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В РОССИИ СТАРТОВАЛ ГОД ТЕАТРА
Торжественная церемония открытия прошла 
в Ярославле, на сцене старейшего театра 
страны - академического театра драмы имени 
Федора Волкова.

Церемонию открыл президент России  
Владимир Путин.

В России сегодня работают 647 государствен-
ных театров, к этой цифре надо добавить театры 
частные, любительские, а также многочислен-
ные детские театральные коллективы. Год театра 
поможет привлечь к этому виду искусства гло-
бальное внимание. А это - возможность решить 
важные вопросы развития театра и всей отрас-
ли культуры.

Программа Года театра в России включает в 
себя 15 ключевых мероприятий, самыми масштаб-
ными из которых станут VIII Театральная олим-
пиада и Всероссийский театральный марафон.

Основной площадкой VIII Театральной 
олимпиады будет Санкт-Петербург, а меропри-
ятия Олимпиады пройдут на 50 площадках 
в семи регионах страны, в том числе в Кры-
му и на Дальнем Востоке. В программе – спек-
такли, мастер-классы, лекции. Всероссийский 
театральный марафон пройдет с марта по но-
ябрь 2019 года в восьми федеральных округах.  
В рамках марафона предусмотрено проведение 
гастролей в регионах России ведущих театров 
(музыкальных, драматических, ТЮЗов, куколь-
ных) с организацией специализированных вы-
ставок, мастер-классов, фестивалей.

Читайте о событиях Года театра  
в «Музыкальном Клондайке»!

Фото: А.Дружинин/ТАСС

Программа фестиваля традиционно 
включает концерты разных жанров, а афи-
ша украшена именами замечательных ма-
стеров нескольких поколений. Среди них 

–Марис Янсонс, Юрий Башмет, Денис Ма-
цуев, Николай Луганский, Вадим Репин, 
Юлиан Рахлин, Рудольф Бухбиндер, Иг-
нат Солженицын, Гидон Кремер, Надежда 
Кучер, Динара Алиева, Паата Бурчуладзе, 
Маттиас Гёрне, Арсений Алексеев, Карен 
Слак, Юлия Лежнева. В фестивале при-
мут участие Камерный оркестр «Concerto 
Köln», нидерландское джазовое трио Пите-
ра Битса, Janoska Ensemble и другие соли-
сты и коллективы. В программе также две 
выставки в Русском музее: «Неожидан-
ный Малевич» в Михайловском замке и  

«Платки и шали в России XVIII-XXI веков» 
в корпусе Бенуа. Так, юбилей выдающе-
гося музыканта становится грандиозным 
праздником Музыки для жителей и много-
численных гостей Северной столицы.

«Музыкальный Клондайк»  
присоединяется к замечательному 

хору поздравлений Юрия Хатуевича 
Темирканова с юбилеем, желает  

неиссякаемой энергии и вдохновения  
на благо всей российской культуры!

Фото предоставлено  
Санкт-Петербургской государственной 

академической филармонией

XIX МЕЖДУНАРОДНЫЙ ЗИМНИЙ ФЕСТИВАЛЬ «ПЛОЩАДЬ ИСКУССТВ»  
В САНКТ-ПЕТЕРБУРГЕ ПОСВЯЩЁН ЮБИЛЕЮ ЮРИЯ ТЕМИРКАНОВА
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ГОСТЬ «МУЗЫКАЛЬНОГО КЛОНДАЙКА»

УЛЬФ ВАДЕНБРАНДТ:  
«ЗАБУДЬТЕ, ЧТО ВЫ НА КОНЦЕРТЕ!»

Ульф Ваденбрандт – известный шведский дирижер, 
хорошо знакомый российской публике своими работами в 
жанрах classical crossover и symphonic rock. Совсем недавно 
он вновь стоял за дирижерским пультом Симфонического 
оркестра Москвы «Русская Филармония» в концертах  
«ABBA Gold Hits».

- В прошлом году я была на вашем концерте «Queen & 
ABBA Symphony» в Кремле. Мне запомнилась ваша фраза  
«Забудьте, что вы на концерте. Вы на самой отвязной 
вечеринке»…
- Зрители привыкли видеть симфонический оркестр на кон-
цертах классической музыки, и это может их дезориентиро- 
вать – должны ли они чинно, как это принято, слушать пред-
ставленные композиции или же они могут в полной мере насла-
ждаться музыкой.  Если же людям передать данный импульс, 
то тогда они смогут расслабиться и дать волю своим эмоциям. 

- И вам это удалось в полной мере, так как в завершение 
концерта весь зал начал танцевать. 

- Это именно тот эффект, которого я добиваюсь. Я хочу, что-
бы во время нашего исполнения люди были раскованными и 
счастливыми и сохранили эти эмоции после концерта. 

- Тогда у меня было ощущение, что передо мною скорее 
фронтмен рок-группы, нежели дирижер симфонического 
оркестра. И раз уж мы затронули эту тему – на рок-кон-
цертах ощущается эмоциональный обмен между исполни-
телем и аудиторией. Чувствуете ли вы нечто подобное? 

- Да, безусловно. На концерте не должно быть  четкого разделе-
ния между оркестром и публикой – все они находятся на од-
ной вечеринке. Моя цель – объединить оркестр и публику. Я не 
хочу, чтобы музыканты просто играли со скучными лицами и 
с мыслью «когда же я пойду домой». Они должны играть с эмо-
циями, отрывом и конечно чувствовать музыку. 

- К слову, вы работали со многими оркестрами в разных 
странах. Что для вас важно в работе с оркестром? Есть 
ли у вас какие-то критерии идеального оркестра? 
- В первую очередь, мне важно, чтобы все музыканты в оркестре 
были объединены в одно целое. Оркестр, играющий с эмоци-
ями, оркестр, которому нравится та музыка, которую он ис-
полняет – вот мой идеальный оркестр. Ведь это видно даже по 
глазам, когда есть отдача от музыкантов, когда им нравится то, 
что они делают. И конечно, они должны звучать. 

-Работали ли вы с оркестром, который идеально подходит 
под эти параметры? 

- Каждый оркестр становится идеальным, после того как я на-
чинаю с ним работать. 

- Вы работали в жанре classical crossover как с эстрадны-
ми певцами, так и с оперными исполнителями. Скажите, 
кому из них сложнее войти в этот жанр? 

- Оперным артистам сложнее исполнять музыку crossover, ведь 
им приходится привыкать к другой технике звукоизвлечения. 
В этом смысле, рок-музыкантам и популярным исполнителям 
намного легче подстраиваться под данный жанр. 

- Все ли артисты могут работать в этом жанре? 
- Следует отметить, что исполнять музыку в жанре classical 
crossover не так просто. В первую очередь все должно идти от 
сердца – важна эмоциональность, – и, конечно, ты должен быть 
открыт к экспериментам. 

Однозначно, не каждый артист может относить себя к это-
му жанру. Для этого недостаточно переложить произведение 
на струнный квартет. Должно быть что-то большее. Все же,  
у этого жанра есть свои четкие правила построения композиции. 

Моя работа, как crossover-артиста заключается в том, чтобы 
вовлечь и объединить людей. Заинтересовать классикой тех, 
кто слушает популярную музыку и показать классическим 

музыкантам, что популярная музыка не настолько проста и 
легка, как зачастую все думают. Что звук может быть гораздо 
богаче, чем когда музыку исполняет отдельно группа или от-
дельно оркестр. Что если объединить эти жанры, возникнет 
бОльшая палитра звучания. 

- Многие группы и оперные артисты, достигшие популяр-
ности в своём жанре, замечены в classical crossover. На ваш 
взгляд, почему музыканты из совершенно разных миров 
начинают экспериментировать?

- Для эстрадных артистов работа с симфоническим оркестром 
означает как профессиональный рост, так и больше возможно-
стей звучания. Обычно их музыкальное сопровождение вклю-
чает в себя стандартный набор инструментов: ударные, гитара, 
клавиши и так далее. А когда они впервые слышат свои ком-
позиции в оркестровом звучании, то у них перехватывает дух: 
«Вау, вот как это может звучать». Собственно, любой артист, 
впервые начавший работать с симфоническим оркестром, ис-
пытывает эти ощущения. 

Для академического исполнителя работа в жанре classical 
crossover - это, скорее, возможность расширить свою аудиторию. 

- В России, в академических кругах, до сих пор существует 
некое недоверие к жанру classical crossover. Хотя в данный 
момент стена непонимания начинает рушиться. Суще-
ствует ли такое непонимание в Европе? 
- Я думаю, что аналогичная ситуация и в Европе. Некоторые 
классические музыканты до сих пор считают исполнение бо-
лее легкой – популярной музыки, – ниже своего достоинства. 
Мне кажется, эти стереотипы разрушатся со сменой поколе-
ния, как музыкантов, так и аудитории. Нам жизненно необхо-
димо новое звучание. 

В данной ситуации важно чтобы у двух сторон – класси-
ческой и популярной музыки – было взаимопонимание и же-
лание работать вместе. Я считаю, что будущее классической 
музыки – classical crossover. 

Сейчас в Швеции академическое музыкальное образова-
ние расширяет свои рамки – студентов, помимо игры на клас-
сических инструментах, обучают и работе в других жанрах.  
И в будущем они смогут играть любую музыку в любом сти-
ле: джаз, рок, поп… Соответственно, это поколение открыто 
поиску нового звучания, открыты к импровизации. А значит, 
у них есть возможность привлечь аудиторию. 

- Несомненно, многих зрителей привлекают названия лю-
бимых групп и ожидание их хитов. Как вы считаете, во 
время концерта поклонникам этих групп нужно ли анали-
зировать «оркестрованную» композицию или все же пол-
ностью отдаться музыке и чувствовать её?

- Приведу пример.  В прошлом году мой оркестр играл концерт 
на большом гейм-фестивале «DreamHack» - это то место, где на 
протяжении 24 часов геймеры проводят онлайн-соревнования. 
Мы исполняли популярные темы из многих компьютерных игр. 
И для меня была показательна реакция аудитории – в нача-
ле концерта они немного «прифигели», а потом я заметил, что  
у некоторых в глазах стояли слезы. Они не ожидали, что музыка,  
к которой они привыкли и слушали ее множество раз в фоновом 
режиме, может так звучать. В этом и заключается моя работа – 
открывать новые возможности для классических музыкантов.

Мне не нравится, когда на концерте оркестр находится  
в тени и являет собой некую декорацию для основного действа. 
Моя задача – объединить исполнителей и музыкантов и вместе 
создать нечто уникальное, что не повторяет ранее услышан-
ное. В противном случае, работа может превратиться в рутину. 

- Существуют ли такие композиции, которые бы вы хоте-
ли исполнить в жанре crossover, но их невозможно перепи-
сать для оркестра?
- На самом деле любую музыку можно исполнить с оркестром 
– здесь нет никаких границ и исключений. 

Например, сейчас совместно с компанией «Новая Русская 
Классика» разрабатывается новый проект с электронной му-
зыкой, премьеру которого мы планируем представить в Рос-
сии. В мире не существует аналогичных проектов – это будет 
полноценное электронное шоу с оркестром и ди-джеем. 

- В следующем году вы представите в Москве две програм-
мы: «Let it Be. The Beatles Symphony» и «Elvis. The King».  
Расскажите, чего нам ожидать от этих концертов? 
- Я давно хотел привезти эти программы в Россию. The Beatles и 
Элвис Пресли – величайшие музыканты. Кстати, они работа-
ли в жанре classical crossover.  Это будут уникальные концерты 
с шикарными аранжировками, расширяющими и показыва-
ющими знаменитые хиты в новом свете. Концерты пройдут 
при участии Большого Академического оркестра имени Си-
лантьева в Конгресс-центре им. Плеханова 25 января и 6 мар-
та соответственно.

Российских зрителей ждет отличная программа с превос-
ходными артистами и обалденным дирижером (смеется). 

Беседовала Александра САЙДОВА
Фото предоставлено пресс-службой Ульфа Ваденбрандта

С  МИРУ  ПО  Н ТКЕ

ПЕТРОЗАВОДСК
19-21 декабря 2018 года в Петрозаводской государ-

ственной консерватории имени А.К. Глазунова будет 
проходить Всероссийский этнокультурный форум 
«Этническая культура и XXI век - 2018».

Среди мероприятий: Всероссийская научная кон-
ференция, авторский концерт Геннадия Вавилова, 
выставка «Традиционные музыкальные инструменты 
финно-угорского мира», круглый стол «Этнические 
культуры финно-угорских народов в современном 
мире» и др.

glazunovcons.ru

ТОМСК
Финал Пятого губернаторского конкурса «Дети 

играют с оркестром» и гала-концерт победителей со-
стоится 19 декабря в Органном зале Томской филар-
монии.

В 2018 году по итогам двух отборочных прослу-
шиваний в финал конкурса, который в пятый раз 
проводит Томская филармония при поддержке ад-
министрации Томской области и Департамента по 
культуре и туризму, прошли 17 человек. Среди них 
есть дети, которые приедут из северных районов обла-
сти: Россияна Тяпайкина (домра) будет представлять 
Стрежевой, вокальный ансамбль «Созвучие» (руко-
водитель Татьяна Иванова) – Каргасок, Александра 
Кузнецова (фортепиано) – Колпашево.

После гала-концерта состоится подведение итогов. 
Согласно положению о конкурсе, его победители по-
лучают право поехать в Санкт-Петербург и посетить 
Мариинский театр. Финансирует поездку Департа-
мент по культуре и туризму Томской области.

philharmonic.tomsk.ru
ОРЕНБУРГ

Оренбургский государственный академический 
русский  народный хор отметил 60-летие на сцене  
Областной филармонии  и представил свой «золотой 
фонд». За все годы творческой деятельности коллек-
тив создал уникальные номера, которые стали его ви-
зитной карточкой. В юбилейный год артисты сделали 
поклонникам настоящий подарок, собрав лучшие по-
становки в сюиту «Оренбуржье мое».

В рамках концерта состоялось награждение ар-
тистов Оренбургского хора. Лучшие представители 
коллектива получили грамоты и благодарственные 
письма от Правительства Оренбургской области, Ми-
нистерства культуры и внешних связей Оренбургской 
области, Законодательного собрания Оренбургской 
области, администрации Оренбурга и т.д. Почетное 
звание «Заслуженный работник культуры города 
Оренбурга» присвоено Людмиле Чернавской и Ната-
лье Никифоровой.

orenfilarmonia.ru

СТАРЫЙ ОСКОЛ
Фестиваль искусств, который уже два года знакомит 

жителей Белгородской области с лучшими образцами 
современного и классического искусства, в 2019 году 
трансформируется в культурную платформу. Старый 
Оскол станет пилотной площадкой для реализации из-
менений, которые обсудили на круглом столе «Культу-
ра как драйвер развития городской среды».

В Старом Осколе (а впоследствии — и в других 
городах присутствия АРТ-ОКНО: Губкине, Же-
лезногорске, Новотроицке) откроется постоян-
но действующая арт-площадка, которая объединит 
культурные сообщества для творческого диалога и 
совместного развития.

Встречи с городскими сообществами, дискуссии 
и круглые столы будут проходить в рамках деловой 
программы.

Также была анонсирована образовательная про-
грамма в области культурного менеджмента от Мо-
сковского музея современного искусства. Она стартует 
в феврале и продлится четыре месяца. За это время 
её участников обучат основам менеджмента в музей-
ном, библиотечном, театральном деле и других сферах 
культуры. Анкеты желающих стать участниками про-
граммы принимают до 30 января.

artoknofest.ru

РЯЗАНЬ
В Рязанской филармонии презентовали I Между-

народный фортепианный конкурс русской музыки.  
В мероприятии приняли участие художественный 
руководитель конкурса, заслуженный артист Рос-
сии, профессор Российской академии музыки им. 
Гнесиных Юрий Богданов, министр культуры и ту-
ризма Рязанской области Виталий Попов, замести-
тель председателя Комитета Совета Федерации по 
науке, образованию и культуре Игорь Морозов и на-
чальник управления гуманитарного сотрудничества 
и развития общественной дипломатии федерально-
го агентства «Россотрудничество» Лариса Даль. Они 
презентовали новый проект, который обещает стать 
культурным событием не только для Рязани, но и для 
всей России.

I Международный фортепианный конкурс русской 
музыки впервые пройдет 30 ноября – 8 декабря 2019 
года на рязанской земле. Основная цель конкурса – 
сохранение и популяризация русского музыкального 
искусства во всем мире. Призовой фонд насчитывает 
более 3,5 миллионов рублей.

rmpcompetition.ru
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Богатство русской оперной классики внушает законную 
гордость. Даже рядовой слушатель с ходу вспомнит 
два десятка названий. Впрочем, считать можно  
по-разному – если исключить не самые популярные 
оперы, список станет куда короче, ну, а если добавить 
те, что абсолютно забыты, значительно вырастет.

В Концертном зале Мариинского театра 23 ноября прозву-
чала опера Даргомыжского «Эсмеральда». Исполнители 
– солисты Академии молодых оперных певцов и Симфо-
нический оркестр Мариинского театра под управлением 
Михаила Синькевича. В череде громких премьер, нова-
торских постановок, спектаклей, отмеченных звездными 
составами, это событие могло бы затеряться. Однако этого 
не произошло, и не только из-за естественного, понятного 
человеческого любопытства – кто и когда вживую слышал 
эту оперу? «Несчастная девочка, явившаяся на свет непро-
шенной», – сколько горести в этих словах Даргомыжского! 
Судьба «Эсмеральды», его оперного первенца, всю жизнь 
не давала композитору покоя, заставляя искать вероят-
ные причины несправедливого забвения. Томительное 
ожидание премьеры (8 лет – пожалуй, рекордный срок), 
громкий сценический успех и практически моментально 
угасший интерес публики не могли не разочаровать авто-
ра. Даргомыжский, вложивший в оперную партитуру го-
рячую страсть своей молодой натуры, с годами пришел к 
выводу, что в «Эсмеральде» пытался понравиться слуша-
телю, и в этом был главный его просчет. Критики поспе-
шили согласиться с такой оценкой, и опере был вынесен 
суровый приговор. О ней постарались забыть, как о неле-
пой ошибке молодости, малозначительной мелочи. Между 
тем, если мы обратимся к истории романа, взятого за осно-
ву оперного либретто, то увидим, что «Собор Парижской 
Богоматери» Виктора Гюго тоже не всегда занимал высо-
кое положение в литературном рейтинге. В 30-е годы ХIХ 
века, когда Даргомыжский писал свою «Эсмеральду», ро-
ман бил рекорды популярности. Прошло немного време-
ни, и его слава померкла, а в адрес писателя посыпались 
упреки в несовершенстве стиля, нелепых преувеличени-
ях и мелодраматизме. 

В чем же причина злоключений «Эсмеральды»? Сме-
нившаяся мода, происки недоброжелателей, недочеты по-
становок? И почему сегодня обращение к неизвестным 
страницам оперы дарит как исполнителям, так и слуша-
телям истинное наслаждение?

Художественный руководитель постановки, народная 
артистка России Лариса Гергиева признается, что мно-
го размышляла над этими вопросами: «Едва взглянув на 
партитуру, я сразу оценила ее невероятную сложность.  
Эта музыка написана для певцов с прекрасной школой. 
Нужно мастерство, техническая оснащенность, понима-
ние того, что ты делаешь в художественном плане. Русский 
текст в сочетании с вокальной виртуозностью – это очень 
непросто. Когда нам позволили обратиться к этому опусу 
Даргомыжского, встал следующий вопрос – кто сможет 
это исполнить? В первой постановке оперы, состоявшей-
ся в 1847-м году на сцене Большого театра, участвовали 
легендарные певцы. Мне очень приятно, что наш выбор 
оказался верным».

Дирижер Михаил Синькевич согласен с такой оцен-
кой: «У нас очень интересный исполнительский молодой 
состав. Это воспитанники Ларисы Абисаловны Гергие-
вой. Антонина Весенина – замечательная певица, которая, 
как никто, подходит сегодня на роль Эсмеральды. Солист 
Мариинского театра Вадим Кравец, исполнитель партии 
Клода Фролло –  состоявшийся артист. Он уже прекрас-
но показал себя в операх Вагнера, Рихарда Штрауса, ита-
льянских операх. Небольшую, но очень важную партию 
Квазимодо поет Андрей Серов. Тенор Дмитрий Воропаев 
исполняет роль Феба де Шатопера. Эта партия на уровне 
партии Собинина из «Ивана Сусанина». Традиций испол-
нения, по большому счету, не существует. Нам пришлось 
искать интонацию, темп. В этой опере слышны француз-
ские, итальянские мотивы, влияние Глинки, но, вместе с 
тем, Даргомыжский - художник самобытный и интерес-
ный. Главное, что его отличает – умение писать для голо-
сов. Ведь он замечательно понимал природу вокала и умел 
создать такие трудности, преодолевая которые, певец мак-
симально раскрывает свой голос». 

Заглавную партию Эсмеральды блистательно испол-
нила Антонина Весенина. Признанная Царица ночи из 
«Волшебной флейты», Розина из «Севильского цирюль-
ника», на этот раз молодая певица предстала в непривыч-
ном амплуа: «Когда я взяла ноты, то очень испугалась. 
Для партии Эсмеральды нужен плотный голос большо-
го диапазона с крепкой серединой и хорошим низом. Все 
должно быть выразительно и мягко. Я даже попыталась 
избежать участия в этой опере, но постепенно, к моему 
удивлению, музыка – светлая, лирическая – стала ло-
житься на голос. Для меня это принципиально новый и 
полезный опыт». 

Несмотря на то, что «Эсмеральда» Даргомыжского 
была представлена в концертном исполнении, солистам 
удалось ярко продемонстрировать незаурядное актерское 
мастерство, оживив романтический сюжет. Навстречу 
Эсмеральде – женственной, влюбленной, неприступной, 
подчас трогательно-наивной – выступал одержимый без-
умной страстью Клод Фролло, а вместе с ним из тени 
появлялся достойный жалости и сострадания горбун Ква-

зимодо, чей образ убедительно воплотил Андрей Серов: 
«Собрать за короткое время оперную драматургию, учи-
тывая большое количество купюр, было очень трудно, но, 
тем не менее, у нас получился настоящий спектакль. Спа-
сибо моим партнерам – Антонине Весениной, Дмитрию 
Воропаеву, Вадиму Кравецу – фантастическому басу, вы-
ступившему в роли Клода Фролло. Его партия, высокая 
по тесситуре, невероятно трудна, голос должен быть креп-
ким, одновременно сильным и страстным. Я думаю, в мире 
очень мало певцов, способных петь на таком уровне». 

Работа над партитурой в рекордно короткие сроки – 
обычная практика для солистов Академии молодых опер-
ных певцов Мариинского театра. Неустанное пополнение 
репертуара требует высокой самоотдачи, профессионализ-
ма и собранности от каждого участника труппы. Лариса 
Гергиева отмечает прекрасную работу всего коллектива: 
«Композитор поручил очень много трудных эпизодов хо-
ровому ансамблю (хормейстер – Павел Теплов). В поли-
фонических местах надо было выстроить баланс между 
голосами, каждый из которых словно живет своей особой 
жизнью, и суметь их объединить – это требует большого 
мастерства. Дирижер Михаил Синькевич – прекрасный 
музыкант, который с удовольствием работает над неиз-
вестными операми. Я сама удивлена, как свежо звучит се-
годня эта музыка. Уверена, мы еще не раз услышим оперу 
Даргомыжского «Эсмеральда». Это случится в самое бли-
жайшее время и, возможно, в другом составе». 

Татьяна ЦВЕТКОВСКАЯ 
Фото В. Барановского предоставлены  

Академией молодых певцов Мариинского театра

СОБЫТИЕ

СУДЬБА «ЭСМЕРАЛЬДЫ»

«Эсмеральда» на сцене Концертного зала  
Мариинского театра

Андрей Серов в партии Квазимодо
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- Эдуард Николаевич, вы много рассказывали о том, как 
на вас в детстве повлияла музыка Скрябина. Чем его фи-
гура является для вас сейчас?
- Вопрос сложный. Вы знаете, все дело в том, что постепен-
но с годами все музыкальные пристрастия исчезают. Сей-
час у меня нет такого пронзительного чувства вообще ни к 
какому композитору. Но, конечно, Александр Николаевич 
на меня глубоко повлиял, и благодаря ему я начал сочинять 
музыку.  Я сразу познакомился с его последним, 72-м опу-
сом, на меня он произвел сногсшибательное впечатление. 
Подобное у меня было один раз в жизни, в конце 60-х годов, 
когда появилась опера «Иисус Христос – суперзвезда». Это 
был примерно такой же удар, совершенно неожиданное яв-
ление, которого ты не ждешь. Так что, конечно, Скрябин на 
меня повлиял, и я о нем вспоминаю. Но сейчас я музыку уже 
не слушаю, почти никакую, потому что я занят собой. Вот 
такая история. Поздравляю музей, один из замечательных, 
любимых мною музеев, я здесь провел, в общем, все молодые 
свои годы, и он навсегда остался в моем сердце. Поздравляю 
со столетним юбилеем. Очень солидная дата, надо сказать. 
Желаю всем к этому стремиться в реальной жизни!   

- Музей Скрябина с момента основания всегда был ме-
стом притяжения. Расскажите, пожалуйста, чем 
был музей для музыкального мира во времена студии 
Мурзина? 
- Музыкального мира российского? Тогда открылись «воро-
та», появились новые связи с иностранными композиторами 
и студиями - итальянской школой, сюда приезжал, напри-
мер, Луиджи Даллапиккола, все, кто занимался электрони-
кой. Затем к нам приезжал из Америки отец электронной 
музыки, русский человек Владимир Усачевский. В то вре-
мя, когда я с ним познакомился, ему было сорок с небольшим 
лет, мощный, энергичный человек. Потом я вновь встретил-
ся с ним, когда ему уже было за восемьдесят – он приезжал 
в Россию. 

И, конечно, это стало местом притяжения молодежи. 
Конечно, в музей приезжали делегации не только из музы-
кальных заведений, но и из технических, потому что Мур-
зин был баллистиком, военным инженером. Каждый день 
мы делали что-то интересное и давали интервью. Влияние 
студии было очень сильным. 

Когда музей Скрябина приютил Мурзина, появилась 
статья в «Технике молодежи», по-моему, это был 1957 год 
(я уже учился на втором курсе консерватории), большая 
статья, в которой было подробно описано, как устроен  

аппарат АНС, с фотографиями. Совершенно невозможно 
было поверить, что такое возможно. Этот журнал пошел по 
рукам и имел огромный резонанс. 

- Спустя больше 40 лет, как вам кажется, чем музей 
Скрябина является в настоящее время для мира? 
- Музей известен, и я думаю, что он, безусловно, имеет влия-
ние. Пиетет перед Скрябиным существует. 

- Расскажите, пожалуйста, что сейчас для вас самое ин-
тересное за пределами киномузыки? 

- Музыка – это некое тело, которое подарило нам человече-
ство, и, несмотря на то, что она со временем разграничилась 
на разные «ручейки», движения и стили, жанры, это никог-
да, в общем, не было препятствием для взаимопроникнове-
ния. Тем более в наше время, в век новых технологий. Эти 
технологии решают проблему аккумуляции всех течений. 
Я вижу это ясно. И все возвращается к Александру Никола-
евичу, к его идее мистерии. Она уже сейчас готова, потому 
что технически все решено. Инженеры придумали полное 
управление пространством, звуком, светом. Сегодня мож-
но сочинить любую реальность. Дело только за средствами, 
потому что это дорогое удовольствие. 

И новое искусство, и новая музыка – все созрело для ми-
стерии. С XIX века в целом ничего не менялось – в искусстве 
происходило постепенное развитие мощных идей, в единое 
русло сложились музыка и поэзия. Все пришло к некой куль-
минации, а потом начало рассыпаться, особенно в XX веке.  
За счет технологий появилось столько направлений и возмож-
ностей! Радио, пластинки – это же был колоссальный прорыв! 

- То есть Скрябина остановило только отсутствие тех-
нологий? 

- Я думаю, безусловно, потому что в то время ничего нельзя 
было технически воплотить. В искусстве должно быть чудо, 
что-то непонятное, что  захватывало бы душу, минуя мозг, 
это очень важно. Детское восприятие искусства, мира – это 
самое главное, что можно сохранить. Важен момент позна-
ния, если его нет - то и искусства точно нет. 

- В новой современной академической музыке в России 
появилось много новых имен, выросло целое поколение 
молодых композиторов, проходят концерты, создается 
много новой театральной музыки. Расскажите, пожа-
луйста, следите ли вы за новыми тенденциями  в совре-
менной академической музыке?
- Нет, слежу в основном за электроникой. Мне ни на что не 
хватает времени. У меня его осталось мало, и я хотел бы ре-
ализовать то, что я задумал давно, и сейчас судорожно все 

это делаю. Среди имен я выделяю Артема Васильева. Это 
совершенно универсальный господин, ему около 40 лет. Он 
окончил Московскую консерваторию, аспирантуру, потом 
уехал в Лондон и там 10 лет преподавал в Королевской кон-
серватории, как раз новые технологии. Его техническая 
оснащенность невероятна. Он программист и владеет ин-
струментами, пишет классические балеты, в общем – это 
уникальный талант, уникального масштаба человек. Его я 
выделяю, потому, что я знал его, еще когда он был юношей и 
учился в Гнесинском училище, а я там иногда читал лекции. 
Ему было 16 лет, и я уже тогда обратил на него внимание. Но 
я никак не думал, что он вырастет в такую мощнейшую фи-
гуру. Он приехал 4 года назад в Москву, вернулся в Россию 
навсегда. 

- Очень хочется спросить именно вас про 70-е, время 
расцвета арт-рока. Как удавалось узнавать о новой му-
зыке? Сложно было доставать пластинки?
- Выяснилось, что несложно. Дорого, да, потому что каждая 
пластинка стоила ползарплаты инженера – 50-60 рублей, а 
зарплата была 120. Пластинки привозили дипломатические 
работники, кто-то всегда ездил за границу, за копейки их там 
покупал и делал на этом бизнес. Там пластинка стоила, допу-
стим, 10 долларов, а здесь – 50 рублей, доллар в то время сто-
ил 3 рубля, так что это был серьезный бизнес! Все новинки 
сразу появлялись в СССР. Единственный вопрос был в цене. 
Иногда мы получали пластинки через какие-то связи чисто 
по-дружески, даже по почте. 

В Москве было много точек, где можно было прослушать 
новую музыку. Я вспоминаю Константина Орлова, он был не 
музыкантом, а техническим работником. Он жил в малень-
кой однокомнатной квартирке, в которую набивалось мно-
го народу! Мы впервые слушали там новую музыку, у него 
была хорошая аппаратура – он купил невероятные по тем 
временам новые тонармы, динамики… У него был замеча-
тельный звук. 

Он не успевал принимать всех, и поэтому дом не закры-
вал. Любой мог прийти к нему когда угодно, а когда его не 
было дома, то всей аппаратурой управляла его жена. Это 
было удивительное место. Там я познакомился с арт-роком. 

Я совершенно в консерватории пропустил джаз. Меня он 
не привлекал и для меня он – закрытая книга. Я восхища-
юсь мастерством джазовых исполнителей, но совершенно не 
чувствую этой музыки. Все воспринимаю головой. Кстати, 
часть джазовых музыкантов не приняли рок-музыку и ска-
зали: «Волосатую музыку слушать не будем!».

В общем, однажды меня привели к Косте Орлову, и это 
было сногсшибательное впечатление. Помню, я сразу по-
пал на Pink Floyd, там же был Yes, Tangerine Dream, немец-
кая школа, конечно, Electric Light Orchestra, хоровая группа 
Jethro Tull, поразительная, Genesis, конечно, Emerson, Lake & 
Palmer – это была удивительная история. 

Это была совершенно новая музыка, и музыканты жда-
ли, когда появится каждая новая пластинка.

В академической среде было развитие старой сложив-
шейся школы, она бесконечно развивалась через Стравин-
ского, Шенберга, потом пошла авангардная, но одностроевая 
музыка. Рок-музыка же была абсолютно новой по звуку, по 
манере игры, по инструментам, по манере пения - все было 
новым, все было другим.

Рок-музыка произвела на меня просто мощное впечатле-
ние, я на некоторое время даже перестал сочинять сам - на-
столько меня она потрясла, особенно когда появился «Иисус 
Христос – суперзвезда».  Я был поражен и побежден. И это 
сыграло огромную роль в моей жизни, как композитор я сло-
жился после знакомства с этой музыкой. 

Сейчас без рок-инструментария, без новых технологий 
я себя уже не представляю, пишу в этом духе вместе, соеди-
няя электронику с симфоническим оркестром. Я помню об-
раз, который возник передо мной, когда я впервые услышал 
электронную музыку Pink Floyd в конце 60-х – поток рас-
плавленного золота, сияющего голубым пламенем. Для меня 
это - образ рок-музыки.

- Многие джазовые музыканты говорят об огромном вли-
янии музыки Скрябина на джаз. Расскажите, пожалуй-
ста, оказал ли он влияние на рок-музыку? 
- Прямых упоминаний я не встречал, но сейчас существу-
ет взаимное проникновение жанров, поэтому наверняка 
оказал, потому что мимо такой фигуры нельзя пройти 
мимо. 

Беседовал Антон ЖЕРЕБНОВ
Фото В. Попова предоставлено  

Мемориальным музеем А.Н.Скрябина

АРТ-ПРОСТРАНСТВО

БЕСЕДЫ В ДОМЕ СКРЯБИНА
Эдуард Артемьев: «Все возвращается к Александру Николаевичу, к его идее мистерии»…

Среди важных событий 2018 года – 100-летие Мемориального музея Александра Николаевича Скрябина. 
Выставка, посвященная этой замечательной дате, носит знаменательное название: «Сто лет притяжения». 
Как говорят организаторы, в этом названии «спрятан» не только век, прожитый музеем, но и способность дома 
А.Н. Скрябина, как и самого композитора, притягивать к себе уникальные явления отечественного и мирового 
искусства. Предлагаем вниманию читателей беседы с композитором Эдуардом Артемьевым и пианистом Петром 
Лаулом, записанные в скрябинском доме. Получился наш подарок музею и всем, кому интересно творчество и 
мировоззрение Скрябина как раз к очередному дню рождения композитора – напомним, по старому стилю это  
25 декабря, по новому – 6 января.
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- Как произошло ваше первое знакомство с произведе-
ниями Скрябина?

- Тогда я учился в десятилетке при консерватории  
в Санкт-Петербурге, в 10 классе. Мой педагог Александр 
Михайлович Сандлер мне сначала задавал то одного, то 
другого композитора. И как-то раз решил попробовать дать 
мне Скрябина. Это была довольно странная пьеса под на-
званием Поэма-ноктюрн оп.61. Это достаточно большое со-
чинение, 8 минут, для Скрябина — это много. Почти как 
какая-то из поздних его сонат, но вся сотканная из полу-
тонов, из каких-то очень темных и эфемерных звучностей. 
Действительно, очень странная, ее редко играют. Вдруг мне 
стало как-то интересно с этим возиться и вслушиваться  
в эти нюансы, помимо этого, у меня дома стоит рояль, при-
мерно такой же, как у Скрябина в музее. Как-то вот явно 
было, что за этим могло что-то последовать. Потом я уже 
взял 3 сонату, играл ее на выпускном концерте. И после 
этого каждый год учил довольно много Скрябина и набрал 
такой репертуар, что решил, что уже можно участвовать  
в конкурсе им. Скрябина в 2000 году в Москве. Конкурс 
я выиграл. И после этого уже несколько лет очень много 
играл Скрябина. Это естественно, каждый, кто выигры-
вал конкурс «имени кого-нибудь», потом некоторое время 
вынужден играть преимущественно музыки этого «ко-
го-нибудь». В то время как-то даже «объелся» этой музы-
ки, примерно году в 2005. После этого стал делать паузы. 
Сейчас я возвращаюсь к этой музыке где-то раз в 2 года.  
Но, в принципе, у меня есть безумная идея сыграть все, что 
он написал, в цикле концертов. На сегодняшний день я сы-
грал половину. 

- Если брать широкую аудиторию, то Скрябин у нее не 
самый популярный русский композитор. Можно ли счи-
тать, что вектор вашей деятельности - просвещение 
аудитории?

- Ну, мы находимся в таком месте, где никого по поводу 
Скрябина просвещать не надо, в музее Скрябина. Скрябин 
гораздо более любим и понятен в нашей стране, по край-
ней мере в Москве и Санкт-Петербурге, чем где-либо еще. 
Когда я приезжаю во Францию, или Германию, или Аме-
рику, и играю Скрябина, то там можно почувствовать себя 
в какой-то мере просветителем. Для западной аудитории 
есть Рахманинов, которого они знают и любят с детства, 
и какой-то такой Скрябин, экзотический автор… Не знаю,  
с чем это связано, музыка Скрябина за рубежом исполня-
лась много, велика в этом продвижении роль Горовица, 
например. Но, возможно, именно ее какая-то «космополи-
тичность» играет, как ни странно, против нее. Гораздо более 
ярко национально окрашенная музыка Мусоргского или 
Чайковского больше привлекает иностранного слушателя. 
А Скрябин - он такой эфемерный, нет чего-то специфиче-
ски русского. Поэтому он оставляет западную аудиторию 
несколько озадаченной. С другой стороны, смотрите - по-
эзия, даже в хорошем переводе, того же Серебряного века 
(Блока, Северянина), вряд ли производит такое значитель-
ное впечатление на западного читателя, как на русского.  
В музыке Скрябина очень много этого символизма и такой 
вот специфической атмосферы поэтики Серебряного века, 
и это больше понятно нам, чем кому-либо еще.

- То есть вы хотите сказать, что контекст культуры, 
и необязательно именно музыкальной, очень влияет 
на восприятие творчества Скрябина?

- Насколько я успел заметить за время моей деятельно-
сти - да. Почему-то в России не приходится сталкиваться 
с каким-то непониманием музыки Скрябина. На западе 
очень часто.

- Вы ранее сказали о переживаниях, которые у вас воз-
никли при первом знакомстве с произведениями Скря-
бина. А сейчас, будучи уже сложившимся музыкантом, 
какие эмоции Вы испытываете, исполняя его музыку? 

- Во-первых, поскольку эта музыка очень связана с моей 
юностью, когда я действительно много его учил - чувство, 
как будто я молодею, какие-то ощущения от жизни, ко-
торые были в те годы или 20 лет назад. С другой стороны, 
впадать в какой-то мистический транс, играя его поздние 
вещи, совершенно необязательно.

- А есть какие-то композиторы, при исполнении кото-
рых обязательно?

- Нет. Хотя, например, если играешь «Картинки с выстав-
ки» Мусоргского, то желательно перевоплощаться. Быть 
персонажем этих картинок, быть как два еврея - богатый и 
бедный, или кумушки на рынке в Лиможе, или Баба-Яга… 
там это имеет очень большой смысл. Но все-таки надо быть 
снаружи, транс создается у слушателя, а если сам впадешь 
в транс, то ничего из этого путного не выйдет. Играя Скря-
бина, я просто получаю большое удовольствие от игры, от 
того, что эти гармонии звучат, просто от самих звучностей, 
необычности вообще его музыкальной ткани, ее гибкости, 
воздушности, терпкости. В сущности, известно, что Скря-
бин к концу своей жизни вообще никого не признавал и не 
хотел слышать никакой другой музыки, кроме своей соб-
ственной. Ну, если композитор написал такие вещи, то это 
можно понять. Потому что его мир - действительно особый 
мир, ни на что и ни на кого не похожий. И большое удо-
вольствие ощущать музыку Скрябина в ушах и под паль-
цами, именно такое удовольствие я испытываю, играя ее.

- Как вы настраиваетесь перед концертом, погружае-
те себя в какое-то особое состояние, чтобы лучше пе-
редать настроение музыки? Одиночество, изоляция? 

- Ну, перед любым концертом нужно себя немного настра-
ивать, но все равно все самое главное происходит не пе-
ред концертом, а непосредственно в процессе, рождается 
в данный момент. Для музыки Скрябина это критиче-
ски важно. Импровизационность и свобода сиюминутно-
сти. Не случайно даже некоторым великим музыкантам, 
не буду называть имен, Скрябин не удавался, потому что 
они пытались запланировать все происходящее. Невоз-
можно скрупулёзно и точно подготовиться ко всем под-
робностям, музыка Скрябина этого не выдерживает. Она 
не может быть как застывшее нечто, и поэтому я не строю 
какие-то планы и не создаю для себя какое-то состояние 
перед выходом. Надо просто выйти и с головой окунуть-
ся в это дело.

- Вы подчеркнули, что в конце жизни Скрябин уже ни-
кого не признавал и слушал только свою музыку. Этот 
период времени ознаменован всеобщим поиском че-
го-то нового в музыкальной русской традиции. Можно 
ли сказать, что Скрябин тоже отрицал существую-
щие академические нормы и занимался поиском че-
го-то нового?
- Он его, собственно, всю жизнь искал. Но в последние годы 
жизни Скрябин занимался скорее не музыкой, а больше 
видел себя кем-то вроде божества и спасителем человече-
ства, занимался философскими проблемами, поэзией. А 
музыка была средством, а не основным занятием для него. 
Это известная история… как он строил планы сочинить 
мистерию, как в разгаре всего этого он умер. Конечно, он в 
это время не то чтобы с академической музыкой порвал, а 
более-менее с приземленной реальностью.

- Вы в этом видите его величие или трагедию его судь-
бы?
- Сложно сказать. Он же состоялся как великий компози-
тор, которого мы знаем, со своим лицом. Я не могу сказать, 
что он чего-то не успел сделать в своей жизни - написал 
достаточно. То, что он умер в 43 года в расцвете сил — это, 
конечно, трагедия; но, с другой стороны, по прошествии 
стольких лет мы можем уже по-философски к этому отно-
ситься. Мне очень дорого то, что он успел сделать в музы-
ке. Его философские идеи, стремление стать мессией - для 
меня, наверное, любопытно просто как факт его биогра-
фии. Но музыкальное наследие для меня гораздо ценнее, 
в этом я вижу настоящее величие Скрябина.

- Чувствуете ли вы цвет в его музыке?
- Честно говоря не очень, у меня нет этого его цветного слу-
ха. Даже если есть, я не могу понять, почему фа-диез мажор 
- синий у Скрябина, для меня он, скорее, какой-то красно-
ватый. Есть люди, их совсем немного, которые в реально-
сти ощущают эти цвета. Но я полагаю, что у каждого они 
будут немножко свои. Существуют же сведения, что сам 
Скрябин путался в своих же цветах и, когда писал цвето-
вую строчку для Прометея, то и дело менял их. Не отли-
чались его записи аккуратностью в этом отношении. Мне 
сложно об этом судить, мне хватает просто звуков.

Беседовала Ксения СКОРЫТЧЕНКО
Фото Д.Рабовского из личного архива П.Лаула

АРТ-ПРОСТРАНСТВО

БЕСЕДЫ В ДОМЕ СКРЯБИНА
Пётр Лаул: «Мне хватает просто звуков» …

Дорогие друзья!  
2018 год близится к завершению, и все мы уже мыслями, чаяниями и планами в будущем.  
Поздравляем всех наших читателей, друзей и партнеров с наступающим Новым годом!  

Мы рады тому, что в этом году ваше число увеличилось, надеемся, что в Новом году оно будет  
еще больше. Мы приложим все усилия, чтобы издание и наш информационный портал всегда были 

на первых позициях, освещали события и мероприятия Года театра, давали положительные,  
интересные новости, рассказывали о событиях российской культуры, которые проходят  

по всей нашей огромной стране.  
Мы постараемся создавать вам хорошее настроение! 

У нас большие планы! Мы будем поддерживать интереснейшие проекты,  
которые обещают стать музыкальными сенсациями, участвовать в подготовке уникальных  
творческих событий. Об одном из них – предстоящей работе над музыкальным материалом  

считавшейся несуществующей оперы выдающегося духовного композитора  
Павла Чеснокова, - читайте в этом номере газеты.

Будьте с нами в 2019 году, читайте нас в печатной версии, на сайте и мобильных версиях!

Мы открыты к сотрудничеству и с радостью расскажем  
о ваших проектах, опыте, творческих начинаниях. 
Счастливого и вдохновенного Нового года всем нам!

Генеральный директор и издатель «Музыкального Клондайка»
Елена ЛАЩЕНКО
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«Opera di Mosca» –итальяно-российский проект, 
главной целью которого является творческое 
развитие российских молодых оперных певцов 
и продвижение российской культуры в Европе.  
С корреспондентом «Музыкального Клондайка» 
беседует генеральный директор «Opera di Mosca» 
Юлия Пустовойтова.

- Юлия, как появилась идея создать такой проект?  
Какова цель «Opera di Mosca»?
- Наша цель – продвижение серьезной русской культу-
ры на европейском рынке. Я давно живу в Италии и могу 
с уверенностью сказать, что российские артисты могут 
составить нешуточную конкуренцию европейским ис-
полнителям. Когда я озвучила свою идею итальянским 
коллегам, то получила от них ответный отклик. Наши ар-
тисты зачастую даже не могут представить, насколько они 
востребованы за рубежом. 

Да, молодым вокалистам нередко не хватает именно 
итальянской техники вокала, но этот момент возможно 
исправить серьезными занятиями с носителями итальян-
ской вокальной культуры.

- Ваш проект достаточно молод – расскажите, в ка-
кой момент он полностью сформировался? 
- Точкой отсчета для «Opera di Mosca» можно считать  
лето 2018 года. Мы организовали первое Летнее турне для  
4 российских певцов. Мы провели 15 концертов в про-
винции Тренто –  это один из престижнейших регионов 
Италии. Публика была очень отзывчива к нашим испол-
нителям, и импресарио отметил, что если бы концерты 
были без пометки «Россия», то слушателей было бы на по-
рядок меньше. Россия в Италии становится действитель-
но популярной, и мы наблюдаем это на наших концертах. 
И такой положительный отклик дает молодым артистам 
импульс для дальнейшего творчества. 

- На мой взгляд, главной особенностью «Opera di 
Mosca» является тот факт, что именно итальян-
ская сторона была инициатором «диалога» с россий-
скими талантами. 
- Италия запрашивает российские таланты и привозит  
в Россию школу итальянской техники пения. Наша цель 

– обмен. Мы дополняем то, чего не хватает двум сторонам.  
В России не всегда хватает техники пения, а Европе не 
хватает российского таланта, уникального голосового ма-
териала, и именно это нишу мы и заполняем. Даем нашим 
артистам возможность включиться в профессиональную 
жизнь, выстроить гастрольный график.

- Как проходит Летнее турне? Что ожидать от него  
артистам, прошедшим отбор? 
- Мы рассчитываем наши туры именно для молодых ар-
тистов, например, для студентов консерватории. Для 
них это уникальный опыт. Мы полностью оплачиваем их 
проживание, пропитание и перелеты. В перерывах меж-
ду концертами они могут посещать наших импресарио и  

педагогов – таких, как Кристиан Стариньери, – и улуч-
шать свою технику пения. 

Конечно, у  нас есть к артистам определенные требова-
ния во время тура. В том смысле, что мы ожидаем от них 
полной профессиональной отдачи: стабильное вокаль-
ное состояние, ухоженная внешность, поведение, владе-
ние языками, стрессоустойчивость. 

Задача нашего проекта – привить российским певцам 
итальянскую школу оперного пения. Именно современ-
ную технику, потому что, к сожалению нередки те случаи, 
когда педагоги обучают молодых артистов устаревшей тех-
нике вокала, которая уже не котируется на рынке оперы.  
И, конечно, мы прорабатываем имидж певца. Во всем – как 
в плане репертуара, стиля пения и подчеркивания инди-
видуальности именно его вокальных возможностей, так и 
в плане внешнего образа, что на данный момент играет ко-
лоссальную роль. Опера помолодела, и мы должны грамот-
но выстраивать карьеру для будущего поколения артистов. 
Имидж сегодня играет колоссальную роль. И привыкать  
к этому нужно с самого начала карьеры.

Начинающим артистам важно найти своего коуча, ко-
торый постоянно «держит руку на пульсе» во всем, что ка-
сается профессионального становления. 

- Совсем недавно вы проводили мастер-классы и смот-
ры молодых артистов в Москве. Выбрали ли вы ко-
го-нибудь? 
- На прошедшем мастер-классе, который состоялся в но-
ябре, мы отметили для себя исполнителей, которых хотели  

бы взять на следующее Летнее турне. Конечно, мы не за-
бываем и про наших «первопроходцев» - тех, с кем мы 
были в августе. 

Следующим летом мы планируем провести двадцать 
концертов – старая группа будет участвовать в двенадца-
ти из них, а новички – в восьми. Новой группе еще пред-
стоит почувствовать все сложности гастрольной жизни, 
когда выступления проходят каждый день или через день. 
Но, конечно же, мы не можем давать им максимальную на-
грузку. 

- Какие планы у «Opera di Mosca» на следующий год? 
- В следующем году мы планируем провести несколько ма-
стер-классов, в том числе снова привезем Кристиана Ста-
риньери. Также Кристиан предложил, помимо Летнего 
турне провести Лабораторию молодых вокалистов, в рам-
ках которой мы будем ставить оперные спектакли. 

Хочу отметить, почему мы так ценим сотрудничество 
с Кристианом Стариньери. Помимо того, что он ученик 
Паваротти, он сам прекрасный педагог и оперный агент. 
Он растит артистов «от и до» и не бросает их на полпути. 
Он полностью отслеживает их профессиональную жизнь. 
Поэтому, мы периодически будем привозить его в Москву, 
чтобы те артисты, кто увидел в нем своего коуча, смогли 
продолжить становление под его контролем. 

Беседовала Александра САЙДОВА
Фото предоставлено Opera di Mosca

«АРТ-ЦЕНТР ПЛЮС» ПРЕДСТАВЛЯЕТ

«OPERA di MOSCA»: ПОКОРЯЯ ИТАЛИЮ 

I Всероссийский многожанровый конкурс  
«ОТКРЫТИЕ ТАЛАНТОВ»
Россия, Москва
10 февраля 2019
Приём заявок до 5 февраля 2019
Номинации: хореография, цирк, вокал, инструменталь-
ное исполнительство
Стоимость от 600 рублей

IV Открытый танцевальный фестиваль 
«РОССИЯ МОЛОДАЯ»
Россия, Москва
16 февраля 2019
Приём заявок до 6 февраля 2019 
Номинации: хореография: классический танец, современ-
ный танец, народный танец, народный стилизованный 
танец, эстрадный танец, детский танец, бальные танцы, 
модерн, уличные танцы, степ, свободная пластика, чер-
лидинг, мажоретки, латино-шоу, шоу-программа
Стоимость от 850 рублей

XIII Международный фестиваль-конкурс  
талантливых детей и молодёжи
«ЗОЛОТОЕ КОЛЬЦО» 
Россия, Суздаль
15 февраля 2019
Прием заявок до 15 февраля 2019
Номинации: вокал, хоровое пение, театр, инструментальная 
музыка, хореография, шоу группа, театр мод
Стоимость от 6 300 рублей

XIII Международный конкурс-фестиваль музыкаль-
но-художественного и народного творчества 
«РУССКАЯ СКАЗКА»
Россия, Санкт-Петербург
21–24 февраля 2019
Приём заявок до 7 февраля 2019
Номинации: вокал, хореография, инструментальное  
исполнительство, конкурс композиторов и бардов, театр, 
театр мод, цирк, изо, дпи, дебют
Стоимость от 1 000 рублей

Ежегодный Международный конкурс детского и  
юношеского творчества  
«ДЕТСТВО ЦВЕТА АПЕЛЬСИНА»
Россия, Воронеж
19–22 апреля 2019
Приём заявок до 25 февраля 2019
Номинации: классический танец, народно-сценический 
танец, народный стилизованный танец, современная  
хореография, детский танец, эстрадный танец, бальный 
танец, шоу, соло, дуэт, ансамбль
Стоимость от 550 рублей

XLII Международный конкурс-фестиваль  
музыкально-художественного творчества
«В ГОСТЯХ У СКАЗКИ»
Россия, Великий Устюг
23–26 февраля 2019
Прием заявок до 9 февраля 2019
Номинации: вокал, хореография, инструментальное  
исполнительство, конкурс композиторов и бардов, театр, 
цирк, изо, дпи, театр мод, дебют
Стоимость от 1 000 рублей

III Международный фестиваль-конкурс 
«ТВОРЧЕСКИЕ ВСТРЕЧИ В СУЗДАЛЕ»
Россия, Суздаль
22–24 февраля 2019
Приём заявок до 11 февраля 2019
Номинации: вокал, хореография, инструментальное  
исполнительство
Стоимость от 600 рублей

XI Международный фестиваль-конкурс детского и 
юношеского творчества
 «КРЫМ ВСТРЕЧАЕТ ТАЛАНТЫ»
Россия, Ялта
8–11 марта 2019
Прием заявок до 2 февраля 2019
Номинации: вокал, хореография, инструментальное испол-
нительство, театр, театр мод, художественное слово, ориги-
нальный жанр, изо, дпи, фото
Стоимость от 7 990 рублей

ВЫБЕРИ ФЕСТИВАЛЬ НА ART-CENTER.RU

Мастер-класс Кристиана Стариньери

Остались вопросы?
Звоните: +7 (495) 152–42–32

+7 (495) 672–18–62
Пишите: info@art-center.ru
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Художес т ве н н ы й р у ковод и т е л ь т во р ч ес кого 
объединения «Триумф», старший преподаватель 
кафедры вока ла и музыка льного воспитани я 
Р о с с и й с к о г о Го с у д а р с т в е н н о г о И н с т и т у т а 
с це ничес к и х ис к усс тв Лариса Влад и мировна 
Па н а дм и т р и ева де л и т с я ус п е ш н ы м оп ы т ом 
проведения творческих фестивалей.

- Расскажите об истории проекта «Триумф». Почему вы 
начали заниматься организацией фестивалей?
Это было давно, в 90-е. Я была руководителем вокальной 
студии. В это время всем преподавателям, в том числе и мне, 
пришлось перестраиваться. В моду входил эстрадный ре-
пертуар, а новых детских эстрадных песен было очень мало. 
Пионерский репертуар, на котором мы все были воспитаны 
и прекрасно его знали, уже был неактуален.  

В это же время появились первые фестивали-конкурсы, 
на которых можно было показать свой коллектив, услышать 
мнение специалистов, пообщаться с коллегами, понять, в 
том ли направлении ты двигаешься, хорошо или нет постав-
лен твой номер. И самое главное, услышать много хорошей 
музыки, песен. То есть, как мы сейчас говорим, качествен-
ного музыкального материала.

В 1998 году я первый раз выехала со своими детьми на 
фестиваль в Италию. Мы ехали на автобусе через Варшаву, 
Дрезден, Вену. Гуляли по Венеции, Риму. И тогда я поняла, 
что одно дело мотивировать детей на обучение концертами 
для родителей, и совсем другое дело, когда дети готовят-
ся к поездкам на фестиваль. Тем более, что современные 
дети уже совсем другие: умненькие, осмысленные, целеу-
стремленные. Они должны понимать для чего они занима- 
ются: играют, поют, танцуют, много часов проводят  

за инструментом, в репетиционном зале. А фестиваль – это 
прекрасная возможность стимулировать их стремление. 
Тем более, что лучше творчества в этой жизни ничего нет. 
Творчество дает наполненность душе и уверенность в себе. 
С каждым новым результатом ребенок чувствует самоува-
жение, растет его самооценка и т. д. Потом я поработала на 
таких фестивалях помощником, координатором, режиссе-
ром и поняла, что можно делать что-то по-другому, ярче, 
красочнее. Больше дарить детям подарков, поощрять их, 
поддерживать их творчество и творчество их руководителя. 
Ведь дети - не профессиональные артисты и, по большому 
счету, никому ничего не должны. Так появился «Триумф».

- Как вы оцениваете уровень конкурсно-фестивальной 
среды в России? 
Сейчас в России очень много фестивальных организаций и 
я рада, что фестивальное движение активно заполняет куль-
турное пространство нашей страны. В Европе такого нет.

- Как вы оцениваете успешность мероприятия? Суще-
ствуют конкретные параметры?
Я часто спрашиваю своих студентов, так как они получают 
профессиональное образование: в чем заключается професси-
онализм? По каким критериям вы отличаете профессиональ-
ное исполнение от непрофессионального, самодеятельного? 
А ведь профессионализм – он в мелочах. Профессионал ни-
когда не допустит недопетости, недосказанности, недоделан-
ности, недо….. недо… Можно сколько угодно трудиться над 
номером, но недотянуть, но недосказать и т. д., и всё. Происхо-
дит буквальное обнуление результата.  То же самое и фести-
вали. Максимальная доделанность всего, что происходит на 
сцене. Продумывание всех нюансов организации, огромный 
труд всех. Ведь подготовка к каждому фестивалю занимает 
почти год. В этом и заключается успех каждого мероприятия.

- Как вы отбираете членов жюри на мероприятия? Су-
ществуют ли проблемные моменты в плане судейства 
на многожанровых конкурсах? Как вы их решаете?
Я обожаю наших членов жюри. Это очень талантливые люди, 
очень умные, гениальные исполнители, профессионалы сво-
его дела. Я испытываю моменты истинного счастья, когда 
нахожусь рядом с ними, общаюсь, просто сижу, наблюдая, 
как они работают. Оценить уровень исполнения детей не 
так просто. Это хорошо делают преподаватели высшей шко-
лы, потому что они хорошо владеют методологией своего 
предмета и очень хорошо знают, что доступно ребенку в его 
возрасте, что он может делать уже хорошо, а что ещё рано, 
но уже достойно восхищения. Поэтому на многожанровых 
конкурсах обязательно есть такой специалист, который мо-
жет сказать, например, что для 11 лет этот ребенок исполня-
ет очень сложную программу и хорошо, или для 9 лет – это 
очень легкие песни и ребенку пора усложнять репертуар. 
Прежде всего оцениваются возможности детей, для каждо-
го определенного возраста. Потом очень важен художествен-
ный уровень номера (зрелищность, доделанность, интересно 
рассказанная история), культура поведения на сцене.

- С какого возраста лучше начинать свой фестиваль-
но-конкурсный путь?
Принимать участие в фестивалях нужно тогда, когда соз-
дан эстрадный номер. Возраст тут не причем. Если у ребен-
ка такой номер есть в репертуаре, то его можно показывать 
на фестивалях и совершенствоваться дальше. 

- Что, на ваш взгляд, следует учитывать педагогу при 
подготовке фестивального номера? 
Руководители прекрасно знают, что они работают в фор-
мате эстрадного номера. А эстрадный номер – это малень-
кая частичка любого концерта или концертной программы. 
Продолжительность номера 3-4 минуты. За 3-4 минуты 
исполнитель (играя на саксофоне, читая стихи, танцуя) 
должен рассказать залу интересную историю со своей дра-
матургией. Есть великолепная книга профессора РИСИ 
(ГАТИ) Игоря Алексеевича Богданова «Постановка эстрад-
ного номера». Всем советую прочитать. Она как раз об этом. 
Эстрада – особый жанр, новый, современный и его особен-
ности надо знать. Это очень интересно.

- Какие задачи вы ставите перед собой в 2019 году? 
- Расширять фестивальную географию, знакомить участ-
ников с разными городами и странами. Знакомить наших 
участников с культурой разных народов, открывать для 
себя новые места и концертные площадки. Благодаря фе-
стивалям, ребенок может наслаждаться миром и выявить 
для себя новые возможности.

- Ваши пожелания будущим участникам и педагогам.
- Конечно же, расти творчески, развиваться, наслаждаться 
искусством. 

Наши конкурсы – это всегда атмосфера праздника! 
Здесь и новые знакомства, и обмен опытом, и честное су-
действо высокопрофессиональным жюри из разных городов 
России и стран СНГ.  Интересные программы, красочные 
дипломы, и всегда множество наград и сюрпризов. Я ис-
кренне надеюсь, что среди наших фестивалей каждый из 
вас выберет творческий проект по душе.

Беседовал Антон ИВАНОВ
Фото предоставлено творческим объединением «Триумф»

«АРТ-ЦЕНТР ПЛЮС» ПРЕДСТАВЛЯЕТ

«ЛУЧШЕ ТВОРЧЕСТВА НА ЭТОМ СВЕТЕ НИЧЕГО НЕТ»

ВЫБЕРИ ФЕСТИВАЛЬ НА ART-CENTER.RU
XIV Международный фестиваль-конкурс детского и юно-
шеского творчества «ОКНО В ЕВРОПУ»
Россия, Санкт-Петербург
8–11 февраля 2019
Приём заявок до 15 января 2019
Номинации: вокал, хореография, инструментальное твор-
чество, конкурс молодых композиторов и бардов, театр, 
цирк, изо, дпи, конкурс костюма, дебют
Стоимость от 1 500 рублей

ХI Всероссийский фестиваль — конкурс 
хореографического, вокального и театрального 
творчества детей дошкольного и младшего школьного 
возраста «РАЗРЕШИТЕ ПРЕДСТАВИТЬСЯ!!!» 
Россия, Суздаль
22–24 марта 2019
Приём заявок до 15 февраля 2019
Номинации: в проекте могут принимать абсолютно  
все творческие коллективы, независимо от степени  
подготовки, в том числе хореографические и вокальные 
студии детских дошкольных учреждений, образователь-
ных школ
Стоимость от 6 100 рублей

XX Международный фестиваль-конкурс детского и 
юношеского творчества «МОРОЗНЫЕ УЗОРЫ»
Россия, Великий Устюг
21–24 февраля 2019
Прием заявок до 1 февраля 2019
Номинации: вокал, хореография, инструментальное  
исполнительство, театр, изо, дпи, театр мод, оригиналь-
ный жанр
Стоимость от 9 990 рублей

Международный детский и юношеский художественный 
конкурс «ПРАЖСКАЯ АКВАРЕЛЬ» 
Чехия, Прага
1–7 мая/18–24 июня 2019
Приём заявок до 22 февраля 2019
Номинации: в конкурсе могут принять участие  
учащиеся художественных школ, колледжей  
и высших учебных заведений
Стоимость от 16 500 рублей

IX Международный музыкальный конкурс 
«ДЕТИ В МИРЕ СТАРИННОЙ МУЗЫКИ»
Россия, Москва
23–27 марта 2019
Приём заявок до 22 января 2019
Номинации: инструментальное исполнительство и  
академический вокал
Стоимость от 2 500 рублей

XXXVI Международный фестиваль-конкурс детского и 
юношеского творчества «ТВОРЧЕСКИЕ ОТКРЫТИЯ» 
Россия, Санкт-Петербург
22–25 февраля 2019
Приём заявок до 3 февраля 2019
Номинации: вокал, хор, хореография,  
инструментальное исполнительство, театр,  
оригинальный жанр, изо, дпи
Стоимость от 6 790 рублей

IV Международный арт-пленэр «ВЕСНА В ПАРИЖЕ»
Франция, Париж
24–31 марта 2019
Прием заявок до 15 февраля 2019
Номинации: изо, дпи, фото
Стоимость от 29 925 рублей

Остались вопросы?
Звоните: +7 (495) 152–42–32

+7 (495) 672–18–62
Пишите: info@art-center.ru
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На родине Михаила Михайловича Ипполитова-
Иванова, в Гатчине прошел Первый Всероссийский 
музыкальный фестиваль его имени. Замечательный 
русский композитор учился в Петербурге, работал  
в Тифлисе и Москве, но никогда не забывал милую 
сердцу Гатчину, где прошло его детство. Символ города 

– грандиозный Гатчинский дворец – подарил ему 
первые музыкальные впечатления. «Здесь я впервые 
познакомился со звуками настоящего оркестра и был 
потрясен почти до нервной горячки», – вспоминал 
композитор позднее. 

Гатчина – удивительное место. Подлинные факты пере-
плетаются здесь с легендами, памятники архитектуры 
и садово-паркового искусства выглядят, словно красоч-
ные декорации исторического фильма, и потому реальная 
жизнь невольно воспринимается как волшебная сказка. С 
годами всё сложнее отделить правду от вымысла.Остаёт-
ся лишь гадать – так ли все было на самом деле, как рас-
сказывают экскурсоводы и краеведы? 

Сколько раз бывал Ипполитов-Иванов в Гатчине? Где 
располагался дом его семьи? Присутствовал ли он на торже-
ственном открытии гатчинской музыкальной школы, кото-
рая с 1939-го года носит его имя? Однозначных ответов нет. 

Гатчинский период в биографии Ипполитова-Иванова не-
достаточно хорошо изучен. Впрочем, то же самое можно 
сказать и о его богатейшем творчестве. Если открыть спи-
сок его произведений, легко растеряться. Но где же она, 
музыка Ипполитова-Иванова, часто ли можно её услы-
шать? Директор Гатчинской ДМШ им. Ипполитова-Ива-
нова, председатель оргкомитета фестиваля Андрей Церр 
невероятно увлечён идеей популяризации творческого на-
следия композитора: «Для Гатчины фигура Ипполито-
ва-Иванова имеет огромное значение. Он здесь родился и 
вырос. Для нас очень важно, что Ипполитов-Иванов ока-
зал содействие при открытии музыкальной школы. Он на-
писал письмо в Правительство Российской Федерации, в 
дальнейшем всячески помогал, поддерживал, даже пода-
рил школе несколько инструментов. Сама идея нашего фе-
стиваля родилась в 2014-м году, как укрепление контактов 
между учебными заведениями, носящими имя Ипполи-
това-Иванова. Фестиваль разделён на три этапа. Первый 
этап прошёл в Костроме, откуда идет родословная Миха-
ила Михайловича, второй – в Гатчине, а финал состоит-
ся в Москве». 

Наступающий 2019-й год – год двойного юбилея. По-
мимо 160-летия со дня рождения Михаила Михайловича 
Ипполитова-Иванова, Государственный музыкально-педа-
гогический институт, носящий имя композитора, отметит 
100-летие со дня своего основания. Круглая дата в истории 
одного из крупнейших музыкальных вузов России – пре-
красный повод для того, чтобы укрепить «ипполитовские» 
традиции. Ректор Государственного музыкально-педаго-
гического института им. Ипполитова-Иванова, профессор 
Валерий Ворона убеждён в том, что фестивальное дви-
жение – наиболее продуктивная форма сотрудничества: 
«Участие в фестивале дает возможность проанализиро-
вать современные тенденции, перенять передовой опыт. У 
нас были эпизодические связи со школами, но теперь мы 
решили наладить системные отношения, поскольку такая 
работа даёт хороший результат. Идея создать подобное со-
общество была с энтузиазмом принята школами Москвы, 
Костромы, Гатчины, Ростова-на-Дону, Тбилиси. Роль Ип-
политова-Иванова, как одной из ключевых фигур в рос-
сийской музыкальной истории, не отражена в достаточной 
мере. Это фигура колоссального масштаба. Он стал про-
водником в новую эпоху. Исключительно скромный, сер-
дечный, добрый человек, он мечтал приобщить широкие 
массы к сокровищам мировой музыкальной культуры, раз-
рабатывал специальные программы музыкального обуче-
ния детей, рабочей молодёжи, военных. Об этом мало кто 
знает. Сегодня прогрессивные идеи Ипполитова-Иванова 
чрезвычайно актуальны. Мы должны пойти в народ, а не 
воспитывать себя друг для друга. Для этого есть множе-
ство ресурсов». 

Актуальны, современны не только просветительские 
идеи, но сама музыка Ипполитова-Иванова, которая зву-
чала на протяжении всего фестиваля. Событием стало 
исполнение практически забытой ныне Кантаты памяти 
Пушкина для детского двухголосного хора, которая была 

написана к 100-летию со дня рождения поэта. Её партиту-
ру предоставил Российский национальный музей музыки. 
На торжественном открытии фестиваля в Гатчине канта-
ту исполнили Объединённый хор детских музыкальных 
школ имени Ипполитова-Иванова и Московский моло-
дёжный камерный оркестр под управлением Игоря Бе-
рендеева. Сочинения композитора, разумеется, вошли и в 
программу Всероссийского конкурса вокального и хоро-
вого искусства. Жемчужиной фестивальной программы 
стал концерт солистов Академии молодых оперных пев-
цов Мариинского театра, целиком посвящённый вокально-
му творчеству композитора. В Александровской приёмной 
Гатчинского дворца прозвучали «Провансальские песни» 
на стихи Поля Верлена, «Пять японских стихотворений», 
«Мавританские мелодии», романсы на стихи Ратгауза, Го-
ленищева-Кутузова, Майкова, Бальмонта, Амфитеатрова. 
Для художественного руководителя Академии Мариин-
ского театра, народной артистки России Ларисы Гергиевой 
эти сочинения – эталон русской вокальной миниатюры: «У 
Ипполитова-Иванова потрясающий вокальный дар, зна-
ние голосов. Он писал очень удобно. Его произведения 
звучат сегодня удивительно свежо. Это золотые россыпи 
красивейших мелодий и удивительных гармоний. Его му-
зыка понятна, она запоминается». 

Татьяна ЦВЕТКОВСКАЯ
Фото предоставлены  

Гатчинской ДМШ им. М. М. Ипполитова-Иванов

ФЕСТИВАЛИ РОССИИ

ГЕНИЙ МЕСТА

Торжественное открытие Первого Всероссийского  
музыкального фестиваля им. Ипполитова-Иванова  

в Гатчине. Московский молодежный камерный оркестр, 
дирижер Игорь Берендеев, солист Валерий Ворона

 Концерт солистов Академии Мариинского театра  
в Александровской приемной Гатчинского дворца
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Евгений Алексеевич Алешников (1961 г. Белгород) – 
главный дирижер оркестра русских народных 
инструментов Белгородской государственной 
филармонии, заслуженный работник культуры РФ, 
Лауреат Международного конкурса исполнителей на 
классической гитаре «Ренессанс гитары», Лауреат 
премии общественного фонда «Русскоеисполнительское 
и с к ус с т во», п р о фе с с о р к а фе д р ы н а р о д н ы х 
инструментов БГИИК, заместитель директора - 
художественный руководитель ГБУК «Белгородская 
государственна я фи лармони я», председатель 
ассоциации дирижёров профессиональных оркестров 
народных инструментов.

13 декабря оркестр русских народных инструментов 
Белгородской государственной фи лармонии под 
управлением заслуженного работника культуры РФ 
Евгения Алешникова в рамках абонемента представил 
зрителям новую, интересную и необычную вокально-
инструментальную программу – «Контрасты». Само 
название говорит о том, что в программе использованы не 
просто разнохарактерные, но разнополярные произведения, 
и об этом следует рассказать подробно.

Впервые в истории оркестра народных инструментов, 
в исполнении самого оркестра под руководством Алешни-
кова, академического хора БГФ под руководством Елены 
Алексеевой, и солистов – Александара Тимотича (контр-
тенор) и Александра Веретенникова (тенор) - прозвучал 
вокальный цикл «Легенда о двойнике. История одного 
вампира» Первоначально этот цикл, в основе которого ле-
жат произведения Шуберта, был создан санкт-петербург-
ским композитором Антоном Таноновым (заведующий 
кафедрой композиции Санкт-Петербургской государ-
ственной консерватории) для вокального ансамбля, те-
нора, струнных, духовых и ударных. Стихи к этому циклу 
сочинил молодой московский поэт Григорий Аросев. Две-
надцать композиций цикла повествуют о путешествии 
вампира-романтика, в поисках своей души, затерянной в 
современном мире. Премьера цикла состоялась на сцене 
Санкт-Петербургской филармонии в 2013 году.

Работа Евгения Алешникова и его оркестра над циклом 
Шуберта-Танонова началась ещё в январе этого года: ког-
да партитуры 2-х композиций были переложены для ис-
полнения их оркестром народных инструментов. Эти два 
произведения были представлены на суд зрителей, ко-
торые приняли исполнение, как говорится, «на ура». По 
согласованию с самим Таноновым в течение года Алек-
сандром Бутурлакиным, который является управляющим 
оркестра, концертмейстером группы ударных в оркестре 
и инструментовщиком, и Сергеем Бодяковым, штатным 
аранжировщиком оркестра, - были сделаны переложения 
остальных 10-и частей цикла. Ещё большую оригиналь-
ность циклу  привнесло появление в контексте испол-
няемых произведений – голоса контртенора. Контрасты 
возникли повсюду: и в самом звучании оркестра, кото-
рое временами, то становилось похоже на «рок», то при-
ближалось к симфоническому звуку. Контрасты были и 
в динамике ритмов, умело созданных при помощи пер-
куссионных инструментов, и благодаря прекрасному ис-
полнению ритмических паттернов академическим хором, 
привнёсшим удивительные краски в звучание всего цикла. 
В одной композиции можно было услышать нотки «Испа-
нии», в другой – чистый немецкий романтизм (некоторые 
композиции исполнялись на языке оригинала), в третьей 

– что-то от русских просторов. Знаменитая Шубертовская 
«Серенада» «лилась» широкой рекой, то ли Рейном, то ли 
Волгой-матушкой. Финальную композицию «Двойник» 
исполнили тенор А. Веретенников и А. Тимотич в сопрово-
ждении хора и оркестра. Феерично-патетическая мелодия,  

с величием гимна, постепенно нарастающая динамика 
хора, драматический, обличающий текст Аросева – так, 
тяжёлыми шагами «подлого двойника» прошествовал по 
сцене и зрительному залу, заглянув в душу каждого слуша-
теля, цикл Шуберта-Танонова, история, вдохновенно рас-
сказанная музыкантами оркестра народных инструментов, 
артистами академического хора и солистами под чутким, 
умелым руководством дирижёра Евгения Алешникова. 

Второе отделение было отдано сочинениям заслужен-
ного деятеля искусств Владимира Беляева, удивитель-
ного музыканта, композитора. Зрители во всей полноте 
ощутили широту и простор, неспешную и мудрую силу 
отечественной музыки посредством удивительного «кон-
трастного» звучания народных инструментов. Оркестр 
исполнил две части из цикла «Песни Кольцова», цикл 
вальсов «Темные аллеи» и цикл «Ямщицкие песни». На-
пример, в композиции «Однозвучно гремит колокольчик» 
звуки струнных расцветают нежными лирическими кра-
сками, всколыхнув некую глубинную память о бубенцах 
конных упряжек, и сами колокольчики группы ударных 
инструментов оркестра делают эту память яркой и живой. 
А вот в «Песне косаря» становится почти видимым образ 
сильного мужчины, идущего через поле и мерно размахи-
вающего косой.

Перед генеральной репетицией состоялась интересная 
беседа с Евгением Алексеевичем, фрагменты которой 
редакция представляет вниманию читателей газеты 
«Музыкальный Клондайк».

- Евгений Алексеевич, сегодня у вас – премьера, по крайней 
мере – первое отделение концерта? 
- Премьера состоялась также в Старом Осколе в понедельник 
- 10 декабря. Концерт шёл без антракта, что было довольно 
трудно, и мы пока не можем переломить ситуацию, чтобы 
концерты в Старом Осколе шли в 2 отделения. Я считаю, 
что антракт просто необходим, и не только для музыкантов, 
(которым нужен небольшой отдых), но и для зрителей, чтобы 
они могли в антракте пообщаться, поделиться эмоциями от 
услышанного, просто встретиться с друзьями.

- Тема «Вампира»? Почему? 
- Прежде всего, меня заинтересовал творческий подход  
к музыкальному материалу самого Танонова. Далее: в 
западной Европе «вампир» – романтический герой. Мы 
с вами воспринимаем вампира как нечто жуткое, которое 
кусается, пьёт кровь, а о том, что вампир может ещё и 
страдать от своей сущности, мы не задумываемся. Наш 
«Вампир»  страдает и мучается потому, что ему приходится 
поступать именно так, а никак иначе. И поступать по-
другому он не может, иначе просто исчезнет. Русскому 
человеку это на самом деле очень трудно понять. В этом 
смысле западный мир очень отличается от нашего. Потому 
и концерт назван «Контрасты». Эти контрасты существуют 
даже в мировосприятии западного и русского миров. Второе 
отделение построено на музыке Беляева. Все пьесы второго 
отделения – оригиналы, написанные специально для 
народного оркестра и инструментованные самим автором. 
Видите ли, сегодня есть много композиторов, готовых 
писать для народного оркестра, но далеко не все из них 
умеют правильно инструментовать свои произведения.  
К сожалению, композиторов в вузах этому не учат 
(исключение РАМ им. Гнесиных). Специфика русского 
оркестра такова, что прямое переложение с симфонического 
оркестра на оркестр русских народных инструментов – 
скрипки - домры, духовые - баяны и т.д. часто не имеет 
смысла: здесь нужен творческий подход, индивидуальный 
для каждого произведения.

- Ваш оркестр, в основном, специализируется на 
народной музыке и русской классике, или в репертуаре 
тоже есть свои «Контрасты»?

- В этом году наш оркестр выступил на популярном рок-
фестивале «Нашествие» вместе с известным рэпером  

«Noize MC». Слыханное ли дело? Оркестр русских народных 
инструментов открывал рок-фестиваль!?

- Сколько же в этом году всего вы сыграли программ? 
- Всего за сезон, в среднем, мы делаем 10 взрослых и 
3 детские программы. И в каждом сезоне стараемся 
делать все программы - новые. Исключение составили 
«Шереметьевские ассамблеи» и концерт с выдающимся 
певцом, народным артистом России Владимиром 
Маториным, где звучали романсы и русские песни, но это 
«фундамент» народного оркестра. Кроме этого, мы сыграли 
полноценный концерт вокальной и инструментальной 
музыки И. Шварца (в транскрипции заслуженного деятеля 
искусств РФ Виктора Акуловича). А на фестивале «Этажи» 
мы вместе с молодыми авторами исполнили их песни. 
Ещё был «Парад дирижёров», когда концерт шёл 4 часа и с 
оркестром выступали 30 дирижёров со всей страны. 

- Какая, однако, изо всех программ сезона стала для 
вас, как для дирижёра, самой «выстраданной», той, в 
которую было вложено больше всего вашего сердца?

- Пожалуй, это - «Контрасты». Мы, как оркестр, живём, что 
называется, «сезонами» И я стараюсь выстраивать сезон так, 
чтобы крайние концерты абонемента (всего в абонементе  
4 концерта) были более популярны и понятны для 
неподготовленной публики. Этот абонемент мы открывали 
Шварцем, а закончим концертом из музыки А. Пахмутовой. 
Внутри же - более сложные программы, чтобы, как говорится, 
«задумались». Понятно, что в основном, люди идут на 
концерт поразвлечься, получить «простое» удовольствие. 
А в других концертах (пусть и без аншлага), слушателям 
приходится «поработать», чтобы такую программу 
послушать и понять. На мой взгляд, это окупается сторицей, 
потому что люди приобщаются к чему-то более глубокому, 
глубинному, не отрицая при этом всей красоты русской песни 
и романса. Но... Но надо же двигаться вперёд. Человечество 
растёт и развивается. Растёт и развивается музыка.  
И вы услышите, как оживает наш хор и оркестр, когда они 
исполняют музыку Шуберта-Танонова и Беляева. В каждом 
отделении концерта хор и оркестр звучат по-разному. Важно, 
что сами исполнители полюбили эту музыку, несмотря на 
всю её сложность. Они учатся на этих произведениях. 

- Вам, как дирижёру, творчество какого вашего коллеги 
наиболее интересно? 

- Среди дирижёров–народников довольно много интересных 
музыкантов, чьё творчество представляет интерес. Они 
приезжают в Белгород на «Парад дирижёров». С мая  
2016 года я являюсь  председателем ассоциации дирижёров 
профессиональных оркестров народных инструментов, у нас 
в филармонии собирается весь «цвет» дирижёрского мира 
России. Мы проводим конференции, делимся проблемами и 
ищем выходы из них, обмениваемся репертуаром.

-Как вы фиксируете ваши концерты? Далеко не многим 
любителям творчества народных оркестров возможно 
посетить Белгородскую филармонию, чтоб услышать 
ваши программы. 
- На канале YouTube можно увидеть некоторые концертные 
записи (однако, звук, созданный во время «живого» 
исполнения трудно зафиксировать с помощью аппаратуры). 
Тем не менее, вышли в свет два диска с записью музыки, 
выполненной прямо во время концерта. В студийной записи 
есть свои нюансы. Есть оркестры, специально «заточенные» 
под студийную работу. Оркестр русских народных 
инструментов БГФ это не студийный, а концертирующий 
оркестр. Потому, самые незабываемые впечатления 
создаются исключительно в зрительном зале. «Сегодня и 
сейчас»!

Евгения БРАГАНЦЕВА
Фото предоставлены Белгородской  

государственной филармонией

СОБЫТИЕ

ШУБЕРТ И ОРКЕСТР НАРОДНЫХ ИНСТРУМЕНТОВ: 
«КОНТРАСТЫ» ЕВГЕНИЯ АЛЕШНИКОВА

Концерт солистов Академии Мариинского театра в 
Александровской приемной Гатчинского дворца

Александар Тимотич

Александр Веретенников
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Давний друг и партнер «Музыкального Клондайка» 
Борис Тараканов хорошо известен нашим читателям. 
Борис - не только руководитель одного из старейших 
любительских хоров (РХТУ им. Д.И. Менделеева) 
и одного из самых необычных (хор Московского 
метро), но и создатель крупнейшей сетевой нотно-
музыкальной библиотеки, совершенно бесплатной. 
Борис – неутомимый исследователь нотных архивов, 
но даже для него, человека, постоянно совершающего 
открытия и настоящего первопроходца во многих 
направлениях, - последняя находка абсолютно  
и безусловно уникальна, и как говорится, «тянет» 
на сенсацию. Недавно Борис Тараканов обнаружил 
п а р ти т у р у ед и нс тве н ной опе р ы, пожа л у й, 
самого известного и исполняемого церковного 
композитора Павла Чеснокова, само предположение 
о существовании которой считалось чуть ли не 
мифом.

- Борис, расскажите, как вам пришла в голову идея 
разыскать эту оперу, которую даже в консервато-
риях Москвы и Санкт-Петербурга считали фейком, 
и до сих пор не верят, что она нашлась?
- Тут скорее надо поставить вопрос по другому – счита-
ли фейком или специально, целенаправленно, делали 
из нее фейк?

- Поясните?
- Давайте подумаем вместе. Некую оперу, точнее об-
ращение к почтенному жанру синтетического музы-
кального спектакля, приписывают не кому-нибудь,  
а давно «канонизированной» в музыкальном мире 
фигуре – ПАВЛУ ГРИГОРЬЕВИЧУ ЧЕСНОКОВУ,  
«аккредитованному» и «сертифицированному», само-
му популярному ЦЕРКОВНОМУ композитору, с под-
робно изученной биографией, творческим наследием, 
структурой музыкального стиля... По мнению многих 
музыковедов, он даже не обладал должными навыка-
ми симфонической оркестровки. Эти рассуждения 
некоторых экспертов можно прочитать в интернете.  
В каждой такой статье – подробное исследование его 
духовного и светского хорового письма, стилистики,  
музыкального символизма... Но о единственной его опе-
ре – ни-ни, что вы! В лучшем случае, упоминание – ми-
молетно и вскользь...

- Но ведь после окончания Синодального училища  
Павел Чесноков брал частные уроки у Танеева, Иппо-
литова-Иванова, даже Рахманинова...
- Брал. Благо, была такая возможность. Однако, по его 
признанию, особый упор у него был именно на хоровую 
композицию и хоровое письмо.

- А как же обучение в Московской консерватории?
- Давайте не будем забывать, что в консерваторию,  
которую Чесноков  окончил в возрасте сорока лет  
в 1917 году с малой серебряной медалью «по классу сво-
бодного сочинения и избранным предметам», он по-
ступал, уже будучи известным композитором, автором 
около пятидесяти исполняемых светских и духовных 
опусов. Естественно, ему был предоставлен свободный 
выбор изучаемых дисциплин (те самые «избранные пред-
меты»), среди которых был полуфакультативный курс 
инструментовки. Сведений об изучении Чесноковым 
симфонического письма мы не находим, как практически  
не находим его инструментальных опусов: фортепиан-
ные, инструментальные и симфонические наброски – все 
это удел никогда не издававшихся и вряд ли сохранив-
шихся черновиков студенческих работ. Не писал он и 
программных сочинений крупной формы, если не счи-
тать таковыми традиционные Богослужебные циклы 
(Литургии, Всенощные, Панихиды и т.д.). Тем не менее, 
если мы внимательно изучим партитуру обнаруженной 
оперы, то увидим работу зрелого симфониста. Может 
быть, увлечение Чеснокова симфонической композици-
ей просто замалчивалось историками его творчества? 
Но зачем?

- Борис, до недавнего времени в музыкальных сообще-
ствах интернета открыто высказывались мнения, 
что единственной оперы П.Г. Чеснокова, якобы напи-
санной им в 1917 году, в природе не существует, что 
ее автору приписали, причем уже в советское время. 
Получилось, что реальность, как водится, оказалась 
интереснее мифа?
- Встречались и более «оптимистичные» высказывания 
– мол, если опера и существует, то исключительно в од-
ном экземпляре черновика и, скорее всего, вывезенном 
за рубеж, следы ее потеряны в одной из закрытых част-
ных коллекций. А если он и не вывезен, то пребывает 
(если вообще пребывает) под таким спудом, что рыть 
придется очень и очень глубоко – мол, даже Метрострой 
не справится...

- Расскажите о ваших поисках? Как они проходили?
- Сложно. К сожалению, традиционный подход ниче-
го не дал. Как известно, любой поиск надо начинать  
с фондов легендарной и всемогущей Российской госу-
дарственной библиотеки. Увы, там ничего не нашли даже  
в спецхране, не говоря уже о ее богатейшем собрании нот-
ных артефактов в музыкальном фонде. Ничего не нашли 
и в библиотеках Московской и Петербургской консерва-
торий. Всё указывало на то, что я действительно охочусь 
за некой химерой. Тем не менее, гугл.books выдал, напри-
мер, книгу «Русская духовная музыка в документах и 
материалах. Том 9», где есть некое «Заявление о вступле-
нии на машинописном бланке от 27 октября 1924 года», 
где среди прочих своих опусов Чесноков сам упоминает  
«Одноактную оперу на сюжет Байрона «Небо и земля»...  
То есть, сам автор отнюдь не считал эту свою работу неу-
дачным опытом, а указывал ее как одно из достижений! 
Тогда я решил, что называется, отдаться потоку, и начать 
принимать любую информацию на эту тему, вплоть до 
бреда. А там – разберемся….

- А в чем заключалась нетрадиционность такого под-
хода?
- Да во всем! Порой приходилось основываться на от-
рывочных сведениях, слухах, преданиях, домыслах и… 
рассказах очевидцев, еще заставших живого Чеснокова.  
Да, во многом это было «Пойди туда, не знаю куда, прине-
си то, не знаю, что…». Для начала я задействовал совсем 
не музыкальные источники, а обратился к... историкам 
РХТУ им. Д.И. Менделеева, которому в этом году испол-
нилось 120 лет, и интерес к его истории объективно повы-
шен. Сейчас объясню. Дело в том, что  до 1917 г. это было 
Московское Императорское промышленное училище,  
с хором воспитанников которого успел немного порабо-
тать Павел Чесноков и, по некоторым непроверенным 
данным, хотел доверить первое, но так и не состоявшее-
ся исполнение своей оперы под два рояля в мае 1917 года 
именно ему. Исполнение планировалось на Царской лест-
нице училища (ныне – фойе уникального Зала имени  
А. Бородина) с солистами Частной оперы Саввы Мамон-
това. Партии фортепиано должны были исполнить пиа-
нисты А. Зилоти и М. Миллер.

Всё это было интересно до мурашек, но иногда раз-
бивалось и о такое мнение, что свою единственную опе-
ру уничтожил сам автор в годы наступившего террора…  
Но специалисты по истории РХТУ предположили, что 
единственный экземпляр этих нот Чесноков прятал в ре-
гентском архиве не сохранившегося до наших дней двад-
цатиодноглавого собора во имя Св. Александра Невского 
на Миусской площади, где хор воспитанников Импера-
торского училища иногда пел на клиросе под руку Пав-
ла Григорьевича в приделе Св. Тихона Воронежского.  
После закрытия собора в 1925 году регентский архив  
был полностью передан в Музей музыки при Москов-
ской консерватории (Музей имени Н.Г. Рубинштейна), 

который потом перерос в Музей музыкальной культуры  
им. М. Глинки, а потом – в Национальный музей музы-
ки. Вот тут следы оперы теряются и... проявляются вновь 
уже сейчас, через сто один год.

- Почему и откуда могла возникнуть у Чеснокова та-
кая конспирация по поводу тех нот, что их пришлось 
прятать среди церковных партитур?
- Сложно сказать. Единственная опера потомственного 
регента была написана перед самой революцией на соб-
ственное либретто по мотивам одноименной мистерии 
Байрона. И сюжетно описывала события, которые прои-
зошли... за сутки до Всемирного Потопа. Кто знает, какие 
ассоциации и у кого это начало вызывать, и чем именно 
пригрозили Чеснокову, что не состоялось даже перво-
го «закрытого» концертного исполнения под два рояля.  
Тут можно многое предположить, но ни одно из предпо-
ложений, скорее всего, не будет верным.

- Что-то, не похоже на Чеснокова, которого мы зна-
ем, и к композиторскому образу которого давно при-
выкли.
- То-то и оно… Те редкие специалисты, кто был уверен, 
что эта опера действительно существовала, а не была 
приписана Чеснокову историками музыки уже в совет-
ский период, относили ее чуть ли не к музыкальному 
предсказанию грядущего Хаоса революции и зашиф-
рованной Формулы Безысходности!

- Может быть, именно поэтому она так и не была из-
дана и исполнена? Ведь близился Октябрь…
- Это ни о чем не говорит – гонения на церковь и Библей-
ские сюжеты начались позже. Когда в партитуре оперы 
была поставлена точка, Чесноков отнес рукопись своему 
другу и издателю Петру Юргенсону. Но до нотного набо-
ра на печатных досках дело почему-то так и не дошло – по 
неожиданному решению автора ограничились «реприн-
том» на фирменной «юргенсоновской» бумаге тиражом в... 
один экземпляр. На дворе стоял цветущий май, уже ма-
ститому композитору, Павлу Чеснокову было сорок лет,  
а 1917 год неумолимо двигался к своему Октябрю…

Вот, перед нами скан авторского рукописного либрет-
то автора. Как видите, слово «Хаосъ» Чесноков собствен-
ной рукой начертал своим каллиграфическим почерком 
сразу после этого хорового финала. Видимо, перечитав 
еще раз, вновь осмыслил написанное, и начертал внизу: 
«Хаосъ». Да ещё изобразил под ним некий странный знак, 
над которым, я уверен, ещё поломают голову исследова-
тели всяких символических систем.

- Странно, что столь интересный и уникальный ма-
териал был не востребован больше ста лет и при та-
ком интересе к жизни и творчеству автора.
- Вот здесь, похоже, и кроется ядро загадки. Единствен-
ная опера популярнейшего церковного автора, к нотному 

АРТ-ПРОСТРАНСТВО

БИБЛЕЙСКИЙ КОД ПАВЛА ЧЕСНОКОВА
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5 декабря отметила свой девятый день рождения 
Капел ла «Таврическая». В прекрасном новом 
концертном зале величественного исторического 
з д а н и я р е г ул я р н о п р о в о дя т с я у н и к а л ь н ы е 
концерты, музыкальные программы и фестивали. 
За прошедшие годы здесь выступили прославленные 
музыканты и з Австрии, Бельгии, Ватикана, 
Венгрии, Германии, Испании, Италии, Латвии, 
Литвы, Нидерландов, Норвегии, Словении, Швеция, 
Швейцарии, Ф ранции, Ф ин л яндии, Эстонии, 
Японии, звезды российской музыкальной сцены - 
Игорь Бутман, Елена Образцова, Зураб Соткилава, 
Василий Герелло, Ирина Богачева, Анатолий Кролл, 
Давид Голощекин, Ольга Пудова, Полина Осетинская,  
Олеся Петрова, Алиса Садикова, Владимир Розанов, 
Александр Князев, Анатолий  Кальварский, Любовь 
Казарновская, Юрий Розум, Терем-квартет и 
другие выдающиеся коллективы, композиторы, 
исполнители и известные органисты.

В праздничный вечер состоялась мировая премьера 
Симфонической поэмы «Огни Санкт-Петербурга». Орга-
низаторы: Межпарламентская Ассамблеягосударств-участ-
ников СНГ, Капелла «Таврическая», Благотворительный 
фонд «Древо жизни», Планетарий №1 при поддержке Ко-
митета по культуре Санкт-Петербурга. 

Несколько слов об авторах симфонической поэмы, 
композиторе Петре Климове и поэте Святославе Грабов-
ском. Но прежде надо сказать, что весь Петербург принял 
непосредственное участие в создании прекрасной музыки. 
И не только послужил вдохновением для творцов, но и сы-
грал ключевую роль в выборе названия. «Огни Санкт-Пе-
тербурга» - название поэмы, за которое проголосовали 
сами петербуржцы.

Начнем с автора музыки. Петр Александрович Климов 
окончил Российскую Академию Музыки им. Гнесиных  
по специальности композиция, класс А. И. Головина. Сре-
ди его сочинений - музыка для симфонических оркестров и 
камерных ансамблей, вокальные сочинения, хоровые про-
изведения, инструментальные концерты. Среди исполни-
телей, сотрудничавших с Петром Климовым – Александр 
Рудин, Екатерина Мечетина, Юрий Башмет, Александр 
Тростянский, Академический камерный оркестр Musica 
Viva и многие другие. Композитором написана музыка  
к кинофильмам «Связь», «Отцы и дети», «Пари», «Господа 

Головлевы», «Два дня», «Тебе меня не испугать», а также 
для спектакля МХТ им. Чехова «Обрыв». 

Петр Климов - доцент кафедры композиции и инстру-
ментовки Российской Академии Музыки имени Гнеси-
ных. Многие его студенты-композиторы стали лауреатами 
международных и всероссийских конкурсов. 

Вот как сам композитор говорил о своем сочинении: 
«Для меня Санкт-Петербург - прежде всего особое ощу-
щение пространства и времени. Здания его прекрасны, 
проспекты широки и стремительны, но они лишь подчер-
кивают огромность неба, «державное течение» Невы и 
пронизывающее присутствие ветра Времени. В Петер-
бурге, как нигде, ощущаешь трагическое величие русской 
истории. Все в этом городе - жизнь, любовь, горе и радость, 

- имеет дополнительный высокий смысл. Несуетную ари-
стократическую широту этих чувств я старался пере-
дать в главной теме Вальса-поэмы. Но масштабность 
задачи делает для меня затруднительным выбор назва-
ния для пьесы. Как писал Георгий Адамович: «Друзья! Сла-
беет в сердце свет, А к Петербургу рифмы нет». Видимо, 
Петербург рифмуется только с созвездием». 

Композитор отозвался о молодом поэте  Святославе 
Грабовском так: «Стихотворение Святослава Грабовского 
сообщило моей музыке дополнительное, космическое изме-
рение, мне было чрезвычайно приятно с ним сотрудничать». 
Член-корреспондент академии изящной словесности  

имени Державина, член межрегионального союза писате-
лей России, учащийся 5-го курса Литературного институ-
та имени Горького, Святослав Грабовский оказался одним 
из тех талантов, которых неустанно ищут и раскрывают 
продюсерский центр «Арт-Ассамблея», Капелла «Таври-
ческая» и Фонд «Древо Жизни».

В тексте поэмы огни Петербурга сравниваются с со-
звездием Ориона, возникает Петербург вселенского 
масштаба. Молодой поэт выступил и как режиссер поста-
новки: поэму красочно иллюстрировало световое шоу от 
петербургского Планетария №1, стихи читал артист Алек-
сандринского театра Александр Анисимов, сумевший не-
обыкновенно почувствовать лирического героя. 

В исполнении Губернаторского симфонического ор-
кестра Санкт-Петербурга, дирижера Максима Алексее-
ва, органистки - лауреата международных конкурсов Ольги 
Котляровой - музыка звучала феерично. Сочетание  
литературы, музыки, театрального чтения и живописи све-
та произвело огромное впечатление на аудиторию.

Прекрасный вечер в Таврическом дворце послужил 
своеобразным подарком Санкт-Петербургу, который  
в этом году получил премию World and Travel. Несомнен-
но, Капелла «Таврическая» внесла свой вклад и в эту боль-
шую победу многолетним трудом на радость зрителям.

Историческая справка об органе 
Таврического дворца:

В XVIII веке, в период правления императрицы 
Екатерины Великой у князя Григория Потемкина, 
первого владельца Таврического дворца, был орган, 

который располагался в Белом купольном зале.
Благодаря прекрасной акустике этого помещения 

музыкальный инструмент поражал всех своим 
звучанием. Впоследствии орган был перемещен  

в Пажеский корпус — в Мальтийскую капеллу,которая 
служила католической церковью дипломатического 

корпуса Санкт-Петербурга до начала ХХ века.  
В ХХI веке Фондом «Древо Жизни» по заказу МПА 

СНГ установлен новый концертный орган, и ведутся 
регулярные музыкальные вечера Капеллы «Таврическая».

Слава АЛЕНИН
Фото предоставлены Капеллой «Таврическая»

СОБЫТИЕ

«ОГНИ САНКТ-ПЕТЕРБУРГА» В КАПЕЛЛЕ «ТАВРИЧЕСКАЯ»

наследию которого постоянно повышенное внима- 
ние, внезапно оказывается не просто вынесенной за 
скобки, а сведения о ней вдруг начинают тщательно  
размываться, замалчиваться и стираться. Не было пред-
принято никаких попыток пусть не исполнить, но хотя 
бы изучить этот материал как часть наследия – вот  
попробуйте набрать в Яндексе или Гугле простой  
запрос «Павел Чесноков опера Небо и Земля». В луч-
шем случае, кроме размещенного мной в нотном архиве  
либретто, вы получите несколько упоминаний в духе 
«…а, ну да, что-то было… наверное…». Многие, даже 
весьма известные исследователи творчества Чеснокова,  
вообще называют ее «Земля и Небо», видимо совершен-
но не понимая, о чем вообще идет речь. Или не желая  
понимать? Ну, хорошо, в советское время не климат  
был операм на Библейские сюжеты. Но, начиная с 90-х, 
когда все наследие Чеснокова начали изучать букваль-
но под электронным микроскопом – почему вдруг, при  
наличии прямых и косвенных упоминаний, обошли  
вниманием именно этот его единственный опус? Чего  
такого понаписал там признанный гений, что все ис-
следователи его творчества дружно сделали вид, что 
никакой оперы никогда не существовало, что это миф?  
Не прячется ли где-то здесь некое предсказание от глав-
ного хитмейкера православной музыки, неожиданно  
написавшего в год революции «запрещенную» и по сей  
день оперу на Ветхозаветный сюжет о планетарной  
катастрофе?

- Получается, что мы стоим на пороге открытия  
Нового Чеснокова?
-Очень похоже на то. Ведь его жизнь и творчество счита-
ются изученными вдоль и поперек (с защитой диссерта-
ций и НИРов – в Интернете их полно).

- Значит, сейчас со всей ответственностью мож-
но сказать – единственная опера Павла Чеснокова 
«Небо и Земля» существует!
- Конечно, вот же она. Добрые партнерские отношения  
с Музеем музыки и его нынешним директором Миха-
илом Аркадьевичем Брызгаловым (мы вместе состоим  
в Президиуме ВХО), позволили мне сначала одним глаз-
ком взглянуть на содержимое закрытых фондов музея и, 

пусть и с большим трудом, найти там единственный эк-
земпляр единственной оперы Чеснокова. То есть, для на-
чала убедиться, что она существует – а это уже само по 
себе было ошеломляющей новостью. Причем, существу-
ет не в формате набросков-черновиков, как тоже предпо-
лагалось, а в виде полноценного комплекта – либретто, 
клавир, партитура... 

- Борис, а это не может быть некой… мистифика-
цией? Всё-таки, за столько лет ни одного отчета 
о знакомстве с этим «бомбическим» материалом.
- Я сразу хотел бы подчеркнуть – подлинность этих 
нот официально подтверждена Национальным му-
зеем музыки, и, конечно же, не вызывает сомнений.  
Они являются частью его Фонда оригиналов. Так что речи  
о подделке и мистификации тут быть не может. Хотя 
обязательно найдутся доброхоты, которые с удоволь-
ствием продвинут и эту увлекательную версию...

- Музей предоставил вам ксерокопию?
- Ни в коем случае! Никакого светового и теплового 
воздействия на столетнюю бумагу и чернила! Только 
сканирование специальным фотосканером с удален-
ным объективом – без контакта с бумагой и при неа-
грессивном освещении. Музей предоставил мне этот 
трудоемкий скан по безвозмездному договору с весьма 
оправданными условиями и ограничениями. Например, 
мировая премьера должна состояться в 2020 году в рам-
ках проекта «Опера в метро», обязательно предоставле-
ние записи, а публикация нот в свободном доступе на 
сайте нотного архива возможна исключительно после 
первого исполнения. Так что пока я выложил в архи-
ве только либретто, которое принадлежит руке Павла 
Чеснокова. 
- Какими силами и в каком формате вы собираетесь 
использовать этот обнаруженный шедевр?
- Совершенно точно, что этот будут два базовых кол-
лектива этого проекта – Академический большой хор 
РХТУ им. Д.И. Менделеева и Академический хор Мо-
сковского метрополитена. Обязательно примут участие 
коллективы, которые возглавляет мой большой друг 
Михаил Котельников – Камерный хор Voice Fusion и Мо-
лодежный хор Московской консерватории. Обязательно  

позовем два наших коллектива-побратима – Камерный 
хор Института им. Ипполитова-Иванова под управ-
лением Галины Богдановой и Камерный хор Пушкин-
ского музыкального колледжа, им руководит Любовь 
Каменская. Ну, а поскольку земля слухами полнится, то  
на премьеру уже изъявил желание приехать замечатель-
ный хор Санкт-Петербургского музыкального колледжа  
им. Н. Римского-Корсакова под управлением Николая 
Романова. Будем безумно рады, если хоровую состав-
ляющую проекта поддержит Лев Зиновьевич Конторо-
вич с его уникальным коллективом «Мастера хорового 
пения».

Солистов пусть набирают продюсеры, они и с орке-
стром вопрос решат.

- Что вы чувствовали, когда взяли в руки листы, ис-
писанные рукой самого Чеснокова?
- Сложные ощущения. Эти ноты обладают удивитель-
ной, осязаемой энергетикой, которая не спадает даже 
при просмотре скана. Понимаете, когда держишь  
в руках рукописный оригинал либретто, пожалуй, са-
мого загадочного произведения Чеснокова, испыты-
ваешь чувство между ужасом и благоговением, будто 
у тебя появилась возможность пожать эту узкую су-
хую ладонь, которая тянется к тебе через столетие  
с пожелтевшими листами либретто. Когда-то моя пе-
дагог по дирижированию, удивительная Елена Мак-
совна Кругова сказала: «Запомни, Боря. Это не ты 
выбираешь композитора и начинаешь его изучать.  
Это композитор выбирает тебя!». Мне кажется, если бы 
Павел Григорьевич жил сейчас, мы были бы с ним друзь-
ями. Хотя, казалось бы, кто он, а кто я...

- Борис, вот вы сейчас стоите на пороге серьезного 
открытия в истории музыки. И вы – первый. Что вы  
чувствуете? Вам страшно или наоборот интересно?
- Страшно… Интересно… Даже и не знаю. Мне страшно 
интересно. Впрочем, как и всегда.

Беседовала Татьяна СВИРИДОВА
Иллюстрации предоставлены  

Российским национальным музеем музыки




