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Дисципліна “Основи лекторської діяльності” є складовою циклу професійно орієнтованих дисциплін, безпосередньо пов’язаних із вирішенням типових завдань діяльності майбутнього музикознавця, зокрема його педагогічної та просвітницької виробничих функцій.

Курс розрахований на студентів п’ятого курсу (ІХ семестр), що навчаються за спеціальністю “Музичне мистецтво” та здобувають кваліфікацію “Музикознавець, викладач фахових дисциплін”.

Мета курсу – залучити студентів до музично-просвітницької діяльності шляхом опанування різних форм лекторської роботи (що є невід’ємною частиною формування спеціаліста-музикознавця), підготувати майбутніх фахівців до самостійної роботи в галузі музичного просвітництва.

Відповідно до цього окреслено основні завдання курсу: 

– сформувати інтерес до лекторської діяльності як одного з можливих напрямів професійної діяльності, соціально значущої галузі творчої самореалізації;
– поглибити знання майбутніх музикознавців з історії світової художньої культури, історії музики; збагатити досвід орієнтації у світі сучасних музичних явищ і подій; 

– сформувати необхідні вміння з підготовки до виступів перед аудиторією;

– ознайомити з різними формами публічних виступів музикознавця;

– виробити в майбутніх музикознавців початкові навички лекторської діяльності;

– розвинути творчий потенціал студентів, стимулювати їхню ініціативу в пошуку нових форм музично-просвітницької роботи;

– виховати національну свідомість студентів, їх прагнення до пропаганди кращих зразків вітчизняної музичної класики та сучасної музики.

Обсяг курсу – 54 години, із них: 36 аудиторних годин (лекції – 12, семінари – 12, практичні заняття – 12) і 18 годин самостійної роботи. 

Самостійна робота студентів розрахована на опрацювання спеціальної фахової літератури, відвідання музичних вистав, тематичних (абонементних) філармонійних концертів, перегляд музичних телепрограм (із подальшим обговоренням), написання текстів (вступне слово до концерту, тематична лекція-концерт тощо) і підготовку до публічних виступів.

Форма підсумкового контролю – залік, під час якого враховується робота студента протягом усього семестру. Студент має виявити певні теоретичні знання, представити виконані письмові завдання, підтвердити практичне володіння різними формами лекторської практики (на основі здійснених виступів і письмових відгуків про них).

Методика викладення курсу передбачає активну, систематичну творчу діяльність студентів протягом семестру. Тематичний план курсу складено з урахуванням необхідності формування в студентів навичок практичного застосування здобутих знань, що забезпечує підвищення мотивації навчання в процесі становлення творчої індивідуальності майбутнього фахівця.

ТЕМАТИЧНИЙ ПЛАН

для студентів денної форми навчання 

	№ з/п
	Назва теми
	Кількість годин
	Форма

контролю

	
	
	Усього
	У тому числі
	

	
	
	
	лекції
	практ.
	семін.
	самост.
	

	1
	Лекторська діяльність 
як специфічна галузь 
прикладного музикознавства
	3
	2
	
	
	1
	 

	2
	Організація музично-просвітниць-кої роботи та участь у ній
	3
	2
	
	
	1
	

	3
	Тематика та форми лекторської 
діяльності музикознавця
	10
	2
	
	4
	4
	

	4
	Методика опрацювання теми лекції
	14
	2
	4
	4
	4
	

	5
	Загальні основи риторики
	14
	2
	4
	4
	4
	   

	6
	Мистецтво виступу перед 
аудиторією
	10
	2
	4
	
	4
	

	Усього
	54
	12
	12
	12
	18
	Залік


ТЕМАТИЧНИЙ ПЛАН

для студентів заочної форми навчання
	№

з/п
	Назви тем
	Кількість годин
	Форма 

контролю

	
	
	Усього
	У тому числі
	

	
	
	
	лекції
	практ.
	семін.
	

	1
	Лекторська діяльність як специфічна галузь прикладного музикознавства
	1
	1
	
	
	Опитув.

	2
	Організація музично-просвітницької роботи та участь у ній
	1
	1
	
	
	Опитув.

	3
	Тематика та форми лекторської діяльності музикознавця
	2
	1
	
	1
	Опитув.

	4
	Методика опрацювання теми лекції
	3
	
	2
	1
	Опитув.

	5
	Загальні основи риторики
	3
	1
	2
	
	Опитув.

	6
	Мистецтво виступу перед аудиторією
	2
	
	2
	
	Опитув.

	Усього
	12
	4
	6
	2
	Залік


ЗМІСТ ДИСЦИПЛІНИ

Тема 1. Лекторська діяльність 
як специфічна галузь прикладного музикознавства
Прикладне музикознавство – форми музикознавчої діяльності (публічна, комунікативна), що сприяють якомога більш широкому впровадженню музики в життя суспільства, розвитку суспільного смаку та слуху: публічне лекторство, музична журналістика, видавнича справа, музичний менеджмент та ін. 
Функції лекторської діяльності: просвітництво, популяризація, пропаганда музичного мистецтва. Перевага усної форми спілкування зі слухачами, значення образної, виразної мови. Специфіка слова в музичних радіо- та телевізійних програмах (створення “ефекту присутності”). 
Значення професійної освіти та практичного досвіду в становленні лектора-музикознавця. Необхідність бути водночас справжнім знавцем музичного мистецтва, організатором процесу музично-просвітницької роботи  та його безпосереднім учасником.
Тема 2. Організація музично-просвітницької роботи 
та участь у ній
Необхідність володіння загальною та професійною культурою фахівця-музикознавця, достатнім рівнем фахової підготовки професійного лектора; підтримка гарної професійної форми шляхом постійного професійного самовдосконалення (володіння інформацією про новини культурного життя, максимальне використати арсеналу своїх знань).

Певні організаційні навички встановлення контакту з представниками різних соціальних груп, керівниками підприємств, вишів, шкіл тощо з метою охоплення широкого загалу музичним просвітництвом. Творча ініціатива в справі проведення широких музично-просвітницьких, музично-освітніх заходів; створення колективу однодумців (колег-музикознавців, музикантів-виконавців) для їх реалізації. Формування широкого кола інтересів слухачів, їх залучення до кращих зразків світового музичного мистецтва.

Уміння розробити тематику циклу лекцій для будь-якої слухацької аудиторії (абонемент для дорослих і дітей, тематична програма для старшокласників, у разі потреби – складання сценарію музичного спектаклю для школярів молодшого та середнього віку). Розширення тематичного та жанрового діапазону виступів, крім освітніх і просвітницьких тем, пов’язаних із класикою; пошук нових жанрових утілень, нових форм лекційної роботи. 
Головні психологічні засади стосунків між людьми, норми ділового спілкування та мовного етикету.
Тема 3. Тематика та форми лекторської діяльності 
музикознавця

Необхідність відповідності тематики лекційних виступів музикознавця сучасним реаліям і стану просвітницько-популяризаторської діяльності в галузі музичного мистецтва.
Змістовна диференціація тематики музикознавчих виступів. Можливі тематичні напрями: музично-історичний (зокрема в аспекті “класика та сучасність”), музично-краєзнавчий, ювілеї та пам’ятні дати, музичне виконавство, сучасна українська музика, українські культурні  (музичні) зв’язки тощо. Залежність вибору теми від вікової категорії слухачів.
Музичний лекторій і його форми (тематична лекція-концерт, літературно-музична композиція, театралізована музична композиція за мотивами опер). Важливість постійної бази для проведення музичного лекторію.
Найбільш поширені форми лекторської практики музикознавця: ведення концерту, вступне слово до концерту, ведення концерту з анотаціями, тематична лекція-концерт з музичними ілюстраціями.
Тема 4. Методика опрацювання теми лекції
На основі знань з історії світової музичної культури, історії світового мистецтва, сучасної музики, а також набутого досвіду пошуку джерел інформації й опрацювання інформативного матеріалу:

– знаходження нових, перспективних аспектів розкриття обраної теми; 

– ретельний добір джерел інформації (сучасність, авторитетність видання, звернення до нових публікацій у загальній і спеціальній літературі);

– раціональна організація пошуку матеріалу під час розробки теми лекції (робота в бібліотеках, максимальне використання особистої бібліотеки, інтернет-ресурс);

– послуговування навичками бібліографічної роботи (ведення картотеки, тематичні картки, класифікація матеріалу);

– наповнення лекції цікавим ілюстративним матеріалом із творів різних видів мистецтва.
Застосування умінь і навичок викладення теми. З урахуванням рівня майбутньої слухацької аудиторії, знання основ соціальної та вікової психології, складу учасників виступу, можливостей його технічного забезпечення:
– опрацювання тексту виступу, спрямованість його до потреб та інтересів слухачів, їх фахового та загальнокультурного рівня;

– чітке визначення мети виступу та його жанру (наукова доповідь, публічна лекція для дорослих чи дитячої аудиторії, професіоналів чи широкого загалу, лекція-концерт, вступне слово до концерту, святкова програма, виступ на радіо або телебаченні тощо), стилю викладення, мовного рівня;
– побудова драматургії виступу (логіка викладення, відчуття часу, кульмінаційні зони, музичні – у записі чи в живому звучанні, а також інші ілюстрації); 

– виклад тексту з максимальною точністю формулювання думки;
– використання літературної художньої мови, насиченої цитатами, афоризмами, синонімами, порівняннями, метафорами;

– підготовка до відповідей на можливі запитання;

· хронометраж виступу.
Тема 5. Загальні основи риторики
Риторика як наука та мистецтво (історичний ракурс). Загальні теоретичні основи риторики. Ораторство як один із найсильніших важелів культури. Видатні оратори минулого, їх значення в розвитку музичної культури.
Риторика – мистецтво мови, уміння говорити стисло, образно. Необхідність знання основ риторики, інших складових фахової майстерності лектора для досягнення максимально продуктивного результату виступу. Використання основ риторики в лекторській діяльності музикознавця. Важливість не лише змісту, але й форми публічного виступу (інвенція – надання слухачам певного матеріалу, диспозиція – розподіл матеріалу зручним для слухача способом, елокуція – “подання” матеріалу певним чином, певним стилем). 
Види усної мови (академічна риторика, публіцистичний виступ, публічне мовлення, побутове мовлення). Монолог і діалог. 
Стиль і мовний рівень виступу: граматична правильність, точність, доцільність, оригінальність висловлювання.
Шляхи вдосконалення майстерності лектора-музикознавця. Оволодіння методами побудови промови та її виголошення. Словесна наочність в ораторському мистецтві та невербальні засоби спілкування з аудиторією.
Самоаналіз як один із методів самовдосконалення оратора.
Тема 6. Мистецтво виступу перед аудиторією

Творчий підхід до здійснення музично-просвітницького заходу і, водночас, ретельна розробка “тактики” виступу. Використання знань з психології людських стосунків, уміння встановити контакт з аудиторією, привернути й утримати увагу слухачів, реагувати на їх реакцію в ході лекції, вміння володіти своїм емоційним станом за будь-яких обставин.

Вільне володіння текстом, готовність до виходу з непередбаченої ситуації (особливості складу аудиторії, виникнення дискусії).
Застосування елементарних навичок акторської майстерності (зовнішній вигляд, поза, жестикуляція, міміка, артикуляція, володіння голосом – його тембром, силою). Використання професійних тонкощів у способі викладу матеріалу: зміна тону й сили голосу (модуляція), темп мови, смислові паузи та кульмінації; правильність мовлення.
Володіння методами активізації публіки: питання в ході лекції, риторичні запитання в тексті, елементи дискусії, дотепи, використання ілюстративного матеріалу, що неодмінно привертає увагу.

ПЛАНИ ПРАКТИЧНИХ ЗАНЯТЬ

Заняття 1. Підготовка різних форм публічного виступу

1. Ведення концерту.
2. Ведення концерту з анотаціями.
3. Вступне слово до концерту.
4. Тематична лекція з музичними ілюстраціями.
5. Тематична лекція-концерт.

Заняття 2. Методика виступу перед публікою

1. Особливості публічних виступів різних жанрів.
2. Композиція публічного виступу. 

3. Підготовка виступу.
4. Контакт з аудиторією: прийоми акцентування й утримання уваги.
5. Культура мовлення.
Заняття 3. Участь у проведенні концерту
1. Репетиції. 

2. Підготовка до виступу.
3. Виступ.
4. Обговорення виступу.

ПЛАНИ СЕМІНАРСЬКИХ ЗАНЯТЬ
Семінарське заняття 1. 
Форми публічного виступу музикознавця
1. Ведення концерту з анотаціями.

2. Вступне слово до концерту.

3. Тематична лекція-концерт.
4. Музично-літературна композиція.

5. Телевізійна музична програма.

Література: 1, 3, 6, 38 (с. 7–35), 40, 62 (с. 13–36), 65.

Семінарське заняття 2.
Основні етапи підготовки музикознавця 
до публічного виступу
1. Огляд та аналіз літератури з обраної теми.

2. Складання попереднього плану виступу.
3. Відбір музичного ілюстративного матеріалу.

4. Пошук ілюстративного матеріалу із суміжних видів мистецтва.
5. Написання та редагування тексту.

Література: 7, 13 (с. 6–10 ), 16, 21, 25, 59.
Семінарське заняття 3.

Загальні основи риторики
1. Види та жанри публічних виступів.

2. Різновиди усної мови.
3. Словесна наочність в ораторському мистецтві.

4. Невербальні засоби спілкування.

5. Дискусія, форми її проведення. Культура мовлення під час дискусії.
Література: 24 (с. 337–351), 36 (розділи 2, 3), 56 (відповідні параграфи), 57 (глави 7, 8, 9, 13), 60 (с. 51–61; с. 160–194).
САМОСТІЙНА РОБОТА СТУДЕНТІВ

Самостійна робота студентів має практичну спрямованість і розрахована на практичне втілення теоретичних знань і професійних навичок студента, які формуються на лекційних, семінарських і практичних заняттях. Виконання кожного виду самостійної роботи потребує окремої підготовки (залежно від змісту отриманих завдань) і передбачає роботу з літературою, користування інтернет-сайтами, відвідування концертів та інших музичних заходів (з метою аналітичного сприймання художнього змісту програми, анотацій до неї, виступу лектора-музикознавця). 
Форми самостійної роботи студентів
1. Пасивна практика: відвідування тематичних концертів у філармонії, Національній музичній академії імені П.І. Чайковського, а також виступів студентів-однокурсників із подальшим обговоренням в аудиторії.
2. Робота з літературою (складання бібліографії з теми лекції, опрацювання необхідної літератури).

3. Відбір музичного матеріалу для ілюстрації теми лекції-концерту.
4. Пошук ілюстративного матеріалу із суміжних видів мистецтв до теми лекції.

5. Написання плану лекції та повного тексту виступу (вступне слово до концерту, тематична лекція-концерт).

ВИМОГИ ДО ЗАЛІКУ

1. Теоретичні знання з основ риторики:
– риторика як наука красномовства;
– жанрові різновиди публічних виступів;

– види усної мови;
– вербальні та невербальні засоби спілкування;
– дискусія та форми її проведення.

2. Володіння вміннями та навичками:

– складання бібліографії з теми;
– робота з літературою;
– написання плану та конспекту виступу;

– підбір ілюстративного (музичного, літературного, образотворчого) матеріалу до теми;
– використання сучасних технічних засобів;

– опанування “відчуттям часу” – уміння здійснити хронометраж виступу;
– відповідальне ставлення до публічного виступу.
3. Проведення двох (мінімум) публічних виступів різної форми.

4. Подання повного тексту виступів у письмовій формі, зі списком використаних джерел.

КРИТЕРІЇ ОЦІНЮВАННЯ ЗНАНЬ І ВМІНЬ СТУДЕНТІВ
Високий рівень знань і вмінь (оцінка “відмінно”). Студент здатний підібрати відповідну літературу до теми, проаналізувати, систематизувати й творчо використати відібраний матеріал. Уміє скласти план виступу, побудувати його драматургію, демонструє активність щодо виконання самостійної роботи. Виявляє широку обізнаність у музичному й іншому ілюстративному матеріалі, уміє оптимально його використати. У повному обсязі володіє вміннями та навичками з підготовки й проведення публічного виступу в різних жанрових формах музикознавчої лекторської діяльності, демонструє належний рівень спілкування з аудиторією, наявність творчих знахідок. Володіє чіткою дикцією, емоційною виразністю сценічної мови, достатньо вільно почуває себе в різних слухацьких аудиторіях.
Достатній рівень знань і вмінь (оцінка “добре”). Студент володіє вміннями та навичками роботи з літературою (підбір та опрацювання), добору ілюстративного матеріалу, але йому не вистачає творчого використання відібраного матеріалу. У цілому демонструє сумлінне ставлення до предмету. Усвідомлює необхідність відповідності виступу за змістом і стилем викладення тій чи іншій аудиторії (віковий ценз, ступінь підготовленості до сприйняття теми). Уміє досягати інтонаційної виразності мови, чіткої дикції. Потребує допомоги викладача щодо підготовки та проведення публічного виступу, має певні труднощі у встановленні контакту з аудиторією, але здатний подолати їх у процесі виступу. 
Середній рівень знань і вмінь (оцінка “задовільно”). Студент володіє окремими навичками та вміннями з підготовки та проведення публічного виступу. Бракує вміння самостійно працювати з літературними джерелами та музичним матеріалом, логічно побудувати текст лекції та використати музичні ілюстрації. Не виявляє зацікавленості, творчого підходу до лекторської практики, не завжди вміє коригувати текст, орієнтуючись на специфіку конкретної слухацької аудиторії (за змістом і стилем подачі матеріалу). Недостатня підготовленість до публічних виступів обумовлює скутість у спілкуванні зі слухачами. Рівень загальної культури студента та його мовної культури, навичок самоконтролю залишають бажати кращого.
Початковий рівень знань і вмінь (оцінка “незадовільно”). Студент володіє незначною частиною практичних навичок з лекторської діяльності музикознавця: не вміє підбирати літературу й ілюстративний матеріал до теми, опрацьовувати необхідні джерела, скласти анотації до виконуваних творів (фрагментів). Не виявляє вміння працювати самостійно. Байдуже ставиться до предмету, необхідний обсяг матеріалу ним не засвоєний. Не виконав вимог до заліку для отримання позитивної оцінки. 
ОРІЄНТОВНА ТЕМАТИКА ЛЕКЦІЙ-КОНЦЕРТІВ

Монографія душі (творчий портрет композитора, виконавця, групи, відомого діяча музичної культури і т. ін.). 

Гортаючи музичний календар… (пам’ятні музичні дати).

На чолі оркестру (таємниці диригентської професії).

Твій перший симфонічний концерт.
Малюнки музичними фарбами. 

У країні музичних жанрів.

Музична шевченкіана: творчі інтерпретації поезії Т. Шевченка в сучасній українській музиці (варіант: у музиці ХХ ст..).

Музика – мистецтво без кордонів (музичні фестивалі, Дні культури, вітчизняні музиканти за кордоном тощо).
З Нового Світу (музика США).

Музичні образи Італії (Іспанії, Німеччини, Росії тощо).

Музичний глобус (навколо світу на крилах мелодій).

Танець і танцювальна музика.

Вас запрошує оперета.

Музика та кіно.

Сторінками музичних казок.

Казки, билини, легенди в музиці.

Музиканти посміхаються (веселий концерт).

Проблеми сучасної поп-музики.
Парадокси рок-музики: учора, сьогодні… завтра?

З історії джазу.
ТЕМАТИЧНІ ЦИКЛИ

Відкриваємо світ музики (для молодших школярів)
1. У країні музичних інструментів (знайомство з симфонічним оркестром).
2. Як народжується музика (зустріч із композитором).
3. Композитори-класики – дітям (музичні твори про дітей і для дітей).
4. Музичні казки та чаклунство (“Чарівна музика” М. Мінкова).
5. На сцені – твої ровесники.
Філософія звукотворчості ХХ ст. (для старшокласників)
1. Від імпресіонізму – до авангарду. Пошук нового.

2. Через терни – до зірок. Загадки джазу.

3. Здаватися чи бути? Феномен року.

4. Реальність в ілюзії. Мистецтво шумів.

5. Ілюзія в реальності. Нові технології – нова музика.

Музичні портрети (для учнів ДМШ і шкіл мистецтв)
1. “Один проти долі” (Л. Бетховен).

2. “Я відкрию землю…” (М. Глінка).
3. “Пишу з любов’ю і щиро…” (П. Чайковський).

4. “І чистого звуку високий політ” (С. Рахманінов).

5. “Наша дума, наша пісня не вмре, не загине” (М. Лисенко).
Музика при свічках
1. Шансони епохи Відродження.
2. Stabat Mater dolorosa… (“Стабат Матер” Дж. Б. Перголезі).
3. “Під музику Вівальді…” (музика бароко).
4. “Ім’я йому – океан…” (Й.С. Бах).
Музичні династії
1. Клавесин, що заговорив… (А. Скарлатті – Д. Скарлатті).
2. Музика сімейства Бахів.
3. Син свого батька (В.А. Моцарт).
4. “Під плавні звуки вальсу…” (династія Штраусів).
Музична палітра України
1. “Без верби й калини немає України” (звучить народна пісня).
2. З Україною в серці (музичні орнаменти Гуцульщини). 
3. Так звучить народна скрипка (троїсті музики).
4. У єдиному оркестрі (концерт оркестру народних інструментів).
Парадокси нової музичної доби (для студентів вишів)
1. Образи хмар у вік хмарочосів (імпресіонізм).
2. Що занадто, те природно (експресіонізм).
3. По спіралі (неокласицизм).
4. Стислість – сестра таланту? (Мінімалізм).
5. “Нове слово” чи повторення пройденого? (Постмодернізм). 

“Нова музика” ХХ ст. (для студентів вишів)
1. Іонізація звуків. Едгар Варез.

2. Біля витоків тиші. Музика Джона Кейджа.
3. Triadic Memories. Фортепіанна творчість Мортона Фельдмана.
4. Музична алхімія. Джанчинто Шелсі.
5. Interval und Zeit. Бернд Алоїс Цимерман.
ЗРАЗКИ ТЕКСТІВ

Bступне слово
Вечір гітарної музики
Добрий вечір, шановні гості концертної зали. У програмі сьогоднішнього концерту – твори старовинних і сучасних авторів музики для гітари.

Гітара як один із найстаріших музичних інструментів (у своєму первісному вигляді) уже в XIII–XIV ст. була широковідома в Іспанії як один із народних інструментів – не випадково вона й зараз є свого роду символом музичного мистецтва цієї країни.
До середини XVIII ст. гітара завоювала Європу й набула особливої популярності в Італії, Франції, інших європейських музичних державах, де стали з’являтися твори, написані спеціально для концертного виконання на цьому інструменті, – і на початок нового XIX ст. гітара цілком сформувалася в тому класичному вигляді, у якому вона існує й дотепер.
Доля гітари склалася так, що до складу симфонічного оркестру вона не потрапила. Але багато композиторів, зачарованих гітарою, прагнули імітувати її звучання у творах, написаних для інших інструментів і навіть для оркестру – згадаємо хоча б “Арагонську хоту” і “Ніч у Мадриді” Глінки, “Іспанське капричіо” Римського-Корсакова, “Іспанську рапсодію” Равеля або “Фанданго” Направника.
Може здатися, що історичний шлях розвитку гітари воістину “усипаний трояндами”, але на цьому довгому шляху траплялися й періоди, коли з причини жорсткої конкуренції (як, скажімо, у середні віки з лютнею, завезеною зі Сходу) гітара вимушена була відчувати досить прохолодне ставлення до себе.
Можна згадати й випадки зневажливого ставлення до інструмента. У Росії 20-х рр. минулого століття будь-якому карикатуристу достатньо було зобразити людину з гітарою, щоб показати – перед вами гідний презирства міщанин! Саме в цей час до Росії приїхав на гастролі знаменитий іспанський гітарист Андрес Сеговія. Його приїзд викликав у багатьох здивовані питання: як, гітара буде звучати в стінах консерваторії? Міщанський інструмент серед портретів композиторів-класиків!? Дехто вимагав навіть відмінити гастролі й видворити Сеговію назад до Іспанії. Але концерт все ж таки відбувся, а буквально на наступний день у газетах з’явилися захоплені відгуки…
…Гітара впевнено прокладала шлях до концертних залів. ХХ ст. немов вдихнуло нове життя в гітарне мистецтво. І знов, як раніше, перше слово було за Іспанією. Ісак Альбеніс, Енріко Гранадос, Мануель де Фалья – у творчості цих композиторів гітара після довгих віків “підпорядкованого” положення з акомпануючого перетворюється на інструмент-соліст. Саме в такій іпостасі – як повноправний концертний інструмент – гітара й представлена в програмі сьогоднішнього музичного вечора.
Хоровий концерт (духовна музика XVIII ст.)

Шановні гості, ми раді вітати вас на вечорі духовної музики XVIII ст., ознаменованого у вітчизняній культурі появою цілого ряду видатних особистостей, які дали значний поштовх розвитку музичного професіоналізму.
Вік Просвітництва був добою синтезу культур і у зв’язку з цим – часом виникнення нових музичних жанрів. Одним із таких жанрів став духовий хоровий концерт, який, народившись від злиття різнонаціональних елементів на місці широковідомого на той час партесного концерту, укорінився в композиторській практиці та проіснував майже до ХХ ст.
Звичайно, хоровий концерт, який змінив обличчя вітчизняної духовної музики, не міг з’явитися без значних передумов у суспільному духовному житті – дійсно, духовна ситуація в Росії XVIII ст. характеризується безліччю нового, зміною в психології діячів церкви та взагалі зміною ставлення до Бога. Це пора сентименталізму, сектантства, масонства, які всі разом і кожний окремо проповідували спілкування з Богом через почуття, через серце, через болісні пошуки потаємно-божественного в глибинах своєї душі. “Нові напрями” релігійної думки, безумовно, були підготовлені церковною реформою петровських часів, а також особистим впливом однієї з найбільш значних постатей епохи – Феофана Прокоповича.
Не могли нові віяння не відобразитися й на музиці, на новій інтонації духовних творів. Вона була потрібна – і була знайдена. Точніше, вона вже існувала в європейській традиції попередньої епохи – бароко, а тепер була сприйнята і по-новому пережита вітчизняними композиторами.

Величезною мірою найважливіші риси епохи відображають твори Дмитра Бортнянського та Максима Березовського: перший підсумував досягнення попередників і сучасників, другий, формуючи власними творами музичний стиль доби, торував дорогу в майбутнє, слугуючи своїм мистецтвом поштовхом до появи величезного пласта духовної музики ХIХ–ХХ ст.

Саме творчості найяскравіших представників вітчизняного музичного мистецтва XVIII ст. присвячена наша сьогоднішня програма, у якій беруть участь… (далі – представлення учасників концерту: хорових колективів і їх художніх керівників, диригентів).
“Чотири пори року” Антоніо Вівальді
Добрий вечір, шановні прихильники музичної класики.

Наша концертна програма – воістину дарунок меломанам, адже до неї увійшов твір не просто добре відомий, але – незалежно від різноманіття музичних смаків – улюблений (мабуть, тому, що змушують знову й знову переконатися в правоті Шекспіра, який стверджував, що “музика своєю чарівною владою жене будь-які думки про негоду”).
Сьогодні ми почуємо музику, яка є одним з найчудовіших пам’ятників епохи бароко – великої епохи в історії музичного мистецтва – цикл інструментальних концертів Антоніо Вівальді “Пори року”.
Сила впливу цієї музики, без перебільшення, величезна: здається, її автор точно знав таємниці встановлення контакту зі слухацькою аудиторією – не лише йому сучасною, але й на століття наперед…
А що знаємо про Вівальді ми, триста років потому відчуваючи магічне тяжіння його музики та “заряджаючись” її чудодійним духовним здоров’ям? 

…Відомо, що більшу частину життя Антоніо Вівальді прожив у своєму рідному місті – Венеції. Мав духовний сан. Протягом 36 років викладав у консерваторії Ospitale della Pieta (точний переклад – “шпиталь співчуття”) – нагадаю, що консерваторіями в Італії того часу називали притулок для дітей і підлітків-сиріт. Керуючи оркестром учениць консерваторії (який, до речі, славився високим рівнем виконавства), Вівальді грав у ньому першу скрипку, а також повинен був регулярно писати музику – оскільки концертний репертуар (у зв’язку з незначним розвитком нотодрукування) обмежувався тоді майже винятково новими творами. 

Для публіки “новизна” музики була значно важливішою за її “довговічність”, і це стимулювало, з одного боку, композиторську творчість, а з іншого – дуже швидке “забування” тих, чиї імена ще зовсім нещодавно сяяли “зірками першої величини”.
У цьому сенсі доля творчості Вівальді дивовижним чином співпадає з долею творінь його молодшого сучасника Й.С. Баха: гучна слава за життя (достатньо згадати, що Вівальді грав перед Папою Римським і майже усіма великими європейськими правителями тієї епохи, що він писав музику до одруження Людовіка XIV, а австрійський імператор Карл VI за 14 днів провів у бесідах з ним, за власним зізнанням, “більше часу, ніж з усіма своїми міністрами за два роки”), потім – майже повне забуття і “друге народження” вже у ХХ ст.
Із величезної за обсягом спадщини Вівальді, що містить понад 800 опусів, нам відомі переважно його інструментальні концерти: для скрипки, флейти, фагота, валторни, мандоліни й ін. Багато з них є програмними та мають назви (“Ніч”, “Полювання”, “Буря на морі”, “Відпочинок”, “Тривога”, “Пастушка”…).
До речі, саме у творчості А. Вівальді сформувався жанр концерту для солюючого інструмента з оркестром і була “узаконена” його тричастинна форма: дві швидкі крайні частини розділялися повільною середньою. До того ж, Вівальді передбачив принципи програмного симфонізму, які сто років потому втілилися в “Пасторальній” симфонії Бетховена та творах композиторів-романтиків.
Найбільш широкою популярністю серед творів А. Вівальді, безперечно, користується цикл “Пори року”, який об’єднує чотири концерти для скрипки та струнного оркестру під назвами “Весна”, “Літо”, “Осінь” і “Зима”. Кожному концерту передує невеликий вірш у формі сонета, що є, за задумом композитора, його літературною програмою. Ім’я автора сонетів у першому виданні партитури вказане не було; дослідники припускають, що вони належать самому композитору. Сьогодні ці вірші звучатимуть у перекладі Давила Самойлова.
Тож, Антоніо Вівальді. “Пори року”: 4 концерти для скрипки та камерного оркестру, твір 1727 р. Виконавці: (представити оркестр, соліста та диригента).
Опера С. Рахманінова “Алеко” (концертне виконання)

Шановні гості концертної зали, сьогоднішній вечір воскрешає в пам’яті дві дати, які, за іронією долі, майже зійшлися на календарі: 1 квітня 2012 р. виповнюється 140 років із дня народження, а 28 березня  минає сімдесята річниця смерті Сергія Васильовича Рахманінова. І ще одна дата: 27 квітня 1893 р. у Большому театрі в Москві відбулася прем’єра “Алеко” – першого оперного твору композитора. 
Пізніше Рахманінов ще не раз звернеться до оперного жанру, напише “Франческу да Ріміні” та “Скупого лицаря”, залишить нездійсненними задуми “Бориса Годунова” та “Собору Паризької Богоматері”. Навколо художніх достоїнств його опер будуть точитися довгі суперечки, висловлюватися думки про відсутність у них оригінальності й навіть про те, що композитор узагалі є слабким у цій галузі творчості.
Звичайно, можна було б привести з цього приводу чимало заперечень, підкріплених серйозними аргументами, але я впевнена, що музика, яку ми будемо сьогодні слухати, вагоміше за будь-які слова доводить, що і в оперному жанрі Рахманінов був великим майстром – музикантом і драматургом.
Історія появи “Алеко” в повному сенсі слова унікальна. Весною 1892 р. Сергій Рахманінов закінчував Московську консерваторію. Наприкінці березня разом із двома іншими випускниками по класу вільної композиції він отримав від Художньої ради консерваторії пакет із завданням для дипломної роботи: лібрето одноактної опери “Алеко”, написане В.І. Немировичем-Данченком за поемою О.С. Пушкіна “Цигани”. Оперу потрібно було створити за місяць і представити в партитурі. Із цього моменту життя перетворилося для Рахманінова на “творчу лихоманку”. 
“Я відразу помчав додому, – згадував пізніше композитор, – боячись втратити хоча б хвилину. Я відчував, як музика до пушкінських віршів здіймалася і закипала в мені. Здавалося: варто сісти за рояль – і я зможу зімпровізувати половину опери відразу.”
…Коли через 17 днів професор Аренський поцікавився станом справ у своїх учнів, Рахманінов представив оперу в готовому вигляді. “Такими темпами, молодий чоловіче, ви будете писати по 24 акти на рік”, – тільки й вимовив Антон Степанович.
7 травня на випускний екзамен із композиції зібралася вся консерваторія. Близько трьох годин пішло на те, щоб кожен із новоявлених композиторів продемонстрував свій твір за роялем. Потім комісія віддалилася для обговорення, а коли повідомили результати, усі дізналися, що Сергій Рахманінов одержав “п’ять з плюсом”. А ще через 10 днів стало відомо, що художня рада вирішила “визнати Сергія Рахманінова достойним диплома вільного художника і Великої золотої медалі”. 
Починалося самостійне творче життя – з численними концертними виступами, приватними уроками, – це давало кошти для існування.
Через рік, у квітні 1893-го, за рекомендацією П.І. Чайковського (який був одним із консерваторських викладачів Рахманінова) оперу “Алеко” поставили в Большому театрі. Успіх був тріумфальним. Майже всі номери повторювали на “біс”, а по закінченні вистави Рахманінова декілька разів викликали на сцену. Мабуть, це єдиний в історії випадок: опера автора-початківця, “недозволено молодого композитора”, за виразом Модеста Чайковського, по суті – студентська робота відразу була оцінена як “гарне надбання для російської оперної сцени”. У рецензіях відзначалося, що жоден із кращих російських композиторів не дебютував у такому віці оперою, рівною “Алеко”.
Того ж 1893 р. опера “Алеко” прозвучала в Києві (із цією подією був, до речі, пов'язаний дебют Рахманінова-диригента); 1899-го, на честь 100-ліття Пушкіна, опера була виконана в Петербурзі (партію Алеко блискуче виконав Федір Шаляпін – ровесник та один із найближчих друзів Рахманінова).
Із тих пір пройшло багато часу... Натхненне творіння, з якого, власне, починався Рахманінов-композитор і яке стало щасливим “відкриттям” його імені, прозвучить сьогодні в цій залі. Концертний варіант, який ми пропонуємо вашій увазі, відтворює партитуру Рахманінова без хорових сцен. До складу композиції входять фрагменти пушкінської поеми “Цигани”, не використані в лібрето.
У виконанні беруть участь…

ТЕМАТИЧНА ЛЕКЦІЯ-КОНЦЕРТ
УКРАЇНСЬКІ ВІЗЕРУНКИ

(для молодших школярів)

Добрий день, мої дорогі маленькі друзі.
Вас вітають артисти Національної філармонії України. Настав час для першої в новому році музичної зустрічі, і ми назвали її “Українські візерунки”. Сьогодні ми з вами поговоримо про життя й культуру, обряди та звичаї українського народу. Ви дізнаєтесь, як колись, дуже-дуже давно, святкували на Україні такі свята, як Різдво, Івана Купала, що співали під час тих чи інших свят. Музика, яка звучатиме сьогодні в концерті, буде різноманітною, різнобарвною і яскравою. Такою ж, як візерунки на наших українських вишиванках! 
В. Зубицький, інструментальна п’єса “Вишиваночки”.
Нашу розповідь про свята ми почнемо за народним календарем. Хто підкаже, з якого свята починається кожний рік? А вам подобається новорічне свято? Чому?
Звичайно, ви знаєте, як проводжають старий рік і зустрічають новий. Але є в січні ще одне свято, дуже веселе й смачне. Воно називається Різдво. Тільки на Різдво готують стіл із дванадцяти страв, тільки на Різдво можна побачити гурти колядників, які із захопленням виконують веселі святкові колядки. Що ж це за свято таке – Різдво?
Передусім, це християнське свято, пов’язане з легендою про народження Божої істоти – Ісуса Христа. За повір’ям, саме в ніч із 6 на 7 січня в далекому місті Віфлеємі прекрасна жінка Марія народила сина, якому дала ім’я Ісус. Звідки про це дізналися люди? Зі священної книги християн Біблії, де наведений опис цієї історії.
Стояла при дорозі маленька стаєнка, такий собі вертеп для осликів і воликів. Усередині була дерев’яна скринька, де тримали сіно для худоби. Там і народився маленький хлопчик Ісус. Мама поклала його до цієї скриньки, бо він не мав ліжечка, і накрила пелюшками. А волик дихав на хлопчика, щоб зігріти його. І тут стало діятися щось дивне. Над вертепом зійшла велика зоря – комета з довгим хвостом, і світила так ясно, що люди пішли за нею, і привела вона їх до вертепу, до Ісуса.
Першими прийшли пастушки, що пасли овець, потім надійшли ще люди, навіть три царі прийшли зі Сходу. Були вони дуже багаті й принесли Ісусові дорогі подарунки. А з неба злетіли янголи і співали над колисочкою гарні пісні. А люди тішилися, бо знали, що народився Божий син, і свято на його честь назвали Різдвом Христовим.
Напередодні цього свята люди з року в рік прибирали ялинку й сідали до святкового столу. А колядники вирушали в дорогу, заходили до кожної оселі та показували господарям невеличку виставу – вертеп – про народження Ісуса Христа. Дійовими особами вертепу були пастушки, янголи, три царі, чорт і хоробрий запорізький козак. Старі люди казали, що слово “вертеп” походить від назви печери, де народився Ісус. Інші говорили, що це пов’язано з основним символом, з яким ходили колядники – ось такою зіркою (показати). Завдяки цій зірці колядників розпізнавали здалеку. Їх запрошували всюди, бо вони закликали до хати щастя та добробут. А за щирі вітання господарі, звичайно, пригощали колядників усілякими ласощами.
Зараз наші артисти покажуть вам невеличкий фрагмент такого вертепу. Та ви й самі зможете взяти участь у ньому! Хочете? Тоді давайте разом вивчимо приспів колядки, яку за рухом моєї руки будемо співати разом з артистами (учимо приспів колядки “Радуйся!”).
А тепер повернемося до вертепу. Ой, я вже чую колядників!

Виконується (за участю дітей) колядка “Радуйся!”
Ну що, діти, пустимо колядників?
Звучить колядка “Добрий вечір тобі, пане господарю”.
Якщо пам’ятаєте, діти, я говорила, що однією з дійових осіб у вертепі є Чорт. Що ж він тут робить? Виявляється, ніч перед Різдвом – це остання ніч, коли чорти та відьми мають силу й можуть нашкодити людям. Заходячи до хати разом із колядниками, Чорт хоче вкрасти когось із дітей, ущипнути за ногу хазяїна або хазяйку, стягнути те, що погано лежить. Але всі ці справи марні, і Чорта врешті-решт виганяють із хати.
Видатний письменник Микола Гоголь розповів про останню ніч відьми та чорта у своїй повісті “Ніч перед Різдвом”. Повість так сподобалася російському композитору П.І. Чайковському, що він написав великий музичний твір – оперу “Черевички” за повістю Гоголя. Зараз я розповім вам, як пройшла остання ніч відьми та чорта, а потім ви побачите й почуєте, як про це розповів Чайковський у своїй опері.
Читається уривок із повісті М. Гоголя “Ніч перед Різдвом”; звучить дует Солохи та Чорта з опери П. Чайковського “Черевички”.
Та все ж Різдво – велике свято, і ніяка нечиста сила не може йому завадити. А ми знову повернемося до вертепу, бо колядникам уже час вирушати в далеку дорогу…
Колядка “Нова радість”.
Ось так завершувалася вистава-вертеп. Але на цьому не закінчувалися зимові свята. Рівно через тиждень  люди святкували Щедрий вечір  й говорили: як проведеш цей день, таким і рік буде. Тому всі намагалися бути щедрими, більше радіти та, звичайно, це свято також не обходилося без пісень. Якщо на Різдво колядують, то на Щедрий вечір – щедрують.
М. Леонтович. Щедрик.
Ось такі чудові свята дарує нам зима. Але вона закінчується – і  приходить весна, на яку люди завжди чекають, сподіваючись на щедрі подарунки природи. Усі – і діти, і дорослі – виглядають весну, вибігають на пагорби і запрошують, закликають весну піснями.
“Ой, минула вже зима”.
“Весняночка”. 
Весна теж дарує нам свої свята. Найбільш важливі з них – це Великдень, свято святого воскресіння, оновлення природи, і Трійця – свято рослин і квітів. Свято Трійці являє собою перехід до літа, якого чекають і діти, і дорослі.

“Як діждемо літа”.
Літня пора не обходиться без святкових днів. Я хочу зупинитися лише на одному з літніх свят – Івана Купала. За народним повір’ям, ніч на Івана Купала повна усіляких чудес: звірі розмовляють між собою, дерева переходять із місця на місце, цвітуть чудодійні квіти, а між ними й папороть… Вона розквітає рівно опівночі, загорається дивним блакитним вогнем і відразу ж цвіт опадає. Хто встигне зірвати цю квітку, тому закопані скарби відкриються самі, і він буде мати велику силу, розуміти мову рослин і звірів. У цю ж ніч молодь розпалює вогонь десь біля води  та починає через нього стрибати. 
Кажуть, що купальський вогонь і купальська вода мають велику цілющу силу. Вони надають людям здоров’я та красу. Послухаємо, як чарівна купальська ніч змальована музичними фарбами.
Л. Дичко. Фрагмент з кантати “Пори року” (“Літо”).
І все ж, я́к би багато не було свят, ніхто й ніколи не забував про роботу. Якщо весною люди обробляли землю, садили огороди, сіяли пшеницю, то влітку приходив час збирати врожай. Саме тоді наступала черга косарів.
“Вийшли в поле косарі”.
Не всі були такими працьовитими, як ці косарі. Декого просто неможливо було заставити працювати! Такі вже причини вигадували… Ось послухайте.

“Грицю, Грицю, до роботи”.
І все ж навіть улітку були такі дні, коли люди не виходили на роботу. Це траплялося тоді, коли надворі йшов дощ. Водночас літній дощик – на втіху дітям, бо він дарує дітлахам яскраву веселку, що малює нові й нові візерунки.
Інструментальні варіації на тему народної пісні “Дощик”, Є. Заставний, вірші Т. Василько. “Веселий дощ”.
Літо для дітей – пора розваг і відпочинку. Хочеш – спи собі, хочеш – гуляй цілими днями, а хочеш – співай пісні. 
І. Кириліна, вірші П. Воронька. “Засмутилось кошеня”.
“Танцювала риба з раком” (дитячий фольклор).
Приходить після літа осінь, вишиває на деревах свої візерунки – червоні, жовті, золоті… Усі: і люди, і природа – чекають на зиму. І знову все починається спочатку. Знову лунають пісні на щастя, на радість, на добро.

І. Карабиць, вірші Ю. Рибчинського. “Пісня на добро”.
П.І. ЧАЙКОВСЬКИЙ. “ПОРИ РОКУ”
(тематичний концерт для учнів музичних шкіл і шкіл мистецтв)

Любі друзі, сьогодні ми згадаємо творчість композитора, який за своєю популярністю, рівнем слухацького визнання завжди посідав одне з перших місць у світовому музичному рейтингу. І для музикантів-професіоналів, і для шанувальників музики, і для вас – юних музикантів, що роблять лише перші кроки сходинками музичних знань, твори Петра Ілліча Чайковського відкривають цілий світ – величезний світ людських почуттів, думок, переживань, світ радості та сліз, тривог і надій, найрізноманітніших настроїв і станів людської душі.
“Пишу з любов’ю і щиро…” – ці слова з листа П.І. Чайковського до Н.Ф. фон Мекк могли б стати прекрасним епіграфом до музичного твору, який ми будемо слухати, – фортепіанного циклу Чайковського “Пори року”.
Тема пори року в музиці живе постійно: вона по-своєму розкрита в ораторії Йозефа Гайдна та в циклі скрипкових концертів Антоніо Вівальді. Чудові пейзажні замальовки можна знайти у творах композиторів-романтиків ХІХ ст. Балет “Пори року” належить перу російського композитора Олександра Глазунова, а хоровий цикл із такою ж назвою створив класик української музики Борис Лятошинський. І все ж у Чайковського – “Пори року” особливі.
З одного боку, його п’єси прості й невибагливі, а з іншого – у них міститься справжня “енциклопедія російського життя”, якщо скористатися виразом Бєлінського про роман Пушкіна “Євгеній Онєгін”.
У циклі 12 п’єс, що мають назви відповідно до 12 місяців, а ще –  підзаголовки, які спрямовують наше слухацьке уявлення. Чайковський писав цей цикл на замовлення видавця журналу “Нувелліст” Бернарда. Було це 1876 р., коли в Росії досить поширеним було домашнє музикування – це була прекрасна традиція, на жаль, втрачена зараз, – збиратися навколо музичного інструмента (це могли бути арфа, фортепіано, гітара тощо), співати й грати улюблені твори. На той час не існувало магнітофонів, плеєрів, комп’ютерів, – і люди дуже цінували можливість послухати музику в колі друзів. І ось місяць за місяцем у кожному номері “Нувелліста” почали друкуватися фортепіанні п’єси Чайковського, які читачі часопису передавали з рук у руки, від серця до серця.
Давайте послухаємо, що розповів нам композитор про російську природу, про епізоди російського життя, а разом із тим – і про вічні людські проблеми.
Як і календарний рік, цикл відкривається п’єсою “Січень”. Довгими січневими вечорами, коли за вікном злиться завірюха, біля догораючого коминка затишно й тепло. Усе тут дихає спокоєм, налаштовує на спогади та неспішну розмову. А можливо, композитор уявив собі, як зберуться в невеличкій кімнаті друзі-музиканти та будуть слухати задушевну музику, що звучить неначе некваплива людська мова?..
А от у лютому – зовсім інша картина, зовсім інша музика. Ми неначе вийшли на широку, засніжену вулицю – шум, гам, веселий гомін натовпу, радісні вигуки хлопців і дівчат, що хвацько мчать з гірки на санчатах… Та це ж Масляна – галасливе народне гуляння, улюблене календарне свято і в Росії, і в Україні!
“Біля коминка” (січень). 

“Масляна” (лютий).
Весна приходить до кожної людини по-різному, викликає різні почуття. Чайковському наближення весни віщує березнева пісня жайворонка, у якій ясним і прозорим звуком відлунює перша капель. Композитор чує, як звучить схвильована мелодія довгоочікуваного квітневого гостя-проліска, як дихають красою чарівні травневі білі ночі… Давайте і ми з вами вслухаємося в голоси весняної природи. 
“Пісня жайворонка” (березень). 
“Пролісок” (квітень). 
“Білі ночі” (травень).
Баркарола в перекладі з італійської – “пісня на воді”; так називали пісні венеціанських човнярів-гондольєрів. Неначе з мірного руху теплих хвиль народжується “Баркарола” Чайковського. У її неквапливій мелодії зосереджений глибокий спокій тихого червневого вечора.
А далі перед нами проходять картини повсякденного народного життя, що відбувається немов “за розкладом” місяців, що змінюють один одного. У липні композитор дарує нам “Пісню косаря”, веде туди, де над лугами пахне свіжим сіном… Серпень – час жнив, і природно, Чайковський виділяє саме цю подію, найважливішу в житті хлібороба. 
У п’єсі немає “індивідуальних портретів”, скоріше дається замальовка масової сцени трудового народного свята. Тож, літо!

“Баркарола” (червень).
“Пісня косаря” (липень).
“Жнива” (серпень). 
Добре попрацювавши, можна й відпочити, віддатися улюбленій справі… Вересень кличе нас на полювання, і під зазивні звуки мисливського рогу уява малює яскраву картину золотої осені, на фоні якої то з’являються, то знов ховаються в гущині лісу вершники… Ось так і життя: несеться невідворотним потоком, який нічим не можна стримати, повернути назад – ця думка часто тривожила свідомість Чайковського, і мабуть, давала про себе знати й під час роботи над “Порами року”… Можливо, тому, слухаючи “Осінню пісню” жовтня, ми згадаємо пушкінський жовтень:
Роняет лес багряный свой убор,

Сребрит увянувшее поле…

Проглянет день, как будто поневоле,

И скроется за край окружных гор… 
– і відчуємо, що і для композитора це прощання з милими серцю картинами літа, думки про самотність, про швидкоплинність життя… Мелодія “Осінньої пісні” – одна з найбільш натхненних у музиці Чайковського…
“Полювання” (вересень).
“Осіння пісня” (жовтень).
А між тим народне життя з його турботами та радощами продовжується, біжить уперед. Із хвацьким дзвоном бубонців, із веселою піснею ямщика проноситься мимо трійка. Геть усякий смуток! Життя – прекрасне!
“На трійці” (листопад).
Останній місяць року провіщає чарівні новорічні свята, ігри, танці, і, звичайно, традиційні дівочі ворожіння. День скоро стане довшим, а там і весняні води зашумлять, прокинеться від зимового сну природа. Так музикою світлого очікування – п’єсою-вальсом “Святки” завершується фортепіанний цикл П.І. Чайковського “Пори року”.
“Святки” (грудень).
…Ось і перегорнута остання сторінка музичного альбому. Я думаю, кожен з вас ясно відчув, що для Чайковського рідна природа та побут, що його оточували, – і складали відчуття Батьківщини. 
Почуття, що жило в ньому завжди: у далекому Воткінську на Уралі, де народився та виріс композитор; в українському селі Кам’янка, де він так любив проводити літні місяці; на берегах Неви в Петербурзі; у будинку на околиці підмосковного містечка Клін, де пройшли останні півтора роки життя композитора. Це почуття не залишало Чайковського, де б він не мандрував: в Італії чи в Англії, у Німеччині чи в Америці.
Мабуть, саме тому ми так цінуємо цей своєрідний ліричний щоденник – фортепіанний цикл “Пори року”, який сьогодні прозвучав у виконанні… (представлення виконавця).

НЕРІВНИЙ ШЛЮБ ОПЕРИ ТА РОКУ
(для старших школярів і студентської аудиторії)
(автор Ірина Палкіна)

Сьогодні мені б хотілося поговорити з вами про нерівні шлюби. Наскільки це явище існує в нашому житті, виправдане воно чи це просто чиясь примха, збочення? Ось уявіть собі таку пару: вона – з аристократичної родини, уся вишукана та витончена, з престижною освітою, шанована панна серед вищого світу… І він – веселий, трохи грубуватий, набагато молодший за неї парубок, у якого “вітер віє в голові”: він любить галасливі компанії та навіть має певні проблеми із законом. Дивний союз, чи не так?

Якими можуть бути прогнози? Ви вважаєте, що це тимчасова інтрижка та ні про яке кохання й мови не може бути? Чи вам здається, що це щирі стосунки? А може, вас дивує, як узагалі ці дві полярні істоти зустрілися, де і за яких обставин могли вони перетнутися та познайомитися? Цікаво? Тоді слухайте історію. Її звали Опера. Його звали Рок.

Sodomy.
(На музиці) Знайомство відбулося наприкінці 60-х рр. ХХ ст. Думки розходяться щодо точної дати та місця “зустрічі”, проте більшість зупиняється на гіпотезі, що знайомство відбулося 1967 р. завдяки композитору Гелту МакДермотту, поетам Джеймсу Редо, Джерому Радьї та їх мюзиклу “Волосся”, у якому йдеться про життя хіпі – на той час представників провідної субкультури. У музичній виставі вищезгаданих авторів висвітлювалися побут хіпі, їхній світогляд, стосунки між собою та погляд на ті чи інші речі. Прем’єра відбулася в Нью-Йорку 17 жовтня 1967 р. 
У квітні 1968 р. спектакль перемістився на одну зі сцен Бродвею, де витримав 1873 вистави. Того ж року він був поставлений у Лос-Анджелесі та в Лондоні. 1979 р. режисер Мілош Форман зняв кіноверсію мюзиклу, а через 20 років – у листопаді 1999 р. – у Московському театрі естради була показана американська авторська версія мюзиклу, поставлена режисером Бо Кроуеллом і продюсером Майклом Батлером разом із Московським театром музики і драми Стаса Наміна. Пізніше постановка була адаптована і в січні 2000-го відбулася прем’єра російської версії в Московському театрі юного глядача (починає звучати музика).
Good Morning, Starshine.

Чуєте? Наші герої зацікавились один одним. Чому? Не знаю. Можливо, їх потягнуло до чогось незнайомого, їм невластивого? А можливо, вони побачили один в одному саме ті риси, яких кожному так довго не вистачало? Як би там не було, але певні стосунки між оперою та роком уже зав’язались (як не дивно), і ми можемо спостерігати їхнє перше офіційне побачення, організоване гуртом “The Who”, яке мало кодову назву “Tommy”.

Справа в тому, що поки театральні діячі цікавилися молодіжними субкультурами, самі представники цих субкультур теж не сиділи на місці. Року як жанру камерному набридло обмежувати себе трьома-чотирма хвилинами пісні. І тоді музиканти вирішили створити альбом, який буде поєднаний єдиним сюжетом. Новаторами в цій справі стала група “The Who” з альбомом, написаним 1969 р. під назвою “Tommy”. У сюжеті йдеться про сліпого глухонімого хлопця, якому неймовірно щастило в грі на електричному більярді (звучання музики).
“Pinball Wizard”.

Томі стає майже ідолом для поклоніння, легендою. Люди ним захоплюються, батьки заробляють на ньому гроші... Та раптом, після певного нервового потрясіння, до хлопця повертається слух і зір; виявляється, що в нього дивовижний голос і йому є що розповісти світові! Томі стає своєрідним месією свого часу.

“I’m free”. 
(На музиці) На перший погляд, маємо трохи кострубатий сюжет, проте виявилося, що музиканти потрапили в ціль: рок-опера мала шалений успіх, виконувалася з елементами театралізації на концертах гурту, а згодом ставилася в професійних та експериментальних театрах. 
1975 р. “Tommy” був екранізований режисером Кеном Расселом. 

Перша ластівка була запущена та викликала чималий інтерес не тільки серед традиційної рокової аудиторії, але й серед професійних музикантів. 
Рок довів, що може бути серйозним, мати соціальний характер. “Tommy” став першим кроком назустріч, а от офіційне весілля відбулося 1970 р.
“Hosanna”.
(На музиці) Саме тоді з’явився твір, написаний Ендрю Ллойд-Веббером і Тімом Райсом, який мав таке величезне значення для становлення жанру рок-опери, що навіть говорити на цю тему ніяково. 
Рок-музика в супроводі симфонічного оркестру, біблійні герої в образі хіпі... Здавалося б, зовсім несумісні поняття. Але все це гармонійно! Нічого не ріже слух, не здається диким, божевільним…
“I don’t know how to love him”.
“Ісус Христос – Суперзірка” – масштабна рок-опера, у якій розповідається про останні дні земного життя Ісуса Христа. 
Рок-оперу записали як подвійний альбом. Партію Ісуса співав вокаліст гурту “Deep Purple” Ян Гіллан, Іуди – Муррей Хед, Марії Магдалини – видатна виконавиця кантрі Івона Еліман. Прем’єра на Бродвеї відбулася 1971 р. 

“Ісус Христос – Суперзірка” – не лише найзнаменитіша, але, напевно, і єдина справжня рок-опера. Ні до, ні після неї нікому не вдавалося настільки органічно поєднати ці два жанри. Мабуть, таланту її творців допомагав і сам час (кінець 1960-х – початок 1970-х), який, на думку багатьох, подарував рок- і поп-музиці стільки відкриттів, що їх продовжують “опановувати” й дотепер.

Усі повірили в рок. І рок сам у себе повірив. Із цього часу це вже не танцювальна легковажна музика – усе набагато складніше та різнобарвніше. 
Виявляється, рок може бути складним, змушувати замислитися. А рок-опера – це вже повноцінний повноправний жанр, а не екстремальний експеримент.

…Продовжуючи слідкувати за стосунками молодят, ми натрапляємо на цікавий яскравий епізод їхнього спільного життя – концептуальний альбом “The Wall” гурту “Pink Floyd”. 

“Goodbye Blue Sky”.

(На музиці) Особистість. Оточення. Спостереження брехні. Біль образ. Неприйняття дійсності, невдоволення нею. Лишається одне – відгородитися стіною. 

Після рок-ренесансу кінця 1960-х закономірно настала епоха рок-“бароко”. 1970-ті – час багатомільйонних гонорарів, забитих повністю стадіонів, приголомшливих шоу і… глобальної комерціалізації рок-культури. Саме в цей час народився й багатозначний титул “рок-динозаври”, що парадоксально поєднує в собі риси потужності з ознаками старіння та виродження. Хлопці виросли, культурне явище стало розважальною індустрією. Натовп, якого так боявся Іуда з рок-опери Уеббера/Райса, став основним учасником концертів на стадіонах. 

Ця проблема понад усе хвилювала “Pink Floyd”: за якими саме відчуттями й емоціями приходять підлітки на їх концерти? Чи розуміють те, що їм хочуть сказати зі сцени, чи просто б’ються в скаженому екстазі, при цьому по-звірячому завиваючи? Це питання й лягло в основу “Стіни”. Герой цієї рок-опери сприймає все занадто близько до серця. Із дитинства відчуває, що він не відповідає стандартам сучасного світу, не вписується в його рамки. Переживши загибель батька, зраду дівчини та ряд інших прикростей, він починає ненавидіти світ, у якому мусить жити, адже якщо система тебе не сприймає, то як до неї будеш ставитися ти?

“Another Brick In The Wall Part 2”.
Ставши холодним і зухвалим, герой навіть робить політичну кар’єру. Він наскрізь пронизаний презирством до всього й усіх. Він закритий для всього й усіх, і він відверто ненавидить – усіх і все. Бо це ж не ми такі, це час такий, бо він, здається, і не винен ні в чому – просто заховався: страуси теж мають право на життя, навіть попри те, що не літають і ховають голову в пісок. Наш герой, людина сама по собі талановита і, можливо, непересічна, обирає позицію руйнівника. Такою є його тотальна помста за всі дитячі страхи, за всі юнацькі образи. Йому нічого не лишається, як ненавидіти та закритися. Відгородитися від усього. Ретельно – цеглина за цеглиною – він будує цей мур: споруда має бути дуже міцною, щоб до неї ніхто не зайшов. Щоб ніхто не плюнув у душу. Його стіна росте до неба, стає товстішою з кожним роком, міцнішою, страшнішою, сердитішою, величнішою, суворішою, сірішою, жахливішою, потворнішою і… ламається.

“The Trial”.
“Outside The Wall”.
(На музиці) Бо всі ми – люди. І хоча Всесвіт не наше творіння, але саме ми робимо його таким, який він є, кожного дня своїм вчинком чи бездіяльністю покращуючи його чи погіршуючи.

Ви ще досі не вірите в нерівні шлюби? Чи не розумієте навіщо? У нашому випадку дивовижний симбіоз: рок став більш зрілим, серйозним, та що там казати – розумнішим. Тепер його цікавить не тільки власне дозвілля. А опера? Як ви думаєте, чим цей шлюб став для неї корисним? Не загубивши своєї серйозності, глибини та масштабності, опера стала сучаснішою, бо жити треба тут і зараз, а не згадувати “А ось у наші часи…”, бо цей “наш час” продовжується доти, доки ми активно в ньому живемо та не зупиняємо свого розвитку. Рок надихнув оперу, розфарбував у несподівані кольори, зробив трохи вільнішою та розкутішою. Хіба це погано?

Начебто й закінчилася наша оповідка про дивні стосунки далеких один від одного жанрів. Але, у вас, напевно, виник цілком справедливий сумнів із приводу прослуханого: десь, колись… Усе це настільки туманно. Може скластися враження, що такі явища можуть бути тільки на Заході, та й відбувалося все в далекі для нас 60–70-ті. Але можливо, історія щось замовчує, а опера та рок посварилися й розбіглися? Та ні. Рано їх розлучати. Подивіться хоча б на яскравий приклад стосунків наших знайомих у часи перебудови в Радянському Союзі!
Відеофрагмент із рок-опери Г. Татарченка та Ю. Рибчинського “Біла ворона”.
1991 р. відбулася прем’єра рок-опери “Біла ворона”, написаної композитором Геннадієм Татарченком і поетом Юрієм Рибчинським. У спектаклі розповідалося про героїчну історію Жанни Д’Арк. 
А почалося все з вірша Юрія Рибчинського, що мав назву “Страта Жанни Д’Арк” – він і був пізніше використаний у рок-опері. 

“Йшла дівчина…”
Мотиви свободи та самовизначення були досить-таки актуальними для того часу, тому “Біла ворона” мала великий успіх.

В оригіналі рок-опера написана російською мовою, і так би вона й залишилася, якби не певні політичні події в Україні 2005 р. Завдяки т. зв. “помаранчевій революції” “Біла ворона” отримала друге життя. Вона, як ніякий інший твір, закликає до свободи, застерігає від зрад і вчить бути відданим тій справі, яку робиш. У “Білій вороні” підняті теми, які були та завжди будуть актуальними.

“Так жити нам…”
Отака-от історія про нерівний шлюб опери та року… Звісно, ми переглянули їхні стосунки вибірково, залишивши поза увагою багато цікавих творів. Отак вони і живуть разом – 400-річна опера і                    60-річний рок. Хоча деякі злі язики поговорюють, що вони давно вже розійшлися та з’являються разом тільки на людях. Є й ті, які говорять, що це був лише тимчасовий роман, фіктивний шлюб за розрахунком, який не має ніяких перспектив. А мені здається: судилося їм жити довго та щасливо, може, ще й народять разом якийсь новий музичний жанр. Час покаже – подивимось…
“Свобода”.
ВАС ЗАПРОШУЄ ОПЕРЕТА
(сценарій тематичної музичної програми

за участю солістів і симфонічного оркестру)
Добрий вечір, дорогі друзі. Ми запросили вас сьогодні до концертної зали на зустріч з дивовижним музичним жанром. 
Уже два століття приваблює він увагу численної публіки, не втрачаючи свіжості й завзяття, не будучи старомодним, успішно конкуруючи з іншими, значно молодшими видами “легкої” музики. 
Провести час у спілкуванні з чудовою музикою, у прекрасному настрої, з посмішкою на вустах ВАС ЗАПРОШУЄ ОПЕРЕТА!
Ж. Оффенбах. Увертюра до оперети “Орфей у пеклі”.
Що ж таке оперета? (починає звучати вальс з оперети Й. Штрауса “Віденська кров”). У відповідь на це питання ми ризикуємо почути найрізноманітніші думки.
– Оперета? Це захоплюючі мелодії та запальні ритми, стрімкий діалог, веселі несподіванки, це блиск, дотепність, віртуозна майстерність, це – свято!
Але може прозвучати й інша відповідь:

– Оперета – це дешеві інтриги та банальна музика, награні почуття й примітивні думки, це – безглуздість, штамп і потакання поганому смаку!
Що ж, дискусія ця не нова. І почалася вона буквально з перших кроків молодого музично-театрального мистецтва. А тим часом оперета, переживши численні злети та спади, вчинивши карколомні зигзаги на своєму шляху, завоювала популярність, яку важко з чимось порівняти, і любов мільйонів слухачів у різних куточках земної кулі (продовжується звучання вальсу).
Різні країни по-різному створювали цей особливий жанр музичного театру. Але те, що в середині позаминулого століття зробив Жак Оффенбах – німець за походженням і француз по духу, – справило в Парижі ефект бомби, що розірвалася. У його опереті “Орфей у пеклі” грецькі боги зійшли з Олімпу й закружляли під музику “в короткій спідничці”, як писали потім критики. “Орфей” став сенсацією, а галопи, польки та канкани з тих пір тріумфально простують театральними підмостками, незмінно заряджаючи слухачів веселістю й енергією.
Й. Штраус. Полька “Трік-трак”.
Ф. Зуппе. Увертюра до комічної опери “Дама пік”.
“Дитя Парижа”, оперета невдовзі після свого народження стала “таємною гостею” Відня. Абсолютно випадково сюди попав клавір однієї з оффенбахівських оперет. Музику оркестрували, текст перевели німецькою, і в жовтні 1856 р. без дозволу, навіть без відома її творців поставили у Відні. Звичайно, ніхто тоді навіть не підозрював, чим стане для віденців жанр, з яким вони познайомилися того осіннього вечора…
Й. Штраус. Увертюра до оперети “Летюча миша”.
Йоганн Штраус… Його талант свого часу зробив головною особою в музичному житті Відня вальс. Вальс кружляв голови, розбивав серця, вершив долі людей. Саме у творчості Штрауса вальс зробив крок на концертну естраду, а потім і на театральні підмостки, ставши виразником найбагатшої палітри людських почуттів і переживань…
Й. Штраус. Вальс Арсени з оперети “Циганський барон”.
Іншим великим майстром оперетного жанру був Карл Целер, чиє дарування особливо яскраво розкрилося наприкінці ХІХ ст. Як правило, сюжети його творів дуже невибагливі та зводяться до типових любовних конфліктів. Приваблює, у першу чергу, музика – щира, наповнена особливим м’яким ліризмом.
К. Целер. Пісенька Адама з оперети “Продавець птахів”.
Пісенька Мартіна з оперети “Мартін-рудокоп”.
Штраус, Целер, Зуппе залишили в спадщину оперету-свято, оперету-карнавал з переодяганнями, розіграшами, чарівною музикою, відзначеною особливим віденським шармом.

ХХ ст. потребувало зовсім іншого. Затишної патріархальності та наївних веселощів позбавив оперету Франц Легар. Він вивів її у невлаштований, неспокійний, бунтівний сучасний світ, наповнив мелодіями усіх народів Європи, навчив персонажів страждати й плакати, а глядачів – співчувати їм. “Циганська любов”, “Граф Люксембург”, “Весела вдова”… Долі героїв цих легарівських оперет воістину драматичні. У січні 1934 р. відбулася прем’єра останньої, написаної на сюжет із життя сучасної Іспанії, оперети Легара “Джудіта”, яка стала символом цілої епохи розквіту віденської оперети.
Ф. Легар. Пісенька Джудіти з оперети “Джудіта”.
“Можна зовсім не любити оперету, можна її ненавидіти, але не знати “Сільви” – такого просто не буває… “Королева чардашу”, “Дитя шантану”, “Княгиня чардашу”, “Сільва” – я́к би її не називали, на сьогодні це, безперечно, “оперета № 1”. Так починається одне з досліджень, присвячених Імре Кальману – композитору, ім’я якого звучить найгучніше та найсуперечливіше в історії оперети, ім’я, яке водночас викликало й бурхливі оплески, і запеклі прокльони…
А ось цитата зі статті сучасника композитора: “Черговий зірковий час оперети пробив 17 листопада 1915 р.: у віденському “Йоган-Штраус-театрі” відбулася тріумфальна прем’єра “Княгині чардашу”, після якої протягом двох років натовпи віденців щодня штурмували каси театру, щоб потрапити на виставу. Здавалося, пристрасні любовні мелодії Сільви й Едвіна заглушають залпи гармат світової війни…”
І. Кальман. Вихідна арія Сільви з оперети “Сільва”.
Пісенька Боні.
Дует Сільви й Едвіна. 

Зустріч зі знайомими мелодіями, знайомими персонажами оперети – це завжди свято для очей, вух і нервів. “Світ, який міг би цьому протистояти, був би туманним, безрадісним, воістину достойним співчуття світом…”, – сказав якось Імре Кальман, і неначе на підтвердження цих слів, його талант створив вслід за “Сільвою” “Баядеру” й “Маріцу”, “Принцесу цирку” й “Фіалку Монмартру”. У кожному з цих творів – своя атмосфера, розкішний “бенкет” почуттів і мелодій.
І. Кальман. Арія містера Ікса з оперети “Принцеса цирку.
Пісенька Нінон “Карамболіна” з оперети “Фіалка Монмартра”.
Розмова про оперету була б далеко не повною без згадки про Ісаака Дунаєвського. Починаючи з 1930-х рр., уся т. зв. легка музика розвивалася в нашій країні під знаком його таланту. А те, що зробила ця людина в опереті, переоцінити просто неможливо. Багато хто з наших співвітчизників, талановитих композиторів, виявляв інтерес до цього жанру та створив чимало його прекрасних зразків. Але саме Дунаєвський назавжди залишився “зірковим часом” радянської оперети, творцем її стилю, її музичної мови. Музика цього композитора й сьогодні здатна надати будь-якій концертній програмі особливої краси, піднесеності й натхненності.

І. Дунаєвський. Вальс з оперети “Син клоуна”.
Аріозо Тоні з оперети “Біла акація”.
Пісенька Пепіти з оперети “Вільний вітер”.
Куплети Фоми та Філіпа з оперети “Вільний вітер”.
Кожна країна, у якій увагу композиторів привертав жанр оперети, природно залишала на ньому свій “національний відбиток”, що виявлялося в сюжетах, у характері образів і, звичайно, у музичних особливостях. Достатньо згадати, приміром, танцювальні жанри, що знайшли перетворення в опереті: вальс, чардаш, танго, фокстрот, канкан.
Уже в першій чверті ХХ ст. оперета вийшла за межі Європи й у творчості американських авторів модифікувалася в мюзикл – спектакль на сучасний (або осучаснений) сюжет, з музикою в дусі нових віянь естради. 
Один із перших американських мюзиклів – “Моя чарівна леді” Фредеріка Лоу за п’єсою Бернарда Шоу “Пігмаліон” – переносить нас до Англії початку минулого століття, в епоху колоритних грамофонів і квіткарок…
Ф. Лоу. Пісенька Елізи Дулітл із мюзиклу “Моя чарівна леді”.
Л. Бернстайн. Оркестрова сюїта з мюзиклу “Вестсайдська історія”.
Зіркові часи оперети… Чи пов’язані вони з якоюсь закономірністю чи виникають волею випадку?

Існує цікава статистика: між однією з перших оперет – “Чарівною Оленою” Оффенбаха та “Веселою вдовою” – кульмінацією творчості Легара – відстань у 41 рік. Між “Летючою мишею” Штрауса та кальманівською “Сільвою” – 41 рік. Між “Сільвою” і “Моєю чарівною леді”, яка побачила світ 1956 р. – рівно 41 рік! 
За логікою, черговий шедевр нам повинен був подарувати рік 1997-й… Можливо, ми просто цього не помітили? 
У такому разі зустріч із новим шедевром у жанрі оперети в нас ще попереду…
Програму концерту завершує Галоп з оперети І. Дунаєвського “Син клоуна”.

Представлення учасників концертної програми.

АВТОРСЬКИЙ КОНЦЕРТ КОМПОЗИТОРА 
ОЛЕКСАНДРА КОСТІНА

(у двох відділеннях)

Добрий вечір, шановні слухачі. Ми запросили вас на авторський концерт українського композитора Олександра Костіна. 

Навряд чи є більш ефективна форма знайомства з творчістю художника, ніж його персональна виставка. Цілісне уявлення про письменника, режисера чи актора може дати творчий вечір. Композитора ж у подібні умови ставить авторський концерт. У різні роки ми вже мали можливість зустрічі з тими, хто сьогодні представляє вітчизняне музичне мистецтво на світовій арені: нашими гостями були Левко та Жанна Колодуб, Юрій Іщенко, Євген Станкович, Сергій Мамонов. І ось – нова зустріч, нове знайомство. Сьогодні Олександр Костін – гість нашого міста, і я із задоволенням представляю його вам (оплески).

Якщо спробувати виділити в багатоликій палітрі творчості Олександра Костіна визначальне річище його творчих інтересів, то це буде, мабуть, музичний театр, у всій багатобарвності його жанрів і форм. 
Від музики до театральних постановок, від творів для дітей (опери “Золоторогий олень” за мотивами поеми Дмитра Павличка та балету “Русалонька” за казкою Ганса Крістіана Андерсена) композитор ішов до складних психологічних сюжетів більш пізніх творів: балету “Демон” за Лермонтовим, опери “Оргія” (за Лесею Українкою) і балету “Запрошення до страти” за однойменним романом Володимира Набокова.

Не порушує цілісності цієї лінії та вирішений у зовсім іншому жанровому ключі мюзикл “Графиня Софія Потоцька”, фрагменти з якого відкриють нашу програму. 
За словами самого композитора, його увагу, його творче уявлення протягом багатьох років приваблював образ Софії Потоцької – чарівної гречанки Софії, яка була в дитинстві продана на невільничому ринку, однак стала, волею долі, графинею, отримала прекрасну освіту й виховання та позбавила здорового глузду численних прихильників. До її ніг готові були покласти всі свої багатства найвпливовіші чоловіки, а прекрасна Софія не знала душевного спокою – ні за життя, ні після смерті: за легендою, православна церква, де поховали прах католички Софії, була знищена вщерть ударом блискавки…

Вічним пам’ятником Софії став чудовий парк – Софіївка на Черкащині, неповторний Храм Природи, який побудував понад 200 років тому граф Фелікс Потоцький, зібравши на 150 гектарах землі красоти усього світу – із каменю, води, архітектурних композицій.
Сьогодні ми станемо свідками картин того далекого часу, коли 1796 р. урочисто відкривався Софійський парк, подій, які відбулися на тлі блискучої симфонії свята та різко змінили долі героїв.
Зараз прозвучать фрагменти з мюзиклу Олександра Костіна “Графиня Софія Потоцька”:
1. Увертюра (полонез).
2. Дует Софії та Потоцького.
3. Полька.
4. Поява Софії.
5. Арія Софії.
6. Мазурка.
7. Варшава.
8. Дует Юрія та Софії.
9. Арія Потоцького.
10. Фінал.
ІІ віділення концерту.
“Олександр Костін, – читаємо в одній із публікацій, присвячених композитору, – належить до числа художників, які шукають свій шлях у мистецтві терпляче й цілеспрямовано, поступово накопичуючи потенціал для нових творчих звершень. 
У багатоголосному хорі сучасних композиторських шукань авторський голос Костіна звучить достатньо оригінально і свіжо…” 
Мабуть, найбільш значною мірою оригінальність творчого почерку О. Костіна виявилася в написаному 1993 р. балеті “Запрошення до страти” (за романом Володимира Набокова, створеного 1938 р.).

Як завжди в Набокова – володаря, за виразом одного з поетів, “двозначної слави і недвозначного таланту” – сюжетні лінії, система образів, драматургічні ходи “запрошення до страти” дуже багатозначні. Жанр цього роману дослідники визначають як фантастичну антиутопію – щось на зразок творів Оруела або роману Замятіна “Ми”. 
Дія відбувається в далекому майбутньому, головний герой – молода людина по імені Цинциннат, яка не вписується в грубий, тужливо-примітивний “середньолюдський” світ і від того, з метою самозахисту, вимушена увесь час “приховувати” себе справжнього, прикидатися, грати в “подібного іншим”, щоб вижити в чужому й навіть ворожому оточенні. 
Але з’являється Марфонька – наречена, а потім дружина, яка доводить його до відчаю своєю дурістю, виводить із зони пильності – і це відразу ж робить героя незахищеним, “чужаком”, якого, за доносом міщан, засуджують до страти. 
У в’язниці Цинциннату здається, що змінилися лише декорації, а маскарад безглуздості, лицемірства, тупості, брехні продовжує кружляти його у своєму вихорі, упритул до фатального моменту запрошення до ешафоту.

У музиці Олександра Костіна використано складний сплав засобів виразності, що передає атмосферу дії, стан героя, характери персонажів, які його оточують. Композитор уводить до партитури своєрідні “розпізнавальні знаки” – смислові символи того, що відбувається: у сцені вечірки напередодні страти звучить циганський романс – у Набокова “символ вольниці”; зі знущанням співається романс Варламова “На заре ты её не буди…”; в останній картині балету, немов биття серця, усе більш прискорюється ритм вальсу, а на площі, де споруджено ешафот, духовий оркестр “наярює марш-галопчик на мотив “Не покидай менe, голубчик…”.
До вашої уваги – сюїта з балету Олександра Костіна “Запрошення до страти”. Виконуються такі номери:
1. Запрошення на танок.
2. Інтермедія І “Суд”.
3. У ляльковій майстерні.
4. Циркова вистава.
5. Інтермедія ІІ “Гра в карти, анекдоти”.
6. Німфетка Емочка.
7. Запрошення на вечірку.
8. Запрошення до каяття.
9. Запрошення до страти.
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