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СТРУКТУРА ПРОГРАММЫ УЧЕБНОГО ПРЕДМЕТА

I. Пояснительная записка

- Характеристика учебного предмета, его место и роль в образовательном процессе;

- Срок реализации учебного предмета;

- Объем учебного времени, предусмотренный учебным планом образовательного учреждения на реализацию учебного предмета;

- Форма проведения учебных аудиторных занятий;

- Цель и задачи учебного предмета;

- Обоснование структуры программы учебного предмета;

- Методы обучения;

- Описание материально-технических условий реализации учебного предмета;

II. Учебно-тематический план

III. Содержание учебного предмета

- Сведения о затратах учебного времени;
- Годовые требования. Содержание разделов;

IV. Требования к уровню подготовки обучающихся

V. Формы и методы контроля, система оценок

- Аттестация: цели, виды, форма, содержание;
- Требования к промежуточной аттестации;

- Критерии оценки;

VI. Методическое обеспечение учебного процесса

- Методические рекомендации педагогическим работникам;

VII. Материально-технические условия реализации программы

VIII. Список рекомендуемой учебной и методической литературы

-Список методической литературы;

- Учебная литература
I. ПОЯСНИТЕЛЬНАЯ ЗАПИСКА

1. Характеристика учебного предмета, его место и роль в образовательном процессе
Программа учебного предмета «Слушание музыки» разработана на основе с учетом федеральных государственных
требований к дополнительным предпрофессиональным общеобразовательным программам в области музыкального искусства «Фортепиано», «Струнные инструменты», «Духовые и ударные инструменты», «Народные инструменты», «Хоровое пение».

Предмет «Слушание музыки» направлен на создание предпосылок для творческого, музыкального и личностного развития учащихся, формирование эстетических взглядов на основе развития эмоциональной отзывчивости и овладения навыками восприятия музыкальных произведений, приобретение детьми опыта творческого взаимодействия в коллективе.

Программа учитывает возрастные и индивидуальные особенности обучающихся и ориентирована на:
- развитие художественных способностей детей и формирование у обучающихся потребности общения с явлениями музыкального искусства;

- воспитание детей в творческой атмосфере, обстановке доброжелательности, способствующей приобретению навыков музыкально-творческой деятельности;

- формирование комплекса знаний, умений и навыков, позволяющих в дальнейшем осваивать профессиональные образовательные программы в области музыкального искусства.

«Слушание музыки» находится в непосредственной связи с другими учебными предметами, такими, как «Сольфеджио», «Музыкальная литература» и занимает важное место в системе обучения детей. Этот предмет является базовой составляющей для последующего изучения предметов в области теории и истории музыки, а также необходимым условием в освоении учебных предметов в области музыкального исполнительства.

2. Срок реализации учебного предмета «Слушание музыки»

Срок реализации учебного предмета «Слушание музыки» для детей, поступивших в образовательное учреждение в 1 класс в возрасте с шести лет шести месяцев до девяти лет, составляет 3 года.

3. Объем учебного времени и виды учебной работы
	Вид учебной работы, нагрузки, аттестации
	Затраты учебного времени, график промежуточной
	Всего

часов

	Классы
	1
	2
	3
	

	
	1

полугодие
	2

полугодие
	1

полугодие
	2

полугодие
	1

полугодие
	2

полугодие
	

	Аудиторные занятия
	16
	16
	16
	17
	16
	17
	98

	Самостоятельная работа
	8
	8
	8
	8,5
	8
	8,5
	49

	Максимальная учебная нагрузка
	24
	24
	24
	25,5
	24
	25,5
	147

	Вид промежуточной аттестации
	
	контр. урок
	
	контр урок.
	
	зачет
	


4.Форма проведения учебных аудиторных занятий

Реализация учебного плана по предмету «Слушание музыки» проводится в форме мелкогрупповых занятий численностью от 4 до 10 человек.
Для учащихся 1-3 классов занятия по предмету «Слушание музыки» предусмотрены 1 раз в неделю по 1 часу.

5. Цель и задачи учебного предмета Цель:
- воспитание культуры слушания и восприятия музыки на основе формирования представлений о музыке как виде искусства, а также развитие музыкально-творческих способностей, приобретение знаний, умений и навыков в области музыкального искусства.

Задачи:

- развитие интереса к классической музыке;

- знакомство с широким кругом музыкальных произведений и формирование навыков восприятия образной музыкальной речи;

- воспитание эмоционального и интеллектуального отклика в процессе слушания;

- приобретение необходимых качеств слухового внимания, умений следить за движением музыкальной мысли и развитием интонаций;

- осознание и усвоение некоторых понятий и представлений о музыкальных явлениях и средствах выразительности;

- накопление слухового опыта, определенного круга интонаций и развитие музыкального мышления;

- развитие одного из важных эстетических чувств - синестезии (особой способности человека к межсенсорному восприятию);

- развитие ассоциативно-образного мышления.

С целью активизации слухового восприятия в ходе слушания используются особые методы слуховой работы - игровое и графическое моделирование. Дети постигают содержание музыки в разных формах музыкально-творческой деятельности.

Результат освоения программы «Слушание музыки» заключается в осознании выразительного значения элементов музыкального языка и овладении практическими умениями и навыками целостного восприятия несложных музыкальных произведений.

6. Обоснование структуры программы учебного предмета

Обоснованием структуры программы являются ФГТ, отражающие все аспекты работы преподавателя с учеником.

Программа содержит следующие разделы:

- сведения о затратах учебного времени, предусмотренного на освоение учебного предмета;
- распределение учебного материала по годам обучения;
- описание дидактических единиц учебного предмета;
- требования к уровню подготовки обучающихся;
- формы и методы контроля, система оценок;
- методическое обеспечение учебного процесса.
В соответствии с данными направлениями строится основной раздел программы "Содержание учебного предмета".

Первый год обучения посвящен способам показа тематического материала и тому, как влияют на характер музыки выразительные средства, изучению способов музыкального развития, вопросам восприятия музыки как музыкальной речи (музыкальный синтаксис, развитие музыкальной фабулы), а также тому, как в процессе этого развития раскрывается образное содержание произведения. Учащиеся приобретают первое представление о музыкальных жанрах и простых формах, постепенно осознают жанр как особый тип изложения, а форму – как результат развития интонаций. Это помогает восприятию художественного целого.

Второй год обучения включает последовательность тем, характеризующий историко-художественный процесс в Западной Европе от Древней Греции до ХХ века. В рамках этого процесса рассматриваются особенности исторической эпохи и основные стилистические закономерности в разных сферах искусства, а также темы – монографии, которые содержат сведения о жизни композиторов, краткий обзор творческого наследия и знакомству с отдельными произведениями (или частями произведений) с обязательным прослушиванием на уроке.

Третий год обучения тоже учитывает исторический подход, он посвящен знакомству с отечественной музыкальной культурой. Таким образом, принцип повторности, используемый в построении программы «Слушания музыки» и, в дальнейшем, «Музыкальной литературы», способствует более глубокому пониманию и запоминанию как теоретических сведений, так и музыкального материала.

7. Методы обучения
Для достижения поставленной цели и реализации задач предмета используются следующие методы обучения:

- объяснительно-иллюстративные (объяснение материала происходит в ходе знакомства с конкретным музыкальным примером);

- поисково-творческие (творческие задания, участие детей в обсуждении, беседах);
- игровые (разнообразные формы игрового моделирования).

8. Описание материально-технических условий реализации учебного предмета

Материально-техническая база образовательного учреждения должна соответствовать санитарным и противопожарным нормам, нормам охраны труда.

Учебные аудитории, предназначенные для реализации учебного предмета оснащаются пианино/роялями, звукотехническим оборудованием, учебной мебелью (досками, столами, стульями, стеллажами, шкафами) и оформляются наглядными пособиями.

Для работы со специализированными материалами аудитория оснащается современным мультимедийным оборудованием для просмотра видеоматериалов и прослушивания музыкальных произведений.

Помещения должны быть со звукоизоляцией и своевременно ремонтироваться.

II. УЧЕБНО-ТЕМАТИЧЕСКИЙ ПЛАН

Учебно-тематический план отражает последовательность изучения разделов и тем программы с указанием распределения учебных часов по разделам и темам учебного предмета.
	Первый год обучения

	№№
	Название темы
	Кол-во час

	
	I полугодие
	

	
	Вводная беседа
	1 ч.

	1
	Выразительные средства музыка
	5 ч.

	2
	Ведущие инструменты симфонического оркестра
	3 ч.

	3
	«Три кита» в музыке
	7 ч.

	
	Песня
	

	
	Танец
	

	
	Марш
	

	
	II полугодие
	

	4
	Программная музыка
	11 ч.

	
	Обобщающий урок. Конкурс
	1 ч.

	5
	Музыкальный театр. Опера
	3 ч.

	
	Балет
	2 ч.

	6
	Связь музыки классической и современной
	1 ч.

	
	Обобщающий урок. Викторина
	1 ч.

	
	Итоговое занятие
	1 ч.

	Второй год обучения



	
	I полугодие
	

	1.
	Зарождение музыкального искусства (вводная беседа)
	1 ч.

	2.
	Музыка в Древней Греции
	2 ч.

	3.
	Искусство Древнего Рима
	2 ч.

	4.
	Искусство Средних Веков
	2 ч.

	5.
	Искусство эпохи Возврождения
	2 ч.

	6.
	Искусство 17-18 вв. Барокко. Творчество А.Вивальди и И.С. Баха
	6 ч.

	
	II полугодие???????
	

	
	
	

	
	
	

	
	
	

	
	
	

	
	
	

	
	
	


	Третий год обучения

	№№
	Название темы
	Кол-во час

	
	I полугодие
	

	1
	Искусство Древней Руси (Вводная беседа)
	1 ч.

	
	Русское народное музыкальное творчество
	4 ч.

	
	Жанры рус.народ.песни, рус. народ. инструменты
	

	2
	Музыка русской Православной церкви
	2 ч.

	3
	Русская музыка 17-18 веков
	1 ч.

	4
	Начало 19в. в русской музыке. Русский романс.
	1 ч.

	5
	М.И. Глинка – основоположник русской классической музыки. Жизнь и творчество
	6 ч.

	
	Обобщающий урок
	1 ч.

	
	II полугодие
	

	6
	Вторая половина XIX века в русской музыке. «Могучая кучка»
	1 ч.

	
	М.П.Мусоргский, А.П.Бородин, Н.А. Римский- Корсаков. Жизнь и творчество
	8 ч.

	
	П.И. Чайковский. Жизнь и творчество
	3 ч.

	7
	Русские композиторы ХХ века Игорь Стравинский
	2 ч.

	
	С.С. Прокофьев. Жизнь и творчество
	3 ч.

	
	Обобщающий урок
	1 ч.

	
	Викторина
	1 ч.

	
	Итоговый урок
	1 ч.


III. СОДЕРЖАНИЕ УЧЕБНОГО ПРЕДМЕТА
Программа по предмету «Слушание музыки» реализуется в структуре дополнительной предпрофессиональной общеобразовательной программы в области музыкального искусства, рассчитанной на 8-9 лет обучения.

Годовые требования. Содержание тем.

Первый год обучения

Тема 1. Выразительные средства музыки.

Музыка - это звуковое искусство со своими особыми выразительными средствами. Музыкальное произведение складывается из элементов музыкального языка, именно они, в своем соединении создают образ и раскрывают содержание произведения.

1. Мелодия – одноголосный напев, который выражает главную мысль произведения. Мелодию можно спеть или сыграть. Типы мелодии:
а) кантиленная – напевная, широкая, певучая.

б) речитативная – близка речи: с повторами звуков, остановками.

в) инструментальная – с широкими скачками, сложным ритмом; ее легче сыграть, чем спеть.

2. Ритм – чередование длительностей в музыке.
Ритм без мелодии может существовать, а мелодии без ритма не бывает.

От ритма зависит характер произведения: ровный, однообразный ритм создает спокойный характер, а прерывистый, острый ритм приносит в музыку беспокойство, напряжение.

3. Темп – скорость движения в музыке.
От медленного или быстрого движения во многом зависит характер произведения.

4. Лад (мажорный или минорный) – создает в музыке настроение.
5. Гармония – это созвучия, аккорды и связь между ними.
Гармония сопровождает мелодию и делает ее выразительнее.

6. Фактура – способ изложения музыкального материала.
7. Динамика – сила звука (оттенки: форте, пиано и др.).
8. Регистр – часть звукоряда
Всего 3 регистра: высокий, средний и низкий.

9. Тембр – окраска звука (голоса или музыкального инструмента).
Тембры певческих голосов:

а) женские: сопрано (высокий), меццо-сопрано (средний) и контральто (низкий).

б) мужские: тенор (высокий), баритон (средний) и бас (низкий).

У каждого музыкального инструмента тоже есть свой тембр.

10. Музыкальная форма – это строение музыкального произведения, количество частей и связь между ними. Формы бывают простые и сложные.
Простые формы:

Период – выражает одну законченную мысль. Состоит из предложений, они делятся на фразы, фразы – на мотивы.

Периоды бывают повторного и не повторного строения.

Простая 2-частная форма (А В)

Простая 3-частная форма (А В А)

Тема 2. Ведущие инструменты симфонического оркестра.

Симфонический оркестр – самый совершенный и полный по звучанию. В нѐм 4 группы инструментов:

1 группа – Струнные смычковые (скрипки, альты, виолончели, контрабасы).
2 группа – Деревянные духовые (флейты, гобои, кларнеты, фаготы, пикколо, бас-кларнет, контрфагот).флейта-

3 группа – Медные духовые (трубы, валторны, тромбоны, туба).

4 группа – Ударные (барабаны, литавры, треугольник, ксилофон и др.)

С.С.Прокофьев. Симфоническая сказка «Петя и волк».

Главные действующие лица и исполнители:

Петя – струнные смычковые инструменты

Птичка – флейта

Кошка – кларнет

Утка – гобой

Дедушка – фагот

Волк – 3 валторны

Охотники – литавры и др. ударные инструменты

Кроме симфонического, есть и другие виды оркестров: камерный, духовой, джазовый, оркестр русских народных инструментов и др.

Тема 3. «Три кита» в музыке.

Песня
Песня – это старейший и самый распространенный жанр вокальной музыки.

Форма в песне чаще всего куплетная (запев и припев).

У каждого народа свои песни, в них отражается быт народа, условия его жизни, история, черты национального характера.

Народные песни – часть устного народного творчества, ведь песни сохранялись и передавались из поколения в поколение по памяти, причем часто новый исполнитель создавал свой вариант. Так, в народном творчестве возникла вариационная форма.

В песне главным выразительным средством является мелодия.

Русская народная песня-это музыкальная летопись жизни русского народа.

Жанры русских народных песен:

1. Обрядовые (календарные и бытовые).

2. Былины.

3. Исторические.

4. Трудовые.

5. Плясовые.

6. Хороводные.

7. Шуточные.

8. Лирические протяжные и др.

Великие русские композиторы часто сами собирали, записывали, а потом обрабатывали и использовали подлинные народные песни в своих произведениях (операх, симфониях и пр.).

Танец

Танцы зародились в далекой древности, как часть ритуалов и народных праздников.

Главные выразительные средства танца – это размер, ритм и темп.

Танцы широко представлены в классической музыке.

Танцы народов России:

1. Камаринская

2. Трепак

3. Лезгинка

Танцы народов Европы:

1. Старинные: сарабанда, жига, менуэт, гавот.

2. Танцы 19 века: вальс, полька, мазурка, полонез.

Марш
С древних времен маршевая музыка сопровождала военные, праздничные, ритуальные шествия, организуя совместные движения людей.

Главные выразительные средства марша - это размер (2/4 или 4/4), четкий пунктирный ритм, темп шага.

Виды маршей:

1. Песня-марш.

2. Военный марш.

3. Церемониальный марш.

4. Траурный марш.

5. Сказочный марш.

Тема 4. Программная музыка
Программная музыка – это инструментальная музыка, которая имеет название или программу. В некоторых случаях программа связана с литературными произведениями (П.Чайковский увертюры-фантазии «Гамлет» и «Ромео и Джульетта» по мотивам трагедий У.Шекспира), иногда программа может быть связана с событиями истории (П.Чайковский увертюра «1812 год»), бывает, что программой пьес становятся картины художников (М.Мусоргский «Картинки с выставки»).

Такую музыку легче слушать и понимать. Поэтому детские пьесы чаще всего программы и, как правило, имеют образные названия.

Музыка замечательно подражает звукам, окружающим нас в жизни: пению птиц, звуку дождя, шуму моря, движению поезда, шагам человека и др.

Музыка рисует такие картины при помощи подражания – это называется звуковой изобразительностью музыки.

Конкурс

на тему «Мое любимое программное произведение»

(из репертуара по специальности)

План:

1. Автор, название. Краткие сведения об авторе.

2. Выразительные средства музыки, которые помогли раскрыть содержание.

З. Звукоизобразительные элементы.

4. Развитие образа.

5. Дополнительный материал из смежных видов искусств (небольшое литературное сочинение, стихотворение свое или найденное в книгах, рисунок, поделка и.т.д.), помогающий наиболее полному раскрытию образа.

Тема 5. Музыкальный театр. Опера
Родина оперы – Италия. Более 400 лет тому назад были созданы первые спектакли, в которых актеры пели свои роли, и все действие шло в сопровождении музыки. Опера - жанр синтетический, в нем сочетаются пение, инструментальная музыка, сценическое действие, игра актеров, живопись, танец. В зависимости от сюжета оперы бывают: исторические, сказочные, героические, лирические, комические и др.

Главная особенность оперного спектакля заключается в том, что все артисты поют в сопровождении симфонического оркестра, с помощью музыки достигается особая выразительность в передаче чувств героев.

Опера делится на действия (акты), действия - на сцены (картины).

Начинается опера с оркестрового вступления, которое называется увертюрой.

Основные оперные формы: арии, ансамбли, хоры.
Музыкальный театр. Балет
Балет- это музыкальный спектакль, в котором соединяются музыка, танец и сценическое действие. Чувства героев раскрываются при помощи танцевальных движений, пантомимы и музыки.

Зародился балет ещѐ в эпоху Возрождения в Италии, но первые большие балетные спектакли появились в 17 веке во Франции.

Со 2-ой пол. 19 века одной из самых лучших балетных школ становится русская. Великий русский композитор П.И.Чайковский является автором трѐх классических балетов, которые ставятся на лучших мировых сценах: «Лебединое озеро», «Спящая красавица» и «Щелкунчик».

Тема 6. Связь музыки классической и современной

Классическая музыка и еѐ жанры (симфония, опера, балет и др.) сложились в далеком от нас прошлом. Но в творчестве серьѐзных композиторов они продолжают своѐ развитие и сейчас, достигая новых вершин.

Очень важно, что классические жанры и формы оказывают активное влияние на современную музыку театра и кино.

В 20 веке появились новые разновидности оперы: рок-опера, киноопера, мюзикл, оперетта.

Классические произведения вдохновляют по сей день создателей мультфильмов.

Некоторые мультфильмы даже напоминают по своему строению мюзиклы.

Например, «Голубой щенок», «Бременские музыканты» и др.

Так, в мультфильме «Бременские музыканты» использованы уже давно сложившиеся оперные формы: арии, дуэты, квартеты, хоры, танцевальные номера и пр.

В 20 веке появились детские оперы и балеты (Ю.Левитин. Опера «Мойдодыр».

К.Хачатурян. Балет «Чиполлино»).

Второй год обучения
Зарождение музыкального искусства

Искусство зародилось много веков назад, еще в каменном веке люди создавали наскальные рисунки, сопровождали песнями и плясками ритуальные действия, украшали свои жилища и одежду.

Из природных материалов древние мастера изготовляли первые музыкальные инструменты: ударные, духовые (для них использовались рога животных, раковины, тростник), позже – струнные (тетива лука – прообраз струны). Но главным музыкальным инструментом был все-таки голос!

Каждый народ имеет свою историю, быт, условия жизни, которые отражаются в искусстве. Народное творчество – это звучащая история. Песни, танцы сочинялись простыми людьми и передавались из поколения в поколение по памяти, устно. Многие мелодии дошли до нас в разных вариантах.

Тема 1. Эпоха античности. Древняя Греция
Более 3000 лет назад начала зарождаться европейская цивилизация. Колыбелью стала Древняя Греция. Именно здесь были заложены основы демократического устройства государства; высочайшего расцвета достигли образование, культура, наука, искусство. Античные произведения таких видов искусств, как архитектура, скульптура, литература, музыка, театр, стали образцами для последующих поколений мастеров.

В образовании обязательными предметами становятся математика, письмо, литература, история, философия, спортивные занятия и обязательно музыка.

В Древней Греции музыка была народной и профессиональной. Профессиональные музыканты выступали в концертах и соревнованиях (Пифийские игры).

Важнейшим видом искусства был театр, где музыка играла ведущую роль (все роли актеры пели, активным участником действия был хор). По этому образцу много веков спустя будет создан жанр оперы.

Развивалась музыкальная наука (Пифагор), появились музыкальные термины, которыми мы пользуемся до сих пор: музыка, мелодия, оркестр, хор, тетрахорд и другие.

Музыка этой эпохи в основном одноголосная, речитативная (связанная со стихом), исполнялась под аккомпанемент кифары, авлоса, лиры.

Бог солнца, света и правды – Аполлон был также покровителем искусства, его сопровождали 9 муз. Древние греки создали прекрасные мифы, среди них есть и повествующие о волшебной силе искусства (например, миф об Орфее и Эвридике). Сюжеты и герои греческих мифов послужили основой для создания огромного количества классических произведений во всех видах искусств.

В искусстве Древней Греции воспевался человек, его физическое и духовное совершенство, утверждалась вера в его силы.

Тема 2. Эпоха античности. Древний Рим.

Более 2000 лет назад самым могущественным государством в мире была Римская империя. Сильная власть императора держалась на самой мощной армии. Все богатства Римской империи создавались рабами, большинство из которых были захвачены во время военных походов.

Греция вошла в состав Римской империи и оказала влияние на науку, культуру, образование и искусство. Греческие боги стали богами римлян, получив новые имена.

На территории Римской империи (в провинциях Иудея и Палестина) зарождается христианство, религия угнетенных и обездоленных.

Христианство проповедует смирение, любовь и дает человеку надежду на справедливое вознаграждение за его страдания на земле после смерти. За два тысячелетия христианство стало главной европейской религией и распространилось впоследствии по всем континентам. Сюжеты и герои Библии и Евангелия послужили основой величайших творений мирового искусства. Эпоха Древнего мира (Античности) завершилась крушением Римской империи в 5 веке нашей эры. Латинский язык послужил основой почти для всех европейских языков.

Тема 3. Средние века (5 – 14 века)
После распада Римской империи появляются основные европейские государства: Франция, Германия, Италия, Испания и др. Важнейшим объединяющим началом европейской культуры средних веков является христианская религия. Эпоха средневековья – это эпоха кровопролитных войн, разрушений, эпидемий. Вера в Бога помогала людям выжить в этих тяжелых условиях.

Средневековая церковь обладала огромным влиянием и богатствами. Для укрепления своей власти церковь использовала все виды искусств: архитектуру (строились монастыри и соборы в готическом стиле), живопись (иконы), музыку (вокальную и инструментальную).

Церкви и монастыри становятся центрами образования. Именно там учат детей грамоте, а также пению. Там же располагаются крупнейшие библиотеки.

Средневековая музыка в основном церковная. Она возникла из напевного чтения молитв и была серьезной и возвышенной.

Главные церковные музыкальные жанры:

1) Григорианский хорал – одноголосный напев, исполняемый мужскими голосами.

2) Органум – это тот же хорал, к которому присоединился второй голос, он движется параллельно первому голосу в октаву, кварту или квинту. Так возникло многоголосие (полифония).

3) Месса – крупное, многоголосное хоровое произведение, прославляющее Бога.

Развитие многоголосия тормозилось отсутствием точной нотной записи. Основоположником современной нотации стал итальянский монах, руководитель церковного хора, учитель пения Гвидо Аретинский (992 – 1050 г.).

Тема 4. Эпоха Возрождения (Ренессанс) 14 – 16 века

В это время возрождаются идеалы эпохи античности, прежде всего гуманизм. В центре внимания культуры и искусства – нравственная и физическая красота человека. Центром искусства Возрождения стала Италия. Происходит небывалый расцвет науки, ремесел и искусства. Новое явление этого времени: резко возрастает роль светского (не церковного) искусства.

АРХИТЕКТУРА: возведение не только соборов, но и множества светских сооружений (дворцов, театров и др.).

ЖИВОПИСЬ: стремление к реальному изображению человека и природы (даже в религиозных сюжетах). Выдающиеся художники: Леонардо да Винчи, Рафаэль, Микеланджело, Боттичелли.

ЛИТЕРАТУРА: создаются драмы, романы, сонеты. Выдающиеся мастера:

Данте, Петрарка, Шекспир, Сервантес и др.

МУЗЫКА: расцвет хоровой и ансамблевой полифонии. Появляются новые жанры в светской музыке: опера, оратория, кантата, получает распространение мадригал (песня любовного содержания). Музыкальные инструменты этого времени: лютня, виола, орган.

Тема 5. Музыкальная культура 17 века. Барокко
Музыка эпох Средневековья и Возрождения была, в основном, вокальной.

Инструменты использовались лишь для аккомпанемента, сопровождения.

С развитием светской музыки возросла роль инструментальных ансамблей и солирующих инструментов. Одним из самых любимых инструментов того времени была лютня.
Но особое место заняла скрипка (ее предшественницей является старинный инструмент виола). Классические образцы скрипок были созданы в 17 веке итальянскими мастерами Страдивари, Амати, Гварнери.

Одним из выдающихся скрипачей и композиторов конца 17 века, сочинившим множество произведений с ведущей ролью скрипки, был Антонио Вивальди (1678 – 1741 г.г.). Он был одним из создателей жанра инструментального концерта.

Концерт – музыкальное произведение в 3 частях (быстрая – медленная - быстрая) для солирующего инструмента и оркестра. Самые известные концерты А. Вивальди – это цикл из 4 скрипичных концертов «Времена года». Эти произведения программные; кроме названий времен года, к каждому из концертов написано стихотворение, которое подробно повествует о событиях каждой части.

Черты стиля Барокко в музыке (в переводе с итальянского барокко» -причудливый): стремление к монументальности форм, ярким контрастам, очень велика роль полифонии.

Опера
В конце 16 века в итальянском городе Флоренция сложилось сообщество прогрессивных музыкантов, поэтов, художников, философов, - любителей и пропагандистов античного искусства.

Идеалом театрального спектакля они считали древнегреческую трагедию, в которой музыка имела огромное значение (весь текст пропевался!). В подражание древнегреческой трагедии был задуман новый музыкальный жанр – опера, где слово соединилось с музыкой и театральным действием. В основе сюжетов первых опер лежали мифы Древней Греции.

Первая опера называлась «Дафна», она была написана флорентийским композитором Якопо Пери в 1597 году. Но первым из великих композиторов, сочинявших оперы, стал К. Монтеверди (лучшая его опера «Орфей»).

Именно в опере утвердился новый вид многоголосия – гомофония. В гомофонном произведении выделяется ведущий голос – мелодия, которая звучит в сопровождении аккомпанемента.

Очень скоро опера становится главным жанром в музыкальном искусстве, оперы писали все великие композиторы прошлого (Моцарт, Бетховен, Россини, Верди, Вагнер, Глинка, Мусоргский, Чайковский, Прокофьев, Шостакович и многие другие). За более, чем 400 лет существования оперы, созданы тысячи произведений и разных стилях и жанрах. И в наше время опера любима композиторами и слушателями, продолжают возникать ее новые виды. Очень часто, даже давно написанные оперы, ставятся сейчас в театрах по-новому и становятся современными спектаклями, принося в наше время прекрасную музыку великих композиторов.

Старинные клавишные инструменты
Орган – клавишно–духовой инструмент, он имеет несколько тысяч металлических труб, различных по величине. У органа несколько ручных клавиатур (мануалов), а также есть клавиатура для ног. Орган обладает огромным диапазоном, тембровым и динамическим разнообразием.

Орган долгое время был исключительно церковным инструментом. Органист обязательно должен был владеть искусством импровизации. Величайшие композиторы–органисты 17–18 веков: Д. Букстехуде, И.С.Бах.

Клавесин – клавишный щипковый инструмент, очень широко использовался в светской музыке (в домашнем и концертном музицировании). У клавесина, как правило, 2 клавиатуры для рук; он обладает отрывистым, звонким, с металлическим оттенком звуком. Клавесин – предшественник современного фортепиано. Выдающиеся композиторы – клавесинисты 17 века: французы Ф.Куперен и Ж.Рамо, а также И.С.Бах, который был к тому же великолепным исполнителем клавесинистом и органистом.

Иоганн Себастьян Бах. 1685 – 1750
Гениальный немецкий композитор, органист и музыкальный педагог. В его творчестве полифоническое искусство достигло наивысшего расцвета. Это самый великий композитор эпохи Барокко.

Большая часть родственников И.С.Баха были музыкантами. Иоганн Себастьян родился в семье скрипача и под руководством отца овладел основами игры на этом инструменте. В 10 лет мальчик осиротел и перешел под опеку старшего брата – церковного органиста. Брат стал его учителем в игре на клавишных инструментах (органе и клавире), кроме того мальчик учился в школе и пел в церковном хоре.

С 15 лет И.С.Бах живет и работает самостоятельно, часто меняя место жительства в поисках достойной его мастерства работы.

Многие годы И.С.Бах работал церковным музыкантом и поэтому создал огромное количество произведений на религиозные сюжеты: Страсти, Месса, Кантаты, хоральные прелюдии и др. произведения.

И.С.Бах писал и светскую музыку: Концерты, Сюиты, Кантаты, множество произведений для солирующих инструментов (клавира, скрипки, виолы и др. инструментов).

И.С.Бах был выдающимся музыкальным педагогом. Обучая игре на музыкальных инструментах и композиции, он сочинил множество пьес разной степени сложности для своих учеников («Нотная тетрадь А.М.Бах», инвенции, прелюдии, фуги и др.). Почти уже 300 лет на этих произведениях учатся юные музыканты. Напомним, что 4 сыновей И.С.Баха, для которых он также был учителем, стали очень знаменитыми композиторами.

Тема 6.

КЛАССИЦИЗМ – это главное художественное направление в искусстве 18 века, оно пришло на смену стилю Барокко. В Барокко преобладали монументальные формы, обилие деталей, подчеркнуто броские контрасты. Для художников Классицизма идеалом является античное искусство, в котором сочетаются гармоничность, ясность выразительных средств со стройностью форм и глубиной содержания.

Классицизм, как стиль, ярче всего проявился в театре, литературе, архитектуре, живописи, музыке и даже моде.

Музыкальный Классицизм наивысшего расцвета достиг в творчестве трех величайших композиторов эпохи: Йозефа Гайдна, Вольфганга Амадея Моцарта и Людвига Ван Бетховена. Обычно их имена объединяют, называя ВЕНСКИМИ КЛАССИКАМИ. Так вышло, что судьбы их неразрывно связаны с Веной – одним из крупнейших городов Европы того времени, столицей Австро – Венгерской империи.

При главном соборе Вены (св. Стефана) еще в средние века (13 век) была основана знаменитая музыкальная школа, готовившая певцов и исполнителей на музыкальных инструментах, там же был установлен первый орган.

Другим важнейшим муз. Центром Вены являлся королевский двор, где в 14 веке была организована придворная капелла. С 17 века важнейшим видом музыкального искусства становится опера, а Императорский оперный театр – одним из самых лучших. В его постановках принимали участие знаменитые композиторы, певцы и музыканты со всей Европы.

Богатые аристократы Вены нередко содержали домашние музыкальные театры, а их гостиные становились концертными площадками для выступления знаменитых музыкантов.

Позже открылись общедоступные театры для горожан. На улицах Вены, в кафе, домах звучала многонациональная народная музыка.

Очевидно, не зря современники называли Вену «музыкальным сердцем Европы».

В творчестве ВЕНСКИХ КОМПОЗИТОРОВ КЛАССИКОВ окончательно сложились черты классического музыкального стиля, в котором сочетались ясность, гармоничность, возвышенная простота языка, стройность форм и глубина содержания. Также сформировались важнейшие музыкальные жанры: симфония, соната, квартет, инструментальный концерт.

ГЛАВНЫЕ ЖАНРЫ КЛАССИЧЕСКОЙ МУЗЫКИ
Циклическое произведение – это произведение, состоящее из нескольких отдельных частей.

СИМФОНИЯ – это крупное циклическое произведение для симфонического оркестра, в котором воплощаются разные стороны человеческой жизни. Как правило, состоит из 4 частей:

- 1 часть – быстрая, активная, часто полная контрастов и драматизма. Пишется в сонатной форме.

- 2 часть - медленная, задумчивая, часто не только лирические переживания человека, но и картины природы.

- 3 часть – Менуэт, позднее (у Бетховена) Скерцо, чаще всего картины народного веселья.

- 4 часть – Финал. Темп быстрый, обычно носит праздничный характер.

СОНАТА – это циклическое (3 или 4 частное) произведение для одного или нескольких инструментов.

1 часть – быстрая, наиболее сложная, драматичная. Чаще всего используется сонатная форма*, 2 часть – медленная, 3 часть – Менуэт или Скерцо (не во всех сонатах).

4 часть – быстрый финал.

КВАРТЕТ – это циклическое, чаще всего 4 - х частное произведение для 2 скрипок, альта и виолончели.

КОНЦЕРТ - это циклическое, чаще всего 3 – х частное произведение для солирующего инструмента (иногда 2 или 3) и симфонического оркестра.

*СОНАТНАЯ ФОРМА – самая сложная из классических музыкальных форм, с помощью нее музыке можно отразить конфликт и его развитие. Состоит из 3 разделов: в первом разделе (ЭКСПОЗИЦИИ) происходит показ 2 контрастных тем. Их противопоставление подчеркнуто разными тональностями. Во втором разделе

(РАЗРАБОТКЕ) темы развиваются, часто дробятся, возникает напряжение. В третьем разделе (РЕПРИЗЕ) две главные темы повторяются и объединяются общей главной тональностью.

В сонатной форме пишутся первые части СОНАТ, СИМФОНИЙ, КОНЦЕРТОВ, КВАРТЕТОВ и других циклических жанров. Сонатную форму используют и в СОНАТИНАХ, т.е. в маленьких сонатах.

Тема 7. Симфонический оркестр.

Оркестр – это большой ансамбль музыкантов, совместно исполняющих инструментальные произведения. Самый совершенный и полный по звучанию – это СИМФОНИЧЕСКИЙ ОРКЕСТР. Состав симфонического оркестра складывался постепенно, классическим образцом является оркестр, который сформировался в творчестве венских классиков.

В последних симфониях Гайдна количество музыкантов доходило до 50 человек. Впоследствии число артистов оркестра постепенно увеличивалось и достигло в 20 веке 100 и более артистов. Руководит и объединяет игру музыкантов ДИРИЖЕР.

В симфоническом оркестре 4 группы инструментов:

1 группа – СТРУННЫЕ: скрипки (первые и вторые), альты, виолончели, контрабасы.

2 группа – ДЕРЕВЯННЫЕ ДУХОВЫЕ: флейты, гобои, кларнеты, фаготы и их разновидности.

3 группа – МЕДНЫЕ ДУХОВЫЕ: валторны, трубы, тромбоны, туба.

4 группа – УДАРНЫЕ: литавры (в оркестре со времен Гайдна), остальные многочисленные инструменты – барабаны, тарелки, ксилофон, треугольник и др. варьируются в разных произведениях.
Нередко в симфонической музыке используются арфа, челеста, рояль и даже орган.

ЙОЗЕФ ГАЙДН. 1732 – 1809
Великий австрийский композитор, один из 3-х венских классиков. Родился в семье каретных дел мастера, в небольшой деревушке Рорау. Уже в детстве выделялся великолепными музыкальными способностями и прекрасным голосом. С 1740 по 1749 годы учился и пел в хоре главного собора Вены (св. Стефана). После ломки голоса несколько лет провел в нужде, брался за любую работу, тем не менее, продолжал сочинять музыку и играть на различных музыкальных инструментах.

С 1761 по 1790 годы (почти 30 лет!) служил придворным капельмейстером у князей Эстергази. В эти годы сочиняет множество произведений в разных жанрах (оперы, оратории, симфонии, сонаты, концерты, квартеты и др.).

Самые яркие и счастливые годы в жизни Гайдна – 90-ые, когда 60-летний композитор дважды путешествовал в Лондон. Он написал для этих концертов 12 своих лучших симфоний. Исполнение «Лондонских» симфоний было поистине триумфальным и принесло Гайдну славу и почет.

Йозеф Гайдн вошел в историю музыки как один из создателей жанра классической СИМФОНИИ (его нередко называют отцом симфонии), а также жанров СОНАТЫ и КВАРТЕТА.

Важнейшие произведения:

Более 100 симфоний, около 50 концертов для различных инструментов, 83 квартета, 32 фортепианные сонаты и др.

Тема 8. ВОЛЬФГАНГ АМАДЕЙ МОЦАРТ. 1756 – 1791
Гениальный австрийский композитор, один из 3-х венских классиков. Исключительные музыкальные способности проявились у него уже в раннем детстве. Учителем его стал отец – Леопольд Моцарт, прекрасный музыкант и педагог. С 3-х лет мальчик подбирает по слуху сложные произведения, с 4-х – сочиняет, а в 6 лет, будучи уже настоящим виртуозом отправляется вместе с отцом и старшей сестрой в 1-ую концертную поездку. Объездив все страны Европы, маленький Моцарт выступал перед королями, вельможами, знаменитыми музыкантами и заслужил славу «чудо-ребенка» (например в 14 лет в виде исключения он был избран академиком Болонской академии в Италии).

Вместе с отцом Моцарт состоял на службе у князя-архиепископа в небольшом городе Зальцбурге, но всегда мечтал жить и работать в крупном музыкальном центре. Последние 10 лет, порвав с ненавистной службой у архиепископа, Моцарт жил в Вене. Здесь он сочинил свои прославленные шедевры: оперы «Свадьба Фигаро», «Дон-Жуан», «Волшебная флейта», последние симфонии, концерты, сонаты, квартеты и «Реквием».

Умер Моцарт трагически рано, в возрасте 35 лет.
Важнейшие произведения: 19 опер, более 40 симфоний, концерты, сонаты, квартеты множество произведений в др. жанрах.

ЛЮДВИГ ВАН БЕТХОВЕН. 1770-1827
Великий немецкий композитор, один из венских классиков, а также пианист виртуоз. Родился в семье музыканта и провел детские и юношеские годы в городе Бонн. Уже в детстве (с 11 лет) вынужден был работать, чтобы содержать семью. В возрасте 22 лет переезжает в Вену, где берет уроки у Гайдна и начинает блестящую карьеру пианиста и композитора. В молодом возрасте его поражает тяжелый недуг – глухота. Преодолев вызванный заболеванием душевный кризис, Бетховен продолжает сочинять и достигает вершин своего творчества, будучи уже совершенно глухим. Последние годы жизни композитора были омрачены невзгодами и материальными лишениями.

Бетховен – один из величайших классиков мирового музыкального искусства. В его творчестве нашли воплощение героические идеи борьбы человека за счастье. «От мрака – к свету, через борьбу- к победе» - этот девиз Бетховена является программой многих его выдающихся произведений.

Важнейшие произведения:

Опера «Фиделио», 9 симфоний, 32 фортепианные сонаты, 7 концертов для различных инструментов, квартеты, песни и другие произведения.

Тема 9. Романтизм

В 19 веке на смену Классицизму в европейском искусстве приходит новое художественное направление – Романтизм.
Романтизм прежде всего связан с чувствами, переживаниями и мечтами. Художники–романтики в своих произведениях отражали внутренний мир человека, его порывы, устремления и разочарования.

Главный герой произведений – обыкновенный человек. Он стремится к счастью, но обретает его не всегда, часто он очень одинок. Радость романтик находит в общении с природой, в мире фантазий и грез.

Романтическая музыка очень тесно связана с литературой, поэзией; поэтому необычайного расцвета достигают вокальные жанры (песня, романс). Связь с литературой в инструментальных жанрах (симфониях, увертюрах и др.) привела к появлению большого количества программных произведений. Композиторы – романтики стремились быть понятными самому широкому кругу слушателей.

Черты романтизма проникают и в музыкально-театральные жанры, такие как опера и, особенно, балет.

Композиторы – романтики: Ф.Шуберт, Р.Шуман, Ф.Шопен, Н.Паганини, Ф.Мендельсон, Ф.Лист, Р. Вагнер, Д. Верди, Г. Берлиоз, Э. Григ и др.

ФРАНЦ ПЕТЕР ШУБЕРТ. 1797 – 1828

Гениальный австрийский композитор, родился и умер в Вене. Отец Шуберта был школьным учителем в младших классах, в семье любили музыку и играли на различных музыкальных инструментах. В детстве у Шуберта был прекрасный голос отличный слух. В 10 лет он был принят в школу для певчих (Конвикт) и пел в Придворной певческой капелле, где и получил музыкальное образование. После мутации голоса юноша был отчислен из капеллы и несколько лет работал помощником учителя, но оставив эту деятельность, против воли отца, посвятил себя полностью музыке.

Начались годы нищеты и одновременно невероятного творческого расцвета.

Прожив короткую жизнь (всего 31 год!), Шуберт оставил огромное количество (около 1000!) произведений в разных жанрах, большинство из которых при жизни автора не были напечатаны и исполнены.

Шуберт вошел в историю, как один из основоположников РОМАНТИЗМА в музыке.

Важнейшие произведения:

Свыше 600 песен, 9 симфоний, 22 фортепианные сонаты, около 100 других фортепианных произведений, свыше 100 хоровых и вокальных ансамблей и другие произведения

ФРИДЕРИК ШОПЕН. 1810 – 1849
Великий польский композитор – романтик, гениальный пианист-виртуоз. Почти все его творческое наследие – это фортепианная музыка. Шопен открыл новые выразительные и виртуозные возможности рояля, обогатил его новыми красками. В произведениях Шопена ярко воплотились его мысли и тоска по Родине, все его творчество связано с культурой Польши.

Судьба Шопена сложилась так, что в возрасте 20 лет он вынужден был покинуть горячо любимую Польшу, до конца своей жизни композитор тосковал о родине, не имея возможности туда вернуться. Вторую половину жизни он прожил в Париже, достиг там славы как пианист и композитор. Там же он и был похоронен, но сердце Шопена покоится в Польше, в одной из церквей.

Важнейшие произведения: 2 концерта для фортепиано с оркестром, 3 фортепианные сонаты, 4 баллады, 4 скерцо, ноктюрны, этюды, прелюдии, около 60-ти мазурок, полонезы, вальсы и др. пр.

НИККОЛО ПАГАНИНИ. 1782 – 1840
Гениальный итальянский скрипач-виртуоз и композитор-романтик. С 11 лет гастролировал по Италии, затем по другим странам Европы и приобрел мировую славу. Паганини оказал огромное влияние на всю европейскую музыкальную культуру своим потрясающим исполнительским мастерством и ярким темпераментом. Биография Паганини очень романтична: полна необычных эпизодов, загадок и легенд.

Паганини произвел переворот в скрипичном искусстве, обогатил и расширил выразительные и технические возможности скрипки. После смерти Паганини многие его произведения считались неисполнимыми.

Паганини также виртуозно владел гитарой и написал около 200 произведений для этого инструмента.

Важнейшие произведения: 6 Концертов для скрипки с оркестром, 24 каприса для скрипки соло и др. пр.

ЭДВАРД ГРИГ. 1843 – 1907
В историю музыки Григ вошел, как основоположник норвежской национальной композиторской школы и первый норвежский композитор – классик. Был он также известным пианистом, дирижером и общественным деятелем. В творчестве Грига сочетаются черты, присущие романтизму и особенности национальной норвежской музыки. Любимые образы произведений Грига: картины природы Норвегии, фантастика, связанная с норвежскими сказками и легендами, картинки народной жизни и, конечно, лирические переживания.

Музыка к драме Г.Ибсена «Пер Гюнт». «Пер Гюнт» - это пьеса о жизни и приключениях парня из норвежской деревни, который странствует в поисках счастья. Пер – фантазер и мечтатель, он придумывает сказки о своих приключениях. Две любящие женщины ждут его – это мать Озе и невеста Сольвейг. Домой Пер возвращается только после 40 лет странствий.

Лучшие фрагменты музыки к драме Григ объединил в 2 сюиты. Первая сюита: 1 - УТРО, 2 – СМЕРТЬ ОЗЕ, 3 – ТАНЕЦ АНИТРЫ, 4 – В ПЕЩЕРЕ ГОРНОГО КОРОЛЯ.

Важнейшие произведения: Концерт для фортепиано с оркестром, музыка к драме Ибсена «Пер Гюнт», сонаты для различных инструментов, более 170 пьес для фортепиано, более 120 романсов и др. пр.

Тема 10. МУЗЫКА 20 ВЕКА
Музыка 20 века невероятно разнообразна по стилям, жанрам, техническим воплощениям. В серьезной профессиональной музыке композиторы стали применять новые лады, новые гармонии, новые технические приемы в сочинении произведений. Очень сильно возросла роль ДИССОНАНСОВ.

В это время зарождаются и бурно развиваются такие новые направления, как ДЖАЗ, РОК и поп-музыка. Появляются новые театральные жанры: мюзикл, рок-опера.

Новое искусство – КИНО, также потребовало своей яркой и образной музыки. В немом кино все содержание выражалось мимикой и пластикой артистов а так же музыкой. В звуковом кино лучшие саундтреки создаются высокопрофессиональными композиторами. Песни и многие инструментальные эпизоды из кинофильмов часто звучат самостоятельно.

Особую роль в распространении музыки сыграли технические открытия 20 века: радио, телевидение, виниловые пластинки, CD, DVD. Невероятные возможности открывает использование компьютерных технологий в создании новых тембров и обработки музыкального материала.

Мы вправе ожидать от 21 века новых идей, новых открытий.

Перечислим имена лишь некоторых, самых великих композиторов 20 века: С.Рахманинов, И.Стравинский, С.Прокофьев, Д.Шостакович, А. Шнитке (все - Россия), А.Шѐнберг (Австрия), П.Хиндемит (Германия), Б. Барток (Венгрия), Я.Сибелиус (Финляндия), Б.Бриттен (Великобритания), Дж. Гершвин (США) и другие.

ДЖОРДЖ ГЕРШВИН. 1898 – 1937
Выдающийся американский композитор и пианист. В музыке Гершвина сочетаются черты джаза, негритянского фольклора, американской эстрады и классические стили и формы европейской музыки.

Важнейшие произведения:

Опера «Порги и Бесс» (первая американская национальная опера), «Расодия в блюзовых тонах» для фортепиано и симфонического оркестра, др. произведения для фортепиано, мюзиклы, оперетты, песни, музыка к кинофильмам.

Средние века

1. Григорианский хорал

2. Органум

Возрождение
Палестрина. Месса, фрагмент

3. Л.Маренцио. Мадригал

4. Ф. да Милано. Сюита для лютни

Барокко

5. А.Вивальди. Концерт «Лето», 2 часть

6. И.С.Бах. Токката и фуга ре-минор (орган)

7. И.С.Бах. Французская сюита № 2, Куранта (клавесин)
8. Классицизм.

9. К.В.Глюк. Опера «Орфей», Мелодия

10. В.Моцарт. Маленькая ночная серенада, 1 часть

11. В.Моцарт. Симфония № 40, 1 часть

12. В.Моцарт. «Реквием», фрагмент

13. Л.Бетховен. Симфония № 5, 1 часть

14. Л.Бетховен. Соната для фортепиано № 14 «Лунная», 1 часть

Романтизм.

15. Ф.Шуберт. Баллада «Лесной царь»

16. Ф.Шуберт. «Аве Мария»

17. Ф.Шопен. Вальс до-диез минор

18. Ф.Шопен. «Революционный этюд»

19. Э.Григ. Сюита «Пер Гюнт», Утро

20. Э.Григ. Сюита «Пер Гюнт», В пещере Горного короля

Третий год обучения

Древняя Русь
Территорию нашей страны с древних времен населяли, в основном, племена славян. Главным занятием у них было земледелие, забота о будущем урожае. Древние славяне считали, что смена времен года и другие явления природы зависят от воли богов. Все силы природы обожествлялись: Бог Солнца (Ярило), Бог Грома (Перун), Богиня Плодородия (Мокоша) и др.

Чтобы добиться благосклонности, милости богов, славяне совершали многочисленные обряды, которые включали в себя песни, танцы, заклинания, театрализованные действия и жертвоприношения. Обожествление сил природы являться сутью языческой религии.

Тема 1. Жанры русской народной песни (Р.Н.П.)

Самые древние песни связаны с бытовыми и календарными обрядами.

Жанр (фр.) - это вид.

1. Обрядовые песни
Обряды делились на бытовые и календарные:

а) обряды бытовые: свадьба, похороны и др. Они не были связаны с природой и проводились в любое время года.

б) обряды календарные отмечали смену времен года, были связаны с природой (например Масленица)

Обрядовые песни самые древние. Для них характерны многократные повторы несложных попевок (2-3 звука), варьирование, близость к речитативу. Веснянки, заклички, колядки, плачи и др.

2. Былины
Сложились в 10-11 вв. в Киевской Руси. Расцвета достигли в 12- 13 веках, когда Киевская Русь, стала могучим государством. Былины делились на Киевские и Новгородские.

Киевские рассказывали о богатырях и их подвигах (об Илье Муромце, Алеше Поповиче и др.).
Новгородские - о путешествиях, странствиях; их любимый герой - Садко. В былинах рассказывалось об истории Руси, но обязательно с вымыслом. Былина - жанр эпический, т.е. повествовательный. Сказывались они певцом - сказителем нараспев (речитатив!), под аккомпанемент гуслей.

3. Исторические песни
Сложились в 14 веке, а расцвета достигли в 16 веке. В них тоже рассказывалось об истории Руси, но более точно, достоверно. В них названы действительные герои и исторические события (Стенька Разин, Емельян Пугачев, Иван Грозный и др.). Самые ранние - о татаро-монгольском иге. Мелодии их более напевные, чем в былинах.

Р.н.п.«Как за речкою»
4. Трудовые песни
Сопровождали тяжелый труд (например, бурлацкие песни). Пелись обычно так: запевал один человек, а затем подхватывал хор. В припеве - общий возглас, выкрик, объединяющий усилия коллектива.

Темп, как правило,
 медленный сочетался в этих песнях с четким и равномерным ритмом.

Р.н.п. «Дубинушка»

5.6.7. Плясовые. Хороводные. Шуточные
Связаны с движением.

Плясовые - в народе их называли «скорые».

Как правило, в этих песнях быстрый темп, 2-х дольный размер, четкий ритм, простые мелодии, фразы часто повторяются; нет распевности. Р.н.п. «Ах вы, сени», «Камаринская», «Калинка» и др.

Хороводные. Хороводы водили девушки чаще всего весной и летом. Плавные танцы сопровождались спокойными, с большим количеством распевов, песнями.

Р.н.п. «Ай, во поле липенька».

Шуточные веселые, озорные песни. В них рассказывались забавные истории, или высмеивались недостатки.

Р.н.п. «Дуня - тонкопряха».

8. Лирические
В народе их называли «протяжными» или «долгими». В них поется о чувствах человека, его переживаниях, связанных с разлукой, одиночеством, тоской по родине или любимым.

Сложились эти песни в 16 – 17 веках, они самые красивые и самые сложные из Р.Н.П.: мелодии кантиленные, с большими распевами, широкими скачками. В них часто сложный ритм, переменный лад и размер; темп медленный.
Исполнялись лирические песни обычно так: начинал запевала, а затем подхватывал хор, где каждый голос вел свою мелодию (подголосок). Именно при исполнении лирических песен сформировалась подголосочная полифония. Р.н.п. «Не шуми, мати, зеленая дубравушка», «Ой, да ты, калинушка».

9. Городские народные песни.

Сложились в 18 – 19 веках (До 18 веке все Р.Н.П. считались крестьянскими). Городские народные песни сочиняли и пели рабочие, ремесленники, трудовая интеллигенция, учителя, врачи, студенты. В них использовался книжный, литературный текст с точной рифмой. Городские песни часто пелись под аккомпанемент гитары. В них использовался гармонический минор (а в крестьянских – натуральный), размер в песне не менялся (а в крестьянских – часто был переменный).

Р.н.п. «Среди долины ровныя».

10. Частушки
Сложились в конце 19 века. Истоки этих песен - игровые, плясовые припевки, скоморошьи прибаутки.

Частушки – это юмористические песенки-дразнилки на злободневную тему.

Их сочиняют и сейчас: деревенские, школьные, студенческие и др.

Мелодии у них речитативные,
ритм четкий.

Русские народные инструменты
Балалайка - струнный щипковый инструмент, у нее 3 струны. В 20 веке балалайка была усовершенствована и превратилась в виртуозный концертный инструмент.

Домра - струнный щипковый инструмент, у нее 4 струны (строй скрипичный), играют домристы медиатором.

Подлинных народных инструментов не сохранилось, они воссозданы по рисункам 16-17 веках, на которых изображены играющие на них скоморохи. Гусли - многострунный щипковый инструмент.
Гармоники - изобретены в 1-ой половине 19 века в Германии, это целое семейство клавишно-духовых инструментов. В России производилось множество вариантов, разновидностей.

Баян - назван по имени древнерусского певца-сказителя Бояна.

Современный баян – это сложный клавишно-духовой инструмент, он имеет 2 кнопочные клавиатуры. Особенность левой клавиатуры заключается в том, что на ней есть уже готовые аккорды и басы.

Сейчас на баяне исполняют не только музыку в народном стиле, но и произведения композиторов-классиков для органа, клавесина, рояля. В Европе распространен другой вид гармоники - аккордеон. В отличие от баяна, в правой клавиатуре у него не кнопки, а клавиши.

Духовые инструменты: дудки, гудки, свирели, жалейки и пр.
Оркестр русских народных инструментов. Организатором и руководителем первого такого оркестра был прекрасный музыкант Андреев В.В. (1861 - 1918гг.). В этом оркестре используют не только обычные домры и балалайки, но и их разновидности (домра альт, бас балалайка и др.), а также баяны, гусли, духовые и ударные инструменты.

Тема 2. Музыка русской Православной церкви
Древняя Русь была языческой до 998 года.

В 998 г. князь Владимир ввел в Киевском княжестве христианство.

Церковь на долгие годы стала не только духовным центром, но и центром образования. Именно при церквях располагались школы, семинарии; при монастырях монахи вели летописи, там же находились и библиотеки.

Все искусства служили прославлению Бога (архитектура, живопись, поэзия, музыка).

Музыканты воспитывались в певческих церковных школах. Все прихожане во время службы пели.

Главным жанром церковной музыки долгое время был Знаменный распев (это одноголосные молитвенные мелодии, которые исполнялись мужским хором, подобно Григорианскому хоралу). Знаменные напевы заучивались наизусть. Для лучшего запоминания использовались специальные значки - знамена (крюки), которые указывали, в основном, только направление мелодии.

Постепенно, в 16 веке, появляется 2-х и 3-х-голосие.

Отличительной чертой русской церковной музыки всегда было то, что она была исключительно вокальной. На церковные напевы очень большое влияние оказала русская народная песенность.

Особый вид русской церковной музыки - колокольные звоны.
Тема 3. Русская музыка 17-18 веков
Новая эпоха в истории России началась с 18 века и была связана с реформами Петра Первого.

Московская Русь превратилась в мощное Российское государство. В это время открывается доступ к европейской цивилизации: науке, культуре, образованию, искусству.

Развитие русского музыкального искусства до конца 17 века шло по двум направлениям: устное народное творчество и церковная музыка. В начале 18 века также получает широкое развитие светское искусство.
В 711г. Пѐтр I издаѐт Указ о формировании военных оркестров. Рождается жанр парадной торжественной музыки - Петровские канты - виваты.

В 1724 г. в Петербурге была образована Академия наук, а в 1757 г. - Академия художеств. В это время расцвета достигает деятельность М. Ломоносова.

Открываются общедоступные театры, крепостные театры. Музыка становится обязательной частью воспитания дворянских детей.

Идѐт активный процесс проникновения европейской культуры в Россию. На русских сценах ставятся чаще всего оперы иностранных композиторов в исполнении итальянских артистов. Учителями музыки тоже в основном были иностранцы. Некоторые русские музыканты и композиторы выезжали за границу, чтобы получить профессиональное образование. Например, известные композиторы того времени Д.С. Бортнянский и М.С.Березовский, получили образование в Италии и там же добились признания:

Березовский был избран членом Болонской академии (как когда-то В.А. Моцарт!). Вернувшись на родину, эти композиторы создали свои лучшие произведения, на которых воспитывались следующие поколения русских музыкантов и слушателей.

Тема 4. Русская музыка в начале 19 века

В 19 веке русское искусство достигает расцвета:

- в литературе - Пушкин, Жуковский, Лермонтов, Тургенев, Толстой, Достоевский и др.;

- в живописи - Перов, Репин, Крамской, Айвазовский, Васнецов, Шишкин и др.;

- в музыке - Глинка, Даргомыжский, Мусоргский, Бородин, Римский-Корсаков, Чайковский и др.

Русское искусство становится частью мировой классической культуры.

К началу 19 веке музыка уже является неотъемлемой частью образования и быта русского общества. Музицирование теперь становится любимым занятием в семейном, дружеском и светском кругах. Самым распространѐнным жанром был романс. Романсы сочиняли не только профессиональные композиторы, но и простые любители (чиновники, офицеры и пр.). Имена многих из них не дошли до нас.

Романс - жанр вокальной музыки, для которого характерна тесная связь музыки и текста.

Самые знаменитые композиторы начала 19 века, сочинявшие романсы: А. Алябьев, А. Гурилев, А. Варламов. Литературной основой большого количества романсов стали прекрасные стихи А.С. Пушкина, М.Ю. Лермонтова и других поэтов этой эпохи.

Тема 5. Михаил Иванович Глинка (1804 -1857 гг.)

М.И.Глинка - основоположник русской классической музыки
Подобно А.С.Пушкину, который открыл «золотой век» в русской поэзии, М.И.Глинка открывает «золотой век» в русской музыке.

Глинке удалось соединить русскую народную песенность с приѐмами и формами классической европейской музыки и создать подлинные шедевры. Его романсы, симфонические произведения и обе оперы («Иван Сусанин» и «Руслан и Людмила») стали образцами для всех последующих поколений русских композиторов, а также вошли в мировой фонд классической музыки.

Биография

М.И. Глинка родился 20 мая 1804г. в селе Новоспасское Смоленской губернии, в семье помещика.

Поместье было расположено в очень живописном месте. В детстве мальчик был окружѐн любовью и заботой близких.

В 1812 году началась Отечественная война с Наполеоном. Враг наступал, и семья была вынуждена бежать из родного имения в город Орѐл. После разгрома вражеских войск и возвращения в Новоспасское, мальчик услышал много рассказов о героизме наших воинов и партизан, и навсегда проникся уважением к мужеству русского народа.

С детства Миша узнал много русских народных песен и полюбил их.

Музыка часто звучала в родительском доме, кроме того, мальчику очень нравилось гостить в имении своего дяди, где был оркестр крепостных музыкантов. Миша пробовал по слуху играть на флейте и скрипке и тайком подсаживался в оркестр. «Музыка – душа моя!» - произнѐс однажды десятилетний Глинка под впечатлением от игры этого оркестра.

С домашними учителями мальчик занимался всеми общеобразовательными предметами, проявляя прекрасные способности (например, он овладел восемью иностранными языками, отлично рисовал и т.д.). Но с особым удовольствием мальчик занимался на фортепиано и скрипке.

В 1817 году Мишу отправляют в Петербург, где определяют в Благородный пансион при Педагогическом институте, одно из лучших учебных заведений для дворянских детей. Музыкой мальчик занимается у известных столичных педагогов.

С 1822 году появляются первые сочинения: фортепианные пьесы, романсы. В этом же году Глинка блестяще заканчивает пансион и вскоре поступает на службу в Ведомство путей сообщения. Но служба тяготила его, зато музыка влекла всѐ сильнее и сильнее.

В 1830г. Глинка едет в Италию, где изучает оперную музыку и берет уроки вокального мастерства. Позднее, в Берлине, он берѐт уроки теории и композиции у выдающегося теоретика Зигфрида Дена.

Возвратившись на родину с огромным багажом музыкальных впечатлений и знаний, Глинка приступает к созданию историко-патриотической оперы «Жизнь за царя» (1836г.), а сразу после еѐ завершения начинает работу над второй оперой - «Руслан и Людмила» (1842 году). В эти же годы появляются лучшие романсы.

Затем Глинка едет в Париж и Испанию. Творческим результатом этой поездки стали оркестровые произведения «Арагонская хота» и «Ночь в Мадриде». Одним из величайших сочинений последних лет жизни композитора является симфоническая фантазия на темы двух русских песен «Камаринская». Скончался М.И.Глинка 3(15) февраля 1857г. в Берлине, похоронен в Петербурге на кладбище Александро-Невской лавры.

Опера «Жизнь за царя» («Иван Сусанин»), 1836 г.

Первая русская классическая опера.

Жанр - историко-героическая народная драма.

Черты драмы: столкновение конфликтующих сторон.

В основе сюжета – подлинные исторические события 1612 года. Шла война с Польшей, вражеское войско угрожало Москве, в опасности оказалась и жизнь царя. Простой русский крестьянин, Иван Осипович Сусанин, совершил подвиг он завѐл отряд поляков в непроходимый лес и был убит врагами.

Материал для слушания:

1. хор из Интродукции;

2. полонез, мазурка (2д.);

3. песня Вани (Зд.);

4. ария Сусанина (4д.);

5. хор «Славься» (Эпилог).

Опера «Руслан и Людмила», 1842 г.

В основе сюжета - поэма-сказка А.С.Пушкина «Руслан и Людмила».

Жанр - эпическая, сказочная опера.

Черты эпической оперы:

1.Неторопливость развѐртывания действия.

2.Повествование сюжета со всеми подробностями.

3.Отсутствие столкновения конфликтующих сторон, вместо этого - сопоставление сцен, картин.

Материал для слушания:

1. Увертюра.

2. Свадебный пир и 2 песни Баяна (1д.).

3. Сцена похищения Людмилы (1д.).

4. Ария Руслана (2д.).

5. Рондо Фарлафа (2д.).

6. Марш Черномора (4д.).

7. Хор «Ах ты, свет Людмила» (5д.).

Тема 6. «Могучая кучка» («Балакиревский кружок»)
Вторая половина 19 века - пора могучего расцвета русской музыки. Вспомните, что происходило с русской музыкой до этого времени? В конце 18 века в России только начинала формироваться профессиональная композиторская школа; в 1-ой пол. 19 века М.И. Глинка положил начало классическому периоду и о русской музыке всерьез заговорили за рубежом.

Во 2-ой пол. 19 века в России работает целая плеяда гениальных композиторов:

М.Мусоргский, А.Бородин, Н.Римский-Корсаков, П.Чайковский и др.. Музыка это время выходит из придворных салонов и домашних кружков на концертную эстраду. Появляются концертные организации, занимающиеся пропагандой музыкального искусства.

В 1859 году в Петербурге открылось Русское музыкальное общество (РМО). Но, по-прежнему оставалась острой проблема получения в России профессионального музыкального образования. И вот, наконец, в 1862 году в Петербурге открывается первая консерватория, а в 1866 году открылась консерватория и в Москве.

Обе консерватории стали настоящим центром музыкального образования и просвещения в России. Из их стен вышли несколько поколений выдающихся музыкантов. В настоящее время эти консерватории являются центрами музыкального образования мирового значения.

В это же время открывается Бесплатная музыкальная школа, где могли получить образование широкие массы любителей музыки. Во главе школы стоял композитор и пианист М.А.Балакирев. Он же организовал кружок талантливых композиторов, который так и назывался «Балакиревский».

Вскоре В.В.Стасов, музыкальный критик, дал этому содружеству название «Могучая кучка».

В состав «Могучей кучки» входили такие композиторы: М. Балакирев, М. Мусоргский, А. Бородин, Н. Римский-Корсаков. Ц. Кюи и музыкальный критик В.Стасов.

Этих композиторов объединяло стремление продолжить дело М.И.Глинки. В своих произведениях они изображали жизнь русского народа, картины природы, страницы русской истории, сказочные образы.

Композиторы, члены «Могучей кучки, собирали русские народные песни и часто использовали их в своих произведениях. Это придало их творениям ярко выраженный национальный русский характер. Произведения композиторов «Могучей кучки» вошли в историю классической мировой музыкальной культуры:

М.П.Мусоргский - оперы «Борис Годунов», «Хованщина»; А.П.Бородин - опера «Князь Игорь»;

Н.А.Римский - Корсаков - оперы «Снегурочка», «Царская невеста» и др.

Модест Петрович Мусоргский (1839 - 1881гг.)

М.П. Мусоргский – активный член «Могучей кучки», один из самых самобытных русских композиторов 19 в. Он был тесно связан со своей эпохой, эпохой социального неравенства людей, угнетения простого народа.

Главная тема творчества Мусоргского – любовь к Родине и народу, он сочувствует угнетенным, протестует против несправедливости. Показан в его произведениях и конфликт между властью и народом.

Мусоргский - глубоко русский композитор. Его оперы воскрешают страницы русской истории. 

Основные произведения:

Оперы: «Борис Годунов», «Хованщина»; Симфоническая картина «Ночь на Лысой горе»; Фортепианный цикл «Картинки с выставки»; Вокальный цикл «Детская» и др.

Биография

Модест Петрович Мусоргский родился 9 марта 1839 года в Псковской губернии (село Карево), в старинной дворянской семье.

С раннего детства он, как и все дворянские дети, получил домашнее образование, занимался французским и немецким языками, а также музыкой.

Очень любил импровизировать на фортепиано. В 9 лет он уже играл концерт Дж. Фильда! Но о профессии музыканта в будущем не могло быть и речи.

В 1849 году мальчика отправили в Петербург в Школу гвардейских подпрапорщиков. Родители мечтали о блестящей карьере офицера для своего сына.

Годы, проведенные в Школе для музыки не пропали: юноша брал уроки фортепиано у одного из лучших педагогов Петербурга, А. Герке, ученика знаменитого Дж. Фильда.

По окончании учѐбы Мусоргский был определѐн на службу в Преображенский полк. Однажды, во время одного из дежурств в госпитале, он познакомился с А.П.Бородиным - тогда врачом того же госпиталя.

Живо интересующийся музыкой и сочинениями русских композиторов, в 18 лет он попадает в дом композитора А. Даргомыжского. Здесь Мусоргский знакомится с Кюи и Балакиревым и становится членом «Могучей кучки», начинает сочинять романсы и произведения для фортепиано. Творчество захватывает юношу целиком и в 1858 г. он подаѐт в отставку, т.к. решает полностью посвятить себя музыке. Он самозабвенно занимается образованием – изучает историю, психологию, философию, литературу. В музыке его привлекает прежде всего опера. Почти три года он работает над своей первой оперой «Саламбо».

В середине 60-х гг. появляются песни «Калистрат», «Светик Саввишна», «Семинарист», которые сделали композитора известным.

70-е гг. – это годы расцвета творчества Модеста Петровича. Написаны опера «Борис Годунов»; вокальный цикл «Детская»; фортепианный цикл «Картинки с выставки». В эти же годы он работает над операми «Хованщина» и «Сорочинская ярмарка».

Мусоргский тяжело переживал распад «Могучей кучки», чувствовал себя очень одиноким, болел. В последние годы он написал 2 вокальных цикла: «Песни и пляски смерти» и «Без солнца».

Скончался М.П.Мусоргский 16 марта 1881г., всего 42-х лет от
роду.

Похоронен в Петербурге на кладбище Александро-Невской лавры.

Опера «Борис Годунов», 1869 – 1872 гг.

В опере рассказывается об очень сложном периоде русской истории – о годах правления царя Бориса Годунова (с 1598 по 1605г.). Это время и последовавшие за ним годы, были названы историками «смутным временем». Война, голод, бунты, безвластие разрушали великое государство.

В основе оперы лежит конфликт между преступным царем и народом.

Главное действующее лицо оперы - народ. В начале оперы народ показан угнетенным, покорным, а в конце - восставшим, открыто протестующим против власти.

Материал для слушания:

1. Пролог. Хор народа «На кого ты нас покидаешь?»

2. 4 действие. Сцена народного восстания (под Кромами).

Фортепианный цикл «Картинки с выставки». 1874

Это программное произведение. Жанр - сюита для фортепиано. Сюита - это многочастное инструментальное произведение, основанное на принципе контраста и объединенное единым замыслом.

Написана сюита под впечатлением от выставки картин художника и архитектора, друга Мусоргского, В.А.Гартмана. В сюите 10 разнохарактерных пьес. В единое целое их объединяет 1 музыкальная тема - тема Прогулки.

Названия пьес сюиты:

Прогулка.

1. Гном.

2. Старый замок.

3. Ссора детей (Тюильрийский сад).

4. Быдло.

5. Балет невылупившихся птенцов.

6. Два еврея, богатый и бедный.

7. Лиможский рынок.

8. Катакомбы (Римская гробница).

9. Баба-Яга (Избушка на курьих ножках).

10. Богатырские ворота.

В 1922 году эта сюита была оркестрована французским композитором М.Равелем.

Александр Порфирьевич Бородин (1833 - 1887 гг.)

А.П.Бородин - великий русский композитор 19в., яркий представитель содружества «Могучая кучка». Личность Бородина многогранна: он был не только композитором, педагогом, музыкальным критиком, но и выдающимся ученым-химиком, общественным деятелем, а также обладал литературным дарованием.

Как и все композиторы «Могучей кучки», Бородин продолжал традиции М.И.Глинки.

Бородин является создателем русской эпической симфонии, он так же утвердил жанр русской эпической оперы. Любимые герои Бородина – защитники Родины. Для произведений Бородина характерен богатырский размах, в них оживают страницы русской старины.

Основные произведения: опера «Князь Игорь», «Богатырская симфония», симфоническая картина «В Средней Азии», романсы.

Биография

Родился А.П. Бородин 31 октября 1833 года в Петербурге. В детстве он получил разностороннее образование и серьезно увлекся химией. С большим желанием и любовью Саша так же занимался музыкой. В 9 лет он сочинил первую пьеску(«Полька»), а к 14 годам он умел играть на фортепиано, виолончели, флейте и скрипке.

Когда пришло время выбирать главное дело жизни, юноша выбрал химию и поступил в Медико-хирургическую академию. В 1856г. он окончил академию; в 1858 году стал доктором медицины, позже - профессором и академиком. Он был одним из организаторов и педагогов Высших женских врачебных курсов в Петербурге. Бородин - автор более 40 научных работ по химии.

В начале 60-х годов Бородин познакомился с членами «Могучей кучки» и вошѐл в Балакиревский кружок. Под влиянием Балакирева, Стасова, Мусоргского, Римского-Корсакого окончательно сложились музыкально - эстетические взгляды Бородина как последователя М.И.Глинки, приверженца русской национальной школы в музыке, определился самостоятельный зрелый стиль композитора.

Творческое наследие Бородина невелико по объѐму( так как времени на музыку у Александра Порфирьевича всегда было мало), но очень ценно по своему значению. В нѐм отчѐтливо проходят темы величия русского народа и любви к Родине. Произведения Бородина отличаются эпической широтой, мужественностью и в то же время глубоким лиризмом.

Наиболее значительные произведения: опера «Князь Игорь», «Богатырская симфония», симфоническая картина «В Средней Азии», романсы.

Умер Бородин в Петербурге 15 февраля 1887г., похоронен на кладбище Александро-Невской лавры.

Опера «Князь Игорь», 1890г.

За работу над оперой Бородин взялся по совету В. Стасова, который предложил в качестве сюжета взять события, описанные в замечательном памятнике древнерусской литературы «Слово о полку Игореве».
Опера создавалась в течение 18-ти лет, но так и не была завершена, т.к. писалась в редкие часы, свободные от научной, педагогической и общественной деятельности. Закончили оперу А. Глазунов и Н.Римский-Корсаков уже после смерти композитора, восстановив некоторые еѐ фрагменты по памяти.

Опера «Князь Игорь» написана на исторический сюжет. В ней рассказывается о неудачном походе князя Игоря Святославовича в 1185 году против степных кочев, ников-половцев.

Жанр оперы: историко-эпическая опера
Идея оперы, как и повести, патриотическая: призыв к единению и прославление богатырской мощи русского народа. Широко в опере представлен Восток (половцы).

Материал для слушания:

1. Хор из Пролога.

2. Ария Игоря, 2 д.

3. Ария Кончака, 2 д.

4. Хор половецких девушек, 2 д.

5. Половецкие пляски, 2 д.

Н.А. Римский-Корсаков (1844-1908 гг.)

Николай Андреевич Римский-Корсаков – выдающийся русский композитор-классик, член «Могучей кучки». Его личность многогранна: композитор, выдающийся педагог, крупный дирижер, автор учебников («Основы оркестровки» и Учебник гармонии), книги о своей творческой жизни («Летопись моей музыкальной жизни»), составитель сборника «100 русских народных песен», автор многочисленных статей.

В произведениях композитора нашли отражение и реальная жизнь, и народно-сказочная фантастика, и картины природы. Римского-Корсакова называют композитором-сказочником: из его 15-ти опер, более половины составляют оперы - сказки («Снегурочка», «Садко», «Сказка о царе Салтане», «Кашей Бессмертный», «Золотой петушок» и др.)

Главные жанры творчества: опера, произведения для симфонического оркестра, романсы.
Биография

Николай Андреевич Римский-Корсаков родился 6 марта 1844 г. в г. Тихвине недалеко от Петербурга. Отец его когда-то был крупным государственным деятелем. Он принадлежал к старинному роду Римских-Корсаковых, у которых в прошлом было немало заслуг перед государством. Блестящая карьера отца оборвалась неожиданно. Он помог деньгами декабристам, осуждѐнным на ссылку, и царь Николай I отстранил его от государственной деятельности и запретил появляться в столице (Петербурге). Жить ему разрешалось на родине, в Тихвине, здесь он и провел последние годы жизни. Верный своим убеждениям, он отпустил на волю всех крепостных.

Двум своим сыновьям - Воину и Николаю - Андрей Петрович внушал правила прямого, благородного, мужественного поведения. Старший сын, Воин Андреевич, был офицером морского флота (он был старше брата почти на 20 лет!).

Музыкальные способности младшего сына проявились рано, но по семейной традиции в 12-летнем возрасте его определили в Морской кадетский корпус в Петербурге. Он и сам с раннего детства мечтал стать моряком.

Суровая казѐнная обстановка, царившая в корпусе, скоро стала угнетать мальчика. Всѐ чаще он норовил попасть на концерт или в театр.

В 16 лет Николай стал заниматься с замечательным музыкантом Ф. Канилле, который и разгадал истинное призвание своего ученика, он же в 1861 году познакомил Римского-Корсакого с Балакиревым. Под его руководством Николай Андреевич начал работать над Первой симфонией. Тогда же завязались тесные творческие связи с Балакиревским кружком («Могучей кучкой»), в который входили Кюи, Мусоргский, Бородин.

Окончив Морской корпус, Римский-Корсаков отправился в трехгодичное кругосветное плавание на клипере «Алмаз». За время плавания Римский-Корсаков получил разнообразные впечатления, которые затем отразились в его творчестве.

Вернувшись из плавания, Римский-Корсаков подал прошение об отставке, т.к. понял, что отныне его жизнь - в музыке. С большим рвением он начал учиться, поставив себе цель - углубить и расширить свои музыкальные знания.

В 1871 году Римский-Корсаков был принят в число профессоров Петербургской консерватории и занимал эту должность на протяжении почти 40 лет.

Любимым жанром творчества композитора была опера. Он написал 15 опер! Вот некоторые из них: «Псковитянка», «Майская ночь», «Снегурочка», «Садко», «Ночь перед Рождеством», «Сказка о царе Салтане», «Кащей Бессмертный», «Золотой петушок» и др.

Умер Н.А.Римский-Корсаков 8 июня 1908 г. в Петербурге, похоронен на кладбище Александро-Невской лавры.

Тема сказки, образы моря, изобразительность в произведениях Н.А.Римского-Корсакого
Римский-Корсаков с детства был влюблен в море. Его дядя и старший брат были моряками. Сам он тоже мечтал об этой профессии, окончил Морской кадетский корпус и стал морским офицером. Тема моря проходит через все творчество композитора.

Все русские композиторы любили воплощать сказочные образы в своих произведениях, но Римский-Корсаков особенно. В своих операх и симфонических произведениях он широко использует изобразительность, приемы подражания звукам природы.

Еще композитор любил русскую старину, русские старинные обряды и показывал их в своих произведениях.

Материал для слушания:

1.Симфоническая сюита «Шехеразада», 1 ч.

2.Три чуда и Полет шмеля из оперы «Сказка о царе Салтане».

3.Проводы Масленицы (Пролог из оперы «Снегурочка»).

4.Свадебный обряд (1д. оперы «Снегурочка»).

5.Сцена народного праздника в заповедном лесу (3 д. оперы «Снегурочка»).

Петр Ильич Чайковский (1840 -1893гг.)

П.И.Чайковский – великий русский композитор-классик, дирижер, педагог, музыкальный и общественный деятель.

Главное содержание произведений Чайковского – это лирические переживания и чувства человека, мечта о счастье и борьба с испытаниями, посылаемыми судьбой. Большое место в творчестве занимают так же картины русской природы и зарисовки народной жизни.
Любимые жанры: опера («Евгений Онегин», «Пиковая дама», «Иоланта» и др.); балет, симфоническая музыка, музыка для фортепиано, романсы.

Биография

Пѐтр Ильич Чайковский родился 25 апреля 1840 года в г. Воткинске (на Урале) в семье горного инженера, начальника Камско-Воткинского завода.

Родители Чайковского любили музыку, мать хорошо пела, играла на фортепиано, в доме часто проводились музыкальные вечера. Способности к музыке у Пети проявились рано: в 5 лет он начал играть на фортепиано, занимался много и очень успешно. Родители мечтали о серьѐзной профессии для сына и в 10 лет они отдали мальчика в пансионат Петербургского училища правоведения, которое готовило юристов. Там он провѐл 9 лет. По окончании училища Чайковский поступил на службу в Министерство юстиции.

Только в 1861 г. Пѐтр приступил к серьѐзным занятиям музыкой и вскоре стал студентом открывшейся Петербургской консерватории, которую окончил с отличием. В 1863 г. он оставил службу в Министерстве и полностью посвятил себя музыке.

В 1866 году Чайковский был приглашѐн на должность профессора в только что открывшуюся Московскую консерваторию. Годы жизни в Москве стали временем становления и расцвета таланта. Здесь он пишет такие гениальные произведения: оперу «Евгений Онегин», 4 симфонии, балет «Лебединое озеро», романсы и многое др. Постепенно Петр Ильич становится знаменитым. Его произведения исполняются не только в России, но и за рубежом, он много гастролирует.

В середине 80-х гг. композитор живѐт под Москвой: сначала в селе Майданово, затем-в Клину. В этот период Чайковский много выступает как дирижѐр. Сочинения этого периода: балет «Спящая красавица», оперы «Мазепа» и «Черевички», Пятая симфония, романсы.

Последние годы жизни Чайковского отмечены всемирным признанием его творчества: он был избран членом-корреспондентом парижской Академии изящных искусств, почѐтным доктором Кембриджского университета.

В этот период творчества Чайковский создал: оперы «Пиковая дама» и «Иоланта», балет «Щелкунчик», Шестую симфонию и др.

Скончался композитор в Петербурге во время эпидемии холеры в ночь на 25 октября 1893 г.

Балет «Щелкунчик», 1892 г.

Балет - это музыкально-театральный жанр, в котором органично сочетаются музыка, танец, драматическое действие и элементы изобразительного искусства.

Как и в любом театральном спектакле, в балете есть сюжет, действующие лица, его герои наделены чувствами. Действия и чувства героев балета раскрываются не с помощью слов или пения, как в опере, а посредством танцевальных движений под музыку.

П.И.Чайковский – автор музыки трех классических балетов: «Лебединое озеро», «Спящая красавица» и «Щелкунчик».

Балет «Щелкунчик» написан по мотивам детской сказки немецкого писателя Э.Т.А.Гофмана об удивительных приключениях девочки Клары, которые приснились ей в Рождественскую ночь.

Герои балета: Клара, ее брат и их родители; гости, приглашенные на праздник, старый фокусник - это реальные персонажи.

Щелкунчик, король мышей, игрушки и лакомства в царстве сладостей – это сказочные персонажи балета.

Каждый из героев имеет свою музыкальную характеристику.

Материал для слушания:

1. Марш

2. Испанский танец (Шоколад)

3. Арабский танец (Кофе)

4. Китайский танец (Чай)

5. Вальс цветов

6. Танец феи Драже

7. Адажио

Фортепианные циклы «Времена года» и «Детский альбом»

1.Цикл «Времена года» - это 12 пьес, в которых композитор воплотил свое лирическое восприятие природы. Каждая пьеса посвящена одному из месяцев; это программные произведения.

2.Цикл «Детский альбом» - это 24 программных пьесы, в которых воплощен мир ребенка, его переживания, интересы и увлечения.

Материал для слушания:

«Подснежник», «Осенняя песня», «На тройке» - из цикла «Времена года». Пьесы по выбору из цикла «Детский альбом».

Игорь Стравинский (1882 -1971 гг.)

Величайший композитор 20 века, который оказал огромное влияние на развитие всей мировой музыкальной культуры.

Его называли «законодателем музыкальной моды», «человеком тысячи одного стиля».
Судьба Стравинского тесно связана с судьбой России 20 века и делится на 2 больших периода:

1.Русский

2.Зарубежный (с 1917г. - Париж, Нью-Йорк).

Основные произведения: балеты («Жар-птица», «Петрушка», «Весна священная»); оперы; произведения для оркестра.

Балет «Петрушка», 1911 г.

Балет имеет подзаголовок: «потешные сцены».

Сюжет: Масленичное гулянье на Адмиралтейской площади в Петербурге. Куклы Петрушка, Арап и Балерина, оживленные магией Фокусника, разыгрывают свою драму любви и ревности. Толпа равнодушна к страданиям Петрушки (он самый «очеловеченный» из всех персонажей), даже когда он погибает от удара сабли разъяренного Арапа.

В финале герой обнаруживает свою двойственную природу: тень убитого Петрушки появляется над театриком и грозит Фокуснику.

В основе балета лежат 2 плана:

1. Реальные сцены ярмарочной суеты,

2. Трагедия маленького человека (куклы).

Особенности музыкального языка: сочетание русских фольклорных интонаций с современными гармониями и ритмами.

Сергей Сергеевич Прокофьев (1891 -1953 гг.)

Величайший композитор 20 века. Принадлежит к числу тех музыкантов, которые составили славу русской музыки 20 в. Прокофьев был выдающимся пианистом, дирижером, композитором. Он написал множество произведений во всех жанрах (оперы, балеты, симфонии, детская музыка, кантаты и пр.).

Прокофьев - композитор-новатор. Он был художником дерзким, своенравным, не терпевшим никаких штампов. В музыке 20 века он сказал новое слово.

Творчество Прокофьева окрашено в светлые, солнечные тона, т.к. композитор воспевает радость, молодость жизни.

Биография

Сергей Сергеевич Прокофьев родился 23 апреля 1891 года на Украине в селе Сонцовка Екатеринославской губернии. Отец его был управляющим имением, учѐным-агрономом. Мать была очень образованной женщиной и прекрасной пианисткой, музыкальное воспитание сына она взяла на себя.

Занятия музыкой начались с 5 лет, с того же времени Серѐжа начал сочинять и этого занятия он никогда больше не оставлял.

Мать записывала первые пьески сына: рондо, вальсы, песенки, «Индейский галоп». Уже к 10-ти годам Серѐжа был автором двух опер: «Великан» и «На пустынных островах».

В возрасте 13 лет Прокофьев поступил в Петербургскую консерваторию сразу на два отделения: фортепиано и композиция. Здесь он учился у А.К.Лядова и Н.А.Римского-Корсакова (по классу сочинения) и у А.А.Винклер и А.Есиповой (по классу фортепиано).

Прокофьев никогда не ограничивался выполнением классных заданий, он много сочинял. Уже тогда сказывалось творческое своеволие, своеобразная индивидуальная манера письма. В эти годы особенно много Прокофьев сочиняет для фортепиано и ф-но с оркестром (цикл «Десять пьес», «Мимолѐтности», «Сарказмы», 2 концерта и пр.) и сам же с блескоим исполняет эти сложнейшие произведения.

В 1914 году Сергей Сергеевич заканчивает консерваторию сразу по двум специальностям. В награду родители предложили ему поездку за границу, в Лондон. По возвращении Прокофьев пишет балет «Сказка про шута» и «Скифскую сюиту».

Музыку Прокофьева этого периода сильно критикуют: слишком необычна она, совсем не похожа на то, к чему привык слух! Но, воспитанный с детства на произведениях гениальных русских и зарубежных композиторов 18-19вв., Прокофьев чувствовал, что новый, 20 век, требует других выразительных средств: новых ритмов, интонаций, гармоний! Он искал их для воплощения нового содержания русской жизни.

В 1918 году Прокофьев уехал в длительную концертную поездку за рубеж: в Японию, США, Францию, тогда же он пишет оперу «Любовь к трѐм апельсинам» (по сказке Карло Гоцци).

В 1927г. он совершил большое концертное турне по Советскому Союзу и стал мечтать об окончательном возвращении на родину. «Воздух чужбины не вызывает во мне вдохновения, потому что я русский и нет ничего более вредного для человека, чем жить в ссылке... Я должен снова окунуться в атмосферу моей родины, я должен снова видеть настоящую зиму и весну, я должен слышать русскую речь, беседовать с людьми, близкими мне. И это даст мне то, чего так здесь не хватает, ибо их песни - мои песни».

В 1933 г. Прокофьев вернулся на родину. Но Россия была уже другой. Начинается расцвет творчества композитора. Главные сочинения этого периода:

· музыка к двум к-ф («Александр Невский» и «Иван Грозный»),

· кантата «Александр Невский»,

· балеты: «Ромео и Джульетта», «Золушка», «Сказ о каменном цветке»,

· оперы: «Игрок», «Семѐн Котко», «Война и мир»,

· симфонии, концерты, сонаты, пьесы для фортепиано, скрипки, виолончели и других инструментов,

· произведения для детей: симфоническая сказка «Петя и волк», цикл фортепианных пьес «Детская музыка».

Скончался С.С.Прокофьев в Москве 5 марта 1953г.

Балет «Золушка», 1944 г.

Балет поставлен по сказке Шарля Перро «Золушка».

Первыми исполнительницами роли Золушки были две гениальные русские балерины: С.Лепешинская и Г. Уланова.

В основе балета лежат 2 музыкальные сферы: 1-ая связана с Золушкой и ее волшебными покровителями. Это лирика, вдохновенная мечта и романтические порывы; 2-ая связана с родственниками Золушки (мачеха, сестры). Это грубость, гротеск, злая насмешка.

В этом балете проявились такие замечательные качества С.Прокофьева, как удивительная образная меткость, «наглядность» музыкальных характеристик, тесная связь музыки и действия.

IV. Требования к уровню подготовки обучающихся

Раздел содержит перечень знаний умений и навыков, приобретение которых обеспечивает программа «Слушание музыки»:

· наличие первоначальных знаний о музыке, как виде искусства, ее основных составляющих, в том числе о музыкальных инструментах, исполнительских коллективах (хоровых, оркестровых), основных жанрах;

· способность проявлять эмоциональное сопереживание в процессе восприятия музыкального произведения;

· умение проанализировать и рассказать о своем впечатлении от прослушанного музыкального произведения, провести ассоциативные связи с фактами своего жизненного опыта или произведениями других видов искусств;

· первоначальные представления об особенностях музыкального языка и средствах выразительности;

· владение навыками восприятия музыкального образа и умение передавать свое впечатление в словесной характеристике (эпитеты, сравнения, ассоциации).

Педагог оценивает следующие виды деятельности учащихся:

- умение давать характеристику музыкальному произведению;
- «узнавание» музыкальных произведений;
- элементарный анализ строения музыкальных произведений;
- знание основных стилей и направлений.
V. Формы и методы контроля, система оценок

Аттестация: цели, виды, форма, содержание

Основными принципами проведения и организации всех видов контроля успеваемости является систематичность и учет индивидуальных особенностей обучаемого.

Текущий контроль знаний, умений и навыков происходит на каждом уроке в условиях непосредственного общения с учащимися и осуществляется в следующих формах:

- беседа, устный опрос, викторины по пройденному материалу;

- обмен мнениями о прослушанном музыкальном примере;

- представление своих творческих работ (сочинение музыкальных иллюстраций, письменные работы по графику, схеме, таблицы, рисунки).

Программа «Слушание музыки» предусматривает промежуточный контроль успеваемости учащихся в форме итоговых контрольных уроков, которые проводятся во 2, 4, 6 полугодиях. Контрольный урок проводится на последнем уроке полугодия рамках аудиторного занятия в течение 1 урока. В 6 полугодии следует провести итоговый зачет, оценка по которому заносится в свидетельство об окончании школы.

Устный опрос - проверка знаний в форме беседы, которая предполагает знание выразительных средств (согласно календарно-тематическому плану), владение первичными навыками словесной характеристики.

Письменные задания - умение работать с графическими моделями произведений, отражающими детали музыкального развития и выбранными с учетом возрастных и личностных возможностей учащихся.

Критерии оценки

«5» - осмысленный и выразительный ответ, учащийся ориентируется в пройденном материале;

«4» - осознанное восприятие музыкального материала, но учащийся не активен, допускает ошибки;

«3» - учащийся часто ошибается, плохо ориентируется в пройденном материале, проявляет себя только в отдельных видах работы.

VI. Методическое обеспечение учебного процесса 
Методические рекомендации педагогическим работникам

Изучение учебного предмета «Слушание музыки» осуществляется в форме мелкогрупповых занятий.

В основу преподавания положена вопросно-ответная (проблемная) методика, дополненная разнообразными видами учебно-практической деятельности.

Наиболее продуктивная форма работы с учащимися младших классов - это уроки - беседы, включающие в себя диалог, рассказ, краткие объяснения, учебно-практические и творческие задания, где слуховое восприятие дополнено, нередко, двигательно-пластическими действиями. Педагог, добиваясь эмоционального отклика, подводит детей к осмыслению собственных переживаний, использует при этом беседу с учащимися, обсуждение, обмен мнениями. Процесс размышления идет от общего к частному и опять к общему на основе ассоциативного восприятия. Через сравнения, обобщения педагог ведет детей к вопросам содержания музыки.

Программа учебного предмета «Слушание музыки» предполагает наличие многопланового пространства музыкальных примеров. Оно создается при помощи разнообразия форм, жанров, стилевых направлений (в том числе, современной музыки). Учащиеся накапливают слуховой опыт и получают определенную сумму знаний. Однако все формы работы направлены не просто на знания и накопление информации, а на приобретение умений и навыков музыкально-слуховой деятельности - ключа к пониманию музыкального языка.

· программе учебного предмета «Слушание музыки» заложен интонационный подход в изучении музыкальных произведений. Интонация и в речи, и в музыке является носителем смысла. Путь к глубокому изучению музыкальной ткани и музыкального содержания проходит через интонацию (В.В. Медушевский). Сам процесс непрерывного слухового наблюдения и слежения заключается в способности интонирования мотивов, фраз внутренним слухом. Интонационный слух лежит в основе музыкального мышления.

С целью активизации слухового внимания в программе «Слушание музыки» используются особые методы слуховой работы. Прослушивание музыкальных произведений предваряется работой в определенной форме игрового моделирования. Особенностью данного метода является сочетание всех видов деятельности, идея совместного творчества. Слушание музыки сочетается с практическими заданиями по сольфеджио, теории, с творческими заданиями.

На уроке создаются модели - конструкции, которые иллюстрируют наиболее яркие детали музыкального текста и вызывают множественный ассоциативный ряд.

С помощью таких моделей - конструкций обучающимся легче понять и более общие закономерности (характер, герой, музыкальная фабула).

Приемы игрового моделирования:

- отражение в пластике телесно-моторных движений особенностей метроритма, рисунка мелодии, фактуры, артикуляции музыкального текста;

- сочинение простейших мелодических моделей с разными типами интонации;

- графическое изображение фразировки, звукового пространства, интонаций;

 игры-драматизации (песни-диалоги, мимические движения, жесты-позы) с опорой на импровизацию в процессе представления;

- исполнение на инструментах детского оркестра ритмических аккомпанементов, вариантов оркестровки небольших пьес.

Осваивая программу, учащиеся должны выработать примерный алгоритм слушания незнакомых произведений. В процессе обучения большую роль играют принципы развивающего (опережающего) обучения: поменьше давать готовых определений и строить педагогическую работу так, чтобы вызывать активность детей, подводить к терминам и определениям путем «живого наблюдения за музыкой» (Б. Асафьев). Термины и понятия являются итогом работы с конкретным музыкальным материалом, используются как обобщение слухового опыта, но нет предшествуют ему. «Термин должен обобщать уже известное, но не предшествовать неизвестному» (А. Лагутин).

Слушая музыку, учащиеся могут выступать в роли «ученого-наблюдателя» (когда речь идет о элементах музыкального языка), воспринимать ее в формате сопереживания (эпитеты, метафоры), сотворчества. Главным на уроке становится встреча с музыкальным произведением. Сущность слушания музыки можно определить как внутреннее приобщение мира ребенка к миру героя музыки. Каждая деталь музыкального языка может стать центрообразующей в содержании урока, вызвать комплекс ассоциаций и создать условия для эстетического общения и вхождения в образный мир музыки.

VII. Материально-технические условия реализации программы

Материально-технические условия реализации программы «Слушание музыки» должны обеспечивать возможность достижения обучающимися результатов, установленных настоящими Федеральными Государственными требованиями.

Материально-техническая база образовательного учреждения должна соответствовать санитарным и противопожарным нормам, нормам охраны труда. Образовательное учреждение должно соблюдать своевременные сроки текущего и капитального ремонта.

Минимально необходимый для реализации в рамках программы «Слушание музыки» перечень аудиторий и материально-технического обеспечения включает в себя:

- учебные аудитории для мелкогрупповых занятий с роялем/фортепиано;

- учебную мебель (столы, стулья, стеллажи, шкафы);

- наглядно-дидактические средства: наглядные методические пособия, магнитные доски, интерактивные доски, демонстрационные модели (например, макеты инструментов симфонического и народных оркестров);

- электронные образовательные ресурсы: мультимедийное оборудование (компьютер, аудио- и видеотехника, мультимедийные энциклопедии);

- библиотеку, помещения для работы со специализированными материалами (фонотеку, видеотеку, просмотровый видеозал/класс).

Учебные аудитории должны иметь звукоизоляцию.

В образовательном учреждении должны быть созданы условия для содержания, своевременного обслуживания и ремонта музыкальных инструментов.
VIII. Список рекомендуемой учебной и методической литературы

Список методической литературы

Асафьев Б. Путеводитель по концертам: Словарь наиболее необходимых терминов и понятий. М., 1978

Бернстайн Л. Концерты для молодежи. Л., 1991 Выгодский Л. Психология искусства. М., 1968

Гилярова Н. Хрестоматия по русскому народному творчеству. 1-2 годы обучения. М., 1996

Гильченок Н. Слушаем музыку вместе. СПб, 2006 Газарян С. В мире музыкальных инструментов. М., 1989

Жаворонушки. Русские песни, прибаутки, скороговорки, считалки, сказки, игры. Вып. 4. Сост. Г. Науменко. М.,1986

Книга о музыке. Составители Г. Головинский, М. Ройтерштейн. М., 1988

Конен В. Дж. Театр и симфония. М., 1975

Лядов А. Песни русского народа в обработке для одного голоса и фортепиано. М., 1959

Мазель Л. Строение музыкальных произведений. М., 1979

Музыкальный энциклопедический словарь. М., 1990 Назайкинский Е. Логика музыкальной композиции. М., 1982

Новицкая М. Введение в народоведение. Классы 1 - 2. Родная земля. М., 1997 Попова Т. Основы русской народной музыки. Учебное пособие для

музыкальных училищ и институтов культуры. М.,1977 Римский-Корсаков Н. 100 русских народных песен. М.-Л., 1951 Рождественские песни. Пение на уроках сольфеджио. Вып 1. Сост. Г. Ушпикова. М.,1996

Русское народное музыкальное творчество. Хрестоматия. М.,1958

Русское народное музыкальное творчество. Хрестоматия. Учебное пособие для музыкальных училищ. Сост. Б. Фраенова. М., 2000

Русское народное музыкальное творчество. Сост. З.Яковлева. М., 2004

Скребков С. Художественные принципы музыкальных стилей. М., 1973

Слушание музыки. Для 1-3 кл. Сост. Г.Ушпикова. СПб, 2008

Способин И. Музыкальная форма. М., 1972

Царева Н. Уроки госпожи Мелодии. Методическое пособие. М.,2007

Яворский Б. Строение музыкальной речи. М., 1908

Яворский Б. Статьи, воспоминания, переписка. М., 1972

