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Климова Н.В. 

Современная отечественная музыка в курсе музыкальной литературы в ДМШ.
Изучение современной отечественной музыки  на уроке музыкальной литературы  завершает процесс обучения  по данной дисциплине. Этот заключительный этап  позволяет педагогу достойно завершить исторический экскурс музыкальной панорамы  ХХ  века и подготовить восприятие учащихся к начавшегося ХХI.  В музыкальной школе современная отечественная музыка не является самостоятельным предметом. Это всего лишь раздел в учебнике седьмого класса. Однако  освоение его вызывает определённые сложности. 

До недавних пор они были связаны с отсутствием учебного пособия, нотного и музыкального материала. В 2001 году вышел учебник Ольги Ивановны Аверьяновой «Отечественная музыкальная литература ХХ века», четвертый год обучения, который  решил одну из них. Разделы «Отечественная музыка в 1960 -1990е годы» и «Композиторы последней трети ХХ века» учебника содержат подробную информацию по  вопросам стиля, языка, жанра и техник композиции современного композиторского творчества. Так, в первом из них автор произвел «революцию» включив понятия стиля и полистилистики в музыкальный словарь школьника, а так же использовал краткие комментария  композиторских техник: атональная, серийная, сериальная, сонорика, алеаторика; микротоновая, электронная и конкретная музыка.  Сделаю отступление  и добавлю, что дополнением к данной словарной информации  может стать  вышедший в 2004 году учебник Ильичёвой А.В. и Иофис Б.Р. «Европейская музыка ХХ века», в котором даны  биографии французских композиторов группы «Шести», Нововенской школы, Б. Бартока, П. Хиндемита. 
 Известно, что указанные техники сформировались в национальных школах Западной Европы. Второй раздел  содержит серию очерков о творчестве отечественных композиторов последней трети ХХ века: Гаврилина, Щедрина, Денисова, Шнитке, Губайдуллиной, Слонимского, Петрова, Тищенко. Очерки содержат не только сведения биографического характера, но и аналитические замечания к отдельным произведениям, а так же нотные примеры. В 2004 году как дополнение к учебнику было издано аудиопособие, в котором на 8 и 9 дисках записано  более  двух с половинной часов музыки указанных композиторов. Составитель пособия М.Б.Кушнир, текст пособия Климовой Н.В.
Однако всех проблем перечисленные издания не решают. И самая главная из них – как  научить воспринимать современные произведения, как пробудить интерес к незнакомой и при первом прослушивании необычной по  языку музыке? 

Современная музыка, как и любая другая, это, по словам Асафьева, «искусство интонируемого смысла». Но постижение этого смысла зависит от накопленных за годы учения музыкальных впечатлений, знаний теории музыки, аналитических умений учащихся. Напомню одно известное выражение  Гераклита – «многознание не научает уму», но является фундаментом  для формирования художественной, ценностной стороны постижения искусства. В «многознании» возникает и накапливается творческий опыт восприятия произведения (любого вида искусства), а в современном творчестве, накопленный художественный опыт  имеет порой решающее значение, что особенно актуально в вопросах изучения современной музыки.  Преподавание сегодня не есть трансляция учебной информации. Оно направлено на человека. Словно отвечая на вопрос В.Розанова «когда же появится человек как цель», современность выдвигает требование личностно-ориентированного обучения. Методической основой его является создание коммуникативного поля с помощью разного типа бесед и особенно эвристических приёмов. Г. Малер говорил, что для него написать симфонию означает построить целый мир. Осознать этот мир, его духовное пространство, рожденноё творческой мыслью композитора – главная задача педагога, который может стать для ученика «сталкером», проводником в странствии по этим мирам. 
Помощь в решении этой проблемы содержится в разработанном мною курсе «Проблемы стиля в отечественной музыке ХХ-XXI вв.» для преподавателей ДМШ всех специальностей. Музыка отечественных авторов должна стать объектом изучения не только по предмету музыкальной литературе, но и  использоваться  на уроках сольфеджио и в классе по специальности.  Курс учитывает профессиональную ориентацию преподавателей и это отражается в подборе музыкального материала, в постановке задач: от анализа музыкального текста до комментария исполнительских приёмов. 
16 часов курса предполагают последовательный обзор стилевых направлений музыкального искусства второй половины ХХ века и анализ техник композиций на примере самых ярких и значительных произведений современных композиторов. 

Примерный тематический план курса включает 5 разделов: 
1. Отечественная музыка 50 – 60х годов. Традиционная стилевая ориентация. Неофольклоризм и неоклассицизм. 

2. Музыкальный авангард 60-70х годов. Сериальная техника, сонорика, алеаторика; электронная, конкретная музыка. 

3. Полистилистика и её типы. 

4. Индивидуальный авторский стиль. 

5. Стилевой симбиоз в музыке постмодернизма. 

Указанные разделы плана предполагают анализ музыкальных произведений самых разных жанров и краткий комментарий к ним. Это жанры  оперы (Н. Каретников «Тиль Уленшпигель»), балета (Б.Тищенко «Ярославна»), симфонии (А. Шнитке Симфония №1), Композиция «Dona nobis pacem» Г. Уствольской для рояля, флейты-пикколо и тубы; камерно-инструментальные произведения (В. Кобекин «Двойные вариации для скрипки и подвешенной тарелки», А. Шнитке «Гимн №1» для виолончели, арфы и литавр); сочинения С. Губайдулиной  De profundis для баяна соло, Н. Корндорфа «Ярило» для фортепиано и магнитофона, А. Пярта  Stabat mater для солистов и камерного ансамбля. 
Курс предполагает использование видеозаписей: концерты фестивалей современной музыки «Петербургская  весна», а так же произведений, в которых визуальный ряд является частью композиторского замысла, например, Шнитке Симфония №1, Екимовский  Baletto, Изосимов «Песни прекрасного пришельца».  

Фрагменты занятия на примере В. Кобекина Двойные вариации для скрипки и подвешенной тарелки. 
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Владимир Александрович Кобекин (1947) уральский композитор,  лауреат Государственной премии СССР (1987), заслуженный деятель искусств РСФСР (1987), лауреат премии имени Д. Д. Шостаковича, лауреат международного конкурса имени С. С. Прокофьева. В. Кобекин автор опер, кантат, камерных и симфонических произведений. С увлечением композитор работает в кинематографе, создавая музыку для анимационных фильмов (например, «Шляпа волшебника», реж. А. Аляшев). 

Тема творчества В. Кобекина  – поиски смысл бытия, коллизии человеческой души. Сюжеты для произведений композитор выбирает из источников разных эпох: от античности и библии до современной английской драмы. Таковы кантата «Панта Рей»  созданная на основе изречений Гераклита, опера «Счастливый принц» по сказке О.Уайльда, опера «Молодой Давид» по Ветхому завету, тот же сюжет  использован в Сонате «Пастухов» для фортепиано. Музыка Кобекина в основном программная. Характерная черта стиля композитора –  это театральность, которая находит выражение и в  инструментальных произведениях. Таковы Двойные вариации для скрипки и подвешенной тарелки. 
Сочинение создано в 1979 году. В исполнении участвую двое – скрипач и ударник, который держит тарелку в подвешенном состоянии и играет на ней палочкой, ударяя в разные места тарелки и в заключении кулаком. 

Данное произведение являет образец полистилистики. Главный герой сочинения – Музыка, а  предполагаемый сюжет повествует о трагическом её существовании и рисует картину гибели, умирания искусства. Новизна содержания обусловила и выбор приемов – использование ограниченной алеаторики (свободный ритм, без тактовых черт). Однако форма целого традиционна. И если использовать  репродуктивную беседу, создающую условия для коммуникативного поля, то следует вспомнить двойные вариации классиков (Гайдн Симфония № 103, Бетховен Симфония № 5), вариации как самостоятельный жанр в творчестве композиторов-романтиков (Брамс, Глинка, Балакирев, Мусоргский), вариации в творчестве Шостаковича (Симфония №7,8), Прокофьева (фрагменты балетов «Ромео и Джульетта», «Золушка») и другие известные учащимся примеры. 
Теперь попробуем использовать эвристическую беседу и ответить на вопрос о характере, положенных в основу произведения тем. Обратимся  к  авторскому комментарию в тексте Сонаты. Первая тема отмечена ремаркой lamento recitando – скорбно декламируя, рассказывая. Вторая – lamento cantando – скорбно, певуче, распевая. Декламацию (recitando) и пение (cantando) объединяет термин lamento (ламэнто)  от итальянского – плач, стон, рыдание. Этот термин связывается у школьников с прослушанными ранее произведениями Моцарта (с симфонией № 40, с каватиной Барбарины из оперы «Свадьба Фигаро»). 

Обе темы  звучат поочередно у солирующей скрипки, интонационно, динамически и фактурно они  различаются. Первая тема  написана в манере народного плача, и воссоздает его характерные черты. Вторая – является цитатой. Это мелодия арии Альта (№47) из «Страстей по Матфею» Баха «Сжалься надо мною»… Напомню, что звучит эта ария в первой части страстей, после слов рассказчика «И пошел Петр, горько рыдая…» в тональности h-moll (здесь следует послушать фрагмент арии Альта или воспроизвести его на фортепиано). Таким образом, темы контрастны, но обе выступают в качестве символов скорби (плача) разных культурных пластов – народного и профессионального барочного. 
Контраст и интонационная, тематическая самостоятельность, обособленность тем, позволяет рассмотреть их как «оживших» персонажей театрального действия или сцены, совершающих обряд погребения.  Первая тема в народной манере записана без тактовых черт с ремаркой автора «импровизировать ритм свободно, прихотливо, нервно…» Здесь использован прием ограниченной алеаторики, который позволяет композитору усилить черты сходства с  народным погребальным плачем. Вторая тема Баха ритмически четко организована. Изменен лишь метр оригинала, вместо 12/8 арии Альта,  использован переменный метр ¾, 2/4. Образовавшиеся короткие такты, сжимают временное пространство. Первая тема изложена в a-moll с пониженными V (как у Шостаковича) и VII ступенями. В структуре мотива прослеживается движение от диатоники к хроматике, от «ми» третьей октавы до «ми  бемоля» первой с центральным тоном «ля». Смещение полутонов создает ощущение фальши, что типично  для народного плача. Вторая тема сохраняет тональность оригинала  – h - moll и остается некоторое время тонально неизменной.

 Однако существенные отличия не исключают сходства тем, так как семантическая общность их очевидна. Темы объединяет общий контур мелодического движения, направленный сверху вниз с опорой на малую секунду. Интервальное сходство усиливается к концу вариаций, когда у тарелки в теме Баха и у скрипки в народном плаче прослушивается опора на интервал терцию, а в заключительных тактах окончание на терцовых тонах  h - moll  и  a – moll  создают ощущение неизбывной утраты. 
«Глухое» безвысотное звучание темы Баха у тарелки, отстукивающей только ритм (удар кулака) воспринимается как угасание, гибель Музыки. Звучащая тема народного плача у скрипки теперь уже  в h - moll, завершает эту скорбную картину. 

Прослушивание. Исполнители: В. Малинин (скрипка), М. Пекарский (Ударные).
