучкова. 

16 марта мастер-класс про-
водил профессор Московской 
консерватории А.З. Бондурян-
ский. Четыре ансамбля студен-
тов Нижегородской консерва-
тории исполняли самую разноо-
бразную музыку – от Бетховена 
до Шнитке. Профессор вел за-
нятия с искренней увлеченно-
стью, его точные, меткие ука-
зания, иногда окрашенные тон-
ким юмором, были призваны  
подобрать ключ к воплощению 
авторского замысла. Заведую-
щий кафедрой камерного ан-
самбля Нижегородской консер-
ватории, профессор В.В. Алек-
сеев прокомментировал состо-
явшийся мастер-класс: 

«Ч т о к а с а е т с я 
А.З.Бондурянского, в такой об-
становке он себя чувствует как 
рыба в воде, в родной стихии.  
Александр Зиновьевич чело-
век очень образованный, очень 
профессиональный, любящий 
свое дело. Он из тех людей, 
кто не спрашивает, что будут 
играть - он очень эрудирован, 
превосходно знает камерный 
репертуар. Больше всего меня 
поражает в его мастер-классах 
доскональное знание техно-
логии струнных инструментов. 
Будучи пианистом, он очень хо-
рошо и в этом разбирается».

По окончании мастер-класса 
Александр Зиновьевич ответил 
на несколько вопросов: 

- Расскажите, пожалуйста, о 
своих впечатлениях от работы 
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с нижегородскими ансамблями.

- Я знаю работу кафедры 
камерного ансамбля Нижего-
родской консерватории не по-
наслышке, в течение многих 
лет с удовольствием приезжаю 
сюда и как председатель госко-
миссии, и с открытыми урока-
ми. Я всегда с очень большим 
уважением отношусь к рабо-
те моих коллег, замечатель-
ных педагогов. Так что и в этот 
раз выступления их ансамблей 
подтвердили высокий уровень 
работы всей кафедры в целом. 

Результатами я очень до-
волен, по-моему, мы хорошо 
потрудились, весьма плодот-
ворно, к обоюдной радо-
сти обеих сторон. И студен-
ты сегодня были активны. А 
без этого никакой урок во-
обще невозможен. 

- Как Вы считаете, на-
сколько важны и нужны та-
кого рода «Школы профес-
сионального мастерства»?

- Для меня, безусловно, 
это важно и нужно. Не по-
тому, что я могу изрекать 
что-то сверхъестественное. 
Просто я сам на этих уроках 
учусь. Это повелось еще от 
моих замечательных педа-
гогов - строить урок на со-
участии ученика и учите-
ля. Мы одинаково участвуем в 
процессе. Скажем, педагог как 
более опытный музыкант мо-
жет больше подсказать, но в то 
же время и ученики предлага-
ют какие-то новые идеи, кото-
рые тоже стоит воспринимать. 
Это взаимодействие очень ин-
тересно. 

- По-Вашему мнению, ка-
мерное исполнительство сей-
час востребовано на концерт-
ной эстраде?

- Безусловно. Мы в послед-
нее время становимся свиде-
телями появления целого ряда 
замечательных молодежных 
ансамблей, которые с успехом 
выступают на различных кон-
курсах и фестивалях. И я дол-
жен сказать, что публика с 
большим удовольствием ходит 
на концерты камерной музыки 

и слушает выступления этих ан-
самблей с неподдельным инте-
ресом, может быть даже с боль-
шим, чем раньше. Я думаю, что 
камерная музыка всегда была 
востребована. Другое дело, что 
на уровне филармоний, кон-
цертных организаций это не 
встречает большого энтузиаз-
ма. И поэтому приезды камер-
ных ансамблей, скажем, в Ниж-
ний Новгород, не так часты. Во 
всяком случае, я могу сказать 
из опыта нашего «Московского 
трио», что в прежние годы мы 
приезжали сюда гораздо чаще. 
Сейчас мы крайне редко быва-
ем в Нижнем Новгороде. От это-
го, конечно, теряем и мы, утра-

чивая контакт с замечатель-
ной нижегородской публикой, 
и сама нижегородская публика 
становится до некоторой сте-
пени обделенной. Если бы сей-
час нас услышали руководите-
ли концертных организаций, 
может быть, они задумались о 
концертной политике. Для мо-
лодых ансамблей концертная 
практика очень важна, пото-
му что создать новый ансамбль 
весьма непросто. Это требу-
ет большого труда, внимания, 
долгой и кропотливой рабо-
ты. И когда такой ансамбль не 
имеет возможности интенсивно 
концертировать, то энтузиазм 
угасает в силу независящих от 
музыкантов причин. Они хо-
тят играть, они могут играть, 
но им не всегда дают играть. 
И, как правило, они продолжа-

ют  работают в силу преданно-
сти идее камерного музициро-
вания и сотворчества. И мне 
очень приятно, что среди моих 
учеников есть сложившиеся ан-
самбли, которые несмотря ни 
на что, продолжают свое суще-
ствование и весьма успешное.

Вечером 16 марта в Боль-
шом зале Нижегородской кон-
серватории прошел концерт 
камерной музыки. В нем про-
звучали три трио в исполне-
нии студентов кафедры ка-
мерного ансамбля Московской 
консерватории. Фортепианное 
трио Ф.Мендельсона в интер-
претации Н. Писаревой (фор-
тепиано), Е. Назаровой (скрип-

ка) и А. Рамма (виолон-
чель) прозвучало безу-
коризненно по технике, 
пленяло искренностью, 
эмоциональностью пода-
чи и благородством зву-
ка. А. Шайкин (фортепи-
ано), А.Саидов (скрипка) 
и Ф. Землеруб (виолон-
чель) играли Фортепиан-
ное трио Ми-бемоль ма-
жор Ф.Шуберта. Их фи-
лигранная и стилистиче-
ски выверенная манера 
исполнения нашла воо-
душевленный отклик слу-
шателей. Нечасто в Ниж-
нем Новгороде исполняет-

ся Элегическое трио ре минор 
«Памяти великого художника» 
С.Рахманинова. Такой подарок 
преподнесли в тот вечер пу-
блике М. Бандурин (фортепи-
ано), Р. Степанян (скрипка) и 
В. Верстюк (виолончель). В их 
игре ощущалась зрелость опыт-
ных мастеров. С последней но-
той знаменитого рахманинов-
ского трио закончилась нынеш-
няя «Школа профессионально-
го мастерства». Будем ждать 
новых встреч!

Татьяна Годованец 
Мария Евсеева

1 курс ФДО
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Из дискуссии в интернете:
	 - Необходимо более 
бережно относиться ко всему, 
к каждой паузе, к каждому 
шороху, произнесенному вами 
в вашей музыке, чтобы стало 
понятно - зачем это было 
произнесено. Иначе получается 
такая пустая трата времени. 
Гораздо важнее сказать, потом 
объяснить слушателю,  ведь 
должна быть как эвристическая, 
так и проясняющая функция. 
А получается, что все время 
теряется какое-либо звено: 
то идет непонятная работа 
с материалом, который 
абсолютно не заявил о себе с 
самого начала, то, напротив, 
материал, который был 
довольно симпатичен - никак 
не развертывается далее. 
Поэтому я просто призываю Вас 
активизироваться, насколько 
это возможно, приподнять свой 
дух и, главное, слушать как 
можно больше современной 
музыки. Именно современной, 
друзья! Прошу вас! Кто из 
нас толком знает музыку, или 
хотя бы слышал фамилии 
Лахенманна, Аблингера, 
Пессона и многих других? 
Товарищи, мы круто отстаем 
от всех явлений сегодняшнего 
дня. Музыка "молодых" 
превращается в музыку 
"старых", к тому же неопытных, 
невежественных, не желающих 
принимать поистине новое. 
-  Лично я не считаю, что 
нужно уж прямо так много 
слушать современной музыки 
(предвижу массовую атаку 
на меня по этому поводу). 
Объясню почему. Пусть у нас 
"официально" пока длящаяся 
эпоха постмодернизма (хотя 
не факт) с его руинами, 
рефлексией, комментариями 
и т.д., очень важно вариться 
в собственном соку. Иначе, 
пока оглядываешься и 
прислушиваешься, забудешь, 

как звучит твой собственный 
голос. Подчеркну, это моё 
мнение, даже не мнение, а в 
первую очередь - опыт.
	 -  Не могу согласиться. 
Все же, слушая именно новую 
современную музыку, можно 
попасть самому в контекст 
времени, понять, что сейчас 
свежо и ново поистине. 
“Вариться в собственном 
соку” – это дело элиты, тех 
композиторов, которые уже 
создали некий свой стиль. Им 
это в определенной степени 
становится позволительно. У 
нас же речь идет о молодых 
композиторах. Не могу сказать, 
что у кого-то из наших 
молодых уже сформировался 
свой стиль, в котором можно 
вариться. Как раз, узнавая 
новое, можно зацепиться за 
что-то такое, что и для тебя 
может стать ячейкой нового в 
контексте своего творчества. 
Если взглянуть на последние 
концерты "музыки молодых", 
то действительно нового не 
хватает: многочисленные 
бурлески, токкаты, элегии… 
Можно реконструировать жанр, 
но этого, как мне кажется, 
тоже не происходит пока у нас: 
токката все остается токкатной, 
бурлеска бурлесочной и т.п. В 
таком соку я вариться не очень 
хочу. Сок тоже иногда бывает 
не свеж и просрочен…
	 В этом диалоге было 
неоднократно использовано 
словосочетание «музыка 
молодых». Нетрудно 
догадаться, что речь здесь 
пойдет об одном из очередных 
концертов начинающих 
композиторов – студентов 
консерватории, который 
состоялся 25 марта в Малом 
зале консерватории. После 
этого вечера на сайте Клуба 
нижегородских композиторов, 
музыковедов и исполнителей 
развернулась неожиданная 

дискуссия, инициатором 
которой стал участник 
концерта, студент II курса 
Марк Булошников. Именно он 
стоит на позиции: «Давайте 
больше слушать современную 
музыку!». Его оппонент – 
аспирантка консерватории, 
композитор Ксения Ковыльских. 
	 В этот раз молодых 
авторов было так много, 
что концерт длился два с 
половиной часа. Отмечу, что 
не все желающие смогли 
продемонстрировать свои 
сочинения. Доцент кафедры 
композиции и инструментовки, 
кандидат искусствоведения 
Денис Олегович Присяжнюк 
с нескрываемой радостью 
прокомментировал это так: «16 
композиторов – это хорошо! 
Это значит, что мы живы. Ну и 
не могу не сказать, что в Малом 
зале нам уже тесно…». 
	 «Мы стараемся каждому 
предоставить возможность 
выступить, потому что сама 
профессия композитора 
предполагает не только 
создание некоего музыкального 
замысла, который композитор в 
виде нотных знаков фиксирует 
на бумаге. Сам акт передачи 
сочинения исполнителю 
– передача как бы другой 
инстанции, автору должно 
быть интересно, как его 
замысел интерпретируется 
исполнителем, прав ли 
он, все ли учел. Наконец, 
третий этап – это встреча 
со слушателем, это то, ради 
чего все затевается. Человек 
пишет не просто потому, что 
ему надо написать, а дальше 
неважно,  история оценит,  -  
говорит заслуженный деятель 
искусств России, профессор, 
председатель Нижегородской 
региональной организации 
Союза композиторов России, 
заведующий кафедрой 
композиции и инструментовки 

“Музыка молодых“: мнения, рассуждения, отзывы...
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Нижегородской консерватории 
Борис Семенович Гецелев. 	
-  Наши концерты призваны 
воспитать такое отношение 
к работе, которое исключает 
сугубо кабинетный подход. 
На самом деле все это – 
средства общения. Все, что 
делает композитор, подчинено 
стремлению найти слушателей, 
которые поймут его, которым 
это будет интересно, и с кем 
возможен какой-то диалог».
	 Действительно, в 
концертном зале было, как 
говорится, яблоку негде упасть. 
Правда, странно лишь то, что 
публика собралась примерно 
одного возраста: 18-30 лет. А 
где же мудрые взрослые?!
	 Погружаться в лабиринты 
взаимоотношений композитора 
и исполнителя чрезвычайно 
интересно. Вот, например, 
что ответила на вопрос 
«Охотно ли ты согласилась 
исполнять сочинение своей 
однокурсницы?» Катя Метелева 
(I курс, гобой): 
-   Да, мы сразу согласились 
исполнить произведение 
Насти [сочинение Анастасии 
Рысиной «Оттенки чудесного» 
для флейты и гобоя – Т.Л.]. 
Вообще, первооткрывателем 
быть очень интересно! Мы 
старались сыграть так, чтобы 
это произведение понравилось 
публике. Кроме того, очень 
ценен живой контакт с 
композитором. Автор все 
время направляет исполнителя 
в русло своего замысла, не 
позволяет утратить идею.
	 У нас, честно говоря, 
получилось не все. Прослушав 
запись,  я поняла, что можно было 
бы еще много чего придумать. 
Возможно, это произведение 
зазвучало бы совсем иначе, 
и у слушателей возникли бы 
другие впечатления.
	 Очень часто 
современные композиторы 
экспериментируют с составами 
в своих сочинениях. Они 
ищут, как правило, необычные 
тембровые соотношения, к 
которым наш слух пока еще 
не привык. Скажем, Лена 

Вахрушева (V курс) представила 
квартет для саксофона, 
скрипки, альта и виолончели 
под названием «Dictum Fac-
tum» (исполнители Илья 
Медведев, Инна Муравьева, 
Алена Комаровская и Анастасия 
Буторина).  Казалось бы, 
саксофон, потеснив первую 
скрипку,  занял не свое 
место. Но на деле оказалось, 
что этот инструмент может 
органично звучать в ансамбле 
со струнными. Слушатель стал 
свидетелем соприкосновения 
двух миров. Сначала саксофон 
«прислушивался» к речи 
струнных, а потом попытался 
вступить в беседу, заговорив с 
ними на их же языке (повторил 
медленную тему струнных). 
Беседа вроде бы завязалась, 
но вдруг саксофон словно 
«забылся» и начал «напевать» 
мелодию в джазовом духе, на 
что «удивленные» скрипка, 
альт и виолончель не смогли не 
отреагировать и попробовали, 
в свою очередь, произнести 
только что услышанное. Сперва 
робко, а затем все увереннее 
и увереннее. Но, будто 
опомнившись от саксофонного 
гипноза, они вернулись к 
своему прежнему состоянию, 
но четкой точки в «разговоре» 
не случилось…
	 А вот Марк Булошников 
(студент II курса) написал 
сочинение для 4-х пианистов 
под названием «Движение» 
(исполнители Светлана 
Емелина, Елена Сейгушева, 
Кристина Смирнова, Марк 
Булошников). Такой состав 
можно встретить на концертных 
площадках тоже нечасто, 
поэтому интерес к сочинению 
возник еще при знакомстве 
с афишей. Два отправных 
сигнала в басу и вперед… к 
чему? А пусть каждый решает 
сам, к каким берегам он 
отправляется вместе с автором. 
Длительное гудение баса 
на одном звуке, монотонное 
повторение нескольких 
мотивов в остальных партиях 
на протяжении всего сочинения 
погружали слушателя в 

своеобразную медитативность. 
Как признался сам Марк, 
«Движение» написано в стиле 
Стива Райха, американского 
композитора-минималиста. 
«Я попытался на основе его 
системы выстроить форму с 
определенной драматургией». 
Наверное, Марку это удалось, 
так как статичные черно-
белые паттерны постепенно 
раскрашивались в разные 
цвета за счет динамических 
нарастаний и спадов. 
	 Д о с т а т о ч н о 
полновесно в концерте были 
представлены деревянные 
духовые инструменты. «Семь 
автографов для кларнета 
соло» Ильи Карпикова (I курс, 
исп. Никита Горьков), «Пьеса 
для флейты и кларнета» Ван 
Мао (подготовительный курс, 
исп. Людмила Скорб и Антон 
Шаров), дуэт для флейты и 
гобоя «Оттенки чудесного» 
Анастасии Рысиной (I курс, исп. 
Юлия Мордашова и Екатерина 
Метелева), «Бурлеска для 
кларнета и фагота» Александра 
Симканича (II курс ФДО, 
исп. лауреат Всероссийских 
конкурсов Марат Газаров 
и Алексей Селичев), «Два 
эскиза для флейты соло» 
Анастасии Шестериковой (III 
курс, исп. Мария Стецюра). 
Все пьесы – миниатюры. И 
в каждой проглядывает что-
то особенное. Например, в 
Бурлеске А. Симканича умиляет 
музыкальное баловство и 
шаловливость интонаций: 
возникает невольная улыбка от 
происходящего в музыке…
	 В «Оттенках…» А. 
Рысиной пытаешься уловить 
«чудесное», соотнести свое 
представление об этом с тем, что 
предлагает автор. Приходится 
даже иногда внутренне не 
соглашаться с некоторыми 
музыкальными решениями, 
они как будто не подходят под 
понятие «чудесное»…
	 «Семь автографов» 
И.Карпикова… Когда читаешь 
это название, непроизвольно 
хочется думать, что автор 
попытался в своем сочинении 
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передать семь разных 
личностей или характеров. К 
сожалению, музыка оказалась 
однотипной, без каких бы то 
ни было контрастов между 
частями…
	 А. Шестерикова, 
чтобы создать необходимую 
ей атмосферу, постепенно 
притушила свет, и звуки «Двух 
эскизов» прорезывались 
сквозь темноту и тишину 
зала. Ночь… Волшебный лес… 
Приглушенные мелодические 
сползания и вдруг… Порхающие 
короткие мотивчики… Мелкие 
мелодические фразы (то 
остро-угловатые, то мягкие 
и плавные) и выразительные 
паузы между ними нарисовали 
в воображении своеобразную 
фантастическую картину… 
А что вокальная музыка? И 
ей было отведено место в 
этот вечер. Так, прозвучало 
сочинение Лейлы Курбановой 
«Шесть романсов на стихи 
А. Ахматовой» для сопрано, 
виолончели и фортепиано (IV 
курс, исп. Нина Папашвили, 
Евгения Бояринова и Ксения 
Цендра). Мягкое туше Ксении, 
экспрессивная манера 
Нины, сочный звук Евгении 
и лирико-психологическая 
музыка Лейлы, вызванная 
к жизни проникновенными 
стихами Анны Ахматовой, 
– вот «ингредиенты» этого 
«концертного блюда», очень 
острого, пряного, терпкого… 
	 В этом концерте к 
стихам великой русской 
поэтессы обратился еще один 
студент Григорий Лунин, 
который написал вокальный 
цикл «Песенки» для сопрано 
и фортепиано (II курс, исп. 
Айкуш Калачян и Григорий 
Лунин): 1. Дорожная (Голос 
из темноты) 2. Интермеццо 3. 
Лишняя. 
	 М. Булошников об этом 
сочинении: «Очень точное 
попадание именно в текст. 
Гриша хорошо поработал с 
материалом Интермеццо. Мне 
кажется, что именно такой 
вариант очень интересен: два 
стихотворения интонационно 

соединились в интермеццо, 
в результате этого хорошо 
сформировался цикл».
	 Особенное восхищение 
вызвал заключительный номер 
концерта «Три этюда для 
фортепиано»: 1. Точка и пятно 
2. Пересекающиеся прямые 
3. Интервалы. Автор – Ксения 
Ковыльских (аспирантка). 
Интересная музыкальная 
задумка «подкрепилась» 
неподражаемым исполнением 
лауреата Всероссийского 
конкурса Руслана Разгуляева. 
Такого бережного отношения к 
каждому звуку, каждой фразе 
не хватало, пожалуй, всем 
предыдущим исполнителям 
(за исключением, возможно, 
Анны Федоровой, которая 
тонко исполнила сочинение 
первокурсника Григория 
Воронина «Спор и Капель» 
для фортепиано). «Это 
единственное сочинение, 
прозвучавшее на концерте, про 
которое я вполне могу сказать, 
что оно мне понравилось. 
Хорошая реализация идеи 
сопоставления  и  совмещения 
фактур. Особенно интересен 
1-й этюд, в котором, мне 
думается, заложена формула 
всей композиции. Браво!» 
– признается довольно 
критичный слушатель Марк 
Булошников.
	 Возвращаясь к дискуссии 
в интернете, позволю себе 
процитировать некоторые 
мнения непосредственных 
свидетелей композиторского 
действа.
	 Анастасия Разгуляева, 
выпускница КМФ и кафедры 
прикладного музыковедения 
ННГК,  заведующая 
литературной частью театра 
«Комедiя»:
	 «В целом можно 
констатировать более или 
менее качественный средний 
уровень. Прорывов не было. 
Удачи - были. Вы знаете, я 
всегда на таких концертах с 
замиранием сердца жду, что 
услышу вдруг что-нибудь 
действительно значимое, 
яркое, идущее от сердца и 

разума. Что-то, что дарило 
бы новый опыт, скажем так. И 
ни разу еще мои ожидания не 
оправдывались в полной мере. 
Вот вы оперируете понятием 
- "новое". Но, насколько 
я поняла, "новое" для вас 
относится исключительно к 
области музыкальной техники. 
И на концерте это очень 
слышно. И сразу понятно, 
что Марк активно осваивает 
минимализм американского 
толка, а Лена Вахрушева, к 
примеру, как человек, близкий 
к окончанию консерваторского 
курса и жаждущий показать 
все, чему она за эти годы 
научилась, стремится это "все" 
продемонстрировать в своем 
квартете. Разом. Я хочу сказать, 
что в ваших сочинениях слышны 
все освоенные вами техники. И 
не слышно вас самих. В музыке 
услышать Человека, стоящего 
за ней, мне на этом концерте 
удалось только в 2-х вещах 
- в Этюдах К. Ковыльских и в 
вокальном цикле Г. Лунина.
	 Думаю, что главным для 
вас должен быть не вопрос 
поиска новых средств, а вопрос 
поиска нового содержания. 
То есть, вы должны искать не 
столько КАК сказать, сколько 
ЧТО сказать. А для этого вам 
нужно озаботиться обогащением 
своего внутреннего мира. 
Чтобы это ЧТО было новым, 
вы должны найти адекватный 
эквивалент своему, личному 
и уникальному внутреннему 
опыту. И не важно, если при 
этом вы будете использовать 
всем известные и отнюдь не 
новые техники – уникальность 
содержания повлечет за 
собой уникальность звуковых 
сочетаний, даже если вы будете 
писать в чистом до-мажоре.
	 И еще одно – очень 
не хватает действительно 
качественного исполнения».
	 Анастасия Рысина, 
композитор (I курс):
	 «Стоит отметить новое 
произведение А.Тумановой... 
Считаю его настоящим 
откровением для себя... 
Очень понравились находки 
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в штрихах и интонационных 
преобразованиях» [квартет 
для двух скрипок, альта и 
виолончели «Tre poveri», III 
курс – Т. Л.].
	 Марк Булошников, 
композитор (II курс):
	 «Меня несколько 
удивила в этот раз Анна 
Туманова. Мне кажется, 
что это в какой-то степени 
действительно шаг вперед для 
Ани. Несмотря на сложность 
выбранного жанра, работа была 
сделана не худшим образом. 
Очень неплохим показалось 
музыкальное развитие в самом 
начале квартета, однако, увы, 
далее оно приостановилось, 
интонации были потеряны, 
преобразованы иначе, вне 
контекста развития. И… 
довольно сыро сыграно…»
	 Мария Тихонова, 
музыковед (IV курс):
	 «Меня очень порадовало 
такое горячее и, на мой 
взгляд, глубокое обсуждение 
– регулярно проводящаяся 
"Музыка молодых" еще не 
вызывала таких бурных поисков 
истины. Мне думается, что эта 
волна возникла в результате 
наших завышенных ожиданий 
от этих концертов и запросов к 
молодым авторам. Оказывается, 
мы все ждем, что каждый из 
звучащих авторов бросит вызов 
всей современной музыкальной 
ситуации и совершит открытие 
мирового масштаба. Такая 
картина складывается из 
предыдущих высказываний. И 
мы забываем, что эти молодые 
люди, возможно, пока только 
нащупывают свое, пытаются 
самоидентифицироваться 
в музыкальном поле 
современности. Возможно, 
они только открывают, 
отыскивают те золотые 
жилы, которые впоследствии 
будут разрабатываться 
в их творчестве. Многие 
ли из великих начинали с 
шедевров? Но почти всегда 
в зачастую подражательных 
ранних сочинениях бывало 
что-то, что стоит внимания, 
из чего впоследствии 
сложится самостоятельный 

композиторский 

стиль. Может быть, и сейчас за 
многозвучной стеной внешних 
эффектов, наслоений лишнего, 
чуждого мы просто не способны 
увидеть чего-то ценного в 
музыке наших сокурсников.
	 Я, конечно, не хочу 
оправдывать неудачи, если они 
были. И с какой-то стороны, 
очень здорово, что мы ставим 
им такую высокую планку. 
Мне кажется, что если не 
пытаться в каждом новом опыте 
прыгнуть выше своей головы, 
никогда не сдвинешься с места. 
Однако, нам, слушателям, 
сочувствующим критикам, 
не обязательно искать в 
этих опусах сразу же вызов 
межпланетного масштаба. 
Для начала можно поискать 
область экспериментов и удач 
в контексте динамики роста 
композитора, постепенно 
расширяя оценочную орбиту. 
И напоследок, позвольте 
маленькое наблюдение. 
Почему-то, как правило, 
критики и музыковеды в 
первую очередь апеллируют к 
"замыслу". А композиторы – к 
"материалу"…»
	 Ну что ж, когда событие 
вызывает подлинный интерес 
у слушателей и участников и 
порождает волну всевозможных 
оценочных высказываний, 
значит, это событие 
действительно достойно 
внимания и обсуждения. 
«Музыка молодых» весной 
2010 года показала, что наши 
начинающие композиторы 
осознанно смотрят в будущее. 
Они способны воспринимать 
критику в свой адрес и без 
боязни делиться своими 
впечатлениями. Каждый из 
них – своеобразный росток, 
тянущийся к идеалу, как к 
солнцу. Будем надеяться, что 
развитию всех наших «ростков» 
не воспрепятствует ни непогода 
собственной души, ни сорняки 
всех жизненных ситуаций…

Татьяна Лукина
1 курс ФДО

О музыке 
молодых
(беседа с 

композитором)

- Как Вам кажется, 
проглядывают ли в сочинениях 
Ваших студентов и студентов 
Ваших коллег их личности?

Борис Семенович Гецелев, зав. 
кафедрой композиции ННГК:
   - По моему глубокому 
убеждению, в музыке всегда 
проглядывает личность автора,  
при этом неважно - зрелый 
ли это мастер или неопытный 
юнец, настоящий композитор 
или графоман. И лучшие, 
и малоприятные стороны 
личности высвечиваются, 
отпечатываются в музыке 
вне зависимости от того, 
стремился ли к этому автор. 
Музыка в этом смысле 
абсолютно беспристрастна 
– как беспристрастен 
рентгеновский снимок или УЗИ, 
запечатлевающие структуру 
внутренних органов и костного 
каркаса человека. И составить 
психологический портрет 
композитора по его музыке 
можно гораздо вернее и точнее, 
чем по его биографическим 
данным. Надо только уметь 
слушать!
	 Но если я отвечу 
только таким образом, это 
будет не вся правда. Потому 
что я подозреваю, что в 
многозначной семантике слова 
«личность» Вы, скорее всего,  
имели в виду не только и не 
столько наличие определенного 
характера, сколько 
присутствие индивидуальных 
черт композиторского 
высказывания. А с этим, 
действительно, серьезная 
проблема, причем  не только  у 
молодых. Найти себя удается 
далеко не всем композиторам, 
я бы даже сказал, что это 
большая редкость в наши 
дни. Более того, сейчас – 
в последнее десятилетие 
особенно – достаточно 
активно дебатируется 
вопрос о необходимости 
индивидуального проявления в 
искусстве. 
	 Я принадлежу к тем 
людям, которые считают 
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авторскую речь непременным, 
обязательным атрибутом 
творчества. Иначе смысл его, 
мягко говоря, сомнителен. 
Но как воспитать у своих 
учеников ощущение такой 
необходимости? Ведь на разных 
этапах занятий композицией 
акцентируются разные 
аспекты «говорения звуками», 
разные уровни достижения 
необходимой соотнесенности 
замысла и результата. И, 
вообще, схематизировать 
процесс творчества не 
очень просто, да и не всегда 
желательно. Ведь композиция 
включает в себя и фантазию, 
и интуицию, и строгий расчет. 
И где будет проявлена 
индивидуальность решения – 
никому неизвестно. Возникнет 
ли эта индивидуальность 
сама собой или станет плодом 
больших умственных усилий 
пишущего – слушателю, в 
конце концов, это совершенно 
неважно. Но ощущение 
некого открытия или даже 
нового оттенка высказывания 
он, несомненно, уловит. 
И величина или доля этой 
индивидуальности может быть 
самой разной – потрясение от 
постижения новой истины или 
необычная психологическая 
деталь высказывания, о которой 
раньше не задумывался.

- Складываются ли, по Вашему 
мнению, эти личности в 
портрет поколения? Кто они?  
Разобщенное сообщество 
индивидуальностей? Или 
целостное явление?

 – Мне приходилось и 
приходится слышать довольно 
много новой молодой музыки – и 
студенческой, и аспирантской, 
и послеконсерваторской. И 
сразу могу сказать только то, 
что это музыка очень разная – 

и по степени технологического 
мастерства, и по яркости 
проявления индивидуальности. 
Мне кажется, что о портрете 
поколения пока говорить 
рановато, да и объем 
информации у меня все же 
недостаточен. 
 Потом -  какого 
поколения? Я ведь занимаюсь 
педагогикой уже 50 лет (а 
консерваторской педагогикой 
– 45). Так что на моей памяти 
уже не одно, а как минимум 
два поколения молодых 
композиторов.
 И еще. Я думаю, 
что целостный портрет 
поколения – не более чем 
красивая метафора. Даже 
вспомнив небольшие группы-
объединения композиторов 
– «Могучую  кучку» или, 
тем более, французскую 
«Шестерку», - мы поймем, 
что это,  прежде всего, были 
объединения (и порой довольно 
условные) композиторских 
индивидуальностей. Точнее, 
их объединения и стали 
возможны именно потому, 
что это были сообщества 
индивидуальностей. И некий 
их целостный портрет видится 
проблематичным.

 - Насколько студенты 
восприимчивы к новым стилям, 
техникам и т.д. в музыке и 
насколько они податливы к 
впитыванию нового, врастанию 
чужих элементов в «тело» 
своего сочинения? Нет ли 
опасности за чем-то чужим 
потерять самого себя?

 –Трудно на этот вопрос 
ответить односложно. Кем-то 
из студентов освоение новых 
элементов, новых стилей 
осуществляется с большим 
внутренним сопротивлением – 
или не осуществляется вовсе, 
кто-то делает это с легкостью. 
Но очень трудно говорить о 
«теле» своего сочинения: это 
не постоянный и раз и навсегда 
сложившийся организм. Ведь 
студент растет, растет и это 
«тело», а в процессе роста,  
как правило,  не только 
культивируются какие-либо 
«родные» черты (тоже когда-то 
освоенные), но и впитываются 
флюиды других способов 
высказывания. Главное 
условие одно: органичность 

освоения нового. Тогда не 
будет и опасений «потери 
самого себя». Но эту «самость» 
еще необходимо выпестовать и 
сформировать.

 - Как Вам понравился (не 
понравился) концерт «Музыка 
молодых»? Что, может быть, 
особенно порадовало? С чем 
Вы не согласны?

 – Педагогу не очень удобно 
отвечать на этот вопрос: я 
не скрывал того, что мне не 
нравилось, когда студент еще 
только писал сочинение. Надо 
быть терпеливым и не сразу 
ожидать шедевров. Один 
момент не понравился никому, 
да и мне тоже: излишняя 
продолжительность концерта. 
Но лишать возможности молодых 
авторов быть услышанными 
– большая несправедливость. 
Для их профессионального 
роста это просто необходимо. 
И скажу по секрету: остались 
еще сочинения, не вошедшие 
в программу. Если получится, 
мы устроим в мае еще один 
концерт «Музыка молодых», и 
он будет меньше по объему, да 
и проведем мы его, вероятно, 
в другом, не консерваторском, 
зале.

- Как Вы трактуете  понятие 
«молодость в искусстве»? 
Всегда ли это просто 
неопытность, неумелость? 
Или, может быть, это какая-то 
особая энергия?

– Абсолютно согласен с 
последним предположением. 
Хотя возраст тут не играет 
решающей роли. И тяга к 
новизне свойственна далеко 
не только молодым. И нередки 
случаи, когда молодая 
энергетика бурно проявляется 
в творчестве композиторов, 
по возрасту очень далеких от 
юности. Это замечательное 
свойство, которому можно 
радоваться, но не удивляться. 
А с другой стороны, я знаю 
немалое количество молодых по 
возрасту композиторов, но уже 
зараженных академической 
усталостью. Всё зависит опять 
же от индивидуальности и, 
возвращаясь к началу нашего 
интервью, от личности автора.

Татьяна Лукина 
1 курс ФДО

авторскую речь непременным, 
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18 февраля 2010 года 
в Малом зале консервато-
рии прошел вечер камерно-
инструментального творче-
ства А. Шнитке, приуроченный 
к  его семидесятипятилетнему 
юбилею. 

Концерт был организован 
студентами консерватории. 
Приятно осознавать тот факт, 
что молодые музыканты с та-
ким уважением и почтением 
относятся к творчеству Шнит-
ке. «Не мог не откликнуться на 
эту дату, так как для меня этот 
композитор имеет очень боль-
шое значение»,  – говорит ини-
циатор проекта Иван Фадеев, 
студент 4-го курса.

 Вечер проходил при «оте-
ческом» участии молодого пре-
подавателя консерватории Рус-
лана Разгуляева, который из-
вестен своим интересом к со-
временной музыке. Он не толь-
ко участвовал в концерте, но и 
произнес вступительное слово. 
Вместе со слушателями музы-
кант совершил экскурс в исто-
рию становления авторского 
стиля Альфреда Шнитке на при-
мере четырех представленных 
камерно-инструментальных 
произведений.

Внимательный слушатель 
мог заметить в концерте осо-
бую трагическую ноту: помимо 
того, что сам  вечер был посвя-
щен памяти Альфреда Гаррье-
вича, большая часть представ-
ленных сочинений также носи-
ла мемориальный характер. В 
основе программы – два значи-
тельных опуса, которые откры-
вали два отделения концерта. 
Сначала был исполнен квин-
тет для струнных и фортепиа-
но в пяти частях, написанный в 
память о матери композитора. 
В период его создания, с 1972 
по 1976 годы, на долю компо-
зитора выпало немало тяжелых 
испытаний: ушли из жизни его 
родители и учитель - Д. Д. Шо-
стакович. Как сказал Р. Разгу-
ляев:  «Основная тема этого 
сочинения – время, в котором 

живет человек, которое прохо-
дит сквозь человека и, возмож-
но, преодолевается после его 
смерти». 

Первые настороженные, 
вкрадчивые звуки фортепи-
анного вступления, несмелые 
опевания опорного тона еще 
только намекают на зарожде-
ние некоего сомнения в душе 
автора. Постепенно напряже-
ние нарастает, трагичное, дис-
сонантное звучание струнных 
погружает нас в мир глубоких 
переживаний автора, в состоя-
ние созерцания, отрешенности 
от всего обыденного и внеш-
него. Сдержанное  напряжение  
подчеркнуто мерным остинато 
у фортепиано, которое начина-
ется спокойно и таинственно, 
на фоне четвертитоновых «об-
лаков» у струнных, но посте-
пенно разрастается, подчиняя 
себе всю музыкальную ткань и 
захватывая внимание слушате-
лей. Тема пульсирующего «вре-
мени» становится сквозной, по-
вторяясь в третьей части.

Между этими частями осто-
рожно вступает вальс. Это об-
раз матери, реминисценция из 
прошлого – несколько мелан-
холичный, в котором изящ-
но опевается тема вступления 
первой части. Она постепен-
но обрастает атональными зву-
ками, и вальс теряется, тонет 
в этой мешанине конфликтую-
щих голосов. В четвертой части 
протест достигает своей куль-
минации.

Тяжелые искания, в конце 
концов, приводят к свету в фи-
нале, когда звучит кристально 
чистая, прозрачная тема «воз-
несения души», и, хотя еще 
слышны отголоски прошлого 
музыкального материала, вер-
тикаль становится все более 
благозвучной, и последние со-
мнения растворяются в чистой 
гармонии.

В квинтете участвовали 
скрипачи Леонид Голобородь-
ко и Кирилл Красюков, альтист 
Иван Фадеев, виолончелист-

ка Дарья 
В о л к о в а 
и пианист 
М а к с и м 
Темников. 
Музыкан-
ты играли 
дружно и 
слаженно: 
их партии 
в з а и м о -
проника-
ли, допол-
няя друг 
друга. Сложнейший диссонант-
ный полифонический материал 
прозвучал цельно и стройно.

Второе отделение открыл 
квартет №3, написанный в 
1983 году, в период творче-
ского расцвета А.Шнитке. Про-
изведение является ярким об-
разцом полистилистики, столь 
свойственной его композитор-
скому методу. Руслан Разгуля-
ев напомнил слушателям темы 
цитат, используемых в произ-
ведении. Среди них «Stabat 
mater» Орландо ди Лассо, ко-
торая служит эмблемой Ренес-
санса, большая фуга Бетховена 
– финал знаменитого тринад-
цатого квартета и одно из выс-
ших достижений музыки XIX 
века; и тема dеsch – монограм-
ма Шостаковича, представляю-
щая XX век.

За исключением партии вто-
рой скрипки, которую теперь 
исполняла И. Пивнева, состав 
струнных был тот же, что и в 
квинтете. Однако, в отличие от 
него, квартет более экспресси-
вен: рельефные динамические 
контрасты, страстные кульми-
нации приводят к теме траур-
ного марша. Однако марш не 
является «последним словом» 
– следующий за ним Эпилог да-
рит надежду на будущее.

«Сюита в старинном сти-
ле», более изящная по факту-
ре, играла роль своеобразной 
интермедии между двумя слож-
ными трагичными сочинения-
ми. Она позволила зрителям 
переключиться в  сферу иной 
образности и представила еще 
одну значительную область 
творчества Шнитке – музыку 
к кинофильмам. Сюита стили-
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зована «под барокко» и пред-
ставляет собой пять обработан-
ных для концертного исполне-
ния «саундтреков» к фильмам 
Э.Климова «Похождения зуб-
ного врача» и «Спорт, спорт, 
спорт». Интересно, что музы-
ка, которая должна была ил-
люстрировать картины совет-
ской жизни, в отрыве от филь-
мов совершенно с этой жизнью 
не ассоциируется, зато живо 
вызывает в памяти творчество 
Г.Ф.Генделя и атмосферу при-
дворных балов. К. Красюков и 
Р. Разгуляев немало удивили 
зрителей стремительным тем-
пом. Кирилл показал себя яр-
ким и достаточно смелым соли-
стом, правда, в лирических ча-
стях не хватило собственно ли-
рики и тонкости эмоционально-
го начала. Пианист был коррек-
тен по отношению к скрипачу, 
поддерживая и дополняя зву-
чание солирующего инструмен-
та, и в то же время выявил от-
четливость,  глубину и вырази-
тельность собственной партии.

В качестве коды была ис-
полнена прелюдия «Памяти 
Д.Шостаковича». Пьеса пред-
назначена для двух скрипок, 
однако на сцене мы видим 
только одного исполнителя: К. 
Красюков, как бы от имени ав-
тора, исполняет полный боли и 
страдания монолог, и лишь че-
рез некоторое время мы слы-
шим, как за стеной ему отве-
чает, словно эхо или голос из 
другого мира, вторая скрипка 
(Л. Голобородько) – благодаря 
чему возникает удивительный 
эффект незримого присутствия. 

Несмотря на то, что концерт 
не был широко разрекламиро-
ван, в зале не осталось свобод-
ных мест, и многие весь кон-
церт слушали стоя, что для 
«студенческого» по статусу 
концерта - большая редкость. 
Думается, они не были разоча-
рованы: программа была подо-
брана со вкусом и исполнена 
отлично, поэтому для каждого 
пришедшего этот вечер прошел 
«под знаком Шнитке».

Ларионова Дарья
2 курс ФДО

Должен ли вуз заботить-
ся о дальнейшем трудоустрой-
стве своих выпускников? Мо-
жет ли студент рассчитывать 
на помощь родного институ-
та? Ведь нередко воспитанники  
оказываются в ситуации, когда 
не могут найти желаемую рабо-
ту, имея даже качественное об-
разование. Причины очевидны 
и известны всем – отсутствие 
опыта и незнание тонкостей 
стратегии поиска работы и осо-
бенностей рынка труда. Что-
бы этого не случилось, многие 
вузы организовывают Ярмар-
ки вакансий или Дни карьеры.  
Этот способ трудоустройства 
представляет собой одноднев-
ное или двухдневное меропри-
ятие, которое объединяет инте-
ресы работодателей и молодых 
студентов-соискателей. Ярмар-
ки имеют много преимуществ: 
соискатель может увидеть ра-
ботодателя и задать все инте-
ресующие его вопросы. Вузов, 
открывающих двери работода-
телям, с каждым годом стано-
вится все больше.

29 марта 2010 года в Ниже-
городской консерватории со-
стоялась V Ярмарка трудоу-
стройства специалистов–вы-
пускников, главная цель кото-
рой - помочь студентам и вы-
пускникам сориентироваться 
на рынке труда и найти хоро-
шую работу. В 2004 г. в ННГК 
был создан координирующий 
деятельность  всех кафедр От-
дел содействия трудоустрой-
ства выпускников - первый в 
истории российских музыкаль-
ных вузов. Затем в учебный 
план был введён курс лекций 
«Социальная адаптация вы-
пускников к трудовой деятель-
ности», обучающий студен-
тов  грамотно позиционировать 
себя на рынке. Как рассказа-
ла  заведующая отделом тру-
доустройства ННГК Каневская 
С.М.: «Сначала мы проанкети-
ровали наших выпускников и 
студентов 4-го курса.  Нам было 
интересно узнать, как они смо-
трят на эту проблему, узнать их 
пожелания. По итогам мы ре-
шили провести Ярмарку спе-
циалистов. Вначале организо-
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вывались творческие встре-
чи с руководителями учрежде-
ний культуры, а потом по при-
меру специализированной все-
российской Ярмарки вокали-
стов, которая ежегодно прохо-
дит в  Петербурге,  попробова-
ли устроить ярмарку и в нашей 
консерватории.

Ситуация складывается так, 
что к пятому курсу 60-70% сту-
дентов уже трудоустроены. 
30%  оставшихся выпускников 
находят работу через ярмар-
ку».

ННГК является единствен-
ным в России музыкальным ву-
зом, в котором устраивают-
ся ярмарки для студентов всех 
имеющихся специальностей: 
струнные инструменты, духо-
вые и ударные инструменты, 
народные инструменты, форте-
пиано, академическое и народ-
ное пение, композиция, музы-
кальная звукорежиссура, му-
зыковедение, в том числе, с 
присвоением квалификаций 
«Музыкальный лектор» и «Му-
зыкальный критик-журналист 
средств массовой информации, 
редактор TV и радио».   

 Ярмарка, организованная 
ННГК, представляет собой уни-
кальный проект, аналогов ко-
торому нет в России. В этот пе-
риод проводятся курсы повы-
шения квалификации, по окон-
чании которых участникам вы-
даются удостоверения государ-
ственного образца.

На наши вопросы ответи-
ла заведующая отделом трудо-
устройства ННГК С. М. Канев-
ская:

- Расскажите, как происхо-
дит подготовка к Ярмарке?

- Вначале мы делаем ре-
кламный проспект предстоя-
щей ярмарки, затем  рассылаем 
его во все культурные учреж-
дения: в музыкальные  учили-
ща, вузы, филармонии, театры.  

- Какие области страны 
охватываются? Куда Вы на-
правляете такие «приглаше-
ния»?	

- В первую очередь,  мы 
ориентируемся на централь-
ные области России. Нередко к  
нам  приезжают работодатели 
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из Сыктывкара, Благовещен-
ска, Калининграда, Кавказских 
Минеральных Вод, Саранска, 
Вологды, Йошкар-Олы, Твери, 
Томска. Калининградская фи-
лармония, Ивановский и Орен-
бургский театры, приняв на ра-
боту нижегородских выпуск-
ников на прошлых ярмарках, 
каждый год приезжают к нам 
за новыми кадрами. В практи-
ке Ярмарок специалистов - за-
ключение творческих догово-
ров с организациями о взаим-
ном сотрудничестве, тем самым 
облегчается работа предста-
вителей культурных учрежде-
ний. Они присылают нам заяв-
ки с нужными им вакансиями, 
а мы направляем к ним специа-
листов. Так симфонический ор-
кестр Кисловодской филармо-
нии принял по творческому до-
говору сразу 9 человек. Боль-
шие группы выпускников мы 
направили в Воронежский те-
атр оперы и балета, и многие 
ребята уже работают там не 
один год. 

- Много ли ребят остаются в 
Нижнем Новгороде?

 - Да, конечно, их большин-
ство. Это огромное везение, 
что нижегородские организа-
ции постоянно сотрудничают  с 
нами: оперный театр, филар-
мония, камерный музыкальный 
театр, хоровой колледж, на-
родный и губернский оркестры, 
камерный ансамбль «Солисты 
Нижнего Новгорода», дома и 
Дворцы культуры. 

По традиции Ярмарка спе-
циалистов-2010 предварялась 
«круглым столом». 25 мар-
та прибывшие работодатели 
обсуждали проблемы трудоу-
стройства. На заседании гово-
рили о профессиональных ка-
чествах требуемых специали-
стов.

Кроме  представителей 
творческих организаций прие-
хали  руководители приволж-
ского округа для знакомства с 
системой трудоустройства и об-
мена опытом в данной сфере.

Как сказала С. М. Канев-
ская: «За пять лет, что прохо-
дит Ярмарка,  в консерватории 
побывали представители более 
50-ти учреждений культуры, 
театров и филармоний.  Из года 
в год самыми востребованны-
ми остаются струнники, духо-
вики и, конечно же, вокалисты, 

особенно мужские голоса. Об-
ретает популярность факультет 
звукорежиссеров. Но нередко к 
пятому курсу ребята этой спе-
циальности не нуждаются в ра-
боте». 

Весеннюю встречу от-
крыл ректор консерватории 
Э.Б.Фертельмейстер. Он попри-
ветствовал собравшихся, отме-
тил огромную значимость яр-
марки, важность работы с мо-
лодежью, подчеркнул актуаль-
ность вопросов трудоустрой-
ства выпускников вузов в усло-
виях возрастающей конкурен-
ции на рынке труда. Эдуард Бо-
рисович напомнил итоги про-
шлогодних мероприятий и те 
результаты, которые были до-
стигнуты. 

С докладом «Основные на-
правления работы по трудоу-
стройству выпускников» высту-
пила  С. М. Каневская. Не ме-
нее интересным стало сообще-
ние декана ФДО и ПК, канди-
дата педагогических наук Т. Я. 
Железновой «Вариативность 
профессиональной подготовки 
выпускников». 

Зрелищную «ноту» в рабо-
ту Ярмарки внес фильм о Ни-
жегородской консерватории 
как одном из авторитетнейших 
высших профессиональных му-
зыкальных учебных заведений 
России.

Непосредственные и глав-
ные герои события, конечно, 
студенты.  Сначала  выступали 
студенты-инструменталисты. 
Работодателям были предо-
ставлены резюме выпускни-
ков и проекты студентов ка-
федры прикладного музы-
коведения. Как рассказала 
С.М. Каневская: «Музыкаль-
ным учреждениям страны тре-
буются не только исполните-
ли и педагоги, но специалисты 
по связям с общественностью, 
арт-журналисты».

Затем  состоялся Гала-
концерт студентов и препо-
давателей вокальных, струн-
ных, духовых и народных от-
делений «Нижегородская кон-
серватория представляет….». В 
Большом зале прозвучали со-
чинения разных эпох, стилей 
и направлений: от Перголези и 
Глинки до Пьяццоллы.  

Ярмарка завершилась про-
слушиванием выпускников во-
кального факультета. В малом 

Путь к музыкальному олимпу

зале собралось немало жела-
ющих послушать молодых ар-
тистов. Голоса звучали чисто, 
легко, свободно. Каждый но-
мер слушался с неослабеваю-
щим интересом. Особо силь-
ное впечатление на работода-
телей произвели Л. Кадникова 
(лирическое сопрано), Т. Раз-
живина (колоратурное сопра-
но), И. Михайлов (лирический 
тенор), Е. Баранчук (лирико-
колоратурное сопрано), И. Про-
нин (баритон). После творче-
ского показа ребят пригласили 
на прослушивание в Марийский 
государственный театр оперы и 
балета.

«Нашими молодыми специ-
алистами работодатели доволь-
ны, они высоко котируются. 
Сегодня состоялось прослуши-
вание, многие ребята получи-
ли приглашения.  Работодате-
ли сначала хотят задействовать 
студентов в небольших кон-
цертных программах, и только 
потом дают возможность высту-
пить в оперных спектаклях»,-  
поделилась своими впечатле-
ниями после Ярмарки С. М. Ка-
невская. «Одним днём Ярмарка 
не заканчивается, работа про-
исходит круглый год. Как толь-
ко мы определяем выпускни-
ков, с сентября начинается ра-
бота с новым курсом»,- допол-
нила она.

Сейчас многие выпускни-
ки размышляют о предложен-
ных им вакансиях: кто-то гото-
вится к прослушиванию, кто-то 
разучивает новые произведе-
ния для майского выступления, 
а некоторые ребята должны бу-
дут сделать выбор между про-
фессией преподавателя и ис-
полнителя.

С каждым годом на Ярмар-
ку специалистов приезжают 
всё больше работодателей, за-
интересованных в нижегород-
ских музыкантах. Выпускники с 
профессиональной честностью 
и достоинством оправдывают 
возлагаемые на них надежды.  

Юлия Каравайкина
2 курс ФДО

36



«Где-то к середине XX века 
классическая музыка

 отвоевала себе положение 
вдовствующей императрицы 

культурной жизни — 
почитаемой дамы, 

которую следует уважать, 
холить и лелеять и, 

боже упаси, не спрашивать, 
почему 

она все время носит одно и то 
же платье».
П.Поспелов

	 Ни для кого не секрет, 
что концерты в консерватории 
редко собирают полные залы. 
Отмечается и общее снижение 
интереса к академической 
музыке. Рядовой слушатель, 
скорее всего, предпочтет 
концерт «Rammstein» концерту 
Густава Леонхардта. Да что там 
рядовой слушатель, если даже 
Яндекс явно предпочитает 
«Раммштайна» и на запрос 
«концерт», в первую очередь, 
«выдает» именно его!
	 Почему так – в 

принципе, понятно: у широкой 
публики не воспитан вкус к 
академическим концертам, а их 
реклама не отвечает передовым 
(агрессивным) технологиям. 
Возможно, потенциальных 
слушателей отпугивает еще 
и строгость обстановки, 
традиционная серьезность 
подобных мероприятий. 
Необходимо уметь вести 
себя и выглядеть подобающе 
(сложно, например себе 
представить в большом зале 
консерватории представителей 
субкультур), а если вдруг 
зааплодируешь посреди какой-
нибудь 10-частной сюиты, то 
погрешишь против высокого 
искусства!

	 Вот и кажется, что 
подобные концерты привлекают 
лишь профессионалов и 
становятся ностальгической 
отдушиной поколения 
советских интеллигентов, 
воспитанных на поклонении 
классике. Кто же в этом 
повинен? Заслуженный деятель 
искусств России, председатель 
нижегородского отделения 
Союза композиторов России, 
профессор Борис Гецелев 
считает, что исполнители 
невольно «способствовали» 
такой ситуации: 
– Разговоры о том, что 
жанр концерта как способ 
взаимодействия с публикой 
себя изжил, идут уже давно. 
Заметна усталость от такого 
способа, и я замечу, что очень 
много причин создают такого 
рода усталость. Я очень хорошо 
отношусь к исполнителям, но 
репертуар, который они играют, 
очень ограничен… У Бетховена, 
как известно, 32 сонаты, – часто 
ли они звучат? В «обойме» 
постоянно исполняемых – 
не более 5 сонат. Сужение 
концертного репертуара – одна 
из причин того, что возникает 
ложное ощущение, будто жанр 
концерта исчерпал себя. 
	 Заслуженный деятель 
искусств России, заведующий 
кафедрой фортепиано ННГК, 
профессор Валерий Старынин 
считает, что сказывается 
советская система культурного 
досуга: 
- У нас есть привычка играть 
бесплатно и привычка слушать 
бесплатно, а это расхолаживает. 
Я помню, как Ростропович 
играл в «Красном уголке» на 
заводе «Красное Сормово», во 
время обеденного перерыва, 

а рабочие 
параллельно 
« з а б и в а л и » 
д о м и н о . 
Олег Каган 
выступал в 
Я р о с л а в л е 
перед сеансом 
в кинотеатре – 

было и такое. 
На летних общедоступных 
концертах филармонии 
– зал полон. На юбилее 
оркестра «Солисты Нижнего 
Новгорода» – аншлаг. Почему? 
Вход свободный. Так что 
интерес к концертам есть. 
И даже, напротив, растет. 
Раньше, когда концерты 
были всегда бесплатными, 
залы были полупустыми, а 
сейчас попробуйте сделать 
бесплатный концерт – придется 
отсекать публику. Но стоит 
установить минимальную 
цену, у слушателей сразу – 
отторжение. То ли это еще 
советская привычка, что 
за искусство не платят. То 
ли укоренилось в бытовом 
сознании, будто то, что делают 
музыканты – вообще, чепуха.
Получается, что на 
концерты классической (по 
представлению публики) 
музыки ходят либо «на 
даровщину», либо «на 
Шопена»? 
	 Но, может быть, просто 
форма концерта перестала 
отвечать потребностям 
современной публики?
	 Композитор Борис 
Гецелев: 
- Я не принадлежу к числу 
людей мыслящих радикально. 
Очень много людей хотят 
слышать различную музыку 
в разном исполнении и в 
разных комбинациях. С этой 
точки зрения концерты себя 
не изжили и вряд ли изживут в 
обозримом будущем.
	 Лауреат Всероссийского 
конкурса, пианист Руслан 
Разгуляев: 
- Мне кажется, что существует 
определенный исторический 
пласт музыкальной культуры, 
который требует формы 
концерта.
-    А если говорить о современной 
музыке? 
- Уже та музыка, которую 
писали нововенцы, сейчас 
с трудом воспринимается в 
рамках обычного концертного 

Концерт – это скучно?!
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зала. Она требует новых 
ресурсов – в первую очередь, 
динамических: тишайшего 
пианиссимо и резкого 
фортиссимо. Далеко не 
на всех площадках это 
возможно. Я не могу 
представить, чтобы 
у нас в филармонии 
исполняли Веберна. 
Я играл его вариации 
и знаю, что это 
такое. В зале – почти 
полное непонимание, 
и дело не только в 
додекафонии, а и в 
большом количестве тишины, 
которая зрителя напрягает. Не 
случайно Шенберг говорил, 
что публика – враг номер 
один, имея в виду в первую 
очередь среднестатистического 
филармонического обывателя.
Концертный зал рассчитан на 
то, что выйдет гениальный 
солист и начнет покорять 
сердца слушателей. Не 
случайно Лист и Паганини 
– две знаковых фигуры XIX 
века. А в XX веке написано 
много произведений, которые 
апеллируют к мышлению. И это 
тоже правильно. Еще в XX веке 
начали говорить о философии 
музыки. В связи с этим 
пренебрежительно относились 
даже к Моцарту, т. к. у него 
«слишком много условностей и 
салонных банальностей». Эпоха 
«серьезной музыки» началась 
с Бетховена и стала бурно 
развиваться. И дошла до таких 
философских сложностей, 
которые в концертном зале в 
течение одного прослушивания 
произведения восприняты быть 
не могут… И произведения 
Веберна гораздо комфортнее 
себя чувствуют в условиях 
записи, которую ты можешь 
включить дома, в наушниках, 
можешь взять ноты, что 
немаловажно, так как эта 
музыка во многом рассчитана 
на визуальное восприятие. Это 
отдельная проблема, сейчас 
визуальная культура больше 
развита, а чисто звуковая плохо 
воспринимается, особенно 
молодым поколением. Поэтому 
на своих концертах я пытаюсь 
какие-то фрагменты нотного 
текста показывать.
	 Для большой части 
современной музыки, как мне 

кажется, концерт себя изживает 
и не изжит окончательно 
только потому, что пока нет 
альтернативы.

	 В а л е р и й 
Старынин: Не вижу 
смысла изощряться 
и находить новые 
формы. Концерт, 
на самом деле, 
отнюдь не «скучное 
м е р о п р и я т и е » . 
Вспомним, как в 1970-
м Г. Рождественский 
сыграл прощальную 
симфонию Й. Гайдна, 

потушили свечи… И вдруг 
стремительно появляются 
музыканты, занимают свои 
места и происходит премьера 
Первой симфонии А. Шнитке – 
по тем временам оглушительно, 
с присутствием рок-группы… 
Пусть новая форма концерта 
еще не сложилась, но ведь 
и старая не исчерпала своих 
возможностей?
	 Молодые 
к о м п о з и т о р ы 
активно думают 
о привнесении 
н о в ы х 
элементов. 
	 Студент 2 
курса КМФ Марк 
Булошников: 
- Если говорить о новейшей 
музыке, то авторы, 
например, используют жанры 
инсталляции, прибегают к 
другим видам искусства, 
синтезируя с ними свою музыку. 
Это в определенной степени 
влияет на заинтересованность 
публики, которая приходит на 
такие концерты.
	 Одна из давних, 
но действенных форм 
взаимодействия со слушателем 
– вступительное слово. 
Борис Гецелев: Это создает 
благоприятную установку на 
то, чего нужно и чего не нужно 
ждать при знакомстве с новым 
произведением. Конечно, 
не стоит превращать такое 
вступление в развернутую 
лекцию, но несколько слов 
иногда очень помогают 
слушателю.
	 Руслан Разгуляев: 
- Слово в концерте – это 
не новация. Так проходили 
концерты в XVI-XVII веке – 
немного поговорил, немного 

поиграл. Возможно, нужно 
возвращаться к этому, потому 
что уровень восприятия 
современной музыки очень 
низкий.
	 Есть смысл в том, чтобы 
включить вербальный контекст, 
причем высказанный самим 
исполнителем. Это несколько 
иное, чем слово музыковеда, 
ведь последний должен 
посетить как минимум одну 
репетицию, чтобы сказать, 
что именно ждет сейчас 
слушателей.
	 Возможно, есть и другие 
способы взаимодействия с 
публикой во время концерта? 
Комментарий возможен и порой 
необходим, но слушателю 
должны быть понятны 
концепция и драматургия 
концерта.
	 Борис Гецелев:  
- Конечно, важно, чтобы концерт 
был выстроен. Например, в 
драматическом произведении 
есть завязка, развитие 
действия с кульминацией, 
развязка. Таким образом 
поддерживается постоянный 
зрительский интерес. Концерт 
должен строиться по этим 
же принципам. Кроме того, 
важно правильно составить 
программу, чтобы Шаинский 
не соседствовал с Бетховеном. 
А вот если представить в 
концерте барокко и XX век, то 
есть эпохи отделенные друг от 
друга, но имеющие между собой 
некоторые общие установки, 
– такая общность и разность 
очень привлекает публику.
Концерт – не только не 
скучное мероприятие, но 
и неисчерпанное пока 
многообразие форм.
Борис Гецелев: 
- Концерт – такое емкое 
понятие, очень много градаций 
имеющее, и потому важна 
предварительная установка. 
Это то, с чем слушатель 
приходит на концерт, чего 
он ждет от программы. 
Монографический концерт 
требует одной установки, 
авторский концерт с участием 
композитора – другой. На 
моей памяти, Родион Щедрин 
приезжал в Нижний Новгород, 
и в тот вечер не только звучала 
его музыка, но он еще отвечал 
на вопросы публики, порой 
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довольно острые.
	 Концерт может быть 
посвящен какому-либо жанру. 
Например, вечер этюдов или 
сонат. Причем, каждый из 
этих вариантов требует от 
слушателей разных установок. 
Замечу, что эти установки вовсе 
не связаны с тем, что человек 
идущий на сонатный вечер, 
настроен на высокое, а от этюдов 
ожидает лишь виртуозности. 
Мы знаем из истории музыки, 
что есть замечательные этюды 
Шопена и Листа, Скрябина 
и Рахманинова, которые 
сопряжены с духовными 
озарениями. Впрочем, можно 
так сыграть те же этюды Черни 
и так заразить азартом этой 
виртуозности, что возникнет 
замечательное художественное 
переживание.
	 А ведь есть еще концерты 
только фортепианной музыки, 
струнные, оркестровые, 
хоровые, собирающие свою 
публику, отвечающие ее 
устремлениям и установкам…
Совсем не обязательно ходить 
на все концерты, нужно найти 
для себя интересное. Смысл 
концерта как соревнования или 
состязания – это только одно из 
значений этого слова, а более 
широкое – это способ общения с 
музыкой, разной, вызывающей 
разные мысли, выдвигающей 
разные требования к публике.
	 Так, может быть, нет 
никакого кризиса концерта 
как формы взаимодействия 
музыканта и публики? Может 
быть, пришло время вспомнить, 
уточнить и усовершенствовать 
правила нашего общения? 
Более творчески подходить 
к формированию программы 
и тщательнее продумывать 
концепцию и драматургию 
концертов? Наполнять старую 
форму новым содержанием 
и заботиться о слушателях, 
относясь к ним как к 
полноправным партнерам? В 
самом деле, разве концерт – 
это скучно?! Как вы полагаете?

Дарья Ларионова 
 2 курс ФДО

					   

Каждый из нас когда-нибудь 
после просмотра того или иного 
фильма задавался вопросом: 
«Что хотел сказать этой 
картиной режиссер?». Все чаще 
встречаются хорошо сделанные 
работы, скрывающие под 
ярким «макияжем» пустоту, 
а то и откровенное насилие 
и жестокость. И все больше 
людей восклицающих: «Ах, 
как подробно показана 
«расчлененка» в том 
эпизоде!» или «Маньяк так 
изысканно мучает своих 
жертв – загляденье!». В итоге 
мы имеем жестокость ради 
жестокости, что, безусловно, 
заставляет задуматься всякого 
здравомыслящего человека. 
	 27 февраля в киноцентре 
«Рекорд» состоялся праздник 
лунатиков и любителей 
мюзикла. С 22 часов до 5 утра 
продолжалась ночь кофе, 
сигаретного дыма и огромных 
экранов, которые переносили 
нас во времени и пространстве, 
от сладеньких песенок 80-х 
в «Бриолине» до кровавых 
танцев «Суини Тодда» 2009 
года. 
	 Концепцию сего действа 
можно условно разделить на три 
части. Первая часть посвящена 
жанру классического мюзикла, 
к нему отнесли «Мэкки-нож», 
«Призрак оперы» и «Чикаго». 
Их представляли в Большом 
зале с мягкими удобными 
креслами. 
Вторая часть адресовалась 
тинэйджерам, это   «Бриолин-1», 
«Бриолин-2» и «Лак для волос». 
Они демонстрировались в 
небольшом зале с жесткими 
стульями и неугомонными, 
п е р е г о в а р и в а ю щ и м и с я 
обитателями этой 
действительности. Ну, а третья 
часть обращалась к темной 
стороне человеческой души – 
«Труп невесты», «Капризное 
облако» и «Суини Тодд, 
кровавый брадобрей с Флит-
Стрит». Эти мюзиклы можно 
было увидеть в крохотном 
уютном зальчике с деревянным 
настилом и большим 
количеством подушек для 
любителей смотреть лежа. 

	 Сама идея ночи мюзиклов 
не могла никого оставить 
равнодушным. Организаторам 
удалось главное – привлечь 
молодежь. Преобладала 
творческая и непринужденная 
атмосфера общения как друг 
с другом, так и с искусством 
кинематографа. Разделение на 
залы помогло зрителям выбрать 
то, что им ближе к сердцу.   
Создало комфорт и свободное 
перемещение по территории 
киноцентра - в любой момент 
можно было зайти в другой 
зал и попасть в совсем иную 
реальность.
	 Однако, приглашая 
молодежь,  не нужно, на мой 
взгляд, поступаться культурой, 
этикетом и чистотой. Все-
таки это - киноцентр, а не 
рок-бар. Хотя удушливый  
сигаретный  смог в гардеробе  
и разбросанная  повсюду 
еда и некоторые подростки, 
шатающиеся в пьяном 
угаре,  дискредитировали 
мероприятие. 
	 Также остается не 
совсем понятным, по какому 
принципу отбирались мюзиклы, 
и можно ли все работы отнести 
к этому жанру. В пресс-
релизе было сказано о том, 
что будут демонстрироваться 
«лучшие мюзиклы мирового 
кинематографа». Но тогда 
напрашивается вопрос, что 
считать лучшими мюзиклами? 
Ведь вместо «Призрака оперы» 
Ллойда Уэббера нам показали 
примитивный  «ужастик», 
снятый в конце 80-х, да еще 
и в одном зале с качественной 
картиной «Мэкки-нож». А рядом 
со стильной работой «Труп 
невесты» демонстрируется 
«Капризное облако». Почему 
в этот показ не вошли такие 
нашумевшие и талантливые 
картины, как «Волосы», 
«Кошки» или «Оливер Твист»? 
Жаль, что не нашлось места в 
этой программе и для русских 
мюзиклов. Большинство 
фильмов, которые были 
показаны – жестокие, 
поверхностные  и с довольно 
сомнительной нравственной 
стороной. Кто главный герой 
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в «Суини Тоде»? Убийца. Кто 
главная героиня в «Чикаго»? 
Убийца. 
	 Про «Призрак оперы» 
и говорить не приходится, 
там открыто, во всей «красе» 
представляются сцены жестоких 
убийств – то рабочий театра со 
снятой кожей, то сваренная 
в супе голова певицы, то 
подробности изуродованного 
лица призрака. 	 «Молитесь 
за тех, кто душу свою 
бессмертную отдал Сатане... 
ибо каждый из них обречен 
переживать свою проклятую 
жизнь бесконечно... до 
скончания времен», - эпиграф к 
фильму. Эта картина была снята 
американским режиссером 
Дуайтом Эйч. Литтлом, в 1989 
году по одноименному роману 
Гастона Леру. В главной 
роли - король «ужастиков» - 
талантливый Роберт Инглунд, 
артист с классическим 
актерским образованием, 
намертво прикрепленный к 
своему культовому персонажу - 
Фредди Крюгеру, - должен был 
привлечь к фильму внимание. 
Рекламный слоган фильма 
гласил: «Он был Фредди, 
теперь он - Призрак Оперы. 
Новый кошмар!»
  Возникает главный вопрос: 
зачем все это нужно? На 
какую аудиторию рассчитан 
этот фильм? Для  поклонников 
фильмов ужасов все это уж 
очень наивно, а  любители 
качественного кинематографа 
не воспримут картину 
из-за отсутствия идеи, 
крайне поверхностного 
прочтения первоисточника 
и невыразительности 
художественного стиля. При 
этом в фильме использована 
хорошая,  действительно,  
красивая музыка Миши 
Сигала, но и она не спасает 
эту версию «Призрака оперы». 
Есть, правда, и романтические 
эпизоды, например, сцена с 
Кристин в подземелье призрака. 
Мрачное пространство в 
освещении сотен свечей, вокруг 
старинные картины, орган и -  
музыка, музыка, музыка… Но 
эти эпизоды буквально тонут в 
море насилия.
 	 «Мэкки-нож» - один 
из немногих мюзиклов, 
показанных в эту ночь, 
оставивших положительное 
впечатление. Это стильная, 
яркая картина Менахема Голана, 

вышедшая в 1990 году. Она 
имела ряд предшественников, 
но это не помешало ей занять 
свое место в киноискусстве. 
Фильм является совместной 
работой кинематографистов 
США, Нидерландов и Венгрии.  
Песня о главном герое 
стала неотъемлемой частью 
репертуара Луи Армстронга 
и Эллы Фитцджеральд, 
превратившись в джазовый 
стандарт.
	 «Мэкки-нож» сделан 
по мотивам музыкальной 
комедии начала ХХ века Курта 
Вайля и Бертольта Брехта 
«Трехгрошовая опера». 
Действие происходит в среде 
деклассированных городских 
низов - воров, проституток и 
бедняков. В центре сюжета 
- противостояние бандита 
Мэкки по прозвищу Нож и 
его тестя Джонатана Пичема, 
предводителя лондонских 
нищих. Странный, хотя и 
вполне логичный финал этого 
фильма вызывает ироническую 
усмешку. Главный разбойник 
получает не только жизнь и 
свободу вместо казни, но и 
богатство. Что ж тут сказать? 
Все вполне «справедливо». 
	 В главных ролях 
снялись Рауль Хулиа, Ричард 
Харрис, Джулия Мигенес, 
Роджер Долтри, Джули 
Уолтерс, Билл Найи. Особенно 
хотелось бы сказать о Джулии 
Мигенес в роли Дженни. Ее 
лирическое сопрано отличается 
чувственностью и богатством 
тембральных красок. Она 
– королева ночи, царства 
земного. Дженни -  красива, 
горда и бесконечно несчастна. 
Особенно выразительны с ее 
участием сцены в борделе 
- пенные черные кружева, 
великолепные перья, 
объемные прически, стройные 
ножки, выглядывающие 
из неприличных разрезов 
объемных юбок. 
	 В «Чикаго» юбки 
сведены к минимуму. Здесь 
жизнь мчится, как непрерывное 
красочное шоу. Зачем нам 
нужны добродетель, истина и 
Бог, когда есть слава, деньги 
и секс? Первое впечатление от 
«Чикаго» - испуг. Когда Рене 
Зелльвегер вдруг начинает петь 
голосом Кристины Орбакайте, 
возникает ощущение страшной 
безвкусицы, что, безусловно, 
портит все впечатление от 

фильма. Во время просмотра 
дублированного «Чикаго» 
люди выходили из зала, а 
некоторые просто закрывали 
уши, когда на экране появлялся 
мутант в виде Ричарда Гира и 
Филиппа Киркорова в одном 
лице. Оценить оригинальные 
голоса на этом показе не 
представилось возможным.
	 Есть что-то общее между 
фильмами «Мэкки-нож» и 
«Чикаго» - итог злоключений 
главных героев. И в той и другой 
картине преступник получает 
вместо смертной казни славу и 
деньги. Впрочем, таких главных 
героев можно наблюдать во 
многих показанных мюзиклах, 
если не в большинстве. 
Суинни Тодд, например, 
тоже очаровательный герой 
брадобрей – кто не любит 
Джонни Деппа? – который, 
напевая и приплясывая, режет 
глотки своим клиентам. 
	 В зале для тинэйджеров 
обошлось без жестокостей. В 
«Бриолин» и «Лак для волос» 
мышьяк не добавляли. 
	 Охватив всю «Ночь 
мюзиклов» даже поверхностным 
взглядом, мы увидим, что работы 
были представлены очень 
разнородные, более того, едва 
ли многие из них соответствуют 
жанру мюзикла, не говоря уже 
об их довольно сомнительном 
качестве. Какие все-таки 
цели ставили перед собой 
организаторы – коммерческие 
или просветительские? Если 
второе, тогда почему были 
отобраны именно эти фильмы, 
ведь цельного представления о 
том, что такое мюзикл из этого 
показа мы не почерпнули.
          А если задуматься, что же 
такое мюзикл и каковы лучшие 
представители этого жанра в 
кинематографе? 
	 Показательно, что 
в классическом мюзикле, 
как правило, сюжетной 
основой служат выдающиеся 
произведения классической 
и современной литературы.  
Первоисточниками мюзиклов 
становятся сочинения 
У.Шекспира, М. Сервантеса, Ф. 
Вольтера, Ч. Диккенса, Б.Шоу, 
Ф. Мольнара, Т.М.Плавта, 
С.Шолом-Алейхема, Ю.О`Нила, 
а также современных 
американских писателей 
- Т. Капоте, Т. Уайлдера, 
Э. Райса, М. Андерсона 
и др. Лучшие либретто 
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блещут остротой диалогов, 
отличаются интересной 
проблематикой, яркими 
уникальными характерами, 
высокохудожес т венными 
текстами песенных номеров.
	 Не менее важна для 
мюзикла и музыкальная 
составляющая. Известно, что 
о композиторах и драматургах 
этого жанра принято говорить, 
как о равных партнерах. В 
мюзикле доминирует песенная 
форма, часто встречаются 
сцены солиста с хором. 
Хореография предстает 
важнейшим элементом в 
системе выразительных средств 
мюзикла наряду с пением, 
а все музыкальные номера, 
как правило, решаются также 
и пластически. А поскольку 
мюзиклам свойственна 
насыщенность действием, то и 
реплики, и хореографические 
па, и вокальные номера, все 
должно служить развитию 
сюжета и работать на идею 
произведения.  
	 Каким же должен быть 
актер мюзикла? Он должен 
быть универсален. Он должен 
хорошо танцевать, петь и 
играть не хуже драматического 
артиста. 
      Что же мы видим в работах, 
представленных в «Рекорде»? 
Выходит «Ночь мюзиклов» 
была ночью не совсем мюзиклов 
и уж совсем не «лучших» 
представителей этого жанра.
	 На улицах Нижнего 
Новгорода полусонный март 
приоткрыл глаза, но голова 
оставалась тяжелой от 
сигаретного дыма и множества 
неразрешенных вопросов. О 
чем эти фильмы? Что хотели 
сказать создатели большинства 
из них? Что они несут, кроме, в 
лучшем случае, хороших песен 
и неплохого исполнения оных? 
Что останется в душе каждого 
из нас после просмотра этих 
работ? Хотелось бы верить, 
что это только начало, и 
в дальнейшем появятся 
более содержательные 
«ночи мюзиклов», а публика 
сможет воспринять это с 
благодарностью.

Нина Якименко  
2 курс ФДО

    

Хорошо, когда название 
профессии говорит само 
за себя и не требует 
дополнительных разъяснений. 
Мы с уверенностью можем 
утверждать,  что пианист 
–   играет на фортепиано, 
а дирижёр – управляет 
оркестром. 
       Но если задать вопрос 
любому студенту-музыковеду – 
приходилось ли ему объяснять 
суть своей профессии 
человеку, не связанному с 
музыкой, то наверняка, он 
ответит утвердительно. Более 
того, я на собственном опыте 
убедилась в том, что  нуждаются 
в таких разъяснениях и многие 
музыканты.
 Совсем недавно я решила 
провести небольшой 
социологический опрос 
среди студентов нашей 
консерватории. Удивительно, 
но простые вопросы - кто 
такие музыковеды и чем 
они занимаются, сначала 
заставляли моих собеседников 
задуматься, а затем отшутиться: 
«Ну, неужели ты сама не 
знаешь, кто они такие?». Особо 
тактичные говорили: «А на этот 
вопрос лучше всего ответят 
сами музыковеды». 
	 Некоторые опрошенные 
утверждали,  что этим не 
интересуются, так как 
«не сталкиваются в своей 
музыкальной практике с 
музыковедами» (оставлю 
без комментариев). Самые 
лаконичные оппоненты 
ограничивались следующими 
ответами: «Музыковед – это тот, 
кто работает в библиотеке», 
«Музыковеды учат детей петь», 
«Музыковед – это неудавшийся 
исполнитель, который хоть как-
то старается стать музыкантом», 
«Музыковеды - ботаники», 
столь же «убедительно» 
прозвучало и следующее 
утверждение «Музыковеды – 
это теоретики». 
	 Хочу заметить, что  

некоторые участники опроса 
говорили много и с интересом, 
отмечая злободневность 
затронутого вопроса. Более того, 
наиболее серьёзно к проблеме 
подошли сами музыковеды, 
которые дополнили картину 
своими размышлениями. 
Так одна студентка, глубоко 
задумавшись, призналась, 
что чувствует беспокойство 
по поводу будущего своей 
профессии, и не знает, кем 
она станет по окончании 
консерватории.   «А зачем тогда 
поступать в консерваторию?», 
- иронически  комментирует 
подобные высказывания  
один из моих собеседников.  
Стоит ли говорить о том, что 
абитуриенты, поступающие на 
вокальный факультет, мечтают 
петь как минимум в «La Scala» 
или в «Grand Opera», а пианисты 
(если не явно, то в глубине 
души), видят себя успешными и 
концертирующими солистами? 
Ни в коем случае не смею их 
в этом упрекать, поскольку 
амбиции необходимы артисту, 
как и талант. Однако, 
справедливости ради, не будем 
отрицать того факта, что на 
3-4 курсах «без пяти минут 
солисты Большого театра»  
поют в ресторанах, что многие  
исполнители, которые ещё 
вчера по пять-шесть часов 
в день оттачивали технику 
и видели себя на больших 
сценах, сегодня занимаются с 
дошколятами. Действительно, 
зачем было поступать в 
консерваторию, если всем этим 
можно спокойно заниматься 
и после музыкального 
колледжа?.. – теперь уже я 
задаюсь этим вопросом.  Сразу 
же поясню, что не хочу никого 
обидеть, но думаю - редкий 
абитуриент может знать, кем 
он станет после окончания 
консерватории, и студент-
музыковед, не скрывающий 
своих переживаний и страхов 
о будущем, просто более 
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откровенен и честен. 
        Теперь обратимся к 
записанным мною интервью. 
Хочу подчеркнуть, что я 
старалась максимально 
сохранить  интонацию, лексику 
и стиль своих собеседников, 
поскольку считаю всё это 
важной составляющей частью 
общей картины. Так же отмечу, 
что некоторые респонденты 
пожелали остаться 
неизвестными, в этом случае, 
я указываю только факультет и 
курс. 

 - Итак,  кто же  такие 
музыковеды, и чем они 
занимаются?
     Сергей Попов – студент 
5 курса КМФ, кафедра 
композиции и инструментовки. 
- Музыковед – это человек, 
который пытается объяснить 
и систематизировать 
явления музыкальной жизни, 
пытается обосновать то, 
что композиторы делают 
интуитивно. Как говорил один 
великий человек: «Пишите, 
как слышите, а теоретики всё 
объяснят». Наверное, это и есть 
главная задача музыковедов 
– объяснять. Музыка не 
может развиваться без 
интеллектуального осмысления 
и анализа. Мы (композиторы) в 
своём творчестве отталкиваемся 
от музыковедческих трудов, 
от их обобщений и стараемся 
двигаться дальше. Те, кто 
утверждают, что не нуждаются 
в музыковедах – сильно 
ошибаются. Исполнителю, к 
примеру, музыковеды просто 
необходимы, независимо от 
того, за каким пультом он сидит. 
Нужны, хотя бы для того, чтобы 
этот исполнитель мог понимать 
эпоху и стиль произведений, 
которые он играет. Не надо 
изобретать велосипед. Проще 
опираться на уже готовые 
достижения, чтоб самому чего-
то достигнуть. Этому нас и учат 
музыковеды, благодаря им, мы 
знаем историю.
- За что недолюбливают 
музыковедов?
- А за что недолюбливают 
«ботаников» или людей, 
которые умничают? А 
музыковеды часто такие и 
претендуют на всезнайство. У 
меня-то уж точно нет причин 
недолюбливать  музыковедов, 
ведь я сам студент этой кафедры 

и прикладного музыковедения.   
(Смеётся)
  Со следующими собеседниками 
я встретилась в нашей 
консерваторской столовой. За 
столиком сидели двое и что-то 
с интересом обсуждали. 

Степан Егураев - студент 4 
курса, вокальный факультет, 
кафедра сольного пения.
Евгения Бояринова -  
студентка 4 курса, оркестровый 
факультет, кафедра струнных 
инструментов. 

- Кто такие музыковеды, и 
зачем они нужны?
Евгения:  
… ну а кто будет учить детей в 
музыкальной школе петь, играть 
на музыкальных инструментах? 
Кто будет разучивать ноты?  
(сказано серьёзным тоном!)
Степан: 
- Музыковеды …. это критики, 
которые могут что-то написать 
в защиту композиторов или 
исполнителей. Это такие 
гиганты, на которых многое 
держится. На своём примере 
могу сказать, что иногда 
приходится далеко залезать, 
для того чтобы понять ту 
или иную партию. Захожу в 
библиотеку, зарываюсь в книги, 
которые как раз написаны 
музыковедами. И такие люди, 
способные на огромные труды, 
конечно же, нужны. Причём, 
сколько музыковедов, столько 
и точек зрения.
- Где место музыковеда в схеме: 
композитор – исполнитель – 
публика? И вообще, здесь ли 
оно? 
Евгения: 
- Мне кажется, что между 
композитором и исполнителем, 
а также между исполнителем и 
публикой.
- Почему ты так считаешь?
Евгения: 
- Композитор  написал, 
исполнитель сыграл, музыковед 
проанализировал и высказал 
свою точку зрения. Музыковед 
может объяснить исполнителю 
– как нужно играть.
-  А разве это не задача педагога 
по специальности?
Евгения:  
- Педагог может научить владеть 
исполнительским аппаратом. 
Ну, а статьи  кто пишет?
Степан:  
-Не каждый исполнитель может 

сделать качественный анализ 
произведения. У него – другие 
задачи.
Евгения: 
-Согласна. Мы занимаемся 
исполнением, а музыковеды – 
анализом. Конечно, музыковед 
может владеть каким-либо 
инструментом на любительском 
уровне, как и мы -  способностью 
к анализу.
Степан: 
- Хотя… наверное, каждому 
исполнителю, стоит стремиться 
немного стать музыковедом.
- Многие студенты 
музыковеды обеспокоены 
неопределённостью своего 
будущего и задаются этим 
вопросом не в музыкальном 
колледже, а здесь – в стенах 
консерватории. Как вы 
прокомментируете это?
 Степан: 
- Могу сказать, что буквально 
за несколько минут до того 
как Вы к нам подсели, мы 
с Евгенией как раз об этом 
и разговаривали. Скажу 
больше, не только музыковеды 
задумываются над этим 
вопросом, но и исполнители, 
в частности, мы. Почему? 
Потому что нам неизвестно что 
и как сложится дальше. Но мы 
реально хотим связать свою 
жизнь с профессиональной 
музыкой. А получится это или 
нет…      

Студент  3 курса, вокальный 
факультет: 
    - Музыковед?.. Ну… я не 
знаю. Ммм… мне кажется, что 
это человек, который должен 
знать музыку и…. теорию, да? 
Т.е. произведения всякие он 
должен знать. Вот.
- А где музыковеды  могут 
применить эти свои знания?
 -  Ну …. Мне кажется… они в 
библиотеке работают… чтобы 
человек мог придти  взять 
какой-нибудь романс, а 
музыковед такой – оп, и сразу 
его находит».
- А музыковеды только в 
библиотеках работают?
 - Ну… может быть они ещё что 
нибудь преподают. Хотя… я, 
конечно, в первый раз сегодня 
слышу слово музыковед… так 
что… 
- А как ты думаешь, кто у 
тебя ведёт курсы истории 
музыки, сольфеджио, анализ 
музыкальных произведений и 
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т.д.
 - Ааа… понятно!..  А в 
библиотеке они что – не 
работают?

Ярослава Бабурина -  
студентка 4 курса дирижерско-
хорового факультета
- Музыковеды, во-первых, 
это теоретики, и к ним всегда 
относятся предвзято, за то, что 
они расщепляют произведения 
на какие-то составные части. 
Композитор не рассчитывал 
на это, когда писал музыку, 
он не задумывался о том, 
чтобы употребить те или иные 
приёмы.
- И за это их недолюбливают? 
А чем же плохо то, что они 
анализируют музыку?
 - Тем, что мы начинаем делить 
общую акустическую систему 
на  доминанту и тонику.
- Получается, что композитор 
не задумывался об этом, и нам 
не следует?
- Нет, следует. Хотя бы для 
того, чтобы, понимать музыку и 
замысел композитора.
- А чем ещё занимаются 
музыковеды, помимо анализа 
произведений?
- Научной и педагогической 
деятельностью. Они должны 
отдавать свои знания другим. А 
ещё музыковед должен идти в 
ногу со временем, не застревать 
только на классике прошлых лет 
и не обделять своим вниманием 
современность.

Ирина Корнишина - студентка 
4 курса композиторско-
музыковедческого факультета.
- Ирина, многие студенты 
консерватории до конца 
не понимают  специфику 
профессии музыковеда. 
Как представитель этой 
профессии, расскажи, кто же 
такие музыковеды, и чем они 
занимаются.
- Вопрос,  конечно,интересный. 
Я думаю, что музыковед – 
это человек универсального 
музыкального дарования, 
который может затрагивать 
различные вопросы 
музыкального пространства. 
Он может быть как 
преподавателем, так и научным 
деятелем и просветителем.
 - А не получается ли так, что 
он занимается «всем и ничем»?
-  Подобные проблемы могут 
возникать в любой области, как 

у музыковеда, так и у пианиста. 
Здесь, скорее всего, важны 
индивидуальные качества 
человека, его настроенность на 
профессию.
- Где находится место 
музыковеда в триаде 
«композитор-исполнитель-
слушатель»?
- Мне кажется, что его место 
между тремя этими звеньями. 
К примеру, произведения 
современных композиторов не 
совсем понятны слушателям. 
Роль музыковеда заключается 
как раз в том, чтобы донести 
замысел автора до публики, 
разъяснить то, что хотел 
сказать композитор.

Татьяна Годованец - 
студентка 5 курса  (фортепиано)
- Музыковеды пишут 
исследовательские работы, 
которые могут пригодиться 
исполнителю для более 
глубокого понимания 
произведения. Есть много 
хороших работ по «ХТК» 
Баха или Прелюдиям и фугам 
Шостаковича, и пианисты в них 
частенько заглядывают. Однако 
бывает и так, что музыковеды 
начинают уж слишком глубоко 
копать, препарируют музыку 
до мельчайших подробностей. 
И это не есть хорошо. В музыке 
должна быть тайна, которую не 
следует разгадывать. 
       Я думаю, что сегодня более 
востребованы музыковеды, 
которые ориентированы на 
просветительство, у которых 
есть возможность работать 
на широкую аудиторию. К 
примеру, лектор, который 
помогает  воспринимать 
музыку. Для неподготовленного 
слушателя – это очень хорошо. 
Но если лектор начинает 
растягивать своё слово на 
полчаса, то это утомляет. 
Хороший музыковед может 
донести суть вопроса доступно, 
кратко, но ёмко. Менее 
востребованы музыковеды, 
которые занимаются научной 
деятельностью, потому что 
работают для  очень узкого 
круга людей, собственно,  
п р о ф е с с и о н а л ь н ы х 
музыкантов.
        В связи с нашим разговором, 
мне вспомнилась одна байка 
про музыковедов. Приехал 
как-то Рихтер на гастроли в 
Хабаровск. И после концерта 

во время интервью Рихтер 
задаёт вопрос, кем собственно 
является по профессии его 
собеседник. Собеседник 
ответил, что он музыковед. 
После этого ответа последовал 
следующий вопрос Рихтера: «А 
разве такие бывают?».

Владимир Мальшаков - 
выпускник ННГК 2009 года, 
солист Нижегородского 
русского народного оркестра.
- Музыковеды – это люди, 
которые занимаются изучением 
музыки, анализируют 
произведения, пишут книги, 
расшифровывают поток 
мыслей от композитора к 
слушателю. Музыковеды могут 
преподавать музыкально-
теоретические дисциплины… и 
вообще, они много чего могут. 
Наверное, они могут стать даже 
композиторами или пианистами. 
Могут совмещать несколько 
специальностей. Музыковед – 
это человек, который ведает 
музыкой.Музыковед объясняет 
исполнителю замысел 
композитора, он объясняет 
слушателю музыкальные 
тенденции и закономерности, 
и конечно, он пишет статьи и 
рецензии.
- Как ты считаешь, кому 
особенно нужны музыковеды?
 - Мне. (Смеётся). Ну, к 
примеру, я не могу понять 
музыку Шнитке, она сложная 
для меня. А музыковеды, в своё 
время, в этом разобрались, и 
теперь  могут помочь мне.
- А за что недолюбливают 
музыковедов?
- За критику. Вот и всё.

Владимир Михайлович 
Цендровский, заведующий 
кафедрой теории музыки, 
профессор, кандидат 
и с к у с с т в о в е д е н и я , 
заслуженный деятель искусств 
России.
 - Приходилось ли вам 
когда-нибудь объяснять 
не музыкантам суть своей 
профессии?
  - Конечно, приходилось, 
и не раз. Ехал я как-то в 
поезде, и со мной было 
несколько попутчиков. Мы 
познакомились, и между нами 
завязался разговор, о том, куда 
путь держим и чем занимаемся. 
Один попутчик заявил, что он 
– инженер, придумал новую 
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машину и теперь едет на стройку 
её испытывать. Второй сказал, 
что он агроном, направляется в 
совхоз проводить эксперимент 
по посадкам зерновых. Я 
же сказал, что работаю 
в консерватории. Мои 
собеседники оживились, узнав, 
что среди них есть музыкант, и 
спросили - на каком инструменте 
я играю. На что я ответил, что 
владею фортепиано, однако 
я не пианист, а музыковед. 
Как вы понимаете, последовал 
вопрос:
	 «А кто это такой?». 
И мне пришлось объяснять, 
что я занимаюсь теорией 
музыки. Мои собеседники 
были удивлены, узнав, что 
у музыки есть теория. Если 
бы я сказал, что я инженер и 
занимаюсь теорией построения 
корабля, разрабатываю новые 
технологии, для того,  чтобы 
этот корабль не затонул, то 
подобный ответ ни у кого бы 
не вызвал изумления. Мало кто 
осознаёт, что для того, чтобы 
не «затонула» музыка, тоже 
нужны свои инженеры. Теория 
есть везде, где имеется широкое 
поле для деятельности. Так, 
в музыке есть очень много 
различных факторов, которые 
требуют своего теоретического 
осмысления. Именно этим 
музыковеды и занимаются. 
Они изучают закономерности 
музыкальной организации. 
- Да, сложно объяснить 
не музыканту – кто такие 
музыковеды. Но почему же 
сегодня сами музыканты 
затрудняются дать ответ на 
этот вопрос?
- Дело в том, что сегодня очень 
мало ярких музыковедов, 
которые были бы у всех на 
виду и на слуху. Есть острая 
нехватка в музыковедах, 
способных взрывать рутинные 
укоренения музыкального 
общества. В большинстве своём, 
музыковеды - очень тихий 
народ, заявляют о себе вяло и 
часто предпочитают находиться 
в тени. Многие ограничиваются 
преподаванием в музыкальной 
школе. Эти музыковеды – просто 
умненький народ, который 
может доступно рассказать 
о музыке, проанализировать 
какие-то произведения, 
сделать определённые выводы. 
А дальше они сами не могут 

выйти из этих узких рамок. 
Им не интересно решать 
какие-то эстетические или 
художественные вопросы. И 
сегодня существует большая 
нехватка в общественной 
активности музыковедов, 
поскольку профессия 
музыковеда – прежде всего, 
публична. Он  должен 
рассказывать массам, а не 
только детям за школьной 
партой, чтоб эти самые массы 
не затруднялись давать ответ на 
вопрос – кто такой музыковед.
- Известно, что 
исполнители должны 
обладать определёнными 
п р о ф е с с и о н а л ь н ы м и 
качествами. К примеру, пианист 
- хорошей техникой, вокалист 
– незаурядными вокальными 
данными. А какими качествами 
должен обладать музыковед?
- Музыковед, прежде всего, 
должен  обладать пытливым 
умом. В стенах консерватории 
молодые музыковеды получают 
не только профессиональное 
музыкальное образование, 
но и тренируют способность 
мыслить, ставить вопросы и 
самостоятельно искать на них 
ответы. Настоящий музыковед 
не довольствуется дежурными 
решениями проблемы, он ищет 
её научное осмысление. В ходе 
учебного процесса студентам 
приходится анализировать, 
обобщать и делать выводы. 
Само научное мышление 
нигде не сформулировано 
как конкретная задача – это 
следствие занятий теорией 
музыки.
- Где находится место 
музыковедов в триаде 
«композитор-исполнитель-
слушатель»?
 -  Музыковеды, как божий 
дух, везде. (Смеётся). То, что 
музыковед необходим – не 
вызывает споров. Но у него 
нет какой-либо привязанности 
к месту. О музыковедах 
вспоминают тогда, когда не 
могут без них обойтись.
- Как вы считаете, почему 
недолюбливают музыковедов?
 - Потому что они дают оценку. 
Одно дело, когда музыковед 
выступает как просветитель или 
как лектор перед концертом, 
другое, когда музыковед 
выступает как критик в печати. 
Каждый музыкант хочет, чтобы 

его похвалили. А критика 
предполагает не только 
похвалу. Раньше музыковедов 
боялись, ведь, что написано 
пером – не вырубишь топором. 
Возникали даже враждебно 
настроенные лагеря. Мне как-
то поручили написать рецензию 
на постановку оперы «Князь 
Игорь», в которой принимали 
участие певица и дирижёр 
из Прибалтики. Эта певица 
исполняла партию Ярославны, 
и у неё был сильный акцент 
и очень плохая дикция. В 
рецензии я отметил хороший 
голос певицы и несвойственный 
для русской княгини акцент, 
а также заметил, что неплохо 
бы было поработать над 
дикцией. На что мне сказали, 
что так писать нельзя, это не 
дипломатично… 

      Как видите, сколько людей 
– столько и мнений. И это лишь 
малая часть тех размышлений, 
которые рождаются в сознании 
при слове «музыковед». 
Кто эти люди, у которых, 
как выяснилось, нет 
чётко отведённого места в 
музыкальном пространстве? 
Про  них сочиняют байки, 
их критикуют за излишнюю 
пытливость  и в тоже время 
говорят, что без музыковедов 
не обойтись. В связи с этим, 
считаю нужным процитировать 
Уильяма Федера: «Мы всегда 
начинаем больше уважать 
людей после того, как 
попробуем делать их работу». 
Действительно, многие из моих 
оппонентов признавались в 
том, что им трудно говорить, 
трудно здесь и сейчас 
формулировать свои мысли, а 
некоторые и вовсе отсылали 
меня к самим музыковедам 
добиваться истины. А истина, 
как оказалось, заключалась 
в том, что каждый из моих 
собеседников, сам того не 
подозревая, примерил на себя 
роль музыковеда и ответил 
на главный вопрос – в чём 
заключается главная сложность 
этой профессии. Задаваться 
вопросами, искать на них 
ответы, говорить о музыке и её 
различных проявлениях – всё 
это основа музыковедения.

Людмила Сироткина 
1курс ФДО
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Необычное в обычном
или

клоун, толстяк, кот-чудак и немного 
мистики

«Волшебные истории – это 
больше, чем правда…»

Гилберт Кийт Честертон

…Два огромных шара… 
красный и желтый… Черные 
птицы с длинными изогнутыми 
клювами... Худой кот в 
элегантном костюме… Грустный 
клоун… Круглые разноцветные 
фонарики… Вот они – сны 
Коралины. Странные 
сферы. Пугающая 
и манящая 
н е р е а л ь н о с т ь . 
Ф а н т а с т и ч е с к и е 
вращения над 
землей. Наконец, 
зов неведомой 
красоты… Что это? 
Глупая выдумка? 
Бессмыслица? Или 
чудо? Судите сами. 
	 Сегодня перед вами… 
над вами… вокруг вас «Сны 
Коралины» - спектакль 
театра-студии пантомимы и 
пластики «Малиновая гряда». 
В основе – произведение 
Н. Геймана «Коралина». 
Феерия, обволакивающая 
зрителя ароматами фантазий 
и нежным дурманом безумств. 
Действо, участником которого 
ты непременно жаждешь 
быть, потому что в жизни 
так не хватает этих сладких 
наваждений… Режиссер – 
Е.Седов. В ролях – К. Гиноян, 
Е.Седов, И. Седова, Л. Елисева, 
О. Лисина, Т. Плотникова, В. 
Старынина, М. Гребешова, О. 
Посвященная, О. Широкова.
	 Сцена маленькая и 
абсолютно не приспособленная 
к театральным постановкам. 
Однако это неважно, если 
творцам есть что сказать. А 
им, несомненно, хотелось 
говорить… телом… мимикой… 
дыханием… без слов… отчего 

происходящее становилось 
неземным… мистическим… 
похожим на ночные тени 
на окраинах дорог… 
Участники спектакля не 
только приоткрыли дверцу в 
таинственное зазеркалье, где 
лишь им позволено бывать. 
Они решились впустить туда 
нас. Нас, «затертых» делами 
и будничными проблемами. 

«Летите, только 
осторожно, чтоб не 
разбудить Коралину, 
- «шептали» глаза 
актеров. - Мы научим 
вас чувствовать 
неосязаемые грани 
параллельных миров, 
видеть невидимое, 
принимать потоки 
энергии и покоряться 

им… Вы не услышите от нас 
ни слова, ведь лишние звуки 
здесь ни к чему. Забудьте 
бесполезные разговоры. 
Отрекитесь от суеты. Не шумите. 
Доверьтесь интуиции. Пейте 
сны из хрустального сосуда. 
Фантазируйте вместе с нами. 
Не тревожьте Коралину!..»
	 Кто же она, Коралина? 
«Обыкновенная девочка, 
которая, как и подобает 
настоящему ребенку, 
отчаянно не желает 
отправляться в 
постель, - ответите 
вы. – Озорница. 
Выдумщица». Так-
то оно так, но если 
следовать закону 
х у д о ж е с т в е н н о г о 
обобщения, ее образ 
приобретает иную 
окраску. Коралина 
– гораздо больше, нежели 
просто девочка. Она – символ 
современного человека. Проще 
говоря, Коралина – это мы. 
Через характер и поведение 

ребенка режиссер показывает, 
во что превратились наши души, 
чем заняты наши бесконечные 
мысли. Люди постоянно 
спешат, опаздывают, решают 
важные вопросы. Каждый день 
пролетает «на автопилоте». 
В итоге… мы действительно 
достигаем успехов, с 
энтузиазмом выполняем, 
даже перевыполняем наш 
«жизненный план». Пусть 
нервы на пределе, настроение 
«измученное», а губы 
разучились улыбаться. Зато 
формально все идет как надо. 
“Как надо???” - ухмыляется 
режиссер. - “Но стучит 
ли ваше сердце? Живо ли 
воображение?” Оказывается, 
нет… А если живо, то пребывает в 
«предынфарктном состоянии». 
Неслучайно героиня спектакля 
– ребенок. Подобное сочетание 
внешней молодости и духовной 
старости дает неповторимый 
эффект. 
	 Вспомним, как ведет себя 
Коралина в начале спектакля. 
Каждое движение, пусть самое 
незначительное, актриса 
делает с огромной неохотой. Ее 
тело словно окутано ленью. На 
лице – выражение недовольства 
и досады: искривленные губы, 

нахмуренные брови. 
Нет, это не капризы 
маленькой девочки. Это 
наша усталость от жизни. 
Мы настолько утомлены, 
что бредем по ней, глядя 
лишь под ноги, а вокруг… 
«Оглянитесь, дорогие 
мои!» - восклицает 
режиссер. - “Сколько 
секретов, необъяснимых 

пересечений, мерцающих 
линий... Наш мир состоит 
не только из людей, вещей 
и растительности. Повсюду 
колышутся параллельные 
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материи, дышат загадочные 
существа… звенят… шелестят… 
рассыпаются серебристой 
пылью… Но самое интересное 
то, что искать их нужно не 
в космосе или подземном 
царстве, а в обычных вещах. 
	 Видеть необычное в 
обычном – вот, наверное, самый 
ценный дар, каким только 
может быть наделен человек. 
Заметьте, вначале спектакля 
Коралина, как и мы, не замечает 
волшебства, «шевелящегося» 
вокруг нее. Она скучает у 
окна и не подозревает, что 
валяющийся на полу клоун на 
самом деле вовсе не игрушка. 
Черно-белый, со стекающей 
по щеке слезой… Отчего он 
плачет? Не оттого ли, что 
хозяйка не слышит биения 
его отнюдь не игрушечного 
сердца? Стремление клоуна 
«растормошить» Коралину, 
его бессилие и отчаяние очень 
точно переданы через пластику. 
Актер бежит, но остается 
при этом на месте. Тепло 
улыбается и приветливо машет 
девочке, но она продолжает 
неподвижно сидеть к нему 
спиной. Протягивает руки, но 
наталкивается на незримую 
стену. Сопротивляясь всем 
телом, напрягая каждую его 
часть вплоть до кончиков 
пальцев, пытается оттолкнуть 
воздушную преграду. 
Причем движения настолько 
плавны и «тягучи», что нам 
кажется, будто актер лепит 
их из пластилина. Подобная 
«замедленность» - характерная 
деталь пластического языка 
всех «потусторонних» гостей.  
Вот два ходячих шара, похожие 
на пришельцев с гигантскими 
неохватными телами. Руки 
растопырены в стороны, отчего 
толстяки выглядят еще более 
неуклюжими. В декорациях 
угадывается параллель – на 
заднем плане висят круглые 
разноцветные фонари. Кто же 
перед нами сейчас? Очевидно, 
их души. Они медленно 
дерутся, то приседая, то 
переминаясь с ноги на ногу, 
подражая неповоротливым 

борцам-тяжеловесам, тем 
самым стараясь привлечь 
внимание девочки. Но она не 
замечает их. Дескать, «разве в 
моей комнате может твориться 
что-нибудь занятное?»  
	 Кстати, пластическая 
линия Коралины сложена 
иначе - набор движений 
подчеркнуто повседневен. Она 
делает все, чем занимаются 
обычные люди: ходит твердым 
уверенным шагом, кладет 
голову на подушку, укрывается 

одеялом – одним словом, язык 
ее тела прост, не отличается 
разнообразием и начисто 
лишен загадки. Столь явным 
разделением элементов 
пластической речи режиссер 
еще раз подчеркивает, что 
девочка и ее невидимые гости 
находятся на разных волнах. 
Однако… в середине спектакля 
в образе Коралины происходит 
перелом. Когда в окошко 
заглядывает галантный кот-
чудак, героиня наконец-то 
поднимает голову и… видит его! 
Оказывается, нет ничего проще: 
нужно только остановиться 
на мгновение, отвлечься от 
назойливого «жужжания» 
мыслей и поднять голову… 
приглядеться… прислушаться… 
	 Теперь Коралина 
понимает не только кота. 
Она танцует вместе с 
птицами, «нахлынувшими» 
целой стаей. Откуда они? 

Скорее всего, из сказочного 
королевства… Вернее, нет. 
Эти фантастические создания 
в серебряных карнавальных 
масках – всего лишь обычные 
птицы, в которых нам удалось 
разглядеть необычное. Только 
раскрыв в себе бесценный 
дар, Коралина по-настоящему 
засыпает. Спокойным, светлым 
сном. Вокруг – неисчерпаемая 
красота сфер… волшебная или 
реальная… игрушечная или 
живая… колдовские перезвоны 
миров… 
	 ...Кажется, чудеса 
появляются отовсюду. 
Точнее, не только кажется 
– они в буквальном смысле 
«наступают» изо всех 
мыслимых и немыслимых 
мест. Мы заинтригованы. 
Клоун выбирается из коробки 
с игрушками, кот проникает в 
детскую через окно, но на этом 
сюрпризы не заканчиваются: 
ширококрылые птицы 
спускаются к девочке с верхнего 
этажа и вылезают из-под пола. 
Возникает ощущение, будто 
волшебство «оцепило» комнату 
Коралины. Оказывается, 
суперсовременное оснащение 
совершенно не нужно. Режиссер 
достигает зрелищности, 
умело используя скромные 
возможности сцены. Хотя, 
не такие уж они и скромные. 
Главное, увидеть их… 
	 … М и с т и к а 
т е л о д в и ж е н и й … 
гипнотизирующие мелодии 
взглядов… «Малиновая гряда» 
- коллектив исключительный, 
говорящий на диковинном, 
лишь ему присущем языке. 
Особая философия жизни… 
Спектакль-сон... Спектакль-
полет… Что же это? Глупая 
выдумка? Бессмыслица? 
Наверное, все-таки чудо…

Мария Евсеева
2 курс ФДО
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«Титаник», «Аватар» - 
два шедевра одного мастера

«Кэмерон не умеет снимать 
фильмы, он ими живет, 

благодаря этому картины 
становятся 

неотъемлемой частью нас». 
(Из зрительских отзывов)

	 «Унесенные ветром», 
«Война и мир», «Ромео и 
Джульетта»… Фильмы-полотна. 
Картины вечные, масштабные, 
качественные… Да, сегодня 
в кинопрокатах подобные 
новинки появляются все реже 
и реже. На большом экране 
демонстрируют фильмы, 
снятые по последнему слову 
техники и насыщенные 
спецэффектами, но абсолютно 
бессодержательные. Главным 
критерием оценки кино, 
рассчитанного на массового 
зрителя, стала зрелищность. 
Наблюдая за последними 
м и р о в ы м и 
п р е м ь е р а м и , 
можно сделать 
печальный вывод: 
режиссеры все 
реже обращаются 
к актуальным 
п р о б л е м а м , 
о т к а з ы в а ю т с я 
поднимать важные 
вопросы и стараются 
не касаться 
серьезных тем. 
Один из немногих 
кинорежиссеров и 
сценаристов, которые мыслят 
глобально и, самое главное, 
заставляют думать своего 
зрителя – Джеймс Кэмерон. 
Уникальность Кэмерона в том, 
что ему удается совмещать в 
творчестве яркость, доступность 
и глубину. Именно благодаря 
этой удивительной способности 
он вновь и вновь находит ключ 
к сердцу зрителя… Вспомним:
1997 год - сенсационная 

премьера «Титаника». Фильм, 
получивший одиннадцать 
премий «Оскар», теперь уже 
фильм-легенда, несомненно, 
вошедший в классику мирового 
кинематографа. 
Далее двенадцать лет отдыха 
от большого кино и, наконец, 
2009 год – долгожданное 
появление «Аватара». 
«Титаник» и «Аватар» - не 
только «два самых кассовых 
художественных фильма в 
истории кинематографа». Это 
шедевры, объединенные одной 
великой идеей…
«Пятнадцать минут пролетают 
за две, и после включения 
света 
отчаянно не хочется верить, 
что ты снова здесь – в скучной
 реальности, вернувшийся со 
сказочной Пандоры».
(Из зрительских отзывов)

Фильм «Аватар» 
р а с с к а з ы в а е т 
о планете, на 
которой есть 
все, о чем только 
может мечтать 
с о в р е м е н н ы й 
ч е л о в е к : 
п е р в о к л а с с н о е 
к о м п ь ю т е р н о е 
о б о р у д о в а н и е , 
г и г а н т с к и е 
с а м о л е т ы , 
поражающие своей 
мощностью, роботы, 

огромные запасы оружия. 
Пандора в представлении 
Кэмерона – символ планеты 
будущего. «Вот, смотрите!» - 
будто восклицает режиссер. 
Высочайшие технологии 
подчинили себе людей. 
Сам человек уже не может 
просто ходить, дышать и 
чувствовать. Он превращается 
в запрограммированную куклу, 
в голове которой осталась 

единственная мысль, не 
дающая покоя. Мысль о том, 
как достать больше денег. 
Герои – земляне, живущие и 
работающие на Пандоре, – 
уже не люди, а зомби. Злые, 
черствые, корыстные… Они  
символ  будущего поколения. 
«Может ли хоть что-нибудь 
спасти человечество?» - 
невольно спрашивает зритель. 
«Да, еще есть надежда», - 
отвечает Джеймс Кэмерон. Мы 
забыли о природе – нашей 
матери, начале всех начал. 
Острым  контрастом обществу 
гибнущих людей выступает 
параллельный мир. Мир племени 
На’Ви – причудливых созданий, 
оторванных от цивилизации, 
живущих по древним законам 
и почитающих природу как 
своего единственного бога. 
Каждый из них – прообраз 
первобытного человека, 
существующего в абсолютной 
гармонии с диким лесом. 
«Просто постарайся узнать, что 
надо этим синим обезьянам. Мы 
же пытались дать им медицину, 
образование, дороги, но они 
предпочитают грязь», - говорят 
об аборигенах земляне. Ни 
одному из нас, «спящих», не 
понять, зачем вместо того, 
чтобы осваивать машины и 
самолеты,  они совершенствуют 
себя в верховой езде и 
управлении гигантскими 
птицами. Как можно отказаться 
от первоклассно оснащенных 
лабораторий ради жизни в 
глухих джунглях. Как можно 
чуждаться людей и чувствовать 
себя естественно и легко 
среди зверей и насекомых. 
Да, мы настолько испорчены 
цивилизацией, что уже никогда 
не постигнем великую тайну 
предков.  Именно в этом Джеймс 
Кэмерон видит трагедию 
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человечества…
Главный герой фильма – 
бывший морской пехотинец 
Джейк Салли (Сэм Уортингтон) 
– находится на границе двух 
миров. На первый взгляд, 
он обычный человек, как 
мы с вами, но в тоже время 
в его душе есть что-то едва 
уловимое… что-то, намекающее 
на тесную связь Джейка с 
миром природы. Не случайно 
прекрасная Нейтири, дочь 
главы племени На’Ви, сразу 
узнает в нем «своего». «У тебя 
сильное сердце, нет страха», - 
говорит она при первой встрече 
с парнем. Обучая его законам 
выживания в естественной 
среде, заставляя услышать 
манящие голоса предков и 
поддаться зову первобытных 
инстинктов, Нейтири, по сути, 
открывает Джейку глаза. Теперь 
он способен видеть подлинную 
красоту, дышать полной грудью 
и быть поистине счастливым… 
«Мои ноги все крепче, каждый 
день я пробегаю все дальше и 
дальше. Доверяй телу, чтобы 
оно доверяло тебе. Каждый 
день мы ищем новые тропы, 
считываем следы у водопоя, 
различаем редчайшие запахи и 
звуки. Она все время говорит о 
духах зверей. Я пытаюсь понять 
глубокую связь между лесом 
и народом На’Ви. Она говорит 
о потоке энергии, который 
пронизывает все вокруг», - 
размышляет герой. Стать одним 
из них, всецело покорившись 
природной стихии, значит 
превратиться в существо, 
совершенное и физически и 
духовно. Большинство людей не 
понимают этого. Озверевшие, 
жестокие, они считают себя 
хозяевами вселенной. «Что 
ждет нас, если мы будем 

продолжать истреблять 
все вокруг?» - восклицает 
режиссер. Когда на смену 
прекрасным деревьям и цветам 
приходят страшные машины, 
крушащие все на пути, когда 
вместо быстрокрылых птиц по 
небу кружат самолеты, когда 
вместо нежных ароматов воздух 
наполнен выхлопным газом… 
Наконец, когда человек, выйдя 
из мира природы, бессовестно 
отрекается от нее, наступает 
конец. «Можно ли вылечить 
твое безумие?» - с горечью 
спрашивает Нейтири, впервые 
увидев Джейка. «Можно ли 
вылечить наше безумие?..» 
Наверное, это имел в виду 
Джеймс Кэмерон. 
«Земляне вернулись в свой 
умирающий мир, и только 
немногим разрешено остаться».
 (Из фильма)
Б е з г р а н и ч н о с т ь 
фантазии, с которой 
созданы пейзажи 
Пандоры, поражает. 
Н е о п и с у е м о 
прекрасные цветы, 
сказочные деревья, 
э к з о т и ч е с к и е 
животные… дух 
захватывает! Глядя 
на завораживающий 
видеоряд, зритель 
д е й с т в и т е л ь н о 
влюбляется в этот феерический 
мир. Влюбляется потому, что он 
совершенно не похож на наши 
пыльные, грязные города. 
Города фабрик и заводов… 
города мертвых душ… Нейтири 
спасла Джейка от моральной 
гибели, от неминуемого 
внутреннего разрушения, 
приоткрыв двери в прекрасный 
мир, который раньше оставался 
для него незаметным… или 
неважным. Она рассказала 
ему, что наша жизнь, которую 
мы так искусно устроили, – это 
лишь видимость счастливого 
существования. Искалеченные 
цивилизацией люди совсем 
разучились видеть прекрасное… 
Не об этом ли хотел сказать 
Кэмерон в своей предыдущей 
картине «Титаник»? 

«Этот фильм затронул, задел за 
живое широкие 
массы людей, живущих на 
излете века и тысячелетия».
(Из зрительских отзывов) 
…Далекое будущее – далекое 
прошлое. Высококлассное 
оборудование – фантастический 
лайнер. Все это, по мнению 
режиссера, – сомнительные 
достижения цивилизации, 
пагубно воздействующие на 
сознание человека. Почему 
«Титаник» тонет? Не потому 
ли, что заведенные нами винты 
начинают крутиться слишком 
быстро? Так быстро, что мы уже 
не в состоянии контролировать 
губительный процесс. 
Если говорить откровенно, 
тонет вовсе не «Титаник» - 
человечество идет ко дну. 
Отношения Джейка Салли и 

Нейтири во всех 
смыслах повторяют 
связь Джека Досона 
(Леонардо Ди 
Каприо) и Розы 
Дьюитт Букэйтер 
(Кейт Уинслет). 
Образ прекрасной 
девушки, сжатой 
железными тисками 
высшего общества 
– прямая параллель 
с фигурой морского 
пехотинца. Оба 

героя одинаково несчастны, 
ведь из всех окружающих 
лишь им дано понять, что мир 
медленно рушится. Если мы 
не изменим себя, катастрофа 
неизбежна. «Я вдруг ясно 
представила, какая жизнь ждет 
меня впереди: бесконечные 
вереницы светских раутов, 
яхты, игра в поло, одни и те 
же тупые лица, бессмысленная 
болтовня. Мне показалось, 
будто я на краю пропасти, из 
которой никто меня не вытащит. 
Никто даже не заметит, если я 
туда упаду…» - размышляет 
героиня «Титаника». И в 
Розе, и в Джейке с первых 
минут чувствуется внутренний 
потенциал и явная склонность 
к переменам. Более того, 
страстное желание перемен. 
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«Почему я не могу жить так, как 
ты, Джек? Жить как мне хочется, 
повинуясь зову сердца?», - с 
восхищением спрашивает мисс 
Роза. Джек и Нейтири - те 
самые спасители человечества, 
«герои нашего времени». 
Неслучайно высказывания 
девушки племени На’Ви во 
многом напоминают монологи 
бедного художника. «Видите 
ли, все, что мне нужно у меня 
есть – воздух, чтобы дышать, 
и папка с листами бумаги. Я 
люблю просыпаться утром, 
не зная, что меня ждет, с кем 
я встречусь и где я окажусь 
потом. Еще недавно я ночевал 
под мостом, а сегодня я здесь, 
плыву на великолепном судне и 
пью шампанское в изысканном 
обществе. Мне кажется, жизнь 
– это дар, и ее надо ценить. 
Невозможно угадать, что будет 
с тобой завтра. Жизнь нужно 
принимать такой, какая она 
есть. Важен каждый прожитый 
день!» - говорит герой. Говорит 
в надежде «достучаться» до 
нас. Но, единственное, на что 
мы способны - «поздравлять 
себя с тем, что правим миром»… 
Современный человек слишком 
труслив. У него никогда не 
хватит мужества остановить 
запущенные своей же рукой 
механизмы. Несомненно, 
земляне «Аватара» созданы 
режиссером по аналогии с 
высшим обществом «Титаника». 
Проблема человечества по сей 
день тревожит Кэмерона. 
«Оскар 2010 – патриотическая 
премия людям, а не 
инопланетянам»
(Из зрительских отзывов)
Не все зрители приняли 
«Аватар». «С приближающейся 
82-й церемонией вручения 
премии «Оскар» меня все 
чаще посещала мысль, а не 

специально ли «Аватар» был 
выпущен в прокат в конце 
года? Чтоб безоговорочно 
попасть в список претендентов 
на «Оскар». Попасть-то попал, 
а выиграл в политизированной 
гонке «Повелитель бури». 
«Сюжет «Аватара» во многом 
уступает «Повелителю бури» 
Кэтрин Бигелоу, реалистичному 
и основанному на записках 
бывалого солдата. Каждый для 
себя решает, что «круче» – 
летающие корабли, Пандора, 
На’Ви или все-таки брутальный 
парень без костюма, который 
обезвреживает в наушниках 
груду бомб, способных 
разнести весь Багдад. 
Эпическое противостояние 
можно проследить буквально 
во всем, от той же атмосферы 
(пустыня – зеленая планета) 
до главного героя (паралитик 
– всемогущий сапер). Итак, 
сильными сторонами «Аватара» 
являются спецэффекты, 
спецэффекты и… спецэффекты. 
А у «Повелителя» есть сюжет, 
есть война, есть отчаянный 
парень, для которого эта 
война – лишь игра. Кроме 
того, все это основано на 
реальных событиях. Кэмерон 
же предлагает то, что мы уже 
когда-то видели, но завернутое 
в мигающую и сверкающую 
всеми гранями упаковку». 
Не могу с этим согласиться! 
Можно сказать, что Джеймс 
Кэмерон снимал «Аватар» с 
оглядкой на «Титаник». Джейк 
и Нейтири, Джек и Роза. В 
обоих фильмах режиссер 
говорит о величайшей 
трагедии, которая постигнет 
человечество, если… Если не 
одумается каждый из нас, ведь 
очень скоро станет поздно. 
Одним словом, идея сквозная, 
а средства ее воплощения 
разные. Сквозная тема… Разве 
часто нам удается проследить 
ее в работах современных 
кинорежиссеров? Разве не в 
этом настоящее мастерство?

Мария Евсеева
1 курс ФДО

Танцы.        
Танцы…
Танцы?

	 Иногда в нашей 
жизни может произойти 
нечто, наталкивающее на 
серьезные размышления. Для 
Большого зала Нижегородской 
консерватории концерт 
– привычное событие, и 
фортепианные ансамбли 
выступают здесь нередко. 
Что удивительного? Однако 
в афише очередного 
ансамблевого концерта на сей 
раз значилось: «Танцы, танцы, 
танцы…». Если бы программа 
называлась «Песни, песни, 
песни…» или  даже «Симфонии, 
симфонии, симфонии…», это 
было бы более традиционно. 
Но танцы…. В консерватории… 
Порой, руководствуясь 
предубеждением, к 
танцевальной музыке в среде 
академической относятся как 
к явлению второстепенному. 
Поэтому реванш «музыки для 
ног» захотелось оценить!
	 Зайдя в Большой зал 16-
го февраля, я расположилась 
поудобнее, приготовившись 
пританцовывать свободным 
носком ноги (только не 
говорите, что вы никогда 
так не делали!) и усмирять в 
груди сердце, колотящееся в 
головокружительном ритме. 
Благо, программа вечера к 
такому настрою располагала. 
В ней значились транскрипции 
для фортепианных ансамблей 
танцевальных произведений 
самых разных жанров 
(от менуэта до танго) и 
композиторов (от Ж. Бизе до 
А.Пьяццоллы, соответственно). 
Действительно, в течение 
концерта дух захватывало 
не раз, а накал страстей и 
темперамент музыкантов 
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увлекали слушателей.
	 Но не все оказалось 
так просто. Иные исполнители 
(не будем переходить на 
личности, цель статьи не в 
этом) обнаружили в своей 
игре, если можно так сказать, 
некоторую некомпетентность в 
знании предмета. Они играли 
технично, безупречно чисто, 
но это был не танец! Грузное 
звучание их трактовок в 
несоответствующих жанрам 
темпах и характерах невольно 
навело меня на вопрос: в чем 
причина такого рода промахов? 
Вывод пришел сам собой – нельзя 
играть о том, что плохо себе 
представляешь, необходимо 
расширять свой «дансантный» 
кругозор. Чтобы знать, как 
играть танцевальную музыку, 
неплохо бы уметь танцевать! 
Как редко на это обращают 
внимание современные 
музыканты…Парадокс в том, 
что они, обладая отменным 
чувством ритма, координацией 
и чутьем к характеру музыки, 
не используют полностью 
свой потенциал. А между 
тем нет ничего более 
естественного, чем передача 
своих эмоций пластикой 
тела. От выразительного, 
эмоционального жеста до 
танцевального па один шаг! 
	 Известно, что 
музыкантам-профессионалам, 
особенно концертирующим, 
необходимо много времени 
проводить, занимаясь на 
инструменте. Так возникает 
недостаток движения 
(гиподинамия) – их общая беда, 
не добавляющая здоровья. 
Между тем, для художественно 
развитой личности танцы могут 
стать не только средством 
поддержания физической 
формы, но и дополнительным 
способом творческого 
самовыражения. 
	 Возможно, некоторые 
из читателей скажут мне, 

что не вся музыка, имеющая 
«танцевальные» заголовки, 
должна интерпретироваться 
как танцевальная. К примеру, 
вальсы и мазурки Шопена. 
Это утверждение вполне 
справедливо, ибо любое 
правило должно иметь свои 
исключения. Но речь сейчас не 
об этом.
	 Я слышу новое 
возражение. Серьезная 
барышня «за двадцать» 
утверждает, что лучшие годы 

для занятий танцами, а именно 
детские, уже давно прошли, 
и их, как говорится, уже не 
вернуть. Не соглашусь с ней, 
ибо она права лишь отчасти. 
Конечно, люди, причастные к 
хореографии с ранней юности, 
могут добиться большего 
успеха на этом поприще, и 
даже стать профессионалами. 
Однако в наше динамичное 
время существует масса 
танцевальных студий, куда 
набирают учеников от 18 лет и 
старше. Специальный подход 
преподавателей позволяет 
добиться значительных 
результатов в любом возрасте. 
Кроме того, некоторые студии 

организуют танцевальные 
вечера, где можно применить 
полученные знания на 
практике. Вопрос: «А где я 
найду партнера/партнершу?», 
если речь идет о парных 
танцах, в современных школах 
также зачастую вполне 
организованно решается.
	 Кроме того, и в стенах 
alma mater музыкантов – 
Нижегородской консерватории 
– получить танцевальные 
навыки могут не только 
студенты, обучающиеся на 
кафедрах сольного пения и 
музыкального театра, для 
которых танец является 
обязательной дисциплиной. В 
женских группах на занятиях 
физической культурой два 
раза в неделю проходят 
танцевальные уроки, куда 
могут приходить все желающие 
студентки консерватории. Эти 
уроки проходят всегда успешно 
к общему удовольствию 
педагога и учениц – ведь 
музыкантам гораздо проще 
дается понимание ритма, 
структуры музыкальной 
композиции, а это значит, что 
они могут больше заниматься 
собственно танцевальной 
техникой.
	 Возможности есть, было 
бы желание. Так расширим свои 
горизонты, дамы и господа!
Танец – это не физическое 
упражнение, это стиль жизни. 
Это другое мироощущение, 
более свободное и полное. 
Танцующий человек больше 
открывает миру себя и больше в 
нем видит. Герман Гессе сказал: 
«Так ты не умеешь танцевать? 
Вообще? Даже ни одного 
движения? Как ты можешь 
говорить о проблемах жизни, 
если ты даже не танцуешь?» 

Татьяна Годованец
1 курс ФДО
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МУЗЫКАЛЬНОЕ ПРИНОШЕНИЕ

Perpetuum Mobile
М.А.Саморукова

в воспоминаниях своих учеников 
«У меня в комнате висит 

фотография. В кризисные мо-
менты я смотрю на нее, и мне 
становится легче. С ней свя-
заны воспоминания об осо-
бенном человеке, каких боль-
ше нет в жизни. Это был нео-
быкновенный и абсолютно ни 
на кого не похожий человек. 
Каждое участие в концертах 
ее памяти дороже многих дру-
гих концертов». 

И. Федоров (кларнетист, 
Лауреат международных кон-

курсов)

1 марта в ННГК им. 
М.И.Глинки прошел концерт 
памяти легендарного профес-
сора, дирижера Маргариты 
Александровны Саморуковой, 
в 2010 году  ей бы исполни-
лось бы 85-лет!

      
По пальцам можно пере-

считать женщин-дирижеров 
во всем мире, выдающими-
ся же в России были, пожа-
луй, только Елизавета Петров-
на Кудрявцева – хоровой ди-
рижер  и  Вероника Борисов-
на Дударова – симфонический 
дирижер. Маргарита Алексан-
дровна продолжает этот крат-
кий список, ее имя стало «зна-
менем жизни» (по выражению 
народного артиста России, 
ректора ННГК  Э.Б. Фертель-
мейстера) не одного поколе-
ния дирижеров, известных не 
только России, но и музыкаль-
ной Европе, Америке, Японии. 
Среди ее учеников - В. Понь-
кин (народный артист России, 
лауреат  Национальной теа-
тральной премии «Золотая ма-
ска», обладатель ордена «За 

службу России» и ряда других 
наград), А. Скульский (народ-
ный артист РФ, художествен-
ный руководитель и главный 
дирижер АСО Нижегородской 
филармонии, заведующий ка-
федрой симфонического дири-
жирования ННГК, профессор),  
В. Канаков (заслуженный ар-
тист РФ, профессор). Можно 
долго еще перечислять тех, 
кто прошел не только школу 
дирижирования у прекрасно-
го педагога, но и школу жизни 
большого Учителя.   

  
- Нужно учить жизни. Если 

ученик займет правильную 
жизненную позицию, то он и 
в профессии достигнет много-
го. А если у него будут ошиб-
ки, сбои, то это может ока-
заться роковым. Когда мои ре-
бята выходят в жизнь, им при-
ходится заниматься вопроса-
ми этики, тактики, политики. 
И здесь я надеюсь на старших 
своих учеников, что они вра-
зумят младших, скажут им то, 
чего я не знаю. Ведь они объ-
ехали все континенты, кроме 
Антарктиды…  

Так говорила  Маргари-

та Александровна в интер-
вью, взятом накануне 75-ле-
тия.  Но кто она, чей лик столь 
многогранен? Как сформиро-
валась эта неординарная лич-
ность, «партизанским спосо-
бом» привнесшая в Нижего-
родскую консерваторию «ба-
циллу симфонического дири-
жирования»?     

Дочь патриота

Говорят, всякий человек (а 
особенно выдающийся) – это 
квинтэссенция своего време-
ни. В эпоху сложную и неод-
нозначную, в эпоху борьбы с 
религией и  жестоких репрес-
сий 11 марта 1925 года  в го-
роде Ржеве Тверской области 
в семье медиков Саморуко-
вых на свет появилась девоч-
ка, которую бабушка ласково 
назвала Маковкой, а родите-
ли - Ритой.    Сведений о ее 
детстве и юности почти не со-
хранилось. Однако вот какой 
факт нам известен.

Во время Великой Отече-
ственной войны город был ок-
купирован немцами. Аптека, 
где отец Риты работал фарма-
цевтом, стала центром связи с 
советской армией через парти-
занские соединения. Но нем-
цам все же удалось выследить 
патриота, и он был расстре-
лян. Голод и потеря кормиль-
ца не сломили семью. Сейчас 
остается только поражаться 
мужеству и силе воли тех, кто 
выжил в оккупации. По неко-
торым данным из 20 тыс. че-
ловек, оказавшихся под гне-
том врага, на день освобожде-
ния — 3 марта 1943 года — в 
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городе осталось 150 (!). Одна-
ко не честь и хвала достались 
«последним из могикан», а по-
зор. В вину перед Родиной  им 
был поставлен факт пребыва-
ния на оккупированной вра-
гом территории. Эту отметину 
в душе Маргарита Саморукова 
пронесла, похоже, через всю 
жизнь, ведь даже после окон-
чания Московской консерва-
тории в 1952 году ей совето-
вали не упоминать об этом пе-
риоде ее юности.

       Как белый цвет содер-
жит всю палитру оттенков, так 
и черный полон нюансов, даже 
в нем можно разглядеть пере-
лив синего (грозового) неба 
или густо-зеленого буйства 
травы. Каким же был мир во 
время войны? Чем жили люди? 
Они верили в силу духа нашей 
армии, скорую победу в борь-
бе с фашизмом, надеждами на 
светлое будущее питались их 
души. Свою посильную лепту 
в «завтрашний день» внесла и 
Рита. Она «руководила хором 
в одном из военных госпита-
лей». И тогда песня помогала 
не только жить, но и  «стро-
ить» победу. Зато «когда кон-
чилась Великая Отечествен-
ная война, командование го-
спиталя направило Риту в Мо-
сковскую консерваторию». 
(«Советский музыкант» от 7 
ноября 1951 г).  

Студентка, комсомолка, 
спортсменка и, наконец, … 

дирижер!!!
  
«Столица открыла Рите 

свои культурные сокровищ-
ницы. Всякий свободный час 
она проводила в библиоте-

ках, музеях, театрах, на кон-
цертах, активно посещала за-
нятия выдающихся педагогов» 
(Е.М. Безухова). «Бесконечно 
пытливая» (В.А. Куржавский), 
«требовательная к себе и дру-
гим» (В.Л. Канаков) девушка, 
сочетала отличную учебу (ее 
фамилия неоднократно мель-
кала на страницах «Советско-
го музыканта») с активной об-
щественной деятельностью в 
стенах консерватории и за ее 
пределами. 

 На одном из заседаний на-
учного студенческого обще-
ства дирижерско-хорового от-
деления оживленное обсужде-
ние вызвал критический раз-
бор книги В. Булычева «Хо-
ровое пение как искусство», 
сделанный студенткой-
дипломницей М. Саморуко-
вой (в «СМ» за 19 мая 1952 г). 
Впоследствии, ее дипломная 
работа («Критический обзор 
некоторых работ по хороведе-
нию») получит высшую оцен-
ку Государственной экзамена-
ционной комиссии. Но, несмо-
тря на аналитический склад 
ума, способность к доскональ-
ному теоретическому анали-
зу и успехи в этом (работа «О 
временной стороне тактиро-
вания» - сегодня одна из обя-
зательных в списке литерату-
ры по методике преподавания 
специальных дисциплин), ее 
занимало самое творчество. 

В статье Вас. Балашова 
«Хоровые концерты дирижер-
ского факультета» (в «Совет-
ском музыканте» от 15 июня 
1950 г) наряду с упоминани-
ем об успешном выступлении 
студентов А. Юрлова, Вл. Ми-
нина (кл. проф. А.В. Свешни-
кова), Ан. Ушкарева значи-
тельное место отводится вы-
ступлению хора студентов ву-
зов Москвы под руководством 
М.Саморуковой (кл. проф. 
В.П.Мухина). «Необходимо, 
чтобы педагоги, аспиранты и 
студенты факультета прояви-
ли большую заинтересован-

ность в работе этого коллекти-
ва, значение которого выходит 
далеко за пределы обычной 
методико-производственной 
практики... Хор наглядно по-
казал, насколько важно ис-
пользовать одну из самых де-
мократичных, понятных и лю-
бимых народом форм музы-
кального просвещения. Вме-
сте с тем, именно такой кол-
лектив, являющийся частью 
огромной слушательской мас-
сы, может и должен стать кри-
терием, верно определяющим 
ценность того или иного музы-
кального произведения». Об 
этом коллективе хочется ска-
зать особо.

Хор студентов 
московских вузов

С о з д а н н ы й п р и 
дирижерско-хоровом факуль-
тете МГК в 1948 году, этот са-
модеятельный коллектив не 
раз получал высокую оценку 
музыкальной общественности 
и массового слушателя. В этом 
была серьезная заслуга  про-
фессора В.П. Мухина (художе-
ственного руководителя хора), 
дирижера Е. Лобачевой, а так-
же студентки М.Саморуковой 
(Из материалов газеты «Мо-
сковский комсомолец» от 18 
декабря 1951 г.).

        «В общежитии, в ком-
нате Риты, часто собираются 
ученики из хора. Она с любо-
вью занимается с каждым, кто 
нуждается в ее помощи и со-
вете» (газета «Советский му-
зыкант» за 7 ноября 1951г). 
Ее желание помочь, научить 
тому, что сама знает и уме-
ет, находили отклик и призна-
ние среди сверстников, а так-
же глубокое уважение стар-
шего поколения. Педагогиче-
ский дар и материнскую за-
боту о тех, кто рядом, Марга-
рита пронесет через всю свою 
жизнь.

«Мы ее звали матерью. 
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Она настолько требовательно 
и трепетно относилась к уче-
никам.  Причем, очень береж-
но и индивидуально подходи-
ла к каждому из нас. Говорят, 
есть педагоги, а есть учите-
ля, Маргарита Александровна 
была именно Учителем» (Ва-
лерий Леонидович Канаков – 
заслуженный артист России, 
профессор, ученик Маргариты 
Александровны).

Сталинская стипендиатка

Прежде чем стать учителем 
в полном смысле этого слова, 
ей самой нужно было окончить 
консерваторию. Четвертый и 
пятый курсы  - это время 
накопления репертуара. 
В ее копилку вошли опе-
ры «Евгений Онегин», 
«Снегурочка», «Царская 
невеста», «Севильский 
цирюльник». Их Самору-
ковой приходилось ди-
рижировать на практике  
с хором оперной студии. 
А на экзамене по аран-
жировке она «показала 
правильное чувство рус-
ского стиля в обработ-
ке народной песни «Не 
одна в поле дорожень-
ка»» («СМ» за 14 янва-
ря 1952 г.). Этот опыт 
окажется полезным в ближай-
шем будущем.  Забегая впе-
ред, скажу, что выпускницу 
М. Саморукову уже ждут глав-
ным хормейстером в Таджик-
ском оперном театре: «Полу-
чив назначение, Рита Само-
рукова вначале растерялась. 
Сталинабад так далек от род-
ного Ржева… Но мысль о боль-
шой работе увлекла Риту».      

«На протяжении всех пяти 
лет занятий в консервато-
рии сталинская стипенди-
атка М.Саморукова успева-
ла не только отлично учить-
ся» («СМ» за 30 июня 1952 
г.), но и вести большую рабо-
ту с хоровыми коллективами. 
Даже последние месяцы уче-

бы в МГК Маргарита проявляет 
неподдельный интерес к кон-
цертной жизни, ставшего ей 
родным за пять лет совмест-
ного творчества, хора студен-
тов (в состав которого в раз-
ное время входило более 200 
студентов из  шестидесяти ву-
зов Москвы). 

Мечта осуществилась

Работа в качестве главно-
го хормейстера в Казанском и 
Горьковском оперных театрах 
(дирижирует операми «Баш-
мачок», «Беглец», «Труба-
дур», «Травиата», «Цыганский 
барон», «Снегурочка»)  ста-

ла стимулом к осуществлению 
давней мечты   о   втором  выс-
шем  образовании. И  в 1962 
году Маргарита Александров-
на заканчивает Ленинград-
скую консерваторию -  факуль-
тет оперно-симфонического 
дирижирования по классу Н.С. 
Рабиновича. Это была сильная 
школа. Целая плеяда масте-
ров дирижирования работала 
в консерватории. Среди них 
и известнейший в мире педа-
гог, создатель ленинградской 
дирижерской школы И.Мусин.  
По окончании консерватории 
связь с ней не была утеряна.

«Когда Н.С.Рабинович при-
езжал в Нижний Новгород с 
концертами, он давал и от-

крытые уроки в классе Само-
руковой. Побывать на уроках 
потрясающего дирижера меч-
тал каждый» (В.Л. Канаков).

В 1956 году началась педа-
гогическая деятельность Мар-
гариты Саморуковой  в горь-
ковской консерватории. Здесь 
«она все время работала пар-
тизаном. Ведь именно М.А. 
внесла в эту консерваторию 
«бациллу симфонического ди-
рижирования»» (О.Федорова 
- член Союза журналистов 
Москвы, профессор).  «Пер-
вым её выпускником был 
А.М.Скульский, которого она 
сначала воспитала как дири-

жёра хора, затем 
подготовила для 
симфонического 
дирижирования, 
и он поступил в 
класс Н. C. Раби-
новича в Санкт-
П е т е р б у р г с к у ю 
консерваторию. 
Потом был  Сергей 
Калагин -  дири-
жер Мариинского 
театра» (Э.Б. Фер-
тельмейстер).

М.А. Самору-
кова стояла у ис-
токов и других се-
рьезных начина-

ний. Именно она стала первым 
руководителем  оркестра бая-
нов, созданного в консервато-
рии в 1965 году. 

Маргарита Александров-
на сделала очень много для 
развития факультета народ-
ных инструментов и профес-
сионального роста молодых 
баянистов, многие из кото-
рых впоследствии стали еще 
и известными дирижерами 
(В.Понькин, В. Блинов).

Вечный двигатель

«Мы все время поражались, 
как М.А. все успевает! Она ру-
ководила тремя оркестрами – 
оркестром баянистов Горьков-
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ской консерватории, симфо-
ническим оркестром ДМШ №6 
и симфоническим оркестром 
Дзержинского музыкального 
училища. Просто Perpetuum 
Mobile!» (В.Канаков). Но и это 
далеко не полный список того, 
что входило в круг ее постоян-
ных интересов и забот. 

    Маргарита Александров-
на была организатором и ди-
рижером сводных оркестров 
учащихся и педагогов музы-
кальных школ нашего города, 
ныне руководимых ее учени-
ком  Ю.Сорокиным. Она высту-
пала как симфонический дири-
жер с оркестрами Нижегород-
ской филармонии, Москов-
ской и Ленинградской кон-
серваторий. В Иркутском теа-
тре музкомедии дирижирова-
ла в спектаклях «Корневиль-
ские колокола»», «Сильва», 
«Тетка Чарлея». С Сочинским 
филармоническим оркестром 
исполняла «Реквием» Моцар-
та. Этот список можно про-
должать.  «Она была сгуст-
ком энергии. Я не видел Са-
морукову, которая бы отды-
хала. «Я тороплюсь, мне не-
когда», - у нее все было рас-
писано» (В.Куржавский). 

«Все, что впитал ее высо-
кий ум и талант у прославлен-
ных учителей – Василия Пе-
тровича Мухина, Лео Морицо-
вича Гинсбурга, Николая Се-
меновича Рабиновича и других 
представителей отечественно-
го музыкального Олимпа пало 
на благодатную почву строго-
го, но любовного семейного 
воспитания и высоких мораль-
ных традиций. Все лучшие ху-
дожественные достижения 
классики и современной эпохи 
переплавились в деятельности 
М.А. в уникальное педагогиче-
ское творчество, в основе ко-
торого лежали феноменальное 
трудолюбие и самозабвенная 
любовь к музыке и своим уче-
никам» (Е.М. Безухова).

Учитель! «Как много в 
этом слове для сердца 

каждого слилось!»

«Ученики были главной 
гордостью и единственным бо-
гатством    Маргариты Алексан-
дровны». (Э.Б. Фертельмей-
стер) Всего у М.Саморуковой 
было около двухсот (!) студен-
тов. И даже самые молодые 
уже сумели реализовать себя. 
Назову три фамилии (хотя их 
намного больше), которые на 
слуху. Евгений Кириллов счи-
тает, что «профессия дири-
жера всегда была и остается 

профессией штучной. Сейчас 
я могу сказать, что главное 
– это люди, которые со мной 
работали, и только им, моим 
педагогам, я обязан своими 
успехами». Евгений Владими-
рович - лауреат хорового и 
симфонического дирижерских 
конкурсов, в разное время он 
работал с оркестрами Нижего-
родской, Харьковской, Ярос-
лавской филармоний, гастро-
лировал в Германии, Франции, 
Италии, Польше. В родном 
Нижнем Новгороде руководил 
молодежным камерным орке-
стром «Амадеус», два года ра-
ботал с губернским оркестром, 
а затем работал главным ди-
рижером Тихоокеанского сим-
фонического оркестра (Вла-

дивосток). Теперь он служит 
в одном из лучших театров 
страны - Пермском академи-
ческом театре оперы и балета 
им. П.И.Чайковского.

Андрей Лебедев - дири-
жер в Краснодарском музы-
кальном театре, главный ди-
рижер  Муниципального сим-
фонического оркестра  Сочи, с 
2006 г. работает в театре «Но-
вая Опера» -  дирижирует в  
спектаклях  «Риголетто» Дж. 
Верди, «Россини», «Иоланта» 
П.И.Чайковского. В его репер-
туаре свыше 25 оперных и ба-
летных спектаклей и большое 

количество симфонических 
программ. 

И, наконец, представ-
лю «младшенького» учени-
ка    Маргариты Алексан-
дровны. Максим Емельяны-
чев является студентом III 
курса МГК им. П.И. Чайков-
ского. Он, обучаясь на кафе-
дре оперно-симфонического 
дирижирования (класс про-
фессора, народного арти-
ста СССР Г. Н. Рождествен-
ского), параллельно зани-
мается игрой на историче-
ских инструментах (клаве-
син, хаммерклавир). Максим 
- концертмейстер кафедр 
хорового дирижирования и 
оперно-симфонического ди-

рижирования, лауреат множе-
ства конкурсов и фестивалей, 
стипендиат фонда Мстисла-
ва Ростроповича и Владимира 
Спивакова. В качестве дири-
жера неоднократно выступал 
с такими коллективами, как 
камерный оркестр Чувашии, 
«Солисты Нижнего Новгоро-
да», «Arpeggione», «Sinfonietta 
Sofia», академический симфо-
нический оркестр Нижегород-
ской филармонии. И еще Мак-
сим  - дирижер-стажер Моло-
дежного симфонического ор-
кестра Поволжья, Националь-
ного филармонического орке-
стра России.

Максим в течение восьми 
лет занимался дирижирова-
нием с Маргаритой  Алексан-
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дровной и  результаты говорят 
сами за себя.

С самого начала рабо-
ты Маргарита Александров-
на стремилась убедить себя и 
своих подопечных в том, что 
кроме хорового они должны 
изучать и симфоническое ди-
рижирование, хотя  последнее 
не входило в учебные планы: 
дирижеров оркестра готовили 
Московская и Петербургская 
консерватории. 

 «Учитель, воспитай учени-
ка, чтобы было, у кого учить-
ся!» (В. Канаков).  

«Убедившись, что ее уче-
ник обладает потенциалом  
для  продолжения  учебы, М.А. 
за свой счет везла его в Мо-
скву на консультацию к име-
нитым дирижерам -  для под-
тверждения своих прогнозов, 
и, после объективной оценки, 
организации их дальнейше-
го образования. И, как прави-
ло, ее ученики успешно дер-
жали марку своего легендар-
ного учителя…

   Школа, которую проходи-
ли ученики М.А, представляет 
уникальную академию искус-
ства, музыки, науки и вряд ли 
имеет аналог в современном 
музыкальном образовании. 
Учиться у М.А. было престиж-
но, а быть ее учеником – по-
четно. Общение с учениками 
не прерывалось и после окон-
чания ими консерватории. Ее 
уроки и советы не утрачивали 
для них своей ценности, она 
с огромной заинтересованно-
стью и вниманием следила за 
их творчеством и даже сама   
училась у них» (Е.М. Безу-
хова).

Пунктуальная и требова-
тельная к себе, Маргарита 
Александровна неукоснитель-
но воспитывала эти качества у 
своих учеников. Она учила их 
дорожить временем и уважать 
художественные авторитеты. 

«Одинаково профессио-
нально М.А. относилась ко 

всем композиторам. Она за-
ставляла нас досконально вы-
учивать авторский текст, а 
не фантазировать по пово-
ду него. «Ты не имеешь пра-
ва ни дирижировать пиано 
там, где указано меццо-форте, 
ни даже чувствовать так.  А 
когда текст выучен, залезь в 
шкуру композитора и пойми, 
что он хотел этим сказать. По-
том уже наполняй произведе-
ние собственными эмоциями»  
(В.Канаков).

«Она очень бережно от-
носилась к нотам. Переписы-
вала партии сама и заставля-
ла учеников. Одной из ее за-
дач была  необходимость вос-
питания в ученике библиоте-
каря. Каждый знал, где ноты 
находятся, как их нужно под-
клеивать, какими они должны 
быть преподнесены музыкан-
там» (В.Куржавский). 

Маргарита Александров-
на учила аккуратности в рабо-
те с книгой, с нотным матери-
алом, межличностному обще-
нию, анализу всего происхо-
дящего в искусстве и в жизни, 
формировала души учеников.

У Маргариты Александров-
ны нельзя было плохо зани-
маться: «Не выучить, не под-
готовиться было стыдно», 
- В.Канаков.  «Открывая уче-
никам завораживающий мир 
музыки, готовая работать с 
ними, не считаясь со време-
нем и собственными силами, 
она как пунктуальный и чрез-
вычайно ответственный че-
ловек требовала от студен-
тов точно такого же отноше-
ния к работе – скрупулезной 
отработки каждого музыкаль-
ного фрагмента до последней 
детали и последнего звука» 
(Е.М.Безухова).

Она с легкостью лома-
ла привычные педагогиче-
ские стереотипы. Ее учени-
ки были азартными и подго-
товленными. «Не было тако-
го случая, чтобы ученику Са-
моруковой хор не ответил» 
(В.Куржавский). 

Методика

«За школу свою она 
стояла насмерть» 

(В.Канаков)

«В ее методике не было ме-
лочей. Глубоко продуманным 
и методически обоснованным 
был у Маргариты Алексан-
дровны выбор обучающего ма-
териала с постоянно повыша-
ющейся планкой, что стиму-
лировало заинтересованность 
студентов в учебном процес-
се. 

Саморукова глубоко изу-
чала личность каждого своего 
ученика, знала круг его инте-
ресов, вкусы, предпочтения» 
(Е.М. Безухова).

«Маргарита Александровна 
изобрела школу, похожую на 
школу Рабиновича. Это были 
специфические элементы так-
тирования, опережение и т.д.» 
(В. Куржавский).

Самый главный принцип ее 
методики – ощущение внутри-
долевой пульсации в руке. 

«Непрерывность, сохране-
ние пульсации и содержатель-
ность жеста – вот была осно-
ва. Без этого воплотить музы-
ку не получится. Содержание 
уже ложится на канву, которая 
наработана. Я своим ученикам 
говорю, что надо намотать ки-
лометры на руку. Это есть эко-
номия времени!» (В.Канаков).

«Маргарита Александров-
на ввела определённую систе-
му – свою методику препода-
вания дирижирования, управ-
ления музыкой. Эта методика 
шла от Санкт-Петербургской 
школы – так называемая ме-
тодика «опережения» музы-
ки». Особенность её в пока-
зе сильного времени на пол-
доли раньше – на «и» пред-
ыдущей доли, как бы опере-
жая музыку. «Методика опе-
режения очень хорошо пре-
подавалась в классе Маргари-
ты Александровны. Не все её 
могли освоить, но те, кто осва-
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ивал, не имели потом проблем 
технологических. Кроме того, 
она вела ещё и методику ди-
рижирования как отдельный 
предмет, и, таким образом, её 
методическая деятельность 
внедрялась и в официальный 
учебный процесс» (Э.Б. Фер-
тельмейстер).

Классные концерты!

«Классные концерты Мар-
гариты Александровны про-
ходили обычно по воскресе-
ньям, они были многочасовы-
ми и представляли удивитель-
ное разнообразие музыкаль-
ных жанров и составов ис-
полнителей. Это были огром-
ные по массовости академиче-
ские и народные хоры. С тру-
дом помещавшиеся на сце-
не консерватории инструмен-
тальные ансамбли и народ-
ные симфонические оркестры, 
где за одним пюпитром сиде-
ли седовласые учителя музы-
кальных школ и их ученицы 
с косичками, а дирижирова-
ли этими оркестрами молодые 
музыканты, едва поднимав-
шиеся над оркестрантами, но 
при этом мастерски исполняв-
шие труднейшие произведе-
ния классического симфони-
ческого репертуара. Классные 
концерты были подлинными 
праздниками для зрителей и 
участников, но это были и ре-
зультаты титанической рабо-
ты музыканта-организатора, 
не щадившего себя в работе» 
(Е.М. Безухова).

Почему композиторы 
становятся  за пульт?

Ученики-хоровики (конеч-
но!), ученики-симфонисты 
(бесспорно!), ученики-
баянисты и те прошли через 
руки М.Саморуковой. Но  ведь 
у нее учились и композиторы, 
причем, известные. 

Нина Санина – профессор 
кафедры теории музыки Ни-
жегородской консерватории, 

ведет курс полифонии, ком-
позитор (класс А.А.Нестерова 
и О.А.Евлахова), музыко-
вед (класс В.М.Цендровского, 
Ю.Г.Кон). Творчество 
Н.В.Саниной находит призна-
ние не только в нашей стра-
не, но и за ее пределами (так, 
в Германии и Англии звучали 
Концертная сюита для виолон-
чели и фортепиано и Соната-
монолог для кларнета соло, в 
Италии – «Аvе Маriа»).

«Мне все было любопыт-
но. Хотелось уметь и то, и 
другое, и пятое. С Маргаритой 
Александровной я занималась 
на четвертом-пятом курсах. 
Большую роль сыграл абсо-
лютный (и даже цветной слух) 
музыковеда и данные приро-
дой  пластичные руки. Так что 
в дирижировании я кое-что 
смыслю».

Станислав Стразов – компо-
зитор (класс А.А.Нестерова),  
пианист (класс профессо-
ра О.С.Виноградовой), ди-
рижер (класс профессора 
М.А.Саморуковой),  автор ряда 
научных трудов, посвященных 
современным проблемам те-
оретического музыкознания.    
Музыка С. Стразова исполня-
ется в России и во многих го-
родах ближнего зарубежья, в 
Бельгии, Германии, Италии, 
Швейцарии. Ее художествен-
ные достоинства многократно 
отмечались премиями на Все-
союзных и Всероссийских кон-
курсах и фестивалях.  «Знаток 
оркестра, ярко заявляющий о 
себе за дирижерским пультом, 
композитор проявляет в сим-
фонических сочинениях боль-
шое мастерство инструментов-
ки, партитуры его полнозвуч-
ны, тембрально богаты» (сайт 
ННГК им. М.И. Глинки).  Хо-
чется вспомнить и телефильм 
«Болдинская бессонница» с 
участием И.Смоктуновского, 
в котором звучит музыка 
С.Стразова.

Евгений Щербаков – ком-
позитор (класс профессора Б. 
Гецелева) и дирижер (класс 

профессора  М. Саморуковой). 
С 2008 года живет и работа-
ет в Ванкувере (Канада), ху-
дожественный руководитель 
и главный дирижёр Vancouver 
Waldorf High School Choir, ху-
дожественный руководитель и 
дирижёр Old Barn Community 
Centre Choir.

«Человек, посвятивший 
свою жизнь музыке, должен 
уметь и сочинять, и исполнять, 
и управлять оркестром… Не 
кларнетист, композитор или 
дирижер, а музыкант» («Ни-
жегородские новости» №16 за 
9 февраля 1993 г.).

«Читальный зал библи-
отеки с нотным отделом и 

роялем посередине»

Именно так выглядела од-
нокомнатная квартира Мар-
гариты Саморуковой в доме 
«под Стешкой». Те, кто бы-
вал здесь, долго не забудут 
эту непередаваемую атмос-
феру царства разума и све-
та. Этот свет исходил, каза-
лось, от всего, чего касались 
ее руки. В том числе и от мно-
жества книг, которыми было 
уставлено все вокруг, начиная 
от шкафов, полок и заканчи-
вая роялем. «Она не жалела 
средств, потраченных на до-
рогие книги. Ее личная библи-
отека постоянно пополнялась 
научной, искусствоведческой, 
педагогической, психологи-
ческой, лингвистической, фи-
лософской литературой. Круг 
интересов мастера был неис-
черпаем» (Е.М. Безухова).

«После её смерти в би-
блиотеку нашей консервато-
рии передали около 2 тысяч 
книг и нот. По словам заведу-
ющей библиотекой Н. В. Ва-
сильевой, разобрано и учтено 
ещё не всё, но в персональ-
ном каталоге можно найти са-
мую разную литературу. Это 
не только многие тома симфо-
нических и хоровых партитур, 
большая часть опер, а среди 
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них и редко исполняемые, су-
ществует также в партитурном 
варианте издательства Peters 
и Юргенсона. Для библиотеки 
это огромная ценность.

Быть может, перелистывая 
страницы этих книг и нот, мы 
ещё раз вспомним Маргариту 
Александровну Саморукову. 
Теперь она живёт не только в 
сердцах многих её учеников и 
коллег, но и в этих томах» (О. 
Прасол).

Загадка личности:
тайное и явное

В чем кроется секрет про-
фессии дирижера?    

«Дирижер – это не профес-
сия, а образ жизни».

«Дирижер – это руково-
дитель, это человек, который 
должен опережать своей мыс-
лью  всех остальных, должен 
держать в голове столько все-
го, что  если это превратить в 
обычную профессию, как, ска-
жем, бухгалтер или админи-
стратор, то ничего не получа-
ется. Тот может придти домой 
и отдохнуть, отвлечься на по-
сторонние дела. Дирижер дол-
жен быть всегда в своем деле. 
Если он на секунду выключит-
ся из оборота своих дел, то он 
прекращает быть дирижером» 
(О. Федорова).

До последнего дня сво-
ей жизни, оборвавшейся в 
77-летнем возрасте, Маргари-
та Александровна была одно-
временно занята в пяти рабо-
чих местах. Кроме огромной 
нагрузки по кафедре дири-
жирования и оперному клас-
су консерватории, работы в 
Дзержинском музыкальном 
училище   (последние пять лет 
оркестр Маргариты Алексан-
дровны давал от 4 до 12 кон-
цертов в год), она была заня-
та в двух музыкальных школах 
и безотказно консультировала 
дирижеров-хоровиков Нижне-
го Новгорода и других горо-
дов. 

Мало кому известно, что 
Маргарита Александровна со-
вместно с народным арти-
стом РФ В. Степановым ста-
ла организатором нового теа-
тра в нашем городе -  камер-
ного музыкального театра. 
М.Саморукова -  дирижер-
постановщик спектаклей «Фа-
уст», «Севильский цирюль-
ник», «Пиковая дама», «Кар-
мен» и другие.

«Маргарита Александровна 
любила детей и всячески под-
держивала и содействовала их 
развитию и росту. Она состо-
яла членом хорового и музы-
кального обществ, сотрудни-
чала с фондом «Новые име-
на», открывая и воспитывая 
новые таланты.

Она чутко реагировала на 
любое общественное движе-
ние, ее душа была подлинным 
камертоном для всего живого 
и прекрасного» (Е.М. Безухо-
ва). 

«Маргарита Александров-
на радела за все, что касает-
ся грамотности: за правиль-
ное ударение, за правильное 
произношение, за правиль-
ное поведение. Делала заме-
чания конкретно, грамотно…» 
(Орлов А.Ю., руководитель 
хора мальчиков Нижегород-
ского хорового колледжа им. 
Л.К.Сивухина)

«Это человек уникально-
го дарования. Помимо обыч-
ных талантов музыкантских, 
она была человеком высокого 
организаторского дарования, 
дарования педагогического и 
большого дара души!  Много 
студентов и выпускников ею 
содержалось. Она покупала 
им билеты на «Буревестник» 
и говорила: «Поезжай в Мо-
скву, там завтра выступает ве-
ликий дирижер.  Это притом, 
что у нее никогда не было вы-
сокой зарплаты, и очень дол-
гое время Маргарита Алексан-
дровна была и.о доцента, за-
тем и.о профессора.  Она по-
купала на свои средства пар-
титуры. Тратила свои деньги, 

чтобы пригласить музыкан-
тов в оркестр (самодеятель-
ный или студенческий), чтобы 
он хорошо звучал. Это неверо-
ятно! Она поддерживала всех. 
Это считалось ею в порядке 
вещей» (О.Федорова). 

  «Профессор Саморукова 
воспринималась людьми по-
разному. Одни благоговели 
перед ней как перед уникаль-
но одаренным, универсаль-
но действующим музыкантом, 
теоретиком и практиком-
педагогом, энциклопедически 
образованным человеком, го-
рячо любящим жизнь во всех 
ее проявлениях, видевшем 
свое предназначение в служе-
нии людям и искусству.  Эти 
качества удивляли, восхища-
ли всех, кто видел ее работу, 
работу ее учеников и их обще-
ние с любимым педагогом.

Другие, наблюдая со сто-
роны ее вечно спешащую,  с 
нагруженной книгами, клави-
рами  и нотами тяжелой те-
лежкой, не скрывали иронии. 

В высшей степени скром-
ный человек, она ни малей-
шего внимания не обращала 
ни на моду, ни на престиж» 
(Е.М.Безухова). 

«По своим человеческим 
качествам, по моральным усто-
ям этот человек абсолютно ни 
на кого не похожий. Сейчас 
таких людей нет, и я не знаю, 
родится ли когда-нибудь. Ей 
было абсолютно не важно, как 
воспринимают ее окружаю-
щие. Кто-то ее считал немнож-
ко сумасшедшей. Не понима-
ли, как можно ходить в одном 
и том же пальто, в одной и той 
же шапке в течение 20 лет, 
и в то же время платить сту-
дентам стипендию. Последние 
деньги отдавать на то, что-
бы студент учился, ездил на 
мастер-классы, нормально пи-
тался. И ничего не оставлять 
себе. Маргарита Александров-
на не афишировала свою по-
мощь. Это было великой тай-
ной, но, конечно же, станови-
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лось известным. Такие люди 
не уживаются в наше время, и 
они всегда будут белыми во-
ронами» (И. Федоров).

«Начисто лишенная ка-
ких бы то ни было карьерных, 
тщеславных и чиноискатель-
ских соображений, Маргарита 
Александровна видела свою 
задачу в служении людям и 
искусству» (Е.М. Безухова).

«Как человек, преданный 
своему делу, в каждую свобод-
ную минуту Маргарита Алек-
сандровна стремилась поза-
ниматься с учениками. Требо-
вала максимальной отдачи от 
каждого оркестранта, студен-
та. Порой она уже забывала 
про себя, а нагрузки были ко-
лоссальные. 

Помню, как начинал свою 
практику с оркестром ДМШ 
№5  Максим Емельянычев. 
Мне - студенту 5 курса - 
тогда удалось поиграть с 
ним «Фантазию на тему Ри-
голетто» Верди-Басси для 
кларнета с оркестром. Так 
получилось, что я играл 
фантазию на репетици-
ях, а на концерте приехал 
играть И. Федоров. Помог  
ему, чтобы оркестр был мак-
симально готов к выступле-
нию.  

Маргарита Александров-
на воспитала плеяду учени-
ков, в числе их -  О.Ю. Ветро-
ва (теперь главный специа-
лист Департамента культуры 
администрации города Ниж-
него Новгорода),  мой педа-
гог  Е.Б. Шейко (главный ди-
рижер Нижегородского театра 
оперы и балета им. А.С. Пуш-
кина, руководитель студенче-
ского симфонического орке-
стра консерватории).  

Маргарита Александров-
на - человек из старых про-
фессоров, которые не смо-
трели на материальный до-
статок своих студентов. Зача-
стую и материально могли по-
мочь. Очень жалко, что такие 
люди рано уходят. Я считаю, 
что консерватория много по-
теряла» (Фатин Л.Н. – дирек-

тор ДМШ №16).
«Саморукова М. А.  – че-

ловек, который интересовался 
всем вокруг. В качестве пер-
воочередных книг на рояле 
Маргариты Александровны ле-
жали  - от философии, психо-
логии и кончая детским воспи-
танием. Зачем, казалось бы? 
А потому, что она работала в 
музыкальной школе, и ей нуж-
но  было понимать психологию 
детей.       Очень важно, что 
у нее были огромное сердце, 
огромная душа и при этом ра-
циональный ум. Этот  человек 
всегда знает, что нужно, как 
достичь той или иной цели, и 
в педагогике и в музыке. 

Быть преданным профес-
сии, быть преданным музыке 
– вот то кредо, которое я пе-

реняла у Маргариты Алексан-
дровны. Я давно не занима-
юсь дирижерской професси-
ей, но я занимаюсь музыкой, я 
рассказываю о ней своим сту-
дентам, радиослушателям в 
Америке, в Англии. И считаю, 
что нужно делать это хорошо, 
как учила Маргарита Алексан-
дровна.

И еще  важно – музыка ни-
когда не должна начинаться. 
Музыка должна продолжаться. 
Никогда не начинайте – про-
должайте!» (О.Федорова)

«Маргарита Александровна 
всегда была в состоянии дуэ-
ли с самой собой, пытаясь пе-
респорить физические воз-
можности человека, напри-
мер, за счет сокращения сна 
до трех часов в сутки. И при 
этом  - никакого следа старе-
ния» (Е.М. Безухова).

Но однажды  на репетиции 

оркестра в музыкальной шко-
ле № 6 Маргарита Алексан-
дровна почувствовала себя 
плохо и через несколько дней 
(20 декабря 2002 г.) она за-
вершила свой земной путь. На 
беломраморном памятнике на 
могиле учителя написано «От 
благодарных учеников». 

И все же путь Маргари-
ты Александровны Саморуко-
вой на этом не закончен. Ее 
заветы продолжают жить в ее 
последователях-учениках, а 
значит, и память о ней будет 
жить и не умрет, пока живо 
дело, некогда начатое ею.

В концерте, проведенном 
в первый день весны, вспоми-
нали эту поистине весеннюю 
женщину. Теплые слова не ру-
чьем, а полноводной рекой 

неслись от сердца к серд-
цу и постепенно заполни-
ли своим потоком все во-
круг. Сколько любви долж-
но было быть в человеке, 
память о котором застав-
ляет трепетать сердца тех, 
кто даже не знал его. Это 
музыка вновь и вновь свя-
зывает людей, становится 
их тайной и загадкой.  
 Как посвящение безвре-

менно ушедшему и любимому 
человеку звучит «Канцона» 
С.И. Танеева в переложении 
для оркестра народных ин-
струментов и кларнета. Про-
никновенно и скорбно поет 
кларнет Игоря Федорова… И 
вспоминаются строки:

Гранит, оградка, мрамор, 
крест, цветы,

Молитва, свечи, педагог и 
ты…

Стоишь, в руках платочек 
теребя,

С щеки скатилась теплая 
слеза,

А с памятника смотрят на 
тебя 

Любимые весенние глаза… 
 

Елена Кондюрина 
1 курс ФДО
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Памяти Альфреда Шнитке 
•	 АsCH
Имя Шнитке наряду с име-

нами двух других советских 
композиторов – Э.Денисова и 
С.Губайдулиной - является зна-
ковым для определения аван-
гардного направления, стояще-
го вне рамок требований «со-
циалистического реализма» в 
отечественном музыкальном 
искусстве. Путь Шнитке – это 
путь профессионального музы-
канта. В 1958 году он оканчи-
вает Московскую консервато-
рию, в 1961 году – аспирантуру 
в классе Е.К. Голубева, учени-
ка Н.Я. Мясковского. В течение 
последующих лет преподает в 
Московской консерватории на 
кафедре инструментовки. От-
крытость всему новому при се-
рьезном изучении достижений 
и опыта прошлого  и опоре на 
него, пытливый ум музыканта - 
философа сказались на экспе-
риментальных музыкальных и 
литературных опытах  Шнитке.

 Активная эстетическая по-
зиция композитора выделила 
его среди многих. Он принима-
ет участие в фестивалях, вы-
ступает с докладами, дает ин-
тервью, входит в правление 
Союза композиторов СССР. И 
даже состоит членом клуба ки-
нематографистов, озвучивая 
игровое и анимационное кино. 
Член-корреспондент Академии 
искусств в Западном Берлине, 
ГДР, Баварской Академии ис-
кусств, Королевской Шведской 
академии музыки, лауреат го-
сударственной премии СССР 
им. Крупской, заслуженный де-
ятель искусств РСФСР.

В 1974 году в г. Горьком  
проходит премьера его Первой 
симфонии. Написанная в ре-
зультате совместной работы с 
М. Ромом над фильмом «Мир се-
годня», она представила гран-
диозную звуковую панораму 
современности с использовани-
ем множества цитат из музыки 
классической, массовой и бы-
товой, с применением элемен-
тов инструментального театра. 
Полистилистика, избранная в 
ней в качестве главного мето-
да композиции, надолго ста-
нет языковым «кредо» Шнитке  
и основой драматургии многих 

его сочинений – последующих 
симфоний,  инструментальных 
концертов, кончерто гроссо…

Летом 1985 года компози-
тора постиг первый тяжелый 
недуг, последовало длитель-
ное восстановление здоровья. 
Наступившие перемены в стра-
не изменили и жизнь Шнитке – 
он покидает Россию и возвра-
щается на свою историческую 
родину – в Германию (родите-
ли Шнитке – Гарри Викторович 
Шнитке и Мария Иосифовна 
Фогель происходят из поволж-
ских немцев). 

 А  уже в 1989 году в Ниж-
нем Новгороде состоялся Пер-
вый фестиваль в России музы-
ки Шнитке, на котором при-
сутствовал сам  Альфред Гар-
риевич. Пять вечеров пре-
мьер  симфоний, концертов с 
участием мастеров мирового 
уровня: О.Когана, Н. Гутман, 
Г.Кремера, В.Лобанова и др.  В 
октябре 1994 года к шестиде-
сятилетию композитора и в Мо-
скве был устроен грандиозный 
фестиваль, в котором приняли 
участие лучшие музыканты со-
временности: М.Ростропович, 
Г. Кремер, Ю. Башмет, Г. Рож-
дественский, М. Плетнев. Сам 
композитор по состоянию здо-
ровья приехать  сюда не смог. 
Незадолго до юбилея он был 
госпитализирован с двумя кро-
воизлияниями в мозг. Послед-
ние годы жизни прошли в борь-
бе с болезнью. 

Согласно своему завеща-
нию, был привезен в Москву и 
захоронен по православному 
обычаю. 

•	 75
 24 ноября 2009 ему испол-

нилось бы 75. Ушедшее столе-
тие уже  включило Шнитке в 
портретную галерею знамени-
тостей, представляющих лицо 
XX века. Стартующее XXI сто-
летие активно вслушивается 
в сонм звуков его музыки, от-
разивших острую реакцию на 
окружающее настоящее.  Веч-
ное и настоящее, их непреодо-
лимая влекомость  друг к дру-
гу  и есть тот стержень, каркас  
музыки Шнитке, куда он нани-
зывает волнующие его вопро-

сы. Опыт поколений и смяте-
ние сегодняшнего дня, вечные 
вопросы естества добра и ис-
кусности зла, ликования жиз-
ни и фатальности смерти, во-
просы веры и неверия… Про-
шлое – осколки, вонзившиеся 
в  сердца поколений: образы, 
смыслы, языки, символы, тех-
ники, технологии прошлого;  
их близость, актуальность, и 
одновременно отстраненность,  
артефактность. 

Творческий метод компо-
зитора  -  современное «инди-
видуальное переосмысление, 
но с учетом всего ранее нако-
пленного».  

«Именно память о прошлом 
должна нам помочь разобрать-
ся с настоящим» (из бесед с 
А.Шнитке)

•	 Полистилистика 
Рождение и распростра-

нение термина полистилисти-
ка (сочетание и взаимодей-
ствие разных исторических и 
индивидуальных стилей вну-
три одного произведения) - от-
крытие Шнитке-теоретика. За-
слуга же Шнитке-композитора 
состоит в выходе за пределы 
одного стиля и поиске новых 
смыслов в разных стилевых 
микстах. Пёстрая музыкаль-
ная палитра -  элегантный го-
тический витраж, авангардная 
мозаика или детские пазлы -  
всегда служила проводником 
мыслей и чувств композитора, 
позволила ему точно передать 
самоощущение современного 
человека, «раздираемого про-
тиворечиями». Шнитке непо-
вторим в этом своем носталь-
гическом новаторстве. В его 
сочинениях нет надуманности 
и неловкости – даже в напря-
жении, возникающем порой от 
чрезвычайной плотности смыс-
лов  на одну музыкальную еди-
ницу. Символичность музыки 
композитора уникальна – она 
вызывает множество ассоци-
аций, взглядов, точек и углов 
зрения. Каждое творение его 
можно сравнить с популярны-
ми сегодня объемными картин-
ками. При первом взгляде на 
них невозможно увидеть рису-
нок – лишь какие-то красивые 
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обрывки. Но если долго и тер-
пеливо вглядываться в изобра-
жение, возникает поразитель-
ный результат – картинка ста-
новится полной, понятной, чу-
десной и уводит наш взгляд в 
глубину пространства, лежа-
щего в другом измерении. За-
шифрованный подтекст музы-
ки Шнитке открывается лишь 
путем такого «озарения».

•	 Память
Пройден тернистый путь 

признания. Популярность му-
зыки Шнитке можно сравнить 
разве что со славой президен-
тов, царей и героев. Истори-
ческая музыкальная память  
играет с нами злую шутку – она 
отбирает только самое важное, 
стирает детали и банальности 
бытия. Слава не терпит прои-
гравших,  а история не задает 
лишних вопросов. Никому сей-
час не интересно, на что ком-
позитор Альфред Шнитке су-
ществовал и почему писал му-
зыку к кинофильмам, которые 
никто не смотрит и которые 
«пылятся» на полках киносту-
дий (а их ведь – страшно ска-
зать – более 60-ти!)

Музыка Шнитке звучит – о 
ней пишут, её играют, ею вос-
хищаются и болеют, её любят и 
исполняют. Музыка Шнитке се-
годня - уже классика.

24 ноября 2009 ему ис-
полнилось бы 75. Концерты-
мемориалы, посвященные 
75-летию со дня рождения 
композитора, прошли в России 
и за рубежом. В Нижегород-
ской консерватории 18 фев-
раля 2010 года состоялся ве-
чер памяти Шнитке.   В малом 
зале, где собрались ценители 
музыки композитора, не оста-
лось ни одного свободного ме-
ста. Силами преподавателей и 
студентов консерватории за-
звучали посвященный матери 
Квинтет для струнных и фор-
тепиано, знаменитая Сюита в 
старинном стиле, Третий квар-
тет и Прелюдия памяти Шоста-
ковича. Молодой, но уже хоро-
шо известный в Нижнем Нов-
городе пианист Руслан Разгу-
ляев рассказал о важных ве-
хах жизни Шнитке, а студен-
ты  - И. Фадеев (альт) – ини-
циатор концерта-посвящения, 
К.Красюков (скрипка), 
Л.Голобородько (скрипка), 

Д.Волкова (виолончель), И. 
Пивнева (скрипка) и М. Тем-
ников (фортепиано)  достой-
но представили музыкальную 
часть концерта.

Квинтет для струнных и 
фортепиано (1972-1976) , про-
звучавший в начале вечера, 
вызвал в свое время очень 
противоречивые оценки – 
Э.Денисов  назвал сочинение 
бездарным, а С.Губайдулина – 
гениальным. Идея сочинения – 
жизнь, смерть и время, которое 
человек преодолевает после 
смерти. Просветление насту-
пает лишь в Des-dur'ном Фина-
ле после мрачного, напряжен-
ного четырехчастного цикла. 
Здесь и смысловая арка I и III 
частей, отражающих ход вре-
мени, и вальс-реминисценция 
с темой ВАСН и темой креста 
– символа смертных мук Хри-
ста. Несмотря на неоднород-
ность техник - тональная му-
зыка, микроинтервалика, две-
надцатитоновость - полистили-
стики здесь нет. Кругом симво-
лы - начальный «страдальче-
ский» малосекундовый мотив 
– самая чуткая музыкальная 
интонация  сочинения, непре-
рывное остинато у фортепиа-
но словно «забивание гвоздей 
в крышку гроба» и сакральное 
многоточие в конце, когда ко-
лыбельная тема превращает-
ся в беззвучный стук чёрно-
белых клавиш рояля…   

Сюита в старинном стиле 
не получила столь радикаль-
ных оценок – она, как прави-
ло, нравится всем. Это сочи-
нение Шнитке не считал сво-
им, а рассматривал как стили-
зацию  18 века с цитатами из 
кинофильмов Элема Климова 
«Похождение зубного врача» 
и «Спорт, Спорт, Спорт». Пять 
частей - Пастораль, Балет, Ме-
нуэт, квази-Фуга, изображаю-
щая болельщиков на трибунах, 
и Пантомима – были интерпре-
тированы одаренным, технич-
ным и артистичным  К. Красю-
ковым с большой долей непри-
крытого юношеского роман-
тизма, ранимостью и чувстви-
тельностью каждой интонации.

Квартет №3 - яркий обра-
зец полистилистики. Цитаты и 
квазицитаты создают драмати-
ческие коллизии сочинения: из 
подписанных в нотах - Stabat 
mater О.Лассо – цветущий му-

зыкальный ренессанс, а также 
цитата из большой квартетной 
фуги №13 Бетховена (напоми-
нает благородную тему Фри-
дриха великого из «Музыкаль-
ного приношения»).

Из неподписанных – тема 
похоронного марша и квази-
сонатное аллегро в соль ми-
норе (напоминает «К Элизе» 
Бетховена), как попытка соз-
дать музыку на материале всех 
предыдущих стилей. В Эпило-
ге  композитор, жонглируя то 
авторскими цитатами (Allegro), 
то монограммой DSCH, то те-
мой О.Лассо, растворяет этот 
стилистический хаос  в мерца-
ющем Соль минор-мажоре.

 Прелюдия для двух скри-
пок – излюбленный композито-
ром жанр мемориала - посвя-
щена Д.Шостаковичу, которого 
Шнитке называл не иначе как 
своим Учителем. Вариации на 
тему в жанре пассакалии – две 
странички, вместившие в себя  
две эпохи – барокко и совре-
менность, два великих имени 
– Баха и Шостаковича.  В кон-
це пьесы происходит слияние 
двух музыкальных монограмм - 
ВАСН и DSCH. Инструменталь-
ный театр, не чуждый Шнитке, 
был представлен К. Красюко-
вым и Л. Голобородько. Неслу-
чайно один скрипач играл пе-
ред публикой в залитом светом 
зале, другой – в темной камор-
ке за сценой. 

Музыка композитора, на-
полненная символикой, под-
сказывала, намекала, загадоч-
но всматривалась вдаль. С по-
следней нотой Прелюдии по-
гас свет в зале – темнота по-
глотила собой всё, кроме му-
зыки композитора, продолжав-
шей звучать в сердцах людей 
и жить, пусть даже в кромеш-
ной тьме.

 
Наталья Бажина 

музыкальный 
журналист

выпускница 2009г
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Свет негасимый

           Есть память обо мне, 
      Есть в мире сердце, где 

живу я…
       А. С. Пушкин

10 марта исполнилось 135 
лет со дня рождения Алексан-
дра Борисовича Гольденвей-
зера  – знаменитого пианиста, 
педагога и композитора, одно-
го из отцов-основателей рус-
ской фортепианной школы. Это 
знаменательное событие ши-
роко отмечается во многих му-
зыкальных вузах и концертных 
залах, где организованы па-
мятные вечера, научные чте-
ния, концерты, посвящённые 
большому артисту. 

Большую часть своей дол-
гой жизни Александр Борисо-
вич посвятил работе в Москов-
ской консерватории, являясь 
её  профессором и ректором. 
Гольденвейзер воспитал целую 
плеяду пианистов, имена ко-
торых всемирно известны. С. 
Фейнберг, Э. Гилельс, Г. Гинз-
бург, Р. Тамаркина, Д. Каба-
левский, Т. Николаева, Д. Баш-
киров, Д.Паперно - его учени-
ки, которые, будучи широко из-
вестными исполнителями, были 
также талантливыми педаго-
гами и вырастили целую пле-
яду прекрасных музыкантов - 
В. Мержанова, С. Доренского. 
«Фортепианными правнуками» 
Гольденвейзера можно счи-
тать Д.Мацуева, Н. Луганско-
го, Е. Мечетину и многих дру-
гих пианистов современности. 
Выстраивается настоящая ве-
ковая плеяда наследников Ма-
стера, простирающаяся от 1900 
года до наших дней.

«Каждое музыкальное ис-
полнение неповторимо. Произ-
ведение можно сыграть много 
раз, но каждый раз — это дру-
гой раз, исполнение никогда не 
бывает вполне тождественным, 

всякий раз это новый акт про-
явления творческой воли ис-
полнителя». Эти слова не про-
сто красивая декларация, но 
настоящая программа дей-
ствий, которой на протяже-
нии всей своей жизни руко-
водствовался выдающийся му-
зыкант.

А. Гольденвейзер много га-
стролировал. Музыка, кото-
рую создавал пианист на сце-
не, звучала, по воспоминани-
ям современников, как посла-
ние великих Моцарта, Бетхо-
вена, Шуберта, Шопена, Шу-
мана, Скрябина.  Пианист не 
отделял себя от аудитории 
и не возносился над ней,  он 
словно обращался к каждому, 
кто его слушал. Живым теплом 
был напоён его звук – полный, 
мягкий, округлый, бесконечно 
длящийся, обладающий мно-
жеством градаций, полностью 
преодолевающий ударную при-
роду фортепиано. Можно толь-
ко позавидовать слушателям, 
присутствовавшим на таких 
концертах. Его исполнением не 
раз могли восхищаться жите-
ли нашего города. С 1902 года 
Гольденвейзер регулярно вы-
ступал с концертами в Нижнем 
Новгороде.  А вскоре он был 
приглашён в качестве предсе-
дателя комиссии на выпускные 
экзамены студентов Горьков-
ской консерватории.

 «Дни Гольденвейзера в 
Нижним Новгороде» – назва-
ние двухдневного миницик-
ла в Нижегородской консер-
ватории, посвящённого вели-
кому артисту. 3 марта в Боль-
шом зале состоялся вечер па-
мяти  одного из любимейших 
его учеников - И. И. Каца, ко-
торый, будучи ещё аспирантом 
Московской консерватории, с 
1954 года преподавал в Горь-
ком, а потом и возглавлял ка-

федру специального фортепи-
ано. Гольденвейзер до самого 
последнего дня жизни поддер-
живал с Кацем дружеские от-
ношения, сохранилась их пере-
писка. Личность И. И. Каца для 
многих стала путеводной звез-
дой в мир музыки. Сегодня его 
выпускники -  Е. Д. Алексеева, 
Г. Б. Благовидова, Е. А.  Флё-
рова, А. М. Рыбин, О.В. Лысова 
олицетворяют преемственность 
исполнительских и педагогиче-
ских традиций – они продолжа-
тели школы Гольденвейзера. 

В начале марта в Большом 
зале консерватории собрались 
ученики, коллеги и поклонни-
ки Каца. В память об учителе 
музыканты дали концерт, в ко-
тором прозвучали фортепиан-
ные произведения зарубежных 
и отечественных композиторов. 
Программа вечера была насы-
щенна и разнообразна. 

В живом и ярком всту-
пительном слове профессор 
О.В.Соколов рассказал о пе-
дагогической деятельности и 
жизненных принципах своего 
коллеги И. И. Каца.  Олег Вла-
димирович вспоминает: «Это 
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был музыкант высокого ранга, 
чуткий, внимательный, чрез-
вычайно остроумный, начитан-
ный. Он в совершенстве знал 
немецкий и французский язы-
ки.  В музыке он всегда стре-
мился к красоте, к аполлони-
ческой красоте...Когда И. Кац 
садился за инструмент, рояль 
начинал звучать  божествен-
но и волшебно. Я был потря-
сён, когда услышал «Вокализ» 
С. Рахманинова в его исполне-
нии. Будто я и не знал до это-
го великого композитора. Кац 
погружал нас в бездонную глу-
бину, когда играл полонез-
фантазию Шопена, а любимая 
им Бетховенская «Аппассио-
ната» каждый раз звучала по-
разному. Драгоценными жемчу-
жинами можно назвать его ин-
терпретацию «Песен без слов» 
Мендельсона… Я думаю, что его 
дело, традиции не могут прой-
ти даром».    

Вечер открыла класси-
ка - Вариации на тему Салье-
ри Л.Ван Бетховена, исполнен-
ные незамутненно чисто и про-
никновенно профессором кон-
серватории Н. В. Буслаевой. Её 
интерпретация подкупила про-
стотой и неподдельной искрен-
ностью, тонкой градацией аго-
гических нюансов, тонкой ню-
ансировкой звука.

Покоряюще и вдохновен-
но прозвучала «Колыбельная» 
Чайковского-Рахманинова, 
проникнутая задушевной рус-
ской песенностью. Многообра-
зие оттенков, кружево подго-
лосков были блистательно «со-
тканы» лауреатом международ-
ных конкурсов И.В. Тишковым. 
Нескрываемая увлечённость 
артиста этой музыкой оказа-
лась очень заразительной, и 
эмоциональный ответ публи-
ки был нескрываемо горячим и 
восторженным.

Глубоко меланхолич-
ная по характеру Соната-
воспоминание Метнера - 
романтико-патетическая ис-
поведь, была блестяще ин-
терпретирована профессором 

ННГК Г.Б.Благовидовой. Не-
возможно забыть лирическую, 
трогательно-исповедальную, 
напоминающую гениальные 
мелодии Шуберта,  главную 
тему, которая контрастирует с 
тревожными, роковыми образа-
ми и обрамляет всю сонату. Все 
находились под магическим 
воздействием искусства, кото-
рое не поддаётся никакому му-
зыковедческому анализу. 

В заключении первого от-
деления прозвучали жемчу-
жины фортепианной музы-
ки, ноктюрн Des–dur и поло-
нез As-dur Ф. Шопена, многие 
произведения которого И.Кац 
играл на протяжении всей сво-
ей артистической деятельно-
сти. В исполнении профессо-
ра В.С.Колесникова впечатли-
ли начальные фразы ноктюр-
на, произнесённые им на одном 
дыхании. Казалось, что музы-
кальная ткань рождалась из 
ничего, возникала из тишины. 
Шопеновские мелодии слов-
но парили в воздухе, длились, 
разрастались, истаивали.

 Примером подлинного со-
творчества двух музыкантов 
стал ансамбль Е. А.Флёровой и 
Г.Б. Благовидовой,  открывший 
второе отделение. Кристаль-
но ясные Largetto и  Allegro для 
2-х фортепиано Моцарта были 
сыграны с невероятной тонко-
стью: особенно хороши были 
короткие лиги, исполненные с 
очаровательными придыхания-
ми. Каждая часть стала много-
гранным миром, созданным из 
невесомых драгоценных зву-
ков, где каждый такт будто 
«дышал» по-моцартовски. 

Безусловно, нельзя не оста-
вить без внимания сыгранных 
филигранно тонко, и вновь хо-
чется употребить этот эпи-
тет - вдохновенно, четырёх  
пьес ор.76 Брамса профессо-
ром О.В.Лысовой. Быть может, 
юбилейная атмосфера способ-
ствовала тому эмоционально-
му подъёму, с которым играли 
музыканты. Всё слушалось на 
едином дыхании, и в тоже вре-

мя «ухо» фиксировало многие 
важные детали нюансировки, 
была ясна логика построения 
формы. Пианистка с исключи-
тельной бережностью подошла 
к авторскому тексту и доби-
лась удивительной глубины и 
одухотворенности исполнения.           
Великолепно прозвучали лю-
бимые И. Кацем четыре прелю-
дии С. Рахманинова, исполнен-
ные профессором Е. Д. Алек-
сеевой, где так ощутимо было 
личностное отношение и пе-
реживание музыки - пианист-
ка играла с максимальной от-
дачей.  Переливающиеся всеми 
оттенками фортепианной коло-
ристической палитры были от-
мечены импрессионистические 
«картины» «Образов» Дебюсси 
из первой тетради, которые за-
вершили вечер. А. М.Рыбин ма-
стерски создал картины трёх 
частей цикла: тонкое и нежное 
«Отражение в воде», «Памя-
ти Рамо» в движении сарабан-
ды и  быстрое, заключительное 
«Движение». 

Замечательная музыка, ис-
полненная прекрасными музы-
кантами, теплые светлые слова 
создали удивительную атмос-
феру вечера, не превратив его 
в мемориал. 

На следующий день 4 марта 
в Малом зале состоялись науч-
ные чтения, посвящённые твор-
честву А.Б.Гольденвейзера, его 
ученикам, которые стояли у 
истоков нижегородской фор-
тепианной школы – И.Кацу и 
Г.Гинзбургу,  и их фортепиан-
ным «наследникам».  

Вступительное слово произ-
нёс  ведущий сотрудник Научно-
Фондового и Экспозиционного 
Отдела «Музей-квартира А.Б. 
Гольденвейзера», президент 
«Фонда А.Н.Скрябина», заведу-
ющий отделом конкурсов и фе-
стивалей Международного сою-
за музыкальных деятелей А. С. 
Скрябин. Он рассказал о твор-
ческом наследии Гольденвей-
зера - композитора, педагога, 
писателя, мемуариста, пода-
рил консерватории уникальную 
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книгу музыканта -  «Воспоми-
нания», выпущенную в начале 
декабря прошлого года.  На её 
страницах «оживают» крупней-
шие деятели русского и миро-
вого искусства – К. Станислав-
ский и В. Сафонов, П. Чайков-
ский и А. Рубинштейн, А. Геди-
ке, Н. Метнер, Ф. Бузони. «Кни-
га ждала своего часа дольше 
десятилетия. Это не продолже-
ние дневников Гольденвейзе-
ра, а особая работа, которую он 
начал вести в 30-40-е годы, в 
эвакуации; она не закончена», 
- добавил А. Скрябин.

Фильм о Гольденвейзе-
ре и его московской кварти-
ре на Тверской 17, ставшей с 
1955 года музеем, стал своео-
бразным приглашением для по-
сещения музея, как проком-
ментировал его демонстрацию 
А.Скрябин. 

Разные грани личности 
Гольденвейзера были отраже-
ны в докладах Н.П.Бердниковой 
и А.М. Рыбина. «Для того что-
бы быть учителем - надо быть 
настоящим человеком, челове-
ком с большой буквы: образо-
ванным, обладающим способ-
ностью жить интересами своих 
учеников, устанавливать с ними 
сердечные контакты и умело их 
воспитывать», - процитирова-
ла слова ученика Гольденвей-
зера -  Г.Р.Гинзбурга его уче-
ница – Г.Д. Боголюбова. Её до-
клад был посвящён первому 
московскому пианисту, кото-
рый начал преподавать в на-
шей консерватории. О лично-
сти и педагогике  ассистент-
ки Г.Гинзбурга в Горьковской 
консерватории С.В. Поляковой 
рассказал её ученик - профес-
сор В.С. Колесников. В испол-
нении Н.П.Бердниковой про-
звучали фортепианные пьесы 
Поляковой. 

Выпускница Каца, заведу-
ющая кафедрой специально-
го фортепиано  – Е. Д. Алек-
сеева - завершила чтения рас-
сказом о своём учителе. Свет-
лая память об И. И. Каце жи-
вёт в сердцах тех, кто работал 

с ним и продолжает его дело. 
«Появление такой фигуры, та-
кой звезды было удивительным 
везением для нас.  Он стал не-
пререкаемым авторитетом ве-
ликих традиций московской 
фортепианной школы в Горь-
ком. Его воздействие на уче-
ников было  сильным.  Мне ка-
жется, причина этого сочета-
лась в удивительной  гармо-
нии пианиста-виртуоза, обла-
давшего необыкновенной кра-
сотой звука, очень привлека-
тельной и обаятельной мане-
рой игры, тонким благородным 
вкусом. Это был пианист от 
Бога, который умел диагности-
ровать недостатки студента  и 
моментально найти путь реше-
ния его проблем. Для меня  это 
был педагог–божество, которо-
му поклоняешься». Елена Дми-
триевна с восхищением расска-
зывала об удивительной шко-
ле игры Каца, которая приот-
крыла ей дверь в царство Му-
зыки, научила её умению услы-
шать, прочувствовать всё, что 
стоит за  текстом, научила  ис-
кать красоту, гармонию во всём 
– в звуке, в имитациях, в  осо-
бенностях штриха, и бесконеч-
но уважать гений автора в му-
зыке. «Слово «красота» звуча-
ло на каждом уроке», - вспоми-
нает пианистка, «часто Кац го-
ворил: «Посмотри! Какие пово-
роты в мелодике! Какая краси-
вая модуляция! Гармония!» Для 
всех учеников он был немнож-
ко на пьедестале, мы к нему тя-
нулись, хотели рядышком по-
быть, слушали, как он занима-
ется с другими студентами…»

Кульминацией вечера стало 
прослушивание  записи в ис-
полнении И. Каца фортепиан-
ных произведений Глазунова. 
Игру пианиста слушали с осо-
бым воодушевлением. Когда 
стихли последние звуки, нико-
му не хотелось сразу покидать 
зал. Возникло ощущение, что 
все присутствующие прикосну-
лись к легенде, воспоминания о 
которой с годами не только не 
стираются из памяти, но укруп-

няются и детализируются. Не-
зримо с  нами говорил мудрый 
человек, глубокая душа, потря-
сающий музыкант. И. И. Кац 
продолжает жить через своих 
учеников, потому всегда при-
сутствует в их памяти как пиа-
нист, как истинный художник- 
мыслитель. 

Дни Гольденвейзера стали 
одними из самых ярких и за-
поминающихся событий в кон-
цертной жизни нашей кон-
серватории. Слушатели смог-
ли убедиться, что школа Голь-
денвейзера, его манера испол-
нения, его взгляды на музыку  
и сегодня продолжают жить в 
талантливой плеяде его музы-
кальных «наследников». Тра-
диции великого музыканта не 
стали музейным экспонатом: 
они неподвластны времени и 
передаются из поколения в по-
коление, объединяя пианистов 
разных возрастов. 

 Юлия Каравайкина
2 курс ФДО

Музыкальное приношение

63



В этом году 7 мая  исполни-
лось 170 лет со дня рождения 
великого Петра Ильича Чайков-
ского. Его творчество, его му-
зыка до сих пор волнуют серд-
ца слушателей. Автор более 80 
сочинений, в том числе  опер, 
балетов, симфоний. Его про-
изведения звучат в исполне-
нии выдающихся музыкантов и 
молодых музыкантов, которые 
только начинают осваивать му-
зыкальный путь. Его музыка 
доступна каждому слушателю в 
независимости от возраста, на-
циональности, эпохи. Музыка 
на все времена - это ли не меч-
та каждого композитора? 

В последние десятилетия 
одно из сочинений П.И. Чай-
ковского особенно привлекает 
внимание дирижёров, режиссё-
ров и постановщиков. Это опера 
«Евгений Онегин», созданная в 
кратчайшие сроки влюблённым 
и окрылённым П.Чайковским 
в 1877-м году. В этом году со-
стоялась его женитьба на Анто-
нине Милюковой… Наскоро на-
бросав либретто по роману А.С. 
Пушкина совместно с К. Шилов-
ским, композитор в кратчайшие 
сроки создал  музыку. Первая 
постановка была осуществлена 
уже 17 марта 1879 в Москве на 
сцене Малого театра. Дирижи-
ровал Н. Рубинштейн, играл ор-
кестр и хор московской консер-
ватории.   Роли исполнили уча-
щиеся: Татьяна - Климентова, 
Онегин - Гилев, Ленский - Мед-
ведев, Ольга - Левицкая, Гре-
мин – Махалов. Премьера про-
шла с успехом!

Чуть позже, для постановки 
в Большом театре, в партитуру 

П.И.Чайковским были добав-
лены несколько танцевальных 
номеров, хоров и связок, и  на-
чалось триумфальное шествие  
гениальной оперы по миру.

Впервые за рубежом   опе-
ру  услышали  6 декабря 1888 
в Праге (на чешском языке), 
дирижировал  сам автор. А 
19 января 1892 она  была по-
ставлена в Гамбурге, дирижи-
ровал Г. Малер в присутствии 

П.И.Чайковского.

Судьба оперы «Евгений 
Онегин» оказалась счастливее, 
нежели «лирические сцены» 
жизни самого художника…

Опера всегда была востре-
бована, и сегодня она входит 
в репертуар каждого   отече-
ственного и многих оперных 
театров мира, являя уникаль-
ный пример оперного спекта-
кля, практически не сходящего 
со сцены. 

В конце XX века внимание 
к этому произведению много-
кратно усиливается, ведь 90-е 

годы  шли под знаком 100-ле-
тия смерти П.Чайковского и 
200-летия рождения А.Пушкина 
-  даты, которые не могли 
остаться незамеченными. 

Возрождение  сюжета Пуш-
кина происходило не только на 
оперных сценах. Так, в марте 
2009 года Петербургский Алек-
сандринский театра предста-
вил  балет «Онегинъ.Online» 
- режиссёр и хореограф Борис 
Эйфман. А в январе 2004 года 
в Москве и Петербурге состоя-
лась премьера балета «Татья-
на» по мотивам «Евгения Оне-
гина», поставленного японской 
труппой «Шамбр Вест» во гла-
ве с постановщиком Хироакима 
Имамура.  В Китае в 2007 году 
была выпущена видеоигра «Ев-
гений Онегин», которая поль-
зуется определённым успехом 
у тинэйджеров.

При всей  мировой извест-
ности оперы «Евгений Онегин» 
в прошлом, её постановочное 
решение не являло активных 
режиссёрских инициатив. А се-
годня зачастую именно воля 
режиссёра движет оперным те-
атром. 

Но почему именно в 90-х 
возник столь бурный интерес 
к этому произведению в на-
шей стране? Причина  огром-
ного интереса к отечественной 
классике кроется  не только в 
исторических датах. Вероятно,  
это связано с «перестройкой», 
страна оказалась на очеред-
ном перепутье. Вместе с ново-
обретённой  свободой личности 
вновь встали проблемы нрав-
ственных  ценностей - долга, 
любви, чести - казалось,  исче-

К 170-летию  П.И. Чайковского  
«Энциклопедия русской жизни» 
на современной оперной сцене
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зающих   в  прагматичное вре-
мя. И в этом бездуховном кон-
тексте  пушкинский  сюжет 
вдруг при-
обрёл но-
вый прон-
зительный 
смысл. «Ев-
гений Оне-
гин» -  «эн-
ц и к л о п е -
дия русской 
ж и з н и » ,  
именно в 
этом каче-
стве   он оказался вновь вос-
требован в современной Рос-
сии и был избран  нравствен-
ным кодом  на  пути идентифи-
кации национального «Я», сво-
ей души. 

Проблема  «отношения к че-
ловеку» стала отправной точ-
кой для режиссёров, обратив-
шихся к сюжету «Евгения Оне-
гина». Постановщики  вновь 
искали «героя нашего време-
ни», заново входили  в  мир  
Н.Гоголя, М. Булгакова, Ф. До-
стоевского. Теперь, вне навя-
зываемой советской идеоло-
гии, вне цензуры, художни-
кам представилась свобода са-
мовыражения, свобода своего 
«Я». Отсюда - обилие разноо-
бразных кинематографических 
работ , театральных проектов. 
Сказались и тенденции мирово-
го театра, тяготеющего к типу 
режиссёрской оперы. «Евгений 
Онегин» оказался вовлечённым 
в этот процесс. Роман Пушкина 
и опера Чайковского  сегодня 
осмысливаются как метафора 
русской души, «нежной и мяту-
щейся, страстной и готовой на 
жизненный подвиг» (А. Парин).

В XX веке опера – «режис-
серский театр».  Вариатив-
ность, заложенная в самой при-
роде оперного спектакля, дик-
тует и вариативность истолко-
вания произведения. И, конеч-
но, в драматургически слож-
ном  «организме» оперы, важ-

ная интерпретаторская иници-
атива остаётся за дирижёром.  
И, стало быть, за звуковым суб-

т е к с т о м 
о п е р ы ,  
учитывая 
к тому 
же сегод-
н я ш н и й 
интерес  и 
к автор-
ским ре-
дакциям  
с о ч и н е -
ний, к ау-

тентичному воспроизведению 
оригинального авторского тек-
ста.

Интерпетаторские  акценты 
во многом определяют и сегод-
няшнюю сценическую судьбу 
оперы Чайковского. Примером 
дирижерской «воли» выступа-
ет спектакль Евгения Колобо-
ва в «Новой опере», а режис-
серской  — постановка Дми-
трия Чернякова в Большой те-
атре России. 

 Кроме того, немалый инте-
рес представляют  и зарубеж-
ные постановки оперы Чайков-
ского, выдвигающие ещё одну 
проблему – западных рецепций 
русской классики. Кратко кос-
нёмся этих постановок.

Е. Колобов на языке опе-
ры по-новому раскрывает пе-
ред нами мир романа. Обычное 
представление о нём как о «ме-
щанском сюжете» сменяется 
глубинным переосмыслением. 
Перед нами люди, для которых 
обращение к Все-
вышнему - это не 
пафосная фальшь. 
На сцене не про-
сто глубоко пере-
живающие каж-
дый свою судь-
бу персонажи, это 
страдальцы, каж-
дый из которых 
несёт свой крест. 
Символ креста подчёркивается 
Колобовым сценически. Впря-

мую он появляется всего дваж-
ды. Первый раз - в сцене пись-
ма, на теме ариозо Татьяны 
«Пускай погибну я». Страстный 
возглас и распростёртые руки 
героини на фоне закрытых ре-
шётчатых дверей (похожих на 
дверцы алтаря) рождают явную 
ассоциацию с телом распятого 
Христа. Татьяна через любовь 
добровольно обрекла себя на 
страдания. Такой же мученик, 
Ленский,  погибает в сцене ду-
эли, и символ креста возникает 
вновь -  створки рая раскрыва-
ются для мучеников.

Как же проявил себя 
здесь  «дирижёрский диктат»? 
За основу  этой постановки 
была взята первая редакция 
П.И.Чайковского (в ней меньше 
бытового фона, танцевальных 
сцен, интермедий), свободная 
от имперской пышности поста-
новки Э.Направника. Действи-
тельно камерная опера или 
«сцены», с минимальным коли-
чеством хорового состава, рас-
считанная на небольшой зал. И 
даже в первоначальный автор-
ский текст  дирижер  внёс ряд 
купюр, выпустив целые фраг-
менты хоровых и танцеваль-
ных номеров, а также устра-
нил  речитативные связки, что-
бы больше высветить собствен-
но музыкальную суть «лириче-
ских сцен».

Единая линия сквозного 
развития объединяет у Колобо-
ва картины в одну вдохновен-
ную лирическую поэму, устрем-

л е н н у ю 
к драма-
тической 
развязке. 

О п е -
ра «Евге-
ний Оне-
гин»  в 
режиссер-
ской вер-
сии Дми-

трия Чернякова оценивается 
полярно  - она кого-то  шоки-
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рует, других восторгает, тре-
тьих  возмущает, но  никого не 
оставляет равнодушным.

Действие оперы происхо-
дит в абстрактном  хронотопе. 
Критики  гадают  - это время 
Чехова, Набокова или Хрущё-
ва? Сам же режиссёр говорит, 
что «социально-политический 
пейзаж в этой постановке со-
всем не имел значения. Как в 
искусстве существует понятие 
абстрактного, так для нас по-
нятие времени абсолютно аб-
страктно. Мы рассказываем 
историю людей». 

«История людей» – семей-
ства Лариных - разворачи-
вается в статичных декора-
циях: комнате с огромными 
окнами и огромным оваль-
ным столом в центре, во-
круг которого праздник и 
веселье. В доме всегда го-
сти. Их довольные ухмыля-
ющиеся лица, скалящиеся 
фальшиво-участливые улыб-
ки и бегающие глазки напо-
минают о случайных людях, 
которые очень часто окру-
жают нас. Необычные сце-
нические решения уже с перво-
го дуэта Тани и Ольги «Слыха-
ли ль вы», исполняемого спи-
ной к зрителям и лицом к си-
дящим на сцене гостям, застав-
ляют внимательнее следить за 
происходящим. Словно режис-
сёр выворачивает наизнан-
ку житейские будни и разо-
блачает семейные «идиллии», 
очищая, тем самым, партиту-
ру композитора от сценических 
штампов. Татьяна предстаёт, 
по выражению одного из кри-
тиков, в облике аутичной де-
вицы, совершенно отрешённой 
от окружающего мира («Никто 
меня не понимает»). Стоит от-
метить драматические способ-
ности певицы: интровертность 
пушкинской героини преврати-
лась здесь в болезненный над-
лом («Дитя моё, ты нездоро-
ва»). Харизматичный и притя-
гательный Онегин в конце под-
вержен смятению чувств и со-

вершает неудачную попытку 
самоубийства. Фигура Ленско-
го в версии Чернякова укруп-
нёна и в значительной степе-
ни переосмыслена. Ленский ис-
полняет  на балу куплеты Три-
ке, что привносит в его образ 
оттенок трагикомического фар-
са. Непонятый, непризнанный 
шут в королевстве лжи и под-
халимства просто не может су-
ществовать. Его жизнь обры-
вается  случайным выстрелом 
не на дуэли даже (какая дуэль 
в нашем-то веке?), а во время 
ссоры с Онегиным в борьбе за 
ружьё. Лишь отвергнутая Таня 
была в силах понять его пере-
живания и страдания. Непоня-
тые и смешные в глазах обще-

ства, они становятся  несчаст-
ными «соратниками».

Сложно однозначно опре-
делять характер сценической 
концепции Д. Чернякова. Мож-
но лишь заметить, что если Ко-
лобов продемонстрировал нам 
трагедийно окрашенные ли-
рические сцены, то Черняков 
акцентирует в своем спекта-
кле мотив экзистенционально-
го одиночества человеческой 
личности, взаимной отчужден-
ности всех и каждого. 

Сегодня «Евгений Оне-
гин»  популярен  и в  зарубеж-
ных театрах: Ла Скала, Мюн-
хен, Зальцбургский фестиваль, 
Метрополитен-опера, венская 
Staatsoper, Берлинская опера… 

Россия всегда была окру-
жена для Запада ореолом та-
инственности, «пресловутая» 
русская душа до сих пор оста-
ётся загадкой. Русская порыви-
стость, жертвенность и логика 

поступков порой непонятны не 
только режиссёрам, но и музы-
кантам.  Их издержки в пред-
ставлениях о русском ментали-
тете сказываются в ряде поста-
новок. Так, в постановке Ме-
трополитен опера наивно вы-
глядит сцена  с хором «Болят 
мои ноженьки» -  появляется 
процессия крестьян, держащих 
в руках корыта с зерном, а впе-
реди процессии с иконами сле-
дуют священники в рясах. Хо-
зяйка, приветствуя гостей, по-
даёт хлеб-соль. Так и ждёшь, 
что появятся медведи с пово-
дырём и прочие атрибуты «рус-
скости» по-американски.  Или в 
постановке Н. Ленхольфа (Гер-
мания, Фестшпильхаус) пере-

груженность смысловой 
символикой, в частности, 
навязчивое появление Та-
тьяны в окружении книг, 
с целью подчеркнуть её 
«воздушные» книжные 
замки, прямолинейность 
многих режиссерских ре-
шений, не пошла на поль-
зу спектаклю.

Сценические версии 
западных театров демонстриру-
ют порой весьма рискованные 
варианты. Такова небезызвест-
ная провокационная постанов-
ка «Евгения Онегина» Бавар-
ской оперой с «голубой» вер-
сией сюжета. Подобный режис-
сёрский волюнтаризм – косвен-
ное подтверждение того, что 
мировая популярность шедев-
ра Чайковского достигла свое-
образной «точки кипения».

Как бы то ни было, шествие 
русской оперы по сценам мира 
продолжается,  а музыкальный 
гений П.И. Чайковского  завое-
вывает все новые сердца.

                                                                                     
Анастасия Ишкирейкина

музыкальный 
журналист, выпускница 

2009 г.
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Люблю ли я музыку?
Я не знаю: слишком часто я 

ее и  ненавижу. Hо музыка лю-
бит меня, и стоит лишь кому-  

то покинуть меня, как она ми-
гом рвется ко мне и хочет быть 

любимой.
 Ф. Ницше

	
	 Она с детства мечтала 

учиться в консерватории, пото-
му что слишком любила музы-
ку. Она была опорой в её жизни 
и неотъемлемой составляющей.  
Но так сложилось, что судьба 
вначале уготовила ей стать фи-
лологом,  и только потом  высо-
коклассным специалистом в об-
ласти музыки. 

	 Нынешней осенью Бел-
ле Фёдоровне Егоровой – му-
зыковеду, профессору кафе-
дры истории музыки, создате-
лю курса оперной драматургии,  
авторитетному филологу, ис-
полнилось бы 75 лет. Но в 2005 
году её не стало.	 Разносто-
ронняя одарённость, колос-
сальное трудолюбие и не ис-
сякавшие с возрастом потреб-
ность самообразования, откры-
тость любой новой информа-
ции позволили ей оставить яр-
кий след в истории Нижегород-
ской консерватории. Все, кому 
довелось общаться с этим уди-
вительным человеком, поража-
лись её высокой дисциплине, 
постоянному самосовершен-
ствованию и целеустремлённо-
сти. 

	 Белла Федоровна роди-
лась в 1935 году в Нижнем Нов-
городе. В 1958 она получила 
филологическое образование, 
в 1963 в её руках - второй ди-
плом с отличием по специаль-
ности музыковед. Затем она с 
блеском закончила аспиранту-
ру в классе  Д. В. Житомирско-

го и уже тогда начала препода-
вать  в консерватории.

	 Белла Фёдоровна  была 
фантастически талантлива. 
Природа наградила её даром 
первоклассного учёного, музы-
канта, педагога и  о каждой  её 
ипостаси можно говорить ча-
сами. Она чрезвычайно  много 
читала, тонко чувствовала му-
зыку, была знатоком в области 
литературы, ценителем живо-
писи и обладала феноменаль-
ной памятью. Много перево-
дила с французского, эти тек-

сты лишний 
раз подтверждают её подлин-
ный писательский талант. Эру-
диция её была поистине удиви-
тельной. Ничто не ускользало 
от её внимания. Вагнер, Шён-
берг, Дебюсси, Равель, Рахма-
нинов, Стравинский - произве-
дения этих мастеров она зна-
ла досконально. Глубина мыс-
ли и  профессиональное лите-
ратурное мастерство нашли от-
ражение в её газетных рецен-
зиях, сценариях радио- и теле-
передач. 

	 Главным приоритетом 
Беллы Фёдоровны стали  фран-
цузская музыка XX столетия и 
проблемы современного музы-

кального театра. Об этом гово-
рят названия её работ: диплом-
ная «Фортепианное творчество 
Равеля», кандидатская диссер-
тация «О некоторых тенден-
циях в развитии французской 
оперы XX века», статьи «Ка-
мерный театр Д. Мийо», «Кокто 
о Стравинском» и другие. Трак-
товки этих проблем - одни из 
самых впечатляющих и убеди-
тельных в русскоязычном му-
зыкознании. 

	 Её педагогическая де-
ятельность сыграла огромную 
роль в становлении и дальней-
шем процветании тогда ещё 
начинающей свой путь кафе-
дры истории музыки. Спец-
класс Беллы Фёдоровны  прош-
ли не менее четырех десят-
ков выпускников, ныне живу-
щих в разных городах и стра-
нах. К своим ученикам она про-
являла самые высокие требо-
вания и  в этом прочитывалось 
её стремление взрастить в них 
первоклассных музыкантов. В 
результате многие продолжа-
ли обучение в аспирантуре. Се-
годня они с  трепетом вспоми-
нают  своёго педагога по спе-
циальности и считают Беллу 
Фёдоровну недостижимым иде-
алом. Среди её учеников – кан-
дидаты искусствоведения, ны-
нешние преподаватели консер-
ватории: Медведева Ю.П., При-
данова Е. В. и Железнова Т. Я.  

	 «Я благодарна ей за то, 
что она научила меня большой 
дисциплине. Белла Фёдоровна 
идеально планировала мою ра-
боту, всегда требовала чётко-
го выполнения поставленных 
задач. Она учитывала мои же-
лания, музыкальные предпо-
чтения, мои возможности и ни-
когда ничего не навязывала. 
Она направила моё внимание 

НЕРАЗГАДАННАЯ ЗАГАДКА
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на эпоху модерна, который так 
близко оказался мне по духу. 
Белла Фёдоровна помогла  най-
ти свой индивидуальный язык, 
почерк и, конечно же, найти 
«свою музыку»», - рассказыва-
ет  Юлия Петровна Медведева, 
одна из последних её учениц. 	
Нередко в её классе рождались 
уникальные работы по смежной 
музыковедению науке - литера-
туроведению. Филологическое 
образование давало ей колос-
сальное поле действия. Сколь-
ко было написано интересней-
ших работ! Она анализирова-
ла со студентами письма, ме-
муары, литературу по фолькло-
ристике, легенды и мифы, не 
ограничивала студентов  зару-
бежной музыкой. Рахманинов, 
Римский-Корсаков нередко ста-
новились объектами студенче-
ских исследований. 

	 Ученики и коллеги Его-
ровой единодушно подчёрки-
вают её поразительную требо-
вательность к себе. Белла Фё-
доровна  всегда долго вынаши-
вала и шлифовала зародивши-
еся в её сознании идеи.

	 «Свои статьи она тща-
тельнейшим образом  перепро-
веряла, часто сомневалась, ей 
были чужды  поспешность и 
«скоропись». Косвенным ре-
зультатом такой самовзыска-
тельности становились  не 
столь короткие сроки написа-
ния, как хотелось бы. Она всег-
да ставила перед собой неверо-
ятные задачи.  Была уверена, 
например, что должна освоить 
всю французскую литературу! 
Можно только восхититься ре-
зультатом её кропотливой ра-
боты.  Из-под её пера выходи-
ли эталонные тексты», - с вос-
хищением констатирует доктор 
искусствоведения, профессор, 
заведующая кафедрой истории 
музыки, сокурсница Беллы Фё-
доровны Т.Н.Левая.

	 «Белла Фёдоровна отли-
чалась максимализмом.  Когда 
она работала в консерватории, 

то часто говорила мне, что ни-
как не успевает подготовить-
ся к лекции. Ей хотелось  ка-
чественно пройти нужный  ма-
териал и успеть рассказать сту-
дентам как можно больше.  Она 
переживала по поводу своих, 
как она считала «несовершен-
ных музыкальных иллюстра-
ций» на уроках, хотя она игра-
ла на рояле превосходно. По-
этому я нередко старалась её 
немножечко «охладить». Но 
слишком рьяные занятия па-
губно сказывались на её здоро-
вье, она рано начала болеть…..
Часы, проведённые в пыльной 
библиотеке, ведь никогда не 
заменят прогулок на свежем 
воздухе», - рассказывает её 
коллега, кандидат искусство-
ведения, доцент И. М. Храмова.

	 Белла Фёдоровна обо-
жала музыку К. Дебюсси, была 
ведущим в стране специали-
стом по творчеству компози-
тора и мечтала написать кни-
гу «Дебюсси и стиль модерн», 
которая параллельно стала бы 
и её докторской диссертацией. 
Многое было сделано в этой ра-
боте, но она не успела её за-
кончить. Сегодня, по проше-
ствии нескольких лет после 
смерти талантливейшего чело-
века, коллеги и ученики смог-
ли по оставшимся многочислен-
ным черновикам воссоздать не-
законченную книгу. «Когда мы 
разбирали черновики, редакти-
ровали их, рассматривали по-
желтевшие страницы, напеча-
танные на машинке,  то, конеч-
но,  понимали, какую неверо-
ятную ценность они представ-
ляют. Это своего рода образцы 
для подражания в написании 
музыковедческих работ!» - от-
мечает Т. Н. Левая.

Полностью осознать, кем же 
на самом деле была Белла Фё-
доровна, людям, которые  её не 
знали, наверное, невозможно. 
Но есть работы и новый сбор-
ник, в статьях которого ощути-
мо проявилось её внутреннее 

«я», высочайшие свойства ин-
теллекта, энциклопедический 
кругозор, научная смелость. 
Голос Беллы Фёдоровны звучит 
в статьях «Дебюсси и его окру-
жение», «Дебюсси и прерафа-
элиты», «Мученичество Свя-
того Себастьяна» и стиль мо-
дерн», «Дебюсси и новый ба-
лет», «Французская культура и 
русский символизм».

 	 «….Мы, друзья и учени-
ки Беллы Фёдоровны, рассма-
триваем эту книгу как своего 
рода долг памяти», - пишет во 
вступительной статье Т. Н. Ле-
вая. - «Хотелось бы надеять-
ся, что книга будет востребо-
вана читательской аудитори-
ей - практикующими музыкан-
тами, вузовскими педагогами и 
студентами, просто любителя-
ми музыки».

	 Можно сказать, что  
жизнь Беллы Фёдоровны - это 
бесконечные музыкальные за-
нятия: слушание музыки, игра 
за роялем, чтение книг, написа-
ние научных статей. «Она была 
сдержанным человеком, и  по-
этому многие считали её слиш-
ком суровой. Но на самом деле 
за внешней суровостью прятал-
ся очень ранимый человек….
настоящая  мимоза!», - говорит 
И. М. Храмова. 

	 Белла Фёдоровна про-
жила долгую жизнь, посвятив  
себя музыке, и осталась ей вер-
на до самого последнего вздо-
ха.  Она всегда находилась в 
её власти и имела дар «перево-
дить» её на поэтический язык. 
Для многих Белла Фёдоровна 
Егорова так и осталась загад-
кой,  разгадать которую не под 
силу никому. 

 Юлия Каравайкина
 2 курс ФДО

Штрихи к портрету

68



Матильда

	 В дверь позвонили. На 
пороге, держа руки в карманах, 
стоял высокий, крепко 
сложенный крестьянский 
парень. От него веяло легким 
запахом вокзала и табака. 
Он напоминал школьника-
переростка: одет небрежно, 
из-под коротких штанов 
торчали связанные мамой 
синие носочки. Светлые 
волосы всклокочены, а галстук 
болтался, как веревка. Он 
представился Артюром Рембо.
Мой супруг, Поль, последний 
месяц только и говорил о 
великом таланте некоего 
провинциального поэта, 
который выслал ему свои 
работы. Поль вознамерился 
помочь этому господину 
приехать в Париж, и любезно 
пригласил его пожить у нас. 
И вот, сегодняшним вечером 
мой муж и его друг Шарль Кро 
направились на Страсбургский 
вокзал встречать поэта. 
Видимо, им это не удалось…
	 - Ну, дорогой наш гость, 
Вы, наверное, притомились 
с дороги, идемте пить чай! - 
сказала моя мать, внимательно 
оглядывая незнакомца, - А с 
г-ном Верленом Вы, стало быть, 
разминулись… 
- Знаете, мы вас представляли 
совсем другим… значительно 
старше…- проронила я, 
почувствовав непонятно почему 
неловкость в присутствии этого 
человека.
	 Подали чай, но беседа 
явно не задалась. 
	 - Как учение в колледже? 
- поинтересовалась я.
	 - Замечательно, спасибо, 
- был ответ.
 - А Вы уже бывали в Париже? 
Как Вам нравится город?  
	 - В Париже не бывал, 
города еще толком не видел, 

- с досадой в голосе отвечал 
молодой человек.
	 - Как живется в 
Шарлевиле? Должно быть 
живописнейший уголок 
природы…
	 - Безобразная, Богом 
забытая дыра! – кривая усмешка 
пробежала по его лицу.  Что-то 
вызывающее промелькнуло в 
его взгляде.
	 Возникла неловкая 
пауза.
	 - Вы попробуйте 
круассаны! Матильда сама их 
печет! – спохватилась мама.
	 - Спасибо, я не 
голоден, - отчеканил Рембо, 
резким движением руки убрав 
непослушные волосы со 
лба. Его глубокие, довольно 
красивые голубые глаза 
смотрели недоверчиво, должно 
быть, он был застенчив. 
	 Разговор грозил 
окончательно зайти в тупик, 
когда в гостиную размеренной 
походкой вошел Поль.
	 «Ну наконец-то!», - 
невольно пронеслось у меня 
в голове. Этот «волчонок» 
совершенно не умеет вести себя 
в обществе. Что за странная 
угрюмость? 
	 Пробило семь часов. За 
ужином гость притронулся лишь 
к супу, оставаясь по-прежнему 
безучастным. Сославшись на 
усталость, он рано удалился в 
отведенную ему комнату.

Верлен

	 - О, что за невероятная 
сила слога! Что за буйство 
красок! В его искусстве – 
предельный градус экспрессии! 
Метафоры поражают! Это – 
гений, говорю тебе, Шарль. 
Слово Верлена - он перевернет 
понятие о современной поэзии! 
Вот послушай:  
          «Окрасив вдруг все бреды, 

все сапфиры,
	   Все ритмы вялые 
златистостью дневной,
	   Сильней, чем алкоголь, 
звончей, чем ваши лиры,
	   Любовный бродит сок 
горчайшей рыжиной.»
	 Каково?! Скоро об 
этом стихотворении заговорят 
все! Ему нельзя прозябать в 
провинции.
	 - Охотно тебе верю, Поль, 
но мы не опаздываем на встречу 
к нашему гению? – вынимая из 
кармана серебряные часики на 
изящной цепочке, проговорил 
Шарль.
	 - Нет, мой дорогой 
Шарль, мы уже на месте и 
вовремя! Только я совершенно 
не представляю, как он 
выглядит. Думаю, нам нужно 
искать молодого человека лет 
двадцати пяти–тридцати, с 
мрачным выражением лица, - 
предположил я.
	 - Ты это заключил из его 
стихов?
	 - Ну да… Я знаю, это 
может показаться нелепым, но 
на мой вопрос, сколько ему лет, 
он не ответил!
Вагон открыл железную 
пасть, выпуская пленников. 
Люди толкались, обнимались 
с встречающими, какой-
то господин наступил на 
собачонку пожилой дамы, 
отчего поднялся страшный 
визг. Мы с нетерпением 
всматривались в пассажиров. Я 
потянул молодого мужчину за 
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рукав сюртука:
	 - Простите, сударь, я 
ищу одного человека… Вы не 
г-н Рембо?
	 - К сожалению, нет, - 
улыбнулся незнакомец.
Вскоре перрон опустел. 
Поднялся прохладный осенний 
ветер, предвещая дождь.
Шарль снова посмотрел на 
часы.
	 - Думаю, либо мы его не 
признали, либо… он не приехал, 
- растягивая слова, проронил 
мой друг.
 Мы отправились домой. Но 
каково же было наше удивление, 
когда, войдя в гостиную, 
мы обнаружили в обществе 
дам, г-жи Моте и Матильды, 
подростка семнадцати лет с 
ангельскими чертами лица, 
но стальным взглядом. Он 
сидел на краю стула, готовый, 
казалось, в любой момент 
встать. Взъерошенные светлые 
волосы спадали на лоб. Как 
такие вызывающе-мрачные 
стихотворения могли родиться 
в этой очаровательной голове? 
Большие руки, большие ноги, 
но совершенно детское лицо! 
Чувствовалось, что он презирает 
заботу о внешности и отдает 
предпочтение дьявольской 
красоте естественности. 
	 Я вспомнил, что 
наблюдал его на улице, возле 
вокзала, он помогал безногому 
бродяге добраться до таверны. 
Да, у этого мальчика большое 
сердце, вмещающее целый мир, 
и он готов растерзать его, чтобы 
дать каждому нуждающемуся 
по кусочку. Он все еще верит, 
что справедливость возможна, 
главное постараться. Он 
верит, что все несчастные и 
обездоленные – его братья.
	 Немного пообщавшись 
с ним, я понял, что он скорее 
нелюдимый, чем застенчивый. 
Рембо говорил с небольшим 
арденнским акцентом – 
тягучим, немного похожим на 
валлонский. Вообще же, мой 
юный друг оказался не слишком 
разговорчивым, но, несмотря 
на это, создавал впечатление 
человека, знающего все обо 

всем. Должно быть, 

в нашей компании его что-то 
насторожило или разочаровало. 
О, этот дерзкий мечтатель, 
что он себе нафантазировал, 
отправляясь сюда?

Артюр

	 Верлен меня не 
встретил, вероятно не признал 
в шестнадцатилетнем юнце 
поэта! Ха-ха. Удивится же он, 
придя домой! А вот и улица 
Николе.
	 - Это вы г-н Рембо? 
Проходите… Вы притомились с 
дороги? Чаю? Значит, говорите, 
что разминулись с Полем…
	 Н е в е р о я т н о ! 
Пренеприятнейшая ситуация! 
Я-то думал! Верлен – гений, 
а живет как мелкий буржуа, 
окруженный никчемными 
людишками! Что и кто вокруг 
него? Эта гостиная эпохи Луи 
Филиппа? Эти бабенки с их 
светскими условностями? В это 
невозможно поверить! 
- А у Вас есть братья, сестры? 
Чем они занимаются? – 
притворно-сладким голоском 
поинтересовалась в очередной 
раз г-жа Моте.
	 Черт подери! Зачем они 
задают все эти глупые вопросы? 
Они ко мне приглядываются, 
пытаясь понять кто я такой и, 
вынося суждение, конечно, 
не пощадят. Они сочтут меня 
деревенщиной. В самом деле, 
что я забыл в этой гостиной?
Ну ничего, это только начало. 
Париж еще полюбит меня! Я 
не спасую перед трудностями. 
Верлен избавится от рутины, 
в которой он погряз. Ведь для 
того, чтобы стать Ясновидцем 
нужно все потерять. И только 
тогда мы обретем истинное 
богатство. Мы станем  
неуязвимы, когда преступим 
все грани. 
	 Речь идет о том, чтобы 
сделать свою душу уродливой. 
Кому нужны предрассудки, 
вежливость, приличия? Что 
они дают человеку? Нужно 
впитать всю квинтэссенцию 
ядов, постичь до конца рай 
печали. Никаких правил в 
этой игре не может быть! 

Именно так можно достичь 
Ясновидения, проникнуть в 
иные пространства. Только 
Ясновидец может придумать 
универсальный язык, 
способный выразить запах 
цвета, музыку слова. Мир 
необходимо изменить, мир с 
его культом денег, лицемерием 
и тщеславием! Поэзия – 
это прежде всего действие. 
Искусство – не украшение 
вашей жалкой жизни, искусство 
должно пробудить революцию 
в душах и умах миллионов 
людей.
	 Верлен! Ты разделишь 
со мной мои одинокие мысли. 
Мы станем алхимиками слова, 
мы будем творить чудеса! Ты 
знаешь о том, что есть сочетания 
слов, которые могут высекать 
искры золота, создавать новые 
неведомые города. В них можно 
жить вечно, не соприкасаясь с 
шершавой реальностью.
«Преломленье мгновений и 
математическая бесконечность 
гонят меня вперед по 
этому миру, где я обласкан 
причудливым детством и 
большими страстями…»
Нужно только оставить этот 
мещанский быт, нужно поверить 
в то, что еще можно что-то 
изменить. Здесь не может быть 
компромиссов, иначе поэзия 
скиснет, превратится в помои, 
вроде стишат парнасцев! В 
нашем же случае - поэзия или 
смерть…

Postscriptum

	 …Многие из нас хотели 
бы оживить давно умерших 
главных героев своих миров. 
Некоторые прибегают к 
спиритизму, некоторые – к 
снам и гипнозу, а некоторые 
- даже к психотропным 
веществам. Но истинный 
путь к оживлению только 
один – искусство. В частности 
искусство литературы. Иногда 
мы можем стать алхимиками 
слова и возвращать к жизни 
давно  умерших возлюбленных. 

Нина Якименко 
2 курс ФДО
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	 Вспомним моменты 
детского счастья. Кажется, что 
жизнь – это праздник, и всё 
смеется и веселится вместе с 
тобой. Думаю, Моцарт никогда 
не забывал этого. Его музыка 
словно прозрачный горный 
ручей, что поет, радостно 
сбегая по каменистому склону. 
Порой может даже казаться, что 
с нашим современным жестоким 
миром она несовместима. Но 
тем драгоценнее становится 
эта музыка - как глоток свежего 
воздуха в центре мегаполиса. 
	 Повезло тем, 
кто слышал Моцарта в 
исполнении больших 
мастеров. Вот и мне 
посчастливилось посетить 
концерт выдающейся 
пианистки, народной 
артистки СССР Элисо 
Вирсаладзе в концертном 
зале Нижегородской 
филармонии. Морозным 
вечером двадцатого 
февраля в сопровождении 
а к а д е м и ч е с к о г о 
симфонического оркестра 
под управлением  народного 
артиста России А. Скульского 
она исполнила рондо Ре мажор 
для фортепиано с оркестром и 
фортепианный концерт N 17. 
	 Э. Вирсаладзе – частый 
гость нашего города, и каждый 
ее приезд воспринимается 
ценителями музыкальной 
классики как встреча с подлинно 
высоким искусством. Выступая 
в различных концертах как 
солистка и ансамблистка, 
она неизменно поражает 
публику не только высочайшим 
профессионализмом, но и 
своей особой, мощнейшей 
энергетикой. В каждой 
программе Э. Вирсаладзе 
разная, но при этом всегда 

узнаваемая. О чертах, присущих 
ее исполнительскому облику, 
метко сказал Я.В. Флиер: “Ее 
игра удивительно гармонична, 
в ней чувствуется настоящая 
поэзия. Пианистка превосходно 
понимает стиль исполняемых 
произведений, передает 
их содержание с большой 
свободой, уверенностью, 
н е п р и н у ж д е н н о с т ь ю , 
настоящим художественным 
вкусом.  
	 Концерт 20 февраля стал 
подтверждением этих слов. 

Лучезарность моцартовского 
гения с первых же аккордов 
пленила слушателей и 
увлекла их в идеальный мир 
грез. Кристально прозрачно 
звучащий оркестр создавал 
с солисткой гармонично 
выверенный ансамбль. 
Э.Вирсаладзе играла блестяще 
и в том возвышенном тоне, 
какой дается только самым 
глубоким музыкантам. Как 
солнечный луч отражается 
поутру в каплях росы, так 
«запела» под пальцами 
пианистки музыка Моцарта.
	 Второе отделение 
концерта перенесло 

слушателей в стихию земных 
тревог и драм. Исполнялся ре 
минорный концерт Брамса. 
Искрящийся хрустальный звук 
рояля первого отделения вмиг 
стал бархатным, глубоким, 
наполненным истинным 
благородством. Жизнь, 
воплощенная в музыке, со всеми 
скорбями и противоречиями, 
предстала перед слушателями. 
Голос рояля звучал, как гордый 
и сильный, но в то же время 
страдающий голос героя, 
идущего наперекор судьбе. 

Особо завораживали в 
исполнении Э. Вирсаладзе 
лирические фрагменты. 
Наверное, ни у одного 
композитора кроме 
Брамса не встретишь 
такой особой всезнающей 
и всепрощающей тоски, 
которая сладкой болью 
отдается в груди слушателя. 
Сочные краски оркестра 
усиливали драматический 
накал музыки.
	 На протяжении концерта 
пианистка творила за 
роялем чудеса, поражая 
то тонкими «кружевными» 

пассажами в piano, то 
взрывами благородного 
гнева на forte. Королевские 
возможности рояля в сочетании 
с царственной статью и 
властной исполнительской 
волей Э. Вирсаладзе покорили 
публику. Вечер завершился 
продолжительными и 
благодарными овациям зала. 
	 Приятно, когда город 
посещает волшебница!
	

Татьяна Годованец
1 курс ФДО
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Аркадий Шилклопер снова в 
Нижнем Новгороде, и снова 
это яркое, незабываемое 
событие. Концерт прошел 
3 марта в Кремлевском 
концертном зале. В первом 
отделении Аркадий играл с 
ансамблем академического 
симфонического оркестра 
«Camerata Sinfonica» под 
управлением дирижера 
Александра Скульского. А 
во втором отделении были 
представлены музыкальные 
произведения уже в 
сольном исполнении.
	 А. Шилклопер 
– исполнитель и 
композитор. Окончил 
институт им. Гнесиных. 
Работал в Московском 
ф и л а р м о н и ч е с к о м 
оркестре, во многих 
джазовых и авангардных 
ансамблях. Он великий 
экспериментатор, и 
это проявляется во 
всех аспектах его 
музыкального творчества. 
В первом отделении были 
представлены произведения 
как самого маэстро, так и 
композиторов ХХ столетия. 
Открыла концерт «Увертюра» 
А. Шилклопера, в которой 
широкую кантилену сменила 
ритмичная бразильская 
самба, что задало характер и 
настроение всему дальнейшему 
действу. В этом произведении 
маэстро солировал на 
альпийском роге. Уже в 
следующем произведении 
в его руках пела валторна, 
а еще позже зал взорвал 

флюгельгорн. 
	 В «Богах Юрубы» 
Хораса Сильвера во вступлении 
появился новый, диковинный 
инструмент. На фоне шелеста 
перкуссии «посох дождя» 
солировал диджериду. Эта 
экзотическая дудочка прибыла 
к нам из Австралии. Она 
является одним из старейших 
музыкальных инструментов 
мира и обычно  изготавливается 
из эвкалипта, достигая в длину 
от одного до трех метров. Но 

у Шилклопера диджериду 
необычный – керамический и 
свернутый в рог. Вся музыка, 
исполняемая Шилклопером, 
построена на сплаве, синтезе 
различных музыкальных 
стилей и направлений. Так 
и в «Богах Юрубы» можно 
наблюдать некий ориентальный 
орнамент мелодики, при этом 
латиноамериканская перкуссия 
проводила постоянный ритм 
самбы, а струнные относили 
нас к европейской традиции. 
Вступление на диджериду 
сменила тема валторны, 
перетекающая в импровизацию, 

а в конце возникла уже 
видоизмененная тема и кода, 
где вновь звучали диджириду и 
«посох дождя». Таким образом, 
появилась «арка», которая 
создала  «музыкальный 
рассказ» со своим началом и 
концом. Рассказ о раскаленных 
песках бескрайней пустыни, о 
горячем ветре, что странствует 
из одного края земли в другой, 
о людях с темным цветом 
кожи, танцующих под удары 
барабанов… 

	 В авторской композиции 
«Фанк-рог» также 
ощущалась смесь 
стилей. Импровизациям 
Аркадия свойственны 
легкость, изящность, 
яркая образность и 
юмор. Его музыкальный 
почерк всегда узнаваем. 
В этой пьесе на фоне 
жесткого ритма фанк-
роковых ударных изящно 
солировал альпийский 
рог, а к середине фанк 

переходил в свинг, после 
чего появилась короткая, но 
виртуозная импровизация в 
духе би-бопа у ксилофона. 
	 Интересен и состав 
оркестра. Помимо струнных, 
в нем присутствовала 
многообразная перкуссия, а 
также электрогитара, которую, 
впрочем, не было слышно за 
плотной «стеной» струнных. 
	 При всей изысканности, 
блеске исполняемой музыки, 
в исполнении случались  и 
огрехи. Оркестр не всегда 
чувствовал нюансы манеры 
исполнения джаза. Порой 

«Джазовые нестандарты» 
Аркадия Шилклопера

Дневник меломана
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не хватало ритмической 
«остроты» и чуткости, видимо, 
из-за недостатка репетиций с 
оркестром. 
	 Второе отделение 
Аркадий Шилклопер играл 
сольно, играл блестяще. 
Идеальная интонация и тонкая 
нюансировка, мастерское 
владение звуковой палитрой, 
безудержная фантазия открыли 
богатый внутренний мир 
музыканта, а также, благодаря 
применению определенного 
арсенала «электроники», и 
новые возможности валторны. 
Во втором отделении 
звучал русский фольклор и 
джазовый фанк. Композиции 
«Скоморохи», «Барыня», «Со 
вьюном я хожу» и «Русская 
песня» можно объединить 
в своеобразную  «русскую 
сюиту». 
	 В «Скоморохах» 
А.Шилклопер впервые 
применил для валторны 
электронный аппарат «Loop 
station». Этот прибор часто 
используют электрогитаристы. 
Он позволяет записать 
музыкальную фразу, 
а затем повторять ее 
столько раз, сколько 
потребуется исполнителю, 
импровизирующему поверх 
этого риффа. Таким образом, 
электронная запись служит 
аккомпанементом для солиста. 
 В «Барыне» маэстро опять 
удивил новым инструментом 
- хорне де кача, похожим 
на маленькую валторну. 
Она является старинным 
музыкальным инструментом, 
для которого писал еще 
И.С.Бах. Позже этот инструмент 
был несправедливо забыт, но 
обрел новую жизнь уже в XXI 
веке, в импровизациях Аркадия 
Шилклопера, пронизанных 
джазовой стилистикой. 

«Барыня» прозвучала в 
странном нечетном размере 
– 11/8, что придало ей 
некоторую остроту. При помощи 
электронного процессора 
использовался эффект 
«октавер», позволяющий 
звучать инструменту на октаву 
ниже своего натурального 
диапазона.
	 В композиции «Со 
вьюном я хожу» повеяло духом 
язычества.  В воображении 
возникло зрелище весенней 
ночи и девичьих хороводов 
на берегу реки… Необычайное 
богатство динамической 
и тембральной палитры 
нарисовало незабываемую 
звукокрасочную картину. 
Бесконечное дыхание 
исполнителя создало 
необычайно широкую кантилену 
- музыкант использовал технику 
перманентного дыхания, 
которая позволила солировать 
на флюгельгорне  с сурдиной и 
петь одновременно. 
	 В «Русской песне» 
солировала валторна в 
сопровождении «Loop station». 
Многоголосие создавалось 
сочетанием реального тембра 
и электронных  помощников. 
Вообще, благодаря multieffect 
processor, можно неузнаваемо 
преображать тембры 
инструментов, но Аркадий 
использовал эту возможность 
очень  корректно и аккуратно, 
только как аккомпанемент, 
дабы минимально вмешиваться 
в природные тембры  
исторических инструментов.
	 Джазовую  часть 
отделения открыл «Фанки-
этюд». Здесь особенно 
примечательно то, что, 
благодаря многообразной 
технике и фантазии 
исполнителя, валторна  
А.Шилклопера  оказалась 

способной подражать 
различным музыкальным 
инструментам,  отвечающим 
этому стилю. Так, например,  
волторнист имитировал соло 
барабанов  за счет постукивания 
по корпусу. Также изображал 
звучание струн фанк-гитары, 
взвизгивание «бэндов». Вдруг 
ворвалось биг-бэндовское 
тутти духовых, разразившись 
проливным дождем джазовых 
соло. Ритмическая острота 
и глубина нюансов не 
переставала поражать. 
	 Ближе к концу концерта 
слушателей ожидал еще 
один сюрприз – небольшое 
отклонение от программы 
- импровизация царила 
не только внутри музыки. 
Вместо заявленных «Кобры» 
и «Напева» прозвучали 
«Девственный океан» из 
первого альбома Шилклопера 
«Хронология» и «Новая тема» 
Аллегре  Корея.
	 «Девственный океан» - 
это изобразительно-пейзажная 
музыка в духе «new age». Здесь 
появился образ необъятного, 
бесконечного пространства, в 
котором нет ни прошлого, ни 
будущего, в котором царствует 
только ветер. Это ощущение 
усилили эффекты «эхо» и 
«холла», которые в сочетании 
с ударами по корпусу 
инструмента и пением создали 
ощущение фантастического 
мира. 
	 По завершении 
концерта слушатели не хотели 
отпускать музыканта. Аркадий 
Шилклопер продемонстрировал 
высочайший уровень 
профессионализма и 
творческую многогранность.  И 
мы будем ждать новых встреч с  
талантливым музыкантом. 

Нина Якименко 
2 курс ФДО
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	 На улице, несмотря 
на март, разыгрывалась 
метель, а в залитом ярким 
светом огромных люстр 
концертном зале наступила 
настоящая шестиструнная 
весна. Под аплодисменты 
и  непрекращающийся 
гомон слушателей, на 
сцену Большого зала 
Нижегородской консерватории 
вышли  доцент кафедры 
народных инструментов, 
кандидат искусствоведения 
Алексей Петропавловский 
и лауреат всероссийских и 
международных конкурсов 
Ровшан Мамедкулиев. 
Этого события с 
нетерпением ожидали 
очень многие поклонники 
классической гитары. 
	 Но что такое 
концерт для музыканта? 
Рядовое событие или 
всегда что-то особенное? 
Это статья – попытка 
разгадать тайну по ту 
сторону занавеса…  
В концерте прозвучали как 
лирические и виртуозные 
пьесы XIX и ХХ столетий, 
представляющие «золотой 
фонд» гитарной музыки, 
так и переложения 
ф о р т е п и а н н ы х 
пьес, а также 
авторское произведени А. 
Петропавловского. Репертуар 
дуэта довольно широк, 
ощущается желание охватить 
как можно больше различных 
пластов мирового гитарного 
наследия. Не хватает только 
русской музыки, но, по словам 
Алексея Алексеевича, эта ниша 
скоро заполнится. 
          Первое отделение музыканты 
открыли Фантазией «Два 
друга» испанского гитариста и 
композитора ХIХ века Фернандо 
Сора. Это произведение автор 
когда-то исполнял в дуэте с 
превосходным музыкантом 

Дионисио Агуадо, оно является 
гитарной классикой. Для 
дуэта А. Петропавловского 
и  Р.Мамедкулиева эта пьеса 
стала «визитной карточкой». 
	 Далее звучала испанская 
романтическая музыка конца 
XIX - начала ХХ веков, а также 
композиторов нашего времени 
с авангардными тенденциями 
(«Микропьесы» Лео Брауэра), 
уже в сольном исполнении. И 
поскольку концерт был задуман 
таким образом, что в первом 
отделении музыканты играли 
сольно, а во втором - в дуэте, 

проявилась интересная идея. 
В начале концерта мы видим 
наших героев по отдельности, 
знакомимся с музыкальной 
личностью каждого, а затем 
уже наблюдаем, как они, эти 
личности раскрываются во 
взаимодействии. 
	 Прозвучали в исполнении 
А. Петропавловского “Арабское 
каприччио” испанского 
гитариста Франсиско 
Тарреги, «Заклинание и 
танец» Хоакина Родриго - 
композитора, музыковеда, 
чьё творчество отличается 
неповторимым своеобразием 

стиля и глубинными связями с 
испанским фольклором. 
	 Впервые была 
представлена «Баллада» 
А. Петропавловского. Это 
романтическая пьеса, 
написанная в рондообразной 
форме. Тонкая лирическая 
тема неторопливо 
развивается и  достигает 
кульминации в средней 
части. Арпеджированные 
пассажи, как волны, набегают 
на берег изначальной 
темы, которая постепенно 
растворяется в беглых линиях 

и м п р о в и з а ц и о н н о й 
фактуры. 
- Композицией я 
занимался в училище 
у Андрея Зеленского, - 
рассказывает сам автор, 
- импульс для написания 
Баллады был в том, что 
один мой друг попал 
в сложную ситуацию, 
и хотелось как-то его 
поддержать, а словами 
многие вещи просто не 
выразишь. 
           Алексею Алексеевичу 
свойственно философское 
понимание музыки. Во 
время исполнения он 
будто создает новые 
пространства, открывает 
слушателю неизведанные 

миры. Он, как живописец, играя, 
рисует тонкие образные сферы. 
Вот как об этом размышляет 
А.Петропавловский:  
- «Философское» - это 
образ плюс осмысление. 
«Философское» это не голая 
логика, формальная, как 
у софистов, это создание 
«системы образов». В 
философии, например, когда 
речь идет о мышлении, о 
сознании, о восприятии, их 
границ мы не видим, они не 
явлены нам. Так и  творчество 
- это всегда поиск границ, 
всегда работа «на острие».  

Шестиструнная весна
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Если это истинное искусство, 
а не массовый ширпотреб. 
Но при этом нужна обратная 
связь, которая обнаруживается 
в лице слушателей,  потому что 
мир – это они, и ты общаешься 
с миром через людей. Чтобы 
не уйти в эстетизированную 
реальность, как у Г. Гессе 
в «Игре в Бисер», нужно 
черпать из жизни сущностные 
моменты. Они проявляются 
в том, что твоя жизнь через 
музыку резонирует, пусть и 
неосознанно, с чувственным 
опытом каждого человека.
	 Вся творческая 
жизнь Р.Мамедкулиева 
формировалась под 
руководством Алексея 
Петропавловского, Ровшан 
является его учеником с 
одиннадцати лет. Ровшан 
– виртуоз. Его пассажи 
безупречны, он играет сложные 
технические пьесы и играет 
блестяще. Это харизматичный и  
яркий музыкант. В завершение 
первой части концерта он 
исполнил две виртуозные 
композиции Мигеля Льобета 
“Фолия” и Хоакина Родриго 
“Пассакалия” и “Сапатеадо”. 
Его стиль игры отличают напор 
и стремительность, при тонком 
и трепетном отношении к звуку. 
 Обоим исполнителям 
свойственна интеллигентность, 
которая проявляется в особом 
отношении к звуку. Во втором 
отделении в исполнении дуэта 
прозвучал Экспромт Франца 
Шуберта в переложении 
А.Петропавловского, это 
большое музыкальное 
полотно, которое требовало 
от музыкантов предельной 
концентрации. В гитарном 
переложении это произведение 
обрело интимный и лирический 
характер. Затем были 
исполнены пять «Микропьес» 
кубинского гитариста и 
композитора Лео Брауэра, 
«Милонга и Фугато» аргентинца 
Астора Пьяццоллы. Завершила 
концерт «Помпея» М. Пухоля. 
Это произведение было 
написано автором для гитары и 

флейты, но А.Петропавловский 
адаптировал его для двух 
гитар. На вопрос, что движет 
музыкантом, когда он делает 
переложения, Алексей 
Алексеевич отвечает так: 
	 - В первую очередь, 
это творческий импульс. 
Я знакомлюсь с музыкой, 
и она меня вдохновляет, я 
представляю себе, как это 
могло бы звучать на гитаре.  
Что касается Шуберта, то я 
знал, что он сочинял и для 
гитары, что фактура у него  во 
многом гитарная. Именно этот 
Экспромт, особенно средняя 
часть - трио, меня сразил.
	 Пьесы в исполнении 
Алексея Петропавловского 
всегда отличаются богатством 
содержания и яркой 
образностью. 
	 Как определить, что 
такое образ в музыке, как его 
создать? Рассуждает Алексей 
Алексеевич: 
	 - Образ - это не сон, не 
греза, он возникает во всех 
подробностях и обретает жизнь. 
Образ  - это особым образом 
организованное пространство, 
которое создается при 
определенных условиях, 
прежде всего доверия, 
открытости, настроенности на 
него. И когда открываешься в это 
пространство, возникает некий 
резонанс. Можно даже сказать, 
что это способ мышления 
потому, что можно помыслить о 
себе как о предмете, а можно 
как о пространстве. И когда 
ты входишь в концертный 
зал, получается движение 
пространства в пространстве. 
Я просто для себя вывел 
такую формулу и работаю по 
ней. Эта формула – результат 
многолетних размышлений, и я 
уверен, что для тех, кто захочет 
применить ее, и впустит в себя, 
она начнет работать. Гитара - 
фактурный инструмент, а это 
уже пространство, это ближний, 
средний, дальний план. 
Глубина, многообразие тембров 
-  все это характеристики 
пространства…

	 Звучание дуэта 
отличается чистотой, бархатной 
мягкостью и глубиной тембра.  
Несмотря на то, что исполнители 
во многом различны, их 
дуэт изумительно целостен. 
Думается, это благодаря тому, 
что музыканты предельно 
внимательны друг к другу. 
Точность и выразительность 
исполнения обусловлена ясной 
фразировкой и тончайшими 
динамическими элементами, 
острым чутьем малейших 
ритмических нюансов. В их 
звуковой палитре преобладают 
пастельные тона. 
	 - Для удачного 
сотрудничества, - поделился 
своими наблюдениями Алексей 
Алексеевич, - нужны, прежде 
всего, дружеские отношения. 
Это для меня так. Потому, что 
дуэт -  это две личности и много 
сил уходит на согласование 
каких-то вещей, у каждого есть 
свои устремления. Но когда 
есть открытость, тогда есть 
понимание и взаимодействие.  
Наш дуэт - это равноправное 
партнерство. Каждый должен 
уметь все, то выходя на 
первый план, то отступая, 
то равнозначно с партнером. 
Дуэт должен быть цельным и 
органичным. 
	 Кульминация концерта 
началась с «Микропьес» 
Л.Брауэра, где насыщенные, 
яркие диссонансы буквально 
обжигали своей экспрессией, 
и продлилась уже вплоть до 
финала. 
	 Как ощущается 
исполнителями удачный 
концерт? 
       - Если все нормально и все 
хвалят, значит что-то не то, - 
отвечает Алексей Алексеевич. - 
Для меня удачный концерт это 
когда сильно устал. Чтобы он 
получился, надо выложиться, 
надо все отдать. 

Нина Якименко 
2 курс ФДО
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	 О к о н ч а т е л ь н о 
убедилась, что если не 
записывать впечатления – они 
выдыхаются и улетучиваются. 
Столько интересных событий 
происходит! Хочется везде 
побывать! Впечатления 
наслаиваются друг на друга 
и, в лучшем случае, остаются 
в памяти как едва уловимые 
образы, а детали тонут в 
глубинах подсознания. Что 
же касается оценок, то просто 
ставишь «плюс» или «минус» 
событию, не успевая обосновать 
свое суждение.
	 И вот что я еще думаю: 
вкус постепенно развивается, 
и то, что понравилось год 
назад, сейчас может не вызвать 
душевных переживаний. 
Интересно за этим проследить!
Например, скоро приезжает с 
гастролями кировский «Театр 
на Спасской» – дает четыре 
спектакля… В прошлом году, 
по слухам, выступили успешно. 
Но, может быть, сказался 
эффект первой встречи, театр 
показал самые лучшие свои 
работы, а публика не ожидала 
столь высокого уровня и была 
приятно удивлена. Интересно, 
смогут ли кировчане закрепить 
успех? Обязательно посмотрю 
хотя бы пару спектаклей. 
	 Обещаю самой себе 
все записывать. Пусть эта 
тетрадь будет дневником 
художественных впечатлений.

Воскресенье
	 Любительский театр 
танца «Солнечный бестселлер» 
представил балет-сказку 
«Принцесса Аврора», по мотивам 
французского сценариста 
и кинорежиссёра Нильса 
Тавернье. Это первый в Нижнем 
Новгороде балетный спектакль, 
поставленный и исполненный 
непрофессиональной труппой. 
Автор идеи, режиссуры и 
хореографии. – Елена Хиценко, 

основатель и руководитель 
театра.
	 Еще до начала 
представления возникает то 
ощущение приподнятости, 
которое в детстве заставляло, 
замирая, льнуть к экрану 
телевизора при звуках 
знакомой музыки, уносящих 
в увлекательный мир Уолта 
Диснея. 
	 И вот гаснет свет, 
и фанфары торжественно 
возвещают о начале 
представления.
	 Девушки в тонких 
летящих платьицах бегут по 
краю сцены, осыпая сидящих 
в зале лепестками роз, 
после чего внимание 
зрителей приковывает 
ф е е р и ч е с к о е 
зрелище, состоящее 
из контрастных 
картин, стремительно 
сменяющих одна 
другую, при 
п р а к т и ч е с к о м 
отсутствии декораций. 
Временами это динамичный 
«экшн», временами – 
романтическая мелодрама. 
Точные движения, улыбки 
исполнителей – все радует 
глаз. Стремительная смена 
номеров не позволяет зрителям 
ни на секунду терять интерес к 
происходящему на сцене.
	 Хореография спектакля 
эклектична, включает в 
себя и классический балет, 
и современный танец, с 
использованием народных: 
ирландского, фламенко и 
цыганского, а некоторые 
элементы  даже ассоциируются 
с  художественной  гимнастикой.
В спектакле участвуют около 
шестидесяти артистов в 
возрасте от 8 до 25 лет, причем 
самые младшие почти не 
уступают старшим коллегам ни 
в технике, ни в образности, что, 
вероятно, является результатом 

длительных репетиций.
	 Уходя из зала, зрители 
уносили с собой ощущение 
чуда, воодушевление от 
соприкосновения со сказкой. 
Создателям спектакля 
удалось устроить настоящий 
праздник для всей семьи, 
который воспринимается с 
равным интересом и детьми, и 
взрослыми. 

Вторник
	 Сегодня в театре 
«Комедiя» прошла пресс-
конференция с худруком 
кировского театра Борисом 
Павловичем:
	 «Так как любые обменные 
гастроли – это возможность 

п о д е л и т ь с я 
положительным 
опытом, то 
мы, со своей 
стороны, решили 
предложить то, 
что является 
нашим ноу-хау, 
наиболее яркими 
с п е к т а к л я м и . 

Из четырех три – это 
инсценировки. Во всех случаях 
– и французские средневековые 
сказки, и мифы древней 
Греции, и «Толстая тетрадь» 
А.Кристофф – это все материал 
в русском современном театре 
неосвоенный».
	 Режиссер, оказывается, 
приехал в Киров из Санкт-
Петербурга.
	 «Мне понравился Киров 
одной своей особенностью. 
Власти знали, что делали, 
когда всех сюда ссылали – в 
то место, где ничего нет. Но 
удивительно, что каждый, кто 
сюда попадал, сразу начинал 
что-то делать. Герцен основал 
библиотеку, которая сейчас 
обладает феноменальными 
ресурсами. Салтыков-
Щедрин написал все, что 
хотел. Шварц сочинил своего 
«Дракона». Киров - это такое 

Запечатлеть мгновение…
(дневник журналиста)
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место…если ты сюда попал, 
то  у тебя есть два  варианта 
существования: спиться или 
начать действовать. В Питере 
или в Москве происходит 
много событий, и кажется, что 
и с тобой что-то происходит, 
ты что-то делаешь. Хотя это 
не твои затраты, а внешние 
процессы. В Кирове нет 
никаких процессов, которые на 
волне инерции могли бы увлечь 
за собой, и приходится что-то 
делать самому».
	 Больше всего режиссера 
увлекает создание перевода 
прозы на сценический язык. 
Из четырех гастрольных 
спектаклей Павлович обратился 
к драматургии только в одном. 
«Работая над Тартюфом, мне 
было интересно взять пьесу 
и не сократить ни одного 
слова, включая и весьма 
раздражающий мольеровский 
финал: с офицером, который 
приходит и всех спасает. Это 
мой режиссерский эксперимент, 
так как обычно я беру ножницы 
и начинаю вырезать из текста 
что-то похожее на драму, а 
здесь я взял драму и обошелся 
только режиссерскими и 
актерскими инструментами, 
следуя ремаркам автора. В 
этом смысле для многих в 
Кирове спектакль оказался 
авангардным, потому что мы 
привыкли всегда искать какой-
то модернистский ключ, а тут 
просто пошли за автором. 
Вплоть до деталей. Например, 
у Мольера Тартюф говорит 
слуге: «Ты прибери и плеть, и 
власяницу», то есть он ходит во 
власянице и то, что его обычно 
играют в камзоле, это как раз 
поперек авторского замысла. 
Поэтому он у нас появляется в 
робе, и не просто монашеской, а 
монаха-схимника, отшельника»

Среда
	 Я – под впечатлением 
от «Толстой театради». После 
спектакля читаю первоисточник 
и вспоминаю, что рассказывал 
на пресс-конференции 
режиссер.
	 Б. Павлович: «Если 
«Мифы» – генерация 

положительных эмоций, то 
«Толстая тетрадь» – это прямо 
противоположное 
я в л е н и е , 
с в о е о б р а з н а я 
«инструкция по 
выживанию». Это, 
наверное, одна 
из самых жутких 
книг двадцатого 
века. Конечно, 
мы взяли только 
определенные линии 
этого романа. Там 
рассказывается история двух 
мальчиков-близнецов, которые 
во время второй мировой войны 
оказались в оккупированной 
стране. Если знать биографию 
автора, то ясно, что это Венгрия. 
Но на самом деле это не важно, 
спектакль не о второй мировой 
войне, а вообще о механизме 
войны и о том, чем человек 
готов поступиться, чтобы 
выжить.
	 Поэтому «Толстая 
тетрадь» – самый 
«проблемный» спектакль из 
привезенных нами, мне он 
наиболее интересен, тем более, 
что это первая постановка в 
России, хотя книга переведена 
уже более десяти лет назад».
	 Когда читаешь книгу, 
она поражает жестокостью 
развивающихся в ней событий, 
которые рассказаны без 
эмоций, но от этого становятся 
еще более страшными. Для 
инсценировки Б. Павлович взял 
только первый том «Тетради» и 
сконцентрировался на истории 
близнецов, сгладив самые 
шокирующие моменты.
Мальчики, оказавшиеся на 
попечении суровой бабушки, 
много работают, чтобы 
получать еду и занимаются 
самообразованием. Изучают 
математику, правописание, 
читают Библию, заучивая 
некоторые главы наизусть, 
и пишут сочинения обо 
всем, что происходит вокруг. 
Странные это сочинения: 
«Мы начинаем писать. У нас 
два часа и по листу бумаги 
на каждого… Чтобы решить 
«Хорошо» или «Плохо», у нас 

есть очень простое правило: 
сочинение должно быть 

правдой. Мы должны 
описывать то, что есть, 
то, что видим, слышим, 
делаем… Слова, 
обозначающие чувство, 
очень расплывчаты; 
лучше избегать 
их употребления 
и придерживаться 
описания предметов, 
людей и себя, то 
есть точно описывать 

факты». 
	 Дети, вынужденные 
преждевременно повзрослеть, 
предоставленные сами себе, 
специально бьют друг друга, 
чтобы привыкнуть к боли и 
больше не чувствовать ее – и 
это им удается! Отказавшись 
от любых ощущений (холода, 
голода), запрещая себе 
вспоминать маму, они 
превращаются в маленьких 
монстров и решают, что имеют 
право судить и вмешиваться в 
судьбы других людей.
	 Мальчиков играют 
взрослые актеры: Михаил 
Андрианов и Константин 
Бояринцев (они не только не 
близнецы, но и разного роста), 
между ними нет диалогов, и 
весь спектакль, сталкиваясь 
с новыми ситуациями, они 
действуют как один персонаж, 
по очереди произнося речи 
монологического склада. 
Это восприятие образов 
прямо цитирует роман, где 
братья всегда говорят «Мы 

сказали или мы сделали» 
– вместо «я». Вместе с тем 
это противопоставляет 
детей грубой окружающей 
реальности.
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	 Одна из наиболее 
интересных ролей в спектакле 
– Бабушка в исполнении 
заслуженной артистки России 
Марины Карпичевой. Образ 
эволюционировал из сутулой 
постоянно ругающейся ведьмы в 
хрупкую старушку, брошенную 
родной дочерью, сломленную 
жестокой жизнью в деревне 
и тяжелым каждодневным 
трудом. Также запомнилась 
Анна Шварц, исполнившая 
служанку кюре. Она приковала 
к себе внимание своей 
заразительностью, игрой на 
аккордеоне и переливающимся 
жизнерадостным смехом.
	 К о м п а к т н о е 
расположение декораций 
позволило поместить на 
одной сцене целый город: 
дом бабушки, храм, магазин, 
трактир, баню, кладбище и 
др. И это дало возможность 
показать сложную военную 
жизнь во всей ее полноте.

Четверг
	 Эти наброски, может 
быть, удастся развить в 
рецензию. Гастролирующие 
театры редко получают 
своевременный отзыв на 
спектакли, но, оказывается, 
многие просят, чтобы им 
прислали  газетные публикации 
и даже просто зрительские 
отклики. 
	 Но вот что я заметила: 
порой  возвращаюсь со спектакля 
в отличном настроении, 
записываю впечатления в 
дневник... А через пару дней 
перечитываю и понимаю, 
что оценка моя поменялась. 
Эмоции, полученные во время 
просмотра, отходят на второй 
план, а вспоминаются другие 
детали… Так произошло с 
«Принцессой Авророй». Сейчас 
я переосмысливаю увиденное. 
«Солнечный бестселлер»… 
Модное слово в названии 
театра несколько насторожило: 
гораздо привычнее видеть его 
на обложках книг, нежели на 
афише хореографического 
коллектива. Впрочем, такое 
название театр получил еще в 
1993 году в г. Благовещенске, 
где был создан, в те времена, 

когда в Россию хлынули 
«новые словечки», связанные с 
западной индустрией. За годы 
существования коллектива 
на Дальнем Востоке название 
закрепилось, после побед 
на нескольких фестивалях 
его стали узнавать, и после 
переезда в Нижний Новгород 
менять его не стали.
	 На билете, непривычно 
большом и красочном, похожем 
скорее на небольшую афишу 
какой-нибудь популярной 
группы, была изображена 
исполнительница заглавной 
роли в образе Барби, на фоне 
силуэта средневекового замка 
– похожего на тот, что мы видим 
на заставке корпорации Disney. 
Скорее всего, организаторы, 
обращаясь к знакомым образам, 
старались привлечь как можно 
большее количество зрителей.
Хореография спектакля 
эклектична. Пестрые и 
разностильные танцевальные 
элементы иногда плохо 
сочетались друг с другом и 
отказывались объединяться в 
цельную картину. Музыкальное 
полотно тоже пестрое и 
состоит из неравнозначных 
фрагментов. Наряду с 
нарезками из произведений 
Бетховена, Моцарта, Паганини 
и Прокофьева, звучала 
музыка менее известных 
авторов (Лопеса, Хардимана, 
Джонстана, Хисаиши), а 
также ставшая популярной 
в последнее время музыка, 
типичная для эпического кино 
наподобие «Властелина колец». 
Более того, даже классические 
произведения были даны в 
электронной аранжировке, на 
фоне жесткого дискотечного 
ритма ударных. 
	 В этих условиях актерам 
было нелегко создавать 
законченные образы. Юная 
принцесса в исполнении 
Натальи Ефремовой получилась 
романтичной до приторности. 
Художник (Николай Атаманюк) 
порой был невыразителен и 
вял, ему явно недоставало 
сценической органики. 
	 Музыка, хореография, 
персонажи – все было создано 

из разных фрагментов, как 
лоскутное одеяло. Причем в 
этих разностильных кусках 
угадывалось то стремление 
не уступать классическому 
балету, то желание быть 
эффектными как шоу «Звезды 
на льду», то узнавался почерк 
«Тодес», а то проглядывал 
ансамбль народной пляски. 
Подражательность нередко 
свойственна самодеятельным 
коллективам. Мы не можем их за 
это винить – слишком много сил, 
в отличие от профессионалов, 
отнимает технология, и уже 
не остается времени на поиск 
своего пути и оригинальных 
приемов. Остается лишь 
пожелать, чтобы погоня за 
внешней «красивостью» в 
следующий раз не заставила 
поступиться чувством стиля и 
хорошим вкусом.
	 Вот так я думаю о 
спектакле сегодня. Но почему 
же первое впечатление было 
таким приятным? Значит, 
есть в «Принцессе Авроре» и 
обаяние, и заразительность? 
Несомненно, есть. Артисты 
искренне увлечены сказочной 
историей, подкупает интонация 
спектакля – искренняя и 
теплая. Именно потому, что 
ощущается большая работа 
и подлинная увлеченность 
исполнителей и постановщиков, 
хочется проанализировать эту 
постановку всерьез, без скидки 
на то, что это любительский 
театр.

Суббота
	 Вырвалась на конкурс 
им. А. К. Фраучи, в Москву. Но 
привлек меня не сам конкурс, а 
приезд французского гитариста 
и композитора, Роланда Дьенса, 
приглашенного в качестве 
председателя жюри.
	 Музыкант появился на 
сцене: худой, сутуловатый 
улыбчивый человек, одет 
неброско. Без лишнего пафоса 
начал свое выступление с 
импровизации, в которой 
слышались и отголоски 
русского песенного наследия – 
вероятно, таким оригинальным 
образом музыкант хотел 
поприветствовать русскую 
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публику. 
	 Роланд Дьенс сам 
вел концерт, преподнося 
исполнение с тонким 
французским юмором. 
Несмотря на то, что говорил он 
по-английски, зрители охотно 
отвечали добродушным смехом, 
не дослушав перевод известного 
российского гитариста Дмитрия 
Илларионова.
	 Дьенс исполнял как 
сочинения известных классиков 
гитары Ф. Сора, Э. Вила-Лобоса, 
так и собственные сочинения и 
аранжировки. В классических 
произведениях мастер 
продемонстрировал очень 
аккуратную, изящную манеру 
игры: своевременные акценты, 
логически выстроенные 
кульминации, филигранные 
морденты. В своих сочинениях 
– изобретательность в ритме 
и звуке, изобразительность, 
чувство юмора, владение 
академической и джазовой 
стилистикой.
	 – Знаете, иногда я 
думаю: может, я пишу музыку 
для того, чтобы потом искать 
названия, потому что я очень 
люблю это делать! 
	 Названия его 
произведений необычны: 
например «Сон козерога», 
«Фальшивое танго» («Tango en 
skai»).
	 – В «Сне козерога» 
комбинация слов не означает 
ничего особенного, просто 
звучит как музыка…
	 Значительная часть 
концерта была посвящена 
знакомству публики с 
творчеством бразильского 
композитора Фишингиньи, 
который был виртуозным 
флейтистом, саксофонистом и 
дирижером. Имя его на родине 
было настолько известно, что в 
1973 году, когда его хоронили, 
люди пели его песню, а на 
следующее утро газеты вышли 
с заголовком «Небеса плачут». 
Роланд играл собственные 
аранжировки его произведений. 
Дьенс заметил, что всегда 
видел большую связь между 
бразильской и русской душой, 
даже языки показались ему 
похожими. Именно поэтому он 

и захотел представить русской 
публике неизвестного для нее 
композитора.
	 – Вы, может быть, не 
знаете этого имени, но, если 
вы его произнесли в Бразилии, 
считайте, что произнесли 
слово Бог, и, может быть, даже 
больше, чем Вила-Лобос. Они 
были большими друзьями, 
Вила-Лобос и Фишингинья, и 
Лобос говорит, что многим ему 
обязан. 
	 Исполнены были пьесы 
с оригинальными названиями: 

«Любимый», «Внимательный», 
«Один-ноль» (посвящена кубку 
мира 1950 года). Эта музыка 
очень оригинальна, воздушна 
и чувственна. Для нее 
характерно наслаивание теплой 
романтичной мелодии на ритм 
самбы, легкая, беззаботная 
подача – «как бы невзначай». 
Часто встречается имитация 
перкуссии и тамбурина, прием 
«барабан» с наслоением 
настойчивого остинатного 
мелодического элемента.
И вдруг на бис…
	 – Как и в начале 
концерта, сейчас вы станете 
свидетелями того, что никогда 
не происходило ранее. Мы 
никогда не играли вместе, и 
даже не репетировали.
	 С о в м е с т н а я 
импровизация Дьенса 
и Илларионова на тему 
известнейшего среди 
российских гитаристов 
произведения «Tango en skai» 
стала жемчужиной концерта. 

Илларионов исполнял тему, 
а Роланд в это время эхом 
легкомысленно иронично 
вторил мелодии, порой 
вступая каноном, порой 
акцентируя внимание на 
диссонансных острых аккордах, 
заставляя остановиться на 
многозначительной фермате.
То необычными гармониями 
он вносил напряжение и 
настороженность в спокойное 
течение мелодии, то резкими 
ударами пиццикато и ломаными 
ритмами добавлял остроты 
звучанию, – в общем, не давал 
зрителям и на секунду ослабить 
внимание.
	 Пришедшие (а также 
приехавшие из других городов) 
на концерт Роланда Дьенса 
ждали этого события как Чуда, 
и Чудо случилось! Жаль, что 
подобные чудеса французского 
мастерства, тонкости и 
изысканности можно услышать 
лишь в столицах, между тем как 
и в провинции живет немало 
ценителей.

Воскресенье
	 Что же я поняла за эту 
неделю? Несомненную пользу 
дневника! Прежде всего, он 
дает возможность запечатлеть 
события. Более того, начинаешь 
ощущать себя настоящим 
слушателем и зрителем, не 
только воспринимающим, но и 
запоминающим, фиксирующим 
событие. Еще одно достоинство 
дневника – он приучает 
осмысливать собственные 
эмоции, формулировать 
суждение. А еще оказалось, 
что восприятие любого 
художественного события 
также многослойно, как и само 
событие. Распознать каждый из 
этих слоев (непосредственно-
интуитивный, эмоциональный, 
аналитический…) и научиться 
соотносить их, оценивая 
спектакль или концерт – может 
быть, поможет освоить такой 
сложный, такой пугающе-
ответственный жанр рецензии…
Так что же будет происходить 
на следующей неделе? 
Посмотрим-посмотрим… И 
непременно запишем! 

     Дарья Ларионова 
2 курс ФДО
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	 22 марта в Большом зале 
Нижегородской консерватории 
состоялся концерт класса 
ударных инструментов 
заслуженного артиста России, 
профессора Игоря Кораллова. В 
зале не оставалось практически 
ни одного свободного места. И 
это вполне объяснимо. Ведь мы 
привыкли к тому, что ударные, 
как правило, входят в состав 
ансамблей или оркестров, 
звучат лишь в определённых 
моментах, когда того требует 
композиторский замысел.  Так, 
многие из  присутствующих 
впервые услышали музыку, в 
которой эти инструменты 
представлены как 
самостоятельные -  в 
различных составах и 
сочетаниях. На одной сцене 
было сосредоточено около 
100 различных инструментов: 
а к а д е м и ч е с к и х , 
электронных, национальных 
и даже утилитарных. 
Более пятидесяти из них 
было задействовано в 
«Бразильских мотивах» 
Нея Розауро. Вся концертная 
программа пестрила 
незнакомыми широкой публике 
именами авторов и необычными 
названиями. Например, лауреат 
Всероссийского конкурса 
Алексей Поспелов исполнил 
на маримбе «Ветер в стеблях 
бамбука» Кейко Абе и «Сеньор 
мышь» Чик Кореа. Некоторые 
произведения впервые звучали 
на нижегородской сцене. 
Так, концерт был открыт 
премьерным исполнением 
«Мимикрии» Нильса Рохвера.
  	 Многие музыканты 
утверждают, что ударные 
инструменты - это сердце 
любого ансамбля, которое 
обязано биться надёжно и 
ровно. Один маленький сбой, 
и музыка рассыпается в 
«какофонию». Трудно с этим 

не согласиться. Получается, 
что перед слушателями в 
этот вечер предстал целый 
«ансамбль сердец». И вся 
эта сила и мощь, которой 
бы хватило на несколько 
симфонических оркестров, была 
сконцентрирована на одной 
сцене, завораживая слушателей 
своим первозданным 
магическим звучанием. Мне, 
человеку, не знакомому  с 
тайнами профессионального 
исполнительского мастерства 
на ударных инструментах, не 
представляется возможным 
в полной мере оценить 

объём работы, проделанной 
музыкантами. Я видела 
лишь результат этого труда, 
помноженный на талант, 
музыкальность и яркий 
артистизм.  В связи с этим, мне 
вспомнился  рассказ Куприна, 
в котором старый полковой 
барабанщик объяснял 
молодому, как нужно играть 
марши. Он приложил к стене 
медный пятак и отбивал по 
нему палочками дробь таким 
образом, что пятак не падал, 
а «висел» на стене будто 
приклеенный. Представьте 
себе, с какой скоростью и 
точностью должны ложиться 
палочки на монету, чтобы 
возник подобный эффект! А 
еще попробуйте вообразить  
человека, который держит  
пальцами рук и ног четыре 

шариковые ручки и пишет 
одновременно четыре разных 
текста. Или один текст, но 
на разных языках. Подобная 
зарисовка может показаться 
вам комичной, но ведь 
именно по такому принципу 
профессиональные «ударники» 
и работают. Алексей Поспелов 
исполнил в концерте «Каденции 
для шести литавр» Петра 
Садло. Каждый из инструментов 
оснащён специальной 
педалью, с помощью которой 
производится настройка. 
Зрители слышали, как во 
время исполнения этого очень 

техничного произведения, 
солист ногами 
перестраивал  высоту 
звучания.  Сперва Алексей 
играл в одной тональности, 
затем происходила их 
смена и чередование, 
преобразующее  звучание  
в подобие  мощной пляски.     
	 Заслуженный артист 
России, профессор Игорь 
Кораллов утверждает, 
что главный секрет 

исполнительского мастерства 
заключается в систематических 
занятиях: 
-  Мы редко берём для себя 
выходные или отпуск,  мои 
студенты постоянно находятся в 
исполнительском контексте, как 
в рамках нашего класса, так и за 
его пределами. Многие  из них 
работают в профессиональных 
музыкальных коллективах, где 
приходится много выступать 
и репетировать. К тому же, 
мы постоянно участвуем во 
всевозможных конкурсах 
и фестивалях, общаемся с 
интересными музыкантами 
и методистами. Такая 
занятость способствует росту 
исполнительского мастерства. 
Мои студенты не готовятся 
к конкретному зачёту или 
экзамену по специальности, они 

 Музыка для ударных.  
Звук, свет, цвет и сковородки…    
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трудятся постоянно. У каждого 
из них есть свой творческий 
багаж. Возможно, я раскрою 
секрет, но о дате концерта  мы 
узнали за двадцать дней до 
события. И мне не составило 
большого труда определиться с  
программой, поскольку вся она 
уже была в работе. 
             Необычность концерта 
была подчеркнута еще и 
звукоусиливающей и световой 
техникой. 
	 -  Я понял, что эта 
программа требует новой, 
необычной подачи, – говорит 
Игорь Кораллов, – именно 
поэтому мне и захотелось 
дополнить слуховую и 
визуальную картинку 
различными эффектами. 	
		  Звуковая техника 
углубляла диапазон звучания, 
в то время как постоянно 
меняющееся освещение  
усиливало слуховые ощущения. 
      После того как слушатели 
заняли свои места, в зале погас 
свет, и лишь приглушённые 
неоновые тона озаряли сцену, 
которая, на протяжении всего 
концерта, окрашивалась в 
различные цвета и оттенки. 
На потолок проецировались 
причудливые геометрические 
фигуры, а орган, 
воспринимался как солидный 
старец, наблюдающий 
за происходящим. И всё 
внимание зрителей было 
сконцентрировано на 
магических звуках 
музыки. Стоит 
отметить, что идея 
и с п о л ь з о в а н и я 
световой техники во 
время исполнения 
а к а д е м и ч е с к о й 
музыки, сама по 
себе довольно 
интересная и что 
немаловажно – свежая 
- для консерватории. 
Однако, смена 
оттенков и различных 
г е о м е т р и ч е с к и х 
фигур, скорее носила 
хаотический характер, 
и не подразумевала 

какой либо определённой 
концепции. Об этом говорит и 
сам Игорь Кораллов: «Конечно, 
отдельно выписанной 
световой партитуры не 
было. Использование 
звукоусиливающей и световой 
техники было импровизацией, 
способствующей более острому 
восприятию музыки». 
	 Сегодня «благодаря» 
телевидению у широкого 
зрителя сложились 
стереотипные представления о 
том, как ведут себя на сцене  рок-
музыканты. Почему я говорю  
именно о них? Да потому, 
что именно на их концертах 
зрители чаще всего знакомятся 
с ударной установкой, 
получают свои первые 
впечатления об этой группе 
музыкальных инструментов. 
Так, часто приходится 
наблюдать, как музыканты в 
«творческом порыве», будучи 
не в силах сдерживать эмоции,  
совершают телодвижения, 
которым могут позавидовать 
даже акробаты. Многие рок-
исполнители объясняют свои 
«тройные тулупы» на сцене  
особым состоянием единения 
с музыкой, так называемым 
куражом. В рамках данной 
статьи мне бы не хотелось 
задаваться вопросом – зачем 
они это делают. Напротив, 
интерес вызывает другой 
вопрос,  заданный мне 
одним из слушателей нашего 

концерта. Его заинтересовало 
сдержанное поведение 
музыкантов на сцене: «Почему 
исполнители так спокойны, 
неужели они не получают 
удовольствие от игры?! Ведь  
рок-музыканты говорят, что 
когда заканчиваются ноты - 
начинаются эмоции, которые 
они и стараются передать 
внешне». Что можно сказать 
в ответ? По всей видимости,    
студенты консерватории  
обладают тем исполнительским 
мастерством, которое не 
нуждается в  «тройных тулупах 
эмоций» для  развлечения 
публики.
	 В этот вечер  были 
представлены и  сольные 
номера,  и дуэты, но особо 
хочется выделить именно 
ансамблевые выступления, 
которые составили вторую 
половину концерта. С большой 
теплотой зал принимал  
«Бразильские мотивы» Нея 
Розауро. Это произведение 
отличалось богатыми 
з в у к о и з о б р а з и т е л ь н ы м и 
эффектами, которые 
достигались игрой и  на 
традиционных инструментах, 
и на неожиданно звучащих 
бытовых предметах. Были 
задействованы рюмки с водой, 
металлические пластины, 
различные сковородки, 
кастрюли, свистульки и даже 
орехи и воздушные шарики. 
Эти небольшие зарисовки 

картин природы 
б у д о р а ж и л и 
в о о б р а ж е н и е 
слушателей, перед 
которыми почти 
зримо возникали 
очертания ночного 
леса, слышались 
шум дождя, 
журчание воды, 
шелест листьев…  
И вот  все лесные 
звуки притихли, 
затаились, словно 
при приближении 
о с т о р о ж н о г о 
хищника. Затаился 
и зал. Только 
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тёплый ветерок продолжал 
трепать невесомую листву 
сонных деревьев. Вдруг из-
за кустов донесся почти 
осязаемый крик потревоженной 
лесной птицы. Она резко 
встрепенулась, словно 
испугалась собственного 
голоса, и мгновенно порхнула в 
полумрак соседнего дерева. Тут 
и там возникали переклички 
лесных жителей. Всё это 
звуковое богатство предстало 
перед слушателем, который 
боялся пошевелиться, чтобы 
не нарушить эту звуковую 
идиллию. Все присутствующие 
моментально оказались в 
гуще событий, в самом сердце 
ночной тайны. И эта тайна, 
живая и сокровенная, которая 
раскрывается здесь и сейчас, 
по достоинству была одарена 
благодарными аплодисментами.
	 Действительно, публика 
очень тепло и радушно 
принимала музыкантов. Во 
время исполнения одного из 
самых техничных произведений 
программы в зале вдруг 
полностью погас свет. Конечно, 
это не было задумано, просто 
произошел электротехнический 
сбой.  Все затаили дыхание… А 
музыка продолжала звучать! 
Все поняли, что именно 
сейчас музыканты сделали 
невероятное, то, что трудно 
поддается объяснению. Зал 
взорвался аплодисментами. 
Впоследствии, Игорь Кораллов 
сказал, что испытал в этот 
момент большую гордость за 
своих воспитанников: 
	 - Они смогли справиться 
и с этой ситуацией, выйдя 
из неё победителями. Зал их 
принял. Такая поддержка – 
дорогого стоит.
	 Стоит отметить, что в 
программе концерта звучала 
музыка, преимущественно, 
зарубежных композиторов. 
Исключением стало исполнение 
антракта к третьему действию 
оперы «Нос» Шостаковича, в 
котором были задействованы 
все участники концерта. 
Возможно, это связано с 
тем, что в России внимание 

к ударным инструментам 
возникло куда позднее, чем в  
таких  странах, как Франция, 
Англия, Германия... Лишь в 
семидесятых годах прошлого 
века  к музыке для ударных 
проявили большой интерес 
Родион Щедрин, София 
Губайдулина, Эдисон Денисов. 
Однако лишь некоторые 
столичные оркестры могли 
похвастаться исполнением 
подобных произведений. Для 
остальных же городов это было 
недоступно – просто не хватало 
инструментов. 
        Игорь Кораллов заявляет, 
что сегодня этот барьер 
преодолен.
	 -  Мы очень благодарны 
руководству консерватории, 
которое уделяет большое 
внимание нашей  кафедре. 
Постоянно ведётся работа по 
расширению инструментария. Я 
сам концертирующий музыкант, 
часто выезжаю за рубеж и 
из  каждой поездки стараюсь 
обязательно привозить что-
нибудь новое -  пополняю 
репертуар и библиотеку. 
Естественно, новые 
возможности позволяют нам 
готовить не просто музыкантов 
ансамблевого класса, как это 
было в годы становления нашей 
кафедры, а настоящих сольных, 
концертных исполнителей».
     В том, что каждый студент 
класса Игоря Кораллова 
является именно солистом, мы 
могли убедиться на данном 
концерте. К тому же, многие 
из них постоянно принимают 
участие в различных конкурсах 
и фестивалях, демонстрируя 
высокий профессионализм 
на всероссийском и 
международном уровне. И 
сегодня кафедра ударных 
инструментов Нижегородской 
консерватории представляет 
собой крепкий, сложившийся 
коллектив, который 
постоянно гастролирует как в 
Нижегородской области, так и 
в других городах.        

Людмила Сироткина
1 курс ФДО

	 Счастливый случай 
привел в Нижний Новгород 
хореографа, почетного 
дипломанта Всесоюзного 
конкурса балетмейстеров 
( 1 9 8 7 ) , л а у р е а т а 
Международного конкурса 
хореографов (2003), а 
также обладателя высшей 
награды VI Международного 
театрального форума «Золотой 
Витязь»(2008) Юрия Пузакова. 
Он, как и многие балетмейстеры, 
обеспокоен судьбой 
хореографического искусства. 
Что ожидает благородный танец 
– процветание или полное 
забвение?  На этот и многие 
другие вопросы согласился 
ответить мой собеседник.
	 -Юрий Викторович, 
каким Вы видите современный 
балет сегодня? 
	 - Академик Ацимович  
говорил, что все давным-давно 
уже изведано, и создать что-
то новое можно лишь на стыке 
наук. Отсюда пошли биохимия, 
биофизика, астрофизика. Мне 
думается, что современный 
танец – это сочетание классики 
и модерна. Органичность 
сочетания этих элементов 
дает новый всплеск фантазии 
хореографов. 
	 -А что ожидает 
современный танец в России 
завтра?
	 -На мой взгляд, мы 
движемся к катастрофе. С 
таким отношением нашего 
государства к балету, я думаю, 
через несколько лет танцевать 
будет некому. Потому что никто 
не будет отдавать своих детей 
в хореографические училища. 
	 -И все же немного 
х о р е о г р а ф и ч е с к о г о 
оптимизма 	 - кто из 
современных балетмейстеров 
Вам импонирует? 
	 -Мне нравятся 
работы Джона Ноймайера. 
Почему? Потому что там 
есть осмысленность, 
содержательность. А если 
балет ничего не выражает, то 
это как аквариум с красивыми 
рыбками. Посмотришь и 
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забудешь, в душу не западет. 
Мне нравится Иржи Килиан 
своей изобретательностью. 
А из наших хореографов для 
меня номер один – это Борис 
Эйфман.  У него есть свой стиль.
	 -Кто из великих 
Вам ближе всего – Петипа, 
Баланчин, Фокин, Григорович, 
Аштон. Чье творчество Вас 
вдохновляет? Вы же ставите 
неоклассические спектакли.
	 -Эталон для меня -  это 
Баланчин. Хотим мы этого или 
нет, но друг у друга что-то 
берем, «отмываем» старинную 
классику. Я не верю в то, что 
хореографы воссоздают старую 
классику, они переиначивают 
старые спектакли.
	 -А почему Вы не ставите 
свои версии «Лебединого 
озера», «Спящей красавицы»?
	 -Это скучно, потому что 
уже кем-то было талантливо 
сделано. Это напоминает то, как 
таксидермисты делают чучела 
зверей. Так и здесь. Набивают 
каким-то пухом оболочку и 
представляют квазистаринную 
хореографию. Наверное, 
это тоже нужно. Но мне не 
интересно. В современном 
спектакле хореограф или 
режиссер заставляют полюбить 
героя таким, какой он есть, а 
в классическом балете автор 
показывает героя таким, каким 
он должен быть. 
	 -Вы ставите спектакли в 
столичных театрах, а что Вам 
дает провинция?
	 -Для меня это большой 

опыт. Мой девиз   заключен в 
словах Рузвельта: «Делай, что 
можешь, с тем, что имеешь, там, 
где ты есть». Это заставляет 
меня более тщательно 
подходить к творчеству. Не 
все идеально может быть в 
ногах артиста, но все равно я 
должен показать его как можно 
интересней. Для меня не столь 
важно техническое состояние 
труппы, сколько умение людей 
принимать новые идеи.
	 -Вы продвигаете 
современное искусство на 
периферии, можете назвать 
себя миссионером?
	 -Каждый хореограф 
миссионер. Он заставляет 
принимать людей неожиданные 
решения. Новый хореограф 
дает возможность познать 
новую хореографию с другого 
ракурса. 
	 -Кого из современных 
танцовщиков Вы можете 
отметить? Кто, на Ваш взгляд, 
оставит или оставил след в 
истории русского или мирового 
балета?
	 - Рудольф Нуриев. 
Он  очень много сделал для 
того, чтобы совсем по-другому 
воспринимали балет. Русские 
танцовщики по своей природе 
«рыхлые». Западные танцоры 
поджарые, вытянутые, более 
четкие. Кто-то из классиков 
сказал, что русский народ не 
имеет формы, расплывается. А 
Нуриев смог танцевать все - и 
русский балет, и зарубежный. 
	 - С Нижегородским 
театром оперы и балета Вы 
сотрудничаете не так давно, 
как, например, с Большим 
Минским. За период работы с 
нашими артистами Вы кого-
то можете отметить? Может 
быть, Вам кто-то особенно 
понравился, и  Вы хотели бы 
поставить номер или спектакль 
для этого танцора?
	 -Пожалуй, Леонид 

Сычев и Елена Бекшаева. Мне 
нравится ее спортивность, 
она может исполнить новые 
хореографические приемы. 
	 -Как Вы считаете, 
танцовщики должны приходить 
на репетицию подготовленными, 
что-то прочесть, посмотреть по 
предстоящей работе, или все 
инициирует балетмейстер? 
	 -Всегда приятно 
иметь дело с человеком 
интеллигентным, умным, 
начитанным, эрудированным. 
Я делю артистов на две 
категории. Одна сотрудничает 
с хореографом в едином ключе. 
А вторая думает, что работа 
над новыми постановками - 
это нудный и ненужный труд, 
и лучше в это время построить 
дачу, отремонтировать машину 
или провести его с любимыми и 
близкими людьми. Когда меня 
спрашивают, кто важнее для 
театра хореограф или артист? 
Я отвечаю: у велосипеда какое 
колесо важнее - заднее или 
переднее? Главное, чтобы они 
оба ехали.
	 -У Вас была своя труппа, 
правда, существовала она 
недолго. Если бы сейчас Вам 
предложили создать труппу 
и решили все финансовые 
вопросы, Вы бы согласились? 
	 -Да, конечно. Все дело 
именно в них. Раньше у меня 
была одна головная боль -  где 
найти деньги, чтобы выплатить 
артистам зарплату. Я ставил 
мюзиклы, спектакли за рубежом 
– в Англии, Турции, Венгрии, а 
заработанные деньги отдавал 
артистам. Наверно, если бы 
у меня была жена, она не 
выдержала  бы этого. 
	 -Для Вас большое 
значение имеет музыка? Вы 
могли бы ставить танец на 
шумовое сопровождение, как 
Уильям Форсайт? 
	 -Я не люблю 
хореографию Форсайта, именно 
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потому, что для него, как и почти 
всех западных хореографов, 
музыка ничего не значит. 
Мы гораздо ближе и глубже 
подходим к музыкальному 
материалу, на который ставим. 
Для меня музыка - это первое, 
что будоражит фантазию и 
рождает сценические образы в 
моем воображении.
	 -Как Вы думаете, почему 
люди сегодня редко ходят в 
театр на балет? Это связано 
с определенной политикой 
руководства?
	 -Да. Это отражение 
н е з а и н т е р е с о в а н н о с т и 
руководства, нежелание 
просвещать людей. Спорт 
затмевает все культурные 
события. На отечественном 
телевидении практически нет 
просветительских передач о 
балете. Это демонстрирует 
отношение «верхов» к 
искусству. Когда сильные мира 
сего приходят в театр, тогда 
приходят и остальные.
	 - Что не хватает 
современному театру?
	 -Денег. Будут деньги - 
будут и спектакли.
	 -Что Вы можете пожелать 
зрителям и артистам?
	 -Следовать своему 
предназначению. Нужно быть 
мужественным человеком, 
чтобы в наше время заниматься 
балетом. Артистам, которые 
работают не в столичных 
театрах, особенно тяжело. 
На их зарплаты невозможно 
прокормить семью. Нужно быть 
либо безмерно преданным 
искусству, либо сумасшедшим.
А зрителям хочу пожелать 
тех спектаклей, которых они 
заслуживают. Спектакли 
как жемчуг, если жемчуг не 
носить, он выцветает, умирает. 
Точно так же спектакли 
без соприкосновения со 
зрительским теплом сердец, 
теплом зала могут умереть.

Любовь Меркурьева 
1 курс ФДО  

                        

	 Если вы ни разу в 
жизни не видели выступление 
ансамбля народного танца 
имени И.А.Моисеева - вы много 
потеряли! Концерт моисеевцев 
- это  захлестывающие 
эмоции, широта русской души, 
ощущение фантастического 
владения человеческим телом 
и поражающая филигранной 
отточенностью танцевальная 
техника. То, что демонстрируют 
артисты на сцене, невозможно 
повторить. Ансамбль имени 
И.Моисеева - это  достояние 
не только России, но и всего 
мира. Только гениальный 
человек мог создать такое 
чудо и поставить за свою 
жизнь свыше трехсот танцев, 
которыми любуется весь мир. 
Можно спокойно относиться к 
опере или балету, но  «живое» 
творение этого великого 
человека найдет отклик в 
каждой душе.
	 Свое детище 
И.А.Моисеев создал в 1937 
году. Это был  страшный 
период в истории России. 
Страна напоминала 
переполненный трамвай, в 
котором половина народа 
«сидела», а вторую половину 
«трясло» от неизвестности и 
трагического ожидания. В этой 
непростой обстановке Игорю 
Александровичу хотелось 
создать что-то свое – живое, 
динамичное, противостоящее 
нависшей над страной 
атмосфере  страха. 
	 «Ниша» официального 
классического искусства 
была занята, его олицетворял 
Большой театр. Зато на волне 
массового и доступного 
искусства в моду входили 
физкультурные парады, 
спортивные праздники, 
фестивали, постановщиком,  
которых и стал И. Моисеев. 
Народный танец на 
профессиональной сцене был 
забыт. Его возрождение на 
качественно новом уровне 
открывало молодому артисту 
небывалые перспективы и, 
главное, не противостояло  

идеологическому прессу 
государственной «машины». 
Задача, которую впервые 
поставил основатель ансамбля 
перед своими артистами 
– творческая обработка 
фольклора. Танцоры 
отправлялись в фольклорные 
экспедиции по стране, где 
фиксировали исчезающие 
танцы, песни, обряды. В 
результате под руководством 
Моисеева в 1937 году была 
поставлена программа 
«Танцы народов СССР», а в 
1939 - «Танцы прибалтийских 
народов». В репертуаре 
ансамбля фольклорные 
образцы получили новую  
жизнь и сохранились для 
многих поколений зрителей 
всего мира. Чтобы достичь 
этого, И. Моисеев максимально 
задействовал возможности 
сценической культуры: 
все виды и роды танцев, 
симфоническую музыку, 
драматургию, сценографию, 
актерское мастерство. 
	 В процессе работы 
стало очевидно, что освоения 
народных танцев народов 
СССР для мастера было 
недостаточно, ему хотелось 
большего. И после окончания 
Отечественной войны он 
задумал программу «Танцы 
славянских народов». Сразу 
же возник вопрос - как 
осуществить задуманное, если 
нет возможности выезда за 
границу? И Моисеев воссоздал 
образцы танцевального 
творчества, консультируясь 
с музыкантами, 
фольклористами, историками, 
музыковедами. С этой 
программой в 1946 году 
ансамбль отправился в 
гастрольную поездку по 
странам социалистического 
лагеря. Польша, Венгрия, 
Румыния, Чехословакия, 
Болгария и Югославия 
-  зрители были изумлены 
точностью постановок, верным 
художественным замыслом 
сценических произведений, 
яркостью хореографических 
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решений. 
	 Моисеевский ансамбль 
– первый советский 
коллектив, который в период 
«железного занавеса» 
выпустили на гастроли в 
страны капиталистического 
мира. В 1955 году артисты 
впервые выступили в Париже 
и Лондоне. Их триумф 
послужил первым шагом к 
международной разрядке. 
В 1958 году моисеевцы 
первыми среди отечественных 
коллективов ступили на землю  
Соединенных Штатов Америки. 
Как писала американская 
пресса: «Успешные гастроли 
растопили лед недоверия 
к СССР и стали основой 
налаживания новых 
конструктивных отношений 
между нашими странами». 
Искусство объединяет не 
только людей, но и страны. А 
Игорь Александрович своим 
творчеством объединял 
целые континенты. Коллектив 
побывал с гастролями более 
чем в шестидесяти странах. 
Сам Моисеев любил шутить, 
что из его жизни легче 
составить путеводитель, чем 
биографию. 
	 За время существования 
в репертуаре ансамбля собрано 
несколько сотен народных 
танцев – это картины, 
сюиты, хореографические 
поэмы и новеллы. Поставить 
целый спектакль для 
хореографа не составляло 
особого труда, ведь свой 
балетмейстерский путь Игорь 
Александрович начал, работая 
в Большом театре. После 
хореографического техникума 
выпускник был зачислен в 
труппу главного театра страны 
солистом. Параллельно 
с исполнительской 
деятельностью он занимался 
постановкой танцев в 
операх и даже создавал 

хореографический «рисунок» 
некоторых -новых балетов. 
Среди них - «Красный мак», 
«Три толстяка» и «Спартак».
	 Но, пожалуй, главное, 
чем гордился Моисеев в 
своей творческой биографии,  
это созданием нового 
зрелищного жанра – театра 
народного танца. Каждая его 
хореографическая миниатюра 
– это мини-спектакль. В 70-80-
е годы появляются сквозные 
по драматургии одноактные 
спектакли: «Половецкие 
пляски» на музыку А.Бородина 
(1971), «На катке» с музыкой 
Р.Штрауса (1980), «Ночь на 
лысой горе» М.Мусоргского 
(1983), «Вечер в таверне» 
(1986). 
	 	
	 	
	 	
	 	

Самой яркой постановкой 
стала «Ночь на Лысой горе», 
которую Игорь Александрович 
задумал давно. Его детство 
прошло на Украине, и он 
прекрасно ощущал культуру 
этого народа. Первая картина 
представляет собой сцену 
Сорочинской  ярмарки 
с  весельем, игрищами и 
плясками. А вторая картина 
– шабаш ведьм. Какое-то 
время спектакль был под 
запретом именно из-за нее. 
Балетмейстеру пришлось 
отстаивать свое творение. 
В наши дни, конечно, 
никому и в голову не придет 
запретить балет. А в 1983 году 
хореография второй картины 
казалась слишком свободной 

и даже вызывающей. 
	 Невероятная энергетика 
артистов передается публике. 
В  зале царит эмоционально-
заряженная атмосфера. Сцена 
заполняется немыслимым 
числом нечисти - черти, 
ведьмы, Кощей Бессмертный. 
Кажется, вот-вот вся эта 
«лихая компания» хлынет 
в зал. Под бой барабанов 
они танцуют рок-н-ролл. Вот 
уж настоящая вакханалия! 
А заканчивается спектакль 
картиной деревенского 
веселья, разудалым гопаком, 
который всегда исполнялся 
на бис не один раз. «Ночь на 
Лысой горе» нижегородский 
зритель имел счастье видеть 
дважды в предыдущие годы.
И вот 20 февраля легендарный 
ансамбль танца имени 
Моисеева вновь радовал 
нижегородцев своим 
искусством. Уже третий 
год подряд публика имеет 
возможность окунуться в 
атмосферу праздника. Каждый 
раз артисты привозят и  новую 
программу, и исполняют уже 
полюбившиеся номера.  В 
этот морозный зимний вечер 
зрители «перенеслись» в 
аргентинскую таверну. Яркие 
костюмы, чарующая музыка, 
изумительная хореография 
-  этот спектакль И.А.Моисеев 
поставил к своему 
восьмидесятилетию. 
	 Аргентинским танго 
хореограф заинтересовался 
еще в 1966 году, в первый 
приезд коллектива в Аргентину. 
Начиналось все постановкой 
номера на две пары. Его, 
кстати, любил  исполнять 
сам Игорь Александрович. 
Потом у него созрела идея 
целого спектакля. Несмотря 
на прошедшие четверть 
века  эта постановка сегодня 
не смотрится старомодно, 
напротив – она современна. 

Праздник души
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	 Занавес открывается, 
и зритель попадает в 
аргентинскую таверну, 
куда вечером приходят 
потанцевать местные жители. 
Сюда же попадают туристы 
в сопровождении гида. Гид 
суетится, поторапливает 
группу. Но отдыхающая 
публика решила посмотреть 
на местных танцоров. 
Калейдоскоп персонажей 
на сцене: японец всех 
фотографирует, дама с 
собачкой как будто скучает, 
молодожены ссорятся, юные 
модницы заинтересовались 
местными красавцами. В 
общем,  группа решила 
остаться. И с этого момента 
начинается волшебство, 
волшебство танца. Только 
так это и можно назвать. 
Галантные  кавалеры танцуют 
с легкостью и  особым 
изяществом, а грациозные 
девушки «выписывают» 
дивные  пластические 
кружева и порхают в руках 
умелых и сильных партнеров.  
У каждой  пары своя страсть и 
нежность, свой неповторимый 
стиль. Они то танцуют 
вместе, то поочередно 
солируют, соревнуясь в 
красоте и изобретательности 
хореографических па.  
	 На сцене появляются 
матрос со своей девушкой. 
Это совсем другая история 
и другой стиль. В их 
отношениях есть какая-
то натянутость, резкость, 
особый нерв. Контрастом 
выглядит танго влюбленных. 
Их танец пронзает нежность, 
чувственность, тонкая 
сексуальность. Танго, словно 
дымка, окутывает таверну. 
Сколько персонажей - столько 
характеров. А завершается 
действо танцевальным 
марафоном, своеобразным 
соревнованием. Танцующие 
выстраиваются в полукруг, 
и каждая пара в своем 
сольном выходе старается 
«перетанцевать» остальных. 
В вихре танца кружатся  

и влюбленные, и дама с 
собачкой, и гид с японцем. 
	 Второе отделение 
вечера составили танцы 
народов мира. Исполнялись 
как знакомые номера – 
танец аргентинских пастухов 
«Гаучо», калмыкский танец 
«Орлов», так и премьеры, 
впервые показанные на 
нижегородской сцене – 
мексиканский, болгарский, 
«Татарочка», «Арагонская 
хота», «Метелица» и 
легендарное «Яблочко», 
финал которого, по просьбе 
зрителей исполнялся три 
раза. Аргентинское «Гаучо» 
- номер, поставленный 
довольно давно. Его не раз 
видели аргентинцы. И каждый 
раз приходили в неистовый 
восторг. А солиста Рудия 
Ходжаяна приняли за земляка. 
Среди показанных номеров 
болгарский танец самый 
«молодой». Моисеев когда-
то создал танцевальный 
«эскиз», однако хореографа 
такой вариант не устраивал. 
Поэтому танец был надолго 
забыт. Два года назад молодой  
болгарский балетмейстер 
Живко Иванов предложил 
«оживить» этот номер. 
Воспитанный на культурном 
наследии ансамбля, он 
получил одобрение мэтра. 
Увидеть танец на сцене 
Моисеев,  к сожалению, не 
успел. Премьерный показ 
«ожившего» творения не 
так давно с успехом прошел 
в Болгарии. Приятно, что 
«моисеевцы» включили 
этот прекрасный танец  в 
нижегородскую программу. 
	 В практике ансамбля 
нередко случалось 
так, что моисеевское 
хореографическое решение 
оказывалось интереснее 
национального представления 
о танце. Греки, увидев  
моисеевские «Сиртаки», 
были поражены. Их ставший 
затертым символом танец, 
который служит лишь для 
развлечения туристов, 

превратился в чудо, 
поражающее зрителей 
всего мира вот уже не одно 
десятилетие. Здесь есть все: 
и узнаваемые национальные 
танцевальные ходы -  
покачивание из стороны 
в сторону, и абсолютная 
хореографическая новизна 
- акробатические трюки, 
прыжки, перевороты. 
Ярким украшением в танце, 
превратившемся в сюиту, 
служит выход девушек. 
Энергичные, легкие, веселые 
– они не танцуют, а парят над 
полом. Быстрые перемены 
фигур, положения рук и ног - 
уследить за этим невозможно. 
То, что на сцене выглядит 
легко и непринужденно, 
результат ежедневного, 
многочасового труда. 
	 Имя Игоря Моисеева 
прочно вошло в мировую 
культуру. Маэстро - кавалер 
многих отечественных и 
иностранных наград, в 
том числе – «Ордена за 
заслуги перед Отечеством» 
I степени (2006), лауреат 
государственных премий. К 
95-летию со дня рождения 
ЮНЕСКО наградила 
И.Моисеева медалью Моцарта. 
Он удостоен звания – «Человек 
– Эпоха». Это далеко не 
полный перечень его наград. 
Но его главное жизненное 
сокровище - ансамбль 
народного танца. Каждый 
танец, поставленный великим 
хореографом, – произведение 
искусства. Педагоги и 
танцовщики трепетно и 
бережно  хранят творческое 
наследие создателя как живой 
и развивающийся организм. 
Танцевать иначе можно, 
лучше – нельзя!

Любовь Меркурьева 
1 курс ФДО
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	 65 лет назад отгремели 
последние залпы Великой 
Отечественной войны. С 
каждым годом всё меньше 
остаётся среди нас, живущих, 
тех, кто вынес на своих плечах 
эту непосильную ношу, кто 
знает, какими горькими были 
счастливые слёзы Победы. 
Высокие слова о патриотизме 
и бессмертном подвиге 
советского солдата становятся 
привычными в суете будней и 
теряют свою  значимость.  Мы 
спешим, ругая на ходу погоду 
и правительство, и забываем 
порой, что за мирное небо 
над нашими головами великим 
народом заплачена страшная 
цена.  Пожалуй,  забываем, 
в собственном эгоизме,  о 
том, что мы и есть этот 
великий народ…
	 Премьера оперы-
песни «Жди меня», 
состоялась 27 марта на 
сцене Нижегородского 
театра оперы и балета им. 
А.С. Пушкина. Она стала 
не просто очередным 
событием в культурной 
жизни города. Звучавшую 
в финале спектакля песню-
гимн «Поклонимся великим тем 
годам» А. Пахмутовой зрители 
слушали стоя, многие – не пряча 
слёз. Чувство гордости за свою 
страну объединяло  всех, кто в 
эти минуты находился в зале и 
на сцене. Надо ли говорить, что 
для актёров и тех, кто работал 
над спектаклем, не может быть 
большего признания!
	 Идею создания 
представления на основе 
любимых песен военных 
лет и популярных песен о 
войне руководство театра 
вынашивало долгих два года. 
В основу сюжета положен 
сценарий К. Симонова к фильму 

«Жди меня», который вышел 
на экраны в 1943 году. Авторы 
новой сценической версии 
- режиссёр-постановщик 
Московского государственного 
академического камерного 
театра им. Б. Покровского, 
заслуженный деятель искусств 
РФ Ольга Иванова и режиссёр 
Александр Бутвиловский. 
 В спектакле лейтмотивом 
звучит песня «Жди меня» К. 
Молчанова на слова знаменитого  
стихотворения К.Симонова, 
которое он посвятил своей 
любимой -  актрисе В. Серовой. 
Оно написано в начале войны, 
после того, как в июне-июле 
поэт в качестве военкора был на 

Западном фронте и чуть не погиб 
под Могилевом. Напечатанное 
в феврале 1942 года в газете 
«Правда», стихотворение сразу 
завоевало сердца читателей. 
Солдаты вырезали его из газет, 
переписывали, сидя в окопах, 
заучивали наизусть и посылали 
в письмах женам и невестам. 
Его находили в нагрудных 
карманах раненых и убитых.
 “Жди меня” - звучит как 
заклинание, как молитва. Жди, 
«только очень жди», потому, 
что именно от этого зависит 
в конечном итоге жизнь и 
победа. Русская женщина, 
которая «умела ждать как 

никто другой», стала главной 
героиней повествования. 
	 Ворвавшись в жизнь 
любящей, беспечно счастливой 
Лизы Ермоловой, война 
становится той мерой, которая 
определила глубину её чувств. 
Тяжким грузом ложатся на 
хрупкие плечи страшные вести 
с фронта. Но «у настоящих 
мужчин есть хорошая привычка 
– когда их очень ждут, они 
обязательно возвращаются»… 
И она ждёт, вопреки всем 
законам логики, заражая своей 
непоколебимой  верой тех, кто 
рядом и ждать устал.
	 Спектакль насыщен 
эмоционально напряжёнными 

сценами и монологами, 
требующими серьёзной   
драматической игры. 
Ломая традиционное 
представление о том, что 
оперные певцы – это, 
прежде всего, вокалисты, 
артисты блестяще 
справляются со сложными 
актёрскими задачами.
	 Над ролью Лизы 
Ермоловой в этой 
постановке работали три 
исполнительницы, и каждая 

трактовала её по-своему. В 
прочтении  Ульяны Старковой, 
которую зрители увидели в 
премьерном спектакле, главная 
героиня -  изысканная, по 
началу - немного избалованная 
кокетка, сумевшая не только 
достойно встретить удары 
судьбы, но и найти в себе силы, 
чтобы поддержать тех, кто 
оказался слабее. Актриса ведёт 
роль в тонкой аристократичной 
манере, мастерски избегая 
излишнего эмоционального 
надрыва.
	 На грани вызывающего 
эпатажа раскрывает образ 
второй героини, Сони 
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Пановой, начинающая 
солистка театра О. Полякова. 
Отчаяние молодой женщины, 
не сумевшей сберечь свою 
любовь, выписано яркими, 
чуть грубоватыми штрихами, 
что, впрочем, не нарушает 
основную идею спектакля.
	 П о д т в е р ж д е н и е м 
того, что «нет маленьких 
ролей» стала работа ещё 
одной актрисы, недавно 
вошедшей в состав труппы - 
А. Дмитриевой. Юная Маруся 
в её исполнении похожа на 
солнечного зайчика на серой 
стене.
	 Николай Ермолов, 
боевой офицер, военный 
лётчик, трепетно 
влюблённый в свою 
красавицу жену, свято 
верит в силу её любви. Эта 
вера хранит его на трудных 
дорогах войны. Заслуженный 
артист России Д. Суханов 
очень убедителен в этой 
роли. 
	 Настоящая мужская 
дружба – ещё одна тема 
пьесы. Образы весельчака и 
балагура Мишки Вайнштейна 
(А. Доронин) и немного 
сурового, безнадёжно 
влюблённого в Лизу Петра 
Гончарова (А. Сильчук), 
вызывают живое сочувствие 
зала. 
	 Режиссёр спектакля 
Ольга Иванова и 
балетмейстер Людмила 
Байкова (Москва) намерено 
отказались от участия в 
постановке балетной труппы 
театра. Танцевальные 
номера в исполнении 
солистов оперы и артистов 
хора выглядят эффектно и 
вполне профессионально, 
но без рафинированных 
хореографических штампов. 
	 Музыка, звучащая в 
спектакле, уже много лет 
трогает сердца слушателей.   
Давно известные и любимые 

мелодии военных лет, 
популярные песни о войне 
более позднего периода: 
вечно молодая «Рио-
Рита», задушевная «Тёмная 
ночь»   Н. Богословского, 
«Он не вернулся из боя» В. 
Высоцкого и многие другие 
блестяще оркестрованы 
московским  композитором – 
лауреатом Международного 
конкурса, конкурсов 
радио «Би-Би-Си» и 
радио «Орфей» Кириллом 
Уманским.  Музыкальные 
номера подобраны так, 
чтобы они особенно ярко 
выражали характеры героев, 
их внутреннее состояние. 
Песни не просто органично 
вплетаются в канву сюжета. 
Они становятся его основой, 
формируя обновлённый 
жанр – оперу-песню.
	 Сценическое решение 
спектакля максимально 
погружает нас в атмосферу 
сороковых годов. Милые 
сердцу слоники и 
кружевные салфетки в 
интерьере комнаты Лизы 
будят ностальгические 
воспоминания. Художница 
Юлия Акс (Москва) 
постаралась использовать 
в оформлении действия 
по возможности «живые» 
предметы. Даже патефон  
на сцене настоящий!  Не 
поддаваясь искушению 
«сделать  красиво» она 
разработала эскизы 
костюмов. 
Нынешней премьерой 
театр открывает целый 
цикл торжественных 
п р е д с т а в л е н и й , 
посвящённых юбилею 
Великой Победы. 
                                                                           

Татьяна Майорова
 1 курс ФДО 

	 Вначале был «Негасимый 
свет»…И мне захотелось 
встретиться с человеком, 
который его зажег. Так я и 
познакомилась с Владимиром 
Кулагиным – единственным в 
Нижнем Новгороде режиссером, 
который работает в редком 
и непростом жанре. Сам он 
называет это направление 
«душевными спектаклями». 
	 «Негасимый свет» 
возник благодаря прозе Федора 
Абрамова, которую режиссер 
любит глубоко и нежно. 
Это камерный спектакль, 
сотканный из нескольких 
переплетающихся рассказов. 
Три женщины поочередно 
рассказывают о своих сложных 
судьбах, о тяжелой жизни в 
деревне во время войны, когда 
они остались без мужчин, 
теряли близких… Они не 
унывали, не жалели себя. На 
своих хрупких плечах пронесли 
любовь к жизни через все 
несчастья.
	 Героиня заслуженной 
артистки России Марины 
Черновой рассказывает о 
судьбе своей матери – Василисы 
Милентьевны, которую 
выдали замуж в шестнадцать 
лет; о  мужестве, с которым 
она встречала все невзгоды 
(например, «как их покулачили, 
когда колхозы зачались»). О 
светлом душевном настрое,  
который она сохранила до 
девяноста лет.

Мне что - холод, что - жара,
что - гулянка, что - работа...

Помирать уже пора,
              а рожать детей охота!

	 Заслуженная артистка 
России Наталья Мещерская 
создает образ женщины, 
вынужденной с шести лет 
работать няней, а потом 
всю жизнь провести на 
лесозаготовках. Война отняла у 
нее пятерых сыновей.
	 «Говорят: один сын – не 
сын, два сына – полсына, а вот 
три сына – сын! А у меня пятеро 
было!.. И одного не выжило!.. Я, 
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бывало, время рожать настанет 
– не о том думаю, как их всех 
прокормить и одеть, а о том 
–  как за столом-то рассадить. 
Петя… Ваня… Паша… Егор… 
Степа…»
	 Лауреат премии 
«Нижегородская жемчужина» 
Надежда Афанасьичева играет 
женщину, которая рассказывает 
о своем голодном военном 
детстве  и  о победе, которую 
привез сосед, вернувшись с 
фронта:
	 «Я, говорит, победу вам, 
девки, привез. 
	 А мы, малоросия, что 
понимаем? Вылупили на него 
глаза, как баран на ворота. Нам 
бы победу-то в брюхо запихать, 
вот тогда бы до нас дошло. 
	 Ну, догадался Санько, 
что у нас на уме. Достает из 
мешка буханку хлеба. «Вот, 
говорит, девки, так победа-то 
выглядит».
	 У этих женщин нет имен, 
мы знаем о них только то, что 
они жительницы деревни. Их 
образы можно понимать как 
триединство веры, надежды 
и любви. Рассказы их – 
словно кружево, сплетенное 
из  забавных, а порой 
трагических историй, а еще они 
перемежаются поговорками, 
частушками и протяжными 
песнями.
	 Каждый рассказ 
– это исповедь, которая 
врывается в сердца зрителей, 
поражает своей безусловной 
искренностью, заставляет 
задуматься о чем-то 
настоящем, действительно 
дорогом. Сидящие в зале 
боялись шелохнуться, чтобы не 
помешать этому откровению. 
Режиссер считает прозу 

Абрамова очень музыкальной, 
и, действительно, сама 
фактура текста, витиеватый 
рисунок фраз, внутренний 
ритм монологов складываются 
в звуковое полотно, 
воспринимающееся как русская 
протяжная музыка. Органично 
вплетаются в эту ткань песни В. 
Гаврилина и С. Сушко, выражая 
исконную потребность русской 
души  петь  и в горькие минуты, 
и в радостные.	
	 Очень интересны 
расшитые бисером костюмы, 
выполненные Татьяной Котовой 

– белые рубашки и сарафаны 
пастельного персикового 
оттенка. Декораций в спектакле 
нет. На сцене - пара березок 
и три корзины с яблоками. В 
финале героини поют романс, и 
в это время они проходят по залу 
и раздают яблоки зрителям, 
словно частичку своей души. 
И возникает удивительное 
единение  зрителей и артистов, 
и вспоминаются абрамовские 
«Братья и сестры»:
	 – Мы все на этой земле 
братья и сестры, мы в каком-то 
родстве все состоим, – говорит 
Владимир  Кулагин, – И для нас 

дорогого стоит, когда возникают 
в зале слезы счастья, слезы 
понимания того, что так много 
в России  потрясающих людей.

	 Как зарождался  Ваш 
интерес к прозе Ф. Абрамова?

	 – Я счастливый 
человек – я видел спектакли 
по его произведениям еще в 
юности.   Помню изумительную 
постановку в Ленкоме  «Две 
зимы и три лета» и потрясший 
меня  спектакль «Деревянные 
кони» на Таганке. Наверное, 
именно тогда, благодаря этим 
драгоценным впечатлениям, 
и  родилась моя любовь. 
Меня спрашивают, что тебя 
зациклило на Абрамове, а 
мне он как-то ближе всех, это 
ведь очень важно. Для меня 
он больше чем родственник и 
очень дорогой человек, я был 
бы счастлив считать его своим 
отцом. Мне кажется, что такие 
люди знали секрет… помните, 
у Чехова про то, как вишни 
сушить… а здесь другое – как 
остаться живым, не разбросать 
себя, а сохранить.

	 О чем вы хотели 
поговорить со зрителями, 
отбирая материал для 
спектакля?

	 – Моя задача была 
воспеть этих женщин, они 
все совершили подвиг! Это 
спектакль не про ужасы 
войны, а про стоический 
характер русского народа. 
Это – гимн нашим женщинам. 
Наше поколение знакомо с 
творчеством О. Ф. Берггольц, 
изумительного поэта, но ее 
строка про «125 блокадных 

Я не хлеб пеку, я… жизнь 
выпекаю

(портрет режиссера на фоне спектакля)
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грамм с огнем и кровью 
пополам» звучит сегодня, 
может быть, немного плакатно, 
а у Абрамова история девочки, 
которая узнала вкус победы, 
просто обжигает…
	 Иваны-то все погибли, в 
деревню иногда возвращался 
один-единственный солдат… И 
детям послевоенного поколения 
давали имена любимых братьев, 
отцов. Это потрясающая жизнь 
была, она настолько сопряжена 
с памятью рода! Работая 
над спектаклем, мы полгода 
провели с Ф. Абрамовым, мы 
говорили с ним как с живым, 
и его удивительные рассказы 
отвечали на многие наши 
вопросы. Негасимый свет 
русской души помогает 
этому спектаклю жить.
	 Эта постановка 
изначально задумывалась 
для малой сцены?
	 – Да, нам нужно 
очень маленькое 
пространство, нам очень 
хочется сохранить  эту 
тишину, чтобы мы 
слышали биение сердец и 
актерских и зрительских.
	 Н а с к о л ь к о 
артисты прониклись этим 
материалом?
	 – В театре просто 
необходимо, чтобы 
история была присвоена 
исполнителями, чтобы это была 
ИХ судьба, чтобы текст они 
ощущали своим собственным 
высказыванием. И я старался 
настроить актеров так, чтобы 
они вспомнили о людях, 
которые занимали в их жизни  
важное место: о бабушках, 
дедушках, о родных и близких… 
Все они участвовали в нашем 
становлении, и негасимый 
свет их мыслей и переживаний 
остался с нами… 
	 Владимир Кулагин  
поставил более 90 спектаклей 
в театрах Нижнего 
Новгорода, Ярославля, 
Томска, Пензы, Севастополя, 
Риги и других городов. В 
последнее десятилетие из 
режиссера, выпускавшего 
спектакли традиционные, 

хотя и отмеченные 
особой проникновенной 
интонацией, он превратился 
в автора, существующего  
вне конъюнктуры и моды. 
Он ушел из обычного 
репертуарного театра, 
пустился в самостоятельное 
плавание и занялся  сложной, 
тонкой, порой неблагодарной 
работой, потому что его 
негромким, глубоким, любовно 
выращенным сценическим 
созданиям не хватало не 
только финансовой поддержки, 
но и места на театральных 
подмостках, не доставало 
внимания коллег и критиков. 
Тем не менее, его спектакли 

были отмечены наградами 
серьезных фестивалей, обрели 
благодарную понимающую 
публику, собрали хорошую 
прессу. Эта слава, как 
водится, дошла и до родного 
города, где работы Владимира 
Кулагина стали, хоть и 
нечасто, показываться – то 
в литературном музее им. 
Горького, то на сцене Дома 
актера, то в зале театрального 
училища. Они, по-прежнему, 
осуществляются, благодаря 
энтузиазму режиссера и 
актеров, близких к нему по 
духу и отношению к театру. С 
Кулагиным работают те, кто 
готов репетировать не только 
месяцами, но и годами; кто 
стремится к доскональности и 
совершенству, не ожидая за 

это ни денег, ни славы. Более 
того, не надеясь даже на то, 
что спектакль обретет долгую 
жизнь. Заслуженный артист 
России Владимир Маркатенко, 
который пронзительно и горько 
и, в то же время, с присущими 
ему теплотой и юмором  сыграл  
моноспектакль «Плач скрипки» 
по прозе Шолом-Алейхема, 
показал его зрителям от силы 
несколько раз. Уникальная по 
замыслу постановка «Вассы 
Железновой» Горького, 
рассчитанная на единственную 
исполнительницу (заслуженная 
артистка России Тамара 
Кириллова), тоже известна 
только театральной 

общественности, но не 
широкой публике.
	 Отчего же так 
происходит? Не 
принадлежащие ни 
одному театру, не 
кассовые, глубокие, но 
лишенные внешнего 
блеска спектакли 
не имеют ни своего 
сценического дома, ни 
заинтересованных в их 
прокате театральных 
менеджеров. Возможно, 
и зрителей, которые 
готовы откликнуться на 
приглашение к такому 
серьезному разговору, 
наберется не так 

много, хотя среди тех, кто 
смотрел постановки Кулагина, 
равнодушных не остается.
Его работы, выполненные в 
эстетике камерного театра, 
отличаются  таким вниманием 
к текстовой первооснове, такой  
выразительностью словесного 
действия, такой ювелирной 
отделкой каждой реплики, что 
свойственно лучшим традициям 
литературной эстрады. Нина 
Мазур – критик и организатор 
театральных фестивалей 
– назвала одну из лучших 
постановок режиссера «Запев 
мадонны с Пинеги» по прозе 
Федора Абрамова «словесной 
живописью».
	 – Наверное, я 
занимаюсь тем, чего нет, 
таким театром, который в 
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страшное время НЕЛЮБВИ 
утверждает ЛЮБОВЬ. Все мои 
спектакли про любовь. Про что 
“Негасимый свет”? Про любовь! 
В театре нужно говорить про 
то, чем надо дорожить, что 
представляет собой живую 
воду для человека…
	 У нас была идея назвать 
спектакль «Живая вода»…Наша 
задача – покорить зрителя 
чистотой русского слова и 
величием женского образа. 
Мне кажется,  мы делаем что-
то хорошее, потому что «жизнь 
духа человеческого» – то, о чем 
говорил Станиславский, в этом 
во всем присутствует. Хотелось 
бы  почаще показывать наши 
работы -  особенно в родном 
городе.
	 Спектаклю «Негасимый 
свет» повезло чуть больше, чем 
другим постановкам режиссера: 
Театр юного зрителя,  в канун 
празднования 65 лет Победы в 
Великой отечественной войне,  
включил его в репертуарную 
афишу.  
	 А еще достигнута 
договоренность с петербургским 
театром Льва Додина о том, 
чтобы каждый год показывать 
на прославленной сцене 
«абрамовские» спектакли 
Владимира Кулагина. 
	 Планов у режиссера 
много: после долгого перерыва 
вновь захотелось поставить 
пьесу  для детей, есть и другие 
замыслы, но Кулагин – из тех 
немногих, кто пестует уже 
сделанные спектакли, как 
детей, в неустанной заботе 
об их творческом здоровье, 
он работает над ними вновь и 
вновь, уточняя и отделывая. 
Сейчас он живет «Негасимым 
светом»… И каждый из нас, кто 
знаком с негромким театром 
Кулагина, еще долго ощущает 
в себе частицу этого доброго 
света и задается вопросом: чем 
я живу, каким смыслом, что 
оставлю после себя?  

Нина Якименко 
2 курс ФДО

	 Р е п е р т у а р 
Нижегородского театра оперы 
и балета пополнился ещё 
одним шедевром русской 
вокальной классики на сюжет 
А.С.Пушкина. Премьера 

оперы А.С. Даргомыжского 
«Русалка» состоялась в начале 
театрального сезона 2009-
2010 г.г.  и была приурочена к 
210-летнему юбилею великого 
русского поэта. Это уже пятое 
воплощение пушкинской драмы 
в Нижнем Новгороде. Автор 
новой сценической версии - 
В.Г.Милков - хорошо знаком 
нашей публике по своим 
предыдущим постановкам – 
«Пиковая дама» и «Мадам 
Баттерфляй». 
	 «Русалка» считается 
первой русской оперой, в 
основу которой положена 
психологически острая 
бытовая трагедия. Не просто 
складывалась судьба этого 
произведения. Композитор 
создавал его на протяжении 
долгих 16 лет. Стараясь 
отойти от канонов «большой 
французской оперы», 
царствовавшей в то время на 
российской сцене и претворяя 
в жизнь свой главный 
принцип - «хочу, чтобы звук 
напрямую выражал слово», -  
Даргомыжский искал

такие средства музыкальной 
выразительности, которые 
отражали бы его представление 
о новом, демократическом 
направлении в оперном театре. 
	 Испытывая сильное 
влияние «глинкинских 
стереотипов народной оперы», 
утверждавшего, что «музыку 
пишет народ», он не смог 
избежать традиционных 
приёмов, присущих 
европейскому стилю вокального 
письма. Речитативы, арии 
и ансамбли, раскрывающие 
образы основных действующих 
лиц, щедро инкрустированы 
сложными техническими 
пассажами. Большие хоровые 
сцены в народном стиле сильно 
«затягивают» сквозное развитие 
действия. Современники, не 
отказывая Даргомыжскому 
в таланте, сурово называли 
его «дилетантом, который 
затеял реформу оперы (решил 
приблизить ее музыкальный 
язык к разговорным 
интонациям), не изучив толком 
ни тех традиций, которые 
он собрался пересмотреть, 
ни находок своих коллег-
композиторов, преуспевших 
на том же реформаторском 
поприще».
	 Премьера оперы, 
состоявшаяся в 1856 году в 
Петербурге, была холодно 
встречена зрителями и 
закончилась провалом. Это 
признавал и сам композитор. 
В своей первой постановке 
она выдержала 11 спектаклей 
и была снята с репертуара. Не 
спасло положение даже то, что  
партию Мельника исполнял 
знаменитый  бас – О.Петров. 
Образ Мельника наиболее ярок 
и наделен выразительными 

Днепра царица на 
волжских берегах 
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м у з ы к а л ь н ы м и 
характеристиками. Не случайно 
это была любимейшая роль 
великого Ф. Шаляпина. В 
разные годы его партнёрами 
были Л.Собинов (Князь) 
и Ф.Литвин (Наташа). 
Выдающиеся русские певцы 
блистали в этих партиях, но 
всё же, ни одной сценической 
версии «Русалки» за всю 
историю её существования не 
суждено было стать сенсацией. 
	 В 2000 году молодым 
режиссером М. Кисляровым, 
учеником Б. Покровского, 
была сделана ещё одна 
попытка привлечь внимание 
публики к драме Пушкина 
на сцене Большого театра. 
Стараясь следовать лучшим 
традициям русской  школы, 
авторы постановки не смогли 
уйти от оперных штампов 
«с неизменной позолотой 
декораций и танцами «a la 
rus» («Независимая газета», 
29 июня 2000 г.)  Получилось 
«неровно и местами нелепо». 
(«Коммерсант», 29 июня 
2000 г.)  В прессе довольно 
жестко была раскритикована 
и режиссура спектакля, и 
его сценография. В работе 
театральных художников 
братьев В. и Р. Вольских  
«главная деталь лаконичных 
декораций без березок и 
теремов - золотой, серебряный 
и черный круги, и выглядят они 
не иначе, как ответом братьев 
Казимиру Малевичу» («Новые 
известия», 29 июня 2000).
	 Практически такое же 
обрамление сцены «мятыми 
золотистыми кулисами» и 
дефиле  артистов в «блеклых 
псевдорусских костюмах» 
увидели зрители на премьере 
«Русалки», которая состоялась 
в этом сезоне. Эскизы костюмов 
и декораций из неудачной 
постановки Большого театра 
были предложены художниками 

В. и М. Вольскими 

для нижегородской версии 
почти без изменений.
	 « П р о б л е м а 
взаимоотношения личности 
с совестью» лежит в основе  
пушкинской трагедии. 
Несмотря на то, что  в 
условиях практически полного 
повторения сценического 
оформления московской 
постановки довольно трудно 
придумать что-либо новое, В. 
Милков, в который раз удивил 
зрителей неординарным 
подходом к трактовке сюжета.  
Образы главных героев в его 
интерпретации предстают 
перед нами в несколько 
«осовремененном» виде.  Так, 
Князь (П. Полянинов) на 
протяжении всего действия 
ведёт себя предельно деловито, 
а иногда развязно (особенно 
в сцене свадьбы), что лишает 
его образ даже намеков на 
аристократизм. Что уж тут 
говорить о муках совести!
	 Наташа (Н. Маслова) 
с самого начала довольно 
беспорядочно и возбуждённо 
мечется по сцене и чересчур 
хлестко бросает страшные 
обвинения в лицо старика-
отца. Трансформация образа 
от кроткой и любящей  
крестьянской девушки, готовой 
идти за возлюбленным на 
край света, до жестокой 
властительницы днепровских 
вод сводится в такой трактовке 
к минимуму.   
 Самым ярким, пожалуй,  
получился образ Мельника в 
исполнении М. Наумова. Певец, 
обладая красивым голосом 
и мягким тембром, наделён 
очевидными актёрскими 
способностями. Особенно 
трогателен он в сцене 
объяснения Мельника-Ворона с 
Князем. Необыкновенно хороша 
Княгиня (Т.Гарькушова).  
Страдания молодой,  любящей 
женщины вызывают у публики 
искреннее сочувствие. 

Хочется отметить заметный 
профессиональный рост 
исполнительницы. 
	 Финал спектакля 
способен повергнуть 
искушённого зрителя в 
некоторое изумление. По 
оригинальной трактовке 
сюжета действие оперы 
заканчивается гибелью 
Князя, настигнутого местью 
Наташи, ставшей холодной и 
безжалостной властительницей 
днепровских вод.   Довольно 
странно видеть красивую 
картинку семейной идиллии 
на фоне  ярко освещённого 
сценического задника вместо 
воплощенного торжества 
отомстившей добродетели. 
	 Для дирижёра-
постановщика спектакля С. 
Вантеева встреча с «Русалкой» 
Даргомыжского уже не первая. 
Сравнивая две постановки 
– нынешнюю и предыдущую 
(1984), он отмечает, что для 
него, как для художника, 
интересна более современная 
трактовка образов, которая  
побуждает находить новые 
музыкальные краски.  
Справедливость критического 
отзыва требует отметить, что 
звучание оркестра на премьере 
заслуживало самых высоких 
оценок!     
	 Опера «Русалка» - 
явление в  русской музыке 
неоднозначное.  Постановка 
Нижегородского театра 
оперы и балета им. А. С. 
Пушкина стала ещё одним 
подтверждением этого факта. 
Спорность прочтения образов 
и символизма сценических 
решений очевидна.  Во всяком 
случае, для истинного меломана, 
имеющего собственное 
мнение -  эта премьера, 
несомненно, событие, которое 
нельзя пропустить. 

Татьяна Майорова 
1 курс ФДО  
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	 Из богатого наследия А. 
Н. Островского одной из самых 
популярных стала сейчас 
комедия «Доходное место».  В 
этом сезоне пьесу поставили в  
театре «Сатирикон» (народный 
артист РФ Константин Райкин) 
и в Нижегородском 
академическом театре 
драмы (режиссер 
Георгий Лифанов). 
Любопытно сравнить 
р е ж и с с е р с к и е 
трактовки. 
	 Возможно, в 
силу самой природы 
райкинского театра 
- динамичного и 
тесно привязанного к 
западноевропейской 
комедийной традиции 
- русская классика на 
сцене «Сатирикона» 
никогда прежде не шла. 
Но и сыграно «Доходное 
место» как-то по-мольеровски, 
будто картина, исполненная 
жирными мазками. 
	 Особенно хотелось 
бы сказать о необычной 
режиссерской трактовке 
знаменитой пьесы. Как 
известно, динамика свойственна 
режиссерскому почерку 
Райкина, и здесь она также 
доминирует над всем. Это было 
достигнуто, в том числе, за счет 
некоторого «осовременивания» 
Островского. Из речи героев 
были убраны словоерсы, 
анахронизмы. Вся мебель, 
которая задействовалась в 
спектакле, «разъезжала» 
по сцене на колесиках – это 
задало стремительный ритм 
всему действу и породило 
ряд интересных мизансцен. 
Так, например, во время 
хмельного танца Юсова 
(Григорий Сиятвинда), все 
посетители трактира, сидя 
за столиками, начинают 
стремительное коловращение 
вокруг недвижной фигуры 
пьяного чиновника. Вообще же 

на протяжении всего спектакля 
пляшут все – и прислуга, и 
главные герои, а мебель в 
финале так и совсем уплывает 
на невидимых нитях вверх и 
застывает. 
	 Главная режиссерская 
идея в том, что у каждого - 

своя правда. Здесь нет правых 
и виноватых, мы можем 
посочувствовать каждому 
герою. Так, например, г-жа 
Кукушкина (народная артистка 
РФ Лика Нифонтова), конечно, 
хоть и «беспросветная» 
мещанка, но и ее понять 
можно. Не одно поколение 
актрис изображало ее едкими 
сатирическими красками. А 
тут мы входим в ее положение 
– одна все же обеих дочерей 
на ноги подняла, о будущем 
подумала, пришла к Полиньке 
уму-разуму учить, а сама в это 
время подобрала подол и стала 
пол мыть в помощь дочке. 
	 Да и сама Полинька 
(студентка школы-студии 
МХАТ Глафира Тарханова) 
получилась с характером. Это 
не забитое робкое создание. 
Несмотря на свою наивность 
и доверчивость, она очень 
скоро делается неистовой 
до стервозности, хотя и это 
все не от злого умысла, а от 
противоречивых обстоятельств 
– муж говорит одно, 

родственники  - другое, поди, 
разберись! Юленька (Полина 
Райкина) тоже норовит спасти 
от бедности и скуки свою 
сестрицу.  Даже глуповатый, 
вечно заискивающий 
Белогубов (Сергей Климов), 
будто бы извиняется за свое 

б л а г о п о л у ч и е 
и совершенно 
искренне пытается 
помочь Жадову 
деньгами. 
	 А Жадов (Алексей 
Бардуков) как 
раз далеко не 
пример для 
подражания, что не 
делает его менее 
притягательным, 
поскольку характер 
его многогранен.  
Алексей Бардуков  
молод, хорош 
собой, крепко 

сложен, а когда говорит о 
своих идеалах, то веришь ему 
безоговорочно. Он дерзок и 
тверд, хотя его высокомерие 
и самонадеянность иногда 
вызывают улыбку. Но эта улыбка 
- не насмешка, а сожаление. В 
сцене, когда он, пытаясь спасти 
свою любовь, решается идти с 
поклоном к дядюшке, и от этой 
душевной ломки он ноет как 
от физической боли, доходя до 
исступления – вдруг хочется 
плакать.
	 В Жадове вызывает 
неистовое негодование старик 
Юсов (Григорий Сиятвинда), 
хотя тот, в свою очередь, как-
то по-человечески нам тоже 
симпатичен. Оттанцевал он 
«Цыганочку» на колесиках и 
глядишь - не монстр вовсе, 
а просто пожилой человек, 
который привык жить по 
однажды установленным 
правилам и держится за них не 
меньше, чем Жадов.
	 Но, что совсем уж 
неожиданно, и Вышневского 
(Максим Аверин), за 
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взяточничество и прочие 
служебные безобразия 
наказанного, жаль едва ли не 
больше. Он-то, покупающий за 
деньги пусть не любовь жены, 
но хотя бы- ласку, не должности 
лишился, не общественный 
позор перенести не смог, он 
одиночества пережить не 
сумел.
	 Новизна в этой 
постановке еще и в том, что 
Райкину удалось поставить 
пьесу без кричащей 
социологии. Ведь поставь 
ее без изменений, скажут: 
«где режиссура?», а начни 
изменять, легко впасть в так 
называемую злободневность 
до пошлости. Но Райкин 
нашел компромисс. Все 
герои одеты так, что их  
можно считать почти нашими 
современниками, но это 
только почти. Декораций 
минимум, сцена практически 
пуста (сценограф Борис 
Валуев), только стулья, столы 
и диваны на колесиках, будто 
все происходит вне времени 
и в условном пространстве. 
Иногда актеры выходят и 
прямо в зал, словно с трибуны 
говорят о наболевшем, что, 
несомненно, вызывает в 
публике  сопереживание. 
	 З а к а н ч и в а е т с я 
спектакль брошенными прямо 
в зал словами Жадова, будто 
воскресшего заново после 
унижения: «Я буду ждать того 
времени, когда взяточник будет 
бояться суда общественного 
больше, чем суда уголовного»! 
Патетично и романтично.  
	 С о в е р ш е н н о 
иная картина предстает 
перед глазами зрителя 
в драматическом театре 
им. М.Горького в Нижнем 
Новгороде. Та же пьеса решена 
московским режиссером 
Григорием Лифановым совсем 
иначе.
	 Поднимается занавес 
и нашему взору открывается 
во всей красе, со всеми 
подробностями «мышиная 
возня» бюрократов в своей 
норе. Столы ступеньками уходят 

наверх, и за каждым сидит по 
паре чиновников с огромными 
длинными перьями и кипами 
книг. Все снуют, передают 
какие-то распоряжения, 
суетятся, лебезят, а над всем 
этим упорядоченным хаосом 
восседает Аким Акимыч 
(заслуженный артист России 
Александр Мюрисеп). Он 
наблюдает и, кажется, доволен, 
что все так слаженно у него 
работают. Эта сцена решена, 
на мой взгляд, очень удачно, 

так как передает всю суть 
чиновничьей жизни.
	 Белогубов (заслуженный 
артист России Юрий Котов) 
предстает человеком глупым 
и ограниченным, жаждущим 
всем своим существом  самой 
доходной должности. Он не 
расчетлив, не флегматичен, 
он до истеричности вожделеет 
своего места под солнцем, 
во что бы то ни стало. Хотя 
моментами, возможно, в силу 
того, что спектакль новый и еще 
сырой, кажется неестественным 
в своем исступлении. 
	 Когда возникает 
Вышневский (Юрий Фильшин) 
со своей супругой (Юлия 
Муранова), все стихают. 
Аристарх Владимирыч требует 
внимания и любви к себе. 
Это человек обстоятельный, 
знающий как добиваться 
своего. Образ Анны Павловны 
на протяжении спектакля 
не раскрылся. Возможно, от 
того,  что мы так и не узнали 
ее тайну о человеке, которого 
она любила, и который, по 
ее словам, так был похож на 
Жадова - эта сцена не вошла 
в спектакль. Хотя ее нельзя 
назвать неважной, так как 

именно в ней мы видим, как 
складываются судьбы не 
испорченных и ищущих правду 
людей. В этой постановке Анна 
Павловна явилась нам кроткой, 
умеющей любить, но по каким-
то невиданным нам причинам 
так и не полюбившей. 
	 Во время первого 
появления Жадова (Артем 
Прохоров), невольно 
затаиваешь дыхание, думая: 
«Вот он – главный герой!». Но 
его монологи кажутся не вполне 
органичными.  Его правда не 
выстрадана, его словам сложно 
верить. Мы видим этакого 
неоперившегося птенца, 
который прыгает на своих 
тоненьких ножках и озвучивает 
чьи-то, явно не свои мысли. 
Он надсадно возвышает голос, 
будто именно это последний 
«козырь», который   заставит 
зрителя поверить, что именно 
так выглядят негодование 
и глубокие нравственные 
мучения. 
	 А вот женские роли 
прямо-таки порадовали. 
Фелисата Герасимовна 
(заслуженная артистка России 
Тамара Кириллова) хоть и не 
располагает к себе, как мать 
способная жертвовать собой 
ради детей, но зато чрезвычайно 
колоритна и харизматична. Ее 
дочь Полинька (Анна Сучкова)  
- молоденькая, симпатичная, 
наивная глупышка, которую 
очень легко перетянуть на свою 
сторону. А Юлинька (Наталья 
Кузнецова) – настоящий 
вулкан, ее бойкость и алчность 
достигают невероятных 
размеров в  желании жить, и 
жить так, как она того хочет. 
Она  легко играет Белогубовым.
Декорации (заслуженный 
работник культуры России 
А.Долгов) довольно подробно 
описывают быт. На круглой, 
крутящейся сцене предстает 
нашему взору  комната 
красавиц Кукушкиных. Тут и 
диванчик, и столик для гостей, 
и занавесочка на окошке, у 
которого можно просиживать 
день за днем в разговорах с 
маменькой, в ожидании жениха. 

94

Театральные блики



Главный акцент в пьесе, 
поставленной  Григорием 
Лифановым – размышления о 
любви. Что это в понимании 
женщин и мужчин того времени? 
И что изменилось сейчас? Что 
такое любовь для Белогубова, 
который стремится к доходному 
месту, также осознавая, что, 
если он не принесет конфет 
и новую шляпку жене, она не 
будет с ним ласкова? И что такое 
любовь для Анны Павловны, 
которой преподносят все эти 
«шляпки», но ей этого не 
нужно… Пьеса, поставленная 
Константином Райкиным,  - 
это зеркало, и режиссер 
подносит это «зеркало» 
к обеспеченной публике 
«Сатирикона», ведь деньги – 
это как стихия, определяющая 
поступки, импульсы, влияющая 
на основные инстинкты. А 
благородные идеалы сейчас 
уже вызывают лишь улыбку у 
современного зрителя. Это – 
порочный круг из которого нет 
и никогда не будет выхода в 
силу самой природы человека, 
это – наша жизнь, в которой 
нет «воздуха»…
	 Можно «осовременить» 
Островского, визуально 
приблизив к нашему 
времени, а можно сыграть 
в костюмах позапрошлого 
века. Можно убрать и можно 
оставить словоерсы.  Можно 
подчеркнуть, как Г. Лифанов,   
пагубность воспитания, 
отвергающего бескорыстие 
в любви и драму молодого 
человека, который не может 
честным трудом прокормить 
семью, а можно, как К. Райкин, 
сконцентрировать внимание на  
обществе, очарованном мечтой 
о доходном месте как источнике 
всех мыслимых благ. 
	 Каждая из этих трактовок 
отзывается в зрительном зале 
пониманием и сочувствием, 
ведь комедия Островского, по-
настоящему, современна. 
 

Нина Якименко 
2 курс ФДО

«Истина же такова: мы должны 
быть несчастны, и мы 

несчастны».
А. Шопенгауэр

	 Комната опустела. 
Минуту назад исчез последний 
жених. Что же остается 
делать Агафье Тихоновне? 
Уткнуться головой в подушку 
и плакать. Рыдать от обиды 
и разочарования. Ни давно 
готовое подвенечное платье, 
ни кудрявые ангелочки не 
радуют бедняжку. Как жить 
после того, что произошло? 
Об этом заставляет задуматься 
комедия Н. Гоголя «Женитьба» 
в постановке Нижегородского 
государственного театра 
драмы им. М. Горького. 
Если вы надеялись увидеть 
развлекательную историю 
о неказистых женихах, 
сватающихся к засидевшейся 
в девушках особе, ваши 
ожидания не оправдались. 
Режиссер В. Саркисов 
превратил «Женитьбу» из 
забавного случая в серьезный 
рассказ о несбывшихся мечтах 
и несчастных судьбах. 
	 Можно сказать, что 
Саркисов «присочинил» 
к произведению Гоголя 
дополнительную сцену. 
Разумеется, не просто так. 
«Подумайте, как часто из-
за нашей невнимательности 
страдают окружающие. Мы не 
отдаем себе отчета в том, что 
многие поступки, кажущиеся 
нам пустяками, для других могут 
стать причиной трагедии», - 
слышится голос режиссера. 
Яркий пример – Агафья 
Тихоновна (М. Мельникова). 
Ее образ буквально соткан из 
света и неги. Если говорить 

словами Жевакина, перед нами 
«этакий розанчик», а вовсе не 
заждавшаяся женихов барышня. 
Не азарт, а нетерпение юного 
сердца ощущается в «сольных» 
эпизодах героини. Хрупкая, 
очаровательная, по-детски 
беззащитная и наивная, она с 
неподдельным удовольствием 
перебирает мужские портреты, 
которыми увешана ее комната. 
А сколько искреннего волнения 
в сцене гадания! Когда Агафья 
Тихоновна кидает жребий, мы 
верим, что для нее предстоящий 
выбор на самом деле очень 
непрост и важен. Безграничная 
доброта не позволяет героине 
предпочесть одного, обидев 
при этом другого. Как правило, 
именно такие люди оказываются 
наиболее уязвимыми. 
Превратить Агафью Тихоновну 
из ликующей невесты в 
несчастную, всеми покинутую 
девушку действительно не 
составило большого труда.
	 Но только ли Агафья 
Тихоновна несчастна? 
Если разобраться, все ее 
несостоявшиеся супруги – 
тоже далеко не комические 
персонажи. Это люди 
страдающие, претерпевшие 
много неудач и вынужденные 
преодолевать постоянные 
жизненные препятствия. 
Экзекутор Яичница, отставной 
пехотный офицер Анучкин, 
моряк Жевакин возникают 
перед нами в непривычном 
облике. Парадокс в том, 
что на первый взгляд они 
действительно смешны 
и даже нелепы. Яичница 
(заслуженный артист России 
С.Блохин) ведет себя степенно 
и невозмутимо. Достаточно 
вспомнить, как  неторопливо и 

«Женитьба» 
Н. Гоголя:

 большие трагедии 

маленьких людей

95

Театральные блики



тщательно он изучает 
дом невесты. Абсолютная 
противоположность – Анучкин 
(заслуженный артист России 
А. Сучков). В его резких, 
«дерганых» движениях и 
суетливой походке ощущается 
нервозность и панический 
страх. Герой откидывает 
голову, смахивая спадающие 
на глаза волосы; импульсивно 
стряхивает с плеча одному ему 
заметные соринки – ведь так 
хочется казаться безупречным! 
В пристальном взгляде читается 
недоверие, будто, взирая 
на мир исподлобья, 
Анучкин подозревает 
каждого в бесчисленных, 
лишь ему ведомых грехах. 
Маленький, неказистый 
внешне, но романтик в 
душе, он наматывает круги 
на одном месте, опираясь 
на тросточку. Самый 
неприметный из женихов 
– Жевакин (Ю. Фильшин). 
Намеренный отказ от 
броских черт делает его 
отличным от Яичницы и 
Анучкина. Поначалу герой 
кажется нам невзрачным 
и серым. Однако в монологе 
о прелестях Сицилии мы с 
удивлением наблюдаем, как 
лицо его  преображается, а 
сам он буквально загорается 
множеством золотистых 
огоньков. Значит, внутри этого 
скромного человека живет 
прекрасная, богатейшая душа. 
Милосердный, отзывчивый, 
совестливый, он пытается 
понять сущность своих 
«товарищей по несчастью». 
	 Подобное можно 
обнаружить в образах всех трех 
женихов. Вообще режиссер 
очень точно подобрал средства, 
которых вполне хватило 
бы для создания типично 
комических персонажей. Но 
его замысел оказался гораздо 
глубже – не просто показать 
забавные портреты женихов-
неудачников, как часто бывает 
в постановках «Женитьбы», 
а именно через эту внешнюю 
комедийность раскрыть 
внутреннюю трагедию героев. 

Большие трагедии маленьких 
людей – вот основная тема 
спектакля. Именно поэтому в 
роли каждого жениха режиссер 
выделяет особую зону, где 
тот на мгновение «снимает 
маску». Кстати, получается 
парадоксально – в сильнейших 
эмоциональных зонах на 
первый план выступают слабые 
стороны характеров героев. 
Вернее, не слабые, а истинные. 
Разве можно забыть, как во 
втором действии Яичница 
разражается безудержным 
потоком слез? Мы понимаем: 

если этот «толстокожий» 
экзекутор способен плакать как 
ребенок, да еще и на глазах у 
посторонних, значит, не такой 
уж он «непробиваемый». 
Скорее, беззащитный и 
ранимый. А с каким отчаянием 
Анучкин восклицает о том, 
что не имел возможности 
получить образование! Мы 
слышим настоящий крик 
души. Рассмотрев женихов с 
другого ракурса, зритель вмиг 
забывает об их недостатках. 
Остается лишь сострадание, 
ведь судьба жестоко отнимает у 
них последнюю надежду. Разве 
это не трагедия? 
	 А что же Подколесин 
– главный жених, который, 
по сути, и становится 
виновником случившейся 
трагедии? Нерешительность и 
мальчишеская застенчивость 
проявляются во всем – во 
взгляде, в улыбке, в манере 
говорить с придыханием, 
в неуверенной походке на 

полусогнутых ногах. Скажем 
так, надворный советник 
Подколесин в исполнении 
заслуженного артиста России 
Н. Игнатьева – «тюфяк», но 
невероятно симпатичный. 
Удивительно, что после того, 
как он выпрыгивает в окно, у 
нас даже не возникает мысли 
обвинить его в трусости. Одна 
из кульминаций спектакля – 
сцена объяснения Подколесина 
и Агафьи Тихоновны. На фоне 
вдохновенной музыки Д. Верди, 
романтический дух которой 
не увязывается с ироничной 

окраской ситуации, 
герои пытаются вести 
себя, как подобает 
настоящей влюбленной 
паре. Правда, это 
получается у них с 
трудом: разговор 
натянутый, состоящий 
больше из пауз, 
нежели из слов. Но для 
создания ощущения 
неловкости режиссер 
находит еще одну 
яркую деталь – патефон 
играет настолько 
громко, что заглушает 

диалог Подколесина и Агафьи 
Тихоновны. Причем ни один 
из них даже не догадывается 
убавить звук. Вместо этого 
они надрываются, повышая 
голоса до крика. Следя за 
Подколесиным, мы испытываем 
лишь умиление и желание 
помочь ему в объяснениях с 
невестой. Неискушенность и 
доброта героя налицо – разве 
может столь чуткий, мягкий 
человек стать виновником 
трагедии?
	 Другое дело – 
Кочкарев (заслуженный 
артист России А. Фирстов). 
Он «подбивает» Подколесина 
на женитьбу и хлопочет о 
предстоящей свадьбе явно не 
из благосклонных побуждений. 
«Пусть мой друг «распробует» 
все прелести и, главное, 
горести брака. Пусть ощутит 
на своей шкуре, как тяжко 
пришлось мне. Подколесин 
получит сполна, уж я об этом 
позабочусь», - читаются 
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мысли героя. Однако в глазах 
его не только хитрость. Там – 
страдание и безнадежность. 
Как ни странно, именно 
Кочкарева можно назвать 
главной жертвой в спектакле. 
Героя «грызет» чувство 
глубокой несправедливости: 
почему кто-то холост и 
«живет припеваючи», а ему 
достаются от судьбы одни 
тумаки? Разве это не трагедия? 
Не случайно в конце второго 
действия Кочкарева жалеет 
даже сваха Фекла Ивановна 
(заслуженная артистка России 
Е. Суродейкина). Мы понимаем, 
что перед нами не коварный 
завистник, а несчастный 
человек.
	 Одним словом, 
«Женитьба» в постановке 
Н и ж е г о р о д с к о г о 
драматического театра – 
не что иное, как рассказ 
о множестве разбитых 
судеб. Лишь тетка Арина 
Пантелеймоновна (народная 
артистка России М.Алашеева) 
и два ангелочка (Е. Зерин, 
А. Прохоров) скрашивают 
печальный тон спектакля. 
Эклектичное сочетание 
современной сценографии 
(В. Фомин) и традиционных 
костюмов (А.Климов) вносит 
в происходящее элемент 
загадки. Дело не только 
в велосипеде и беговой 
дорожке, символизирующих 
бесконечный бег по жизни. 
Не только в разрушающейся 
колонне и падающих 
портретах, говорящих о том, 
что внутренний мир героев 
рушится. В декорациях 
использован интересный прием 
«театра в театре»: на сцене 
располагается множество 
занавесов, раскрывающихся 
один за другим и интригующих 
не только нас, но и самих 
героев. Что таится за ними? 
Веселая история или же 
грустное повествование о 
больших трагедиях маленьких 
людей? Скорее, второе…
                         

Мария Евсеева 
1 курс ФДО

	

Современный режиссер, 
обращаясь к классической 
драматургии, ищет в ней 
созвучные нашему времени 
мотивы и, в то же время, вступает 
в диалог с предшественниками: 
соотносит свой замысел с 
театральной традицией и 
постановками, которые вошли в 
историю как экспериментально-
новаторские. Чаще всего 
при этом  обращаются к 
началу двадцатого века – 
к режиссерским работам 
Станиславского, Вахтангова, 
Мейерхольда, Таирова и 
гораздо реже – к сценическим 
реалиям советского театра, 
особенно к тем его «глухим» 
десятилетиям, которые кажутся 
теперь периодом эстетического 
единообразия. Но справедливо 
ли полагать, что театр времен 
«застоя» не заслуживает 
нашего внимания? 
	 На мой взгляд, одним 
из наиболее удачных в 
истории отечественного театра 
обращений к классике стал 
спектакль Анатолия Эфроса 
«Ромео и Джульетта». Он и 
сегодня остается примером 
того, как современно и 
своевременно может зазвучать 
хрестоматийный текст в 
постановке настоящего мастера. 
Такого горького, страстного 
и глубокого высказывания 
об эпохе безвременья, может 
быть, в те годы еще не звучало.
Но актуальность спектакля – 
категория не только и не столько 
социально-политическая или 
нравственная, но и эстетическая. 
Требуется говорить со 
зрителем современным 
сценическим языком. Эфрос 
был одним из самых ярких 
и глубоких реформаторов 
театра. Декоративность 
спектаклей сменялась 
в то время углубленной 
содержательностью. К 
актерам предъявлялись новые 
требования, и, в первую 

очередь, изменилась речь, она 
стала не такой живописной, 
не столь рельефной, но зато 
более естественной, словно 
перетекающей на сцену 
из реальной жизни. Это 
было время, когда на сцену 
«Современника» вышли герои, 
в которых зритель радостно 
узнавал сокурсников и соседей, 
коллег по институтской 
кафедре или по заводской 
лаборатории. Гамлет-Высоцкий 
выходил в спектакле театра 
на Таганке в черном свитере 
и с гитарой – не принцем из 
далекого века и незнакомой 
страны, а современным 
поэтом, ощущающим нерв 
эпохи, подставляющим плечо 
под обрушившиеся своды 
времени. А в театре на Малой 
Бронной репетировали «Ромео 
и Джульетту», бормоча 
шекспировский текст, словно 
он не застыл в классическом 
совершенстве, но живет 
в говоре дворов и улиц, в 
языке обычного будничного 
общения… Тот спектакль 
стал первой версией – 
сценической, над ней режиссер 
работал в течение десяти лет. 
А затем появилась версия 
телевизионная, и в ней Эфрос 
расставил новые акценты, 
подсказанные временем. 
	 Об этой работе и 
хотелось бы поговорить. 
Удивительным образом, 
оставаясь художественным 
событием и частью своего 
времени спектакль заставляет 
задуматься о сегодняшнем дне. 
Действие происходит не в той 
живописной Вероне с палаццо 
и портиками, какая рисуется 
воображению, а в пространстве, 
хоть и условном, но отчего-то 
знакомом до боли.
	 Перед нами предстает 
бессильный обескровленный 
мир. Декорации представляют 
собой каркасную конструкцию, 
напоминающую строительные 
леса багрового цвета с 
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множеством перекладин, 
арок, лестниц и решеток. 
Костюмы героев тусклые, 
невнятно-серые, они выглядят 
выцветшими, как будто с 
налетом густой известковой 
пыли. Актеры в них походят на 
привидения – не  люди, а тени…
На сцене слуги Монтекки и 
Капулетти начинают сражаться, 
их четверо, затем к драке 
присоединяются Бенволио 
и Тибальд, и, постепенно 
разрастаясь, подобно 
инфекции,  безликая серая 
масса заполняет всю сцену, и 
вот уже оба яруса декораций 
кишат дерущимися парами. 
Появляется герцог, и некоторое 
время безмолвно наблюдает 
за происходящим. Усталость 
и обреченность ощущаются в 
его спокойствии. Он понимает, 
что нельзя остановить злобу 
доброй волей, бессмысленно 
объяснять что-либо людям, 
которые как бактерии способны 
существовать только по 
инерции.
	 Ромео и Джульетта 
- обыкновенные люди, но 
им дано подняться над 
опустошающей инерцией 
жизни, над обывательским 
здравым смыслом, потому что 
пришло настоящее чувство. 
Любовь перерождает, делает 
более чуткими и зоркими, 
открывает другие ценности. 
Юные герои вдруг становятся 
мудрее и взрослее, и потому 
– печальнее… Они словно со 
стороны видят жизнь своего 
маленького городка, где все 
предопределено, где нужно 
быть такими, как все, сливаться 
с толпой, жить по указке.
	 Д ж у л ь е т т а 
поворачивается лицом к 
зрителям после того, как 
узнает, что за нее посватался 
Парис, и мы слышим удары 
тамтама, похожие на биение 
сердца, и на этом же жутком 
постепенно нарастающем бое 
барабана начинается сцена с 
идущим на бал Ромео. Так уже 
до знакомства героев режиссер 
объединяет их в каком-то 
страшном предчувствии. 
Такого рода предчувствиями 
спектакль буквально пропитан, 
в то время, как, казалось бы, 

ключевые сцены прорисованы 
контурно, в общих чертах. 
	 Музыка в спектакле 
звучит еще однажды, во 
время приглашения гостей 
на бал, появляясь откуда-то 
издалека, она лишь намекает 
на предстоящее торжество. 
Капулетти один на сцене, его 
голос эхом раздается по пустому 
залу, и возникает ощущение, 
что он обращается к зрителям, 
мы являемся очевидцами 
происходящего, теми людьми, 
которые могли бы повлиять 
на ход событий, но не делают 
этого. В это время скерцозное 
гротесковое соло трубы, 
намекающей на предстоящий 
бал, звучит жутковато.
	 Отец Джульетты в 
исполнении Валентина Гафта 
– упрямый, требующий 
безоговорочного повиновения 
от каждого, будь-то слуги или 
члены его семьи. Не в силах 
отказаться  от общепринятых 
устоев, он готов поступиться 
счастьем единственной дочери 
и даже выгнать ее из дома, 
когда она не соглашается выйти 
за Париса, только потому, что 
«яйцо курицу не учит».
	 Постепенно начинаешь 
понимать, что режиссер 
поставил спектакль не о 
родовой вражде, а о той 
губительной инерции жизни, 
когда воюют по привычке, 
ссорятся от нечего делать, 
угнетают друг друга потому, что 
так принято. Не вглядываются 
и не вслушиваются, 
реагируют стандартно, мыслят 
стереотипами и заклевывают 
«белых ворон».
	 Капулетти не видит 
изменений, которые произошли 
с дочерью, он не понимает, 
что Джульетта, испытывая 
настоящее чувство, не может 
выполнить его волю. Кормилица, 
которая искренне любит 
воспитанницу, подчиняется 
тем же стереотипам, что и 
сеньор Капулетти,  и советует 
послушать отца.
	 Одной из ключевых для 
понимания режиссерской идеи  
сцен стал разговор Ромео с 
Тибальдом.  На оскорбления 
он отвечает кротостью, на 
злобу – любовью, и это 

настолько неожиданно для 
драчливого, задиристого 
Тибальда, что тот отступает… 
Повисает долгая пауза,  и мы 
почти физически ощущаем, 
как разрежается грозовая 
атмосфера, как возникает 
надежда, что вот сейчас все 
пойдет иначе… И в этот момент 
Меркуцио  срывается с места и  
подхватывает тлеющий факел 
раздора. Он  тоже подчиняется 
неумолимой силе инерции,  
требующей принимать,  а не 
отклонять вызов, раздувать, а 
не гасить конфликт. 
	 Анатолий Эфрос 
временами помещает 
героев пьесы в некое белое 
пространство, где ничего нет. 
Как мне показалось, в этом 
пространстве оказываются 
люди, испытывающие чистые 
искренние чувства, не 
преследующие корыстных 
целей, чьи мысли не отравлены 
жаждой мести или злобой. 
Почти все герои, кроме отца 
Джульетты, в какие-то моменты 
возникают в этом нравственном 
измерении, но никто не может 
в нем задержаться:  краткие 
вспышки чистого сознания и  
возвращение в мир стереотипов 
и предубеждений. 
	 Только отец Лоренцо 
готов пойти против 
общественного мнения и 
привычного бытового уклада. 
Он смотрит на мир по-
другому, смело предлагает 
нестандартные, в чем-то 
спорные решения проблем. 
Но и его помощь не спасает 
влюбленных.
	 А. Эфрос не смягчает 
трагизма финала, мы видим 
мертвых Ромео и Джульетту, 
лежащих на красном 
покрывале, рядом стоит 
герцог, еще более скорбный 
и брюзгливо-молчаливый, за 
его спиной - семьи Монтекки 
и Капулетти, на верхнем ярусе 
декораций -  наблюдатели…
	 От упрямства старших, 
от того, что не признается 
ценностью настоящая 
любовь, от того, что не 
позволено инакомыслие и 
проявление свободной воли, 
погибает молодежь Вероны. 
И герцог понимает, как долго 
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и мучительно отживают 
стереотипы, как сильна 
инерция, как неохотно люди 
учатся на своих ошибках, и 
как много воды должно утечь, 
прежде чем взрослые услышат 
голос 13-летней девочки – 
новой Джульетты и вовремя 
протянут руку другому Ромео…
 Идея этой постановки 
современна и по сей день. 
Не важно -  какой у нас 
политический строй, насколько 
быстро пульсирует жизнь, 
мы все равно не- редко 
поступаем, руководствуясь 
общепринятыми стеореотипами, 
даже если они – отклонение 
от этической нормы.  И так 
же, как Меркуцио посчитал 
миролюбие и кротость Ромео 
постыдными для мужчины, 
так и мы порой отвергаем  
«немодные» ценности, 
насмешливо воспринимая тех, 
кто ими руководствуется. В 
Вероне, о которой повествует 
Эфрос, было принято 
драться, а не протягивать 
руку врагу. В нашем мире 
абсолютизируется социальная 
и финансовая успешность, и 
человек, для которого это не 
имеет решающего значения, 
тоже воспринимается «белой 
вороной».  Инакомыслие 
- против общепринятого, 
утверждение любви как высшей 
ценности – против других 
благ, к которым стремится 
большинство, - этот конфликт 
не исчерпан, и потому 
спектакль волнует и заставляет 
задуматься. 
	 «Все яркое так быстро 
исчезает» - шекспировская 
строка словно озаряет эту 
постановку, которая сказала 
о своем времени, точнее, 
безвременье, более точно 
и страстно, чем историки и 
публицисты. Наверное, это и 
есть настоящий театр, который, 
говоря опять же словами 
Шекспира, является летописью 
века и держит зеркало перед 
природой…

Дарья Ларионова 
2 курс ФДО

	
	
	

«Не важно, что мы ставим – 
произведения Островского,  
Чехова,  Куни или Камолетти. 
Главное – не должно 
быть скучно!» - отметил 
заслуженный артист России 
С. Герт - художественный 
руководитель Таганрогского 
драматического театра 
имени А. Чехова. Гастроли 
этого коллектива, с успехом 
прошедшие на сцене театра 
«Комедiя», навсегда останутся 
в памяти нижегородцев…  
	 15 апреля    
	 Гастроли открылись 
комедией А. Чехова «Леший», 
предшественницей знаменитого 
«Дяди Вани». Режиссер – 
народный артист России, 
лауреат Государственной 
премии России А. Иванов. 
Сценограф - Е. Воронина. 
	 «Вывожу в комедии 
хороших, здоровых людей, 
наполовину симпатичных; 
конец благополучный. Общий 
тон – сплошная лирика», - 
писал драматург о «Лешем». 
Об этом ли поставлен 
спектакль? Зарисовки из 
чеховских времен – наверное, 
так можно определить жанр 
постановки. Главные герои – 
пожилой профессор Александр 
Владимирович Серебряков 
(заслуженный артист России 
П.Бондаренко), его жена Елена 

Андреевна (Т. Шабалдас), 
дочь Соня (С.Косульникова), 
Егор Петрович Войницкий 
(заслуженный артист России 
С.Герт), Михаил Львович 
Хрущев (М. Кушников) – 
существуют в крохотном 
ограниченном мирке, далеком 
от столичного веселья и 
суеты. Прозрачные беседки 
по краям сцены, длинный 
сервированный стол, 
множество маленьких люстр, 
беспорядочно свисающих с 
потолка…  Есть ли что-то живое 
в этой обстановке, отдающей 
духом мещанства? Только 
дождь, который сквозным 
мотивом проходит через весь 
спектакль. Струясь по стеклам 
дальней беседки, больше 
похожей на прозрачный 
коридор, он вносит в атмосферу 
теплоту и грусть. Неслучайно 
лейтмотив дождя появляется 
в интимных, «тихих» эпизодах 
и при приглушенном свете… 
Например, когда Егор Петрович 
говорит о своей любви к Елене 
Андреевне. 
	 Бесспорно, сценография 
помогает раскрытию идеи 
спектакля. В центре декораций 
– стол, который передвигается 
в зависимости от ситуации. 
За ним чинно восседают 
все герои. Хотя внешне 
обстановка вполне спокойна 
и непринужденна, по лицам 
можно заметить, что многим 
не до веселья. Кроме того, 
строгость и интеллигентность 
сидящих за столом явно 
показные. «Во всех нас живет 
леший», - говорит Хрущев. 
Можно вести светские беседы, 
есть дорогими приборами, 
но разве это определяет 
нашу сущность? Можно мило 
улыбаться и целовать руку при 
встрече, но в действительности 
человек человеку так и 
остается волком. Люди не 
видят и не слышат друг друга, 
предпочитая танцевать со 

Таганрогские вечера 
в Нижнем Новгороде
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стульями… Именно поэтому одна 
из основных интонаций героев 
– интонация обреченности. 
Почему они разговаривают 
так похоже? Потому что 
образы не прописаны, а 
характеристики блеклы? Или 
потому что герои комедии – 
не индивидуальности, а серые 
тени? Масса теней. Голос Егора 
Петровича звучит монотонно, 
даже когда тот насмехается над 
профессором. Единственный 
всплеск в его интонациях – 
в начале второго действия 
- в одной из кульминаций 
спектакля. Стремительный 
подъем, но столь же 
стремительное падение. 
Красавица Елена Андреевна, 
которая, казалось бы, должна 
благоухать молодостью, давно 
постарела душой. Нисходящие 
интонации преобладают. 
Профессор Серебряков говорит 
на одной динамической волне, 
будто «бубнит себе под нос». 
У Михаила Львовича больше 
эмоциональных всплесков, 
переданных голосом, но они 
вызваны скорее отчаянием, 
нежели особым восприятием 
жизни. Даже энергичность 
остальных героев, танцы и 
песни не оживляют общий 
«усталый» тон спектакля. 
Действие развивается 
нарочито медленно. Колесо 
жизни неумолимо вращается, 
подминая под себя все. В 
«Лешем» нет положительных и 
отрицательных героев, каждый 
из них – жертва, доживающая 
свой век по инерции. Откуда же 
возьмутся силы говорить и вести 
себя ярко и эмоционально? 
Нет, лешие явно угрюмы и 
отрешенны… Только дождь 
очищает душу, пробуждая в 
ней желание любить. 
	 16 апреля     
	 «А ведь и я человек? 
Отвечайте, коли спрашиваю. 
Человек я или нет?» - печально 
произнес Павел I. Грозный 
и неукротимый император. 
Одинокий и бесконечно 
несчастный, чья судьба 
заслуживает того, чтобы о нем 
писали, думали, говорили. 
«Царство зверя?..» Павел 

Первый» - Г. Кавтарадзе 
сделал сценическую версию по 
одноименному произведению 
Д.Мережковского. Постановщик 
– народный артист Грузии, 
лауреат Государственной 
премии Грузии Г. Кавтарадзе. 
Сценограф – Б. Кавтарадзе. 
Художник по костюмам 
– Т.Ламидзе. Спектакль 
буквально «замешан» на 
трагизме и напряжении. С 
первой и до последней минуты  
ощущается сильнейшая 
драматическая волна, то 
утихающая, то взрывающаяся 
с новой силой. Неслучайно 
спектакль начинается с 
кульминационной точки. Нет 
времени «раскачиваться». 
Режиссер переходит сразу к 
делу, четко обозначая ключевую 
линию. Диалог Павла и графа 
Палена (заслуженные артисты 
России С. Герт и П.Бондаренко) 
– вот смертельное 
столкновение, пусть пока 
скрытое, но определяющее 
все последующее развитие 
спектакля. Уже в этой сцене ярко 
и рельефно вырисовываются 
характеристики главных 
героев. В речи Павла много 
напряженных пауз, в голосе 
– нервные перепады от крика 
до шепота. Щупленький и 
сутуловатый, он пытается быть 
выдержанным, как и подобает 
императору, но нестабильная 
психика дает о себе знать. 
Когда Павел с остервенением 
произносит свои слова, у него 
напряжен каждый мускул. 
Голова склонена на бок, 
взгляд пристальный. Но образ 
императора неоднозначен. 
Если в начале сцены герой 
неприступен и дерзок в 
обращении с графом, то к концу 
он будто оттаивает. Кладет руку 
на плечо Палену, словно надеясь 
на его сочувствие. Бессильно 
протирает лицо рукой - 
характерный жест императора, 
который повторяется на 
протяжении всего спектакля. 
В интонациях появляется 
мягкость, доверчивость и 
мучительный вопрос: «За что, 
Господи? Что я им сделал? 
Уж лучше бы сразу убили». 
Дистанция между героями 

как будто сокращается… но 
лишь в представлении Павла. 
Военный губернатор Пален – 
полный солидный мужчина, 
говорящий обстоятельно 
и деловито – по-прежнему 
держится на расстоянии. Он 
приклоняет перед императором 
голову, целует его руку, но 
зритель чувствует опасность, 
которую несет этот внешне 
добропорядочный, «преданный 
императору» граф. Так много 
дают зрителю первые минуты 
спектакля. Сын Павла I 
Александр (М. Кушников) ведет 
себя иначе. Нервозностью  
напоминает отца, но у него 
отсутствует умение владеть 
собой. Движения мелки 
и суетливы - Александр 
сомневается в верности 
принятого решения. Его 
поведение говорит о том, что он 
еще ребенок, по неопытности 
поддавшийся влиянию графа.    
Через весь спектакль проходит 
символ распятия. Основа 
декораций - нагромождение 
черных висящих крестов, 
пронзающих пространство. 
На одном из крестов покоится 
мундир Павла. Причем если 
в первом действии он белый, 
во втором, для подчеркивания 
нарастающего напряжения, 
– красный. После страшного 
убийства от императора 
остается лишь этот мундир, 
одиноко вздернутый на кресте. 
Невольно вспоминается 
окровавленное тело распятого 
Христа. Подобно ему Павел 
принес великую жертву. «Не 
имел и не имею цели иной, 
кроме Бога. Не подданные, 
а государи за подданных 
должны кровь проливать», - 
сказал однажды император. 
На протяжении спектакля он 
будто предчувствует гибель. 
Причем чем ближе конец, тем 
спокойнее и смиреннее говорит 
о ней. В одной из последних 
сцен Павел рассыпает по 
полу алые погребальные 
цветы и ложится среди них, 
будто заранее схоронив себя. 
А смерть ждет за дверью. 
В комнате потухает свет, и 
видны только силуэты людей, 
жестоко убивающих человека. 
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Это не люди даже. Коршуны, 
раздирающие свежее мясо. Кто 
же истинный зверь – Павел 
I или существа в страшных 
масках вместо человеческих 
лиц? Вопрос заложен уже в 
названии спектакля. Наверное, 
не «царство зверя», а звери 
уродливого бесчестного 
царства… Бедный, бедный 
Павел! Мощной музыке 
с ударами барабанов и 
возгласами медных духовых 
теперь не место. Пришло 
время светлого заупокойного 
хорала. Есть ли прощение 
совершенному греху? Что же 
будет с Россией? 
	 17 апреля    
	 «Женитьба» Н. Гоголя 
стала поистине «совершенно 
невероятным событием»! 
Режиссер – народный 
артист России, лауреат 
Государственной премии 
России А. Иванов. Сценограф 
– заслуженный художник 
России Л. Наголова. Что же 
невероятного обнаруживается 
в постановке? Нет, не только 
искрометный юмор. Не только 
то, что спектакль «несется 
на всех парусах». Самое 
невероятное и, пожалуй, 
ценное - фантастическая 
трансформация, происходящая 
во втором действии 
«Женитьбы». Подобно 
хамелеону, гоголевская 
комедия буквально на глазах 
меняет цвет, внезапно 
обращаясь в лирическую, 
даже трагическую историю 
любви. Режиссерские акценты 
заставляют зрителя взглянуть 
на знакомую историю под 
другим углом.
	 На протяжении всего 
спектакля кажется, что актеры 
разыгрывают незамысловатую 
комедию. Скорее, даже 
не комедию, а водевиль. 
Поначалу это действительно 
водевиль, на что работают все 
средства выразительности, 
начиная незамысловатой 
музыкой и заканчивая 
остроумными режиссерскими 
находками. Главная 
особенность водевильной 
стороны спектакля – 
калейдоскопичность. Режиссер 

действует как высококлассный 
мастер, начиняя происходящее 
бесчисленными деталями, 
подобными маленьким 
цветным стеклышкам 
в калейдоскопе. Образ 
незадачливого Подколесина 
(М. Кушников), которому на все 
в жизни наплевать, во многом 
раскрывается через поведение 
Степана (В. Башлыков). 
Подвыпивший слуга небрежно 
бросает начищенные сапоги 
на белоснежную кровать 
хозяина. Каков барин, такова 
и прислуга. Демонстрируя 
нежелание ехать свататься, 
Подколесин в знак протеста 
многократно скидывает 
цилиндр, который Кочкареву 
(заслуженный артист России 
С. Герт) все-таки удается 
нахлобучить ему на голову. 
Когда Подколесин решается 
на женитьбу, весь ужас от 
осознания ответственности 
этого шага передается через 
угрожающие вспышки висячих 
фонарей. Режиссер будто 
подшучивает над женихами. 
Яичница (заслуженный 
артист России А.Топольсков) 
настолько велик, что 
Дуняша (И. Савченко) не может 
обойти его ни справа, ни слева. 
Настолько могуч, что герои 
даже общими усилиями не в 
состоянии сдвинуть его с места. 
Жевакин (А. Черенков) – самый 
обаятельный из женихов – под 
шумок угощает «друзей по 
несчастью» из фляжки, которая 
у него, очевидно, всегда с 
собой. Агафья Тихоновна 
(Т.Шабалдас) давно готова к 
замужеству – она «липнет» 
даже к Кочкареву. 
	 Актеры искусно 
обыгрывают пространство. 
Женихи атакуют невесту 
со всех сторон, переходя в 
наступление. Она же в панике 
носится по сцене, не зная, 
куда деваться. Но вот герои 
усаживаются за стол. Для 
подчеркивания неловкости 
ситуации, режиссер вводит 
шумовые эффекты: то швейная 
машинка внезапно застучит, то 
муха зажужжит и не умолкает 
до тех пор, пока Яичница 
своим мощным кулаком не 

прихлопнет ее. Чтобы передать 
конфуз Подколесина и Агафьи 
Тихоновны, оставшихся 
наедине, режиссер сажает 
их на разные концы кровати. 
Она заикается и от волнения 
двух слов связать не может. 
Он судорожно теребит розу, 
решаясь подарить его героине, 
но, услышав, что невеста 
предпочитает гвоздики, 
прячет цветок. Смешно, 
искрометно, «на одном 
дыхании»! Но… Именно в этой 
сцене происходит перелом. 
Беззаботный дух водевиля 
мгновенно рассеивается, 
словно все предшествующее 
было неважной мишурой. 
Подколесин с трепетом 
преподносит Агафье Тихоновне 
розу, целует невесту, и 
прежняя неловкость бесследно 
испаряется. Герои с нежной 
преданностью смотрят в глаза 
друг другу. Режиссер дает 
понять, что шутки закончились, 
ведь эти двое полюбили впервые 
в жизни. Неэмоциональный, 
вялый Подколесин 
«расцветает» до такой степени, 
что его невозможно узнать. 
Оказывается, он способен быть 
непредсказуемым, пылким, 
романтичным... Глядя на то, 
как герой буквально порхает 
по сцене, меньше всего 
хочется думать о предстоящей 
развязке. Она же грустна и 
лирична. Белоснежные, будто 
облаченные в свадебный убор 
декорации. Белоснежное платье 
невесты, с поникшей головой и 
тяжелым сердцем идущей под 
венец. Не с Подколесиным… 
Вот во что обратилась эта 
комедийная история.
	 18 апреля       
 «Я так рад, что приехал! 
Главное, что мы остались 
друзьями. Ведь это так важно – 
оставаться друзьями…» Слова, 
произнесенные одним из 
героев комедии М. Камолетти 
«Играем в дружную семью или 
Гарнир по-французски», как 
нельзя душевнее прозвучали 
в заключительный вечер 
гастролей. Режиссер – 
заслуженный деятель искусств 
России В. Голуб. Художник – 
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заслуженный художник России 
А. Дубровин. В ролях – уже 
полюбившиеся нижегородской 
публике заслуженный артист 
России С. Герт, М. Кушников, 
Н. Башлыкова, Т. Шабалдас, 
О.Билинская, А. Семенов. 
	 В зале – аншлаг, 
на сцене – атмосфера 
неподдельной радости. Еще 
бы! Когда наблюдаешь за 
причудливыми перипетиями, 
придуманными прославленным 
французским комедиографом, 
невозможно не улыбаться. 
Мужчина и женщина, загадки 
супружеской жизни, цена 
любви и дружбы, подарки 
щедрой судьбы, ставящей нас 
в каверзные, а порой даже 
экстремальные ситуации… 
Можно расстраиваться и 
тратить время на жалобы, а 
можно идти по жизни легко и 
относиться к неудачам с мудрым 
юмором… Наверное, этому учат 
герои спектакля. Помните: «У 
нас есть все, что нужно для 
полного счастья. Главное – не 
расплескать его!»
	 Вот и подошли к 
концу гастроли… На душе 
светло и грустно. Коллектив 
с вековыми традициями, 
«театр-дом», уютный и 
чистый. Отличительная 
черта - не только хороший 
профессиональный уровень, 
но и высокая внутренняя 
культура. Бесценный 
«дух соприкосновения с 
прекрасным» ощущается в 
каждом спектакле. Актеры 
очень тонко раскрывают 
духовный мир героев, будь 
то современная драматургия, 
русская классика или комедия 
положений. Всматриваясь в 
эти искренние, лучистые лица, 
невозможно не вспомнить слова 
заслуженного артиста России, 
художественного руководителя 
театра С. Герта: «Если у вас 
есть что-то хорошее, надо 
этим делиться». Наверное, 
неспроста великий А. Чехов 
родился именно в Таганроге…

Мария Евсеева 
1 курс ФДО

Занятно встретить человека,
 который так смел, что ни во 

что не верит…»
И. Тургенев. «Отцы и дети»

	 Встречались ли вам 
подлинные герои? Личности 
непокорные, способные 
на дерзкие поступки, 
поднимающие глобальные 
вопросы, мыслящие свободно 
и презирающие предрассудки. 
Такие люди не боятся перемен и 
непреклонны в своих взглядах 
на жизнь. Против того, что нам 
кажется естественным, они 
восстают. Принципы, которые 
мы считаем верными - отрицают. 
«Я ничьих мнений не разделяю, 
я имею свои», - сказал однажды 
Евгений Базаров, герой 
романа И. Тургенева «Отцы 
и дети». Постановкой этого 
произведения приятно удивил 
зрителей Нижегородский 
г о с у д а р с т в е н н ы й 
академический театр драмы 
имени М. Горького. Режиссер-
постановщик - заслуженный 
деятель искусств России 
Б. Голубицкий. Художник 
- заслуженный деятель 
искусств республики Марий Эл 
Б.Голодницкий. 
	 С первых минут 
спектакля стало ясно, что 
предстоящее действо не 
будет историей о высоких 
идеалах, светлой любви и 
самоотверженности. Вместо 
этого - борьба за утверждение 
новых жизненных позиций, 
за возможность вести себя 
вольно, изменяя устоявшимся 
законам и взрывая все 
консервативное. Конфликт, 
показанный на сцене, является 
не столько столкновением 
отцов и детей, сколько схваткой 
между противоположными 
типами людей: сторонниками 

традиционных взглядов и 
жаждущими перемен. Первые 
представлены Николаем 
Петровичем (заслуженный 
артист России Н. Игнатьев) 
и Павлом Петровичем 
(заслуженный артист 
России А.Сучков), Василием 
Ивановичем (народный 
артист России В. Никитин) и 
Ариной Власьевной (народная 
артистка России М. Алашеева). 
Антиподом выступает Евгений 
Базаров (А. Деменев). Слишком 
уверенный в себе. Чересчур 
приземленный. Кажется, в его 
резких жестах и подчеркнуто 
отрывистой, как бы 
«рубленой», манере говорить 
нет ни капли загадки. Но, тем 
не менее, именно он интересует 
окружающих. Герой еще не 
появился на сцене, а о нем 
уже ведутся разговоры. «Что 
такое Базаров?» Этот вопрос 
не дает покоя с первых минут 
спектакля. «Он – нигилист! 
Все оценивает с критической 
точки зрения. Не склоняется 
перед авторитетами, не 
признает ни одного принципа», 
- восторженно рассказывает 
родственникам Аркадий 
(В.Ометов). В глубине души 
молодой Кирсанов гордится 
знакомством со столь 
незаурядным, вызывающим 
споры человеком. Людей типа 
Базарова редко встретишь 
в привычном обществе, 
его абсурдные на первый 
взгляд высказывания и 
непредсказуемый нрав манят 
своей неординарностью и 
остротой. Но от дружбы молодых 
людей вскоре не останется и 
следа. Будущее покажет, что 
Аркадий ничем не отличается 
от отца и дяди, а общение 
с Евгением – не более чем 
экстремальное приключение 

Сильная личность 
– счастье или 

трагедия?
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беспокойной юности… 
	 …Риск, «хождение по 
краю пропасти» – занятие не 
для обывателей. Это призвание 
избранных, каким был Базаров. 
Его чуждость обществу 
подчеркивается уже вначале 
спектакля. Неслучайно Евгений 
впервые появляется на сцене в 
момент безмятежного чаепития. 
На фоне семейной идиллии 
Кирсановых, среди элегантных 
костюмов, начищенных ботинок 
и тросточек он выглядит еще 
более отстраненным, даже 
враждебным. Стиль его одежды 
будто намеренно не вписывается 
в общую картину: широкополая 
шляпа, куртка и сапоги 
делают Базарова похожим на 
чужестранца. Против 
степенного шага Павла 
Петровича - энергичная 
деловая походка. Против 
д о б р о ж е л а т е л ь н о г о 
обращения Николая 
Петровича - 
презрительный взгляд 
исподлобья, не сходящая 
с уст ухмылка и 
вызывающее поведение. 
Даже в любимом 
деле Базарова – 
препарировании лягушек 
– есть что-то беспощадное и 
отталкивающее благородных 
господ. Семья Кирсановых – 
это символ общества, в котором 
герой до конца дней будет 
чувствовать себя посторонним. 
Таким образом, конфликт 
заложен уже в экспозиции 
«Отцов и детей». 
	 «Он мне чужой. И я ему, 
и вы ему!.. Он хищный, а мы 
ручные», - говорили о Евгении. 
На идею несовместимости 
Базарова с окружающим 
миром работают все элементы 
постановки. Одна из загадок 
сценографии – решетчатая, 
овитая зеленью конструкция. 
Перемещаясь в пространстве, 
она словно затевает с героями 
и зрителями свою особую игру. 
Иногда предстает огромной 
полукруглой беседкой. Порой 
поднимается над сценой, 
превращаясь в пышную люстру, 

светящуюся множеством огней. 
Но основной замысел этого 
«нечто» открывается лишь во 
втором акте. Когда Кирсанов 
и Базаров размышляют о 
жизни, сидя на вершине 
таинственного сооружения, 
возникает ощущение, будто они 
расположились не на чем ином, 
как на земном шаре. Да, Базаров 
хочет изменить не страну, не в 
отдельности русский народ, а 
целый мир. Идея масштабная 
и, наверное, утопическая. 
Неслучайно этот символ 
необъятной планеты возникает 
в одной из кульминационных 
точек спектакля: именно 
тогда становится очевидным, 
что пути Аркадия и Евгения 

окончательно расходятся и не 
соединятся никогда. Значит, 
Базаров навеки одинок. «Я 
чувствую только скуку и 
злость», - шепчет он, сознавая 
свою беспомощность, приходя 
в ярость от собственного 
ничтожества и от боязни 
«протянуть» бесполезную 
жизнь. Кажется: вот, 
свершилось - мир, наконец, 
в его руках, однако… «Быть 
может, Базаров в чем-то прав… 
Хватит ломаться, оставим 
суету, а там, глядишь, и 
счастье получим в придачу», 
- задумчиво произнесет Павел 
Петрович, но, к сожалению, 
гораздо позже. 
	 Спектакль насквозь 
символичен, что особенно 
заметно на примере образа 
Анны Сергеевны Одинцовой 
(Е. Туркова). По роману эта 
женщина - единственный 

человек, способный понять 
Базарова. Но режиссером ее 
фигура трактуется иначе, 
приобретая особый смысл. 
Мрачные, будто траурные тона 
нарядов, длинные массивные 
платья с кружевами и 
тяжелыми рукавами, похожими 
на крылья чудо–птицы, 
множество темных украшений 
превращают Одинцову в 
олицетворение судьбы. 
Она начинает преследовать 
Базарова задолго до их 
знакомства: молодой человек 
часто слышит о ней от других 
людей. Анна Сергеевна – один 
из наиболее противоречивых 
персонажей: с одной стороны, 
эта женщина не похожа на 

других, подобно самому 
Базарову. Да, именно 
«нестандартностью», 
встречающейся в 
женщинах нечасто, 
она околдовывает 
героя. Даже поведение 
ее настораживает: 
во время разговора 
Одинцова водит в 
воздухе руками, точно 
рисуя магические 
узоры, резко 
взмахивает ими, словно 

актриса, разыгрывающая 
странное представление. 
Вздрагивает и улыбается 
непонятно чему. Высокий и 
нежный голос, похожий на 
лепет листвы на ветру, вдруг 
становится низким и грубым. 
Но, с другой стороны, эта 
дама в черном – предвестница 
скорой смерти. В «щебетанье» 
детской свистульки, с которой 
Одинцова появляется во втором 
акте, слышится что-то нелепое 
и гипнотизирующее. Как бы ни 
пытался Базаров сторониться 
Анны Сергеевны, такой 
пугающей и одновременно 
духовно близкой ему, забыть 
леденящий и вместе с тем 
родной взгляд, избегать 
ее присутствия, мысли его 
возвращались к Одинцовой. 
Противиться даме в черном 
невозможно. Это все равно, что 
бежать по замкнутому кругу. 
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Вообще странная между ними 
связь… Кажется, что может 
быть проще? Встретились 
два человека, оба не первой 
молодости, оба одинокие, 
оба сторонящиеся людей. У 
обоих незаурядное отношение 
к жизни. Из них могла бы 
получиться идеальная пара. 
Почему же этого не произошло, 
что помешало соединению 
Анны Сергеевны и Евгения? 
Наблюдая за Базаровым, 
мы понимаем: он – не 
сверхчеловек, и ничто людское 
ему не чуждо. Оказывается, 
Базаров способен любить. 
Ведь он полюбил эту женщину, 
быть может, впервые, но все-
таки полюбил. А она? «Я знаю, 
в чем ваша беда. Вы хотите 
полюбить, но полюбить вы не 
можете», - произносит Евгений. 
«Звучит как диагноз… Разве я 
не могу полюбить, доктор?» - 
полушутя отвечает Одинцова, 
игриво покачивая головой и 
протягивая руку к Базарову. 
Делая вид, что относится к 
его словам несерьезно, она 
пытается скрыть правду: ей 
давно известен страшный 
«диагноз». После второго 
приезда Базарова, наблюдая 
за счастливыми Катей 
(Д.Королева) и Аркадием она 
еще раз признается себе: 
Базаров прав. Ей действительно 
не дано любить, и это 
отличает ее от других людей. 
Анна Сергеевна – существо 
полуфантастическое. Ей 
суждено мучиться, как мучилась 
прекрасная Снегурочка, 
лишенная способности познать 
теплое земное чувство. В этом 
смысле Одинцова – изгой, 
чужая на «празднике жизни», 
а что может быть больнее? 
Ее свистулька издает уже не 
беззаботные птичьи трели, а 
протяжный «визг» на высокой 
ноте, похожий на истошный 
крик о помощи. Это голос 
души… 
	 Если проследить 
за поступками Базарова, 
становится ясно, что конфликт 
с внешним миром – не 

единственная причина его 
мучений. Параллельной 
линией выступает внутренний 
конфликт героя. Дело в том, 
что жестокости в Евгении 
ровно столько, сколько 
милосердия, равнодушия 
к женщинам столько, 
сколько жажды любить, 
самонадеянности столько, 
сколько страха за будущее. В 
этом абсурдном «совмещении 
несовместимого» и есть 
трагедия героя. Где же 
душевная гармония? Когда 
наступит время отдыха от 
метаний и борьбы? Грубые 
манеры, застывшая на 
губах усмешка и «прямой» 
взгляд – всего лишь маска, 
скрывающая собственные, 
самые что ни на есть 
человеческие слабости. 
Он подобен Королю 
Лиру, который стремится 
показать себя грозным и 
«закаленным», а в душе 
раним и робок, подобно 
ребенку. Базарова гложут 
сомнения: «Я нужен России… 
Нет, видно не нужен. А кто, 
нужен, кто?!» 
	 …О чем он, усталый 
и больной, думал в 
последнюю минуту? Нет, 
не о противостоянии, не о 
грандиозных свершениях, 
не о безнадежной 
закостенелости этого мира. 
Перед помутневшими от 
слез глазами стояла Анна 
Сергеевна. Его душа, любовь 
и судьба. Задумчивая, 
всевластная, по-прежнему 
интригующая своей 
печальной красотой и словно 
возносящаяся над бренным 
миром. Они были настолько 
«однородны», что, наверное, 
не нуждались друг в друге. 
Но с какой искренней 
радостью вспоминал теперь 
Евгений все, что произошло 
между ними… «Так знайте – я 
люблю вас, глупо, безумно!» 

Мария Евсеева 
1 курс ФДО

	

	 Что мы знаем о 
современном японском 
балете? Почти ничего. Труппа 
токийского театра танцевала 
в Нижнем Новгороде лишь 
однажды, несколько лет назад. 
Так что японской культурой 
хореографии зритель не 
избалован. В этот раз на сцене 
Нижегородского театра оперы 
и балета выступали звезды 
японского балета и премьеры 
столичных трупп во главе с 
ведущим танцором Большого 
театра Марихиро Ивата. В 
первом отделении вечера был 
представлен одноактный балет 
М. Ивата «Тамаши» (что в 
переводе с японского означает 
«дух»), во втором – гала-
концерт, который составили  
яркие концертные номера и  
pas de deux (танец вдвоем) из 
классических балетов.
	 В балете «Тамаши» 
повествуется о тайне великих 
восточных ритуалов. В его 
основе лежит древняя японская 
легенда, с  рассказа которой 
и начался спектакль. Однако 
суть постановки состояла 
не в ознакомлении публики 
с экзотической японской 
историей, а в демонстрации 
могучей силы и энергии 
танца.  Конечно, без японской 
пантомимы не обошлось, 
но акцент хореограф-
постановщик сделал на 
выразительной пластике 
национальной танцевальной 
техники. Пятеро самураев под 
предводительством наставника 
соревновались в мастерстве 
и ловкости. Они отдавали 
свою душу ради продолжения 
жизни на земле. Богиня 
Тамаши воскрешала их в конце 
спектакля и дарила зеленый 
кустарник – символ новой 
жизни. 
	 Техническая сторона 
постановки поражала 
зрительское воображение, 
после каждого соло публика с 
замиранием ждала зрелищных 
«кульбитов». Но когда артистам 
приходилось танцевать в 
ансамбле, их исполнение нельзя 
было назвать слаженным. 
Создавалось впечатление, что 
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«самураи» встретились в этот 
вечер впервые, и не успели 
«станцеваться». Один  «читал 
с листа», другой не успевал в 
нужный темп, не было и четкого 
рисунка танца. 
	 Три балерины в образе 
птиц, как испуганные ласточки, 
«разлетелись» по сцене в 
разные стороны. Лишь Ольга 
Ивата была предельно собрана 
и музыкальна. Остальные так 
и не смогли подстроиться под 
нее.  Не было единого дыхания 
и стройности ансамбля, каждая 
«птица» летала сама по себе. 
Балет «Тамаши» состоялся 
как впечатляющее действо 
с технической стороны, но 
назвать  его хореографию 
современной вряд ли 
возможно.
	 Второе отделение было 
нацелено на презентацию, в 
первую очередь, зрелищной 
стороны искусства 
Терпсихоры, и «звезды» 
показали себя во всем блеске. 
Первое pas de deux  из балета 
«Пламя Парижа» Б.Асафьева 
в постановке В.Вайноннена 
в исполнении  Такута Саяка  
и Косуке Окумура из балета 
«Токио»  - вызвал бурю 
эмоций. Это технически 
насыщенный номер, который 
часто исполняют на балетных 
конкурсах, в нем много 
сложных вращений и прыжков. 
Но японский дуэт справился 
с этим  легко, виртуозно и 
без видимых усилий. Зритель 
наслаждался танцем, а не 
борьбой с техническими 
трудностями. 
 Красивый дуэт, 
представлявший Тани-балет-
театр (Япония), воплотил 
образы Базиля и Китри  в pas 
de deux из балета «Дон Кихот». 
Утонченные, элегантные 
танцовщики покорили зал 

с первых секунд. Манера 
их пластики удивительна, 
в ней не было хвастовства 
танцевальной виртуозностью, 
которую в последнее время 
можно видеть в интерпретации 
этого спектакля. Китри не 
заигрывала с публикой, 
Базиль не щеголял трюками. 
Очаровывало грациозное 
кокетство, притягивал внимание 
мужской превосходный танец,  
в котором не было намека на 
хрестоматийную бравурность 
партии. 

	 Солистка Берлинской 
Оперы Харияма Эми  предстала 
перед публикой  в образе 
умирающего лебедя. Когда-то 
эту прекрасную миниатюру на 
музыку К.Сен-Санса  поставил 
М.Фокин для великой балерины 
Анны Павловой. «Умирающий 
лебедь» был визитной карточкой 
и Майи Плисецкой. Японская 
балерина предельно тонко и 
изящно передала фокинскую 
хореографию. Pas de bourree 
suivi (мелкие танцевальные 
шаги с поворотом) рассыпалось 
по сцене мелким бисером, 
тонкие мягкие руки, похожие 
на крылья, то поднимались 
вверх, то беспомощно 
падали. Всем своим естеством 
«лебедь» пыталась вновь 
подняться навстречу солнцу. За 
несколько минут перед глазами 
пронеслась целая жизнь и 

предсмертная агония раненой 
птицы.   
	 Российские танцовщики 
поддержали высокий уровень 
мастерства японских коллег. 
Приятно было вновь увидеть 
Хасана Усманова, который 
приезжал в Нижний Новгород 
несколько лет назад с труппой 
Имперского балета. Его танец, 
как и прежде, аккуратен и 
академичен. Хореографию 
«Карнавала цветов в Дженцано» 
датчанина Августа Бурнонвиля 
он передал с особой мягкостью 

и точностью. 
	 Михаил Мартынюк, 
выступавший на сцене 
Нижегородского театра 
в спектакле «Спящая 
красавица», который 
проходил в рамках 
фестиваля «Болдинская 
осень» год назад, танцевал 
партию Голубой птицы. 
Эффектная внешность, 
артистическое обаяние 
танцовщика запомнились 

любителям балета. Pas de 
deux «Диана и Актеон» из 
балета «Эсмеральда» Пуни 
публика принимала с особым 
восторгом. Его манеру 
исполнения можно назвать 
мужественной и одновременно  
чувственной. А его японская 
партнерша – Такута Саяка  - 
еще раз продемонстрировала 
техническое совершенство. 
Хрупкая балерина за вечер три 
раза крутила 32 фуэте. 
	 Эффектно, легко и 
задорно О. Ивата (балет 
«Московия») исполнила 
танец Русской невесты из 
балета «Лебединое озеро». 
А Испанский танец в ее 
собственной постановке 
на музыку Альбениса 
поразил публику яркостью  
и  сочностью национальной 
хореографии. Страстная, 

Японский балет 
в Нижнем Новгороде
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пылкая, своенравная балерина  
заражала  своим темпераментом 
партнера – солиста Большого 
театра Дмитрия Рыхлова, 
который в эмоциональной 
отдаче явно проигрывал 
своей партнерше. Красивый, 
фактурный танцовщик, на ее 
фоне выглядел блекло. Его 
сценический огонь потух, не 
успев, как следует разгореться. 
 	 Гала-концерт завершал 
М.Ивата залихватским 
украинским гопаком. Этот 
фрагмент из балета «Тарас 
Бульба» на музыку В.Соловьева-
Седова поставил В.Вайноннен. 
Публика всегда горячо 
приветствует исполнителя в 
этом эффектном, зрелищном 
номере.. Запредельные  pas 
cabriole  (сложный прыжок  в 
народно-сценическом танце) 
М. Ивата сопровождались 
бурными аплодисментами, 
а последний круг pas grand 
jete en tournant (прыжок с 
ноги на ногу в повороте, в 
движении по кругу) потряс зал 
криками «браво!». На сцене 
был не японский танцовщик, а 
настоящий донской казак! 
	 Завершалось действо 
финальными «поклонами» всех 
участников концерта. Каждый 
из них исполнил фрагмент 
своего танца, позволив 
зрителям еще раз насладиться 
прекрасными моментами 
представления. 
	 Такие концерты 
вызывают чувство настоящего 
восторга. Они необходимы и 
танцовщикам Нижегородского 
театра, как стимул для развития 
их технического мастерства, 
так и публике, поскольку 
дают  возможность получать 
максимум удовольствия от 
мастерства артистов столичных 
театров. Не часто звезды 
мирового балета приезжают в 
наш город. Может быть, Нижний 
Новгород снова завоюет статус 
культурной столицы Поволжья. 

Любовь Меркурьева
1 курс ФДО

	

	 В канун праздно-
вания 65-летия Победы 
в Великой Отечественной 
войне на 81-м году ушел 
из жизни наш дорогой 
ветеран – опытный  
музыкант, профессор 
кафедры медных 
духовых инструментов 
Н и ж е г о р о д с к о й 
консерватории Шамиль 
Ахметович Шакиров.

	 Мальчишка-сирота, он 
прошел трудный путь, который 
начался в Москве 2 мая 1929 
года,  в  детском доме. В 1941 он 
был принят во 2-ю московскую 
школу военных музыкантов.
В 1944 окончил школу и 
был направлен в оркестр 
Горьковского Суворовского 
военного училища. С 1956 
по 1958 служил в оркестре 
49-го военно-авиационного 
училища. Был гобоистом, 
ударником и солистом. С 1958 
года по 1960 был переведён в 
оркестр горьковского училища 
техников связи.
	 Окончил Горьковское 
музыкальное училище по 
классу тромбона в 1950 году 
(класс педагога Л.Н.Булат). 

	 В 1954 году поступил в 
Горьковскую консерваторию 
в класс тромбона к 
заслуженному артисту СССР, 
солисту Госоркестра, лауреата 
Международного конкурса, 
профессору К.М. Ладилову.
	 Консерваторию окончил 
в 1959 году и был направлен 
в Горьковскую филармонию в 
симфонический оркестр, где 
проработал 22 года в качестве 
солиста-регулятора группы 
тромбонов, а затем в качестве 
солиста бас-тромбониста. 
Участвовал во всех больших 
событиях в жизни оркестра:  
в Фестивалях современной 
музыки, праздниках искусств, 
композиторских Пленумах 
России, Башкирии, Киргизии и 
многих других. Гастролировал 
с оркестром в Москве, 
Ленинграде, Минске, Фрунзе, 
городах Прибалтики и т.д. 
В репертуаре - концерты 
для тромбона с оркестром 
Н .А .Римского -Корсакова , 
А.А.Нестерова, произведения 
Форе, Сен-Санса и др. Записи 
его выступлений хранятся в 
фондах радио. 
	 Работу в филармонии 
Шамиль Ахметович совмещал 
с педагогической работой в 
Дзержинском музыкальном 
училище, пединституте, где 
был организован студенческий 
духовой оркестр.
	 В 1964 году Шамиль 
Ахметович был приглашен в 
Горьковскую консерваторию 
им. М.И.Глинки на должность 
преподавателя класса тромбона 
и тубы, с 2002 года – профессор. 
За годы преподавательской 
деятельности он подготовил 
более 80-ти выпускников, 
многие из которых являются 
лауреатами и дипломантами 
международных и 
всероссийских конкурсов.		
Его выпускники работают в 
оркестрах и учебных заведениях 
в  Москве, С-Петербурге, 
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Киеве, Ярославле, Владимире, 
Иваново, Костроме, Н. 
Новомосковске, Череповце, 
Салехарде, Сочи, Краснодаре, 
Дзержинске, Мурманске, 
Перми, а также  за рубежом – в 

Китае, Канаде. 
Ш.А.Шакиров неоднократно был 
членом жюри международных, 
всероссийских и зональных 
конкурсов, а также членом 
жюри смотров-конкурсов 
военных оркестров ВВ МВД 
СССР. 
	 Награжден восемью 
медалями СССР и знаком 
«За отличную работу» 
Министерства культуры 
СССР, почетными грамотами 
филармонии и Областного 
управления культуры.  

Ю.К.Емельянычев, доцент, 
лауреат всероссийских 
конкурсов: 
«Шамиль Ахметович 
принадлежит к тем 
людям, которые очень 
коммуникабельны, располагают 
к себе с самого начала. И не 
смотря на свой статус, возраст, 
он был одинаково доступен 
для молодежи и для людей 
своего возраста - вокруг него 
всегда студенты вились. Он 
был очень улыбчив, приветлив, 
без какого-либо пафоса. Очень 
простой человек. Шамиль 
Ахметович для себя определил, 

что он еще не все знает - 
любил посещать концерты, 
всегда стремился изучать 
новую литературу по тромбону, 
интересовался многим… 

А . В . Л а р и н , 
в ы п у с к н и к 
Ш.А.Шакирова 1999 
года: 
«Учиться у  Шамиля 
Ахметовича было 
интересно. Иногда 
возникали и 
творческие споры. 
Хотя он, как мудрый 
учитель,  никогда 
не навязывал свою 
точку зрения, 
давал возможность 
в ы с к а з а т ь с я 
ученику, если 
ученику было, что 
сказать. Конечно, 
у него было 
свое слышание 
произведения, но он 
умел найти «золотую 

середину»  в творческом 
общении со студентами. Когда 
мы поступили, он уже не 
концертировал, но мы со слов 
старших товарищей знали о 
том, как он мастерски владеет 
инструментом. И потому Шамиль 
Ахметович мог буквально 
несколькими словами  очень 
точно выразить тот характер, 

который требовался в 
исполнении произведения. И 
мы его прекрасно понимали. 
Ш.А.Шакиров – это фигура 
не просто значимая, а 
определяющая. Он смог 
передать молодежи те традиции, 
которые были заложены еще 
его учителем К.М. Ладиловым. 
Параллельно с ним работали 
тоже корифеи: П.Н. Казачок, 
Ю.Б. Ром, Р.Э. Пивоваров 
(тогда была еще объединенная 
кафедра). Они вместе 
преподавали, играли и учились 
друг у друга. И, конечно, его 
деятельность стала связующей 
в работе  старшего и младшего 
поколения педагогов кафедры. 
 Шамиль Ахметович 
отличался  необычайно 
организованностью. Если мы 
что-то упускали из виду, у него 
можно было всегда спросить 
о делах кафедры: кто что 
играет, какой курс, из какого 
города. Он все фиксировал в 
тетрадку в клеточку мелким-
мелким почерком. И еще одна 
его человеческая особенность: 
он с детства курил папиросы 
«Беломор-канал». И когда весь 
мир уже перешел на сигареты с 
фильтром, он не изменил своей 
привычке. Он вообще был 
надежный человек и не менял 
своих привязанностей …
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	 С именем Святослава 
Рихтера связана целая эпоха 
в истории музыки. Музыканты 
всего мира называют его 
Богом, легендой ХХ века,  
недостижимым идеалом, 
считают его своим кумиром и 
учителем.  Святослав Рихтер 
- величайший музыкант, 
гениальный пианист, 
«охранительная грамота 
истины в искусстве», как 
сказал Ю. Башмет, «символом 
русской интеллигенции, 
живущей по «шкале Рихтера»» 
называет его А. Вознесенский. 
За свою долгую творческую 
жизнь Рихтер дал более трёх 
тысяч концертов, сделал около 
тысячи записей, репертуар его 
безграничен. 
	 «Любое произведение 
лежит перед ним, как пейзаж, 
видимый невероятно ясно с 
орлиного полёта необычайной 
высоты, целиком и во всех 
деталях. Играет ли он Баха или 
Шостаковича, Бетховена или 
Скрябина, Шуберта или Дебюсси 
— каждый раз слушатель 
слышит как бы живого, 
воскресшего композитора. И 
всё это овеяно «рихтеровским 
духом», пронизано его 
неповторимой способностью 
проникать в самые глубокие 
тайны музыки!», - восклицал 
его педагог, великий Генрих 
Нейгауз.
	 Многое в творчестве 
этого человека удивляет и 
выходит за рамки привычных 
для нас «жизни и творчества 
пианиста» с комплексом дитя-
вундеркинда, каждодневными 
многочасовыми упражнениями, 
гаммами с утра до вечера в 
течение всей жизни, 

бесчисленными конкурсами, 
преподаванием в 
консерватории и т.д. Рихтер 
– противоположность этому: 
поступил в Московскую 
консерваторию только в 
22 года, причём до этого 
он ничему систематически 
не учился. Музыкант был 
самоучкой, работал с 15 лет 
концертмейстером в Одесской 
филармонии и театре оперы 
и балета. В 22 года, перед 
поступлением в Московскую 
консерваторию, он с успехом 
сыграл первый сольный концерт 
в Одесском Доме инженеров. 
В консерватории он сразу же 
произвел фурор и попал в 
класс знаменитого Г. Нейгауза. 
Как рассказывал сам Рихтер: 
«А вообще я был страшный 
лентяй…Меня никто никогда 
не заставлял…Я никогда не 
сдавал ни одного экзамена. 
Ни вступительных, никаких. 
Три раза меня выгоняли из 
консерватории,  и я уезжал…
Во время войны я был на 
четвёртом курсе и всё числился 
на нём, пока чуть ли не десять 
концертов в Большом зале 
консерватории мне засчитали 
как диплом». 
	 Рихтер закончил 
консерваторию только через 10 
лет после поступления. За всю 
свою творческую деятельность 
пианист никогда не играл 
гаммы и упражнения, не 
занимался больше 3-х часов, а 
несыгранные им обязательные 
три часа в день, как долги, 
записывал себе в специальную 
тетрадь, чтобы позже эти часы 
он смог «отыграть». Только в 
конце жизни Рихтер разрывает 
эту тетрадь, которая, по его 

словам, не давала спокойно 
жить. Великий пианист только 
однажды принимал участие в 
музыкальном соревновании – 
на 3-м Всесоюзном конкурсе 
музыкантов-исполнителей 
в 1945 году, где и победил. 
Дома он гениально играл с 
листа партитуры Вагнера, а 
на публике избегал любых 
переложений. Много играл 
в ансамблях и часто был 
аккомпаниатором, но никогда 
не преподавал.
	 Святослава Теофиловича 
невозможно забыть. Прошло 
уже почти 12 лет со дня его 
смерти (1 августа 1997 года), 
но имя Рихтера до сих пор с 
трепетом произносят миллионы 
музыкантов и любителей 
искусства. Издаются книги, 
например, «По направлению 
к Рихтеру» Ю. Борисова, 
«Рихтер и его время» 
Д.Терехова, «В путешествие 
со Святославом Рихтером» 
В. Чембержди, «Святослав 
Рихтер» В. Могильницкого, 
«Рихтер. Дневники. Диалоги» 
Б. Монсенжона и др., а 
9 апреля 1999 года по 
отечественному телевидению 
был показан 2,5 часовой фильм 
Брюно Монсенжона «Рихтер 
непокорённый», который был 
снят знаменитым режиссёром 
за несколько месяцев до смерти 
музыканта.
	 Рихтера невозможно 
не любить. Каждый год во 
многих странах проходят 
концерты, посвящённые ему: 
в день его рождения - 20 
марта и в день смерти - 1 
августа. А декабрь в Москве 
давно стал Рихтеровским. 
Да, «Декабрьские вечера» в 
ГМИИ им. Пушкина, когда-то 
придуманные и организованные 
им, — уникальное событие. 
«Декабрьские вечера» - 
музыкальный фестиваль, 
приуроченный к выставкам 
и созвучный им. Сегодня 
фестивалю уже 18 лет, после 
смерти Рихтера (с 1998 года) 
они называются «Декабрьские 
вечера Святослава Рихтера». 
Почти каждый вечер первого 
месяца московской зимы в 
центральном музее страны 
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музыка, живопись, поэзия, 
драматургия, скульптура, 
архитектура словно 
объединяются и начинают 
«звучать» вместе. В Белом 
Зале музея часто исполняются 
малознакомые и практически 
не исполняемые на концертной 
эстраде произведения. Самые 
известные и выдающиеся 
музыканты, режиссеры, 
артисты, поэты со всего мира 
считают великим счастьем  
принять участие в фестивале, 
выступить там. 
	 Но и это ещё не всё, 
что сегодня нас связывает 
с Рихтером.  В 2005 году в 
Москве состоялся Первый 
Международный конкурс 
пианистов им. Святослава 
Рихтера, где смогли принять 
участие музыканты из всех 
стран мира от 23 лет без 
верхнего ограничения по 
возрасту. 
	 С каждым годом всё 
большее количество людей 
открывают для себя это 
легендарное имя. Если вы 
хоть раз слышали С. Рихтера 
— вы никогда не забудете ту 
особую, глубокую, искреннюю 
игру, не забудете те минуты 
счастья, подаренные им, когда 
вы словно перерождаетесь, 
становитесь выше и чище, 
приподнимаетесь над землёй, 
над обыденностью, попадаете 
в особый мир. «Когда появился 
Рихтер, возникло ощущение 
присутствия гиганта, сила 
которого подняла этих четырёх 
музыкантов (исполнителей-
Ю.К.) в воздух и заставила 
летать, преумножая их силы. Во 
время совместного исполнения 
я отчётливо ощущал, как за 
моей спиной от рояля шла 
совершенно нечеловеческая 
сила», - вспоминает Рудольф 
Баршай. 
	 Музыка Рихтера 
многогранна и никогда 
нельзя предугадать, куда 
она вас приведёт и что потом 
«случится» с Вами. Это может 
быть долгий и трудный путь 
к Истине, через слёзы, горе, 
страдания, а может быть, перед 
вами откроется волшебный, 
чудесный сад с огненными 

яркими розами и снежными 
лилиями, или вы увидите 
тихое ночное звёздное небо, 
а там затаившееся море перед 
бурей, начинающийся дождь за 
окном, беззаботное солнечное 
детство…Музыка способна 
на многое…Вы приглашены 
Рихтером через его исполнение 
в царство музыки, чтобы 
вспомнить, найти, увидеть, 
почувствовать, уйти, забыться, 
улыбнуться, проснуться, 
вырасти, подняться. Потом вам, 
конечно же, захочется  ещё раз 
прикоснуться к  жемчужинам, 
великим творениям Рихтера, 
попасть в волшебный мир 

царства музыки, создаваемый 
им, окунуться в многогранную 
вселенную чувств…
	 Но нигде вы сегодня не 
сможете так реально ощутить 
энергетику Рихтера, увидеть 
его жизнь, его мир, мысленно 
поговорить с ним, раскрыть 
тайну его личности для себя, 
«услышать» душу музыканта, 
как в его знаменитой 
московской квартире на 
Большой Бронной. 5 января 
1999 года состоялось открытие 
Мемориальной квартиры, где 
Рихтер прожил последние 30 
лет. Музей-квартира является 
отделом  Государственного 
Музея Изобразительных 
искусств имени Пушкина. 
Сегодня здесь проходят 
не только увлекательные 
экскурсии с прослушиванием 
аудио и видеозаписей о 
великом музыканте, но также 
организуются выставки, 
литературно-музыкальные 
вечера, концерты, в которых 
принимают участие известные 
артисты. В Мемориальной 

квартире хранится около 450 
произведений на СD и около 200 
грампластинок с концертными 
записями пианиста. Также в 
коллекции – любимые оперы 
Рихтера и три фильма о нём. 
Здесь отмечаются Рождество, 
памятные даты, дни рождения 
Святослава Рихтера и 
Нины Дорлиак, его жены —
знаменитой певицы.
	 Квартира № 58 находится 
на 16 этаже обычного типового 
кирпичного жилого дома на 
Большой Бронной. При жизни 
музыканта здесь  устраивались 
домашние концерты, 
вернисажи, театрализованные 
представления, прослушивания 
опер с предварительным 
чтением либретто, с 
проигрыванием лейтмотивов и 
необходимыми комментариями. 
Его близкие друзья вспоминают 
Новый год: «Рождественская 
ёлка в потолок, канделябры, 
восковые свечи, мерцают 
серебряные нити, а под ёлкой 
привезённая им швейцарская 
шкатулка долго играет 
замечательную забытую 
мелодию немецкого романтика 
Хумпердинка. На Рождество 
слушали «Рождественскую 
ораторию» Баха, на Пасху - 
его же «Страсти». Слушали 
целиком и частями. Иногда 
дважды…  Рихтер любил 
расписывать пасхальные яйца 
– по двести яиц покупали к 
каждой Пасхе. Расписывал в 
древнерусском, фольклорном 
стиле, в стиле модерн, в 
абстрактной манере. К люстре 
подвешивал на ленточках 
скорлупки с водой, и в каждый 
– букетик подснежников».
	 Огромная музей-
квартира состоит из 
соединённых двух, 
принадлежащих Рихтеру и 
Нине Дорлиак. Каждая комната 
— особый мир.  Вначале 
мы проходим гардеробную, 
холлы, и попадаем в 
комнату, на стенах которой 
размещается фотоэкспозиция, 
рассказывающая о жизни 
музыканта. Вот Рихтер «После 
первого сольного концерта 
в Одессе. 1934.», «На 
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выступлении в Будапеште.1954 
г.», «Концерт Н. Дорлиак и С. 
Рихтера. Конец 1940-х» и др. 
Здесь также находятся снимки, 
сделанные самим музыкантом. 
	 «Пройдёмте дальше», 
- ласково произносит 
добродушная дама-
экскурсовод, лично знавшая 
Рихтера. Нужно сказать, что 
как только вы вступаете на 
порог квартиры, вас охватывает 
необыкновенное чувство 
восторга, радости, непомерного 
счастья, всё - вы во власти 
гостеприимного Рихтера, 
чувствуется, что вас здесь давно 
ждали и вам искренне рады. 
Если прочитаете воспоминания 
о Рихтере, то все современники 
говорят одно: Рихтер всем рад, 
он необыкновенно скромный, 
непритязательный в быту, 
простой и доброжелательный с 
друзьями. Он мог, не считаясь 
с усталостью, заново сыграть 
всю программу не попавшим 
на его концерт американским 
студентам! «Он был таким чуть 
страдальчески кротким, что 
каждый чуткий человек, с ним 
соприкасавшийся, испытывал к 
нему нежность и естественную 
преданность», - вспоминает 
Милена Борромео.
	 Итак, перед нами 
комната с выставкой пастелей 
и картин из коллекции Рихтера. 
Раньше здесь находились 
столовая и холл. Посредине 
комнаты стоит большой, 
круглый стол, покрытый 
свисающей почти до пола 
тёмно зелёной с золотистыми 
узорами скатертью. Вокруг 
четыре стула. Паркетный, 
блестящий, светло-коричневый 
пол в квартире, строгие белые 
стены с чуть проглядывающей 
узкой вертикальной полоской, 
картины в строгих тонких светло-
коричневых рамах переносят в 
тёплую домашнюю обстановку. 
Святослав Теофилович не был 
коллекционером, но хорошо 
знал и любил живопись. 
Большое собрание картин 
Рихтера - это в основном 
дары авторов. Например, 
Дмитрия Краснопевцева, 
Анны Трояновской, Кетеваны 
Магалашвили, с которыми 

Рихтер лично был знаком. Из 
работ западных художников 
в собрании Рихтера можно 
увидеть Ханса Хартунга, 
Александра Колдера, Хоана 
Миро, «Голубя» Пабло Пикассо 
с дарственной надписью. 
	 Мы вошли в другую 
комнату, завешенную 
интересными и оригинальными  
картинами. «Пастели «Улица в 
Пекине», «Москва», «Ереван», 
«Сумерки в Скатерном 
переулке», «Старая дача», 
«Луна», «Голубой Дунай» 
выполнены Святославом 

Теофиловичем», - сообщает 
экскурсовод. Справедливо 
как-то сказал пианист Олег 
Майзенберг: «Рихтер был 
Большим во всём: большой 
пианист, большой художник, 
большой мыслитель, большой 
эрудит, большой человек, 
большой ребёнок». Я стою 
около одной из картин и 
пристально вглядываюсь в 
умело подобранные автором 
краски, цвета. Будто это 
музыкальные картины. Здесь 
глубина, «ночное предгрозье, 
и мерцание звёзд, и нечто 
космическое в финале — 
голоса, перекликающие в 
пространстве», как сказал сам 
Рихтер о музыке «Апассионаты», 
дыхание Шопена, просторы 
Рахманинова. Нет слов. Это 
нужно видеть. Роберт Фальк 
отмечал в пастелях Рихтера 
«удивительное ощущение 
света», а Анна Трояновская 
вспоминает: «Рисовал он 
исключительно по впечатлению 
и по памяти: у него были 

какие-то словно выработанные 
понятия о пространстве, об 
удалении, о перспективе, а 
чувство тона и цвета было 
просто исключительным». 
Большинство работ Рихтера, 
а также его уникальная 
коллекция картин находится 
теперь и  хранится в Музее 
личных коллекций ГМИИ им. 
Пушкина, а в Мемориальной 
квартире экспозиция постоянно 
меняется.
	 Кабинет Святослава 
Рихтера - небольшая уютная 
комната со шкафами, 
секретером, белым огромным 
торшером около окна 
и  необычайно красивым 
деревянным, покрытым 
блестящим лаком креслом 
с мастерски  вырезанными 
узорами на нём. Кресло 
покрыто большой бело-чёрной 
шкурой. Всё здесь по-особому 
строго и торжественно. Так 
как здесь находятся шкафы с 
книгами, шкаф с пластинками 
его уникальных записей, 
шкаф с нотами, концертными 
костюмами, шкаф с подарками 
друзей и поклонников, Рихтер 
называл эту комнату шкафной. 
В секретере рядом с «Голубем» 
Пикассо — рукопись Девятой 
сонаты для фортепиано Сергея 
Прокофьева с посвящением 
С.Рихтеру. Мы видим «Крохотки» 
Солженицына с автографом 
писателя. Над секретером 
— контррельеф Бориса 
Пастернака, выполненный 
известным скульптором Саррой 
Лебедевой. Справа от секретера 
— деревянная фигурка Иоанна 
Крестителя, память о фестивале 
«Музыкальные празднества в 
Турене», а над ней небольшой 
этюд М. Сарьяна. Альбомы с 
репродукциями, книги…Рихтер 
чрезвычайно много читал, 
был редкостным знатоком 
и ценителем живописи, 
архитектуры, драматического 
театра и кино. На книжных 
полках - Томас Манн, 
Тургенев, Пушкин, Блок, 
Чехов, Пастернак, Волошин, 
Вересаев, Бальзак, Моруа, 
Рембо, Шекспир, Достоевский, 
Диккенс, Булгаков, Гоголь…
Особенно нравился Рихтеру 
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Пруст. По свидетельствам 
современников, Рихтер 
прочёл роман «Обретённое 
время»в  немецком варианте, 
не дождавшись русского 
перевода. Самое последнее, что 
перечитывал Рихтер — роман 
«Отцы и дети» Тургенева.  
    	 Рядом находится 
комната отдыха, которая в 
дни домашних концертов 
превращалась в артистическую. 
Чёрный строгий шкаф у 
большого окна, кресло, круглое  
маленькое зеркало в «барочной 
раме», диван-кровать, на 
котором Рихтер часто отдыхал 
— во всём ощущается дух 
концертной жизни. На стене 
мы видим портрет отца Рихтера 
— Теофила Даниловича, 
известного музыканта, 
пианиста и органиста. 
	 Кабинет Нины Львовны 
Дорлиак — одна из самых 
красивых комнат в квартире. 
Тут повсюду цветы: на окне, 
на рояле, на столе, даже 
люстра в виде белых лилий! 
Так как в комнате доминирует 
зелёный цвет (диван, стол, 
шторы), её называют зелёной. 
Первое, что бросается в глаза 
— рояль с нотами, на нём - 
портрет Рихтера. На стене – 
фотография матери Н. Дорлиак, 
знаменитой русской певицы и 
рано умершего её брата, актёра 
Московского театра имени 
Вахтангова. 
	 А вот и самая главная в 
квартире –  комната-зал. Здесь 
мы пробыли около 2-х часов: 
смотрели фильмы о Рихтере, 
наслаждались его волшебной 
игрой за роялем…Редкие 
записи. Рихтер всегда весь во 
власти музыки, в нём будто 
нет ничего земного, недаром 
же Г.Нейгауз сравнивал его с 
орлом. Юрий Борисов говорит 
о «крыльях Рихтера»: «Как 
будто чьи-то крылья бесшумно 
взлетели. Руки Рихтера 
погрузились в клавиши, как в 
купель. Музыка едва осязалась, 
едва теплилась. Забрезжили 
контуры чего-то надмирного, 
открылась новая плоть, новая 
луна. И тут погасла — как 
только кончились ноты». В этой 
комнате  Святослав Теофилович 

занимался сам и 
репетировал с другими 
музыкантами. Здесь находятся 
два рояля фирмы «Steinway 
& Sons», несколько кресел, 
два старинных итальянских 
торшера (подарок мэра 
Флоренции), гобелен и 
картины. На пюпитре одного 
из роялей — открытые на 48 
странице ноты Сонаты №3. Funf 
Klavierstuke.D.459 Шуберта, 
привезенные в московскую 
квартиру с дачи на Николиной 
горе.  Это произведение 
музыкант готовил в июле 1997 
года для осеннего концерта. 
Но ему не суждено было 
состояться. Рядом с роялем 
на небольшой подставке 
обычно стояла репродукция, 
вызывавшая у маэстро 
ассоциации с произведением, 
над которым он в это время 
работал. Исполняя «Венский 
карнавал» Шумана, Рихтер 
видел рисунки Шилле, Брамс 
напоминает ему Брейгеля, 
шопеновский ноктюрн до 
минор — Делакруа, а прелюдия 
b-moll Скрябина — эскизы 
костюмов Малевича к опере-
мистерии Матюшина «Победа 
над Солнцем», о сочинениях 
Шумана он говорил: «есть 
что-то от Гойи…ощущение 
мрака, таинственности, словно 
картина старого мастера». 
	 Экскурсовод осторожно 
берёт с рояля и показывает 
нам маленький хрустальный 
колокольчик и такие же, 
«музейные» часы, которые 
нужны были Рихтеру для занятий 
на рояле: только два часа, 
не больше! На подоконнике 
по-прежнему лежит бинокль. 
Музыкант любил разглядывать 
московские дворики, крыши, 
скверы и жизнь улиц. Закрываю 
глаза. Как наяву вижу и слышу 
музыканта, здесь, в самой 
драгоценной комнате для всех! 
Рихтер будто здесь, видит 
каждого, зашедшего к нему; 
как раньше, он разговаривает, 
смеётся, шутит, как всегда…В 
углу стоит небольшой диван, 
Рихтер здесь отдыхал. Святослав 
Теофилович всегда здесь, 
каждый ощущает присутствие 
великого Маэстро, каждый 

находит и устанавливает свой 
контакт с ним. Это внутреннее 
общение, диалог с Рихтером 
продолжается те часы, минуты, 
секунды, когда вы находитесь 
тут. Рихтер приоткрывает 
великие тайны музыки и 
искусства. Он словно видит, как 
Моцарт, по его словам, «мечется 
между светом и тенью», он 
восхищается «эволюционной 
лестницей Скрябина к 
Вселенскому экстазу, 
освобождающему дух от власти 
материи» и неисчерпаемой 
глубиной «Фантазии» Шумана. 
«Странствую по сонатам, 
экспромтам, из одного века к 
другому. От Баха…опять к Баху…
Именно поэтому у меня есть и 
самое любимое сочинение…Это 
Шубертовский «Скиталец», моя 
путеводная звезда», - говорил 
Святослав Теофилович. Так и он 
становится для нас путеводной 
звездой в мире Музыки. 
Теперь, когда вы окунулись, 
увидели и услышали настоящее 
в музыке, вы ощущаете себя 
самым счастливым человеком. 
Искренне благодарите 
экскурсовода, пишете что-то 
в книге отзывов, покупаете 
недавно вышедший фильм 
«Декабрьские вечера», книги, 
а если вы профессиональный 
музыкант, то вам подарят 
плакат-картину с редким 
изображением Рихтера, которая 
сейчас висит над фортепиано в 
моей комнате. Рихтер стал для 
меня иконой в музыке, кем-то 
очень родным и близким, он 
рассказывает мне о музыке и 
стал частью моей жизни.
	 Сегодня, к сожалению, 
редко, очень редко,  
«находишь» в концертных 
залах  музыку, после которой 
становится легче дышать и 
жить, как после выступлений 
Святослава Теофиловича. 
Школы Рихтера, к сожалению,  
нет, он никогда не преподавал. 
Но у него есть, как он сам 
говорил, «мои музыкальные 
дети», с которыми он часто 
репетировал в этой квартире, а 
затем они вместе выступали. Это 
Ю. Башмет, Н. Гутман, квартет 
Бородина - признанные сегодня 
звёзды исполнительского 

111

Путеводитель



искусства. На их выступлениях 
действительно слышишь что-
то рихтеровское: глубину, 
искренность и саму жизнь. 
	 «Он, как и во всём, 
играет природу. Природу 
движенья, пластики, формы, 
природу поэзии. Он, как 
всегда, выражает изначальную 
первопричину всего. Это 
возвращается, по-своему, и 
в Гайдне, и в Шумане, и в 
Дебюсси. Как достигается такая 
подлинность и это естественное 
изложение от первого лица, как 
бы от самого Баха, непонятно», 
- восклицает художник 
Дм.Терехов, с детства знавший 
Рихтера. 
	 Так что же играл Рихтер? 
Что происходит со слушателями 
во время его игры? Где мы 
находимся, когда Рихтер 
исполняет Шуберта, Шумана, 
Бетховена, Баха? Интересно 
высказывание Нейгауза: «В его 
черепе, напоминающем купола 
Браманте и Микеланжело, вся 
музыка, вся прекрасная музыка 
покоится, как младенец на 
руках Рафаэлевской Мадонны». 
Может быть, тайна Рихтера в его 
уникальной многогранности, 
в исключительном 
даре артистического 
перевоплощения? Сам 
Святослав Теофилович говорил: 
«В музыке надо раствориться и 
честно ей служить!». Наверное, 
это и является секретом  
великого Маэстро.
	 Рихтер, такой великий, 
непокорённый, недосягаемый, 
всегда будет жить в сердцах 
миллионов слушателей, 
восхищая, удивляя, каждый раз 
погружая нас в таинственное, 
необъятное и загадочное 
Царство Музыки. Как он сам 
однажды сказал:
	 «Видеть музыку 
совершенно не сложно.	
	 Надо 	 только немного 
скосить глаза.
	 У меня ведь свой 
кинотеатр.…
	 Только кино я показываю 
пальцами». 
И многие «теряют голову» 
после просмотра  такого кино…

Юлия Каравайкина
2 курс ФДО

	
	 Что за прелесть эти 

сказки!
	
	 Для каждого из нас 
сказка - это, в первую очередь, 
воспоминания, связанные с 
детством, с чем-то глубоко 

личным: с голосом мамы 
или бабушки, виниловыми 
пластинками с записями 
любимых произведений, 
первыми чувствами и 
переживаниями: радостью, 
горем, гневом. А может ли 
сказка быть интересной для 
человека, переступившего 
порог детства? Большинство 
взрослых рассмеются и 
скажут, что такое увлечение -  
ребячество и глупость, которую 
нужно оставить в младенчестве. 
Другие, как, например, мой 
брат,  отмахнутся и прибавят  
«Времени не хватает на такую 
ерунду», а папа заметит: «а 
зачем? ведь есть детективы и 
романы». 
	 Для меня чтение сказок 
стало повседневным хобби. В 
моей комнате хранятся тысячи  
русских и   западноевропейских 
сказок. Их я люблю больше 
всего на свете, хотя давно 
уже закончила школу. Ни один 
другой жанр литературы не 
привлекает меня так, как этот. 
Я обожаю сказки за их язык - 

простой, понятный, красивый 
и живой, за доброту и свет, 
которыми они пронизаны, за 
тепло и радость, которыми они 
дышат. Постоянно перечитываю 
А. С. Пушкина, П. Бажова, 
К.Чуковского, С. Михалкова, 
С. Маршака, Г.Х. Андерсена, 

братьев Гримм, 
Ш.Перро, В. Гауфа, 
британские сказки 
-  Чёрный Патрик, 
легенды о Рыцарях 
Круглого Стола.
	 Царство сказки 
беспредельно. Чего 
в нем только нет: 
причудливые звери 
и птицы, глубокие 
озера и реки, 
безбрежные моря, 
высокие небеса и 
бессчетные звезды, 
чарующая красота 

и вечная опасность, радость 
и горе. Сказки стали для меня 
чем-то большим, чем просто 
чтение. Погружаясь   в их 
мир, можно хоть ненадолго 
переключить своё восприятие 
от забот и сложностей. Я 
верю, что сказки меняют 
нашу жизнь, в них заключены 
магия и чудеса. До и после 
чтения сказки мир немного 
другой. Что-то происходит 
в наших душах, в наших 
взаимоотношениях с людьми 
пока «действует» сказка. 
Она делает человека добрее, 
отзывчивее и милосерднее, 
помогает поднять настроение, 
привносит в повседневную 
жизнь чудо. Она раскрашивает 
мир в яркие цвета радуги.
	 Своей привязанностью 
к сказкам я обязана бабушке 
- главной героине моего 
детства. Никогда не забуду, 
как она рассказывала их 
мне: мы сидели у тёплого 
камина в большой гостиной 
и бабушкин тихий, ровный,  
напевный, сладкий, почти 

Путешествие в мир «Конька 
– Горбунка» 

112

Путеводитель



неслышный, успокаивающий, 
нежный и ласковый голос  
гулял по комнате, от стены к 
стене, медленно отражаясь, 
заполняя все пространство. 
Я наслаждалась им.  В такие 
моменты всё вокруг замирало 
и мне казалось, что мы на 
этом свете одни. Мы как будто  
«играли» в другую жизнь.  
	 Бабушки не стало уже 
давно, но те волшебные вечера 
в её доме навсегда остались 
в моей уже повзрослевшей 
памяти. Иногда вечером я 
забираюсь с ногами в кресло, 
обхватываю руками колени, 
закрываю глаза… и отдаюсь 
во власть воспоминаний. 
Сказочные истории, 
рассказанные бабушкой,  до 
сих пор живут в моей душе, 
они заставляют верить в чудо. 
Каждый день я читаю их наедине 
с собой. Часто перед сном, как 
молитву. 
	 Помню, как бабушка 
в первый раз усадила меня 
на колени, открыла книжку 
с красочными картинками и 
прочла её вслух. Тогда это 
произведение  поразило меня 
лёгкими, как дыханье, стихами 
и, конечно же, увлекательным, 
занятным  сюжетом. Всё в 
нём было: деревенские люди, 
старый и глуповатый царь, его 
лукавое окружение, красавица-
дева, жар-птица, золотой 
месяц, море, горы и зеленые 
долы, лошади, бобры, чудо-юдо 
рыба кит, и главный среди них - 
волшебный Конёк-Горбунок. 
	 Помню, с каким 
нетерпением я ждала вечера, 
когда бабушка в который раз 
читала мне «Конька–Горбунка» 
Ершова. Разумеется, не все 
слова сказки были  понятны — 
ведь  со времени её написания 
прошло сто семьдесят лет.  Я 
расспрашивала бабушку: что 
значит, «получать деньги 
счётом», что такое «белоярое 
пшено», на каком-таком 
«мосту» должен провалиться 
похититель коней, что значит 
«наградить кого-то шапкой», 
и она доходчиво отвечала на 
вопросы своей любопытной 
внучки. 

	 Вскоре, положив на 
колени  эту огромную книгу с 
рисунками Конашевича издания 
1953 года, я старательно 
«читала» бабушке, водя 
пальцем не столько по строкам, 
сколько по картинкам. С тех 
пор это произведение стало 
одной из самых любимых моих 
сказок, интересной, я думаю,  
для взрослого и ребенка, 
сказка о придуманной жизни, 
но похожей на саму жизнь.
	 Сегодня, спустя 
много лет, я с восхищением 
перечитываю сказку Ершова, 
ставшую для  меня «вечной» 
книгой. Повзрослевшая внучка 
в тысячный раз аккуратно 
переворачивает потрёпанные 
страницы ветхой, чуть живой 
книги, и они отвечают на 
её  прикосновение почти 
человеческим теплом и с 
каждым новым прочтением 
открывают всё новые тайны и 
смыслы.

***
	 Вчера с утра было 
ужасное настроение. Накануне 
было много суеты, разных дел, 
на чтение времени не хватало,  
нужно было готовиться к 
предстоящим экзаменам в 
институте, выучить миллион 
трудно запоминаемых формул, 
подготовиться к контрольной по 
химии.  Моя курсовая «горела» 
уже давно, кроме того, 
нужно  было помочь сестре с 
английским, и я никак не могла 
вспомнить - где оставила свой 
студенческий. 
	 Но разве всё это  могло 
испортить мне тот вечер, о 
котором  я мечтала последние 
три месяца?  Я тысячу раз 
прокручивала всевозможные 
варианты проведения 27 
марта, и этот день оправдал 
мои ожидания. В нашей 
Нижегородской филармонии 
им. Ростроповича в рамках 
нового абонемента «Сказки 
с оркестром» заслуженный 
артист России, профессор 
Щукинского театрального 
института,  известный 
телеведущий, двукратный 
лауреат премии «ТЭФИ», артист 
Московской государственной 

академической филармонии 
Павел Любимцев читал 
«Конька-Горбунка» Ершова с 
музыкальным сопровождением 
ф и л а р м о н и ч е с к о г о 
симфонического оркестра. В 
программе - «Восемь русских 
народных песен» А.Лядова 
и  отрывки из балета  «Жар-
птица» И.Стравинского. Этот 
абонемент выглядел как 
прорыв, и билеты на него 
раскупались лидирующими 
темпами ещё  прошлой осенью. 
	 П. Любимцев читает 
сочинение Ершова уже более 
25 лет. В репертуаре артиста 
- сказки Пушкина, рассказы 
Паустовского, Бианки  и многие 
другие сочинения. Тёплая и 
доверительная манера речи, 
чувство юмора и артистизм 
отличают его выступления, на 
которых невозможно заскучать. 
Любимцев  может создать 
целый мир персонажей, где 
каждый говорит своим языком, 
имеет свой характер и лицо.
	 А когда-то давно 
первыми слушателями «Конька 
- Горбунка» стали студенты 
С а н к т - П е т е р б у р г с к о г о 
университета. Весной 1834 года 
профессор русской словесности 
Пётр Александрович Плетнёв 
вместо очередной лекции стал 
читать им недавно попавшую в 
его руки стихотворную сказку, 
где Ершов мастерски соединил 
просторечный деревенский 
говор, фольклорно-поэтические 
озорные словечки, прибаутки 
с высокохудожественным 
языком.
	 Многие литераторы 
утверждают, что «Конька-
Горбунка» П. Ершов написал 
ради шутки, в один присест, 
от избытка молодых сил. 
Восемнадцатилетний студент 
философско-юридический 
факультета Петербургского 
университета задумал 
поэтический опус, когда 
прочитал только появившиеся 
сказки Пушкина. Первый 
опыт Ершова так походил на 
«Салтана», что  «Конька» 
время от времени приписывали 
Пушкину и даже пару раз 
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издавали под его именем. 
Известны слова, которые 
Пушкин адресовал молодому 
писателю: «Теперь этот 
род сочинений можно мне  
оставить».
	 Сам автор выразил 
надежду, что эта сказка «будет 
тешить» «люд честной» до тех 
пор, «пока русское слово будет 
находить отголосок в русской 
душе, т.е. до скончания 
века». И оказался прав. По 
прошествии многих лет эта 
полная волшебства и загадок 
история о том, как Иван-
Дурак, излюбленный герой 
русских народных сказок, 
при помощи своего верного 
друга – конька, обладающего 
чудесными способностями, 
прошел путь от младшего 
сына простого крестьянина 
до главы государства - по-
прежнему любима. Она 
относится к тем книгам, 
которые без сомнения читал 
не один раз каждый русский 
человек. Сказка была издана 
на английском, французском, 
немецком, польском и даже 
на японском языках! Не 
сходит «Конек-Горбунок» и 
со сцен театров. В 1941 году 
сказка экранизирована на 
«Союздетфильме». В 1947 году 
на студии «Союзмультфильм» 
по мотивам произведения снят 
знаменитый одноимённый 
анимационный фильм. В 1975 
году этот же режиссёр создал 
новую версию мультфильма. По 
сей день «Конька-Горбунка» 
издают, читают, цитируют, 
смотрят на сцене и на экране.

***
	 На часах 18.00.  До 
начала сказки оставалось 
30 минут. Я захожу за стены 
Кремля и вливаюсь в большой 
поток людей, приближающихся 
к Кремлевскому концертному 
залу. Захожу в фойе, 
поднимаюсь вверх по лестнице,  
и сердце с каждым шагом  
бьётся всё быстрее и быстрее. 
Зал постепенно наполняется 
детским ёрзанием и гулом. 
Папы, мамы, бабушки и дедушки 
тщетно  пытаются угомонить 

своих расшалившихся детей, 
которые  только после третьего 
звонка, когда в зале выключили 
свет, смогли успокоиться.   
	 Двери в волшебный мир 
«Конька-Горбунка» открыла  
торжественная, светлая, 
возвышенная  «Коляда-маляда» 
А. Лядова - вторая миниатюра  
из цикла «Восемь русских 
народных песен», в котором 
композитор оркестровал 
подлинные народные мелодии. 
Путешествие в мир сказки 
началось. С первого же звука мы 
почувствовали себя частичкой 
сказочной страны, словно 
находились вовсе не в суетном 
городе: тихие шаги струнных 
пиццикато, «кукольная» 
оркестровка создавали 
неведомый загадочный мир.
	 Н а р о д н о - с к а з о ч н а я 
тематика, старина, мифы, 
фольклор давно привлекали 
внимание  русских 
композиторов. Мир сказки 
- фантазийный, светлый и 
справедливый, населенный 
нечистью и отражающий 
совершенство природы - 
фактически заменил А.Лядову 
реальную жизнь. Свои 
одночастные симфонические 
миниатюры он называл 
«сказочными картинками». 
Картинками можно назвать 
каждую миниатюру цикла 
«Восемь русских народных 
песен» -  это оркестровые 
обработки духовных стихов, 
былин, хороводных и плясовых. 
	 Тяготение к сказке 
заметно проявилось  и в 
творчестве Стравинского.  
Его балет «Жар-птица», где 
рассказывается об Иване-
царевиче, освободившем 
прекрасную царевну от чар 
Кащея, — одно из ранних 
произведений композитора, 
премьера которого состоялась 
в 1910 году в рамках «Русских 
сезонов» С.Дягилева в 
Париже.	
	 Этим вечером 
музыкальные произведения 
композиторов воплотили  
сказку Ершова в звуки, 
служили ей инструментальным 

комментарием, усиливали 
эмоциональное воздействие  и 
приблизили её к жизни. Перед 
нами открылось небесное 
царство Месяца Месяцовича, 
мы чувствовали переживания 
Иванушки и Конька–Горбунка, 
восхищались красотой  Жар–
птицы. Музыка и слово так 
органично сосуществовали на 
сцене, дополняли друг друга, 
что казалось будто с самого 
начала «Конёк—Горбунок» 
был не просто литературным 
сочинением, а музыкальной 
сказкой; работа над ним 
словно происходила в  тесном 
сотрудничестве литератора и 
композиторов.   
	 Музыкальные картины  
Лядова и Стравинского 
свободно чередовались друг с 
другом, некоторые многократно 
повторялись и служили своего 
рода лейт-характеристиками. 
Так, каждое упоминание о 
царском тереме или «граде 
столице» подкреплялось яркой, 
праздничной «Хороводной» 
- восьмой пьесой из 
цикла Лядова. Нежная и 
лирическая  «Колыбельная», 
в которой участвуют только 
засурдиненные струнные, 
воссоздавала пение Царь- 
девицы:  
     Ясный полдень наступает; 
     Царь-девица подплывает, 
     Входит с гуслями в шатер 
     И садится за прибор. 
     Тут царевна заиграла 
     И столь сладко припевала, 
     Что Иван, не зная как, 
     Прикорнулся на кулак 
      И под голос тихий, стройный 
     Засыпает преспокойно.
	 М и н и а т ю р н о е 
жизнерадостное «скерцо» 
-   Шуточная «Я с комариком 
плясала, 4 часть цикла Лядова 
- нарисовала образ одного из 
главных персонажей. Это - друг 
Иванушки - игрушечка Конек 
«ростом только в три вершка, 
на спине с двумя горбами, да с 
аршинными ушами», с помощью 
которого ему удалось поймать 
Жар-птицу, нырнуть на морское 
дно, очаровать прекрасную 
Царь-девицу, победить врагов 
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и стать царем. Звучание в 
высоком регистре деревянных 
духовых на протяжении 
всего номера способствовало 
созданию музыкального 
портрета волшебного существа.  
 Беззаботная и веселая 
«Плясовая» - седьмая 
миниатюра цикла, где 
скрипачи  играют pizzica-
to в подражание народным 
щипковым инструментам, на 
манер балалаек, послужила 
характеристикой сцены 
беззаботной службы Ивана у 
царя.
 Музыка «Жар-птицы»  
Стравинского  - иная по звучанию 
— колористически изощренная, 
почти импрессионистическая. 
Поэтому так естественно она 
смогла стать характеристикой 
фантастических, нереальных 
образов,  с которыми пришлось 
столкнуться Иванушке и Коньку 
-  Месяца Месяцовича, Жар-
птицы, поразившей всех своим 
великолепием, и Царь- девицы, 
которая 
Ездит в красном полушубке,
В золотой, ребята, шлюпке
И серебряным веслом
Самолично правит в нём.
 Возникло ощущение, 
что на чудесную поляну, 
где «зелень, словно камень-
изумруд», а «по зелени 
цветы несказанной красоты», 
спустилось огненное кольцо 
загадочных птиц, так зримо 
оркестр смог передать эти 
сцены. Дирижёр А. Скульский 
будто «устроил на сцене 
пожар»: праздничные 
темы полыхали огненными 
оркестровыми красками; 
обилие форте, туттийных 
разделов подчеркивали 
грандиозность невероятного 
зрелища. А. Скульский 
дирижировал артистично и 
вдохновенно. Произведения 
русских композиторов требуют 
ювелирной,  кропотливой 
работы, тонкого вслушивания 
в динамику, наличия чёткого 
исполнительского плана, 
касающегося распределения 
контрастов, кульминационных 
зон и т. д. Нынешняя 

интерпретация лишний раз 
подчеркнула высокий уровень 
нижегородского оркестра, 
его бережное прочтение 
музыкального текста, детальное 
вглядывание   в партитуру.  
 На протяжении 
всей сказки в зале царила 
гипнотическая тишина, 
зачарованная публика почти не 
дышала, а по окончании 
устроила оглушительные 
овации.
 Сказка Ершова – история 
для размышления о правде, 
истине, о  преданной дружбе, 
о верности своему слову, о 
чести и благородстве,  о 
мудрости, о победе правды над 
самодурством,  доброты над 
завистливостью и лукавством, 
об умении прощать. В ней 
словно содержится важная 
информация для всех. Хочется 
верить, что в будущем для 
маленьких зрителей «Конёк–
Горбунок», дождавшись своего 
часа, поможет найти ответ на 
трудно решаемые вопросы их 
жизни.  
***
  Когда я читаю сказку Ершова, 
то на душе становится тепло-
тепло, как будто бабушка где-
то рядом и сейчас окликнет 
меня. Как часто мне не хватает 
её! Но чтение сказок невидимой 
нитью связывает нас. С её 
уходом дверь в прекрасный 
волшебный мир не закрылась. 
Но если раньше мы отворяли 
её вместе, то сейчас мне 
приходится делать это одной. 
А бабушка всегда со мной. 
Когда сказка заканчивается, 
она  кладёт  свою руку мне 
на голову и говорит: «Всё это 
такая же правда, как то, что я 
вижу тебя, а ты меня». 
Я обожаю сказки. 

Юлия Каравайкина
2 курс ФДО

 Однажды собрались все 
ноты  вместе и стали спорить  о 
том, кто из них главней.  Первой 
выступать стала нота  До.  
 - Я, сама первая 
из вас, а значит я самая 
важная! Специально для меня 
даже придумали отдельную 
линеечку!
 - Р-р-р! – промурлыкала 
нота Ре, – я умею быть гр-р-
ромкой и РЕшительной, как 
барабанная др-р-робь и нежной 
как ур-р-рчание котёнка! Я 
самая главная!
 - Ну, уж нет!  - буркнула 
Ми, - у вас обеих нет даже места 
на нотном стане. Я стою на 
самой первой линейке. С меня 
начинается музыка. Главная – 
я! К тому же, я самая МИлая из 
вас.
 - Фа-фа-фа! – 
протрубила Фа, -  я самая 
громкая, а музыка должна быть 
громкой… ФАнФАры  – самые 
звонкие в оркестре. Стало быть 
– я главнее всех!
 - СОЛЬфеджио – 
музыкальная математика! Все 
должны его знать, а начинается 
оно с меня. А ещё - скрипичный 
ключ называют «ключ СОЛЬ». 
Несомненно, главная – я!
 - Ля,ля,ля, - пропела 
нота Ля, - а я  - самая весёлая. 
Когда людям хорошо, они так 
и поют: «ЛЯ-ЛЯ-ЛЯ!!!!» К тому 
же, «ля» звучит в камертоне, 
по которому всё настраивается! 
Кто же из нас главней?
 - С-с-и-и! – просвистела 
нота Си, – а у нас в Италии 
«СИ» означает: «да». Да, да, 
да… Я – самая СИльная потому, 
что СИжу выше всех, в самом 
центре нотного стана…
 Ноты спорили долго и 
устроили ужасный шум. Но 
вот пришёл Музыкант, открыл 
крышку рояля и, зазвучала 
музыка. Ноты закружились в 
лёгком вальсе, забыв о своих 
разногласиях и обидах. Тихими 
шагами в зал вошла госпожа 
Гармония…   

Татьяна Майорова
1 курс ФДО
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