
 2019 год объявлен годом Театра, поэтому и наше сегодняшнее мероприятие тоже посвящается  театру.
Театр с древних времён  для людей является одним из наиболее любимых видов искусства. Захватывающие события, происходящие на сцене, не оставляют равнодушными ни одного зрителя, превращая каждого в невольного участника действия.
    Сегодня мы хотим, вас наши дорогие зрители, познакомить с основными театральными музыкальными жанрами, дать  возможность услышать произведения и отрывки из опер, балетов, оперетт, мюзикла в живом исполнении.
    Впечатление практически от каждого спектакля создаётся не только хорошей игрой актёров, выразительными  декорациями и красивыми костюмами, но и музыкой, которая сопровождает его действие.   
    Выражая чувства людей и отображая события, происходящие на сцене, музыка усиливает воздействие на зрителей, придавая театральным пьесам особую выразительность.
       Стремление усилить при помощи музыки воздействие театрального произведения возникло уже в  далёкие времена, на заре существования драматического искусства.
      В Древней Греции на открытом воздухе, у подножия горы, склоны которой, были обработаны в виде ступеней и служили местами для зрителей, происходили праздничные театральные представления.
       Музыкальный театр - особый сценический жанр. Здесь гармонично сочетаются драматическое искусство, пластика, хореография с музыкой и вокалом. 
Можно выделить  5 основных  направлений в деятельности музыкальных театров.
1. Опера - сценическое искусство, где ключевым моментом является пение 
2. Балет - в этом виде музыкального сценического искусства основным является танец.
3. Оперетта - "маленькая опера".
4.  Мюзикл - тут воедино слилось все - разговоры, пение, музыкальное сопровождение, танцы. 
5. Водевиль - веселая музыкальная пьеса с интрижкой. 
       На сценах современных театров водевиль стал редкостью.

Давайте остановимся на основных театральных жанрах. 
И начнём с главного из них, оперы. Узнаем, что это за жанр?                          
Опера – жанр синтетический, появившийся из содружества различных искусств (итальянское слово «опера» означает – труд, дело, сочинение). Конечно, их значение в опере не одинаково. 
- Муз. номер № 1 
Много гениальных опер написал Джузеппе Верди – Риголетто, Аида, Травиата,Трубадур. За заслуги в области оперы Верди был награждён «Орденом Корона Италии».
Д. Верди  «Триумфальный марш» из оперы «Аида» - О.Ю. Гогохия (фортепиано)
      - Немного об истории оперы и оперном спектакле. 
Первый музыкальный спектакль с пением был поставлен в итальянском городе Флоренции в 1594 году. Сюжетом для него послужил греческий миф о борьбе бога Аполлона с чудовищем – змием Пифоном.
Такие представления сначала назывались музыкальной сказкой, потом музыкальной драмой. Прошло немало лет, пока их стали именовать музыкальным произведением (opera in musika), и наконец, осталось одно слово – опера.
Поначалу спектакли предназначались только для  придворной знати. Но позже в разных странах стали открываться музыкальные театры, доступные более широким слоям городского населения, и опера постепенно заняла важное место в жизни общества.
Однако говорить о Флоренции XVI века как о точном месте зарождения оперного искусства было бы не совсем верно, потому что истоки музыкального театра уходят в то далёкое время, когда народные празднества сопровождались пением, танцами, пантомимой и инструментальной музыкой.
Все эти компоненты наряду с драмой и изобразительным искусством входят и в современный оперный спектакль, однако главная роль отводится музыке. Именно музыка выявляет главную идею спектакля, раскрывает чувства, мысли, взаимоотношения героев, обуславливает драматическое развитие сюжета.
Важное значение, поэтому в опере имеет оркестр, не только сопровождающий всю оперу, но и выступающий как своеобразное действующее лицо.
- Муз. номер № 2
Всем хорошо знакомы слова  «Сердце красавиц, склонно к измене и перемене , как ветер мая…» ( песенка герцога из оперы «Риголетто»)
Д. Верди  «Песенка герцога» из оперы «Риголетто» - О.Ю. Гогохия
Опера – это музыкальный спектакль, в котором главным выразительным средством является пение.
Первый публичный оперный спектакль был дан во Флоренции, в октябре 1600 года, во дворце Медичи на свадебных торжествах. Вскоре после своего зарождения опера стала распространяется по всей Италии. В ней пробуют свои силы такие известные композиторы, как Дж. Каччини, Дж. Перголези, А. Скарлатти, К. Монтеверди.       В конце 17 – начале 18 века складываются основные разновидности итальянской оперы – опера – сериа (большая серьёзная) и опера – буффа (небольшого размера, с малым количеством действующих лиц, имеющая комедийный сюжет).
      В Росии первые оперы появились лишь в конце 18 века (в 1756 году), когда в ПЕТЕРБУРГЕ был открыт общедоступный Российский театр. Позднее такой же театр появился и в Москве. Сначала в этих театрах шли оперы иностранных композиторов, но затем появились и первые отечественные, которые были комическими.Одним из создателей русской оперы считается Евстигней Ипатьевич Фомин. Однако, подлинного расцвета оперный жанр в России достиг в творчестве Михаила Ивановича Глинки. От двух величайших опер – «Жизнь за царя» («Иван Сусанин) и оперы «Руслан и Людмила» берут начало две линии в оперном творчестве русских композиторов – народно – историческая и сказочно – эпическая. 
- Муз.номер № 3 
Это произведение долгое время было гимном нашей страны.
Предлагаем Вам прослушать  хор «Славься» из оперы «Иван Сусанин»  М. И Глинки. Это произведение исполняет - ансамбль баянов
 И. Рудаков – А. Аникиев – Федяева Д.
Как же сделана опера? Из чего она состоит? Прежде чем сочинить оперу, нужно выбрать сюжет и сделать по нему либретто, т.е. литературный текст. Любая опера делится на действия, картины, сцены, номера. Иногда она может начинаться с пролога и заканчиваться эпилогом. 
Содержание оперного спектакля раскрывается при помощи музыки, сценического действия и декораций. Важным компонентом оперы являются танцевальные сцены, которые часто служат для снятия драматического напряжения основной сюжетной линии. В них главную роль играет симфонический оркестр, он не только сопровождает всю оперу, но является своеобразным действующим лицом.                                                                                                                                      Уже несколько веков люди спорят, что главное музыка или текст. Было время, когда автором оперы считался не композитор, а поэт -  либреттист. А было время, когда композитор хотя и назывался, но выполнял самую последнюю роль. Он подчинялся и либреттисту, и певцам, требовавшим выигрышных  для себя арий  в тех местах, которые были им удобны. А потом пришла пора, когда на содержание оперы перестали обращать внимание. Конечно, всё это крайности.  Сегодня опера – это один из самых популярных жанров искусства.
П. И. Чайковский говорил: «Опера и именно опера сближает нас с людьми, роднит нашу музыку с настоящей публикой».
- Муз. номер № 4 
Следуюший номер показывает превосходство слуги над своим господином. Комедия Бомарше по которой написано произведение, была запрещена королём Людовиком 16 именно по этой причине.  С юмором В. А. Моцарт показал пажа Керубино, передал волнение влюбленного юноши. 
В. Моцарт «Ария Керубино»  из оперы «Свадьба Фигаро» - исполняет мама Владиславы Пунановой  - Анастасия  Лапшина.
   Второй не менее важный вид театрального искусства – это, конечно, балет –  музыкальный спектакль, в котором главным выразительным средством является танец. 
- Муз. номер №1                                                                                                        П.И. Чайковский  - является основателем русского балета, автор 3-х самых популярных во всём мире балетов.                                                                                         
П.И. Чайковский «Вальс» из балета «Спящая красавица» -          Дуракова Кристина (5 класс хоровое отделение).                                               Слово балет произошло от итальянского «балетто» - танец. История балетного искусства уходит корнями в далёкое прошлое. Балет не знает точной даты рождения и имени своего творца. Разные страны Европы вносили свой вклад в создание этого сложного вида музыкально – театрального искусства. Предками балета были маскарады, карнавальные шествия, конные турниры, народные игры и пляски, пиршественные забавы в феодальных замках. Балет всегда поражает красотой выразительных движений, жестов, мимики.
- Муз.номер № 2 
Р. Глиэр «Гимн городу» из балета «Медный всадник» - Гомзякова Надежда (5 класс хоровое).
Самым первым балетом принято считать «Комедийный балет королевы» французского придворного музыканта, начальника оркестра скрипок Бальтазарини и поэта Лашене. Спектакль был очень пышный и красивый, зрелище длилось пять с половиной часов. Среди исполнителей оказались знатнейшие придворные и сама королева. 
- Муз. номер № 3  
Не менее популярны и балеты композитора А. Делиба.                   Предлагаем вам послушать «Вальс» из балета «Коппелия» А. Делиба.Исполняет ученица 6 класса хорового отделения  Чижкова Карина.                                                                                                              Балет можно назвать братом оперы. Оба жанра появились в эпоху Возрождения. Действительно, в балете нет слов, но он может рассказать прекрасную сказку, растрогать романтической поэмой, поразить воображение высокой трагедией.
- Муз. номер № 4 
Балеты писали и русские композиторы. например, А.А.Аренский.                 Для Вас звучит «Танец» из балета «Египетские ночи» -  исполняют С.В. Коршунова (домра) и О.Ю. Гогохия (фортепиано)
    У балетного спектакля четыре создателя: сценарист, балетмейстер, композитор и художник. По своему строению балет очень похож на оперу. У него тоже есть либретто, есть вступление, музыкальные антракты, он тоже делится на действия, сцены, картины и номера. Таковы основные  составляющие классического балета. 
- Муз. номер № 5. 
В. Гаврилин «Вальс» из балета Анюта» -  исполняют С.В.  Коршунова и  О.Ю. Гогохия.                                                                                                Огромные достижения в балетной музыке связаны с именем П.И. Чайковского, вспомнить хотя бы такие его балеты: «Щелкунчик», «Спящая красавица», «Лебединое озеро». К жанру балета обращались композиторы разных стран и разных поколений композиторов. В советской музыке балет неразрывно связан с именами Прокофьева (« Ромео и Джульетта», «Золушка», «Сказ о каменном цветке»), Хачатуряна («Спартак», «Гаяне»), Глазунова («Раймонда»), Р. Глиэра «Медный всадник».
- Муз. номер № 6                                                                                    С. Василенко «Танец» из балета «Мирандолина» - С.В. Коршунова и  О.Ю. Гогохия (фортепиано)
Опере́тта (итал. operetta — уменьшительное от «опера») — музыкально-театральный жанр, сценическое произведение и представление, основанное на синтезе слова, сценического действия, музыки и хореографии. 
   Здесь в отличие от оперы присутствуют разговорные эпизоды. Оперетта носит легкий, развлекательный характер, немножко легкомысленный и комический. 
  Самыми  лучшими опереттами до сих пор  считаются французские. Французы же считаются и основоположниками этого жанра. 
Основателем оперетты считается Жак Оффенбах, открывший в 1855 году свой собственный театр. Первые оперетты Оффенбаха «Двое слепых», «Прекрасная Елена», «Орфей в аду» оказались очень современными, хотя и были написаны на мифические и сказочные сюжеты.
В оперетте, в отличие от оперы, не только пели, но и говорили.
Ещё один выдающийся композитор оперетты – Иоганн Штраус, 
с его именем связаны величие и блеск венской классической оперетты.  
Феноменальный дар Иоганна Штрауса ярко раскрыт в проникновенных и благородных мелодиях 479 оперетт. 
В 1874 году Штраус создал настоящий шедевр, покоряющий сердца многих людей по сей день – оперетту «Летучая мышь». 
- Муз. номер №1 
К. Целлер «Песенка Адама» из оперетты «Продавец птиц» - Настя Лапшина.
 Драматический театр был и остаётся одним из самых распространённых и популярных видов искусства. 
Главное выразительное средство – слово, через него раскрывается смысл происходящих событий, характеры действующих лиц. 
Часто режиссёры подбирают музыку, которая подходит к действию спектакля, но в некоторых случаях композиторы сочиняют музыку специально для определённой театральной постановки.
    
Редкий драматический спектакль обходится сегодня без музыки. Инструментальная и вокальная, самостоятельная и вспомогательная, дополняющая драматическое действие, 
музыка помогает раскрыть идею пьесы, психологию и характеры действующих лиц, вводит зрителя в эпоху, подчеркивает время и место действия,  создает психологический фон для диалога, поддерживает ритм спектакля, уточняет его жанр и выполняет другие задачи.
Вместе с драматургом, режиссером и актером композитор — один из авторов спектакля. 
Приступая к работе над пьесой, он тщательно знакомится с музыкой времени, в котором происходит действие. 
Изучив музыкальную фактуру эпохи, композитор её не копирует, а чаще всего пишет музыку. 
- Муз. номер № 1 
Э.Григ «Утро» из сюиты «Пер Гюнт» - Шевелёв Р.

Музыку для драматического театра писали многие композиторы. 
Много сделали в области музыки для театра С. С. Прокофьев, Д. Д. Шостакович, Т. Н. Хренников, Д. Б. Кабалевский, Г. В. Свиридов. 
Музыка может выразить любые человеческие чувства и эмоции, поэтому театрально-музыкальные жанры всегда пользуются популярностью миллионов людей. Всему миру они интересны и понятны независимо от национальной принадлежности.
- Муз.номер №2
 Меркьюри «Мелодия» из театральной постановки – О.Ю.
Впечатление от спектакля создаётся не только хорошей игрой актёров, выразительными  декорациями и красивыми костюмами, но и музыкой, которая сопровождает его действие.   
      Выражая чувства людей и отображая события, происходящие на сцене, музыка усиливает воздействие на зрителей, придавая театральным пьесам особую выразительность.
       Часто режиссёры подбирают музыку, которая подходит к действию спектакля, но в некоторых случаях композиторы сочиняют музыку специально для определённой театральной постановки.

- Во второй половине XIX в. в Америке зарождается совершенно новый, одновременно похожий на всё, и не похожий ни на что 
из того, что было раньше, жанр музыкального театра. 
Имя ему - мюзикл. 
Первым в истории мюзиклом считается Нью-Йоркская постановка «Black Crook», в которой соединились элементы вокала, романтического балета, мелодрамы. 
Позднее в американском мюзикле появились мотивы джаза и регтайма, исполняемые популярными артистами. Это более современный стиль музыкально-театрального искусства. Зародился мюзикл - в США, но идея была подхвачена другими странами. Яркий пример зарождения мюзикла в России рок - опера "Орфей и Эвридика". 
- Муз.номер № 1 
А. Рыбников «Шиповник» из оперы «Юнона и Авось» - О.Ю.
     На заре своего существования мюзикл определялся как лёгкий жанр, и назывался также музыкальной комедией. 
Многие мюзиклы, поставленные в 60е-70е годы XX столетия стали настоящими хитами, и известны по сей день. Во Францию мюзикл пришёл значительно позже, и был менее зрелищным, чем на Бродвее. 
История Французского мюзикла началась в постановки Starmania, ставшей легендой и классикой жанра, и не однократно возрождавшейся в разные годы и с разным актёрским составом. За Старманией последовали нашумевшие Notre Dame De Paris и Romeo et Juliette. 
- Муз.номер № 2
 А. Ермолов «Песня волка» из мюзикла «Волк и семеро козлят» - 
          Борошинин Григорий
       Первыми шагами в России в жанре, приближённому к мюзиклу была рок-опера Алексея Рыбникова «Юнона и Авось». 
Позже, в начале 90-х Павел Хомский поставил в театре Моссовета, переведённую на русский язык рок-оперу «Иисус Христос - Суперзвезда». Но первым мюзиклом в полном смысле этого слова стал польский мюзикл «Метро», прогремевший в Театре Оперетты в 1999 году, и подаривший нам плеяду молодых артистов мюзиклов, которые и по сей день работают именно в этом жанре.

- Муз. номер №3 
А. Ермолов «Песня козы» из мюзикла  «Волк и семеро козлят» - 
         Чикалина Елизавета и учащиеся хорового отделения.
        Сейчас в современном музыкальном театре мюзикл очень популярен, так как он сочетает в себе абсолютно все способы творческого самовыражения артистов, которые должны одинаково профессионально петь, танцевать, и при этом быть невероятно одарёнными драматическими актёрами. 
Несмотря на это мюзикл остаётся лёгким для восприятия жанром с популярными запоминающимися мелодиями, которые в состоянии напеть любой зритель, выходящий со спектакля.


Подводя итог, своему рассказу о театральных жанрах скажу, музыка, в том числе и музыка для театра преодолевает языковой барьер, попадая прямо в сердце, и её по праву можно назвать Царицей искусств. Она -  самый сложный для восприятия, но в то же время и самый понятный всем вид искусства. Музыка может выразить любые человеческие чувства и эмоции даже тогда, когда все остальные виды искусств уже бессильны. 
Именно поэтому театральные жанры до сих пор по всему миру интересны и понятны миллионам людей, независимо от их национальности.













Программа лекции – концерта «Музыка в театре»
1. Д. Верди  «Триумфальный марш» из оперы «Аида» - О.Ю.
2. Д. Верди  «Песенка герцога» из оперы «Риголетто» - О.Ю.
3. М.И. Глинка  хор «Славься» из оперы «Иван Сусанин» 
                 - ансамбль И. Рудаков – А. Аникиев
 4. В. Моцарт Ария Керубино из оперы «Свадьба Фигаро» - Настя Л.
 5. П.И. Чайковский «Вальс» из балета «Спящая красавица» - Дуракова К.
 6. Р. Глиэр «Гимн городу» из балета «Медный всадник» - Гомзякова Н.
  7. А. Делиб «Вальс» из балета «Коппелия» - Чижкова К.
  8.А.Аренский «Танец» из балета «Египетские ночи» - С.В. + О.Ю.
  9. В. Гаврилин «Вальс» из балета Анюта» - С.В. + О.Ю.
  10. С. Василенко «Танец» из балета «Мирандолина» - С.В. + О.Ю.
  11. К. Целлер «Песенка Адама» из оперетты «Продавец птиц» - Настя Л.
  12. Э.Григ «Утро» из сюиты «Пер Гюнт» - Шевелёв Р.
  13. Меркьюри «Мелодия» из театральной постановки – О.Ю.
  14. А. Рыбников «Шиповник» из оперы «Юнона и Авось» - О.Ю.
  15. А. Ермолов «Песня волка» из мюзикла «Волк и семеро козлят» - 
          Борошинин Григорий
  16. А. Ермолов «Песня козы» из мюзикла  «Волк и семеро козлят» - 
         Чикалина Елизавета и учащиеся хорового отделения.
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       С древних времён театр для людей является одним из наиболее любимых видов искусства. Захватывающие события, происходящие на сцене, не оставляют равнодушными ни одного зрителя, превращая каждого в невольного участника действия.


      Впечатление от спектакля создаётся не только хорошей игрой актёров, выразительными  декорациями и красивыми костюмами, 


но и музыкой, которая сопровождает его действие.   

      Выражая чувства людей и отображая события, происходящие на сцене, музыка усиливает воздействие на зрителей, придавая театральным пьесам особую выразительность.


       Часто режиссёры подбирают музыку, которая подходит к действию спектакля. Но в некоторых случаях композиторы сочиняют музыку специально для определённой театральной постановки.

      Музыка, в том числе и музыка для театра преодолевает языковой барьер, попадая прямо в сердце, и её по праву можно назвать Царицей искусств. 

      Стремление усилить при помощи музыки воздействие театрального произведения возникло уже в очень далёкие времена, на заре существования драматического искусства.

          На открытом воздухе, у подножия горы, склоны которой, обработанные в виде ступеней, служили местами для зрителей, в Древней Греции происходили праздничные театральные представления.

       Музыкальный театр - особый сценический жанр. Здесь гармонично сочетаются драматическое искусство, пластика, хореография с музыкой и вокалом. Можно выделить  5 основных  направлений в деятельности музыкальных театров.

1. Опера - сценическое искусство, где ключевым моментом является пение (арии, хоровое пение, дуэты, трио и т.д.). 

Действие сопровождается оркестровой музыкой и танцами. 

   2. Балет - в этом виде музыкального сценического искусства основным является танец. Сюжет, взаимоотношения между героями выражаются с помощью языка танца, пантомимы, пластики и музыки. 

   3. Оперетта - "маленькая опера". Здесь в отличие от оперы присутствуют разговорные эпизоды. Оперетта носит легкий, развлекательный характер, немножко легкомысленный и комический. 

      Лучшими опереттами среди театралов признаны французские. Французы же считаются и основоположниками  жанра оперетты. 

  4. Мюзикл - тут воедино слилось все - разговоры, пение, музыкальное сопровождение, танцы. 

     Это более современный стиль музыкально-театрального искусства. Зародился мюзикл в США, но идея была подхвачена другими странами. Яркий пример зарождения мюзикла в России рок опера "Орфей и Эвридика". 

   5. Водевиль - веселая музыкальная пьеса с интрижкой. 

Родина водевиля Франция.

На сценах современных театров водевиль стал редкостью.

     Музыка самый сложный для восприятия, но в то же время и самый понятный всем вид искусства. Она может выразить любые человеческие чувства и эмоции даже тогда, когда все остальные виды искусств уже бессильны. Именно поэтому жанр оперы и балета по всему миру интересны и понятны миллионам людей, независимо от их национальности.


Музыка в театре

Театральная музыка – в широком смысле музыка в любых театральных спектаклях, то есть как в постановках театра музыкального (опера, балет, оперетта, музыкальная драма, музыкальная трагедия), так и драматического.

В музыкальном театре музыка – важнейшее средство характеристики образов и сценических положений, неотъемлемый компонент драматургии спектакля, в конечном счёте – ведущий проводник художественной идеи. В драматическом театре она способствует созданию определённой эмоциональной атмосферы спектакля; наряду с прочими средствами воссоздаёт исторический, национальный и локальный колорит, углубляет характеристики персонажей, подчёркивает переломные моменты развития действия, драматические кульминации.

Театральные зрелища, как известно, возникли в древности (V в. До н.э.) и описаны Аристотелем, который определил их связи с музыкальным искусством. Первые театральные действия включали в себя слово и пение, танец и движение. Музыка и жесты усиливала значение слов, танцы иногда становились самостоятельными номерами. Подобные действия отличались синкретизмом (от греч. «соединение»), то есть такой степенью слитности составных частей – музыки и слова в первую очередь, что зритель не мог вычленить их в своём сознании и оценить каждую форму отдельно. Все отличительные качества музыки были восприняты и многократно усилены древнегреческим театром, в котором она составляла некий стержень, на который «нанизываются» все разделы трагедии. Действие музыки и звучащего слова в античной трагедии усиливалось специальной акустикой амфитеатров, законы которой были подсказаны древним греческим архитекторам горными ландшафтами. Постепенно публика научилась различать элементы представления, и со временем из них развились известные нам виды театра. Синкретизм сменился синтетизмом – намеренным соединением разных форм.

Авторы древнегреческих трагедий Эсхил, Софокл и Еврипид были не только поэтами, но и музыкантами. Правда, до учёных эпохи Возрождения их сочинения дошли почти исключительно в виде текстов, только от трагедий Еврипида «Орест» и «Ифигения в Авлиде» сохранились небольшие образцы музыкального сопровождения. Из сохранившихся источников видно, что диалоги чередовались с сольным и хоровым пением и с напевной рецитацией в сопровождении авлоса или кифары. Неотъемлемой частью любой античной греческой трагедии был хор. Занимая своё место на орхестре, он распевал стихи, осуждая или оправдывая действия главных персонажей. У актёров тоже жест и слово плавно переходили в пение, создавая тем самым максимальную эмоциональную наполненность. В хоре как правило было 12-15 человек, но он действовал от первого лица, подчёркивая тем самым единство народного мнения. Также функция хора состояла в том, чтобы создавать определённую атмосферу в той или иной сцене.

Источником создания музыкального театрального жанра в Средневековье послужило богослужение, в недрах которого вызревали драматические формы повествования о библейских событиях. Создание в конце XVI в. Жанра оперы означало переход от пространств храма к социальному кругу правящих слоев общества. Основа оперы – музыка, театр здесь условен, ведь в жизни люди не поют, чтобы рассказать о своих чувствах. Во всех сложившихся в опере стилях она продолжала оставаться музыкальным действом, решавшим задачи единения сознания не только в сюжете, в музыкальной драматургии и в музыкальном звучании, но и в социально-бытовом контексте. Поскольку опера – это всегда событие, на которое откликаются слои общества.

О́пера (от итал. opera — дело, труд, работа; лат. opera — труды, изделия, произведения, мн. ч. от opus) — род музыкально-драматического произведения, основанный на синтезе слова, сценического действия и музыки. Литературной основой оперы является либретто, оригинальное или основанное на литературном произведении.

В конце XVI века сообщество философов-гуманистов, поэтов и музыкантов, вошедшее в историю как Флорентийская камерата, решило возродить античную трагедию. Опираться энтузиастам пришлось на дошедшие до них описания античных авторов и собственное воображение.

На собраниях Флорентийской камераты много говорилось о современном состоянии музыки. Оно признавалось неудовлетворительным. В то время господствовали сложные полифонические формы: множество мелодических голосов (нередко свыше 20) звучало одновременно, при этом слова стихотворных текстов произносились вразнобой. Иногда каждый голос произносил свой текст (например, в так называемом политекстовом мотете). Все это приводило к тому, что понять слова, а следовательно, и содержание произведений вокальной музыки было невозможно. Да и сама музыка порой казалась слишком сложной для восприятия. Вот почему участники кружка называли полифоническую музыку «разрушительная поэзия».

Музыка древних греков была совсем иной. В ней господствовала мелодия простая и выразительная. Апогеем творческой деятельности камераты стала первая в истории опера Якопо Пери на текст Ринуччини «Дафна» (1598, сохранилась во фрагментах). Молодой жанр тесно связанный с профессиональным драматическим театром, и выводящий на первый план актёра-исполнителя, певца, требовал уже не просто мелодекламации, а именно пения. В связи с этим появляется римская оперная школа, а в 1637г. в Венеции был открыт первый публичный оперный театр. Тогда же в Венеции появляются первые законченные вокальные формы: арии, дуэты, терцеты.

Условный термин «опера» появился позже, чем обозначаемый им род произведений. Впервые использованный в этом значении в 1639 году, он вошёл во всеобщее употребление только на рубеже XVIII и XIX веков.

Во Францию опера начала приходить во времена Людовика XIII, когда кульминацией придворных празднеств становился балет, местами сопровождающийся пением.

Бале́т (фр. ballet, от итал. ballare — танцевать) – вид сценического искусства, спектакль, содержание которого воплощается в музыкально-хореографических образах.

Началом балетной эпохи во Франции и во всём мире следует считать 15 октября 1581 года, когда при французском дворе состоялось представление зрелища, которое принято считать первым балетом — «Комедийный балет королевы» (или «Цирцея»), поставленное итальянским скрипачом, «главным интендантом музыки» Бальтазарини де Бельджозо. Музыкальную основу первых балетов составляли придворные танцы, входившие в старинную сюиту. Во второй половине XVII века появляются новые театральные жанры, такие как комедия-балет, опера-балет, в которых значительное место отводится балетной музыке, и делаются попытки её драматизировать. Но самостоятельным видом сценического искусства балет становится только во второй половине XVIII века благодаря реформам, осуществлённым французским балетмейстером Жан-Жоржем Новерром (1727—1810). Основываясь на эстетике французских просветителей, он создал спектакли, в которых содержание раскрывается в драматически выразительных образах.

В 1855 году, также во Франции, зародился ещё один вид музыкального театрального искусства – оперетта. Опере́тта (итал. operetta — уменьшительное от «опера») — музыкально-театральный жанр, сценическое произведение и представление, основанное на синтезе слова, сценического действия, музыки и хореографии.

Этот вид театрального искусства зародился как раз в тот период, когда Франция переживала не лучшие времена, когда правительство было окружено глупыми, бездарными министрами. Именно эта особенность послужила созданию пародийных сюжетов с целью показать широкой публике и высмеять политику и действия генералитета.

Основателем оперетты считается Жак Оффенбах, открывший в 1855 году свой собственный театр «Буфф-Паризьен». Первые оперетты Оффенбаха «Двое слепых», «Прекрасная Елена», «Орфей в аду» оказались очень современными, хотя и были написаны на мифические и сказочные сюжеты.

В оперетте, в отличие от оперы, не только пели, но и говорили.

Ещё один выдающийся композитор оперетты – Иоганн Штраус. С его именем связаны величие и блеск венской классической оперетты. Его феноменальный дар ярко раскрыт в проникновенных и благородных мелодиях 479 оперетт. В 1874 году Штраус создал настоящий шедевр, покоряющий сердца многих людей по сей день – оперетту «Летучая мышь».

Во второй половине XIX в. в Америке зарождается совершенно новый, одновременно похожий на всё, и не похожий ни на что из того, что было раньше, жанр музыкального театра. Имя ему - мюзикл. Первым в истории мюзиклом считается Нью-Йоркская постановка «Black Crook», в которой соединились элементы вокала, романтического балета, мелодрамы. Позднее в американском мюзикле появились мотивы джаза и регтайма, исполняемые популярными артистами. На заре своего существования мюзикл определялся как лёгкий жанр, и назывался также музыкальной комедией. Многие мюзиклы, поставленные в 60е-70е годы XX столетия стали настоящими хитами, и известны по сей день. Например, Hair, Jesus Christ Superstar, Cats, Phanthom of the opera.

Во Францию мюзикл пришёл значительно позже, и был менее зрелищным, чем на Бродвее, больше напоминая эстрадные концерты. История Французского мюзикла началась в постановки Starmania, ставшей легендой и классикой жанра, и не однократно возрождавшейся в разные годы и с разным актёрским составом. За Старманией последовали нашумевшие Notre Dame De Paris и Romeo et Juliette. De la haine, a l`amour, после которых уже чётко сформировался отдельный жанр именно французского мюзикла.

Первыми шагами в России в жанре, приближённому к мюзиклу была рок-опера Алексея Рыбникова «Юнона и Авось», поставленная в 80-е годы в театре Ленком. Позже, в начале 90-х Павел Хомский поставил в театре Моссовета, привезённую из-за рубежа и переведённую на русский язык рок-оперу «Иисус Христос - Суперзвезда». Но первым мюзиклом в полном смысле этого слова стал польский мюзикл «Метро», прогремевший в Театре Оперетты в 1999 году, и подаривший нам плеяду молодых артистов мюзиклов, которые и по сей день работают именно в этом жанре.

Сейчас в современном музыкальном театре популярен именно этот жанр, так как он сочетает в себе абсолютно все способы творческого самовыражения, воспитывая универсальных артистов, которые должны одинаково профессионально петь, танцевать, и при этом быть невероятно одарёнными драматическими актёрами. Несмотря на это мюзикл остаётся лёгким для восприятия жанром с популярными запоминающимися мелодиями, которые в состоянии напеть любой зритель, выходящий со спектакля.

Драматический театр был и остаётся одним из самых распространённых и популярных видов искусства. Главное выразительное средство – слово, через него раскрывается смысл происходящих событий, характеры действующих лиц. Подлинное мастерство, умение владеть выразительными средствами сценического искусства зависит наряду с другими факторами и от уровня музыкальной культуры. Ведь музыка — один из важнейших элементов театрализованного представления почти любого жанра.

Редкий драматический спектакль обходится сегодня без музыки. Инструментальная и вокальная, самостоятельная и вспомогательная, дополняющая драматическое действие (например, персонаж играет на музыкальном инструменте, танцует, поет), музыка помогает раскрыть идею пьесы, психологию и характеры действующих лиц, вводит зрителя в эпоху, подчеркивает время и место действия, обнажает драматический или комический подтекст, создает психологический фон для диалога, поддерживает ритм спектакля, уточняет его жанр и выполняет другие задачи.

Вместе с драматургом, режиссером и актером композитор — один из авторов спектакля. Приступая к работе над пьесой, он тщательно знакомится с музыкой времени, в котором происходит действие. Под какую музыку танцевал на балу Чацкий? Какие песни были по нраву купцам из пьес А. Н. Островского? Что трубили королевские трубачи при выходе короля Лира? Изучив музыкальную фактуру эпохи, композитор её не копирует, а чаще всего пишет музыку, лишь в какойто степени имитирующую исторический мелос и музыкальную стилистику тех лет. Такой подход оправдан: пьеса старая, но идетто она сегодня, смотрят её сегодняшние зрители.

В истории театра были периоды, когда музыка лишь усиливала эмоциональные переживания зрителей. Так, в мелодраме, когда злодей подкрадывался к жертве, зловещая музыка предупреждала публику о готовящемся злодеянии; встречу влюбленных отмечал ликующий мажорный всплеск, а их разлуку подчеркивала печальная флейта. Отзвуки такого использования музыки живы до сих пор, но теперь не они определяют характер музыки для театра. Сегодня она — важнейшее средство образного отражения действительности.

Музыкальное оформление спектакля, в зависимости от пьесы, решается поразному. Иногда музыканты или источник музыки (патефон, граммофон, магнитофон, телевизор) находятся непосредственно на сцене или музыку исполняет персонаж (при этом лучше, когда актер сам владеет музыкальным инструментом). Она может звучать и за сценой — как знак происходящих неподалеку событий (военный оркестр в «Трех сестрах» А. П. Чехова).

Музыкальное оформление составляется и из фрагментов музыкальных произведений (фрагменты «Патетической сонаты» Л. Бетховена в пьесе М. Г. Кулиша «Патетическая соната», Камерный театр, 1931). В некоторых случаях режиссер сознательно использует знакомую мелодию, чтобы вызвать определенные ассоциации у зрителей (песни фронтовых лет в пьесе А. Н. Арбузова «В этом милом, старом доме»). При помощи музыки театр демонстрирует свое отношение к персонажу или событию, героизирует его (гимн «Венсеремос» в спектаклях о С. Альенде и событиях в Чили) или сатирически высмеивает (песенка «Съезжалися к загсу трамваи» из «Клопа» В. В. Маяковского), подает его в определенном ключе — лирическом (серенады в комедиях «плаща и шпаги») или романтическом (песни гасконцев в комедии «Сирано де Бержерак» Э. Ростана).

Есть целый ряд пьес, посвященных непосредственно жизни музыкантов («Моцарт и Сальери» А. С. Пушкина, «Лето в Ноане» Я. Ивашкевича о Шопене, «Музыкантская команда» Д. Дэля, «Старший сын» А. В. Вампилова), где музыка становится главным действующим лицом спектакля.

С драматургией Б. Брехта и композитора К. Вейля связано появление зонгов — вставных музыкальных номеров, исполняемых актером уже как бы от своего имени или от имени театра. Зонги обычно не связаны с сюжетом пьесы, они политически тенденциозны и несут в себе страстный призыв или сатирическое осмеяние чеголибо. Зонги вводятся в спектакли публицистического плана для расширения и углубления зрительского восприятия идеи пьесы и её проблематики.

Музыку для театра писали многие композиторы. Классической стала музыка И. А. Саца к «Синей птице» М. Метерлинка, поставленной К. С. Станиславским в Московском Художественном театре. Много сделали в области музыки для театра С. С. Прокофьев, Д. Д. Шостакович, Ю. А. Шапорин, Т. Н. Хренников, Д. Б. Кабалевский, Г. В. Свиридов, Г. И. Майборода, О. В. Тактакишвили. Продолжает жить самостоятельной жизнью музыка Хренникова к комедии У. Шекспира «Много шума из ничего». Значительным событием стало создание А. И. Хачатуряном музыки к драме М. Ю. Лермонтова «Маскарад». Всем памятна музыка Кабалевского к пьесе Р. Б. Шеридана «Школа злословия».

Велика роль музыки в спектаклях для детей, особенно если это сказка, феерия, карнавальное представление. Каждый персонаж имеет свою образную музыкальную характеристику. В таких спектаклях нередки не только вставные песни и танцевальные номера, но и арии, дуэты, трио, квартеты, хоры. Постановки такого рода тяготеют к жанру мьюзикла. К наиболее интересным относятся работы композиторов Э. С. Колмановского («Белоснежка», театр «Современник»), М. А. Осокина («Сказки Пушкина», ЦДТ), Г. И. Гладкова («Бременские музыканты», Театр имени М. Н. Ермоловой), М. И. Дунаевского («Три мушкетера» по А. Дюма, МТЮЗ), М. С. Болотина («Принц и нищий» по М. Твену и С. В. Михалкову, МХАТ).

Музыка может выразить любые человеческие чувства и эмоции, поэтому театрально-музыкальные жанры всегда пользуются популярностью миллионов людей. Всему миру они интересны и понятны независимо от национальной принадлежности.

Музыка в театре


Музыка приходит в театр в V в. До н.э. в Греческих Античных трагедиях, где неотъемлемой частью любого спектакля был хор. Занимая своё место на орхестре, он распевал стихи, осуждая или оправдывая действия главных персонажей. У актёров тоже жест и слово плавно переходили в пение, создавая тем самым максимальную эмоциональную наполненность. В хоре как правило было 12-15 человек, но он действовал от первого лица, подчёркивая тем самым единство народного мнения. Также функция хора состояла в том, чтобы создавать определённую атмосферу в той или иной сцене.


Античный театр сменил театр Средневековья. В польской мистерии XVI в. в основе лежали религиозные сюжеты, и конечно же и здесь не обошлось без музыки. Больше того, она составляла большую часть пердставления. Естественно, что религиозные постановки были насыщены именно духовной музыкой: это литургии и мессы, исполняемые церковным хором.


Следом пришёл театр Итальянского Возрождения в воплощении комедии Дель Арте, где музыка опять же играла немаловажную роль. Появляется оркестр, пусть ещё не очень многочисленный, и состоящий из гитар, труб, барабанов и прочих ударных инструментов. Он сопровождает, например, комические номера Арлекина или лаццы.


Примерно в это же время в Италии начинает зарождаться опера. Опера зародилась в Италии в конце 16 века (1580 году).


Молодой жанр, тесно связанный с профессиональным драматическим театром, и выводящий на первый план актёра-исполнителя, певца, требовал уже не просто мелодекламации, а именно пения. В связи с этим появляется римская оперная школа, а в 1637г. в Венеции был открыт первый публичный оперный театр. Тогда же в Венеции появляются первые законченные вокальные формы: арии, дуэты, терцеты.

Первой немецкой оперой считается опера Генриха Шютца «Дафна», написанная на немецкий перевод либретто Ринуччини, хотя на самом деле это была разговорная драма с некоторыми музыкальными вставками.


Во Францию опера начала приходить во времена Людовика XIII, когда кульминацией придворных празднеств становился балет, местами сопровождающийся пением.


В России традиция музыкального театра берёт своё начало на народных гуляниях со скоморохами, песнями, плясками и острыми частушками. Однако родоначальником настоящей профессиональной именно русской оперы считается М.И. Глинка с его оперой «Жизнь за царя».


Во второй половине XIX в. в Америке зарождается совершенно новый, одновременно похожий на всё, и не похожий ни на что из того, что было раньше, жанр музыкального театра. Имя ему - мюзикл. Первым в истории мюзиклом считается Нью-Йоркская постановка «Black Crook», в которой соединились элементы вокала, романтического балета, мелодрамы. Позднее в американском мюзикле появились мотивы джаза и регтайма, исполняемые популярными артистами. На заре своего существования мюзикл определялся как лёгкий жанр, и назывался также музыкальной комедией. Многие мюзиклы, поставленные в 60е-70е годы XX столетия стали настоящими хитами, и известны по сей день. Например, “Hair”, “Jesus Christ Superstar”, “Cats”, “Phanthom of the opera”.


Во Францию мюзикл пришёл значительно позже, и был менее зрелищным, чем на Бродвее, больше напоминая эстрадные концерты. История Французского мюзикла началась в постановки “Starmania”, ставшей легендой и классикой жанра, и не однократно возрождавшейся в разные годы и с разным актёрским составом. За Старманией последовали нашумевшие “Notre Dame De Paris” и “Romeo et Juliette. De la haine, a l`amour”, после которых уже чётко сформировался отдельный жанр именно французского мюзикла. музыка мюзикл мистерия опера


Первыми шагами в России в жанре, приближённому к мюзиклу была рок-опера Алексея Рыбникова «Юнона и Авось», поставленная в 80-е годы в театре Ленком. Позже, в начале 90-х Павел Хомский поставил в театре Моссовета, привезённую из-за рубежа и переведённую на русский язык рок-оперу «Иисус Христос - Суперзвезда». Но первым мюзиклом в полном смысле этого слова стал польский мюзикл «Метро», прогремевший в Театре Оперетты в 1999 году, и подаривший нам плеяду молодых артистов мюзиклов, которые и по сей день работают именно в этом жанре.


Сейчас в современном музыкальном театре популярен именно этот жанр, так как он сочетает в себе абсолютно все способы творческого самовыражения, воспитывая универсальных артистов, которые должны одинаково профессионально петь, танцевать, и при этом быть невероятно одарёнными драматическими актёрами. Несмотря на это мюзикл остаётся лёгким для восприятия жанром с популярными запоминающимися мелодиями, которые в состоянии напеть любой зритель, выходящий со спектакля.


Многие мюзиклы существуют также в кино-версиях, что заставляет нас плавно перейти к теме музыки в кино.


Театральная музыка


        в широком смысле музыка в любых театральных спектаклях, то есть как в постановках театра музыкального (Опера,Балет, Оперетта, Музыкальная драма,Музыкальная комедия), так и драматического. Обычно под Т. м. понимают только музыку в спектаклях драматического театра (в трагедии (См. Трагедия), драме (См. Драма), комедии (См.Комедия)). В музыкальном театре музыка — важнейшее средство характеристики образов и сценических положений, неотъемлемый компонент драматургии спектакля, в конечном счёте — ведущий проводник художественной идеи. В драматическом театре она способствует созданию определённой эмоциональной атмосферы спектакля; наряду с прочими средствами воссоздаёт исторический, национальный и локальный колорит, углубляет характеристики персонажей, подчёркивает переломные моменты развития действия, драматические кульминации. Велика её роль в лирических сценах, в обрисовке сказочных, фантастических образов. Часто она выполняет и важную драматургическую роль.


         Издавна известны формы драматического искусства, в которых музыка занимала большое место, — античная трагедия и комедия, итальянская Комедия дель арте, английские маски (См. Маска), китайский театр, театральные жанры народов Востока и др. В западноевропейском драматическом искусстве 19—20 вв. такими формами стали опера-водевиль, пролог как самостоятельная пьеса, дивертисмент.


         В ряде пьес включение определённых музыкальных номеров предусмотрено самим драматургом; эти номера составляют органическую часть такой пьесы и должны исполняться во всех её постановках. В др. случаях Т. м. представляет один из элементов постановки пьесы, вводимый режиссёром в соответствии с его сценическим замыслом. Иногда режиссёр привлекает композитора, который создаёт музыкальное оформление пьесы для данной постановки. Режиссёр может также отбирать представляющиеся ему подходящими музыкальные пьесы и фрагменты из различных сочинений, не связанных с постановкой.


         Т. м., включение которой в спектакль предопределено драматургом, это большей частью музыкальные пьесы, исполняющиеся непосредственно на сцене (сольное и хоровое пение, игра на музыкальных инструментах, бальный или военный оркестр и др.). При этом обычно музыка звучит за сценой, актёр же только имитирует игру на музыкальном инструменте и даже пение. Часто реальному или имитируемому пению на сцене аккомпанирует оркестр, не предусмотренный сценическим действием; иногда так же ставятся и танцевальные сцены. Т. м., относящаяся к сценическому оформлению данной постановки, звучит главным образом во время немых, мимических сцен, иногда же составляет фон для монологов, диалогов и др. Наряду с привлечением артистов-музыкантов, хора, оркестра в 20 в. для музыкального оформления спектакля часто используется звукозапись.


         Помимо музыкальных номеров, вплетающихся в сценическое действие, применяются и относительно крупные инструментальные пьесы, предваряющие всю постановку или отдельные акты спектакля, —Увертюра и Антракты. Такие музыкальные сочинения, по характеру образов и их развитию тесно связанные с данной пьесой, представляют разновидность программной музыки.


         Многие номера Т. м., написанные выдающимися композиторами, живут и самостоятельной жизнью, исполняются в концертах в первоначальном виде (главным образом увертюры, например Л. Бетховена к драме «Эгмонт» Гёте, Ф. Мендельсона-Бартольди к комедии «Сон в летнюю ночь» Шекспира) или в осуществленных автором обработках, обычно в виде сюит (например, сюиты Э. Грига из музыки к драме Ибсена «Пер Гюнт», сюита Ж. Визе из музыки к драме «Арлезианка» Доде и др.). Для драматического театра писали многие композиторы, в том числе Ж. Б. Люлли («Мещанин во дворянстве», «Господин де Пурсоньяк» Мольера), Р. Шуман («Манфред» Байрона), О. А. Козловский («Фингал» Озерова), А. Н. Верстовский («Параша Сибирячка» Полевого), М. И. Глинка («Князь Холмский» Кукольника), М. А. Балакирев («Король Лир» Шекспира), П. И. Чайковский («Снегурочка» Островского), А. С. Аренский («Буря» Шекспира), А. К. Глазунов («Маскарад» Лермонтова). Яркие страницы Т. м. создали советские композиторы: Д. Б. Кабалевский («Гибель эскадры» Корнейчука, «Школа злословия» Шеридана), А. А. Крейн («Много шума из ничего» Шекспира), А. И. Хачатурян («Маскарад» по Лермонтову), Т. Н. Хренников («Много шума из ничего» Шекспира, «Давным-давно» Гладкова), Д. Д. Шостакович («Гамлет» Шекспира).


Театральная музыка - музыка к спектаклям в драм. театре, в синтезе с др. видами иск-ва участвующая в сценич. воплощении драмы. Музыка может быть предусмотрена драматургом, и тогда она, как правило, мотивирована сюжетом и не выходит за рамки бытовых жанров (сигналы, фанфары, песни, марши, танцы). Муз. эпизоды, введённые в спектакль по желанию режиссёра и композитора, обычно отличаются более обобщённым характером и могут не иметь непосредственной сюжетной мотивировки. Т. м. - активный драматургич. фактор, имеющий большое смысловое и формообразующее значение; она способна создать определ. эмоциональную атмосферу, подчеркнуть осн. идею пьесы (напр., "Победная симфония" Бетховена в музыке к драме "Эгмонт" Гёте, музыка Реквиема Моцарта в "Моцарте и Сальери" Пушкина), конкретизировать время и место действия, охарактеризовать персонаж, повлиять на темп и ритм спектакля, выделить осн. кульминации, придать единство спектаклю с помощью сквозного интонац. развития и лейтмотивов. По драматургич. функции музыка может гармонировать с происходящим на сцене (созвучный муз. фон) или составлять с ним контраст. Различают музыку, вынесенную за рамки сценич. действия (увертюра, антракты, заставки), и внутрисценическую. Музыка может быть специально написана для спектакля или составлена из фрагментов уже известных сочинений. Масштабы номеров различны - от отрывков в неск. тактов или отд. звуковых комплексов (т. н. акцентов) до крупных симф. эпизодов. Т. м. вступает в сложные отношения с драматургией пьесы и режиссурой: композитор должен сообразовывать свои намерения с жанром пьесы, стилем драматурга, эпохой, в к-рую происходит действие, режиссёрским замыслом.


История Т. м. восходит к древнейшим видам театра, унаследовавшим от религ. обрядовых действ их синтетич. характер. В античной и древней вост. драме на равных правах объединялись слово, музыка, танец. В др.-греч. трагедии, выросшей из дифирамба, муз. основу составляло хор. унисонное пение в сопровождении инструментов: вступит. песнь хора (парод), центр. песни (стасимы), заключит. хор (эксод), хоры, сопровождавшие танцы (эммелейя), лирич. диалог-жалоба актёра и хора (коммос). В Индии классич. театру предшествовали муз.-драм. виды нар. театр. представлений: лила (муз.-танц. драма), катакали (пантомима), якшагана (соединение танца, диалога, декламации, пения) и др. В дальнейшем инд. театр сохранил муз.-танц. природу. В истории кит. театра ведущая роль также принадлежит смешанным театрально-муз. представлениям; своеобразно осуществляется синтез музыки и драмы в одном из ведущих театр. жанров эпохи средневековья - дзацзюй. В дзацзюй действие концентрировалось вокруг одного персонажа, к-рый в каждом акте исполнял неск. арий на особые канонизированные для данной ситуации напевы. Арии подобного рода - моменты обобщения, концентрации эмоц. напряжения. В Японии из старых видов театр. представлений особенно выделяются бугаку (8 в.) - придв. спектакли с музыкой гагаку (см. Японская музыка). Важная роль отводится музыке и в театрах но (с 14-15 вв.), дзёрури (с 16 в.), кабуки (с 17 в.). Пьесы но строятся на декламационно-напевной основе с протяжным произнесением текста голосом специфич. тембра. Хор комментирует действие, ведёт диалог, повествует, сопровождает танец. Интродукцией служат песни странствий (митиюки), в кульминации исполняется танец для созерцания (югэн). В дзёрури - старояпон. театре кукол - певец-рассказчик сопровождает пантомиму распевным, в духе нар. эпического сказа повествованием под аккомпанемент сямисэна. В театре кабуки текст также напевно декламируется, представление сопровождает оркестр нар. инструментов. Музыка, непосредственно связанная с актёрской игрой, называется в кабуки "дэгатари" и исполняется на сцене; шумовые эффекты (гэндза онгаку) символически изображают звуки и явления природы (удары барабанных палочек передают шум дождя или плеск воды, определ. стук указывает, что пошёл снег, удар в спец. дощечки означает появление луны и т. д.), причём музыканты-исполнители помещаются за ширмой из бамбуковых палочек. В начале и в конце пьесы звучит большой барабан (церемониальная музыка), при поднятии и опускании занавеса - дощечки "ки", особая музыка исполняется в момент "сэриагэ" - подъёма декораций на сцену. Большое место в кабуки занимает муз. сопровождение пантомимы (даммари) и танц. сцен (кэйрото, сесагото).


В ср.-век. Зап. Европе, где театр. наследие античности было предано забвению, проф. драма развивалась гл. обр. в русле церк. иск-ва. В 9-13 вв. в католич. церкви священнослужители разыгрывали перед алтарём лат. литургические драмы; в 14-15 вв. литургич. драма переросла в мистерию с разговорными диалогами, исполняющуюся вне храма на нац. языках. В светской среде музыка звучала во время придв. празднеств, маскарадных шествий, нар. представлений. Из проф. музыки к светским ср.-век. спектаклям сохранилась "Игра о Робене и Марион" Адама де ла Аль, в к-рой чередуются небольшие песенные номера (виреле, баллады, рондо), вок. диалоги, танцы с инстр. сопровождением.


В эпоху Возрождения зап.-европ. иск-во обратилось к традициям антич. театра; на новой почве расцвели трагедия, комедия, пастораль. Обычно они ставились с пышными муз. интермедиями аллегорич. и мифологич. содержания, состоявшими из вок. номеров в мадригальном стиле и танцев (пьеса Чинтио "Орбекки" с музыкой А. делла Виола, 1541; "Троянки" Дольче с музыкой К. Меруло, 1566; "Эдип" Джустиниани с музыкой А. Габриели, 1585; "Аминта" Тассо с музыкой К. Монтеверди, 1628). В этот период музыка (речитативы, арии, танцы) часто звучала также во время придв. маскарадов, праздничных шествий (напр., в итал. Canti, Trionfi). В 16 в. на основе многогол. мадригального стиля возник особый синтетич. жанр - мадригальная комедия.


Одним из важнейших этапов в истории Т. м. стал англ. театр 16 в. Благодаря У. Шекспиру и его современникам - драматургам Ф. Бомонту и Дж. Флетчеру - в англ. театре елизаветинской поры сложились устойчивые традиции т. н. incidental music - небольших вставных муз. номеров, органично включавшихся в драму. Шекспировские пьесы изобилуют авторскими ремарками, предписывающими исполнение песен, баллад, танцев, шествий, приветственных фанфар, боевых сигналов и т. д. Многие муз., эпизоды его трагедий выполняют важнейшую драматургич. функцию (песни Офелии и Дездемоны, траурные марши в "Гамлете", "Кориолане", "Генрихе VI", танцы на балу у Капулетти в "Ромео и Джульетте"). Для постановок этого времени характерен целый ряд муз.-сценич. эффектов, в т. ч. особый выбор инструментов в зависимости от сценич. ситуации: в прологах и эпилогах, при выходе высоких особ звучали фанфары, при появлении ангелов, призраков и др. сверхъестеств. сил - трубы, в сценах сражений - барабан, в пастушеских сценах - гобой, в любовных - флейты, в охотничьих - валторна, в траурных шествиях - тромбон, лирич. песни сопровождались лютней. В т-ре "Глобус", помимо музыки, предусмотренной автором, звучали вступления, антракты, нередко текст произносился на фоне музыки (мелодрама). Музыка, звучавшая в шекспировских спектаклях при жизни автора, не сохранилась; известны лишь отд. сочинения англ. авторов эпохи Реставрации (2-я пол. 17 в.). В это время в театре господствовали героич. драма и маска. Спектакли в жанре героич. драмы были насыщены музыкой; словесный текст фактически лишь скреплял муз. материал. Маска, возникшая в Англии в кон. 16 в., во времена Реформации перешла в публичный театр, сохранив зрелищный дивертисментный характер. В 17 в. в духе маски переделывались мн. пьесы Шекспира ("Буря" с музыкой Дж. Банисте-ра и М. Локка, "Королева фей" по "Сну в летнюю ночь" и "Буря" с музыкой Г. Пёрселла). Выдающееся явление в англ. Т. м. этого времени - творчество Г. Пёрселла. Большинство его сочинений относится к области Т. м., однако многие из них по самостоятельности муз. драматургии и высочайшему качеству музыки приближаются к опере ("Пророчицу", "Королеву фей", "Бурю" и др. соч. называют semi-операми). Впоследствии на англ. почве сформировался новый синтетич. жанр - балладная опера. Её создатели Дж. Гей и Дж. Пепуш построили драматургию своей "Оперы нищих" (1728) на чередовании разговорных сцен с песнями в нар. духе. К англ. драматургии обращается и Г. Ф. Гендель; в 1732 он написал музыку к "Алхимику" Бен Джонсона, в 1750 - к "Альцесте" Смоллетта по Еврипиду.


В Испании начальный этап развития нац. классич. драмы связан с жанрами rappresentationes (священных представлений), а также эклоги (пастушеской идиллии) и фарса - смешанных театрально-муз. произв. с исполнением песен, чтением стихов, танцами, традиции к-рых были продолжены в сарсуэлах. С работой в этих жанрах связана деятельность крупнейшего испан. поэта и комп. X. дель Энсины (1468-1529). Во 2-й пол. 16-17 вв. в драмах Лопе де Вега и П. Кальдерона исполнялись хоры и балетные дивертисменты.


Во Франции речитативы, хоры, инстр. эпизоды к классицистским трагедиям Ж. Расина и П. Корнеля писали М. Шарпантье, Ж. Б. Моро и др. Особенно плодотворной оказалась совместная работа Ж. Б. Мольера и Ж. Б. Люлли, создавших смешанный жанр - комедию-балет ("Женитьба поневоле", "Принцесса Элиды", "Господин де Пурсоньяк", "Жорж Данден" и др.). Разговорные диалоги чередуются здесь с речитативами, ариями, танц. выходами (entrйes) в традициях франц. придв. балета (ballet de cour) 1-й пол. 17 в.


В 18 в. во Франции появилось первое произв. в жанре мелодрамы - лирич. сцена "Пигмалион" Руссо, исполненная в 1770 с музыкой О. Куанье; за ней последовали мелодрамы "Ариадна на Наксосе" (1774) и "Пигмалион" (1779) Венды, "Софонисба" Нефе (1782), "Семирамида" Моцарта (1778; не сохранилась), "Орфей" Фомина (1791), "Глухой и нищий" (1802) и "Тайна" (1807) Холкрофта.


Вплоть до 2-й пол. 18 в. музыка к театр. представлениям нередко имела лишь самую общую связь с содержанием драмы и могла быть свободно перенесена из одного спектакля в другой. Нем. композитор и теоретик И. Шейбе в "Critischer Musicus" (1737-40), а затем Г. Лессинг в "Гамбургской драматургии" (1767-69) выдвинули новые требования к сценич. музыке. "Начальная симфония должна быть связана с пьесой в целом, антракты - с концом предшествующего и началом следующего действия.., заключительная симфония - с финалом пьесы... Необходимо иметь ввиду характер главного героя и основную идею пьесы и руководствоваться ими при сочинении музыки" (И. Шейбе). "Так как оркестр в Наших пьесах некоторым образом заменяет античный хор, то знатоки давно уже выражали желание, чтобы характер музыки... более соответствовал содержанию пьес, каждая пьеса требует для себя особого музыкального сопровождения" (Г. Лессинг). Вскоре появилась Т. м. в духе новых требований, в т. ч. принадлежащая венским классикам - В. А. Моцарту (к драме "Тамос, король Египта" Геблера, 1779) и Й. Гайдну (к пьесе "Альфред, или Король-патриот" Бикнелла, 1796); однако наибольшее влияние на дальнейшую судьбу Т. м. оказала музыка Л. Бетховена к "Эгмонту" Гёте (1810), представляющая собой тип Т. м., обобщённо передающей содержание узловых моментов драмы. Возросло значение масштабных, законченных по форме симф. эпизодов (увертюры, антрактов, финала), к-рые могли быть отделены от спектакля и исполняться на конц. эстраде (музыка к "Эгмонту" включает также предписанные Гёте "Песни Клерхен", мелодрамы "Смерть Клерхен", "Сон Эгмонта").


Т. м. 19 в. развивалась в намеченном Бетховеном направлении, но в условиях эстетики романтизма. Среди произв. 1-й пол. 19 в. музыка Ф. Шуберта к "Розамунде" Г. фон Шези (1823), К. Вебера к "Турандот" Гоцци в переводе Ф. Шиллера (1809) и "Прециозе" Вольфа (1821), Ф. Мендельсона к "Рюи Блазу" Гюго, "Сну в летнюю ночь" Шекспира (1843), "Эдипу в Колоне" и "Аталии" Расина (1845), Р. Шумана к "Манфреду" Байрона (1848-51). Особая роль отведена музыке в "Фаусте" Гёте. Автор предписывает большое число вок. и инстр. номеров - хоры, песни, танцы, марши, музыку к сцене в соборе и Вальпургиевой ночи, воен. музыку к сцене битвы. Наиболее значит. муз. произв., замысел к-рых связан с "Фаустом" Гёте, принадлежат Г. Берлиозу ("Восемь сцен из ?Фауста"", 1829, переделанные впоследствии в ораторию "Осуждение Фауста"). Яркие примеры жанрово-бытовой нац. Т. м. 19 в. - "Пер Гюнт" Грига (к драме Г. Ибсена, 1874-75) и "Арлезианка" Бизе (к драме А. Доде, 1872).


На рубеже 19-20 вв. в подходе к Т. м. наметились новые тенденции. Выдающиеся режиссёры этого времени (К. С. Станиславский, В. Э. Мейерхольд, Г. Крэг, О. Фалькенберг и др.) отказались от музыки конц. типа, потребовали особых звуковых красок, нетрадиционной инструментовки, органичного включения муз. эпизодов в драму. Режиссёрский театр этого времени вызвал к жизни новый тип театр. композитора, учитывающего не только специфику драмы, но и особенности данной постановки. В 20 в. взаимодействуют 2 тенденции, сближающие музыку с драмой; первая из них характеризуется усилением роли музыки в драм. спектакле (опыты К. Орфа, Б. Брехта, многочисл. авторов мьюзиклов), вторая связана с театрализацией муз. жанров (сценич. кантаты Орфа, "Свадебка" Стравинского, театрализованные оратории А. Онеггера и т. д.). Поиски новых форм соединения музыки и драмы нередко приводят к созданию особых синтетич. театрально-муз. жанров ("История солдата" Стравинского - "сказка читаемая, играемая и танцуемая", его же "Царь Эдип" - опера-оратория с чтецом, "Умница" Орфа - опера с большими разговорными сценами), а также к возрождению старых форм синтетич. театра: антич. трагедии ("Антигона" и "Эдип" Орфа с попыткой науч. реставрации манеры произнесения текста в др.-греч. театре), мадригальной комедии ("Байка" Стравинского, отчасти "Катулли Кармина" Орфа), ср.-век. мистерии ("Представление о воскресении Христа" Орфа, "Жанна д'Арк на костре" Онеггера), литургич. драмы (притчи "Пещное действо", "Блудный сын", отчасти "Река Кэрлью" Бриттена). Продолжает развиваться жанр мелодрамы, объединяющий балет, пантомиму, хоровое и сольное пение, мелодекламацию ("Саламена" Эмманюэля, "Рождение мира" Русселя, "Амфион" и "Семирамида" Онеггера, "Персефона" Стравинского).


Многие выдающиеся музыканты 20 в. интенсивно работают в жанре Т. м.: во Франции это совместные произв. членов "Шестёрки" (скетч "Новобрачные Эйфелевой башни", 1921, по словам автора текста Ж. Кокто - "соединение античной трагедии и современного концертного ревю, хора и номеров мюзик-холла"), др. коллективные спектакли (напр., "Королева Марго" Бурде с музыкой Ж. Ибера, Д. Мийо, Д. Лазарюса, Ж. Орика, А. Русселя) и театр. произв. Онеггера (музыка к "Пляске смерти" Ш. Ларонда, библейским драмам "Юдифь" и "Царь Давид", "Антигона" Софокла и др.); в Германии - театр. музыка Орфа (помимо названных соч., сатирич. комедия "Хитрецы", текст к-рой ритмизован, сопровождается ансамблем удар. инструментов; синтетич. спектакль "Сон в летнюю ночь" по Шекспиру), а также музыка в театре Б. Брехта. Муз. оформление брехтовских спектаклей служит одним из гл. средств создания эффекта "очуждения", призванного разрушить иллюзию реальности происходящего на сцене. По замыслу Брехта музыка должна состоять из подчёркнуто банальных, легкожанровых песенных номеров - зонгов, баллад, хоров, имеющих вставной характер, словесный текст к-рых концентрированно выражает авторскую мысль. С Брехтом сотрудничали видные нем. музыканты - П. Хиндемит ("Поучительная пьеса"), К. Вейль ("Трёхгрошовая опера", скетч "Махагони-опера"), X. Эйслер ("Мать", "Круглоголовые и остроголовые", "Галилео Галилей", "Сны Симоны Машар" и др.), П. Дессау ("Матушка Кураж и её дети", "Добрый человек из Сезуана" и др.).


Среди др. авторов Т. м. кон. 19 - 1-й пол. 20 вв. - Я. Сибелиус ("Король Христиан" Пауля, "Пеллеас и Мелизанда" Метерлинка, "Буря" Шекспира), К. Дебюсси (мистерия Г. Д' Аннунцио "Мученичество св. Себастьяна") и Р. Штраус (музыка к пьесе Мольера "Мещанин во дворянстве" в свободной сценич. обработке Г. фон Гофмансталя). В 50-е - 70-е гг. 20 в. к театру обращались О. Мессиан (музыка к драме "Эдип" для волн Мартено, 1942), Э. Картер (музыка к трагедии Софокла "Филоктет", "Венецианскому купцу" Шекспира), В. Лютославский ("Макбет" и "Виндзорские проказницы" Шекспира, "Сид" Корнеля - С. Выспяньского, "Кровавая свадьба" и "Чудесная башмачница" Ф. Гарсиа Лорки и др.), авторы электронной и конкретной музыки в т. ч. A. Coгe ("Зима и голос без персоны" Ж. Тардье), А. Тирье ("Шехеразада"), Ф. Артюи ("Шум вокруг личности, борющейся с Ж. Вотье") и др.


Русская Т. м. имеет многовековую историю. В древности разыгрываемые скоморохами сцены-диалоги сопровождались "песнями бесовскими", игрой на гуслях, домрах, гудках. В нар. драме, выросшей из скоморошьих представлений ("Атаман", "Маврух", "Комедия о царе Максимилиане" и др.), звучала рус. песня и инстр. музыка. В церкви развивался жанр православного муз. литургич. действа - "Омовение ног", "Пещное действо" и др. (15 в.). В 17-18 вв. богатством муз. оформления отличалась т. н. школьная драма (драматурги - С. Полоцкий, Ф. Прокопович, Д. Ростовский) с ариями, хорами в церк. стиле, светскими кантами, плачами, инстр. номерами. "Комедийная хоромина" (осн. в 1672) имела большой оркестр со скрипками, виолами, флейтами, кларнетами, трубами, органом. Начиная с петровского времени получили распространение торжеств. театрализованные представления (прологи, кантаты), основанные на чередовании драм. сцен, диалогов, монологов с ариями, хорами, балетами. К их оформлению привлекались крупные русские (О. А. Козловский, В. А. Пашкевич) и итальянские композиторы. Вплоть до 19 в. в России отсутствовало разделение на оперные и драм. труппы; отчасти по этой причине в течение продолжит. времени здесь преобладали смешанные жанры (опера-балет, водевиль, комедия с хорами, муз. драма, драма "на музыке", мелодрама и др.). Значит. роль в истории рус. Т. м. сыграли трагедии и драмы "на музыке", во многом подготовившие рус. классич. оперу 19 в. В музыке О. А. Козловского, Е. И. Фомина, С. И. Давыдова к трагедиям на антич. и мифологич. сюжеты и рус. патриотич. драмам В. А. Озерова, Я. Б. Княжнина, А. А. Шаховского, П. А. Катенина разрабатывалась актуальная для большой нац. оперы 19 в. высокая героико-драм. проблематика, происходило становление крупных хор. и инстр. форм (хоры, увертюры, антракты, балеты); в нек-рых спектаклях использовались такие оперные формы, как речитатив, ария, песня. Черты рус. нац. стиля особенно ярко выступают в хорах (напр., в "Наталье - боярской дочери" С. Н. Глинки с музыкой А. Н. Титова); симф. эпизоды стилистически примыкают к традициям венской классич. школы и раннего романтизма.


В 1-й пол. 19 в. к Т. м. обращались А. Н. Верстовский, оформивший ок. 15 драм. произв. (напр., музыка к "Цыганам" Пушкина в инсценировке В. А. Каратыгина, 1832, к "Свадьбе Фигаро" Бомарше, 1829) и создавший ряд инсценированных кантат в традициях 18 в. (напр., "Певец в стане русских воинов" на сл. В. А. Жуковского, 1827), А. А. Алябьев (музыка к волшебно-романтич. представлению А. А. Шаховского по "Буре" Шекспира, 1827; "Русалке" Пушкина, 1838; мелодраме "Кавказский пленник" на текст одноим. поэмы Пушкина, 1828), А. Е. Варламов (напр., музыка к "Гамлету" Шекспира, 1837). Но большей частью в 1-й пол. 19 в. музыка подбиралась из уже известных произв. разных авторов и использовалась в спектаклях ограниченно. Новый период в рус. театре 19 в. открыл М. И. Глинка музыкой к драме Н. В. Кукольника "Князь Холмский", написанной вскоре после "Ивана Сусанина" (1840). В увертюре и антрактах обобщённо раскрывается образное содержание осн. моментов драмы, развиваются симф. принципы послебетховенской Т. м. Известны также 3 небольшие работы Глинки для драм. театра - ария невольницы с хором к драме "Молдаванская цыганка" Бахтурина (1836), орк. интродукция и хор для "Тарантеллы" Мятлева (1841), куплеты англичанина для пьесы "Купленный выстрел" Войкова (1854).


Рус. Т. м. 2-й пол. 19 в. в большой степени связана с драматургией А. Н. Островского. Знаток и собиратель рус. нар. песни, Островский часто пользовался приёмом характеристики через песню. В его пьесах звучали старинные рус. песни, былинный распев, причет, мещанский романс, фабричные и острожные песни и др. С именем Островского связана одна из наиболее крупных работ в области Т. м. 19 в. - музыка П. И. Чайковского к "Снегурочке" (1873), созданная для спектакля Большого т-ра, в к-ром должны были объединиться оперная, балетная и драм. труппы. Этим обусловлено обилие муз. эпизодов и их жанровое богатство, приближающие спектакль к опере (интродукция, антракты, симф. эпизод для сцены в лесу, хоры, мелодрамы, песни). Сюжет "весенней сказки" потребовал привлечения нар.-песенного материала (протяжных, хороводных, плясовых песен).


Традиции М. И. Глинки были продолжены М. А. Балакиревым в музыке к "Королю Лиру" Шекспира (1859-1861, увертюра, антракты, шествия, песни, мелодрамы), Чайковским - к "Гамлету" Шекспира (1891) и др. (музыка к "Гамлету" содержит обобщённо-программную увертюру в традициях лирико-драм. симфонизма и 16 номеров - мелодрамы, песни Офелии, могильщика, траурный марш, фанфары).


Из работ др. рус. композиторов 19 в. выделяются баллада А. С. Даргомыжского из музыки к "Екатерине Говард" Дюма-отца (1848) и его же две песни из музыки к "Расколу в Англии" Кальдерона (1866), отд. номера из музыки А. Н. Серова к "Смерти Иоанна Грозного" А. К. Толстого (1867) и "Нерону" Жандра (1869), хор народа (сцена в храме) М. П. Мусоргского из трагедии Софокла "Царь Эдип" (1858-61), музыка Э. Ф. Направника к драм. поэме А. К. Толстого "Царь Борис" (1898), музыка Вас. С. Калинникова к тому же произв. Толстого (1898).


На рубеже 19-20 вв. в Т. м. наметилась глубокая реформа. К. С. Станиславский одним из первых предложил во имя цельности спектакля ограничиться только предуказанными драматургом муз. номерами, переместил оркестр за сцену, потребовал от композитора "вживания" в режиссёрский замысел. Музыка к первым спектаклям такого типа принадлежала А. С. Аренскому (антракты, мелодрамы, хоры к "Буре" Шекспира в Малом т-ре в пост. А. П. Ленского, 1905), А. К. Глазунову ("Маскарад" Лермонтова в пост. В. Э. Мейерхольда, 1917; кроме танцев, пантомим, романса Нины, симф. эпизодов Глазунова, использованы "Вальс-фантазия" Глинки и его романс "Венецианская ночь"). В нач. 20 в. поставлены "Смерть Иоанна Грозного" Толстого и "Снегурочка" Островского с музыкой A. Т. Гречанинова, "Двенадцатая ночь" Шекспира с музыкой А. Н. Корещенко, "Макбет" Шекспира и "Сказка о рыбаке и рыбке" с музыкой Н. Н. Черепнина. Единством режиссёрского решения и муз. оформления отличались спектакли МХТ с музыкой И. А. Саца (музыка к "Драме жизни" Гамсуна и "Анатэме" Андреева, "Синей птице" Метерлинка, "Гамлету" Шекспира в пост. англ. режиссёра Г. Крэга и др.).


Если МХТ ограничил роль музыки ради целостности спектакля, то такие режиссёры, как А. Я. Таиров, К. А. Марджанишвили, P. P. Комиссаржевский, B. Э. Мейерхольд, Е. Б. Вахтангов, отстаивали идею синтетич. театра. Режиссёрскую партитуру спектакля Мейерхольд рассматривал как композицию, построенную по законам музыки. Он считал, что музыка должна рождаться из спектакля и одновременно формировать его, искал контрапунктич. слияния муз. и сценич. планов (привлёк к работе Д. Д. Шостаковича, В. Я. Шебалина и др.). В постановке "Смерти Тентажиля" Метерлинка в "Театре-студии на Поварской" (1905, комп. И. А. Сац) Мейерхольд пытался строить на музыке весь спектакль; "Горе уму" (1928) по пьесе "Горе от ума" Грибоедова он ставил с музыкой И. С. Баха, В. А. Моцарта, Л. Бетховена, Дж. Филда, Ф. Шуберта; в пост. пьесы А. М. Файко "Учитель Бубус" музыка (ок. 40 фп. пьес Ф. Шопена и Ф. Листа) звучала непрерывно, как в немом кинематографе.


Своеобразие муз. оформления ряда спектаклей 20 - нач. 30-х гг. связано с экспериментальным характером их режиссёрских решений. Так, напр., в 1921 в Камерном т-ре Таиров поставил "Ромео и Джульетту" Шекспира в виде "любовно-трагического скэтча" с гротескной буффонадой, подчёркнутой театральностью, вытеснившими психологич. переживание; в соответствии с этим в музыке А. Н. Александрова к спектаклю почти отсутствовала лирич. линия, преобладала атмосфера комедии масок. Др. пример подобного рода - музыка Шостаковича к "Гамлету" Шекспира в Т-ре им. Евг. Вахтангова в пост. Н. П. Акимова (1932): режиссёр преобразовал пьесу "с репутацией мрачной и мистической" в бодрый, жизнерадостный, оптимистич. спектакль, в к-ром преобладали пародия и гротеск, отсутствовал Призрак (Акимов изъял этот персонаж), а вместо безумной Офелии была Офелия захмелевшая. Шостакович создал партитуру более чем из 60 номеров - от кратких фрагментов, вкраплённых в текст, до крупных симф. эпизодов. Большинство из них - пьесы-пародии (канкан, галоп Офелии и Полония, аргентинское танго, мещанский вальс), но есть и несколько трагич. эпизодов ("Музыкальная пантомима", "Реквием", "Похоронный марш"). В 1929-31 Шостакович написал музыку к ряду спектаклей Ленингр. т-ра рабочей молодёжи - "Выстрел" Безыменского, "Правь, Британия!" Пиотровского, эстрадно-цирковому представлению "Условно убитый" Воеводина и Рысса в Ленингр. мюзик-холле, по предложению Мейерхольда, - к "Клопу" Маяковского, позднее к "Человеческой комедии" по Бальзаку для Т-ра им. Евг. Вахтангова (1934), к пьесе "Салют, Испания!" Афиногенова для Ленингр. т-ра им. Пушкина (1936). В музыке к "Королю Лиру" Шекспира (пост. Г. М. Козинцева, Ленингр. Большой драм. т-р, 1941) Шостакович отходит от пародирования бытовых жанров, присущего его ранним работам, и раскрывает в музыке философский смысл трагедии в духе проблематики своего симф. творчества этих лет, создаёт линию сквозного симф. развития внутри каждой из трёх осн. образных сфер трагедии (Лир - Шут - Корделия). Вопреки традиции Шостакович завершил спектакль не траурным маршем, а темой Корделии.


В 30-е гг. четыре театр. партитуры создал С. С. Прокофьев - "Египетские ночи" для спектакля Таирова в Камерном т-ре (1935), "Гамлет" для Театра-студии С. Э. Радлова в Ленинграде (1938), "Евгений Онегин" и "Борис Годунов" Пушкина для Камерного т-ра (последние две постановки не были осуществлены). Музыка к "Египетским ночам" (сценич. композиция по трагедиям "Цезарь и Клеопатра" Б. Шоу, "Антоний и Клеопатра" Шекспира и поэме "Египетские ночи" Пушкина) включает вступление, антракты, пантомимы, декламацию с оркестром, танцы и песни с хором. При оформлении этого спектакля композитор использовал разл. методы симф. и оперной драматургии - систему лейтмотивов, принцип индивидуализации и противопоставления разл. интонационных сфер (Рим - Египет, Антоний - Клеопатра). В течение многих лет сотрудничал с театром Ю. А. Шапорин. В 20-30-е гг. большое число спектаклей с его музыкой было поставлено в ленингр. т-рах (Большом драматическом, Академическом т-ре драмы); наиболее интересные из них - "Женитьба Фигаро" Бомарше (режиссёр и художник А. Н. Бенуа, 1926), "Блоха" Замятина (по Н. С. Лескову; реж. H. P. Монахов, художник Б. М. Кустодиев, 1926), "Сэр Джон Фальстаф" по "Виндзорским проказницам" Шекспира (реж. Н. П. Акимов, 1927), а также ряд др. пьес Шекспира, пьес Мольера, А. С. Пушкина, Г. Ибсена, Б. Шоу, сов. драматургов К. А. Тренёва, В. Н. Билля-Бело-церковского. В 40-е гг. Шапорин написал музыку к спектаклям моск. Малого т-ра "Иван Грозный" А. К. Толстого (1944) и "Двенадцатая ночь" Шекспира (1945). Среди театр. работ 30-х гг. большой обществ. резонанс имела музыка Т. Н. Хренникова к комедии Шекспира "Много шума из ничего" (1936).


В области Т. м. много произв. создал А. И. Хачатурян; они развивают традиции конц. симф. Т. м. (ок. 20 спектаклей; среди них - музыка к пьесам Г. Сундукяна и А. Пароняна, "Макбету" и "Королю Лиру" Шекспира, "Маскараду" Лермонтова).


В спектаклях по пьесам сов. драматургов на темы из совр. жизни, а также в постановках классич. пьес сложился особый тип муз. оформления, основанный на использовании сов. массовых, эстр. лирич. и шуточных песен, частушек ("Стряпуха" Софронова с музыкой B. А. Мокроусова, "Дальняя дорога" Арбузова с музыкой В. П. Соловьёва-Седого, "Голый король" Шварца и "Двенадцатая ночь " Шекспира с музыкой Э. С. Колмановского и др.); в нек-рые спектакли, в частности в композиции Моск. т-ра драмы и комедии на Таганке (режиссёр Ю. П. Любимов), включены песни революц. и воен. лет, молодёжные песни ("10 дней, которые потрясли мир", "Павшие и живые" и др.). В ряде совр. постановок заметно тяготение к мьюзиклу, напр. в спектакле Ленингр. т-ра им. Ленсовета (режиссёр И. П. Владимиров) "Укрощение строптивой" с музыкой Г. И. Гладкова, где герои исполняют эстр. песни (по функции близки зонгам в театре Б. Брехта), или "Избранник судьбы" Шоу в постановке С. Ю. Юрского (комп. C. Розенцвейг). По активной роли музыки в драматургии спектакля отд. постановки приближаются к типу синтетич. театра Мейерхольда ("Пугачёв" с музыкой Ю. М. Буцко и особенно "Мастер и Маргарита" по М. А. Булгакову с музыкой Э. В. Денисова в Моск. т-ре драмы и комедии на Таганке, режиссёр Ю. П. Любимов). Одна из наиболее значит. работ - музыка Г. В. Свиридова к драме А. К. Толстого "Царь Фёдор Иоаннович" (1973, моск. Малый т-р).


В 70-е гг. 20 в. в области Т. м. много работали Ю. М. Буцко, В. А. Гаврилин, Г. И. Гладков, С. А. Губайдулина, Э. В. Денисов, К. А. Караев, А. П. Петров, Н. И. Пейко, Н. Н. Сидельников, С. М. Слонимский, М. Л. Таривердиев, А. Г. Шнитке, Р. К. Щедрин, А. Я. Эшпай и др.


Музыка в театре

Театральная музыка – в широком смысле музыка в любых театральных спектаклях, то есть как в постановках театра музыкального (опера, балет, оперетта, музыкальная драма, музыкальная трагедия), так и драматического.

В музыкальном театре музыка – важнейшее средство характеристики образов и сценических положений, неотъемлемый компонент драматургии спектакля, в конечном счёте – ведущий проводник художественной идеи. В драматическом театре она способствует созданию определённой эмоциональной атмосферы спектакля; наряду с прочими средствами воссоздаёт исторический, национальный и локальный колорит, углубляет характеристики персонажей, подчёркивает переломные моменты развития действия, драматические кульминации.

Театральные зрелища, как известно, возникли в древности (V в. До н.э.) и описаны Аристотелем, который определил их связи с музыкальным искусством. Первые театральные действия включали в себя слово и пение, танец и движение. Музыка и жесты усиливала значение слов, танцы иногда становились самостоятельными номерами. Подобные действия отличались синкретизмом (от греч. «соединение»), то есть такой степенью слитности составных частей – музыки и слова в первую очередь, что зритель не мог вычленить их в своём сознании и оценить каждую форму отдельно. Все отличительные качества музыки были восприняты и многократно усилены древнегреческим театром, в котором она составляла некий стержень, на который «нанизываются» все разделы трагедии. Действие музыки и звучащего слова в античной трагедии усиливалось специальной акустикой амфитеатров, законы которой были подсказаны древним греческим архитекторам горными ландшафтами. Постепенно публика научилась различать элементы представления, и со временем из них развились известные нам виды театра. Синкретизм сменился синтетизмом – намеренным соединением разных форм.

Авторы древнегреческих трагедий Эсхил, Софокл и Еврипид были не только поэтами, но и музыкантами. Правда, до учёных эпохи Возрождения их сочинения дошли почти исключительно в виде текстов, только от трагедий Еврипида «Орест» и «Ифигения в Авлиде» сохранились небольшие образцы музыкального сопровождения. Из сохранившихся источников видно, что диалоги чередовались с сольным и хоровым пением и с напевной рецитацией в сопровождении авлоса или кифары. Неотъемлемой частью любой античной греческой трагедии был хор. Занимая своё место на орхестре, он распевал стихи, осуждая или оправдывая действия главных персонажей. У актёров тоже жест и слово плавно переходили в пение, создавая тем самым максимальную эмоциональную наполненность. В хоре как правило было 12-15 человек, но он действовал от первого лица, подчёркивая тем самым единство народного мнения. Также функция хора состояла в том, чтобы создавать определённую атмосферу в той или иной сцене.

Источником создания музыкального театрального жанра в Средневековье послужило богослужение, в недрах которого вызревали драматические формы повествования о библейских событиях. Создание в конце XVI в. Жанра оперы означало переход от пространств храма к социальному кругу правящих слоев общества. Основа оперы – музыка, театр здесь условен, ведь в жизни люди не поют, чтобы рассказать о своих чувствах. Во всех сложившихся в опере стилях она продолжала оставаться музыкальным действом, решавшим задачи единения сознания не только в сюжете, в музыкальной драматургии и в музыкальном звучании, но и в социально-бытовом контексте. Поскольку опера – это всегда событие, на которое откликаются слои общества.

О́пера (от итал. opera — дело, труд, работа; лат. opera — труды, изделия, произведения, мн. ч. от opus) — род музыкально-драматического произведения, основанный на синтезе слова, сценического действия и музыки. Литературной основой оперы является либретто, оригинальное или основанное на литературном произведении.

В конце XVI века сообщество философов-гуманистов, поэтов и музыкантов, вошедшее в историю как Флорентийская камерата, решило возродить античную трагедию. Опираться энтузиастам пришлось на дошедшие до них описания античных авторов и собственное воображение.

На собраниях Флорентийской камераты много говорилось о современном состоянии музыки. Оно признавалось неудовлетворительным. В то время господствовали сложные полифонические формы: множество мелодических голосов (нередко свыше 20) звучало одновременно, при этом слова стихотворных текстов произносились вразнобой. Иногда каждый голос произносил свой текст (например, в так называемом политекстовом мотете). Все это приводило к тому, что понять слова, а следовательно, и содержание произведений вокальной музыки было невозможно. Да и сама музыка порой казалась слишком сложной для восприятия. Вот почему участники кружка называли полифоническую музыку «разрушительная поэзия».

Музыка древних греков была совсем иной. В ней господствовала мелодия простая и выразительная. Апогеем творческой деятельности камераты стала первая в истории опера Якопо Пери на текст Ринуччини «Дафна» (1598, сохранилась во фрагментах). Молодой жанр тесно связанный с профессиональным драматическим театром, и выводящий на первый план актёра-исполнителя, певца, требовал уже не просто мелодекламации, а именно пения. В связи с этим появляется римская оперная школа, а в 1637г. в Венеции был открыт первый публичный оперный театр. Тогда же в Венеции появляются первые законченные вокальные формы: арии, дуэты, терцеты.

Условный термин «опера» появился позже, чем обозначаемый им род произведений. Впервые использованный в этом значении в 1639 году, он вошёл во всеобщее употребление только на рубеже XVIII и XIX веков.

Во Францию опера начала приходить во времена Людовика XIII, когда кульминацией придворных празднеств становился балет, местами сопровождающийся пением.

Бале́т (фр. ballet, от итал. ballare — танцевать) – вид сценического искусства, спектакль, содержание которого воплощается в музыкально-хореографических образах.

Началом балетной эпохи во Франции и во всём мире следует считать 15 октября 1581 года, когда при французском дворе состоялось представление зрелища, которое принято считать первым балетом — «Комедийный балет королевы» (или «Цирцея»), поставленное итальянским скрипачом, «главным интендантом музыки» Бальтазарини де Бельджозо. Музыкальную основу первых балетов составляли придворные танцы, входившие в старинную сюиту. Во второй половине XVII века появляются новые театральные жанры, такие как комедия-балет, опера-балет, в которых значительное место отводится балетной музыке, и делаются попытки её драматизировать. Но самостоятельным видом сценического искусства балет становится только во второй половине XVIII века благодаря реформам, осуществлённым французским балетмейстером Жан-Жоржем Новерром (1727—1810). Основываясь на эстетике французских просветителей, он создал спектакли, в которых содержание раскрывается в драматически выразительных образах.

В 1855 году, также во Франции, зародился ещё один вид музыкального театрального искусства – оперетта. Опере́тта (итал. operetta — уменьшительное от «опера») — музыкально-театральный жанр, сценическое произведение и представление, основанное на синтезе слова, сценического действия, музыки и хореографии.

Этот вид театрального искусства зародился как раз в тот период, когда Франция переживала не лучшие времена, когда правительство было окружено глупыми, бездарными министрами. Именно эта особенность послужила созданию пародийных сюжетов с целью показать широкой публике и высмеять политику и действия генералитета.

Основателем оперетты считается Жак Оффенбах, открывший в 1855 году свой собственный театр «Буфф-Паризьен». Первые оперетты Оффенбаха «Двое слепых», «Прекрасная Елена», «Орфей в аду» оказались очень современными, хотя и были написаны на мифические и сказочные сюжеты.

В оперетте, в отличие от оперы, не только пели, но и говорили.

Ещё один выдающийся композитор оперетты – Иоганн Штраус. С его именем связаны величие и блеск венской классической оперетты. Его феноменальный дар ярко раскрыт в проникновенных и благородных мелодиях 479 оперетт. В 1874 году Штраус создал настоящий шедевр, покоряющий сердца многих людей по сей день – оперетту «Летучая мышь».

Во второй половине XIX в. в Америке зарождается совершенно новый, одновременно похожий на всё, и не похожий ни на что из того, что было раньше, жанр музыкального театра. Имя ему - мюзикл. Первым в истории мюзиклом считается Нью-Йоркская постановка «Black Crook», в которой соединились элементы вокала, романтического балета, мелодрамы. Позднее в американском мюзикле появились мотивы джаза и регтайма, исполняемые популярными артистами. На заре своего существования мюзикл определялся как лёгкий жанр, и назывался также музыкальной комедией. Многие мюзиклы, поставленные в 60е-70е годы XX столетия стали настоящими хитами, и известны по сей день. Например, Hair, Jesus Christ Superstar, Cats, Phanthom of the opera.

Во Францию мюзикл пришёл значительно позже, и был менее зрелищным, чем на Бродвее, больше напоминая эстрадные концерты. История Французского мюзикла началась в постановки Starmania, ставшей легендой и классикой жанра, и не однократно возрождавшейся в разные годы и с разным актёрским составом. За Старманией последовали нашумевшие Notre Dame De Paris и Romeo et Juliette. De la haine, a l`amour, после которых уже чётко сформировался отдельный жанр именно французского мюзикла.

Первыми шагами в России в жанре, приближённому к мюзиклу была рок-опера Алексея Рыбникова «Юнона и Авось», поставленная в 80-е годы в театре Ленком. Позже, в начале 90-х Павел Хомский поставил в театре Моссовета, привезённую из-за рубежа и переведённую на русский язык рок-оперу «Иисус Христос - Суперзвезда». Но первым мюзиклом в полном смысле этого слова стал польский мюзикл «Метро», прогремевший в Театре Оперетты в 1999 году, и подаривший нам плеяду молодых артистов мюзиклов, которые и по сей день работают именно в этом жанре.

Сейчас в современном музыкальном театре популярен именно этот жанр, так как он сочетает в себе абсолютно все способы творческого самовыражения, воспитывая универсальных артистов, которые должны одинаково профессионально петь, танцевать, и при этом быть невероятно одарёнными драматическими актёрами. Несмотря на это мюзикл остаётся лёгким для восприятия жанром с популярными запоминающимися мелодиями, которые в состоянии напеть любой зритель, выходящий со спектакля.

Драматический театр был и остаётся одним из самых распространённых и популярных видов искусства. Главное выразительное средство – слово, через него раскрывается смысл происходящих событий, характеры действующих лиц. Подлинное мастерство, умение владеть выразительными средствами сценического искусства зависит наряду с другими факторами и от уровня музыкальной культуры. Ведь музыка — один из важнейших элементов театрализованного представления почти любого жанра.

Редкий драматический спектакль обходится сегодня без музыки. Инструментальная и вокальная, самостоятельная и вспомогательная, дополняющая драматическое действие (например, персонаж играет на музыкальном инструменте, танцует, поет), музыка помогает раскрыть идею пьесы, психологию и характеры действующих лиц, вводит зрителя в эпоху, подчеркивает время и место действия, обнажает драматический или комический подтекст, создает психологический фон для диалога, поддерживает ритм спектакля, уточняет его жанр и выполняет другие задачи.

Вместе с драматургом, режиссером и актером композитор — один из авторов спектакля. Приступая к работе над пьесой, он тщательно знакомится с музыкой времени, в котором происходит действие. Под какую музыку танцевал на балу Чацкий? Какие песни были по нраву купцам из пьес А. Н. Островского? Что трубили королевские трубачи при выходе короля Лира? Изучив музыкальную фактуру эпохи, композитор её не копирует, а чаще всего пишет музыку, лишь в какойто степени имитирующую исторический мелос и музыкальную стилистику тех лет. Такой подход оправдан: пьеса старая, но идетто она сегодня, смотрят её сегодняшние зрители.

В истории театра были периоды, когда музыка лишь усиливала эмоциональные переживания зрителей. Так, в мелодраме, когда злодей подкрадывался к жертве, зловещая музыка предупреждала публику о готовящемся злодеянии; встречу влюбленных отмечал ликующий мажорный всплеск, а их разлуку подчеркивала печальная флейта. Отзвуки такого использования музыки живы до сих пор, но теперь не они определяют характер музыки для театра. Сегодня она — важнейшее средство образного отражения действительности.

Музыкальное оформление спектакля, в зависимости от пьесы, решается поразному. Иногда музыканты или источник музыки (патефон, граммофон, магнитофон, телевизор) находятся непосредственно на сцене или музыку исполняет персонаж (при этом лучше, когда актер сам владеет музыкальным инструментом). Она может звучать и за сценой — как знак происходящих неподалеку событий (военный оркестр в «Трех сестрах» А. П. Чехова).

Музыкальное оформление составляется и из фрагментов музыкальных произведений (фрагменты «Патетической сонаты» Л. Бетховена в пьесе М. Г. Кулиша «Патетическая соната», Камерный театр, 1931). В некоторых случаях режиссер сознательно использует знакомую мелодию, чтобы вызвать определенные ассоциации у зрителей (песни фронтовых лет в пьесе А. Н. Арбузова «В этом милом, старом доме»). При помощи музыки театр демонстрирует свое отношение к персонажу или событию, героизирует его (гимн «Венсеремос» в спектаклях о С. Альенде и событиях в Чили) или сатирически высмеивает (песенка «Съезжалися к загсу трамваи» из «Клопа» В. В. Маяковского), подает его в определенном ключе — лирическом (серенады в комедиях «плаща и шпаги») или романтическом (песни гасконцев в комедии «Сирано де Бержерак» Э. Ростана).

Есть целый ряд пьес, посвященных непосредственно жизни музыкантов («Моцарт и Сальери» А. С. Пушкина, «Лето в Ноане» Я. Ивашкевича о Шопене, «Музыкантская команда» Д. Дэля, «Старший сын» А. В. Вампилова), где музыка становится главным действующим лицом спектакля.

С драматургией Б. Брехта и композитора К. Вейля связано появление зонгов — вставных музыкальных номеров, исполняемых актером уже как бы от своего имени или от имени театра. Зонги обычно не связаны с сюжетом пьесы, они политически тенденциозны и несут в себе страстный призыв или сатирическое осмеяние чеголибо. Зонги вводятся в спектакли публицистического плана для расширения и углубления зрительского восприятия идеи пьесы и её проблематики.

Музыку для театра писали многие композиторы. Классической стала музыка И. А. Саца к «Синей птице» М. Метерлинка, поставленной К. С. Станиславским в Московском Художественном театре. Много сделали в области музыки для театра С. С. Прокофьев, Д. Д. Шостакович, Ю. А. Шапорин, Т. Н. Хренников, Д. Б. Кабалевский, Г. В. Свиридов, Г. И. Майборода, О. В. Тактакишвили. Продолжает жить самостоятельной жизнью музыка Хренникова к комедии У. Шекспира «Много шума из ничего». Значительным событием стало создание А. И. Хачатуряном музыки к драме М. Ю. Лермонтова «Маскарад». Всем памятна музыка Кабалевского к пьесе Р. Б. Шеридана «Школа злословия».

Велика роль музыки в спектаклях для детей, особенно если это сказка, феерия, карнавальное представление. Каждый персонаж имеет свою образную музыкальную характеристику. В таких спектаклях нередки не только вставные песни и танцевальные номера, но и арии, дуэты, трио, квартеты, хоры. Постановки такого рода тяготеют к жанру мьюзикла. К наиболее интересным относятся работы композиторов Э. С. Колмановского («Белоснежка», театр «Современник»), М. А. Осокина («Сказки Пушкина», ЦДТ), Г. И. Гладкова («Бременские музыканты», Театр имени М. Н. Ермоловой), М. И. Дунаевского («Три мушкетера» по А. Дюма, МТЮЗ), М. С. Болотина («Принц и нищий» по М. Твену и С. В. Михалкову, МХАТ).

Музыка может выразить любые человеческие чувства и эмоции, поэтому театрально-музыкальные жанры всегда пользуются популярностью миллионов людей. Всему миру они интересны и понятны независимо от национальной принадлежности.

Театральная музыка


        в широком смысле музыка в любых театральных спектаклях, то есть как в постановках театра музыкального (Опера,Балет, Оперетта, Музыкальная драма,Музыкальная комедия), так и драматического. Обычно под Т. м. понимают только музыку в спектаклях драматического театра (в трагедии (См. Трагедия), драме (См. Драма), комедии (См.Комедия)). В музыкальном театре музыка — важнейшее средство характеристики образов и сценических положений, неотъемлемый компонент драматургии спектакля, в конечном счёте — ведущий проводник художественной идеи. В драматическом театре она способствует созданию определённой эмоциональной атмосферы спектакля; наряду с прочими средствами воссоздаёт исторический, национальный и локальный колорит, углубляет характеристики персонажей, подчёркивает переломные моменты развития действия, драматические кульминации. Велика её роль в лирических сценах, в обрисовке сказочных, фантастических образов. Часто она выполняет и важную драматургическую роль.


         Издавна известны формы драматического искусства, в которых музыка занимала большое место, — античная трагедия и комедия, итальянская Комедия дель арте, английские маски (См. Маска), китайский театр, театральные жанры народов Востока и др. В западноевропейском драматическом искусстве 19—20 вв. такими формами стали опера-водевиль, пролог как самостоятельная пьеса, дивертисмент.


         В ряде пьес включение определённых музыкальных номеров предусмотрено самим драматургом; эти номера составляют органическую часть такой пьесы и должны исполняться во всех её постановках. В др. случаях Т. м. представляет один из элементов постановки пьесы, вводимый режиссёром в соответствии с его сценическим замыслом. Иногда режиссёр привлекает композитора, который создаёт музыкальное оформление пьесы для данной постановки. Режиссёр может также отбирать представляющиеся ему подходящими музыкальные пьесы и фрагменты из различных сочинений, не связанных с постановкой.


         Т. м., включение которой в спектакль предопределено драматургом, это большей частью музыкальные пьесы, исполняющиеся непосредственно на сцене (сольное и хоровое пение, игра на музыкальных инструментах, бальный или военный оркестр и др.). При этом обычно музыка звучит за сценой, актёр же только имитирует игру на музыкальном инструменте и даже пение. Часто реальному или имитируемому пению на сцене аккомпанирует оркестр, не предусмотренный сценическим действием; иногда так же ставятся и танцевальные сцены. Т. м., относящаяся к сценическому оформлению данной постановки, звучит главным образом во время немых, мимических сцен, иногда же составляет фон для монологов, диалогов и др. Наряду с привлечением артистов-музыкантов, хора, оркестра в 20 в. для музыкального оформления спектакля часто используется звукозапись.


         Помимо музыкальных номеров, вплетающихся в сценическое действие, применяются и относительно крупные инструментальные пьесы, предваряющие всю постановку или отдельные акты спектакля, —Увертюра и Антракты. Такие музыкальные сочинения, по характеру образов и их развитию тесно связанные с данной пьесой, представляют разновидность программной музыки.


         Многие номера Т. м., написанные выдающимися композиторами, живут и самостоятельной жизнью, исполняются в концертах в первоначальном виде (главным образом увертюры, например Л. Бетховена к драме «Эгмонт» Гёте, Ф. Мендельсона-Бартольди к комедии «Сон в летнюю ночь» Шекспира) или в осуществленных автором обработках, обычно в виде сюит (например, сюиты Э. Грига из музыки к драме Ибсена «Пер Гюнт», сюита Ж. Визе из музыки к драме «Арлезианка» Доде и др.). Для драматического театра писали многие композиторы, в том числе Ж. Б. Люлли («Мещанин во дворянстве», «Господин де Пурсоньяк» Мольера), Р. Шуман («Манфред» Байрона), О. А. Козловский («Фингал» Озерова), А. Н. Верстовский («Параша Сибирячка» Полевого), М. И. Глинка («Князь Холмский» Кукольника), М. А. Балакирев («Король Лир» Шекспира), П. И. Чайковский («Снегурочка» Островского), А. С. Аренский («Буря» Шекспира), А. К. Глазунов («Маскарад» Лермонтова). Яркие страницы Т. м. создали советские композиторы: Д. Б. Кабалевский («Гибель эскадры» Корнейчука, «Школа злословия» Шеридана), А. А. Крейн («Много шума из ничего» Шекспира), А. И. Хачатурян («Маскарад» по Лермонтову), Т. Н. Хренников («Много шума из ничего» Шекспира, «Давным-давно» Гладкова), Д. Д. Шостакович («Гамлет» Шекспира).


Роль музыки в театре,


Музыка в театр пришла в V в. до н.э. Все началось с Древней Греции, где хор в Античных Греческих трагедиях был неотъемлемым элементом  спектакля. Он находился на орхестре и распевал стихи, в которых оправдывал или осуждал действия главных персон. Актеры также нередко переходили в пение, с целью создать максимальную эмоцию. В состав хора входило 12-15 человек. Они выполняли функцию создания определенной атмосферы в необходимой сцене. В эпоху Средневековья в основе театральных постановок лежали религиозные сюжеты. Они были насыщены духовной музыкой, мессами и литургиями. Их исполнял церковный хор. После пришло Итальянское Возрождение. Театр начался с воплощения комедии Дель Арте, в которой музыка играла не последнюю роль. Появился первый оркестр, не многочисленный и состоящий из труб, гитар, барабанов и других ударных инструментов. С развитием театра стали появляться его новые жанры. Опера, тесно связанная с драматическим профессиональным театром, выводящая на первый план певца, актера-исполнителя, требовала уже не просто легких мелодий в сопровождении действия. Здесь было нужно нечто большее и грандиозное. Вследствие стали появляться дуэты, арии, терцеты, которые выполнялись под аккомпанемент больших оркестров.  В ХІХ – ХХ веках в драматическом западноевропейском искусстве стали появляться новые театральные формы – пролог, опера-водевиль, дивертисмент. Определенные музыкальные номера включены в пьесу самим драматургом. Они являются ее органической частью и должны исполняться в каждой постановке. В другом случае музыкальное сопровождение пьесы включено как элемент постановки, вводимый режиссером в соответствии с его замыслом. С этой целью привлекаются композиторы, которые создают музыкальное оформление для конкретной постановки. Задача режиссера – отобрать подходящие фрагменты из различных сочинений для пьесы. Те театральные постановки, в которых музыка включена по замыслу драматурга (создателя произведения) называются музыкальными пьесами. Они сопровождаются сольным или хоровым пением, игрой на музыкальных инструментах, военным или бальным оркестром.  Музыка, как правило, звучит за сценой, актер имитирует игру на инструментах и пение, если так предусмотрено. Постановки могут сопровождаться танцевальными сценами. Сегодня в качестве музыкального оформления спектакля преимущественно используется звукозапись. Кроме театральных музыкальных номеров со сценическими действиями, существуют крупные инструментальные пьесы – Антракты и Увертюра. Музыка сопровождает всю постановку либо целые отдельные акты. Часто театральные пьесы, написанные великими композиторами, в концертах исполняются в первоначальном виде. Например, Л. Бетховен написал вступительное произведение к драме Гете «Эгмонт», а Мендельсон-Бартольди к комедии Шекспира «Сон в летнюю ночь». Роль музыки в театре и кино В театре музыка является важным средством характеристики сценических положений и образов, неотъемлемым компонентом драматургии спектакля, ведущим проводником художественной идеи. В драматических постановках музыкальное сопровождение создает определенную эмоциональную атмосферу. В сочетании с другими средствами она воссоздает национальный, исторический и локальный колорит, углубляя характеристики персонажей. Музыка способствует драматической кульминации, подчеркивая переломные моменты в пьесе. В других жанрах произведений она также играет важную роль: в сказочных, фантастических и лирических сценах она подчеркивает всю красоту и полноценность того, что происходит на сцене. 

Музыка, на мой взгляд, самый древнейший и самый самодостаточный вид искусства. Древнейший, потому что первые формы музыки были возможны ещё тогда, когда даже человек не появился, как то музыка ветра, музыка дождя, пение птиц, и прочие явления, не зависящие от человека. Конечно, тогда ещё это нельзя было назвать искусством, однако в той или иной степени, это всё-таки музыка. А самодостаточный, потому что любому другому виду искусства нужна Муза, а музыка является первоисточником, самой Музой. Отпечаток музыки можно проследить во всех видах искусства, посему не стоит умалять её значения. Скульптура - это музыка в камне, в поэзии есть размер и ритм, подобно музыке, «звучат» также и картины, и фотографии, и любое танцевальное па, театр и кино невозможны без музыки. Музыка также самый сложный для восприятия, но в то же время и понятный всем вид искусств. Она может выразить любые человеческие чувства и эмоции даже тогда, когда все остальные виды искусств уже бессильны. Именно поэтому оперы и балеты по всему миру интересны и понятны миллионам людей, независимо от их национальности. Музыка преодолевает языковой барьер, попадая прямо в сердце, и её по праву можно назвать Царицей искусств. Музыка в театре Музыка приходит в театр в V в. До н.э. в Греческих Античных трагедиях, где неотъемлемой частью любого спектакля был хор. Занимая своё место на орхестре, он распевал стихи, осуждая или оправдывая действия главных персонажей. У актёров тоже жест и слово плавно переходили в пение, создавая тем самым максимальную эмоциональную наполненность. В хоре как правило было 12-15 человек, но он действовал от первого лица, подчёркивая тем самым единство народного мнения. Также функция хора состояла в том, чтобы создавать определённую атмосферу в той или иной сцене. Античный театр сменил театр Средневековья. В польской мистерии XVI в. в основе лежали религиозные сюжеты, и конечно же и здесь не обошлось без музыки. Больше того, она составляла большую часть пердставления. Естественно, что религиозные постановки были насыщены именно духовной музыкой: это литургии и мессы, исполняемые церковным хором. Следом пришёл театр Итальянского Возрождения в воплощении комедии Дель Арте, где музыка опять же играла немаловажную роль. Появляется оркестр, пусть ещё не очень многочисленный, и состоящий из гитар, труб, барабанов и прочих ударных инструментов. Он сопровождает, например, комические номера Арлекина или лаццы. Примерно в это же время в Италии начинает зарождаться опера. Молодой жанр, тесно связанный с профессиональным драматическим театром, и выводящий на первый план актёра-исполнителя, певца, требовал уже не просто мелодекламации, а именно пения. В связи с этим появляется римская оперная школа, а в 1637г. в Венеции был открыт первый публичный оперный театр. Тогда же в Венеции появляются первые законченные вокальные формы: арии, дуэты, терцеты. Первой немецкой оперой считается опера Генриха Шютца «Дафна», написанная на немецкий перевод либретто Ринуччини, хотя на самом деле это была разговорная драма с некоторыми музыкальными вставками. Во Францию опера начала приходить во времена Людовика XIII, когда кульминацией придворных празднеств становился балет, местами сопровождающийся пением. Во второй половине XIX в. в Америке зарождается совершенно новый, одновременно похожий на всё, и не похожий ни на что из того, что было раньше, жанр музыкального театра. Имя ему - мюзикл. Первым в истории мюзиклом считается Нью-Йоркская постановка «Black Crook», в которой соединились элементы вокала, романтического балета, мелодрамы. Позднее в американском мюзикле появились мотивы джаза и регтайма, исполняемые популярными артистами. На заре своего существования мюзикл определялся как лёгкий жанр, и назывался также музыкальной комедией. Многие мюзиклы, поставленные в 60е-70е годы XX столетия стали настоящими хитами, и известны по сей день. Например, Hair, Jesus Christ Superstar, Cats, Phanthom of the opera. Во Францию мюзикл пришёл значительно позже, и был менее зрелищным, чем на Бродвее, больше напоминая эстрадные концерты. История Французского мюзикла началась в постановки Starmania, ставшей легендой и классикой жанра, и не однократно возрождавшейся в разные годы и с разным актёрским составом. За Старманией последовали нашумевшие Notre Dame De Paris и Romeo et Juliette. De la haine, a l`amour, после которых уже чётко сформировался отдельный жанр именно французского мюзикла. музыка мюзикл мистерия опера Первыми шагами в России в жанре, приближённому к мюзиклу была рок-опера Алексея Рыбникова «Юнона и Авось», поставленная в 80-е годы в театре Ленком. Позже, в начале 90-х Павел Хомский поставил в театре Моссовета, привезённую из-за рубежа и переведённую на русский язык рок-оперу «Иисус Христос - Суперзвезда». Но первым мюзиклом в полном смысле этого слова стал польский мюзикл «Метро», прогремевший в Театре Оперетты в 1999 году, и подаривший нам плеяду молодых артистов мюзиклов, которые и по сей день работают именно в этом жанре. Сейчас в современном музыкальном театре популярен именно этот жанр, так как он сочетает в себе абсолютно все способы творческого самовыражения, воспитывая универсальных артистов, которые должны одинаково профессионально петь, танцевать, и при этом быть невероятно одарёнными драматическими актёрами. Несмотря на это мюзикл остаётся лёгким для восприятия жанром с популярными запоминающимися мелодиями, которые в состоянии напеть любой зритель, выходящий со спектакля. Многие мюзиклы существуют также в кино-версиях, что заставляет нас плавно перейти к теме музыки в кино. Музыка в кино Во второй половине XIX столетия с появлением первого немого кино появляется и музыка в кино. На протяжении всего кинофильма, состоящего из чёрно-белых кадров, чередующихся с написанными на экране репликами героев, пианист-тапёр обеспечивал безмолвную ленту музыкальным сопровождением. В 20е - 30е годы XIX века с появлением звукозаписывающей аппаратуры появляется и полноценное звуковое кино, и теперь музыка становится частью кино-фонограммы. Закадровая музыка в кино может служить как просто фоном, так и нести весомую эмоциональную окраску, помогать зрителю острее прочувствовать драматические моменты. Поначалу в кино использовалась классическая музыка, например, Моцарт, Бетховен, Гайдн, Чайковский, Рахманинов. Многие их произведения знакомы практически каждому человеку, нисколько не интересующемуся классической музыкой, в том числе и благодаря кинематографу. Позднее в Голливуде начали писать свою оригинальную музыку к фильмам, и даже выпускать альбомы с музыкой из одного конкретного фильма. И по сей день существуют саунд-треки, ставшие настоящими хитами. Однако изначально саунд-треком назывались не отдельные музыкальные композиции из фильмов, а полностью вся фонограмма киноленты, включая и музыку, и диалоги, и сопутствующие шумы. В России с появлением таких композиторов как Исаак Дунаевский рождается новый жанр - музыкальная кинокомедия. Первым и ярчайшим представителем этого жанра является кинокомедия «Весёлые ребята». Тогда это было скорее ближе к оперетте, но в наше время, в связи с всё больше набирающим популярность жанром мюзикла, появляется большое количество кинофильмов, близких к этому жанру. Например, фильм «Стиляги». К сожалению, актёры в кадре не всегда поют сами, прибегая к помощи эстрадных певцов или артистов музыкального театра, но, я думаю, что при таком бешеном темпе развития мюзикла в России, будущее за универсальными артистами. Заключение Музыка является неотъемлемой частью театра и кино. Без неё актёрское действо было бы скучным и пустым. Просто представьте себе любую известную сцену из кино без музыки! Да, возможно игра актёров затронет ваши сердца, но добавьте музыку, и на глаза непременно навернутся слёзы. Музыка дополняет актёрское мастерство, делает его объёмнее. Падения Чаплина не были бы такими смешными без музыки, самая известная сцена из «Титаника» не была бы такой трогательной, если бы не легендарный саунд-трек My hart will go on. Музыка проникает к нам в самое сердце и как ничто другое трогает наш душевный камертон. И даже самый провальный по всем параметрам спектакль или фильм может спасти великая музыка. Список литературы 
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Введение

Музыка в театральной практике существует, вероятно, столько же времени, сколько существует сам театр. И вместе с тем вопросам звукорежиссуры спектакляпочти никогда не уделяется внимание в многочисленных трудах по теории и истории театра, не интересуется этой проблемы, как правило, и театральная критика. В курсовой работе я сделаю попытку раскрыть роль музыки в создании образа спектакля. Попутно затрону проблемы звукового оформления спектакля. Поэтому первая часть работы посвящена музыке, как одному из важнейших элементов театрализованногопредставления почти любого жанра. Вторая часть посвящена особенностям театральной музыки. В третьей части разбираются вопросы музыкального оформления спектакля. Театральные зрелища, как известно, возникли в древности и описаны Аристотелем, который определил их связи с музыкальным искусством. Первые театральные действия включали в себя слово и пение, танец и движение. Музыка и жесты усиливала значение слов,танцы иногда становились самостоятельными номерами. Подобные действия отличались синкретизмом (от греч. «соединение»), то есть такой степенью слитности составных частей – музыки и слова в первую очередь, что зритель не мог вычленить их в своём сознании и оценить каждую форму отдельно. Все отличительные качества музыки были восприняты и многократно усилены древнегреческим театром, в котором она составляла некий стержень, на который "нанизываются" все разделы трагедии. Действие музыки и звучащего слова в античной трагедии усиливалось специальной акустикой амфитеатров, законы которой были подсказаны древним греческим архитекторам горными ландшафтами. Постепенно публика научилась различать элементы представления, и со временем из них развились известные нам виды театра. Синкретизм сменился синтетизмом – намеренным соединением разных форм.
Источником музыкального театрального жанра послужило богослужение, в недрах которого вызревали драматические формы повествования о библейских событиях. Создание в конце XVI в. жанра оперы означало переход от пространств храма, к социальному кругу правящих слоев общества. Основа оперы – музыка, театр здесь условен, ведь в жизни люди не поют, чтобы рассказать о своихчувствах. Во всех сложившихся в опере стилях она продолжала оставаться музыкальным действом, решавшим задачи единения сознания не только в сюжете, в музыкальной драматургии и в музыкальном звучании, но и в социально-бытовом контексте, поскольку опера - это всегда событие, на которое откликаются слои общества. Опера XX века отличается чрезвычайным разнообразием, как в жанровом отношении, так и в смыслесюжетно-тематическом: античные мифы, притчевая литература, эпический роман, символико-буффонная комедия - все трактуется как музыкально-драматическое размышление об универсалиях всеобщности. Воздействие музыкального спектакля – при сильном составе певцов, хорошем оркестре, профессиональной режиссуре – может быть мощным, даже опьяняющим. Оно подчиняет зрителя, уводит его в мир божественных звуков. В XVIв. на основе природных и народных танцев начал формироваться балетный театр. В балете о событиях, взаимоотношения персонажей рассказывают движения и танцы, которые артисты исполняют под музыку. Балетный спектакль строится при помощи танца, пластические композиции строятся в соответствии с музыкальным сюжетом. История оперетты насчитывает чуть больше полутора веков. В науке существует две точкизрения на оперетту. Некоторые учёные считают её самостоятельным видом театрального искусства, другие – жанром, то же самое можно сказать о мюзикле. В оперетте музыкальные моменты могут быть вставными, в мюзикле – никогда, они растворены в действии. Конец XX века - время глобальных информационных процессов в сфере музыкального искусства, для которого характерно...
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