
2949-3277 

     

 

  

э
л

е
к
тр

о
н

н
ы

й
 н

а
у
чн

о
-м

е
то

д
и

че
с

к
и

й
 ж

у
р

н
а

л
 

э
л

е
к
тр

о
н

н
ы

й
 н

а
у
чн

о
-м

е
то

д
и

че
с

к
и

й
 ж

у
р

н
а

л
 



 

 

 

 

Электронный научно-методический журнал «ИСКУССТВОВЕДЕНИЕ» 

издаётся с 2021 года. В нем публикуются оригинальные научные статьи с 

актуальными исследованиями в области истории и теории искусства, 

культуры и смежных им дисциплин. Основные темы, рассматриваемые в 

издании, связаны с изучением, историческим и культурологическим 

анализом памятников изобразительного и декоративно-прикладного 

искусства, архитектуры, музыкальных, литературных и театральных 

произведений. 

Редакция журнала в своей деятельности руководствуется принципами 

научности, объективности, информационной поддержки наиболее значимых 

профильных исследований, соблюдения норм издательской этики. 

Редакция оставляет за собой право отклонения статей, не 

соответствующих требованиям предоставления материалов. Точка зрения 

редакции не всегда совпадает с точкой зрения авторов публикуемых статей. 

Авторы несут полную ответственность за содержание статей и за сам 

факт их публикации. Редакция не несет ответственности перед авторами 

и/или третьими лицами и организациями за возможный ущерб, вызванный 

публикацией статьи.  

Опубликованные материалы не могут быть полностью или частично 

воспроизведены, тиражированы и распространены без письменного 

разрешения редакции. 

 

 

КОНТАКТЫ 

 

 

CONTACTS 

Учредитель: Дмитрий А. ПОТАПОВ 
Журнал зарегистрирован Федеральной 
службой по надзору в сфере связи, 
информационных технологий и массовых 
коммуникаций 11.07.2023 
Номер свидетельства ЭЛ № ФС 77 – 85578 
Издательство:  НАУЧНО-
ИССЛЕДОВАТЕЛЬСКИЙ ЦЕНТР «УНИВЕРСУМ» 
ИП ПОТАПОВ ДМИТРИЙ АЛЕКСАНДРОВИЧ 
ОГРНИП 322774600144719 
ИНН 332806803501 
Почтовый адрес: 125167, г. Москва, 
Красноармейская ул., 9-101 
Телефон: +7(906) 063-52-26 
Веб-сайт: https:// art-jornal.ru 
Электронная почта: dimacreator@mail.ru 

Founder: Dmitry A. POTAPOV 
The Journal is registered by the Federal 
Service for Supervision of Communications, 
Information Technology and Mass 
Communications 11.07.2023 
Certificate number  ЭЛ № ФС 77 – 85578 
Publishing house: RESEARCH CENTER 
«UNIVERSUM» 
IP POTAPOV DMITRY ALEXANDROVICH 
OGRNIP 322774600144719 
TIN 332806803501 
Postal address: 125167, Moscow, 
Krasnoarmeyskaya St., 9-101 
Telephones: +7(906) 063-52-26 
Web-site: https:// art-jornal.ru  
e-mail: dimacreator@mail.ru 

mailto:kushaev38@mail.ru
mailto:kushaev38@mail.ru


И С К У С С Т В О В Е Д Е Н И Е  
A R T  C R I T I C I S M  

2026 №1 

 
  

                                                                                                                                                                                3 
   

H
T

T
P

S
:/

/A
R

T
-J

O
R

N
A

L.
R

U
 

ГЛАВНЫЙ РЕДАКТОР 
 

ВОЛКОВА 

ПОЛИНА СТАНИСЛАВОВНА 
Доктор искусствоведения, доктор философских 
наук, профессор кафедры музыкального 
воспитания и образования РГПУ им. А.И. Герцена, 
член Союза композиторов России, музыковед, 
автор многочисленных монографий, учебных 
пособий и публикаций по проблемам философии 
образования, искусствоведения, культурологии, 
психолингвистики и социологии. 

VOLKOVA POLINA STANISLAVOVNA, Doctor of Art 
Criticism, Doctor of Philosophical Sciences, 
Professor of the Institute of Music, Theater and 
Choreography of the Herzen State Pedagogical 
University of Russia, Member of the Union of 
Russian Composers, Musicologist, author of 
several monographs and scientific publications on 
issues related to educational philosophy, history of 
art, psycholinguistics, cultural studies and 
sociology. 

 

 
 

ЗАМЕСТИТЕЛЬ ГЛАВНОГО РЕДАКТОРА 

ПОТАПОВ 

ДМИТРИЙ АЛЕКСАНДРОВИЧ 
 
Кандидат педагогических наук, доцент, 
заместитель Главного редактора журналов 
«Bulletin of Art and Education», 
«Антропологическая дидактика и воспитание».  

Potapov Dmitry Aleksandrovich, Candidate of 
Pedagogic Sciences, Associate Professor, Deputy 
Editor of the «Bulletin of Art and Education», 
«Anthropological didactics and upbringing» journal.  

https://art-jornal.ru/
https://context.reverso.net/%D0%BF%D0%B5%D1%80%D0%B5%D0%B2%D0%BE%D0%B4/%D0%B0%D0%BD%D0%B3%D0%BB%D0%B8%D0%B9%D1%81%D0%BA%D0%B8%D0%B9-%D1%80%D1%83%D1%81%D1%81%D0%BA%D0%B8%D0%B9/psycholinguistics


И С К У С С Т В О В Е Д Е Н И Е  
A R T  C R I T I C I S M  

2026 №1 

 
  

                                                                                                                                                                                4 
   

H
T

T
P

S
:/

/A
R

T
-J

O
R

N
A

L.
R

U
 

 

РЕДАКЦИОННЫЙ СОВЕТ 

 
 

АЛЯБЬЕВА АННА ГЕННАДЬЕВНА, доктор искусствоведения, 
профессор, зав. кафедрой философии, истории, теории 
культуры и искусства МГИМ им. А.Г. Шнитке. 

ALYABYEVA ANNA GENNADIEVNA, Doctor of Art Criticism, 
Professor, Head of the Department of Philosophy, History, 
Theory of Culture and Art of the Moscow A. Schnittke State 
Music Institute. 

 

АРТЁМОВА ЕВГЕНИЯ ГЕОРГИЕВНА, доктор 
искусствоведения, профессор кафедры музыкального 
искусства Института культуры и искусств МГПУ. 

ARTYOMOVA EVGENIYA GEORGIEVNA, Doctor of Art Criticism, 
Professor of the Music Art Study department of the Moscow 
Institute of Culture and Arts MCU. 

 
ЗАЙЦЕВА МАРИНА ЛЕОНИДОВНА, доктор 
искусствоведения, профессор кафедры музыковедения 
и аналитической методологии Академии им. Маймонида 
РГУ им. А.Н. Косыгина. 

ZAYTSEVA MARINA LEONIDOVNA, Doctor of Art Criticism, 
Professor of the department of musicology and analytical 
methodology of the Maimonides Academy institute 
of the A.N. Kosygin Russian State University. 

 

КОМАРНИЦКАЯ ОЛЬГА ВИССАРИОНОВНА, доктор 
искусствоведения, профессор кафедры 
междисциплинарных специализаций музыковедов МГК 
им. П.И. Чайковского. 

KOMARNITSKAYA OLGA VISSARIONOVNA, Doctor of Art 
Criticism, Professor of the department of interdisciplinary 
musicological studies of the Moscow State Tchaikovsky 
Conservatory.  

https://art-jornal.ru/


И С К У С С Т В О В Е Д Е Н И Е  
A R T  C R I T I C I S M  

2026 №1 

 
  

                                                                                                                                                                                5 
   

H
T

T
P

S
:/

/A
R

T
-J

O
R

N
A

L.
R

U
 МОЗГОТ СВЕТЛАНА АНАТОЛЬЕВНА, доктор 

искусствоведения, профессор кафедры музыкального 
воспитания и образования Института музыки театра и 
хореографии РГПУ им. А.И. Герцена.  

MOZGOT SVETLANA ANATOLIEVNA, Doctor of Art Criticism, 
Professor of the Institute of Music, Theater and 
Choreography of the Herzen State Pedagogical University of 
Russia. 

 

ПОРТНОВА ТАТЬЯНА ВАСИЛЬЕВНА, доктор 
искусствоведения, профессор кафедры 
искусствоведения Института искусств РГУ им. А.Н. 
Косыгина.  

PORTNOVA TATYANA VASILIEVNA, Doctor of Art Criticism, 
Professor of the department of Art History of the Institute 
of Arts of the A.N. Kosygin Russian State University. 

 

СКОРОБОГАЧЕВА ЕКАТЕРИНА АЛЕКСАНДРОВНА, доктор 
искусствоведения, профессор кафедры всеобщей 
истории искусства РАЖВиЗ Ильи Глазунова.  

SKOROBOGACHEVA EKATERINA ALEKSANDROVNA, Doctor of 
Art Criticism, Professor of the General history of art 
Department of the Ilya Glazunov Russian Academy of 
painting, sculpture and architecture. 

 

ЭЛЬКАН ОЛЬГА БОРИСОВНА, доктор искусствоведения, 
профессор кафедры общественных дисциплин и 
истории искусств СПГХПА им. А. Л. Штиглица. 

ELKAN OLGA BORISOVNA, Doctor of Art Criticism, Professor 
of the Social studies and History of art department of the 
Saint Petersburg Stieglitz State Academy of Art and Design.  

https://art-jornal.ru/


И С К У С С Т В О В Е Д Е Н И Е  
A R T  C R I T I C I S M  

2026 №1 

 
  

                                                                                                                                                                                6 
   

H
T

T
P

S
:/

/A
R

T
-J

O
R

N
A

L.
R

U
 

 
ОГЛАВЛЕНИЕ 

 
 

И С Т О Р И Я  И С К У С С Т В  

КЯСОВА А.А., СКОРОБОГАЧЕВА Е.А. 

ПОРТРЕТЫ ЧЕРКЕСОВ В ОТЕЧЕСТВЕННОЙ ГРАФИКЕ XIX ВЕКА 

ПОХЛЕБАЕВА М.Б., ВАЛУЕВА А.Е. 

ЭВОЛЮЦИЯ ИДЕАЛЬНОГО ОБРАЗА В СКУЛЬПТУРНОЙ ПЛАСТИКЕ ОТ АНТИЧНОСТИ 

ДО НАШИХ ДНЕЙ 

МАРЗОЕВА А.А., БИТОКОВА О.Ю. 

СТИЛИЗАЦИЯ АДЫГСКОГО НАРОДНОГО ТАНЦА В УСЛОВИЯХ СОВРЕМЕННОГО 

РАЗВИТИЯ ХОРЕОГРАФИЧЕСКОГО ИСКУССТВА 

ДИВЕЕВА Г.А. 

РУССКАЯ ЭМИГРАЦИЯ И РАЗВИТИЕ МУЗЫКАЛЬНОЙ КУЛЬТУРЫ КИТАЯ (1917–1949): 

БИБЛИОГРАФИЧЕСКИЙ ОБЗОР СОВРЕМЕННЫХ ИССЛЕДОВАНИЙ (2014–2025) 

Т Е О Р И Я  И С К У С С Т В А  И  К У Л Ь Т У Р Ы  

КРЕТ Н.В. 

ЭСТЕТИЧЕСКАЯ КАТЕГОРИЯ ВОЗВЫШЕННОГО В МУЗЫКАЛЬНОМ ИСКУССТВЕ 

СПИРИДОНОВ О.А., ПЕТРОВА Н.Н., ЯСИНСКАЯ О.Л., ЯЦЕНТКОВСКАЯ Н.А. 

СПЕЦИФИКА РЕГИОНАЛЬНОЙ ОБРАЗОВАТЕЛЬНОЙ СРЕДЫ В РАЗВИТИИ 

ЭТНОМУЗЫКАЛЬНОЙ КУЛЬТУРЫ ПОДРОСТКОВ РЕСПУБЛИКИ САХА (ЯКУТИЯ): 

ПРОЕКТ «МУЗЫКА ДЛЯ ВСЕХ» И СОВРЕМЕННЫЕ МУЗЫКАЛЬНО-КОМПЬЮТЕРНЫЕ 

ТЕХНОЛОГИИ 

ЯКОВЕНКО Ю.Ю., ЛИ ИСЮАНЬ 

КИТАЙСКОЕ НАЦИОНАЛЬНОЕ ВОКАЛЬНОЕ ИСКУССТВО В КОНТЕКСТЕ 

МЕЖКУЛЬТУРНОГО ВЗАИМОДЕЙСТВИЯ 

КОРСАКОВ В.С. 

КЛАССИФИКАЦИЯ ХРОМАТИКИ В КЛАССИЧЕСКОЙ ГАРМОНИИ 

  

https://art-jornal.ru/


И С К У С С Т В О В Е Д Е Н И Е  
A R T  C R I T I C I S M  

2026 №1 

 
  

                                                                                                                                                                                7 
   

H
T

T
P

S
:/

/A
R

T
-J

O
R

N
A

L.
R

U
 Л И Ч Н О С Т Ь  В  И С К У С С Т В Е  

АЛЕЕВ В.В., КОЗАК Н.К. 

НА ПУТИ К УНИВЕРСАЛЬНОМУ СТИЛЮ: В. АРЗУМАНОВ. «27 ЛЕГКИХ ПЬЕС» 

ЧУПАХИНА Т.И. 

ВЕЧНЫЕ МОТИВЫ И НОВЫЕ ГРАНИ: ПОСТИЖЕНИЕ ХУДОЖЕСТВЕННОГО МИРА 

РОДИОНА ЩЕДРИНА В ЗЕРКАЛЕ ЕГО ВРЕМЕНИ 

ГУРОВА В.С. 

МЕДИАОПЕРА «АЛФАВИТ» ИРАИДЫ ЮСУПОВОЙ 

КАК ХУДОЖЕСТВЕННЫЙ ЭКСПЕРИМЕНТ 

И С К У С С Т В О  К А К  П Р А К Т И К А  

МЕЩЕРЯКОВА Л.В. 

ОЖИВШИЕ ПОРТРЕТЫ: МУЗЫКАЛЬНАЯ ХАРАКТЕРИСТИКА ГЕРОЕВ Н. ГОГОЛЯ 

В «ЗАРИСОВКАХ» В. УСПЕНСКОГО 

СЕМИОНИДИ Е.Н., ЭЛЬКАН О.Б. 

МЕЛОДИИ КРАСНОГО ТЕРЕМА: МУЗЫКАЛЬНЫЙ ДИСКУРС 

В КИТАЙСКОМ КЛАССИЧЕСКОМ РОМАНЕ «СОН В КРАСНОМ ТЕРЕМЕ» 

  

https://art-jornal.ru/


И С К У С С Т В О В Е Д Е Н И Е  
A R T  C R I T I C I S M  

2026 №1 

 
  

                                                                                                                                                                                8 
   

H
T

T
P

S
:/

/A
R

T
-J

O
R

N
A

L.
R

U
 

 
CONTENTS LIST 

 
 

H I S T O R Y  O F  A R T  

KYASOVA A.A., SKOROBOGACHEVA Е.А. 

PORTRAITS OF CIRCASSIANS IN RUSSIAN GRAPHIC ART OF THE 19TH CENTURY 

POCHLEBAEVA M.B., VALUEVA A.E. 

THE EVOLUTION OF THE IDEAL IMAGE IN SCULPTURE FROM ANTIQUITY 

TO THE PRESENT DAY 

MARZOEVA A.A., BITOKOVA O.YU. 

STYLIZATION OF ADYGHE FOLK DANCE IN THE CONTEXT OF 

THE CONTEMPORARY DEVELOPMENT OF CHOREOGRAPHIC ART 

DIVEEVA G.A. 

RUSSIAN EMIGRATION AND THE DEVELOPMENT OF MUSICAL CULTUREIN CHINA (1917–

1949): A BIBLIOGRAPHIC REVIEW OF RECENT STUDIES (2014–2025) 

A R T S  A N D  C U L T U R E  T H E O R Y  

KRET N.V. 

THE AESTHETIC CATEGORY OF THE SUBLIME IN MUSIC 

SPIRIDONOV O.A., PETROVA N.N., YASINSKAYA O.L., YATSENKOVSKAYA N.A. 

SPECIFICS OF THE REGIONAL EDUCATIONAL ENVIRONMENT IN THE DEVELOPMENT OF 

ETHNOMUSICAL CULTURE OF TEENAGERS IN THE REPUBLIC OF SAKHA (YAKUTIA): 

THE “MUSIC FOR ALL” PROJECT AND MODERN MUSICAL COMPUTER TECHNOLOGIES 

YAKOVENKO YU.YU., LI ISUAN 

CHINESE NATIONAL VOCAL ART IN THE CONTEXT OF INTERCULTURAL INTERACTION 

KORSAKOV V.S. 

CLASSIFICATION OF CHROMATICISM IN CLASSICAL HARMONY 

  

https://art-jornal.ru/


И С К У С С Т В О В Е Д Е Н И Е  
A R T  C R I T I C I S M  

2026 №1 

 
  

                                                                                                                                                                                9 
   

H
T

T
P

S
:/

/A
R

T
-J

O
R

N
A

L.
R

U
 P E R S O N A  I N  A R T  

ALEEV V.V., KOZAK N.K. 

THE PATH TO A UNIVERSAL STYLE: V. ARZUMANOV. “27 EASY PIECES” 

CHUPAKHINA T.I. 

ETERNAL MOTIFS AND NEW FACETS: UNDERSTANDING THE ARTISTIC WORLD OF 

RODION SHCHEDRIN IN THE MIRROR OF HIS TIME 

GUROVA V.S. 

MEDIA OPERA “ALPHABET” BY IRAIDA YUSUPOVA AS AN ARTISTIC EXPERIMENT 

A R T S  A S  A  P R A C T I C E  

MESHCHERYAKOVA L.V. 

LIVING PORTRAITS: MUSICAL INTERPRETATION OF N. GOGOL'S CHARACTERS 

IN V. USPENSKY'S SKETCHES 

SEMIONIDI E.N., ELKAN O.B. 

MELODIES OF THE RED CHAMBER: MUSICAL DISCOURSE 

IN THE CHINESE CLASSICAL NOVEL “DREAM OF THE RED CHAMBER” 

 

https://art-jornal.ru/


И С К У С С Т В О В Е Д Е Н И Е  
A R T  C R I T I C I S M  

2026 №1 
И С Т О Р И Я  И С К У С С Т В А  

H I S T O R Y  O F  A R T  

 
  

                                                                                                                                                                                10 
   

H
T

T
P

S
:/

/A
R

T
-J

O
R

N
A

L.
R

U
 КЯСОВА А. А. 

специалист по учебно-методической работе музея 
ФГБОУ ВО «Российская академия живописи, ваяния и зодчества 

Ильи Глазунова» 
e-mail: afonya_nafanya@mail.ru 

 
СКОРОБОГАЧЕВА Е. А. 

доктор искусствоведения, 
профессор кафедры истории русского и византийского искусства 
ФГБОУ ВО «Российская академия живописи, ваяния и зодчества 

Ильи Глазунова» 
e-mail: Skorobogacheva@mail.ru 

 

 

 

 

ПОРТРЕТЫ ЧЕРКЕСОВ 

В ОТЕЧЕСТВЕННОЙ ГРАФИКЕ XIX ВЕКА 
 
 
 
 
 
 
 
АННОТАЦИЯ. Портреты черкесов в отечественной графике и ныне остаются 

недостаточно изученными, лишь немногие авторы обращаются в статьях к их 
исследованию, фундаментальные монографии подобной тематики на настоящий 
момент отсутствуют. До начала XIX века визуальное представление о них можно 
было получить через гравюры европейских авторов. Лишь после первых российских 
военно-стратегических экспедиций в период Русско-Кавказской войны появляются 
графические изображения жителей Черкесии, выполненные отечественными 
авторами. В статье исследуются образы черкесов в портретной графике 
отечественных художников XIX века. Поднимаются проблемы натурной 
достоверности с опорой на этнографические, исторические и мемуарные материалы. 
В работе применен комплексный метод, основанный на формально-стилистическом и 
культурно-историческом анализе. Впервые обозначается искусствоведческая 
интерпретация черкесских образов в портретах, созданных А.В. и А.С. 
Вышеславцевыми и И.Е. Репиным. 

КЛЮЧЕВЫЕ СЛОВА: искусство графики, черкесы, Русско-Кавказская война, 

Вышеславцевы, И.Е. Репин, портретная графика, этнография. 
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дыги или черкесы – один из крупнейших коренных народов 

Северо-Западного и Центрального Кавказа (современных 

республик Адыгея, Кабардино-Балкария и Карачаево-Черкесия, 

а также Краснодарского и Ставропольского края). Черкесию и 

Российскую империю связывали многовековые дипломатические 

отношения, резко изменившие вектор с наступлением Русско-Кавказской 

войны (1763–1864). Обострившаяся политическая обстановка в регионе 

оказала большое влияние на художественное восприятие черкесов. 

Наиболее лояльная из адыгских субэтносов феодальная Кабарда 

была доступна для посещения отечественными художниками, тогда как 

демократическая Западная Черкесия больше поддерживала связи 

с Османской империей и европейскими авантюристами.  

Долгое время представление о черкесах, ставших символом 

непоколебимости и свободы, в Российской империи можно было 

получить исключительно через гравюры зарубежных авторов: А. Олеария, 

К. Гейслера, Ф. Фероджио и многих других. Так, образ черкешенки нашел 

особое отражение у иностранных граверов, что было обусловлено 

бытовавшей в Европе и на Ближнем Востоке мифологемой о невероятной 

красоте женщин Черкесии. При этом говорить о портретном сходстве 

затруднительно: многие зарубежные художники никогда не бывали на 

Кавказе и опирались на рисунки своих предшественников или 

на собственную фантазию. Изображения с натуры были чрезвычайно 

редки, а потому любые зарисовки представляли большую ценность для 

коллекционеров и любителей ориентализма. 

Не менее важная причина редкости натурных зарисовок – 

особенности этноментальности черкесского народа, в крайне редких 

случаях соглашавшегося позировать художникам. Несмотря на 

священный обычай гостеприимства, характерный для многих кавказских 

народов, черкесы недоверчиво относились к позированию, что, возможно, 

было связано с языческими суевериями. Сохранились гравюры с натурных 

рисунков британского авантюриста Д.С. Белла, акварели и карандашные 

наброски шотландского художника У. Симпсона: при этом важно 

отметить, что первый прожил в черкесском обществе три года, а второй – 

менее месяца.  

С продвижением русских войск в кавказском регионе возникает 

потребность в изучении присоединенных территорий: снаряжаются 

экспедиции для «военно-стратегического осмотра», появляются альбомы и 

атласы. В первую очередь Российская империя была заинтересована 

в ознакомлении с внешними характеристиками новых земель, 

а не внутренним, духовным миром отдельно взятого горца. В одной из 

таких экспедиций под руководством генерала Е.М. Спренгпортена в 

1802 году принял участие выпускник Императорской Академии Художеств 

Е.М. Корнеев (1781–1839) [12]. 
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Обратимся к воспоминаниям генерала А.Х. Бенкендорфа, 

принявшего участие в этой экспедиции. В 1803 году он принимает 

приглашение кабардинского князя Росланбека Мисостовича Атажукина и 

наносит визит его дому. Это было очень рискованное решение, поскольку 

князь, несмотря на чин полковника, часто выступал в антироссийских 

восстаниях. А.Х. Бенкендорф решается проделать длинный и опасный 

путь, чтобы увидеть сестру Р.М. Атажукина: «Почти невозможно увидеть ни 

одну черкешенку, и их красота столь много славится, что я не обратил 

внимания на внушения, которые мне сделали, об опасности, которой я 

мог подвергнуться» [2, с. 67]. Таким образом, в начале XIX века отношения 

между кабардинскими предводителями и русскими офицерами были 

напряженными, а черкесских женщин им увидеть было практически 

невозможно. 

В современной науке интерес к графике на кавказскую тематику 

постепенно увеличивается. Образы горцев Северного Кавказа 

в отечественном портретном искусстве были затронуты Курбановой К.Б. 

в статье 2010 года [5]. Исследование не обозревает изображения 

черкесов: оно посвящено иконографии имама Шамиля, дагестанского 

религиозного и политического деятеля. Тем не менее, это одна из первых 

статей, поднимающих проблему «кавказского» портрета.   

В монографии Л.Н. Хлудовой 2014 года публикуются репродукции 

гравюры с рисунков Е.М. Корнеева и князя Г.Г. Гагарина [11]. Автор 

анализирует изображенные костюмы и вооружение с этнографической и 

исторической точки зрения, а также приводит воспоминания российских 

офицеров и западных авантюристов, раскрывающие историко-

культурный контекст региона. 

В 2018 году впервые издаются фрагменты альбома «Кавказские типы» 

А.В. и А.С. Вышеславцевых из коллекции Государственного Русского музея 

в книге «Образы Кавказа. Музейные раритеты XIX века» [8]. Автор 

сочинения, З.У. Махмудова, сопровождает ряд рисунков оригинальными 

комментариями неизвестного художника, а также упоминает 

этнографические памятники. В книге опубликован рисунок «Фатьма, 

кабардинка Бабуковского аула» [8, с. 91].  

В статье 2020 года З.У. Махмудова поднимает проблему атрибуции 

рисунков альбома «Кавказские типы» [6]. По мнению автора, большая 

часть изображений была создана участником Крымской войны, военным 

врачом, писателем, художником и искусствоведом А.В. Вышеславцевым 

(1831–1888), а также его дядей – публицистом и знатоком 

А.С. Вышеславцевым (1820–1889). 

Отечественные и зарубежные гравюры с изображением черкесов 

представлены в каталоге выставки 2022 года «Легенды трех веков» частного 

коллекционера М.Р. Тхазеплова [10], активно популяризирующего образы 

своего народа в мировой визуальной культуре.  
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Обзор произведений, созданных отечественными и западными 

художниками на Кавказе в XIX – XX вв., и их краткие биографические 

справки предоставляет М.Г. Куёк в статье 2023 года [4]. Автор пишет 

об этапах формирования художественного образа Кавказа и 

значительной в этом роли князя Г.Г. Гагарина, автора альбомов 

«Живописный Кавказ» и «Костюмы Кавказа».  

Итак, можно сделать вывод, что в настоящее время портреты 

черкесов в отечественной графике практически не изучены, как и 

графика на кавказскую тематику в целом.  

Цель статьи – обозначить искусствоведческую интерпретацию 

графических портретов черкесов. 

При работе использован комплексный метод, в основе которого 

положены: формально-стилистический анализ графических 

произведений: композиции, штриха, тона; обращение к культурно-

историческим деталям, необходимым для понимания аутентичности 

черкесских образов. 

В отечественном искусстве особую категорию графических 

изображений черкесов составляют рисунки из «Кавказских альбомов» 

1840–1850-х годов, принадлежавших А.В. и А.С. Вышеславцевым и 

обладающих высокой художественной ценностью, индивидуальностью 

черт и разнообразием образов. Работы были созданы на территории 

Кабарды, Восточной Черкесии.  

Первым портретом черкешенки в отечественном искусстве можно 

считать «Фатьму из Бабуковского аула» (рис. 1).  

Комментарий художника, написанный рядом с рисунком, позволяет 

глубже понять характер героини: «…русские же, казаки, зовут ее, 

по созвучию, Катенька, а за ними и Кабардинцы сами также. Она жена 

узденя, он сослан в Сибирь и она, оставшись вдовою, промышляет 

в Пятигорске, куда приезжает на курс, шитьем архалуков, вязанием поясов 

и проч. Деревянные ходули или сабо, в которых ходят по улице, очень 

удобны от грязи и сырости» [8, с. 90].  

Художник мастерски передает разнообразные фактуры одеяний 

Фатьмы: плотную штриховку с поперечным наслоением в изображении 

меховых оторочек кафтана, мягкую разреженную – для плавных 

драпировок платка, параллельные линии – в проработке металлического 

пояса и галунов шапочки. 
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Рис. 1. А.В. Вышеславцев или А.С. Вышеславцев (?). Фатьма, кабардинка Бабуковского 
аула. «Кавказские альбомы» Вышеславцевых. Бумага, карандаш. 1840–1850-е гг. 

Государственный Русский музей, Санкт-Петербург. 
  

Оказавшись в нелегком положении, дворянка Фатьма вынуждена 

самостоятельно вести дела семьи, что отразилось на портрете. 

Кабардинка изображена в неустойчивой позе, словно она в любой миг 

может потерять равновесие, стоя на котурнах. При этом женщина 

уверенным жестом держит правой рукой богатый пояс, как бы пытаясь 

сохранить самообладание в сложившейся ситуации. Выражение лица 

Фатьмы отстраненное, большие печальные глаза устремлены куда-то вне 

графического листа.  

Портрет Фатьмы богат этнографическими деталями. О знатном 

происхождении молодой женщины свидетельствует ее обувь – 

деревянные котурны, являющиеся привилегией высокородной черкесской 

знати. Примечательно, что художник пишет об их ношении в сырую погоду, 

тогда как исследователи костюма считают котурны исключительно 

сословным атрибутом: знатные черкешенки использовали эту обувь 

в церемониальных целях во время приемов или танцев [3, с. 118].  
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Прическа кабардинки также соответствует эпохе. Начиная 

с 1840-х годов черкешенки выстригали челку и височные пряди, особо 

оттеняющие белизну кожи и корректирующие форму лица.  

В большей степени, нежели автор альбома Вышеславцевых, отходит 

от этнографических деталей И.Е. Репин, создающий в 1888 году 

графический портрет кабардинского князя Таусултана Магометовича 

Наурузова (рис. 2). Портрет был создан во время поездки художника 

вместе с сыном на Кавказ и, скорее всего, имел характер быстрого 

наброска. 

 

Рис. 2. И.Е. Репин. Князь Наурузов Тогу-Султан. Бумага, карандаш. 1888 г. 
Собрание В.Н. Бакшеева (1862–1958). Москва [5]. 

Актуальное местоположение неизвестно. 

Юность князя Т.М. Наурузова (1870–1929) пришлась на послевоенные 

десятилетия, когда северокавказская знать только начинала осознавать 

себя частью многонациональной империи. Черкесы, оставшиеся 

на родине, продолжали главное ремесло своих предков – искусство 

войны. Таусултан, как и его отец, князь Магомет Хатакшукович (чей облик 

известен по гравюре с рисунка немецкого художника Т. Горшельта, 

https://art-jornal.ru/
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рис. 3), принял активное участие в Первой мировой войне в составе 

Кабардинского конного полка. 

 

Рис. 3. Т. Горшельт (автор рисунка 1859 г). Кабардинский князь Магомет Наурузов. 
«Горшельт. Кавказские походные рисунки». Бумага, фототипия. 1896 г. 

В 1913 году Т.М. Наурузов также был в составе представителей горцев 

Терской и Кубанской областей при праздновании 300-летия царствования 

Дома Романовых. В будущем князь станет депутатом Нальчикского 

горского словесного суда и членом Общества распространения 

образования среди кабардинцев Нальчикского округа [1, с. 154]. 

На поясном портрете авторства И.Е. Репина изображен юный князь 

восемнадцати лет. Фигура Т.М. Наурузова представлена анфас, его 

голова – в трехчетвертном развороте. В правой стороне рисунка 

представлена надпись на русском языке с именем портретируемого: 

«Князь Наурузовъ Тыу-Султанъ», в сборнике статей и писем 1969 года 
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«Новое о Репине» некорректно переданная как «Князь Наурузов Тогу-

Султан» [7].  

По времени создания произведение можно отнести к периоду 

расцвета творчества И.Е. Репина (1880–1890-е), когда в его графике 

преобладает линейное начало с легкостью и динамичностью 

художественной манеры [9, с. 92–93]. Ощущение движения художник 

добивается противоположными направлениями головы и тела юноши, 

как будто внимание князя внезапно привлекло что-то, находящееся за 

пределами графического листа.  

Большее внимание художник уделяет чертам лица князя, а не деталям 

его одежды и элементов оружия. Черкеска, газыри и кинжал нарисованы 

быстро, даже бегло – всего лишь несколькими штрихами без тональной 

проработки. Это не препятствует восприятию хорошо сложенной фигуры 

князя: контрасту между широкими плечами и тонкой талией.  

В передаче черт лица портретируемого И.Е. Репин, напротив, гораздо 

более подробен: открытый лоб, густые брови, глаза с опущенными 

внешними уголками, крупный нос с прямой спинкой, длинный слегка 

раздвоенный подбородок и едва пробивающиеся усы и щетина. Впервые 

образ черкеса нашел свое отражение в призме высокого русского 

реализма, когда художник создает портрет горца, а не его экзотического 

костюма и оружия.  

Обобщая изученные материалы, ряд которых впервые вводится 

в научный оборот, приходим к следующим выводам: 

– портреты черкесов в отечественном искусстве XIX века уникальны и 

достаточно редки по ряду исторических и политических причин; 

– их доступность, как для широкого зрителя, так и для критики, 

относится к хронологическому периоду, начиная лишь с 1840-х годов, 

что во многом объясняет фрагментарность их изучения; 

– исходя из выявленных материалов, нами установлено, что 

к изображению черкесов обращаются как известные художники 

(И.Е. Репин), так и оставшиеся на дальнем плане (А.В. и 

А.С. Вышеславцевы); в их творчестве обозначенные произведения играют 

немаловажную роль, но вместе с тем недостаточно акцентированы 

в искусствоведении. 

Итак, начиная с 1840-х годов, художников начинает интересовать 

не только общий облик черкесского народа, но и отдельных его 

представителей, что удалось выявить в данном исследовании и что, 

несомненно, требует более детального и длительного изучения. 
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PORTRAITS OF CIRCASSIANS 
IN RUSSIAN GRAPHIC ART OF THE 19TH CENTURY 

 
ANNOTATION. Portraits of Circassians in Russian graphic art remain 

insufficiently studied to this day. Only a few researchers have addressed 
this subject in articles, and no comprehensive monographs on the topic 
have yet appeared. Until the early 19th century, visual representations of 
Circassians were primarily available through engravings by European 
artists. Graphic depictions of the inhabitants of Circassia by Russian artists 
emerged only after after the first Russian military-strategic expeditions 
during the Russo-Caucasian War. This article examines the portrayal of 
Circassians in portrait graphics by 19th-century Russian artists. It 
addresses questions of ethnographic accuracy and authenticity, drawing 
on ethnographic, historical, and memoir sources. The study employs a 
comprehensive methodology combining formal-stylistic and cultural-
historical analysis. For the first time, it presents an art-historical 
interpretation of Circassian imagery in portraits by A.V. and 
A.S. Vysheslavtsev and I.E. Repin. 

KEYWORDS: graphic art, Circassians, Russo-Caucasian War, 
Vysheslavtsevs, I.E. Repin, portrait graphics, ethnography. 
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ЭВОЛЮЦИЯ ИДЕАЛЬНОГО ОБРАЗА 
В СКУЛЬПТУРНОЙ ПЛАСТИКЕ 

ОТ АНТИЧНОСТИ ДО НАШИХ ДНЕЙ 
 
 
 
 
 
 
АННОТАЦИЯ. Целью настоящей работы является комплексное исследование 

трансформации представлений об идеальном образе в скульптурной пластике на 
протяжении различных исторических эпох. При написании статьи нами применялись 
следующие методы научного познания: методы сравнительно-исторического, 
иконографического и формально-стилистического анализа произведений 
монументальной и станковой скульптуры. Основные результаты исследования 
демонстрируют закономерную эволюцию канонов идеального телесного образа: 
от математически выверенных пропорций античности, через духовную 
дематериализацию средневековья, к антропоцентризму Ренессанса и плюрализму 
современности. Выводы исследования свидетельствуют о том, что концепция 
идеального в скульптуре неразрывно связана с мировоззренческими установками 
эпохи, социокультурными трансформациями и философско-эстетическими 
доминантами конкретного исторического периода, что позволяет рассматривать 
скульптурную пластику как визуальный маркер цивилизационных изменений. 

КЛЮЧЕВЫЕ СЛОВА: скульптурная пластика, идеальный образ, античный канон, 

эволюция художественных форм, история скульптуры, эстетические идеалы, 
визуальная культура. 
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ктуальность настоящего исследования обусловлена, прежде 

всего, необходимостью систематизации и переосмысления 

исторического опыта формирования идеального образа 

в скульптурной пластике. Данное направление исследования 

является особенно актуальным, особенно в контексте современных 

культурных трансформаций. По нашему мнению, вопрос о природе 

идеального и его визуальном воплощении остается одним из центральных 

в искусствознании, поскольку именно через призму представлений 

об идеале раскрывается глубинная сущность культурных эпох. 

Следует отметить, что в современном мире, характеризующемся 

размыванием традиционных эстетических границ и множественностью 

интерпретаций прекрасного, обращение к историческому опыту 

становится особенно значимым для понимания закономерностей 

развития художественного языка. 

Литературный обзор показывает, что проблематика идеального 

образа в скульптуре рассматривалась многими исследователями. 

Однако, комплексный диахронический анализ эволюции данного 

феномена в отечественном искусствознании представлен недостаточно. 

Отметим, что фундаментальные работы исследователя И.Е. Даниловой 

посвящены проблемам формообразования в искусстве Возрождения и 

позволяют понять механизмы трансформации античного наследия 

в ренессансной культуре [1]. Исследования В.Н. Лазарева раскрывают 

особенности византийской и древнерусской художественной традиции, 

где телесный образ подчинялся иным духовным императивам, нежели 

в античности [2]. Работы М.Н. Соколова по иконологии и истории культуры 

демонстрируют глубинные семантические связи между визуальными 

формами и культурными смыслами различных эпох [3]. 

Зарубежная историография представлена классическими трудами 

Э. Панофского, чьи исследования ренессансного искусства и теории 

пропорций остаются методологической основой для современных 

искусствоведов [4]. Работы К. Кларка о наготе в искусстве предлагают 

концептуальную рамку для понимания эволюции телесного образа 

от античности до модернизма [5]. Исследования Г. Вельфлина 

по основным понятиям истории искусств позволяют выявить формальные 

закономерности стилистических трансформаций [6]. Кроме того 

необходимо отметить вклад А. Варбурга в изучение иконографической 

памяти и механизмов культурной трансляции античных форм 

в европейском искусстве [7]. 

Цель исследования – выявление закономерностей эволюции 

идеального образа в скульптурной пластике от античности до 

современности через анализ трансформации канонов, 

пропорциональных систем и эстетических концепций различных 

исторических эпох.  
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Теоретическая база исследования формируется на основе трудов 

ведущих отечественных искусствоведов, таких как: И.Е. Данилова, 

В.Н. Лазарев, М.Н. Соколов, Б.Р. Виппер. А также классических работ 

зарубежных исследователей: Э. Панофского, К. Кларка, Г. Вельфлина, 

Э. Гомбриха. Методологическую основу составляют философско-

эстетические концепции А.Ф. Лосева, посвященные античной эстетике и 

исследования Ю.М. Лотмана о семиотике культуры, позволяющие 

рассматривать скульптурный образ как знаковую систему. 

Научная новизна исследования заключается в комплексном 

диахроническом анализе эволюции идеального образа в скульптуре 

от античности до современности, с выявлением внутренних 

закономерностей трансформации канонов. Также научная новизна 

прослеживается в систематизации пропорциональных систем различных 

эпох и их сравнительном анализе. Элементы научной новизны содержатся 

в определении корреляции между философско-эстетическими 

концепциями эпох и визуальным воплощением идеального в скульптурной 

пластике. А также в выявлении механизмов культурной трансляции 

античного идеала через различные исторические периоды. 

Теоретическая значимость исследования состоит в расширении 

нами научных представлений об эволюции художественных канонов и 

механизмах трансформации эстетических идеалов в истории искусства. 

Результаты исследования вносят вклад в развитие теории скульптуры и 

могут служить основой для дальнейших исследований в области истории 

и теории изобразительного искусства. Практическая значимость 

исследования определяется возможностью использования материалов и 

выводов настоящего исследования в учебном процессе. Особенно 

при преподавании истории искусств, теории скульптуры, а также 

в музейной и выставочной практике. Полученные результаты могут быть 

применены при разработке образовательных программ 

для художественных вузов и при подготовке искусствоведческих экспертиз. 

Материалами настоящего исследования послужили произведения 

скульптурной пластики различных исторических эпох, хранящиеся 

в ведущих музейных собраниях мира: Государственном Эрмитаже, ГМИИ 

имени А.С. Пушкина, Лувре, Музеях Ватикана, Британском музее, 

Метрополитен-музее. Кроме того, в качестве источниковой базы 

использовались теоретические трактаты по искусству, начиная с античных 

текстов Витрувия и Плиния Старшего до современных искусствоведческих 

исследований. Особое внимание в настоящем исследовании уделялось 

анализу трактатов эпохи Возрождения, в частности работам Леона 

Баттисты Альберти и Леонардо да Винчи, содержащим детальные 

описания пропорциональных систем. 

Методология исследования базируется на принципах историзма и 

системности, позволяющих рассматривать эволюцию идеального образа 
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как закономерный процесс, обусловленный культурно-историческим 

контекстом. В исследовании нами применялся комплексный 

междисциплинарный подход, интегрирующий методы искусствознания, 

культурологии, философии и эстетики. 

Античная эпоха, безусловно, заложила фундаментальные основы 

европейской традиции изображения идеального человеческого тела 

в скульптуре. Так, греческие мастера, начиная с архаического периода, 

стремились к созданию образа, воплощающего гармоническое единство 

физического совершенства и духовной красоты. Это нашло отражение 

в концепции калокагатии. Следует подчеркнуть, что греческий идеал 

формировался постепенно, проходя путь от геометрической стилизации 

куросов и кор к натуралистической достоверности классического 

периода. Древнегреческий скульптор и теоретик искусства Поликлет 

в своем трактате «Канон» и одноименной скульптуре «Дорифор» 

сформулировал математически выверенную систему пропорций. 

В рамках данной системы высота головы укладывалась в общую высоту 

фигуры семь раз. Это создавало ощущение идеальной соразмерности 

частей [8]. 

Классический период V века до нашей эры ознаменовался 

творчеством трех великих скульпторов классического периода греческой 

скульптуры: Фидия, Мирона и Поликлета. Их произведения демонстрируют 

высшую степень овладения анатомией человеческого тела, а также 

способностью передавать движение в статичной форме. 

Интересно отметить, что греческие скульпторы, разработали принцип 

хиазма или контрапоста, позволяющий изображать фигуру в состоянии 

динамического равновесия, когда опорная и свободная нога создают 

ритмическое чередование напряженных и расслабленных частей тела. 

Этот принцип стал основополагающим для всей последующей 

европейской скульптуры и неоднократно возрождался в различные 

исторические периоды. 

Эллинистический период привнес в трактовку идеального образа 

новые качества, связанные с усилением эмоциональной выразительности 

и драматизма. Скульптурные группы Пергамского алтаря – «Лаокоон» и 

«Ника Самофракийская» – демонстрируют отход от классического 

спокойствия к патетической экспрессии. Однако, при этом, сохраняют 

верность принципам пропорциональности и анатомической точности. 

Римская же скульптура, наследуя греческие традиции, внесла 

существенный вклад в развитие портретного жанра. Здесь идеализация 

сочеталась с индивидуализацией и психологической характеристикой [9]. 
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Таблица 1. Пропорциональные системы в скульптуре различных эпох 

ИСТОРИЧЕСКАЯ ЭПОХА 

СООТНОШЕНИЕ 

ВЫСОТЫ 

ГОЛОВЫ 

К ОБЩЕЙ 

ВЫСОТЕ ФИГУРЫ 

КЛЮЧЕВЫЕ ХАРАКТЕРИСТИКИ 

КАНОНА 
РЕПРЕЗЕНТАТИВНЫЕ ПРИМЕРЫ 

Древнегреческая 

архаика 
01:6,5 

Фронтальность, 

симметрия, 

обобщенность форм 

Курос из Аттики, Кора 

в пеплосе 

Греческая 

классика 

(Поликлет) 

1:7 

Контрапост, 

математическая 

выверенность, 

калокагатия 

Дорифор, Диадумен 

Греческая 

классика 

(Лисипп) 

1:8 

Удлиненные 

пропорции, 

динамизм, 

индивидуализация 

Апоксиомен, 

портреты Александра 

Македонского 

Эллинизм 1:7,5-8 

Эмоциональная 

экспрессия, 

драматизм, сложные 

композиции 

Лаокоон, Пергамский 

алтарь 

Средневековье 

романское 

Вариативно, 

1:5-6 

Удлинение 

вертикалей, 

дематериализация, 

иерархическая 

перспектива 

Тимпаны романских 

соборов 

Средневековье 

готическое 
1:7-8 

Вертикализм, 

одухотворенность, 

линеарность 

Статуи Шартрского 

собора 

Ренессанс 

(ранний) 
1:7-7,5 

Возрождение 

античных принципов, 

научное изучение 

анатомии 

Донателло «Давид», 

Гиберти «Врата рая» 
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Высокий 

Ренессанс 
1:8 

Синтез античности и 

христианства, 

монументальность, 

героизация 

Микеланджело 

«Давид», «Пьета» 

Барокко 1:7,5-8 

Динамизм, 

театральность, 

эмоциональность 

Бернини «Экстаз 

Святой Терезы», 

«Аполлон и Дафна» 

Классицизм 1:8 

Возврат к античным 

канонам, 

рациональность, 

сдержанность 

Канова «Амур и 

Психея», Торвальдсен 

«Ясон» 

Модернизм 
Отказ от 

канона 

Деформация, 

экспрессия, 

концептуальность 

Роден «Мыслитель», 

Бранкузи «Птица 

в пространстве» 

 

Средневековый период характеризовался радикальной 

трансформацией представлений об идеальном образе, что было 

обусловлено доминированием христианской антропологии и 

переориентацией с телесного на духовное. Следует подчеркнуть, 

что раннехристианское искусство первоначально отвергало скульптурную 

пластику как языческую форму идолопоклонства. Это привело к почти 

полному исчезновению круглой скульптуры в первые века христианства. 

Романское искусство возродило монументальную скульптуру, однако, 

трактовка человеческого тела в романском искусстве существенно 

отличалась от античной традиции. Тело утратило самостоятельную 

ценность, превратившись в оболочку духа, что визуально выражалось 

в условности пропорций, схематизации форм и подчинении фигуры 

архитектурному контексту [10]. 

Романская скульптура, украшавшая порталы и капители соборов, 

демонстрировала иерархическую систему изображения. Здесь размер 

фигур определялся не реальными пропорциями, а духовной значимостью 

персонажей. Христос и святые изображались в больших масштабах, 

чем обычные люди или грешники, что отражало средневековую картину 

мира с ее четкой вертикальной иерархией. Готическая скульптура, 

возникшая в XII веке, привнесла новые качества в трактовку человеческой 

фигуры. Статуи соборов в Шартре, Реймсе и Амьене демонстрируют 

большую естественность поз, индивидуализацию лиц и усиление 

вертикализма. Это соответствовало общей устремленности готической 

архитектуры ввысь. 
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Необходимо отметить, что готическая скульптура постепенно 

возвращалась к изучению натуры, что особенно заметно в произведениях 

XIII – XIV веков. Так называемая «готическая улыбка», характерная для 

многих скульптур соборов, свидетельствует о стремлении мастеров 

передать человеческие эмоции и одухотворенность образа. 

Поздняя готика, особенно в немецкой традиции, представленной 

творчеством Тильмана Рименшнайдера и Фейта Штосса, характеризуется 

усилением экспрессивности и драматизма, что предвосхищало 

некоторые тенденции искусства Возрождения [11]. 

Эпоха Ренессанса ознаменовалась возрождением античного 

идеала красоты и гармонии, однако, это не было простым копированием 

древних образцов, а представляло собой творческое переосмысление 

античного наследия в контексте христианской культуры. Итальянские 

мастера раннего Возрождения, такие как Донателло, Лоренцо Гиберти и 

Якопо делла Кверча, обратились к систематическому изучению анатомии 

человеческого тела и античных пропорциональных систем.  

Великий итальянский скульптор эпохи Раннего Возрождения 

Донателло, совершивший революцию в пластическом искусстве, в своих 

произведениях, особенно в знаменитом бронзовом «Давиде», впервые 

после античности создал свободно стоящую обнаженную фигуру. 

Это символизировало возрождение интереса к телесной красоте как 

божественному творению. 

Высокий Ренессанс представлен гениальными произведениями 

Микеланджело Буонарроти, чье творчество синтезировало античные 

принципы с христианским содержанием и индивидуальным видением 

художника. Его «Давид», созданный в начале XVI века, воплощает 

ренессансный идеал героической личности, сочетающей физическое 

совершенство с духовной мощью. Один из крупнейших мастеров эпохи 

Высокого Возрождения – Микеланджело – сознательно отступил 

от классических пропорций, увеличив размер головы и рук. Это придало 

фигуре большую выразительность и психологическую напряженность. 

Скульптор разработал собственную концепцию «terribilità» – грозного 

величия, которое отличало его произведения от спокойной гармонии 

античных образцов [12]. 

Теоретики Возрождения, такие как Леон Баттиста Альберти и 

Леонардо да Винчи, создали развернутые трактаты о пропорциях 

человеческого тела, основанные на математических расчетах и 

эмпирических наблюдениях. Знаменитый «Витрувианский человек» 

Леонардо стал символом ренессансного антропоцентризма, 

демонстрируя вписанность идеальной человеческой фигуры 

в совершенные геометрические формы круга и квадрата. Альберти 

в трактате «О статуе» предложил систему измерения пропорций 
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с использованием специального инструмента. Это свидетельствует 

о стремлении к научной точности в изображении человеческого тела. 

Таблица 2. Эволюция концепции идеального образа в различные исторические эпохи 

ЭПОХА 
ФИЛОСОФСКО-

ЭСТЕТИЧЕСКАЯ ОСНОВА 

КЛЮЧЕВЫЕ 

ХАРАКТЕРИСТИКИ 

ИДЕАЛЬНОГО ОБРАЗА 

ОТНОШЕНИЕ 

К ТЕЛЕСНОСТИ 

Античность 

Калокагатия, 

гармония, мера 

(sophrosyne) 

Физическое 

совершенство, 

атлетизм, героизм, 

математическая 

пропорциональность 

Позитивное, тело 

как отражение 

космического 

порядка 

Средневековье 

Христианская 

антропология, 

дуализм души и 

тела 

Духовность, 

аскетизм, 

символизм, 

иерархичность 

Негативное, тело 

как темница души 

Возрождение 

Гуманизм, 

неоплатонизм, 

антропоцентризм 

Синтез физической 

красоты и 

духовности, 

героизация, 

индивидуализация 

Позитивное, тело 

как божественное 

творение 

Барокко 

Контрреформация, 

театральность, 

динамизм 

Эмоциональность, 

драматизм, экстаз, 

движение 

Амбивалентное, 

тело как 

инструмент 

духовного 

переживания 

Классицизм 

Рационализм, 

просвещение, 

возврат к античности 

Благородство, 

идеализация, 

сдержанность, 

ясность форм 

Позитивное, но 

идеализированная 

Романтизм 

Индивидуализм, 

культ чувства, 

национальное 

своеобразие 

Экспрессия, 

психологизм, 

экзотизм, историзм 

Средство 

выражения 

внутреннего мира 

Модернизм 

Авангардизм, 

экспериментализм, 

концептуализм 

Деформация, 

абстракция, 

примитивизм, 

экспрессионизм 

Деконструкция 

традиционной 

телесности 
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Постмодернизм 

Плюрализм, 

деконструкция, 

интертекстуальность 

Фрагментарность, 

ирония, цитатность, 

мультикультурализм 

Множественность 

интерпретаций 

 

Период барокко, возникший в конце XVI века как художественное 

выражение контрреформации привнес в скульптуру новые качества 

динамизма, театральности и эмоциональной экспрессии. Итальянский 

архитектор и скульптор Джованни Лоренцо Бернини, величайший 

скульптор барокко, создал произведения, в которых идеальный образ 

трактуется через призму религиозного экстаза и драматического 

переживания. Его «Экстаз Святой Терезы» демонстрирует совершенно 

новый подход к изображению тела. Где физическое и духовное сливаются 

в момент мистического откровения. Следует подчеркнуть, что барочная 

скульптура активно взаимодействовала с окружающим пространством, 

светом и архитектурой, создавая целостные ансамбли, воздействующие 

на все чувства зрителя [13]. 

Мастера барокко виртуозно передавали фактуру различных 

материалов, создавая иллюзию мягкости плоти, легкости тканей, 

прозрачности вуалей в твердом мраморе. Эта техническая виртуозность 

служила не самоцелью, а средством усиления эмоционального 

воздействия на зрителя. Идеальный образ в скульптуре барокко часто 

изображался в момент наивысшего эмоционального напряжения, 

это отличало его от классической уравновешенности античных 

произведений. Французское барокко, представленное творчеством Пьера 

Пюже, демонстрировало большую сдержанность и рациональность 

по сравнению с итальянским вариантом, что было обусловлено влиянием 

классицистических тенденций. 

Классицизм XVIII века ознаменовался новым обращением 

к античному наследию. Но теперь, это обращение имело 

археологический и научный характер. Открытие Помпей и Геркуланума, 

исследования Иоганна Винкельмана способствовали формированию 

представления об античности как недосягаемом идеале «благородной 

простоты и спокойного величия».  

Величайшие скульпторы-неоклассики рубежа XVIII – XIX веков, 

сформировавшие эстетику своего времени, Антонио Канова и Бертель 

Торвальдсен создавали произведения, стремясь максимально точно 

воспроизвести античные образцы. Однако их работы отличались 

холодноватой идеализацией и некоторой отвлеченностью. 

Классицистическая скульптура тяготела к обобщению форм, избегая 

индивидуализации и случайных деталей, что создавало ощущение 

вневременной красоты [14]. 
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Романтизм первой половины XIX века внес существенные коррективы 

в трактовку идеального образа, акцентируя внимание 

на индивидуальности, психологической выразительности и национальном 

своеобразии. Французский скульптор романтического направления 

Франсуа Рюд в своей «Марсельезе» на Триумфальной арке в Париже 

создал образ, сочетающий классические пропорции с романтической 

экспрессией и патриотическим пафосом. Романтическая скульптура 

обратилась к средневековым и экзотическим сюжетам, расширяя 

тематический и стилистический диапазон пластических искусств. 

Французский скульптор-анималист периода романтизма, мастер 

станковой и монументальной пластики Антуан-Луи Бари, создатель 

анималистической скульптуры, продемонстрировал возможность 

воплощения романтического идеала силы и свободы в изображениях 

животных. 

Вторая половина XIX века характеризовалась сложным 

взаимодействием различных художественных направлений, 

от академизма до натурализма и импрессионизма. Французский 

скульптор, признанный одним из создателей современной скульптуры, 

Огюст Роден осуществил революционную трансформацию 

скульптурного языка, отказавшись от гладкой завершенности форм и 

внеся в пластику живописные качества. Его произведения, такие как 

«Мыслитель», «Граждане Кале», «Бальзак», демонстрируют новое 

понимание идеального образа как воплощения внутренней духовной 

жизни, психологической глубины и экзистенциальной напряженности. 

Отметим, что Огюст Роден сознательно оставлял следы работы, 

незавершенные фрагменты. Это создавало ощущение становления 

формы, ее рождения из материи [15]. 

Искусство XX века ознаменовалось радикальным пересмотром 

традиционных представлений об идеальном образе и самой природе 

скульптуры. Модернистские течения, от кубизма до абстракционизма, 

осуществили деконструкцию классического канона, предложив 

принципиально новые способы репрезентации человеческой фигуры. 

Румынский и французский скульптор, художник, один из главных 

основателей стиля абстрактной скульптуры, ярчайший представитель 

парижской школы, имеющий мировое имя в авангардном искусстве 

XX века, Константин Бранкузи в своих произведениях стремился 

к предельному упрощению формы, выявлению ее сущностных качеств. 

Это привело к созданию почти абстрактных образов, сохраняющих, тем не 

менее, связь с природными формами. Его «Птица в пространстве» 

воплощает идею полета через чистую, обтекаемую форму, лишенную 

всяких деталей. 

Экспрессионизм, представленный творчеством Эрнста Барлаха и 

Вильгельма Лембрука, акцентировал внимание на передаче внутреннего 
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состояния, часто трагического и экзистенциального. Что выражалось 

в деформации пропорций и заостренной выразительности форм. 

Кубизм Пабло Пикассо и конструктивизм Владимира Татлина и 

Александра Родченко предложил радикально новое понимание 

пространства и формы, где традиционная репрезентация уступала место 

конструированию и аналитическому расчленению объема. Сюрреализм 

Альберто Джакометти создал образы предельно удлиненных, истонченных 

фигур, воплощающих экзистенциальное одиночество человека 

в современном мире [16]. 

Послевоенное искусство второй половины XX века 

характеризовалось еще большим плюрализмом подходов 

к изображению человеческой фигуры. Британский художник и скульптор 

Генри Мур разработал собственный язык органических форм, 

где человеческое тело трансформировалось в обобщенные, 

архетипические образы, связанные с природными формами и 

первобытным искусством. Поп-арт 1960-х годов, представленный 

скульптурами Класа Ольденбурга и Джорджа Сигала, обратился 

к образам массовой культуры и повседневности, демифологизируя 

традиционное представление об идеальном. Гиперреализм Дуэйна 

Хансона и Джона де Андреа, создававших скульптуры, неотличимые 

от живых людей, поставил вопрос о границах между искусством и 

реальностью, а также об истинности и иллюзорности в репрезентации. 

Концептуальное искусство и постмодернизм последней трети 

XX века окончательно размыли границы между различными видами 

искусства и поставили под вопрос саму необходимость материального 

воплощения художественной идеи. Скульптурные инсталляции, 

перформансы, боди-арт предложили новые формы работы 

с телесностью, где тело становилось не объектом изображения, 

а медиумом художественного высказывания. Работы Марины Абрамович, 

Йозефа Бойса, Аниша Капура демонстрируют расширение понятия 

скульптуры до включения в него процессуальности, временности, 

интерактивности. 

Современное искусство XXI века характеризуется 

сосуществованием множества подходов к изображению человеческой 

фигуры, от неоклассицизма до цифровых технологий и биоарта. 

Гиперреалистические скульптуры Рона Мьюека, выполненные 

с использованием современных материалов и технологий, создают 

образы, поражающие иллюзорностью при нарушении естественного 

масштаба. Работы Антони Гормли исследуют отношения между телом и 

пространством, индивидуальным и коллективным. Китайский скульптор 

Суй Цзяньго деконструирует классические образы, создавая их 

деформированные, фрагментированные версии. Это отражает 

постмодернистскую критику традиционных канонов [17]. 
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Таблица 3. Технологические и материальные трансформации в скульптуре 

ПЕРИОД 
ОСНОВНЫЕ 

МАТЕРИАЛЫ 

ТЕХНОЛОГИИ 

ИЗГОТОВЛЕНИЯ 

ВЛИЯНИЕ НА ТРАКТОВКУ 

ИДЕАЛЬНОГО ОБРАЗА 

Античность 

Мрамор, 

бронза, 

терракота 

Резьба, литье по 

выплавляемым 

моделям, ковка 

Возможность передачи 

тонких деталей и 

полировки 

способствовала 

созданию 

идеализированных 

образов 

Средневековье 
Камень, дерево, 

слоновая кость 

Резьба, 

полихромия, 

позолота 

Материал и техника 

подчеркивали 

символическую, 

а не натуралистическую 

природу образа 

Возрождение 

Мрамор, 

бронза, 

терракота 

Резьба, литье, 

восковая модель 

Возрождение античных 

техник позволило достичь 

высокой степени 

натурализма 

Барокко 

Мрамор, 

бронза, стук, 

позолота 

Виртуозная 

резьба, сложное 

литье, 

полихромия 

Технические 

возможности 

использовались для 

создания 

иллюзионистических 

эффектов 

XIX век 

Традиционные 

материалы, 

чугун 

Механизация 

процессов, 

тиражирование 

Промышленные 

технологии сделали 

скульптуру более 

доступной 

Модернизм 

Новые 

материалы: 

сталь, пластик, 

найденные 

объекты 

Сварка, 

ассамбляж, 

реди-мейд 

Новые материалы и 

техники способствовали 

отказу от традиционных 

канонов 

Современность 

Синтетические 

материалы, 

биоматериалы, 

цифровые 

технологии 

3D-печать, 

цифровое 

моделирование, 

биотехнологии 

Технологии открывают 

безграничные 

возможности для 

создания новых форм 

телесности 
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В настоящее время современные Цифровые технологии открыли 

новые возможности для создания скульптурных форм, позволяя 

реализовывать проекты, невозможные при традиционных методах работы. 

Так, 3D-печать, параметрическое моделирование, виртуальная реальность 

расширяют границы скульптурной пластики, ставя вопрос 

о материальности и виртуальности, оригинале и копии. Биоарт 

(направление в современном искусстве), использующий живые ткани и 

биотехнологии, предлагает радикально новое понимание телесности и 

границ человеческого. Кроме того, проекты Стеларка, Орлана, Эдуардо 

Каца ставят этические и философские вопросы о природе человека, 

границах тела и возможностях его трансформации. 

Следует отметить, что в современном искусстве происходит 

переосмысление гендерных аспектов репрезентации идеального образа. 

Феминистское искусство, представленное работами Луиз Буржуа, Киики 

Смит, Сары Лукас, критикует патриархальные стереотипы изображения 

женского тела и предлагает альтернативные модели телесности. Квир-

искусство проблематизирует бинарные гендерные категории, исследуя 

флюидность идентичности и множественность телесных форм. 

Постколониальный дискурс в современной скульптуре, представленный 

работами африканских, азиатских и латиноамериканских художников, 

подвергает критике евроцентричные представления об идеальном и 

утверждает ценность культурного разнообразия. 

Экологическая проблематика также находит отражение 

в современной скульптурной практике. В рамках данной проблематики 

художники обращаются к природным материалам, создают 

произведения из переработанных отходов, исследуют отношения между 

человеческим телом и природой. Работы Энди Голдсуорси, Ричарда 

Лонга, Агнес Денес демонстрируют стремление к гармонизации 

отношений человека и окружающей среды. Социально-ангажированное 

искусство использует скульптурные формы для критики социальной 

несправедливости, расизма, неравенства, что превращает идеальный 

образ в инструмент политического высказывания. 

Анализируя эволюцию идеального образа в скульптурной пластике, 

необходимо отметить несколько ключевых закономерностей. 

Прежде всего, определенно очевидна циклическая природа развития, 

где периоды обращения к античному идеалу, сменяются периодами его 

отрицания и переосмысления. Ренессанс, классицизм, неоклассицизм 

представляют собой различные варианты ренессансов античности, 

каждый из которых адаптирует античное наследие к современным 

культурным контекстам. Также прослеживается постепенное движение от 

объективного, универсального идеала к субъективному, 

плюралистическому пониманию красоты и совершенства. 

Если античность и Ренессанс стремились к формулированию единого 
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канона, то современное искусство утверждает множественность идеалов. 

Современным искусством утверждается право каждой культуры, 

субкультуры, индивида на собственное понимание прекрасного. 

Кроме того, наблюдается трансформация отношения к телесности. 

От позитивного в античности, через негативное в средневековье, 

к амбивалентному в современности. Современное искусство 

одновременно критикует культ тела, характерный для массовой культуры, 

и исследует новые возможности телесного опыта, включая виртуальную и 

гибридную телесность. Определенно очевидна связь между 

технологическими возможностями эпохи и способами репрезентации 

идеального образа. Развитие новых материалов и технологий постоянно 

расширяет выразительные возможности скульптуры, влияя 

на формирование эстетических идеалов. 

Особого внимания заслуживает вопрос о роли канона в различные 

исторические периоды. В античности и Ренессансе канон выступал как 

нормативная система, обеспечивающая воспроизводство идеальных 

образов. В современном искусстве канон либо отсутствует, либо 

существует как объект критики и деконструкции. Это не означает, однако, 

полного отказа от поисков совершенства. Скорее, совершенство 

понимается не как соответствие внешнему образцу, а как аутентичность 

выражения, концептуальная глубина, техническое мастерство или 

социальная релевантность. 

Проведенное исследование эволюции идеального образа 

в скульптурной пластике (от античности до современности) позволяет 

сформулировать следующие выводы. 

Установлено, что технологические и материальные возможности 

каждой эпохи существенно влияют на способы репрезентации 

идеального образа, расширяя выразительный диапазон скульптуры. 

Современные цифровые технологии и новые материалы открывают 

беспрецедентные возможности для создания скульптурных форм, ставя 

при этом вопросы об онтологическом статусе произведения искусства. 

Также отметим, что в современном искусстве происходит радикальное 

переосмысление самого понятия идеального, которое перестает быть 

связанным исключительно с физическим совершенством и начинает 

включать: концептуальные, социальные, политические и этические 

измерения. 

В качестве заключения необходимо отметить, что глобализация и 

мультикультурализм современного мира привели 

к взаимопроникновению различных художественных традиций, что, 

определенно, обогатило палитру способов репрезентации человеческой 

фигуры. Так, африканская, азиатская, латиноамериканская скульптурные 

традиции, ранее воспринимавшиеся европейским искусствознанием как 

периферийные или примитивные, сегодня признаются равноценными 
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формами художественного выражения, предлагающими альтернативные 

модели идеального. Это расширение культурного горизонта способствует 

преодолению евроцентризма и формированию более инклюзивного 

понимания искусства. 
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FROM ANTIQUITY TO THE PRESENT DAY 

 
ANNOTATION. The article explores the transformation of notions 

of the ideal image in sculpture over various historical periods. The authors 
employed the following research methods: comparative historical, 
iconographic, and formal-stylistic analysis of monumental and easel 
sculpture. The main results of the study demonstrate the logical evolution 
of the canons of the ideal bodily image, from the mathematically precise 
proportions of antiquity, through the spiritual dematerialization of 
the Middle Ages, to the anthropocentrism of the Renaissance and 
the pluralism of modernity. The study explains the concept of the ideal in 
sculpture, inextricably linked to the ideological attitudes of the era, 
sociocultural transformations, and philosophical and aesthetic dominants 
of a particular historical period, allowing sculptural art to be viewed as a 
visual marker of civilizational change. 

KEYWORDS: sculptural art, ideal image, classical canon, evolution of 
artistic forms, history of sculpture, aesthetic ideals, visual culture. 
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АННОТАЦИЯ. В статье рассматриваются истоки и эволюция адыгского 

народного танца как выражения этнокультурной идентичности. Анализируются 
механизмы стилизации как методического инструмента интеграции традиционной 
хореографии в современный художественный контекст. Особое внимание уделяется 
вкладу ведущих балетмейстеров в формирование национального танцевального 
корпуса и взаимодействие фольклорной пластики с академическим танцевальным 
искусством. 

КЛЮЧЕВЫЕ СЛОВА: фольклорный танец, национальный балет, современность и 
традиции, сценическая интерпретация, современное исполнительство. 
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 ема стилизации адыгского народного танца в условиях 

современного развития хореографического искусства 

приобретает особую актуальность на фоне глобализации, 

расширения культурных контактов и необходимости 

сохранения национальной идентичности. Народный танец является 

не только культурным наследием, но и важным художественным 

средством, способным динамично трансформироваться, сохраняя 

при этом свои этнические признаки. 

Настоящая статья направлена на выявление современных тенденций 

трансформации национальной хореографии, анализ современных 

практик и разработку рекомендаций по их совершенствованию. 

Исследовательский материал посвящен вопросам градации и 

спецификации структурных особенностей адыгского танца, детальному 

описанию характерных черт адыгской пластики, а также включает 

рассмотрение методов сценической адаптации и сегментированию 

перспективных тенденций в развитии национальной хореографии. 

В ходе научного разбора адыгских народных танцев особое значение 

приобретают работы ведущих исследователей, которые посвятили свою 

деятельность изучению богатого культурного наследия адыгского этноса, 

его танцевальной традиции и особенностей сценической интерпретации. 

Среди них работы М.М. Бешкока, Л.Н. Нагайцевой, С.С. Шу, Х.Х. Дашуева, 

З.М. Налоева, А.Н. Соколовой, И.К. Атабиева и других авторов, чьи труды 

получили широкое признание в научных кругах и стали основой 

исследований в области этнографии и хореографии региона. Детальный 

анализ традиционных танцевальных движений, структурных особенностей 

и смысловых аспектов танцев адыгов, их значения для культурной 

идентичности этноса, разбор и описание традиционных танцевальных 

форм позволяют оценить их специфику и осмыслить тесную связь 

адыгского танца с жизнью и мировоззрением народа. Работы 

прославленных деятелей в области адыгской культуры представляют собой 

ценный источник, обеспечивающий глубокий аналитический и 

интерпретационный фундамент для изучения адыгских народных 

танцевальных традиций, их стилизации и сценического воплощения. 

Адыгский танец, представляя собой динамическую систему, подвержен 

постоянному развитию и эволюции, что обусловлено его внутренней 

структурой и воздействием временных культурных процессов. В процессе 

исторического развития танец обогащается новыми элементами, 

отражая эпохальные особенности этноса, и при этом сохраняет 

устойчивое культурное ядро, служа связующим звеном между 

исторической памятью и современной национальной идентичностью. 

Феномен черкесского танца заключен в самодостаточной и внутренне 

обусловленной системе, в которой строго структурированная форма 

сочетается с внутренней гибкостью, что обеспечивает его способность 
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 адаптироваться к современным условиям, сохраняя при этом 

традиционный характер и актуальность [1]. Такой анализ подчеркивает 

важность сохранения и трансформации национальной 

хореографической культуры как единого целого, способного учитывать 

внутренние особенности и внешние изменения. 

В своей книге «Адыгский сценический танец», автор – художественный 

руководитель Государственного академического ансамбля танца 

«Кабардинка», выдающийся балетмейстер современности Игорь Атабиев 

пишет: «Чтобы сочинить народный танец, нужно влюбиться в этот народ, 

а лучше – полюбить его, нужно этот народ изучить. Ибо нельзя постичь 

народный танец, не зная народа» [2, с. 8]. 

Народные танцы адыгов тесно связаны с бытом и обрядами этноса. 

«Адыги (Черкесы) – древнейший коренной народ Северо-Западного 

Кавказа, представленный сегодня кабардинцами, адыгейцами, 

черкесами и шапсугами. Предки адыгов на родной земле в течение 

тысячелетий во взаимодействии с иными народами закладывали 

фундамент уникальной этнической культуры» [3, с. 122-123]. Развитие 

народного танца отражает исторические периоды и способствует 

сохранению традиционных ценностей. Передача традиций сохранения 

культурного наследия и развитие новых сценических форм 

демонстрируют жизнеспособность и адаптивность народного танца, 

обеспечивая его актуальность в современном контексте. 

Вопрос стилизации адыгского народного танца в теоретических 

источниках остается недостаточно освещенным. На практике, 

современные балетмейстеры из Кабардино-Балкарии, Карачаево-

Черкессии и Адыгеи активно используют технологии стилизации, зачастую 

не обладая четким пониманием ее принципов, правил и приемов. 

Это порождает проблему несоответствия между теоретическими 

основами и практическим воплощением, а также затрудняет органичное 

взаимопроникновение различных стилистических элементов. В эпоху 

современности существует риск утраты национальной идентичности 

в искусстве – музыке, танце и других видах творчества. Неосмотрительное 

заимствование чужих элементов без учета их национальных и 

стилистических особенностей может нарушить целостность 

произведения. Поэтому современным авторам-хореографам важно 

владеть специфическими характеристиками конкретной этнической 

культуры, уметь осознанно оперировать понятиями «стиль» и «стилизация» и 

применять их в своей творческой практике. Понимание и осознание этих 

аспектов способствует сохранению аутентичности национального танца и 

обеспечивает его адекватное сценическое воплощение, что крайне 

важно в условиях глобализации культурных процессов. Эффективное 

использование стилизации требует системного подхода, основанного 
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 на знании национальных хореографических традиций и строгом 

соблюдении соответствующих правил. 

В современном обществе во многих сферах человеческой 

деятельности распространяется и применяется термин «стиль». 

Его использование характерно для специалистов различного профиля – 

поэтов, модельеров, философов, дизайнеров, архитекторов, музыкантов, 

художников, хореографов. Такое многостороннее употребление 

свидетельствует о высокой ценности и универсальности понятия «стиль» как 

ключевого инструмента выражения индивидуальности, художественного 

вкуса и культурных особенностей.  

Доктор философских наук, профессор Санкт-Петербургского 

государственного университета Е.Н. Устюгова называет стиль 

«символической формой выражения и идентификации творческого «Я» 

в диалоге с творческими кредо других субъектов в широком культурном 

контексте», определяя стилизацию «производной формой, 

представляющей собой трансформацию оригинальных стилей» [4, с. 8].  

В хореографическом искусстве понятие стилизации обладает иным 

значением по сравнению с его употреблением в других видах искусства. 

В данном контексте стилизация не подразумевает простое подражание 

или имитацию какого-либо стиля, а предполагает создание нового 

лексического и выразительного материала посредством синтеза и 

комбинирования различных стилистических элементов и движений. 

В хореографическом понимании стиль представляет собой комбинацию 

двух или более различных танцевальных направлений в единую 

композицию, чаще всего – это соединение традиционных форм 

с современными тенденциями, которые сегодня гармонично 

сосуществуют и активно обогащают друг друга. Такое взаимовлияние 

способствует эволюции танцевального искусства в целом, а также 

творческому прогрессу народного танца, его обновлению посредством 

новых средств выразительности и форм. Стиль выступает как 

системообразующий фактор, формирующий и направляющий 

характеристики, которые позволяют не только дифференцировать эпохи и 

художественные течения, но и выразительно интенсифицировать 

индивидуальную манеру исполнителя. В процессе творческой реализации 

хореографического образа происходит сложный процесс синтеза 

изобразительно-выразительных и технических средств, который приводит 

к формированию единого, насыщенного содержанием художественного 

целого. Этот синтез определяет не только эстетическую завершенность 

произведения, но и его способность передавать глубокие смысловые и 

эмоциональные характеристики, создавая целостное и емкое 

художественное высказывание. 

Стилеобразование можно рассматривать как процесс 

«синергетической самоорганизации» художественного языка в динамике 
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 творчества, в рамках которого «художник вступает в бесконечный поток 

соотнесений с реальностью и другими субъектами культурной 

деятельности», что позволяет реализовать поиск и самовыражение через 

диалог с другим, трансформируя индивидуальное восприятие и создавая 

новаторские выразительные формы [4, с. 14]. 

В контексте выражения позиции художника и исследователя стиль 

необходимо рассматривать как самостоятельную художественную 

категорию, объединяющую совокупность выразительных средств, манеру 

подачи и характерные особенности, присущие определенной эпохе, 

художественному направлению или творческому индивидууму. 

В процессе создания художественного образа в хореографическом 

произведении стиль выступает не только как внешняя характеристика, но и 

как внутреннее ядро, направляющее использование технических и 

выразительных средств. Он служит связующим звеном между формой и 

содержанием, формируя единую сценическую концепцию, которая 

позволяет подчеркнуть уникальность творческого видения и обеспечить 

художественную целостность произведения. 

Реальная действительность, воспринимаемая и интерпретируемая 

через художественную призму, претерпевает существенные 

трансформации в процессе творческой деятельности балетмейстера и 

преобразуется в уникальный авторский стиль. Такой стиль выступает как 

результат субъективной интерпретации реальности, обусловленной 

индивидуальным художественным видением и эстетическими 

предпочтениями, и воплощается в специфических движенческих 

характеристиках, сценических образах и выразительных средствах. 

Таким образом, авторский стиль в хореографической практике является 

своеобразным синтезом объективных реалий и личностных 

художественных принципов, формирующим неповторимую творческую 

индивидуальность. 

В своем важнейшем теоретическом труде «Письма о танце и 

балетах» Жан Жорж Новерр подчеркивает, что каждое народное 

искусство обладает своими уникальными законами, нравами, обычаями 

и характерными особенностями, отражающими национальную 

идентичность. Он отмечает, что «искусный художник должен уметь 

охватить» все многообразие культурных черт, чтобы художественное 

произведение было правдивым, соответствовало истинному характеру. 

Верность природе – залог художественной правдивости и успеха при 

условии точного отображения национального колорита. В этом контексте 

фольклорный материал представляет неисчерпаемые возможности для 

балетмейстера, а обогащение классического танца элементами 

народного танца способствует созданию выразительных характерных 

хореографических произведений. Такой синтез традиционного народного 

искусства и классической школы формирует основу национального 
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 балета, укрепляя его связь с культурными традициями и художественной 

самобытностью [5, с. 6]. 

Рождение и развитие национальных балетов стало благоприятным 

фактором в контексте обогащения и прогресса мирового 

хореографического искусства. Балетные произведения с национальной 

тематикой наполнены красками этнических мотивов, отражающими 

подлинный дух народа: его обычаи, традиции, исторические сюжеты, 

мифы и легенды. В балетах инсценируются народные игры, 

воспроизводятся пляски и хороводы, а этнический орнамент на сюжетных 

и пластических уровнях служит выразительным средством композиции. 

Безусловно, характерный танец является выражением стилизации 

в хореографическом искусстве, которая включает в себя индивидуальный 

стиль исполнителя, авторский почерк, а также элементы народной 

культуры, переосмысленные для сценического выступления. С помощью 

стилизации обеспечивается передача атмосферы конкретной эпохи или 

национальной среды, что позволяет ярче выразить идею произведения и 

раскрыть художественный образ. Характерный танец не является точной 

копией народного танца, а представляет собой поэтичное и 

художественное выражение народного духа, углубляя его черты. Анализ 

его происхождения показывает, как сходства, так и различия с другими 

видами танца, обусловленные историческими и стилистическими 

особенностями. Основные задачи хореографа – выявление стилевых 

различий, определение характерных черт и отражение эмоциональной 

выразительности, что обеспечивает развитие сценического танца и 

формирование художественного стиля. 

Одним из первых художников-балетмейстеров, сумевшим путем 

стилизации воссоздать в своих балетных произведениях народные мотивы, 

характер, дух, историю и эпос адыгов стал выдающийся балетмейстер и 

педагог Александр Иванович Проценко – автор национальных балетов 

«Лялюца» (1964); «Даханаго» (1966); «Аминат» (1966); «Горская легенда» 

(1967). Чуткий к стилевым особенностям, Александр Проценко добивался 

сверхвыразительности образа, раскрывая в танце характеры и 

эмоциональные переживания. В его спектаклях, основанных на 

кабардинских национальных мелодиях, реализован синтез классического 

и народного танца, что усиливало художественное воздействие и 

способствовало глубокому отражению этнической тематики. Такой 

подход демонстрирует возможности использования интегративной 

хореографической техники для раскрытия национальной идентичности и 

идеи произведения. Национальные сюжеты и танцевальный фольклор 

адыгов стали источником художественного богатства сценического танца, 

стимулируя развитие движений, расширяя выразительные средства 

классического танца и обновляя его формы. При этом проявляется 

принцип стилизации, заключающийся во внедрении народных элементов 
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 адыгского танца в классический балет: эти элементы вплетаются как 

детали, отражая глубокое внутреннее родство двух систем.  

На протяжении длительного времени творцы балета обращались 

к этническому фольклору, наследию и легендам, что обусловило 

возникновение системы специфических выразительных средств как 

базовых, так и инновационных. Современные постановки национальных 

хореографических коллективов используют креативные концепты, 

привлекая зрителей как в театрах, так в интернет-пространстве. Введение 

цифровых технологий создает новые условия для работы хореографов и 

способствует созданию нового национального репертуара.  

Большинство образов аутентичного фольклора обладали 

примитивными формами и лексикой. Современные хореографы 

используют стилизацию для реконструкции культурного наследия, 

придавая ему новое звучание: насыщая его драматургией, сложной 

техникой и замысловатыми пластическими перестроениями, создавая 

современную интерпретацию фольклорных образов. Стилизация служит 

мощным средством расширения ассоциативного восприятия, позволяя 

по-новому реализовать хореографические образы в других сценических 

форматах. В рамках этого процесса происходит приближение 

к объектам культуры в современном контексте, что способствует более 

точному отображению реальности и повышает интерес новой аудитории. 

Несмотря на то, что в чистом виде стилизация уводит от первоисточника, 

она способствует его актуализации и востребованности в современном 

сценическом искусстве. Проникновение самобытной пластики адыгского 

танца в ткань движений академического классического танца, синтез 

современности и традиций мы наблюдаем в авторских работах 

балетмейстера Р.М. Пачева. Его балетные постановки «Волшебная 

свирель Ашамаза» и «Гимн восходящему солнцу» – эпические полотна, 

созданные на органическом слиянии народного и классического танца.  

«Волшебная свирель Ашамаза» – балет в двух актах, созданный 

на основе эпоса «Нарты», являющегося важнейшим культурным 

наследием адыгов. Проект реализует синтез народной адыгской музыки и 

танцевальных средств для визуализации борьбы между добром и злом, 

отражая этнокультурные ритуалы, природные явления, а также сцены 

конфликта, дружбы и любви. Основная сюжетная линия – рождение 

Ашамаза и его победа над Черным Драконом-похитителем свирели, 

что символизирует духовное богатство народа и его связь с предками. 

Использование сюжетной параллели с эпосом «Нарты» способствует 

укреплению культурной идентичности через сценическую практику, 

позволяя передать этнофольклорные мотивы с помощью выразительных 

возможностей балетного языка. Спектакль демонстрирует потенциал 

сценической пластики в интерпретации мифологических мифов и 

народных верований, а также подчеркивает актуальность интеграции 
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 этнических элементов в современное сценическое искусство. 

В процессе постановки реализуются многообразные пластические 

решения, раскрывающие внутреннюю символику и эмоциональную 

насыщенность образов, что способствует расширению научных 

представлений о взаимодействии культуры, традиции и современного 

театрального выражения. 

Балет «Гимн восходящему солнцу», поставленный на эклектичную 

музыку Аслана Готова, вобравшую в себя различные стилистические 

направления, представляет собой художественную интерпретацию 

мифологических и эпических образов адыгской традиционной культуры. 

Технические возможности сцены и исполнительская деятельность 

позволили, как и в балете «Волшебная свирель Ашамаза», реализовать 

авторский замысел, создав уникальные сценические образы, 

наполненные эпической и мифологической символикой. 

Хореографическое произведение не следует традиционной структуре 

классического сюжета с ясной линией конфликта и героями; скорее, 

это серия сценических зарисовок, связанных единой тематикой – 

созданием поэтичного мира, своеобразной энциклопедии мифологии и 

эпоса адыгов. Такая концепция характеризует балет, скорее, как синтез 

экспериментальных подходов, приближающихся к моделям модерна, 

особенно в аспектах работы с аутентическим материалом и 

классической хореографией. Миниатюра «Рождение» гармонично 

сочетает классику и модерн, в эпизоде «Древо жизни» прослеживаются 

мотивы Art Nouveau. Образ Жыг-гуащэ (богини, покровительницы 

деревьев) символизирует отрешенность, выразительная пластика 

подчеркивает фантасмагорическую природу окружающего мира. 

Особое значение имеет образ Золотого мальчика, являющийся важной 

сюжетной и символической линией. Структурно, спектакль содержит 

цитаты (например, дуэт Ашамаза и Ахумиды, мотив волшебной свирели) 

и аллюзии (например, танец речных дев – псыхогуащэ, напоминающий 

эксперименты с античной тематикой 1920-х годов; образ «лесного 

человека» – МэзылI, близкий к фигурам фавна и сатиры), 

что свидетельствует о постмодернистском характере произведения. 

Тема любви между Адиюх и Юношей отражает традиционные ценности 

национального балета. Образ Гадалки содержит отсылки к индийской и 

юго-восточноазиатской мифологии, расширяя культурный диапазон 

интерпретации. Эмоционально сильнейшим эпизодом является «Гора 

стариков» второй части балета – сценический ремейк моральных и 

духовных испытаний человека. Здесь не идет простое воспроизведение 

сюжета; через пластическую экспрессию и символизм показана борьба 

любви и долга, зрелости духа и духовных ценностей. В замедленных 

движениях, пантомиме Старика и Юноши, реализована глубокая 

философская идея – путь выбора, схожий с библейскими мотивами 
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 жертвенности. Режиссерская работа сосредоточена на использовании 

архетипов, символов и образов, среди которых главный аутентичный 

символ адыгов – солнце – играет ключевую роль. Таким образом, балет 

не только отражает этнокультурную традицию, но и переосмысливает её 

через призму современных сценических средств, что придает 

произведению универсальный философский смысл и художественную 

актуальность. 

Для хореографа, как и для режиссёра, завоевание или подчинение 

себе пространства – один из главных принципов деятельности. Некоторые 

балетные постановки имеют в этом отношении исключительное значение. 

Поэтому их называют «программными». В них определяется подход 

мастера к пространству и то, как он с ним будет работать дальше. 

Надо отметить, что имеет значение чувство заполненного пространства 

на сцене, оно не пусто в том смысле, что в нём всегда присутствует 

человеческий глаз, вносящий в пространство определённую геометрию и 

тем самым организующий его. Работа эта, как правило, неосознанная, 

поддержана традицией восприятия, традицией культуры, а если речь идёт 

об искусстве, то и традицией более «локальной» – традицией 

художественной.  

Проанализировав множество стилизованных танцевальных 

композиций кабардинских, черкесских и адыгейских народностей, 

в данном издании рассматриваются, на наш взгляд наиболее удачные 

примеры хореографической народной стилизации. 

Непростым условием в стилизации является поиск стилистических 

характеров и достижение эмоциональной яркости. Здесь важно создать 

гармоничный сплав выразительных, технических и композиционных 

элементов, плавно интегрирующихся один в другой, чтобы лексический 

резерв был связан и оправдан. Задачи, которые ставят перед собой 

хореографы и постановщики могут значительно различаться, а разные 

задачи требуют разных подходов. Некоторые коллективы, изначально 

именующиеся «театром танца», не ставят перед собой задачи строгого 

соблюдения канонических форм адыгской хореографии. К примеру, 

Государственный театр танца «Меркурий» Карачаево-Черкесской 

Республики со дня своего основания в 2004 году осуществляет синтез 

традиционных и современных форм искусства. Деятельность театра 

строится на прочной базе народных адыгских танцев, формировавшейся 

столетиями и являющейся фундаментом для развития и гармонического 

сочетания классических и современных танцевальных практик. Коллектив 

сохраняет национальную специфику и колорит, опираясь на абхазо-

адыгский фольклор в атрибутике, музыке и репертуаре. Основная 

концепция балетмейстера заключается в переосмыслении и 

модернизации традиционных образцов. В номерах «Меркурия», таких как 

«Воинственный танец Нартов», «Девичий перепляс на ходулях», адыгский 

https://art-jornal.ru/


И С К У С С Т В О В Е Д Е Н И Е  
A R T  C R I T I C I S M  

2026 №1 
И С Т О Р И Я  И С К У С С Т В А  

H I S T O R Y  O F  A R T  

МАРЗОЕВА А.А., БИТОКОВА О.Ю. 

 
  

                                                                                                                                                                                47 
   

H
T

T
P

S
:/

/A
R

T
-J

O
R

N
A

L.
R

U
 танец «Кафа», «Танец древних абазгов», «Исламей», доминирует высокий 

темп, сочетаются этнические элементы и современные танцевальные 

тенденции, при этом использование лирической пластики ограничено, 

и авторский замысел зачастую не прослеживается. В музыкально-

хореографическом материале проекта «Меркурий» прослеживаются 

мотивы, нехарактерные для традиционной культуры адыгов, связанные 

с влиянием модной модернизированной формы ирландского 

танцевального шоу «Riverdance», популярность которого достигла 

невероятных масштабов в начале 1990-х годов. Высокое качество музыки, 

национальный колорит ирландских танцев, мастерство исполнителей и 

техника произвели сильное впечатление на зрителя. Тем не менее, 

использование стилистических смешений снижает этническую 

подлинность и оригинальность костюмов. Современные решения – 

укороченные платья и черкески, декорированные аппликациями и 

рисунками, существенно отступают от трактовки традиционных образцов. 

Это свидетельствует о том, что проект «Меркурий», в стремлении привлечь 

новую аудиторию, эксплуатирует возросший интерес к этнической 

тематике, создавая национальный шоу-балет, не являющийся адыгским 

по сути. Такие шоу, стремясь обхватить широкую публику, способствуют 

повышению интереса к адыгскому танцу в целом, однако 

не соответствуют традиционной адыгской хореографии.  

Постановка стилизованных произведений на основе народных танцев 

в условиях хореографического коллектива требует не только глубоких 

знаний в области композиции и постановки танца, но и специфических 

навыков стилизации. Необходим особый талант для логичного и 

гармоничного соединения различных стилей в одном произведении. 

Важна мера и вкус, возбуждающие интерес и впечатляющие зрителя. 

Следует помнить, что стилизация должна распространяться не только 

на музыку и костюмы, но и на хореографический текст. Ключевым 

моментом является не простое соединение различных танцевальных 

жанров, но их гармоничное и стилистически выверенное интегрирование. 

Если хореографическая постановка выполнена в соответствии 

с принципами стилизации, она вызывает интерес у публики и артистов. 

В эпоху современности существует риск утраты национальной 

идентичности, особенно в области искусства, где ключевое значение 

имеют музыка и танец. Поэтому важно сохранять аутентичность 

при создании сложных этнических или стилизованных произведений.  

Творчество каждого выдающегося художника неотделимо от истории, 

культуры и мировосприятия той эпохи, в которой он жил и творил. 

Его ценность определяется не только влиянием на современников, 

но и тем, насколько его произведения актуальны для новых поколений. 

Значение творчества анализируется в контексте современного культурного 

развития, инновационных тенденций и новых взглядов. В отличие от 
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 литературы, живописи, музыки и других видов искусства, в хореографии 

до появления современных технологий сложно было запечатлеть, 

сохранить и передать в оригинальном виде уникальные авторские 

творения. Именно технологии сегодня позволяют лучше сохранять и 

популяризировать хореографические шедевры. 

Анализируя репертуары профессиональных национальных 

коллективов, можно отметить, что понятие стилизация в хореографии 

вызывает разные трактовки у балетмейстеров. Многие современные 

хореографы избегают этого термина из-за его размытых границ, однако 

стилизованный танец остается одним из наиболее популярных и 

актуальных направлений в хореографическом искусстве, широко 

используемых на профессиональной и любительской сцене. 

Особое значение имеет вопрос стилизации адыгского танца: 

от фольклорных и бытовых форм до сценической интерпретации. 

Этот сложный и долгий путь развития показывает, как тонко и креативно 

реализуются методы стилизации у ведущих мастеров народно-

сценического танца Адыгеи, Кабардино-Балкарии и Карачаево-

Черкессии. 

После революции 1917 года стилизация и сценическое оформление 

народных танцев получили дальнейшее развитие в рамках 

социалистического культурного строительства. Важную роль сыграли 

попытки создания профессиональных ансамблей, в том числе 

сценических интерпретаций традиционных танцев, что стало началом 

формирования профессиональной адыгской хореографии, 

базирующейся на народных истоках, но ориентированной на сцену. 

На Кавказе уже созданы первые профессиональные национальные 

ансамбли, такие как «Кабардинка», основанный из участников 

Всесоюзной олимпиады 1932 года. В его репертуаре – кабардинские и 

балкарские традиционные танцы («Кафа», «Удж», «Исламей», «Абзех», 

Тегерек-тепсеу и др.), ставшие примером стилизации народных движений 

для сцены. Эти ансамбли способствовали популяризации народных 

танцев, превращая их из бытовой практики в искусство сценического 

уровня, что стало важным этапом развития адыгской хореографии. 

Адыгский народ с большим пиететом относится к звёздам 

хореографии, к танцовщикам, хореографам и выдающимся мастерам 

танца, которые связаны с созданием, сохранением и развитием 

этнического искусства своей нации на профессиональной сцене. 

Репертуар первых профессиональных вокально-танцевальных коллективов 

состоял из аутентичного фольклора и синкретического искусства 

адыгского народа. В нем широко представлены исторические песни и 

песни-плачи, рассказывающие о тяжелой судьбе адыгов, их борьбе 

за свободу и независимость, а также песни, рожденные новой жизнью. 

Например, в репертуар ансамбля песни и танца Республики Адыгея 
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 входили национальные песни («Сэрмафэ», «Песня о восстании Бжедугов», 

«Песня о битве при ОщыэIу», «Хатхе Магомет Гуазе», «Айдамиркане», 

«Къоджэбердуко Магомет», «Хатхе Кочас», песни-плачи «Адыиф», 

«Гошегаг» и др.) и старинные танцы («ЗэфакIу», «Исламей», Зыгъалъат», 

«Удж», «ЛъэпэчIас», «Удж-Хурай» и др.). Долгое время репертуар 

хореографических ансамблей состоял из самобытных сценических 

произведений, основным выразительным средством которых являлся 

народный танец. Позже он пополнился новыми композициями, обогащая 

сценическое искусство и расширяя круг тем.  

В послевоенный период 50-х годов, в условиях советского искусства, 

в репертуар вошли исторические сюжеты героической борьбы, а также 

произведения, рассказывающие о мужестве советских людей на фронтах 

Великой Отечественной войны. Новые музыкально-танцевальные 

композиции, такие как «Партизанская сюита», «На колхозной ферме», 

«Праздник урожая», «Пшиш-река» и «Охотник и девушка», пользовались 

большой популярностью у зрителей, так как раскрывали образ советского 

человека – воина и труженика. Владение законами сценической 

интерпретации позволило балетмейстерам творчески подходить 

к постановкам на профессиональном уровне. 

Ансамбль «Кабардинка», основанный в 1933 году, изначально включал 

в свой репертуар композиции с этническими и агитационно-

пропагандистскими сюжетами, актуальные для советской эпохи. 

Поэтому для этого коллектива стилизация фольклорной хореографии 

была привычной и давно апробированной практикой. В 90-х годах, 

в период перестройки, ансамбль «Кабардинка», получивший статус 

«академического», начал искать новые решения для реализации 

старинных адыгских танцев. На основе собранного фольклорного 

материала и собственных знаний, при помощи ведущих артистов 

ансамбля танца и включенных в процесс ведущих деятелей адыгской 

культуры, художественный руководитель А.С. Думанишев представляет 

публике реконструкции исторических танцев и оригинальные 

современные композиции. Во времена обновления всех сфер культуры и 

искусства ансамбль предлагает аудитории новый репертуар, куда вошли: 

«Уэркъ къэфэ» (дворянская, княжеская кафа), «Адиюх», «Гуащэгъасэ», 

«ГуэщэIэсэ», «Убыхъ лъапэрышэ» (убыхский танец) и другие.  

Сценическое представление, включающее обновленные версии 

танцев, которыми адыги испокон веков выражали свою культуру, 

по замыслу автора воссоздает образ этнического прошлого и отражает 

характерные особенности, а также социальный статус носителей данной 

культуры. Отдельные композиции основываются на плясках потомков 

выселенцев, при этом материалы были собраны среди адыгов, 

проживающих в Турции и Иордании. Новаторская, с точки зрения 

национальной хореографии, «Адиюх», воплощенная при содействии 
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 балетмейстера Р.М. Пачева, насыщена классическими элементами, 

высокими поддержками и пируэтами окрашена этнической лексикой. 

Классическая интерпретация образа Адиюх из одноименной 

кабардинской песни, основанная на традициях парного исполнительства, 

с отступлением от канонов придает танцу современность и 

относительную свободу исполнения. Такой подход сохраняет корни и дух 

оригинала, одновременно открывая пространство для артистической 

вольности и творческого самовыражения. Стилизация дает возможность 

воссоздать и передать атмосферу исторической и этнической среды, 

добиться многоплавности художественного образа. В этом контексте 

характерным явлением стали танцевальные композиции «Гуащэгъасэ» и 

«ГуэщэIэсэ», явившие собой историко-этнографические зарисовки 

адыгского этикета. 

Преемственность подобного художественного подхода сохраняется 

в ансамбле независимо от смены руководства. За последние десятилетия 

программу ГААТ «Кабардинка» пополнили новые произведения 

с применением стилизации. Художественный руководитель и 

балетмейстер И.К. Атабиев создал ряд современных хореографических 

произведений, таких как «Иорданский танец», «Танец причерноморских 

адыгов», «Танец черкесских аристократов», «Солнечный танец “Хаттуси”», 

«Сказание о Шоулох» и другие. В своих работах он использует 

художественную стилизацию как более высокую ступень трансформации 

народного творчества, собирая из фольклорных образцов основное 

образное ядро, самые яркие пластические мотивы, ведущую идею – 

в лексике, рисунке, исполнительстве и образности, преобразуя их в новое 

качественное исполнение. По сути, балетмейстер переосмысливает 

отдельные элементы фольклора, трансформирует их и создает новую 

сценическую модель в соответствии с художественным замыслом. 

Процессу реконструкции подвергаются все структурные ключевые 

сегменты фольклорного танца: музыкально-ритмическая формула, 

сюжетное строение, образность. Благодаря этому прослеживается четкая 

опосредованность фольклорных источников традициями 

профессионального сценического искусства, при этом лексика и 

выразительные средства танца усложняются и расширяются. Музыкальное 

сопровождение обогащается звучанием современных музыкальных 

инструментов. В этом случае звучат мотивы, не свойственные адыгской 

культуре. Аналогично стилизация коснулась музыкального сопровождения 

танцев адыгейского ансамбля «Нальмес». Оркестровая обработка 

большей части произведений помимо традиционных адыгских 

инструментов включает классическую скрипку, электронную бас-гитару, 

современные клавишные и ударные инструменты. Современный 

танцевальный репертуар ансамбля «Нальмес» хранит историю своего 

народа. Благодаря работе историков-этнографов с хореографами 
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 зрителю представлены танцевальные произведения «Ожерелье народных 

танцев адыгской диаспоры» и «Танец черкесов Анатолии». Современная 

интерпретация старинных танцев несет миссию представления целостной 

картины культурного мира адыгов, сегодня ансамбль «Нальмес» 

демонстрирует ряд современных танцевальных проектов и программ, 

среди которых «Адыгская народная свадьба», «Блеск алмаза», «Сквозь 

вечность», «Ижъырэ адыгэ къашохэр» (старинные адыгские народные 

танцы), «Новые грани алмаза», «Время пришло» (совместный 

с ансамблем «Исламей») и другие, которые сформированы из трех 

десятков танцевальных произведений. 

В контексте трансформации народной хореографии в предыдущем 

столетии важно учитывать влияние классического балета. На первый взгляд, 

классическая и народная хореография довольно далеки друг от друга, 

но внедрение методов профессиональной подготовки артистов, 

особенно для ансамблей, стало мощным двигателем развития адыгской 

хореографии. Переход к таким техникам, как работа у классического 

станка, был сложен для артистов, однако со временем они освоились и 

эти техники стали основой профессиональной подготовки исполнителей. 

Стилизованный народный танец предполагает перенос 

традиционного танца с учетом определенных изменений. 

Особенно это касается рисунка танца: например, круг превращается 

в полукруг, а ракурсы подчиняются законам зрительного восприятия. 

Важно, чтобы характер и амплитуда движений полностью читались 

зрителем. При создании стилизованного танца важно сохранить идею и 

замысел первоисточника, а стилевую гамму, ритмику и костюмы можно 

модифицировать. Балетмейстер, реализуя сценическую обработку, 

сохраняет дух, манеру исполнения и характер народа, при этом развивая 

и обогащая лексику, рисунки и эстетические решения произведения так, 

чтобы не исказить его основную суть. Один из приемов интерпретации 

фольклора – художественное преувеличивание, гипербола, которая 

значительно помогает добиться выразительности и образности, раскрытия 

внутреннего содержания характеров героев.  

Сценический танец базируется на ярко выраженной 

индивидуальности персонажей, подчиненных логике развития действия. 

Многие хореографические произведения создаются по принципу 

театрального действия с определенным сюжетом, что дает 

балетмейстерам широкие возможности для интерпретации народного 

танца. Воплощая национальную основу в театральном произведении, 

важно проникнуть в суть танца, рожденного народом, и соединить 

принципы фольклорного танца с законами сцены, сохраняя богатство 

образов и самобытность каждого народа. Балетмейстер, стремящийся 

найти свой стиль и метод сценической обработки фольклора, должен 
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 углубиться в народную первооснову, обогатить ее и насытить 

лексическими и визуальными средствами, не искажая оригинал. 
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АННОТАЦИЯ. В статье представлен библиографический обзор современных 

исследований (2014–2025), посвящённых влиянию русской эмиграции на развитие 
музыкальной культуры Китая в 1917–1949 годах. На основе анализа русскоязычных, 
англоязычных и китайских научных публикаций систематизируются основные 
направления историографии, включая педагогическую деятельность русских 
музыкантов, исполнительскую практику, формирование музыкальных институтов и 
инфраструктуры, а также процессы культурного трансфера и межкультурного 
взаимодействия. Особое внимание уделяется источниковедческой базе современных 
исследований – архивным материалам, эмигрантской периодике и цифровым 
проектам, расширившим возможности реконструкции музыкальной жизни русской 
диаспоры в Китае. Выявляются ключевые методологические подходы и проблемные 
зоны современной историографии, в том числе недостаточная разработанность 
вопросов музыкальной критики эмигрантской прессы, роли женщин-педагогов и 
влияния китайской традиционной музыки на интерпретацию западноевропейского 
репертуара. Делается вывод о значимости междисциплинарного и сравнительного 
подходов для дальнейшего изучения феномена русской музыкальной эмиграции как 
части транснациональных культурных процессов Восточной Азии. 

КЛЮЧЕВЫЕ СЛОВА: русская эмиграция; музыкальная культура Китая; Харбин; 
Шанхай; музыкальное образование; исполнительская школа; культурный трансфер; 
межкультурное взаимодействие; историография. 
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ачало XX века принесло России масштабные политические 

потрясения, приведшие к вынужденной эмиграции десятков 

тысяч человек. После революции 1917 года и Гражданской войны 

(1917–1922) значительная часть русских беженцев оказалась 

на Дальнем Востоке. Китайские города – Харбин, Шанхай, Тяньцзинь – 

стали важнейшими центрами русской диаспоры, где культурная жизнь 

приобрела особую интенсивность. Среди её составляющих музыкальная 

культура занимала одно из ключевых мест: она обеспечивала сохранение 

идентичности и одновременно становилась каналом культурного 

взаимодействия с принимающей страной [6, с. 55-62]. 

Консерватории, музыкальные общества, частные студии и театры, 

созданные эмигрантами, поддерживали и развивали традиции 

Петербургской и Московской школ. Русские педагоги воспитали целое 

поколение китайских музыкантов, оказавших впоследствии 

определяющее влияние на становление национальной исполнительской 

школы Китая. Концертная деятельность эмигрантов сделала 

западноевропейский репертуар частью культурного пространства 

Харбина и Шанхая, а созданные ими музыкальные образовательные 

учреждения стали фундаментом для институционализации 

академической музыки в Китае [4, с. 74-76; 12, с. 143-149]. 

Актуальность темы определяется растущим интересом к восточному 

направлению русской музыкальной диаспоры. В условиях 

транснациональных исследований, сосредоточенных на художественных 

процессах за пределами Европы, изучение вклада русских эмигрантов 

в культурное становление Китая приобретает особое значение. 

Цель исследования – провести библиографический анализ 

современных (2014–2025 гг.) публикаций на русском, английском и 

китайском языках, посвященных влиянию русских эмигрантов 

на музыкальную культуру Китая (1917–1949). 

Задачи исследования: 

– систематизировать актуальные источники и обозначить ключевые 

направления современной историографии; 

– выявить проблематику и методологические подходы в литературе 

последних лет; 

– определить пробелы в исследованиях и перспективы дальнейшего 

изучения темы. 

Хронологические рамки исследования охватывают период 1917–

1949 гг. Этот отрезок отражает время пребывания русской диаспоры 

до образования Китайской Народной Республики. Именно тогда влияние 

русских музыкантов проявлялось наиболее ярко и автономно 

(от политических и идеологических влияний), прежде всего 

в педагогической, исполнительской и институциональной сферах [7, 

с. 228]. После 1949 года художественные процессы в Китае оказались 

https://art-jornal.ru/


И С К У С С Т В О В Е Д Е Н И Е  
A R T  C R I T I C I S M  

2026 №1 
И С Т О Р И Я  И С К У С С Т В А  

H I S T O R Y  O F  A R T  

ДИВЕЕВА Г.А. 

 
  

                                                                                                                                                                                56 
   

H
T

T
P

S
:/

/A
R

T
-J

O
R

N
A

L.
R

U
 

жестко подчинены идеологическим задачам, что затрудняет объективную 

оценку роли эмиграции. 

Библиографические рамки (2014–2025 гг.) обусловлены активным 

ростом междисциплинарных и транснациональных исследований, 

цифровизацией архивов, а также появлением новых монографий 

(например, Гу Цзэминя Русская музыкальная традиция в Китае, 2024; 

Айзенштадта Фортепианные школы стран Дальневосточного региона, 

2015), которые открыли новые перспективы анализа [1, с. 40-52]. 

ОСНОВНЫЕ НАПРАВЛЕНИЯ ИССЛЕДОВАНИЙ И КЛЮЧЕВЫЕ ТРУДЫ. ПЕДАГОГИЧЕСКАЯ 

ДЕЯТЕЛЬНОСТЬ И ФОРМИРОВАНИЕ ИСПОЛНИТЕЛЬСКИХ ШКОЛ. 

Одним из наиболее разработанных направлений исследований 

является педагогическая миссия русских музыкантов в Китае. Уже в 1920–

1930-е годы именно преподавательская деятельность стала важнейшим 

инструментом культурного влияния диаспоры, обеспечивающим 

преемственность академической традиции Российской империи. 

Педагоги-эмигранты, сформированные в Петербургской и Московской 

консерваториях, воспитали целое поколение китайских музыкантов, 

впоследствии ставших основателями национальной исполнительской 

школы [7, с. 221-232; 1, с. 104]. 

Современные исследования акцентируют особое значение таких 

фигур, как Борис Захаров, Владимир Шушлин и Сергей Аксаков. 

В коллективной монографии Foundations of New Chinese Music (2020) Хон-

Лун Хелан Ян, Симо Микконен и Джон Винценбург показывают, что именно 

эти педагоги заложили основы преподавания западноевропейской 

традиции в Китае и оказали решающее влияние на становление 

Шанхайской консерватории [21, с. 184]. Монография Гу Цзэмина Русская 

музыкальная традиция в Китае (2024) рассматривает более широкий 

контекст: от формирования концертного репертуара и создания учебных 

заведений до подготовки первых поколений китайских профессиональных 

музыкантов [26]. 

Ряд статей детализирует педагогические аспекты. Так, 

Фан Мэнчжунюань (2022) анализирует вклад русских пианистов 

в методики постановки рук, звукоизвлечения и педализации [12, с. 147], 

тогда как Лян Чэньи и Н.С. Бажанов (2023) показывают генеалогию 

педагогических линий и региональных школ [9, с. 47-49]. В англоязычных 

публикациях (W. Chow, 2018; Wang Qi, 2018) прослеживается сочетание 

русской академической школы с национальными элементами [26; 29, 

с. 55], а китайские авторы Цяо Синь и Ба Динъюань (2022) рассматривают 

феномен «музыкального анклава» в Шанхае как пространство, где 

русская педагогика легла в основу китайской школы [36, с. 30-34; 37, с. 51-

58]. 

Таким образом, педагогическая деятельность русских эмигрантов 

стала фундаментом институционализации западноевропейской музыки 
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в Китае и определила устойчивые стандарты национального музыкального 

образования. 

ИСПОЛНИТЕЛЬСКАЯ ПРАКТИКА И КОНЦЕРТНАЯ ЖИЗНЬ. 

Наряду с педагогикой концертная жизнь стала важнейшим каналом 

культурного влияния. Уже к середине 1920-х годов Харбин и Шанхай 

превратились в крупные центры музыкальной жизни страны, где 

западноевропейский репертуар органично вошел в культурный обиход. 

Китайские исследования подчеркивают масштаб концертной сцены 

как условие интеграции западной музыки в культурный ландшафт. 

Так, Ван Яминь (2020) и Ван Яминя и У Жуйжуй в совместной публикации 

(2017) реконструируют деятельность русских оркестров, хоров, оперных и 

балетных трупп, превративших Харбин в «музыкальную столицу» региона 

[31, с. 202–208]. 

Русскоязычные исследователи сосредотачиваются на создании 

музыкальных коллективов и институтов. Так, Дивеева Г.А. (2014) анализирует 

Харбинский симфонический оркестр как символ культурного трансфера 

[4, с. 112-116]. Л.П. Черникова (2016) и А.А. Хисамутдинов (2017) 

обращаются к истории джаза, раскрывая, как эмигранты стали 

проводниками новых жанров и внесли вклад в формирование 

многонациональной музыкальной среды [19, с. 110-118; 14, с. 34–39]. 

Китайская историография (Цяо Синь, 2020; Цяо Синь, Ба Динъюань, 

2022) рассматривает исполнительскую жизнь русских пианистов в Шанхае 

как культурный феномен, определивший художественные стандарты 

будущей национальной фортепианной школы [35, с. 40-53; 36, с. 30-34]. 

Исполнительская практика русских эмигрантов носила 

многоплановый характер: от академической сцены до джаза и 

театральных жанров. Она обеспечила сохранение профессиональных 

норм и стала пространством межкультурного диалога, 

способствовавшего адаптации западного репертуара к китайскому 

контексту. 

МУЗЫКАЛЬНЫЕ ИНСТИТУТЫ И КУЛЬТУРНАЯ ИНФРАСТРУКТУРА. 

Не менее значимым направлением исследований является анализ 

деятельности музыкальных институтов и организаций, созданных 

эмигрантами. Харбин и Шанхай стали центрами, где формировались 

оркестры, театры, хоровые объединения, музыкальные общества и 

образовательные учреждения. 

В монографии Networking the Russian Diaspora (2020) показано, 

что именно русские эмигранты основали в Китае первые институты 

западного типа – от симфонического оркестра и оперной труппы 

до консерватории [21]. Очерк Chow W. прослеживает судьбу одного из 

старейших оркестров страны – харбинского Симфонического оркестра, 

демонстрируя преемственность традиций и долговременное влияние 

русской школы [26]. 
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Русскоязычные статьи Дивеевой (2014) и Сюй Кэханя (2020) 

анализируют участие эмигрантов в институционализации музыкального 

образования и концертной жизни [6, с. 77-82; 11, с. 92-101], а работа 

Хисамутдинова и Ли Янь (2023) показывает архитектурные памятники как 

элементы культурной среды иммиграции [15, с. 66-74]. Китайские 

исследователи (Цяо Синь, Ба Динъюань, 2022) рассматривают частные 

студии и клубы как ключевые точки передачи и трансформации русской 

музыкальной традиции в китайскую среду [32, с. 8-10; 33, с. 41-43]. 

Институциональная деятельность русской эмиграции обеспечила 

создание устойчивой культурной среды, ставшей основой музыкальной 

культуры Китая и сохранившей своё значение даже после ухода русской 

диаспоры. 

МЕЖДИСЦИПЛИНАРНЫЕ ИССЛЕДОВАНИЯ И КУЛЬТУРНАЯ ДИПЛОМАТИЯ. 

Многие современные исследовательские подходы демонстрируют 

стремление к междисциплинарности, объединяя методы музыковедения, 

социологии, культурологии и антропологии. Музыкальная практика 

эмигрантов рассматривается не только как художественное явление, 

но и как фактор культурной дипломатии. 

В ряде исследований подчеркивается, что взаимодействие русских и 

китайских музыкантов привело к трансформации представлений 

о социальной роли искусства и стало элементом культурной 

модернизации [25; 26]. Китайские авторы (Ван Яминь, У Жуйжуй) отмечают 

значительную роль музыкальной жизни русской диаспоры в процессе 

обновления китайской культуры [38, с. 9-17]. 

Тема культурной гибридности (Мещеряков, Антропов, 2017) и анализа 

трансформации жанров (Филановская, 2025) позволяет рассматривать 

музыку русской эмиграции как важный элемент кросс-культурного 

обмена [10, с. 55-62; 13, с. 14-19]. 

Таким образом, междисциплинарные исследования раскрывают 

русскую музыкальную традицию в Китае не только в рамках 

музыковедения, но и как фактор культурной дипломатии, урбанистики и 

социокультурной модернизации. Для структурирования выявленного 

корпуса публикаций и выявления доминирующих исследовательских 

направлений представляется целесообразным систематизировать 

проанализированные источники в виде тематической классификации. 

Такая форма позволяет не только сгруппировать работы по проблемным 

блокам, но и выявить количественную репрезентацию авторов в пределах 

каждой исследовательской парадигмы. Тематическая таблица отражает 

современную конфигурацию научного поля, демонстрируя степень 

разработанности отдельных аспектов проблемы и выявляя зоны 

историографической концентрации (см. Таблицу 1). 
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Таблица 1. Тематическая таблица источников 

ТЕМАТИКА РАССМАТРИВАЕМЫЕ 

АСПЕКТЫ 
АВТОРЫ (ГОД, КОЛ-ВО РАБОТ) 

Образовательные 
институты и 
организации 

консерватории, 
образование, 
оркестры, 
центры, школы 

Антропов О.К. (4 работы, 2014–2025) 
Бажанов Н.С. (4 работы, 2014–2025) 
Ван А.Ч. (4 работы, 2014–2025) 
Ван Ч.К. (4 работы, 2014–2025) 
Гайдай П.В. (4 работы, 2014–2025) 
Дивеева Г.А. (8 работ, 2014–2025) 
Крыловская И.И. (4 работы, 2014–2025) 
Ли Я. (4 работы, 2014–2025) 
Сюй К. (6 работ, 2014–2025) 
У М. (2 работы, 2021) 
Фан М. (2 работы, 2014–2025) 
Филановская Т.А. (3 работы, 2014–2025) 
Хань В. (4 работы, 2014–2025) 
Хисамутдинов А.А. (3 работы, 2014–2025) 
Цзо Ч. (5 работ, 2014–2025) 
Цзэн Я. (5 работ, 2014–2025) 
Черникова Л.П. (4 работы, 2016) 
Чжан Т. (4 работы, 2014–2025) 
Чжао И. (4 работы, 2014–2025) 
Чжу Т. (3 работы, 2014–2025) 
Alyabyeva A.G. (2 работы, 2014–2025) 
Chen, S. (5 работ, 2014–2025) 
Chow, W. (4 работы, 2014–2025) 
Wang Q. (5 работ, 2014–2025) 
Xiang, Y. (5 работ, 2014–2025) 

乔馨 (10 работ, 2014–2025) 

乔馨 (4 работы, 2014–2025) 

吴睿睿 (6 работ, 2017) 

孙兆润 (4 работы, 2017) 

宫宏宇 (5 работ, 2023) 

巴鼎元 (10 работ, 2022) 

王亚民 (6 работ, 2014–2025) 

Исполнительские 
практики 

афиши, 
исполнители, 
концерты, 
оркестры, 
репертуар 

Антропов О.К. (4 работы, 2014–2025) 
Бажанов Н.С. (4 работы, 2014–2025) 
Ван А.Ч. (4 работы, 2014–2025) 
Ван Ч.К. (4 работы, 2014–2025) 
Дивеева Г.А. (8 работ, 2014–2025) 
Дорофеева Н.А. (4 работы, 2014–2025) 
Крыловская И.И. (4 работы, 2014–2025) 
Ли Я. (4 работы, 2014–2025) 
Сюй К. (6 работ, 2014–2025) 
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ТЕМАТИКА РАССМАТРИВАЕМЫЕ 

АСПЕКТЫ 
АВТОРЫ (ГОД, КОЛ-ВО РАБОТ) 

Филановская Т.А. (3 работы, 2014–2025) 
Хань В. (4 работы, 2014–2025) 
Хисамутдинов А.А. (3 работы, 2014–2025) 
Цзо Ч. (5 работ, 2014–2025) 
Цзэн Я. (5 работ, 2014–2025) 
Черникова Л.П. (4 работы, 2016) 
Чжан Т. (4 работы, 2014–2025) 
Чжао И. (4 работы, 2014–2025) 
Чжу Т. (3 работы, 2014–2025) 
Chen, S. (5 работ, 2014–2025) 
Chow, W. (4 работы, 2014–2025) 
Wang Q. (5 работ, 2014–2025) 
Xiang, Y. (5 работ, 2014–2025) 

乔馨 (10 работ, 2014–2025) 

乔馨 (4 работы, 2014–2025) 

吴睿睿 (6 работ, 2017) 

孙兆润 (4 работы, 2017) 

宫宏宇 (5 работ, 2023) 

巴鼎元 (10 работ, 2022) 

王亚民 (6 работ, 2014–2025) 

王艳丽 (3 работы, 2017) 

Педагогика методики, 
педагоги, 
педализация, 
ученики 

Бажанов Н.С. (4 работы, 2014–2025) 
Гайдай П.В. (4 работы, 2014–2025) 
Дивеева Г.А. (8 работ, 2014–2025) 
Крыловская И.И. (4 работы, 2014–2025) 
Сюй К. (6 работ, 2014–2025) 
Фан М. (2 работы, 2014–2025) 
Цзо Ч. (5 работ, 2014–2025) 
Цзэн Я. (5 работ, 2014–2025) 
Чжан Т. (4 работы, 2014–2025) 
C. (3 работы, 2021) 
Chen, S. (5 работ, 2014–2025) 
Chow, W. (4 работы, 2014–2025) 
Wang Q. (5 работ, 2014–2025) 
Xiang, Y. (5 работ, 2014–2025) 

乔馨 (10 работ, 2014–2025) 

乔馨 (4 работы, 2014–2025) 

吴睿睿 (6 работ, 2017) 

孙兆润 (4 работы, 2017) 

宫宏宇 (5 работ, 2023) 

巴鼎元 (10 работ, 2022) 

王亚民 (6 работ, 2014–2025) 
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ТЕМАТИКА РАССМАТРИВАЕМЫЕ 

АСПЕКТЫ 
АВТОРЫ (ГОД, КОЛ-ВО РАБОТ) 

Кросс-
культурные 
влияния 

влияние, 
гибридность, 
межкультурные 
контакты, 
синтез 
традиций 

Антропов О.К. (4 работы, 2014–2025) 
Ван А.Ч. (4 работы, 2014–2025) 
Ван Ч.К. (4 работы, 2014–2025) 
Гайдай П.В. (4 работы, 2014–2025) 
Дивеева Г.А. (8 работ, 2014–2025) 
Дорофеева Н.А. (4 работы, 2014–2025) 
Сюй К. (6 работ, 2014–2025) 
Торопова А.В. (1 работа, 2014–2025) 
У М. (2 работы, 2021) 
Филановская Т.А. (3 работы, 2014–2025) 
Хань В. (4 работы, 2014–2025) 
Цзо Ч. (5 работ, 2014–2025) 
Цзэн Я. (5 работ, 2014–2025) 
Черникова Л.П. (4 работы, 2016) 
Чжао И. (4 работы, 2014–2025) 
Чжу Т. (3 работы, 2014–2025) 
Alyabyeva A.G. (2 работы, 2014–2025) 
C. (3 работы, 2021) 
Chen, S. (5 работ, 2014–2025) 
Chow, W. (4 работы, 2014–2025) 
Wang Q. (5 работ, 2014–2025) 
Xiang, Y. (5 работ, 2014–2025) 
乔馨 (10 работ, 2014–2025) 

吴睿睿 (6 работ, 2017) 

孙兆润 (4 работы, 2017) 

宫宏宇 (5 работ, 2023) 

巴鼎元 (10 работ, 2022) 

王亚民 (6 работ, 2014–2025) 

王艳丽 (3 работы, 2017) 

Историография и 
источники 

архивы, 
источники, 
мемуары, 
рецензии 

Бажанов Н.С. (4 работы, 2014–2025) 
Ван А.Ч. (4 работы, 2014–2025) 
Ван Ч.К. (4 работы, 2014–2025) 
Дивеева Г.А. (8 работ, 2014–2025) 
Дорофеева Н.А. (4 работы, 2014–2025) 
Ли Я. (4 работы, 2014–2025) 
Сюй К. (6 работ, 2014–2025) 
Хань В. (4 работы, 2014–2025) 
Цзо Ч. (5 работ, 2014–2025) 
Цзэн Я. (5 работ, 2014–2025) 
Черникова Л.П. (4 работы, 2016) 
Чжан Т. (4 работы, 2014–2025) 
Чжао И. (4 работы, 2014–2025) 
Chen, S. (5 работ, 2014–2025) 
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ТЕМАТИКА РАССМАТРИВАЕМЫЕ 

АСПЕКТЫ 
АВТОРЫ (ГОД, КОЛ-ВО РАБОТ) 

nan (1 работа, 2015) 

乔馨 (10 работ, 2014–2025) 

乔馨 (4 работы, 2014–2025) 

吴睿睿 (6 работ, 2017) 

宫宏宇 (5 работ, 2023) 

巴鼎元 (10 работ, 2022) 

王亚民 (6 работ, 2014–2025) 

王艳丽 (3 работы, 2017) 

Междисциплинар
ные 
исследования 

гибридность, 
культурология, 
памятники, 
театр, 
урбанистика 

Антропов О.К. (4 работы, 2014–2025) 
Гайдай П.В. (4 работы, 2014–2025) 
Дорофеева Н.А. (4 работы, 2014–2025) 
Крыловская И.И. (4 работы, 2014–2025) 
Ли Я. (4 работы, 2014–2025) 
Сюй К. (6 работ, 2014–2025) 
Хисамутдинов А.А. (3 работы, 2014–2025) 
C. (3 работы, 2021) 
Wang Q. (5 работ, 2014–2025) 
Xiang, Y. (5 работ, 2014–2025) 

乔馨 (10 работ, 2014–2025) 

吴睿睿 (6 работ, 2017) 

巴鼎元 (10 работ, 2022) 

王亚民 (6 работ, 2014–2025) 

Образовательные 
институты и 
организации 

консерватории, 
образование, 
оркестры, 
центры, школы 

Антропов О.К. (4 работы, 2014–2025) 
Бажанов Н.С. (4 работы, 2014–2025) 
Ван А.Ч. (4 работы, 2014–2025) 
Ван Ч.К. (4 работы, 2014–2025) 
Гайдай П.В. (4 работы, 2014–2025) 
Дивеева Г.А. (8 работ, 2014–2025) 
Крыловская И.И. (4 работы, 2014–2025) 
Ли Я. (4 работы, 2014–2025) 
Сюй К. (6 работ, 2014–2025) 
У М. (2 работы, 2021) 
Фан М. (2 работы, 2014–2025) 
Филановская Т.А. (3 работы, 2014–2025) 
Хань В. (4 работы, 2014–2025) 
Хисамутдинов А.А. (3 работы, 2014–2025) 
Цзо Ч. (5 работ, 2014–2025) 
Цзэн Я. (5 работ, 2014–2025) 
Черникова Л.П. (4 работы, 2016) 
Чжан Т. (4 работы, 2014–2025) 
Чжао И. (4 работы, 2014–2025) 
Чжу Т. (3 работы, 2014–2025) 
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ТЕМАТИКА РАССМАТРИВАЕМЫЕ 

АСПЕКТЫ 
АВТОРЫ (ГОД, КОЛ-ВО РАБОТ) 

Alyabyeva A.G. (2 работы, 2014–2025) 
Chen, S. (5 работ, 2014–2025) 
Chow, W. (4 работы, 2014–2025) 
Wang Q. (5 работ, 2014–2025) 
Xiang, Y. (5 работ, 2014–2025) 
乔馨 (10 работ, 2014–2025) 

乔馨 (4 работы, 2014–2025) 

吴睿睿 (6 работ, 2017) 

孙兆润 (4 работы, 2017) 

宫宏宇 (5 работ, 2023) 

巴鼎元 (10 работ, 2022) 

王亚民 (6 работ, 2014–2025) 

 

Представленная систематизация показывает, что наибольшую 

исследовательскую плотность имеют направления, связанные 

с институциональной историей музыкального образования и 

формированием исполнительских школ. Существенное количество 

публикаций посвящено педагогическим стратегиям и концертной 

практике русской диаспоры. Вместе с тем сравнительный анализ 

демонстрирует относительную недостаточность работ, ориентированных 

на проблематику музыкальной критики, гендерного аспекта 

педагогической деятельности, а также на интерпретационные 

трансформации западноевропейского репертуара в условиях китайской 

культурной среды. Таким образом, таблица фиксирует не только 

количественное распределение источников, но и структуру 

исследовательских приоритетов современной историографии. 

ИСТОЧНИКИ: АРХИВЫ, ПЕРИОДИКА, ЦИФРОВЫЕ ПРОЕКТЫ. 

Особое значение в изучении музыкальной жизни эмиграции имеют 

архивные материалы и публикации прессы. За последние годы 

существенно расширился доступ к документам Харбинского 

муниципального архива и Архива провинции Хэйлунцзян, а также 

к коллекциям Бахметевского архива (США) и Музея русской культуры 

в Сан-Франциско. Эти фонды содержат программы концертов, 

переписку, афиши и личные документы эмигрантов [30]. 

Пресса Харбина и Шанхая представляет ценный источник рецензий, 

афиш и критических статей, позволяющих восстановить динамику 

концертной жизни. Китайские исследователи (Цзо Чжэнь, Ван Яминь) 

активно используют периодику в своих публикациях, дополняя архивные 

свидетельства [21; 37]. 

Новейшие цифровые проекты существенно расширяют 

исследовательские возможности. Среди них – Digital Archives of Harbin 
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Municipal Library (оцифровка газет «Харбинское время» и «Рупор»), 

Shanghai Library Digital Collections (периодика и афиши 1920-1940-х годов), 

а также международные базы (Russian Emigrants Collection в Бахметевском 

архиве, онлайн-каталог Музея русской культуры в Сан-Франциско). 

Эти ресурсы открывают новые перспективы для исследований и позволяют 

использовать методы цифровых гуманитарных наук для анализа 

концертной практики русской эмиграции и межкультурных связей. 

Для углублённого анализа содержательной специфики публикаций и 

выявления их методологических особенностей в Таблице 2 представлены 

развернутые аннотации ключевых источников. Расположение материала 

в хронологической последовательности позволяет проследить эволюцию 

исследовательской оптики, а разделение по языку издания – выявить 

различия в проблематике, понятийном аппарате и интерпретационных 

моделях русскоязычной, англоязычной и китайской научных традиций. 

Такая структура обеспечивает сравнительный взгляд на формирование 

современного дискурса о русской музыкальной эмиграции в Китае 

(см. Таблицу 2). 

Таблица 2. Полные аннотации к источникам (нумерация соответствует хронологии 
издания; список разделен по языку издания) 

№ ИСТОЧНИК (КРАТКО) АННОТАЦИЯ (ПОЛНАЯ) 

1 Цзо Чжэньгуань: 
Русские музыканты 
в Китае (2014) 

Монография обобщает широкий круг русско-
китайских музыкальных контактов с начала 
XX века до современности. Автор опирается 
на обширный корпус русских и китайских 
источников, включая редкие публикации, мемуары 
и архивные фонды, чтобы проследить биографии 
музыкантов, институциональные истории, 
концертные маршруты и репертуар. Особое 
внимание уделено центрам эмиграции – Харбину и 

Шанхаю – как «узлам» трансфера педагогики, 

исполнительства и композиторских практик. Книга 
адресована широкой аудитории и ставит задачу 
вернуть в культурную память забытые имена. 
Результатом становится целостная картина 
взаимного обогащения двух традиций и их 
влияния на музыкальное образование Китая. 

2 Ван Александр 
Чжичэн: Музыкальная 
жизнь русского 
Шанхая (2014) 

Статья реконструирует музыкальную жизнь 
русской общины Шанхая по источникам прессы, 
афиш и архивных материалов. Описаны 
профессиональные и любительские коллективы, 
концертные серии, частные школы и 
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№ ИСТОЧНИК (КРАТКО) АННОТАЦИЯ (ПОЛНАЯ) 

благотворительные инициативы. Прослеживаются 
связи с китайскими и западными музыкантами, 
репертуарная политика, роль клубов и храмов как 
сцен. Показано, как музыкальная активность 
служила средством самоорганизации и сохранения 
идентичности, а также каналом межкультурного 
обмена. Материал даёт целостное представление 
о многообразии жанров: от академической сцены 
до джазовых и танцевальных оркестров. 

3 Дивеева Г.А.: 
Харбинский 
симфонический 
оркестр: к проблеме 
влияния русской 
эмиграции на историю 
музыкальной культуры 
Китая (2014) 

Публикация посвящена Харбинскому 
симфоническому оркестру как символу вклада 
русской эмиграции в китайскую музыкальную 
культуру. Рассматриваются этапы становления, 
дирижерские школы, кадровый состав, репертуар 
и концертная жизнь. Показано взаимодействие 
с китайскими музыкантами и образовательными 
учреждениями, участие в формировании 
симфонической традиции. Автор опирается на 
архивы, прессу и мемуары, чтобы выявить 
институциональные и эстетические последствия 
деятельности коллектива для музыкальной карты 
Китая. 

4 Дивеева Г.А.: 
Шанхайская 
национальная 
консерватория (2014) 

Статья анализирует становление Шанхайской 
национальной консерватории (1927–1940-е) и её 
связь с традициями Санкт-Петербургской и 
Московской консерваторий. Показана решающая 
роль русских эмигрантов в формировании учебных 
программ, преподавательского состава и 
концертной жизни. С 1935 г. консерватория 
перешла на русскую модель обучения, что 
обеспечило преемственность «русской 
музыкальной школы» и способствовало развитию 
профессионального музыкального образования 
в Китае. 

5 Айзенштадт С.А.: 
Фортепианные школы 
стран Дальневосточного 
региона (Китай, Корея, 
Япония): Проблемы 
теории, истории, 
исполнительской 
практики (2015) 

Монография рассматривает национальные 
фортепианные школы Китая, Японии и Республики 
Корея как целостное системное явление, 
возникшее в процессе адаптации европейской 
музыкальной модели к неевропейским культурам. 
Автор анализирует исторические предпосылки их 
формирования, системные параметры и 
типологические особенности, а также стилевые 
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№ ИСТОЧНИК (КРАТКО) АННОТАЦИЯ (ПОЛНАЯ) 

черты дальневосточного пианизма. Отдельное 
внимание уделяется вопросам педагогики, 
исполнительской практики и влиянию западных 
традиций на развитие новых национальных школ. 
Книга представляет интерес для музыковедов, 
культурологов, востоковедов и специалистов 
в области фортепианного искусства. 

6 Черникова Л.П.: 
Оркестр Олега 
Лундстрема: страницы 
истории (2016) 

Статья прослеживает историю оркестра Олега 
Лундстрема с акцентом на китайский период 
зарождения коллектива. Описаны первые составы, 
репертуар, выступления в Харбине и Шанхае, 
взаимодействие с русской диаспорой и местной 
публикой. Далее анализируется развитие оркестра 
в СССР, гастроли и творческие коллаборации. 
Подчеркивается роль ансамбля как «моста» между 
азиатскими и европейскими джазовыми 
практиками, его вклад в популяризацию жанра и 
формирование профессиональных стандартов. 
Использованы архивные материалы и 
воспоминания участников. 

7 Чжан Цзунхуа, Цзян Я., 
Хань Вэньсюань: 
Русская дворянская 
эмиграция в Китае 
после Октябрьской 
революции (2017) 

Статья рассматривает русскую дворянскую 
эмиграцию в Китае как социально-культурный 
феномен межвоенного периода. На материале 
архивов и периодики описаны маршруты 
миграции, география расселения (Харбин, Шанхай 
и др.), профессиональная структура, 
образовательные и благотворительные 
инициативы. Показан вклад дворянских 
объединений в культурную инфраструктуру: 
музыкальные кружки, концерты, частные школы, 
издательства. Анализируются стратегии 
адаптации и сохранения памяти, формы 
взаимодействия с китайским обществом и 
иностранными концессиями. Делается вывод о 
роли этой группы как посредника в передаче 
европейских культурных моделей, включая 
музыкальное образование и исполнительские 
практики. 

8 Мещеряков А.Ю., 
Антропов О.К.: 
Русская диаспора 
на китайской земле: 

Авторы предлагают рассматривать русскую 
диаспору в Китае как пример культурной 
гибридности, рождающейся на стыке 
повседневности, религиозной жизни и искусства. 
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вариант культурной 
гибридности (2017) 

На кейсах Харбина и Шанхая показаны механизмы 
смешения: языковые практики, бытовая культура, 
музыкальные и театральные инициативы. 
Описываются институции – клубы, хоры, 

оркестры, школы – и их влияние на городскую 

среду. Теоретическая рамка гибридности 
позволяет объяснить устойчивость русских 
традиций при одновременном принятии китайских 
элементов. Исследование подчеркивает роль 
диаспоры как активного субъекта культурного 
обмена, а не пассивного носителя памяти, и 
прослеживает долгосрочные следствия для 
региональной культурной истории. 

9 Хисамутдинов А.А.: 
Русский джаз в Китае 
очаровал даже Чарли 
Чаплина (2017) 

Публикация очерчивает историю русского джаза 
в Китае, его ведущие центры и фигуры. 
На документальных свидетельствах показывается, 
как русские ансамбли работали в Харбине и 
Шанхае, формировали репертуар между свингом, 
танцевальной музыкой и эстрадой, 
взаимодействовали с китайскими и иностранными 
артистами. Особый эпизод – внимание Чарли 

Чаплина, подчеркивающее международный 
резонанс сцены. Анализируются площадки, 
составы оркестров, гастроли и реакция прессы. 
Статья демонстрирует вклад русской диаспоры 
в урбанистическую культуру досуга и в раннюю 
историю китайского джаза, где происходило 
быстрое освоение западных жанров 
в многоязычной среде. 

10 Гайдай П.В.: Развитие 
профессионального 
музыкального 
образования 
в контексте 
межкультурного 
взаимодействия: 
Россия – Китай, ХХ век 

(2018) 

Статья сопоставляет российскую и китайскую 
модели профессионального музыкального 
образования XX века. Автор выделяет ключевые 
точки контакта: учебные планы, систему классов, 
экзаменационные форматы, роль ансамблевой 
практики. Показано, как русская школа через 
педагогов-эмигрантов и межвузовские контакты 
влияла на содержание дисциплин и стандарты 
исполнения в Китае. Рассматриваются 
институциональные реформы, обмены студентами, 
перевод учебной литературы. Отмечается, что 
межкультурный обмен сопровождался 
критическим осмыслением и локальной 
адаптацией, в результате чего сформировалась 
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устойчиво работающая гибридная 
образовательная экосистема. 

11 Тин Ч.: Аарон 
Авшаломов. жизнь и 
творчество 
композитора в 
условиях эпохи 
перемен (2018) 

Публикация посвящена Аарону Авшаломову – 

композитору, соединяющему европейские техники 
с китайскими интонациями в условиях 
стремительных культурных изменений. 
Рассматриваются биографические вехи, ключевые 
партитуры, работа с фольклорным материалом и 
оркестровой колористикой. Анализируются 
контакты с китайскими музыкантами, роль 
в симфоническом и оперном жанрах, рецепция 
в критике. Работа вписывает фигуру Авшаломова 
в широкий контекст русско-китайского 
музыкального диалога первой половины XX века. 

12 Чжао Ифэй: О роли 
Шанхая в становлении 
китайского джазового 
искусства (2019) 

Статья посвящена становлению джаза в Шанхае как 
ключевом центре китайской модерной культуры. 
Автор рассматривает социальные и 
инфраструктурные условия, международные 
контакты и работу танцевальных площадок. 
Отмечается вклад русских, американских и 
европейских музыкантов, формирование публики, 
репертуарных трендов и звукозаписи. 
Анализируются источники (объявления, программы, 
критика), что позволяет уточнить хронологию и 
географию явления. Делается вывод о центральной 
роли Шанхая как «ворот» для джаза и его синтеза 
с местными музыкальными практиками. 

13 Сюй Кэхань: Русские 
музыканты в 
шанхайском центре 
восточного искусства 
(2020) 

Статья рассматривает участие русских музыкантов в 
работе Шанхайского центра восточного искусства. 
На материале архивов и прессы показаны состав 
коллективов, педагогическая деятельность, 
репертуарные стратегии и концертная жизнь. 
Анализируется взаимодействие с китайскими 
артистами, институциональные связи 
с консерваториями и частными школами. Отмечается 
влияние русской исполнительской школы на 
формирование стандартов ансамблевой и сольной 
игры, а также на организацию образовательных 
программ центра. Работа высвечивает роль 
шанхайской сцены как многонационального узла, где 
складывались гибридные формы музыкальной 
практики. 
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14 Чжан Тяньцзяо: 
Влияние Н.М. 
Сокольского на ранний 
китайский балет (2020) 

Статья реконструирует вклад балетмейстера 
Н.М. Сокольского в становление раннего 
китайского балета. На основе архивов и прессы 
описаны постановки, педагогическая работа, 
формирование трупп и адаптация русской школы 
классического танца к местным условиям. 
Анализируются репертуар, сценический язык и 
подготовка исполнителей. Показано, как русская 
хореографическая традиция послужила моделью 
профессионализации китайского балета в первые 
десятилетия его существования. 

15 У Минь: Композитор 
Ши Гуаннань в 
контексте своего 
времени (2021) 

Статья представляет портрет композитора 
Ши Гуаннаня, раскрывая связь его творчества с 
культурными и политическими контекстами 
второй половины XX века. Анализируется язык 
произведений, отношение к традиции и 
современности, использование народных 
интонаций, взаимодействие с академическими и 
массовыми жанрами. Рассматривается 
образовательная среда, где заметно влияние 
русской школы, и её вклад в формирование 
композиторских навыков. Работа даёт целостное 
представление о месте Ши Гуаннаня в истории 
китайской музыки. 

16 Крыловская И. И.: 
Традиции 
отечественного 
музыкального театра в 
культуре русской 
эмиграции на дальнем 
востоке (2022) 

Статья освещает трансфер традиций российского 
музыкального театра в эмигрантскую среду 
Дальнего Востока, включая Маньчжурию и Китай. 
Автор систематизирует жанровую палитру — 
опера, оперетта, музыкальная драма, ревю — и 
показывает, как репертуар, режиссура и 
исполнительские стандарты адаптировались к 
мультикультурной аудитории. Особое внимание 
уделено Харбину и Шанхаю как центрам трупп и 
гастрольных сетей. Рассматриваются кадровые 
биографии, локальная критика, материальные 
условия сцены и роль музыкантов-педагогов. 
Делается вывод, что театральные практики стали 
важным каналом сохранения профессиональных 
норм и формирования «витрины» русской 
культуры в регионе. 
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17 Фан Мэнчжунюань: 
Роль русских 
пианистов 
в формировании 
педагогических 
установок 
фортепианной школы 
Китая (первая 
половина XX века) 
(2022) 

Статья систематизирует вклад русских пианистов-
эмигрантов в становление педагогических 
принципов китайской фортепианной школы в 
первой половине XX века. Рассматриваются 
учебные планы, классы, методики постановки рук 
и звукоизвлечения, работа над артикуляцией и 
педализацией. Приводятся кейсы конкретных 
педагогов и их учеников, указываются механизмы 
институционализации – экзамены, конкурсы, 

публичные классы. Показано, как русская 
традиция сочеталась с местными представлениями 
о музыкальности и дисциплине, формируя 
устойчивые стандарты профессиональной 
подготовки. 

18 Цзэн Яо: 
Пианистическое 
искусство Китая 1940-х 
– начала 1950-х гг. 
в контексте 
формирования 
национальной 
фортепианной школы 
(2022) 

Статья исследует развитие пианистического 
искусства Китая в 1940-х – начале 1950-х годов 
как этап институционализации национальной 
школы. На источниках показаны концертные 
практики, педагогические инициативы, 
репертуарные предпочтения и внедрение 
европейских дисциплин. Обсуждается влияние 
иностранных, в том числе русских, педагогов и 
роль государственных реформ. Делается вывод 
о формировании профессиональных норм и 
о становлении устойчивой инфраструктуры 
подготовки пианистов. 

19 Юй Шэнлинь, 
Торопова А.В.: 
Становление 
национального стиля 
фортепианной музыки 
в контексте истории 
инструментального 
искусства китая (2022) 

Статья синтезирует представления 
о «национальном стиле» китайской фортепианной 
музыки, сопоставляя традиционные интонации с 
европейскими формами и техникой композиции. 
Уделяется внимание русскому влиянию, вопросам 
тембрового мышления, пентатоники, 
гармонических расширений и полифонического 
письма. Авторы предлагают историческую 
периодизацию и анализируют ключевые 
произведения XX–XXI веков, показывая, как 
эстетика национального стиля менялась в диалоге 
с мировыми тенденциями. 

20 Дорофеева Н.А.: 
Вертинский в 
китайской эмиграции 
(2023) 

Публикация посвящена периодам жизни и 
творческой деятельности Александра Вертинского 
в Китае, прежде всего в Харбине и Шанхае. 
На основе прессы, афиш и мемуарных 
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свидетельств реконструируются гастроли, состав 
программ, коллаборации с местными и русскими 
музыкантами, отклики публики. Анализируется тип 
репертуара – от романсов до театрализованных 

номеров – и его резонанс в многоязычной 

городской среде. Показано, как образ Вертинского 
становился маркером культурной идентичности 
русской общины и одновременно элементом 
межкультурного обмена. Автор оценивает значение 
китайского периода для эволюции творческого 
метода артиста и для истории музыкально-
театральной жизни русской эмиграции. 

21 Хисамутдинов А.А., 
Ли Янь: Памятники 
русского присутствия 
в Тяньцзине (2023) 

Публикация инвентаризирует и интерпретирует 
памятники русского присутствия в Тяньцзине: 
здания, мемориальные знаки, культовые 
сооружения, места памяти. На основе полевых 
обследований, архивных источников и 
фотодокументации реконструируются хроники 
возникновения объектов, их функции и 
трансформации. Авторы обсуждают вопросы охраны 
и реставрации, правовой статус и туристическую 
репрезентацию. Памятники трактуются как 
материальные следы трансфера технологий, 
образования и искусства, в том числе музыкальной 
культуры эмиграции (хоры, концертные площадки, 
клубы). Работа демонстрирует, как городской 
ландшафт хранит память о русско-китайских 
контактах и актуализирует её в современном 
культурном планировании. 

22 Лян Ч., Бажанов Н.С.: 
Становление 
фортепианной школы 
Китая: персоналии 
(2023) 

Авторы рассматривают историю китайской 
фортепианной школы через биографии ключевых 
персоналий: композиторов, педагогов и 
исполнителей. Особое внимание уделено фигурам, 
связавшим отечественные и зарубежные практики, 
включая русских эмигрантов. Анализируются их 
учебные и концертные стратегии, репертуар, 
публикации и методические тексты. На основе 
архивов и печатных источников выстраивается 
генеалогия педагогических линий и региональных 
центров. Статья демонстрирует, 
как индивидуальные траектории сложились 
в коллективный опыт, определивший лицо 
национального пианизма. 
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23 Ван Чжан: К вопросу 
о межкультурной 
коммуникации в 
российской и 
китайской 
музыкальной науке 
(2024) 

Статья анализирует формы и барьеры 
межкультурной коммуникации между российской и 
китайской музыкальной наукой. Рассматриваются 
тематические пересечения – от перевода 

понятийного аппарата до совместных 
исследовательских проектов и публикаций. 
Показано, как обсуждение аранжировки и 
транскрипции, рецепции «европейских 
ценностей» и их адаптации в Китае выстраивает 
общую исследовательскую повестку. 
Один из кейсов – роль Харбина как медиатора 

русско-китайских контактов в области 
образования и исполнительства. Автор фиксирует 
проблемы терминологической эквивалентности, 
доступа к источникам и индексирования 
журналов, предлагая пути методологической 
согласованности и расширения совместимых баз 
данных. 

24 Филановская Т.А.: 
Сохранение 
романсовой традиции 
в творчестве 
музыкантов-
эмигрантов в 
инокультурной среде 
первой половины 
XX века (2025) 

Статья исследует сохранение и трансформацию 
жанра русского романса в практике музыкантов-
эмигрантов первой половины XX века. 
На примерах концертных программ, нотных 
изданий и записей показано, как романс служил 
средством сохранения идентичности и 
коммуникации с многоязычной аудиторией. 
Обсуждается влияние локальных культурных 
кодов на стиль исполнения, аккомпанемент и 
репертуар. Автор фиксирует роль жанра 
в формировании культурной памяти диаспоры, 
в том числе в китайских центрах эмиграции. 

25 Xiang, Y.: Integration of 
Russian and Chinese 
Music in Piano Works of 
the 1930s–50s (2017) 

Исследование посвящено интеграции русской и 
китайской традиций в фортепианных произведениях 
1930 – 1950-х годов. Автор детально рассматривает 
гармонические механизмы заимствования: вторые 
доминанты, секвенции, альтерации, хроматические 
модуляции, расширенные периодические формы. 
Показывается, как эти средства сочетаются 
с пентатонными оборотами и национальной 
мелодикой, создавая гибридный язык. Обсуждаются 
педагоги-эмигранты и их студии, роль транскрипций 
народных тем, учебные задания, формировавшие 
навыки полифонического мышления. Приводятся 
примеры работы крупных центров (Шанхай, Нанкин, 
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Харбин), концертная практика и критика. Работа 
демонстрирует, что «русский» гармонический 
инструментарий оказался продуктивной матрицей 
для формирования национального пианизма. 

26 Wang Qi: 
The promotion of 
Russian music culture 
on Harbin music 
education in the 20th 
century (2018) 

Статья рассматривает, как Харбин в XX веке стал 
площадкой интенсивного переноса русской 
консерваторской модели на китайскую почву. Автор 
показывает, что присутствие русской диаспоры 
сформировало институциональные и методические 
основы музыкального образования города: систему 
классов, экзаменационные стандарты, репертуар и 
концертную практику. Анализируется участие 
эмигрантов как педагогов, капельмейстеров и 
исполнителей, их влияние на  дисциплины 
сольфеджио, гармонии и фортепиано, а также на 
формирование оркестровой культуры. Показаны 
механизмы адаптации – перевод методик, 

гибридные учебные планы, смешанные ансамбли, 
сотрудничество с китайскими коллегами. 
Отмечается долговременный эффект: устойчивые 
профессиональные нормы и сеть ученических 
преемственностей, благодаря которым харбинская 
среда стала посредником между российской и 
китайской традициями. 

27 Chow, W.: The Stylistic 
Development of Chinese 
Piano Music and Russian 
Pedagogy Influence 
(2018) 

Статья сопоставляет развитие китайской 
фортепианной музыки с влиянием русской 
педагогической школы, фокусируясь на эстетике и 
гармоническом языке. На примере сочинений Инь 
Чэнцзуна и деятельности Александра Черепнина 
демонстрируется, как русская методика сочетает 
строгую техническую выучку с образностью и 
певучестью фразы. Анализируются приемы 
фактуры, расширенная тональность, использование 
вторых доминант и модальных красок, особенности 
артикуляции и педализации в исполнении. 
Отмечается роль репертуарной политики и 
конкурсной сцены в закреплении стандартов 
звучания. Вывод: русская школа стала 
катализатором профессионализации китайского 
пианизма, при этом национальные интонации и 
ритмика были творчески интегрированы 
в европейские формы. 
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28 Chen, S.: East meets 
West: the influences on 
the development of 
Chinese trumpet playing 
(2020) 

Диссертация исследует становление китайского 
исполнительства на трубе как результат 
встречных потоков влияний из России и Западной 
Европы в первой половине XX века. На основе 
источниковедческого и аналитического подходов 
автор прослеживает трансфер репертуара, 
техники звукоизвлечения, артикуляции и 
аппликатуры, фиксирует роль русских и западных 
педагогов в консерваториях и оркестрах крупных 
городов Китая. Рассматриваются учебники, этюды, 
оркестровые партии, концертные программы, 
а также карьерные траектории первых китайских 
трубачей. Особое внимание уделено адаптации 
европейских строев и интонационных норм к 
местной слуховой культуре, вопросам 
ансамблевого баланса и звучания в смешанных 
составах. Работа демонстрирует, как русская 
школа медных духовых инструментов стала 
опорой для формирования национальной 
традиции трубы. 

29 Cui, C.: Western and 
Chinese Musical 
traditions in 20th 
century China (2021) 

Исследование посвящено взаимодействию 
западных и китайских музыкальных традиций 
в Китае XX века с акцентом на гармонический 
язык и педагогику. Автор показывает, как 
элементы русской теории – функциональная 

гармония, расширенные тональные планы, 
хроматические модуляции – были внедрены 

в учебные курсы и творчество, в частности – 

в жанр художественной песни. Привлекаются 
примеры из учебников, хрестоматий и 
студенческих работ, анализируются механизмы 
«перевода» европейских категорий на понятия, 
привычные китайским музыкантам. Обсуждаются 
дискуссии о национальном стиле и границах 
заимствований, педагогические практики 
сольфеджио, гармонии и анализа форм. Показано, 
как соответствующие методики прижились и 
образовали фундамент гибридной 
профессиональной парадигмы. 
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30 Pchelintsev Anatoly V., 
Alyabyeva Anna G.: 
Piano Arrangements as 
a Universal Principle of 
Adaptation of European 
Artistic Values to the 
Peculiarities of Chinese 
Musical Culture (2024) 

Авторы анализируют фортепианные аранжировки 
как ключевой механизм адаптации европейских 
художественных ценностей к китайской 
музыкальной культуре. На ряде примеров 
показано, как имитация тембров народных 
инструментов, работа с фольклорными темами и 
развитие фактуры способствовали становлению 
национальной фортепианной школы. Отмечается 
особая роль русской культуры в диалоге Восток – 
Запад и формирование феномена «китайского 
импрессионизма». Рассматриваются исторические 
этапы: от ранних обработок к синтезу полифонии, 
модернистских техник и национального 
интонирования. Вывод: аранжировка выполнила 
миссию «моста», после чего на первый план 
вышла авторская композиция, сохраняющая 
национальный колорит средствами европейского 
мышления. 

31 nan: 

《上海的俄罗斯记忆》

即将出版 (2015) 

Краткая новостная заметка о скором выходе книги 
«Русская память Шанхая», посвящённой 
культурному и историческому наследию 
российской диаспоры в городе. В публикации 
рассказывается о содержании будущего издания: 
архивных фотографиях, воспоминаниях 
очевидцев, описаниях русских кварталов, храмов, 
клубов и образовательных учреждений. 
Отмечается значение книги для сохранения 
исторической памяти о вкладе русских эмигрантов 
в развитие культурной, музыкальной и 
архитектурной среды Шанхая. Материал 
адресован широкому кругу читателей, 
интересующихся историей города и 
многонациональными аспектами его культурного 
наследия. 

32 王亚民, 吴睿睿: 

补丁中国近现代音乐史:

在华俄侨音乐家及其活

动 (2017) 

Статья обобщает сведения о российских 
эмигрантах-музыкантах, работавших в Китае в 
XX веке, и их вкладе в становление музыкальной 
культуры страны. На основе архивов, периодики и 
воспоминаний рассматриваются биографии 
исполнителей, композиторов и педагогов, 
их участие в концертной жизни, создании 
оркестров, школ и театральных коллективов. 
Особое внимание уделяется Харбину и Шанхаю 
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как центрам музыкальной активности русской 
диаспоры, а также взаимодействию с китайскими 
музыкантами. Анализируются репертуарные 
предпочтения, педагогические методы и роль 
русской школы в формировании исполнительских 
стандартов. Работа подчеркивает, что вклад 
русских эмигрантов был значимым фактором 
в развитии академической и популярной музыки 
в Китае. 

33 王艳丽: 

战时上海租界音乐活动

新探(1937 – 1941) 

(2017) 

Статья анализирует музыкальную жизнь 
в международных и французских концессиях 
Шанхая в период с 1937 по 1941 год – время 

японской оккупации и ограниченного 
суверенитета города. Автор рассматривает 
деятельность концертных залов, театров и клубов, 
где выступали как местные, так и зарубежные 
музыканты, включая русских эмигрантов. 
На основе газетных афиш, рецензий и архивных 
документов реконструируются репертуарные 
тенденции, состав участников, роль музыкальных 
объединений и благотворительных концертов. 
Отмечается взаимодействие между западными, 
китайскими и русскими исполнителями, а также 
влияние политической ситуации на организацию и 
содержание музыкальных мероприятий. Работа 
позволяет уточнить картину культурной жизни 
Шанхая в сложный исторический период, 
подчеркивая многонациональный характер 
музыкальной сцены. 

34 孙兆润: 

一场旷日持久的论战(上)

——
“俄罗斯声乐学派”存在吗

? (2017) 

Статья открывает цикл публикаций, посвящённых 
дискуссии о существовании и специфике «русской 
вокальной школы» в контексте мировой вокальной 
педагогики. Автор анализирует различные подходы 
к определению вокальных школ, сравнивает 
методические принципы, репертуар и технику 
пения, характерные для русской традиции, с 
итальянской, немецкой и французской системами. 
Рассматриваются исторические истоки русской 
вокальной школы, включая влияние православного 
церковного пения, народной песни и оперной 
практики XIX – XX веков. Особое внимание уделено 
вопросу, в какой мере эти особенности были 
восприняты и адаптированы в Китае через 

https://art-jornal.ru/


И С К У С С Т В О В Е Д Е Н И Е  
A R T  C R I T I C I S M  

2026 №1 
И С Т О Р И Я  И С К У С С Т В А  

H I S T O R Y  O F  A R T  

ДИВЕЕВА Г.А. 

 
  

                                                                                                                                                                                77 
   

H
T

T
P

S
:/

/A
R

T
-J

O
R

N
A

L.
R

U
 

№ ИСТОЧНИК (КРАТКО) АННОТАЦИЯ (ПОЛНАЯ) 

деятельность русских эмигрантов-педагогов и 
концертирующих певцов. Работа закладывает 
теоретическую основу для дальнейшего изучения 
влияния русской вокальной традиции на развитие 
китайского вокального искусства. 

35 王亚民: 

20世纪上半叶中国的俄

侨戏剧 (2020) 

Статья посвящена развитию русской эмигрантской 
драматургии и театра в Китае в первой половине XX 
века. На основе архивных материалов, афиш, 
рецензий и воспоминаний автор реконструирует 
деятельность русских театральных коллективов в 
Харбине, Шанхае, Тяньцзине и других центрах 
эмиграции. Рассматриваются репертуарные 
предпочтения, включавшие классику русской и 
западноевропейской драматургии, адаптации, 
а также оригинальные пьесы эмигрантских авторов. 
Особое внимание уделяется взаимодействию с 
местной китайской публикой и участию китайских 
актеров в постановках. Анализируются 
материальные и организационные условия 
театральной деятельности, в том числе роль 
культурных клубов и благотворительных обществ. 
Работа подчеркивает, что русская театральная 
традиция, привнесенная эмигрантами, оказала 
заметное влияние на развитие сценического 
искусства Китая в рассматриваемый период. 

36 乔馨: 

上海俄侨“音乐飞地”中钢

琴音乐活动的历史与文

化叙事 (2020) 

Статья рассматривает феномен «музыкального 
анклава» русской эмиграции в Шанхае через призму 
фортепианной культуры. Автор анализирует 
исторические предпосылки формирования 
сообщества, включающего концертирующих 
пианистов, педагогов и студентов, а также 
институции – частные музыкальные школы, клубы и 

концертные площадки. Особое внимание уделяется 
репертуарной политике, в которой сочетаются 
произведения русской и западноевропейской 
классики с аранжировками народных мелодий. 
На основе архивных афиш, газетных рецензий и 
воспоминаний реконструируется культурный 
контекст, в котором русские пианисты вносили 
вклад в развитие музыкальной жизни Шанхая. 
Работа подчеркивает значимость фортепианной 
деятельности как инструмента культурного обмена и 
сохранения идентичности в эмигрантской среде. 
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№ ИСТОЧНИК (КРАТКО) АННОТАЦИЯ (ПОЛНАЯ) 

37 乔馨, 巴鼎元: 

上海俄侨“音乐飞地”文化

输入对中国早期钢琴音

乐的影响 (2022) 

Статья посвящена исследованию влияния русской 
эмигрантской музыкальной среды Шанхая 
на становление китайской фортепианной музыки 
в первые десятилетия XX века. Авторы 
рассматривают культурный импорт как 
комплексный процесс, включающий 
педагогические методики, репертуарные 
предпочтения и исполнительские традиции, 
перенесённые в Китай русскими пианистами. 
На основе анализа архивных источников, газетных 
публикаций и нотных изданий показано, как 
взаимодействие в «музыкальном анклаве» 
способствовало формированию национальной 
школы фортепианного искусства. Особое 
внимание уделено интеграции русской 
гармонической системы, формообразования и 
техники в произведениях китайских композиторов 
1930 – 1940-х годов. Работа подчеркивает 
значимость русской эмиграции как посредника 
в процессе модернизации китайской музыкальной 
культуры. 

38 乔馨, 巴鼎元: 

上海俄侨“音乐飞地”钢琴

音乐的文化解读 (2022) 

В статье предлагается культурологический анализ 
фортепианной музыки, создаваемой и 
исполняемой в «музыкальном анклаве» русской 
эмиграции в Шанхае первой половины XX века. 
Авторы рассматривают этот феномен как 
результат трансфера культурных ценностей, 
привнесенных русскими пианистами в китайскую 
среду. Проанализированы особенности 
исполнительской манеры, педагогической 
практики и концертного репертуара, включая 
произведения русской и западноевропейской 
классики, а также авторские сочинения и 
аранжировки. Особое внимание уделено 
символическому значению фортепианной музыки 
как средства сохранения национальной 
идентичности в условиях эмиграции и 
одновременно как инструмента культурного 
обмена. Исследование опирается на широкий круг 
источников – от архивных материалов до устных 

свидетельств – и раскрывает многослойность 

русско-китайских музыкальных взаимодействий 
в Шанхае. 
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№ ИСТОЧНИК (КРАТКО) АННОТАЦИЯ (ПОЛНАЯ) 

39 孙兆润: 

一场旷日持久的论战 

(上) —— 

“俄罗斯声乐学派”存在吗

? (2017) 

Статья рассматривает дискуссию о существовании 
«русской вокальной школы» в Китае. Автор 
анализирует аргументы сторонников и 
противников этой концепции, фиксируя её 
влияние на китайскую музыкальную науку и 
педагогическую практику. 

40 宫宏宇: 

曾经的辉煌:一部有价值

的寓沪俄罗斯流亡音乐

家活动的专著 (2023) 

Статья-рецензия на монографию, посвященную 
деятельности российских эмигрантов-музыкантов 
в Шанхае первой половины XX века. Оценивается 
научная и культурная значимость работы, 
отмечается богатый иллюстративный и архивный 
материал (фотографии, афиши, программы 
концертов, биографические сведения). 
Рассматриваются разделы книги: формирование 
музыкальной инфраструктуры Шанхая, участие 
русских музыкантов в создании оркестров и 
ансамблей, педагогическая деятельность, 
концертная жизнь и взаимодействие с китайскими 
коллегами. Подчёркивается вклад эмигрантов 
в развитие академической и популярной музыки 
города и роль в становлении музыкального 
образования. 

 

Анализ аннотационного материала подтверждает постепенное 

смещение исследовательского фокуса от описательной реконструкции 

фактов музыкальной жизни к интерпретации механизмов культурного 

трансфера, институционализации профессионального образования и 

процессов художественной гибридизации. Одновременно выявляется 

расширение источниковедческой базы и укрепление 

междисциплинарной методологии. Тем самым таблица не только 

репрезентирует корпус публикаций, но и демонстрирует 

трансформацию научного дискурса в сторону комплексного 

осмысления истории русско-китайских музыкальных взаимодействий. 

ПРОБЛЕМЫ И ПЕРСПЕКТИВЫ. 

Современное состояние исследований свидетельствует о заметных 

достижениях в изучении музыкальной жизни русской эмиграции в Китае 

(1917–1949), однако в историографии сохраняются существенные 

пробелы. В первую очередь, недостаточно изучена роль женщин-

педагогов и их вклад в развитие музыкального образования: в большинстве 

работ внимание сосредоточено на деятельности ведущих музыкантов, 

тогда как фигуры преподавателей женщин остаются в тени. Аналогично, 
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лишь фрагментарно исследована музыкальная критика в эмигрантской 

прессе Харбина и Шанхая, где печатались рецензии и аналитические 

статьи, формирующие вкусы и профессиональную среду. Особый 

интерес представляет и проблема влияния китайской традиционной 

музыки на интерпретацию западного репертуара: несмотря на 

зафиксированные факты культурных контактов, системного анализа того, 

как элементы китайской эстетики и интонационно-ритмические 

особенности проникали в исполнительскую практику русских музыкантов, 

до настоящего времени не проведено. 

Перспективы дальнейших исследований связаны, прежде всего, 

с расширением источниковой базы за счет китайских архивов, в том числе 

муниципальных и провинциальных хранилищ, где могут быть выявлены 

концертные программы, отчёты музыкальных сообществ и документы 

образовательных учреждений. Применение междисциплинарного 

подхода (музыковедение в сочетании с культурологией, социологией) 

позволит реконструировать музыкальную жизнь эмиграции в её 

целостности и многоаспектности. Наконец, одним из ключевых 

направлений является цифровизация и публикация материалов (афиши, 

ноты, воспоминания, периодика) в открытом доступе, что не только 

обеспечит сохранность и доступность источников, но и позволит 

использовать методы цифровых гуманитарных наук – от визуализации 

концертной активности до визуализации процесса интеграции и анализа 

связей между музыкантами. Таким образом, обращение к новым 

источникам и методологиям создает основу для восполнения 

историографических пробелов и расширения представлений 

о специфике музыкальной культуры русской эмиграции в Китае. 

Цель исследования заключалась в проведении библиографического 

анализа современных (2014– 2025 гг.) публикаций на русском, английском 

и китайском языках, посвященных влиянию русских эмигрантов на 

музыкальную культуру Китая (1917–1949). Поставленные задачи позволили 

комплексно раскрыть данную тему. 

Во-первых, удалось систематизировать актуальные источники и 

обозначить ключевые направления современной историографии. Особое 

внимание уделяется педагогической деятельности, рассматриваемой как 

основа формирования китайской исполнительской школы [1; 5; 19]. 

Концертная жизнь русской диаспоры представлена как фактор 

интеграции западного репертуара в культурное пространство Китая 

[14; 36], а институциональные инициативы эмигрантов трактуются 

исследователями как фундамент становления национальной 

музыкальной системы [10; 26]. 

Во-вторых, анализ литературы последних лет позволил выявить 

основные методологические подходы и проблематику. Современные 

исследования активно используют историко-музыкологический и 
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культурологический инструментарий [4; 25], а также междисциплинарные 

перспективы, включая концепт культурной дипломатии [7]. Вместе с тем 

компаративные исследования и системное обращение к китайским 

архивным источникам пока недостаточно развиты [8]. 

В-третьих, определены пробелы в исследовательском поле и 

перспективы его развития. Недостаточно изученными являются: роль 

женщин-педагогов [36], музыкальная критика в эмигрантской прессе [27], 

а также влияние китайской традиционной музыки на интерпретацию 

западного репертуара [28]. Перспективным направлением 

представляется расширение источниковой базы за счет китайских архивов 

и мемуаристики, а также использование цифровых гуманитарных 

технологий для анализа материала [32]. 

Особое значение имеет введение в научный оборот сравнительного 

подхода, разработанного Айзенштадтом [1]. В его работах русская 

музыкальная эмиграция рассматривается в контексте глобальных 

миграционных процессов, что позволяет сопоставлять разные культурные 

модели. В настоящем исследовании данный принцип применён 

при систематизации библиографии: источники сгруппированы и 

сопоставлены по языковым традициям (русской, англоязычной и 

китайской), выявлены различия в акцентах и проблематике, а также 

показана возможность их объединения в единую исследовательскую 

перспективу. Это позволяет анализировать русскую музыкальную 

эмиграцию в Китае не изолированно, а как часть транснациональных 

процессов культурного обмена в Восточной Азии. 

Таким образом, поставленная цель достигнута, а задачи решены 

в полном объёме. Полученные результаты позволяют заключить, 

что педагогическая деятельность русских эмигрантов рассматривается 

как центральный фактор становления китайской исполнительской школы; 

концертная жизнь обеспечила интеграцию западного репертуара; 

эмигрантские институты стали основой национальной музыкальной 

инфраструктуры. Междисциплинарные исследования выявили значение 

музыки как инструмента культурной дипломатии, а цифровые и архивные 

проекты обозначили новые горизонты изучения [35]. 

Анализ современных работ (2014–2025) показывает, что: 

– педагогическая деятельность русских эмигрантов наиболее 

изучена, и она представлена как основа китайской исполнительской 

школы; 

– концертная жизнь обеспечила интеграцию западного репертуара 

в культурную жизнь Китая; 

– созданные эмигрантами институты заложили фундамент 

национальной музыкальной системы; 

– междисциплинарные исследования выявляют роль музыки как 

инструмента культурной дипломатии; 
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– архивные и цифровые проекты открывают новые горизонты изучения. 

Вклад исследования заключается в систематизации многоязычной 

библиографии, интеграции результатов новейших исследований (2014–

2025) и включении в научный оборот сравнительного подхода Айзенштадта 

(2015). Это позволяет рассматривать русскую музыкальную эмиграцию 

в Китае не как локальный феномен, а как часть богатой истории 

культурных взаимодействий в Восточной Азии. 

https://art-jornal.ru/


И С К У С С Т В О В Е Д Е Н И Е  
A R T  C R I T I C I S M  

2026 №1 
И С Т О Р И Я  И С К У С С Т В А  

H I S T O R Y  O F  A R T  

ДИВЕЕВА Г.А. 

 
  

                                                                                                                                                                                83 
   

H
T

T
P

S
:/

/A
R

T
-J

O
R

N
A

L.
R

U
 

 
ЛИТЕРАТУРА 

 

1. Айзенштадт А. Фортепианные школы стран Дальневосточного региона (Китай, 
Корея, Япония): проблемы теории, истории, исполнительской практики. 
– Владивосток: Дальневост. федер. ун-т, 2015. – 238 с. 

2. Ван А.Ч. Музыкальная жизнь русского Шанхая // Русское зарубежье. – 2014. 
– №3. – С. 45-62. 

3. Ван Чжан К. К вопросу о межкультурной коммуникации в российской и 
китайской музыкальной науке // Вестник музыкальной науки. – 2024. – №1. 
– С. 11-20. 

4. Гайдай П.В. Развитие профессионального музыкального образования в 
контексте межкультурного взаимодействия: Россия – Китай, ХХ век // 
Педагогический журнал Башкортостана. – 2018. – №3 (76). – С. 71-79. 

5. Дивеева Г.А. Харбинский симфонический оркестр: к проблеме влияния русской 
эмиграции на историю музыкальной культуры Китая // Общество. Среда. 
Развитие (Terra Humana). – 2014. – №3 (32). – С. 110-118. 

6. Дивеева Г.А. Шанхайская национальная консерватория в 1920 – 1940-е гг.: 
к проблеме взаимодействия с традициями российского музыкального 
образования // Общество. Среда. Развитие (Terra Humana). – 2014. – №1 (30). 
– С. 74-83. 

7. Дорофеева Н.А. Вертинский в китайской эмиграции // Общество и государство 
в Китае. – 2023. – №43. – С. 221-232. 

8. Крыловская И.И. Традиции отечественного музыкального театра в культуре 
русской эмиграции на Дальнем Востоке // Театр. Живопись. Кино. Музыка. 
– 2022. – №4. – С. 101-110. 

9. Лян Чэньи, Бажанов Н.С. Становление фортепианной школы Китая: персоналии 
// Вестник музыкальной науки. – 2023. – №3. – С. 44-52. 

10. Мещеряков А.Ю., Антропов О.К. Русская диаспора на китайской земле: вариант 
культурной гибридности // Журнал фронтирных исследований. – 2017. – №2 (6). 
– С. 49-63. 

11. Сюй Кэхань. Русские музыканты в Шанхайском центре восточного искусства // 
Актуальные проблемы высшего музыкального образования. – 2020. – №4 (58). – 
С. 92-101. 

12. Фан Мэнчжунюань. Роль русских пианистов в формировании педагогических 
установок фортепианной школы Китая (первая половина ХХ века) // Проблемы 
современного педагогического образования. – 2022. – №76-2. – С. 143-149. 

13. Филановская Т.А. Сохранение романсовой традиции в творчестве музыкантов-
эмигрантов в инокультурной среде первой половины ХХ века // Манускрипт. 
– 2025. – №1. – С. 13-21. 

14. Хисамутдинов А.А. Русский джаз в Китае очаровал даже Чарли Чаплина // 
Родина. – 2017. – №1. – С. 33-39. 

15. Хисамутдинов А.А., Ли Янь. Памятники русского присутствия в Тяньцзине // 
Культурный код. – 2023. – №3. – С. 66-74. 

16. Чжан Цзунхуа, Цзян Яньхун, Хань Вэньсюань. Русская дворянская эмиграция 
в Китае после Октябрьской революции // Ярославский педагогический вестник. 
– 2017. – №5. – С. 102-111. 

https://art-jornal.ru/


И С К У С С Т В О В Е Д Е Н И Е  
A R T  C R I T I C I S M  

2026 №1 
И С Т О Р И Я  И С К У С С Т В А  

H I S T O R Y  O F  A R T  

ДИВЕЕВА Г.А. 

 
  

                                                                                                                                                                                84 
   

H
T

T
P

S
:/

/A
R

T
-J

O
R

N
A

L.
R

U
 

17. Чжан Тяньцзяо. Влияние Н.М. Сокольского на ранний китайский балет // 
Манускрипт. – 2020. – №4. – С. 114-120. 

18. Чжао Ифэй. О роли Шанхая в становлении китайского джазового искусства // 
Музыкальное образование и наука. – 2019. – №2 (11). – С. 63-74. 

19. Черникова Л.П. Оркестр Олега Лундстрема: страницы истории // Музыка: 
искусство, наука, практика. – 2016. – №4 (16). – С. 55-64. 

20. Чжу Тин. Аарон Авшаломов: жизнь и творчество композитора в условиях эпохи 
перемен // Актуальные проблемы высшего музыкального образования. – 2018. 
– №2 (48). – С. 40-49. 

21. Цзо Чжэньгуань. Русские музыканты в Китае. – СПб.: Композитор, 2014. – 336 с. 
22. Цзэн Яо. Пианистическое искусство Китая 1940-х – начала 1950-х гг. в контексте 

формирования национальной фортепианной школы // Вестник музыкальной 
науки. – 2022. – №4. – С. 91-99. 

23. Юй Шэнлинь, Торопова А. В. Становление национального стиля фортепианной 
музыки в контексте истории инструментального искусства Китая // Музыкальное 
искусство и образование. – 2022. – № 1. – С. 50-59. 

24. У Минь. Композитор Ши Гуаннань в контексте своего времени // Актуальные 
проблемы высшего музыкального образования. – 2021. – №2 (60). – С. 37-45. 

25. Chen S. East meets West: the influences on the development of Chinese trumpet 
playing: Doctoral dissertation. – Athens: University of Georgia, 2020. – 312 p. 

26. Chow W. The Stylistic Development of Chinese Piano Music and Russian Pedagogy 
Influence. – [Электронный ресурс]. – 2018. – Доступ через институциональные 
базы данных. 

27. Cui C. Western and Chinese Musical Traditions in 20th Century China: Doctor of 
Musical Arts Dissertation. – 2021. – 280 p. 

28. Pchelintsev A.V., Alyabyeva A.G. Piano Arrangements as a Universal Principle of 
Adaptation of European Artistic Values to the Peculiarities of Chinese Musical Culture 
// Russian Musicology. – 2024. – №3. – Pp. 109-118. 

29. Wang Q. The promotion of Russian music culture on Harbin music education in 
the 20th century // Proc. Conf. – 2018. – Pp. 51-59. 

30. 《上海的俄罗斯记忆》即将出版 // 档案春秋. – 2015. – №12. – P. 3. 

31. 乔馨. 上海俄侨“音乐飞地”中钢琴音乐活动的历史与文化叙事 // 文艺争鸣. – 2020. 

– №7. – Pp. 202-208. 

32. 乔馨, 巴鼎元. 上海俄侨“音乐飞地”文化输入对中国早期钢琴音乐的影响 // 当代音乐. 

– 2022. – №4. – Pp. 8-10. 

33. 乔馨, 巴鼎元. 上海俄侨“音乐飞地”钢琴音乐的文化解读 // 当代音乐. – 2022. – №3. 

– Pp. 41-43. 

34. 向毅. 中俄音乐在20世纪30–50年代钢琴作品中的融合 // 南京音乐学院档案. – 2017. 

– Pp. 115-130. 

35. 宫宏宇. 曾经的辉煌:一部有价值的寓沪俄罗斯流亡音乐家活动的专著 // 北方音乐. 

– 2023. – №2. – Pp. 40-53. 

36. 孙兆润. 一场旷日持久的论战 (上) –– “俄罗斯声乐学派”存在吗? // 歌唱艺术. – 2017. 

– №8. – Pp. 30-34. 

37. 王亚民. 20世纪上半叶中国的俄侨戏剧 // 文化艺术研究. – 2020. – Т. 13, №2. 

– Pp. 51-58. 

38. 王亚民, 吴睿睿. 补丁中国近现代音乐史:在华俄侨音乐家及其活动 // 文化艺术研究. 

– 2017. – Т. 10. – №4. – Pp. 9-17. 

https://art-jornal.ru/


И С К У С С Т В О В Е Д Е Н И Е  
A R T  C R I T I C I S M  

2026 №1 
И С Т О Р И Я  И С К У С С Т В А  

H I S T O R Y  O F  A R T  

ДИВЕЕВА Г.А. 

 
  

                                                                                                                                                                                85 
   

H
T

T
P

S
:/

/A
R

T
-J

O
R

N
A

L.
R

U
 

39. 王艳丽. 战时上海租界音乐活动新探 (1937–1941) // 中国音乐学. – 2017. – №1. 

– Pp. 73-81. 
40. 曾瑶. 20世纪40年代至50年代初中国的钢琴艺术:民族钢琴学派形成的背景 // 

音乐学学报. – 2022. – №4. – Pp. 66–74.  

https://art-jornal.ru/


И С К У С С Т В О В Е Д Е Н И Е  
A R T  C R I T I C I S M  

2026 №1 
И С Т О Р И Я  И С К У С С Т В А  

H I S T O R Y  O F  A R T  

ДИВЕЕВА Г.А. 

 
  

                                                                                                                                                                                86 
   

H
T

T
P

S
:/

/A
R

T
-J

O
R

N
A

L.
R

U
 

 

 

 
 
DIVEEVA G.A. 
DMA (Doctor of Musical Arts) 
Independent Researcher 
e-mail: diveeva.galina@gmail.com 

 
 

RUSSIAN EMIGRATION AND THE DEVELOPMENT OF MUSICAL 
CULTURE IN CHINA (1917–1949): A BIBLIOGRAPHIC REVIEW 

OF RECENT STUDIES (2014–2025) 
 

ANNOTATION. The article presents a bibliographic review of 
contemporary studies (2014–2025) dedicated to the influence of Russian 
émigrés on the development of Chinese musical culture between 1917 
and 1949. Based on Russian-, English-, and Chinese-language academic 
publications, the study systematizes the principal directions of recent 
historiography, including pedagogical activities of Russian musicians, 
performance practices, the formation of musical institutions and 
infrastructure, as well as the processes of cultural transfer and 
intercultural interaction. Particular attention is paid to the source base of 
the current research, notably archival materials, émigré periodicals, 
memoirs, and digital humanities projects that have substantially expanded 
the possibilities for reconstructing the musical life of the Russian diaspora 
in China. The review identifies key methodological approaches and 
problematic areas in contemporary historiography, including 
the insufficient exploration of music criticism in the émigré press, the role 
of female educators, and the influence of traditional Chinese music on 
the interpretation of the Western European repertoire. The conclusion 
highlights the importance of interdisciplinary and comparative approaches 
for further study of the phenomenon of Russian musical emigration as 
part of the transnational cultural processes of East Asia. By integrating 
multilingual scholarship and recent archival discoveries, the article 
contributes to the consolidation of a unified research framework for 
examining Russian–Chinese musical interactions in the first half of 
the twentieth century. 

KEYWORDS: Russian émigrés; Chinese musical culture; Harbin; 
Shanghai; music education; performance school; cultural transfer; 
intercultural interaction; historiography. 
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ИСКУССТВЕ 

 
 

 
 
 

 
 
 
АННОТАЦИЯ. Эстетическая категория Возвышенного, возникшая в рамках 

философской и художественной мысли XVIII века, описывает переживание, 
характеризующееся одновременным ощущением величия, ужаса и очарования перед 
лицом чего-либо, превосходящего возможности рационального познания и 
чувственного восприятия. В музыке концепция Возвышенного проявляется 
в создании звуковых ландшафтов, вызывающих у слушателя чувство необъятности, 
силы и трансцендентности. Данная статья исследует проявления Возвышенного 
в музыке, анализируя его историческое развитие и конкретные музыкальные 
примеры. 

КЛЮЧЕВЫЕ СЛОВА: понятие эстетики возвышенного, музыка, стиль, 

музыкальные жанры. 
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ктуальность исследования связана с тем, что понятие эстетики, 

которое в XVIII веке первоначально относилось только 

к прекрасному, постепенно расширялось за счет включения 

элемента возвышенного. Под «возвышенным» обычно 

понимается усиление воздействия прекрасного, и термин ассоциируется, 

прежде всего, с великим, невероятным и неизмеримым, с бесконечным и 

впечатляющим. Частью чувства возвышенного являются также страх и ужас. 

До нынешнего дня эстетика возвышенного так и не оформилась 

в систематическую концепцию для общего применения.  

Истоки эстетики Возвышенного восходят к трактату Псевдо-Лонгина 

«О Возвышенном» (I век н.э.), но широкое распространение она получила 

благодаря работам Эдмунда Берка «Философское исследование 

о происхождении наших идей возвышенного и прекрасного» (1757) и 

Иммануила Канта «Критика способности суждения» (1790).  

В работе применены следующие методы: 

– теоретические: анализ и систематизация искусствоведческой, 

театроведческой, культурологической литературы, методы обобщения, 

синтеза, классификации, биографический метод, сравнительный метод, 

историко-культурологический метод; 

– эмпирические: метод стилистического анализа. 

Обратимся к работе Эдмунда Берка «Философское исследование 

о происхождении наших идей возвышенного и прекрасного». 

ЧАСТЬ I. О НОВИЗНЕ. 

Вкусы людей, как и течения рек, подвержены постоянным 

метаморфозам. И новизна, как первый глоток родниковой воды, всегда 

вызывает всплеск, некий импульс в системе наших восприятий. Аристотель 

в своей «Поэтике» уже затрагивал вопрос о роли удивления в трагедии, 

утверждая, что оно является одним из ключевых элементов, 

способствующих катарсису [2, с.15]. Новизна, в контексте эстетики, 

является не просто отсутствием прецедента, а скорее неожиданным 

соединением знакомых элементов, создающим уникальное целое. 

Она неразрывно связана с чувством любопытства, которое, по мнению 

Томаса Гоббса («Левиафан»), является фундаментальной 

характеристикой человеческой природы, побуждающей нас 

к постоянному познанию [1]. 

ЧАСТЬ II. О БОЛИ И УДОВОЛЬСТВИИ. 

Боль и удовольствие – двойственные силы, формирующие ландшафт 

наших эмоциональных переживаний. Берк утверждает, что боль и страх, 

в отличие от удовольствия, обладают большей властью над сознанием. 

Боль, воспринимаемая как реальная или потенциальная угроза 

существованию, активирует механизмы самосохранения, 

превалирующие над влечением к удовольствию. Это подтверждается и 

современными нейробиологическими исследованиями, 
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показывающими, что центры мозга, отвечающие за обработку боли, 

имеют более сильные нейронные связи, нежели центры, отвечающие 

за удовольствие. Однако Берк справедливо отмечает, что умеренная боль, 

сопровождаемая осознанием безопасности, может 

трансформироваться в своеобразное удовольствие – катарсис, 

о котором писал еще Аристотель. Наблюдение за трагедией, 

сопереживание страданиям героев, приводит к очищению души через 

страх и сострадание. 

ЧАСТЬ III. О ВОЗВЫШЕННОМ. 

Идея возвышенного, по Берку, коренится в чувстве страха и трепета, 

вызванном вещами, превосходящими наше понимание и контроль. 

Это не просто страх перед физической угрозой, а скорее 

экзистенциальный ужас перед бесконечностью, могуществом природы, 

необъятностью космоса. Возвышенное связано с идеей бесконечности, 

мощи, великолепия, но также и с темнотой, одиночеством, молчанием. 

«Темное возвышенное», как его иногда называют, связано с чувством 

меланхолии и ужаса перед неизвестностью [6]. В отличие от Прекрасного, 

которое успокаивает и гармонизирует, Возвышенное потрясает наши 

чувства, расширяет границы сознания, заставляя нас осознать свою 

незначительность перед лицом мироздания. Именно в этом осознании, 

как ни парадоксально, и заключается источник особого рода удовольствия 

– удовольствия, связанного с осознанием силы и величия того, что нас 

превосходит. 

ЧАСТЬ IV. О ПРЕКРАСНОМ. 

Прекрасное, в противовес Возвышенному, характеризуется 

гармонией, симметрией, пропорциональностью и изяществом. Берк 

подчеркивает, что прекрасное связано с любовью и влечением, вызывая 

чувство нежности и умиротворения [6]. Прекрасное обладает 

способностью очаровывать, пленять наши чувства, вызывая ощущение 

гармонии и порядка. Классические каноны красоты, разработанные 

античными скульпторами и архитекторами (например, золотое сечение), 

на протяжении веков служили эталоном гармонии и пропорциональности. 

Берк, однако, отмечает, что красота не сводится лишь к формальным 

характеристикам. Важную роль играет и цвет, который, по его мнению, 

должен быть нежным и приглушенным. Он утверждает, что резкие и яркие 

цвета скорее ассоциируются с Возвышенным, нежели с Прекрасным. 

Кроме того, немаловажным фактором является гладкость и деликатность 

поверхности, а также грациозность и легкость движений. 

ЧАСТЬ V. СРАВНЕНИЕ ВОЗВЫШЕННОГО И ПРЕКРАСНОГО. 

Берк проводит четкое разграничение между Возвышенным и 

Прекрасным, подчеркивая их принципиальную разницу в происхождении 

и воздействии на наши чувства [6]. Возвышенное основано на страхе, 

трепете и осознании собственной ничтожности перед лицом могущества 
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и бесконечности. Прекрасное, напротив, основано на любви, влечении и 

чувстве гармонии. Возвышенное вызывает чувство потрясения, расширяет 

границы сознания, заставляя нас осознать величие мироздания. 

Прекрасное успокаивает, умиротворяет, принося ощущение гармонии и 

порядка. Возвышенное связано с идеей бесконечности, мощи, величия, 

тьмы и молчания. Прекрасное связано с идеей гармонии, 

пропорциональности, изящества, нежности и света. Возвышенное 

пробуждает в нас чувство страха и трепета, но также и восхищения и 

благоговения. Прекрасное пробуждает в нас чувство любви и влечения, 

вызывая чувство нежности и умиротворения. Таким образом, Возвышенное 

и Прекрасное являются двумя противоположными, но 

взаимодополняющими категориями, формирующими наше 

эстетическое восприятие мира. 

ЧАСТЬ VI. О ВЛИЯНИИ ЯЗЫКА НА ЭСТЕТИЧЕСКОЕ ВОСПРИЯТИЕ. 

Язык играет ключевую роль в формировании и выражении наших 

эстетических переживаний. Берк утверждает, что язык не просто описывает 

наши чувства, но и активно участвует в их создании [6]. Слова, образы, 

метафоры способны вызывать в нас те же самые эмоции, что и реальные 

объекты. Поэзия, как и живопись, обладает способностью пробуждать 

в нас чувства возвышенного и прекрасного, используя силу воображения и 

ассоциаций. Риторический язык, по мнению Берка, особенно 

эффективен в воздействии на наши чувства, поскольку он апеллирует 

к нашим эмоциям, а не к нашему разуму. Язык, используемый для 

описания возвышенного, как правило, отличается своей патетичностью, 

метафоричностью и экспрессивностью. Язык, используемый для описания 

прекрасного, напротив, отличается своей точностью, ясностью и 

гармоничностью. Таким образом, язык является не просто средством 

коммуникации, но и мощным инструментом формирования и 

выражения наших эстетических переживаний. 

Теперь рассмотрим основные идеи «Критики способности суждения» 

Иммануила Канта (1790).  

ЧАСТЬ I. ОБ АНАЛИТИКЕ ПРЕКРАСНОГО. 

Кант в «Критике способности суждения» предпринимает попытку 

трансцендентального обоснования эстетического суждения, радикально 

отличающегося от эмпирического подхода, характерного для 

предшествующей эстетической мысли. Он постулирует, что суждение 

вкуса является субъективным, но притязающим на общезначимость 

(Allgemeingültigkeit) [7]. Эта антиномия разрешается в его концепции 

«общего чувства» (sensus communis aestheticus), которое не является 

эмпирическим усреднением индивидуальных вкусов, а скорее 

нормативным идеалом, предпосылкой возможности коммуникации 

об эстетических переживаниях. В параграфе 9 Кант пишет: «Прекрасно 

то, что нравится всем, хотя и не признается на основании понятия» [7]. 
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Здесь он подчеркивает неконцептуальность суждения вкуса, 

его зависимость от чувства удовольствия, а не рационального понимания. 

Идея незаинтересованного удовольствия (interesseloses Wohlgefallen) 

становится краеугольным камнем его системы. Незаинтересованность 

означает, что удовольствие, испытываемое от прекрасного, не связано 

ни с каким практическим интересом, будь то интерес к существованию 

объекта (как в случае с добром) или к его полезности (как в случае 

с приятным). 

ЧАСТЬ II. ОБ АНАЛИТИКЕ ВОЗВЫШЕННОГО. 

В отличие от Прекрасного, вызывающего чувство гармонии и 

соразмерности в игре познавательных способностей, Возвышенное 

связано с переживанием несоизмеримости и превосходства. 

Кант различает математически возвышенное (das mathematisch 

Erhabene), которое возникает при созерцании бесконечно большого, 

и динамически возвышенное (das dynamisch Erhabene), связанное 

с переживанием подавляющей силы природы [7]. В обоих случаях чувство 

возвышенного порождается не непосредственно объектом, а скорее 

способностью разума мыслить нечто большее, чем может быть 

представлено чувственным созерцанием. Mathematisch Erhabene 

демонстрирует ограниченность воображения в попытке охватить 

бесконечность, в то время как dynamisch Erhabene демонстрирует нашу 

физическую слабость перед лицом могущественной природы, 

но одновременно и моральную свободу, позволяющую нам возвыситься 

над этими ограничениями. Кант пишет в параграфе 28: «Возвышенное 

есть то, что уже самим образом его мысли доказывает способность 

души, превосходящую всякий масштаб чувств» [7]. Это возвышение над 

чувственностью, по Канту, является проявлением нашей разумной 

природы. 

ЧАСТЬ III. О ДИАЛЕКТИКЕ СПОСОБНОСТИ СУЖДЕНИЯ. 

Кант предпринимает попытку разрешения антиномии вкуса, которая 

заключается в том, что, с одной стороны, суждения вкуса являются 

субъективными, а с другой – претендуют на общезначимость. 

Он утверждает, что это противоречие разрешается предположением 

существования «общего чувства» (gemeinsamer Sinn), которое не является 

эмпирическим фактом, а скорее регулятивной идеей. Это общее чувство 

основывается на чувстве свободы в игре познавательных способностей и 

предполагает, что все люди обладают потенциальной способностью к 

эстетическому суждению. Диалектика телеологического суждения 

касается вопроса о целесообразности природы. Согласно Канту, мы 

не можем доказать объективную целесообразность природы, но мы 

можем рассматривать ее как если бы она была организована 

в соответствии с определенными целями. Это «как если бы» необходимо 

для того, чтобы понять органическую жизнь и порядок в мире. 
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Кант использует понятие «регулятивной идеи», чтобы указать, что это 

не утверждение об объективной реальности, а скорее эвристический 

принцип, который помогает нам упорядочивать и понимать наш опыт. 

ЧАСТЬ IV. О СВЯЗИ ЭСТЕТИКИ И МОРАЛИ. 

Кант устанавливает тесную связь между эстетическим и моральным 

суждением. Хотя эстетическое суждение является независимым 

от моральных соображений, оно является символом моральности. 

Кантовское понимание прекрасного как «символа морального добра» 

(SymboldesSittlich-Guten) (Критика способности суждения, §59) указывает 

на то, что переживание прекрасного подготавливает нас к восприятию 

нравственных ценностей [7]. Незаинтересованность, которую мы 

проявляем в эстетическом суждении, является прообразом той 

незаинтересованности, которую мы должны проявлять в моральном 

действии, подчиняясь моральному закону ради самого закона, а не ради 

каких-либо эгоистических целей. В Возвышенном мы осознаем нашу 

моральную свободу, возвышаясь над нашими чувственными 

ограничениями. Таким образом, эстетическое переживание играет 

важную роль в формировании нашей моральной личности, культивируя 

те качества, которые необходимы для нравственного поведения: 

способность к незаинтересованному суждению, уважение к закону и 

осознание нашей собственной свободы. 

Итак, Берк связывал Возвышенное с такими качествами, как тьма, 

необъятность, могущество, одиночество и тишина, способными вызывать 

чувство «приятного ужаса». Кант, в свою очередь, разграничивал 

математическое и динамическое Возвышенное. Математическое 

Возвышенное возникает при столкновении с бесконечностью, 

превосходящей способность воображения, в то время как динамическое 

Возвышенное связано с переживанием силы природы, перед которой 

человек осознает свою физическую ничтожность, но одновременно и 

моральную автономию. 

В музыке Возвышенное может проявляться через различные элементы 

и техники: 

– масштаб и длительность: музыкальные произведения, 

отличающиеся монументальностью и протяженностью во времени, могут 

вызывать ощущение необъятности и величия. Примером может служить 

«Месса си минор» Иоганна Себастьяна Баха, поражающая своей 

архитектурной сложностью и эпическим размахом; 

– динамика и оркестровка: использование резких контрастов 

в динамике, от оглушительных fortissimo до едва слышных pianissimo, может 

имитировать столкновение с мощными силами природы. Обилие низких 

частот, характерное для звучания органа или тубы, способно вызывать 

ощущение глубины и фундаментальности. Примером может быть 

оркестровка Густава Малера, в частности, его «Симфония №2», в которой 
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используется обширный оркестр для создания мощных и драматичных 

звуковых образов; 

– гармония и диссонанс: использование диссонирующих аккордов и 

неожиданных гармонических сдвигов может создавать ощущение 

напряжения, тревоги и дискомфорта, способствуя переживанию 

«приятного ужаса», характерного для Возвышенного. Примером может 

служить музыка Рихарда Вагнера, в особенности его опера «Тристан и 

Изольда», в которой напряженные диссонансы отражают эмоциональную 

борьбу главных героев; 

– мелодия и тематическое развитие: мелодические линии, 

стремящиеся к бесконечности, и повторение мотивов, создающие 

ощущение цикличности и вечности, могут способствовать переживанию 

трансцендентности. Примером может служить музыка Антона Брукнера, 

в которой медленные темпы и сложные гармонические прогрессии 

создают атмосферу медитативного созерцания. 

Примеры Возвышенного из музыкального репертуара: 

– Л. ван Бетховен, Симфония №5: начальный мотив симфонии, 

состоящий из четырех нот, символизирует рок судьбы и является мощным 

выражением силы и неизбежности, вызывая ощущение динамического 

Возвышенного; 

– Г. Берлиоз, «Фантастическая симфония»: «Сон в ночь шабаша» 

из этой симфонии представляет собой хаотичную и гротескную звуковую 

картину, вызывающую ужас и восхищение своей необузданной энергией; 

– И. Стравинский, «Весна священная»: Ритмическая сложность и 

диссонирующая гармония этого балета создают ощущение первобытной 

силы и хаоса, вызывая ощущение динамического Возвышенного. 

Актуальность и значимость понимания прекрасного и Возвышенного 

для проблем восприятия и чувственности подчеркивает современный 

российский философ Л.Ю. Яковлева [5, с.12]. 

С целью сложения системного представления о Возвышенном, 

представляется актуальным изучить, как эстетика Возвышенного 

формировалась и получила воплощение в музыке. 

Уникальное по глубине воплощение получила эстетика Возвышенного 

в музыке Л. ван Бетховена (1770–1827 гг.), последнего из венских классиков, 

основы мировоззрения и музыкального мышления которого следует искать 

в идеях Просвещения (конец XVII – XVIII вв.) – одной из ключевых эпох 

в истории европейской культуры, связанной с развитием научной, 

философской и общественной мысли [3, с. 16]. В основе этого 

интеллектуального движения лежали рационализм и свободомыслие. 

Прежде всего, в музыке Бетховена проявились такие принципы, 

как индивидуализация творчества и переход от традиций музыкального 

барокко к немецкой классике. Композитора вдохновляли 

гуманистические идеалы, которые откликались в его гражданской позиции 
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и нашли отражение в искусстве – это, в первую очередь, 

самостоятельность и независимость. 

Наряду с фортепианной и симфонической музыкой, наследие 

Бетховена содержит музыку к драматическим спектаклям, вокально-

хоровые произведения, отдельные оперные (концертные) арии. Интерес 

к масштабным музыкально-сценическим произведениям проявился в его 

единственной, но великой опере «Фиделио» (Ор. 72, 1803-1805 гг.) в двух 

действиях, либретто Йозефа Зоннляйтнера, Штефана фон Бройнинг и 

Георга Фридриха Трайчке по драме «Леонора, или Супружеская любовь» 

Ж.-Н. Буйи [4, С.127]. Премьера (не имевшая успеха) состоялась 20 ноября 

1805 г. в Вене под названием «Фиделио, или Супружеская любовь». 

Либретто и клавир оперы претерпели множество изменений. «Фиделио» 

получила статус оперы свободы, спасения и первой политической оперы 

в истории западноевропейского театра. 

Оперу «Фиделио» Л. ван Бетховена целесообразно рассматривать 

в контексте «эстетики Возвышенного», которая получила некоторую 

базовую разработку также у Фридриха Шиллера, который расширил 

кантовскую модель трансцендентального анализа возвышенного до 

экзистенциальной эстетики трагической поэзии в своих «Философских 

письмах» и ряде эссе («О трагическом в искусстве», «О грации и 

достоинстве», «О возвышенном») [3, с. 48]. Для Шиллера величайшее 

значение приобретает индивидуальность в ее свободном решении, 

поскольку возвышенное в трагической поэзии показывает людям высшую 

возможность их собственной судьбы. В конечном итоге состояние 

человека стало центральным мотивом эстетического гуманизма. 

Л. ван Бетховен был одновременно историческим современником, 

знакомым и связанным с идеями и произведениями И. Канта и 

Ф. Шиллера. В контексте развития всего сюжета «Фиделио» можно 

проследить лейтмотивы свободы, любви и надежды, которые не только 

занимают центральное место в содержании музыкально-театрального 

произведения, но также позволяют высветить возвышенный момент в том, 

как Бетховен передает их драматургически и, прежде всего, музыкально.  

Идея свободы в «Фиделио» заключается не только во внешней 

свободе, к которой прежде всего обращается здесь заточённый в неволе 

Флорестан, но и внутренняя (нравственная) свобода также является темой 

оперы. Мотив свободы является не только содержательным или 

драматургическим, но встречается и в музыке Бетховена. 

Интерпретировать и ставить «Фиделио» как «оперу свободы» также 

означает рассматривать ее как революционную и политическую оперу.  

Как и свобода, любовь в «Фиделио» предстает в разных образах: 

верная супружеская любовь между Леонорой и Флорестаном, имена 

которых даже стояли в подзаголовке первой редакции оперы, 
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влюбленность Марселины в Фиделио (который является Леонорой) 

[4, С.140]. 

Основной музыкальный мотив – мотив надежды – повторяется 

в трубном гласе в сцене подземелья и, наконец, в финале превращается 

в утопию вечности. 

Хотя «Фиделио» осталась единственной завершенной оперой, 

немецкий композитор работал и над другими театральными 

произведениями. Бетховен отчасти следовал идеям Ф. Шиллера и, в то же 

время, предвосхитил творчество Р. Вагнера как автора концепции 

Gesamtkunstwerk (нем. Gesamtkunstwerk – «тотальное синтетическое 

произведение искусства»). 

«Музыкальный театр в представлении Бетховена должен был стать 

колыбелью синтеза искусств и в музыкальной своей составляющей 

включать не только «чисто» оперные формы, но и такие, как, например, 

кантата и симфония. Все это, по мнению композитора, требовало еще 

большего духовного возвышения» [3, с. 78]. 

Таким образом, Возвышенное коренится в силе человеческого духа и 

мысли. Денотат понятия «возвышенного» шире, чем денотат «прекрасного», 

и заключает в себе пафос великого, невероятного, неизмеримого, 

бесконечного и впечатляющего, страшного и ужасного. Таким образом, 

«возвышенное» постепенно замещает «прекрасное» в эстетике и 

позволяет делать новые научные открытия в междисциплинарных 

исследованиях восприятия и чувственности.  

Музыкальные, драматургические и идейные аспекты Возвышенного 

нашли воплощение в новаторской опере Л. ван Бетховена – 

гуманистической драме «Фиделио», в виде лейтмотивов свободы, верной 

любви и надежды. Подробное изучение «Фиделио» в контексте эстетики 

Возвышенного позволит создать методологический базис для будущих 

научных изысканий в области стилистики жанров музыкального театра и 

других. 

Эстетика Возвышенного предоставляет ценную перспективу для 

анализа музыкального опыта. Музыкальные произведения, стремящиеся 

к выражению Возвышенного, выходят за рамки простого развлечения и 

предлагают слушателю переживание трансцендентности, могущества и 

ужаса, способствуя углублению эмоционального и интеллектуального 

понимания мира. Дальнейшие исследования в этой области могут быть 

направлены на изучение влияния Возвышенного на творчество 

современных композиторов и на исследование переживания слушателей 

при восприятии музыки, транслирующей эстетику Возвышенного. 
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THE AESTHETIC CATEGORY OF THE SUBLIME IN MUSIC 
 

ANNOTATION. The aesthetic category of the Sublime, which arose in 

18th-century philosophy and art, describes an experience characterized by 
a simultaneous sense of awe, terror, and wonder when confronted with 
phenomena that transcend the limits of reason and sensory perception. 
In music, the Sublime finds expression through the creation of sonic 
landscapes that instill in the listener a feeling of immensity, overwhelming 
power, and transcendence. This article examines the manifestations of 
the Sublime in music, tracing its historical evolution and analyzing specific 
musical examples. 

KEYWORDS: the aesthetics of the Sublime, music, style, musical 

genres. 
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АННОТАЦИЯ. В статье рассматривается особый регион России – Республика 

Саха (Якутия), в которой происходит пересечение западной и восточной 
цивилизаций, славянской и тюркской культур, мусульманской, христианской и 
буддийской религий. В настоящее время в республике проживают представители 
более 130 наций и народностей, принадлежащих к 46 религиозным конфессиям. 
Эти позволяет нам рассматривать данный регион как особую, уникальную 
территорию, в рамках которой можно исследовать процессы, характерные для 
жизнедеятельности и культурного сосуществования различных народов в мире, 
а педагогические практики, особенно те, которые обусловливают формирование 
культурных традиций народов региона, позволяют сделать выводы, которые могут 
быть применены в условиях проживания нескольких народов и тесного их 
взаимодействия на культурном и полиэтническом уровнях. В статье понятие 
«региональная образовательная среда» рассматривается как совокупность условий 
конкретной образовательной организации, направленная на общее образование и 
развитие личности на основе учёта региональных, этнокультурных особенностей 
в процессе образования для формирования актуальных для развития региона и 
России в целом компетенций обучающихся. Приводятся данные педагогического 
эксперимента, обусловленные результативностью обучения по программам проекта 
«Музыка для всех» (разработанного доктором искусствоведения, профессором 
Санкт-Петербургской государственной консерватории им. Н. А. Римского-Корсакова 
Н.А. Бергер), спецификой необходимости учёта региональной образовательной 
среды в развитии этномузыкальной культуры подростков Республики Саха (Якутия) 
с опорой на использование возможностей современных музыкально-компьютерных 
технологий. 

КЛЮЧЕВЫЕ СЛОВА: музыкально-компьютерные технологии (МКТ), 

музыкальное образование, научно-методическая лаборатория «Музыкально-
компьютерные технологии» Российского государственного педагогического 
университета им. А. И. Герцена, региональная образовательная среда, Республика 
Саха (Якутия), этномузыкальная культура, Якутский педагогический колледж. 
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Законе «Об образовании в Российской Федерации» 

провозглашается «единство федерального культурного и 

образовательного пространства, защита и развитие системой 

образования национальных культур, региональных культурных 

традиций и особенностей в условиях многонационального государства» 

[1]. Данное положение обусловило возникновение в системе образования 

новых тенденций и процессов, нацеленных на учёт историко-культурной и 

этнической специфики региона, т. е. регионализации образования.  

В процессе изучения исследований по вопросам регионализации 

образования (А.Ю. Белогуров, А.М. Цирульников, В.И. Загвязинский, 

Г.И. Магомедов, Т.С. Буторина, Л.Ф. Греханкина, А.А. Ниязова, 

А.М. Коротков, Н.К. Сергеев, Е.Н. Сагиндыков, А.В. Салихов, Н.И. Шурпаева, 

И.А. Закирова и др.) нами было выявлено, что в педагогических положениях 

и теориях не существует однозначного толкования содержания понятий 

«региональная образовательная среда», «регионализация образования».  

Многие исследователи, рассматривая регионализацию как 

направление современного образования, утверждают, что содержание 

процесса образования должна соответствовать потребностям и 

возможностям региона, поэтому необходимо учитывать региональную 

специфику (этнокультурную, историко-культурную и др.) на всех уровнях 

организации процесса образования и социализации личности [2-3]. 

По нашим данным и результатам проводимого нами на протяжении 

длительного времени предварительного и констатирующего этапов 

педагогического экспериментального исследования более близким и 

обоснованным представляется мнение Л.Ф. Греханкиной, которая 

определяет регионализацию в процессе образования как стремление 

к подведению образовательной среды к существующим требованиям 

региона и учёту его особенностей, в том числе культурно-исторических 

фактов [4], потому что выпускники школ, вузов должны быть максимально 

готовы к условиям жизни своего региона.  

Г.И. Магомедов и М.И. Шурпаева предлагают регионализацию 

рассматривать как процесс, который наиболее полно обеспечивает 

преемственность образования каждого ребёнка, проживающего 

на данной территории, с учетом её национально-самобытных 

особенностей [5]. Таким образом, анализ различных интерпретаций 

понятия «регионализация образования» позволяет обобщить, что все 

определения имеют такие общие семантические элементы как 

административно-территориальная общность (регион) и этнокультурная 

направленность содержания регионального образования. Одной из задач 

регионализации образования является создание региональной 

образовательной среды, в рамках которого предполагается «выявление 

культурно-исторических традиций и этнографических особенностей 

региона, его образовательных традиций, которые могут определить новое 
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содержание образования и организацию образовательных процессов» 

[6, с. 9]. 

Далее, чтобы углубиться в тему исследования, необходимо 

рассмотреть понятие «региональная образовательная среда» и её 

особенности. В последнее время исследователи достаточно уделяют 

внимания термину «региональная образовательная среда», но единое 

толкование отсутствует. Традиционно образовательная среда 

определяется следующим образом: «образовательная среда – часть 

социокультурного пространства, зона взаимодействия образовательных 

систем их элементов, образовательного материала субъектов 

образовательного процесса» [Там же, с. 93-94]. В широком смысле 

термин «региональная образовательная среда» воспринимается как 

совокупность образовательной политики субъекта Российской 

Федерации, культуры, системы образования, образовательной 

деятельности региона. 

В данном исследовании мы будем придерживаться узкого 

понимания термина «региональная образовательная среда», основанного 

на определении А.Г. Асмолова: «образовательная среда – среда 

конкретного образовательного учреждения (детский сад, школа, 

профессиональное училище, вуз и т. п.)» (цит. по: [7, с. 17], см. также 

в работе [8]). В данной работе понятие «региональная образовательная 

среда» рассматривается как совокупность условий конкретной 

образовательной организации, направленная на общее образование и 

развитие личности на основе учёта региональных, этнокультурных 

особенностей в процессе образования для формирования актуальных 

для развития региона и России в целом компетенций обучающихся. 

На основе исследований структуры образовательной среды 

В.А. Ясвина, В.И. Слободчикова, Т.В. Поштаревой, Е.И. Зариповой и др. 

можно предложить следующие компоненты региональной 

образовательной среды (РОС): духовно-ценностный, социально-

деятельностный, материально-ресурсный [9-12] (табл. 1). 

Таблица 1. Компоненты региональной образовательной среды (РОС) 

Компонент Содержание компонента 

Духовно-ценностный 

 

Учёт в процессе образования особенностей 

региона, его истории, этнокультуры, уклада 

жизни народа, основных идей и 

направлений этнопедагогики, использование 

традиций и обычаев народа как средство 

воспитания личности, владеющей родной 

культурой и умеющей конструктивно 

взаимодействовать с представителями 

других этнокультур. 
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Социально-

деятельностный 

 

Включение обучающихся в этнокультурную 

жизнь региона через организацию 

позитивного взаимодействия и атмосферы 

сотрудничества со всеми субъектами 

образования: педагогами, родителями, 

обучающимися, также с учреждениями 

культуры с целью воспитания представителя 

этноса, формирования в нём 

положительных качеств, компетенций и 

расширения его опыта межэтнического 

взаимодействия. 

Материально-ресурсный 

 

Создание и обеспечение материально-

технической базы образовательной 

организации, соответствующей 

познавательным, культурным, 

образовательным этнокультурным 

потребностям всех субъектов процесса 

образования, направленной на развитие их 

этнокультурной компетенции. 

 

Данные компоненты в совокупности создают специфику 

региональной образовательной среды школы, соответствующую 

требованиям всех субъектов образования. 

Особенностью региональной образовательной среды в Российской 

Федерации, в том числе Республике Саха (Якутия), является 

направленность на реализацию двух целей: сохранение и развитие 

региональных особенностей, в том числе национальных культур, 

и обеспечение единства федерального образовательного и культурного 

пространства. Для достижения этих целей государство предусматривает 

трехкомпонентное содержание образования: федеральный (базовый), 

региональный и школьный компоненты. Первый обеспечивает единство 

образовательного пространства государства, второй и третий компоненты 

связаны с учётом традиций и специфики региона, школы. 

Учёт региональных, национальных и этнокультурных особенностей 

в процессе образования определён Законом «Об образовании 

в Республике Саха (Якутия)» от 15.12.2014 1401-З No 359-V 

(ред. от 14.10.2015) (табл. 2). 
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Таблица 2. Механизмы реализации регионального компонента в системе 

образования Республики Саха (Якутия) 

Содержание Механизмы реализации 

Учёт региональных, 

национальных и 

этнокультурных 

особенностей  

Систематическая экспертиза примерных 

основных образовательных программ 

с учетом уровня их направленности.  

Разработка и реализация государственных 

программ развития образования Республики 

Саха (Якутия). 

Реализация рабочих 

программ предметов и 

курсов, отражающих 

региональные, 

национальные и 

этнокультурные 

особенности  

Требования к условиям реализации 

примерных рабочих программ по родным 

(не русским) языкам и литературе, 

национальным культурам народов 

Республики Саха (Якутия), предметам 

познания окружающего мира и 

этнокультурной направленности. 

Реализация региональных, 

национальных и 

этнокультурных 

особенностей через 

содержание учебных 

предметов и 

планируемые результаты 

Изучение языка Саха как государственного 

языка Республики Саха (Якутия) и языков 

коренных малочисленных народов Севера, 

признанных официальными в Республике 

Саха (Якутия). 

Включение в содержание предметов и 

курсов региональные, национальные и 

этнокультурные особенности, в том числе 

особенности духовно-нравственной культуры 

народов Республики Саха (Якутия). 

 

Как видно из таблицы 2, в Республике Саха (Якутия) внедрены 

механизмы, обеспечивающие учёт региональных и этнокультурных 

особенностей в процессе школьного образования через учебные 

предметы и реализацию программ развития образования.  

В данном параграфе необходимо более подробно рассмотреть 

специфику региональной образовательной среды Республики Саха 

(Якутия). Вначале рассмотрим социокультурные факторы, влияющие 

на становление и развитие региональной образовательной среды.  

Коренное население Якутии относится к северо-восточному 

культурному сообществу и обладает индивидуально-коллективным 

менталитетом, также имеет религиозно-мифологическое мировоззрение, 

вытекающее из древнейших религий «тенгрианства», шаманизма и 

язычества. Традиции, уклад жизни, обычаи народа хранят в себе народно-

педагогические воззрения, основанные на нормах человечности, морали 

в условиях выживания в экстремальном климате.  
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Вначале охарактеризуем якутский народ, его своеобразие. Якуты 

(самоназвание «саха») – северо-восточный народ тюркского 

происхождения. Исследователи точно не определяют, откуда прибыли и 

когда заселили Сибирь (бассейны северных рек Лена, Алдан, Вилюй) 

якуты [102]. Строятся предположения, что в XI веке н. э. якутские племена 

перебрались из южных земель на север. За многовековой период 

проживания они ассимилировали с северными народами (эвенки, эвены, 

тунгусы, юкагиры, долганы) и образовали новый генотип северного 

человека. В XIX веке В.Л. Серошевский, польский этнограф-сибириевед: 

«Якут перенимает у всех все, что он считает полезным, подражает всему, 

что ему нравится, но он никогда не обезличивает самого себя, не теряется 

среди других народов» [13]. В работах А.П. Оконешниковой, посвященных 

изучению этнопсихологических особенностей якутов, выделяются 

следующие положительные качества: «интеллектуальность, милосердие и 

сострадание, трудолюбие, верность слову», также указаны такие 

отрицательные качества, как «инертность, ригидность, замкнутость, 

обидчивость, упрямство и неуверенность» [14].  

Традиционные промыслы якутов – разведение крупного рогатого 

скота, коневодство, рыболовство, охота. Надо отметить, 

что территориально Республика Саха (Якутия) расположена на границе 

Арктического Заполярья, где помимо экстремально низких зимних 

температур (в среднем от –45 ͦС, до –72 ͦС), население подвержено 

явлениям «светового голодания» в период полярной ночи и «светового 

излишество» во время полярного солнцестояния.  

Современный городской школьник саха – это билингвал (носитель 

якутского и русского языков и культуры). Обучение в национальных якутских 

школах в городском социуме ведётся на двух языках, признанных 

республиканским законом «О языках в Республике Саха (Якутия)»: 

русском и якутском; в сельских школах преобладает монолингвальное 

обучение (на якутском языке).  

Если рассматривать современные социально-экономические 

особенности региона как субъекта Российской Федерации, необходимо 

выделить, что Республика Саха (Якутия) относится к индустриально-

аграрному типу с развивающейся топливно-энергетической и 

горнодобывающей промышленностью, занимает второе место 

по природно-ресурсному потенциалу среди регионов России [15]. 

Ближайшие перспективы социально-экономического развития Якутии 

связаны с активизацией экономических отношений России со странами 

Азиатско-Тихоокеанского региона (более 50 стран).  

Вклад якутов в мировую культуру заключается в том, что их 

многовековой успешный опыт жизнедеятельности в условиях резко 

континентального климата на северных широтах сформировал особый 
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северный уклад жизни, уникальное северо-восточное мировоззрение и 

культуру [16].  

Чтобы определить особенности влияния культуры на формирование 

качеств, свойств, характера личности, вначале необходимо выяснить суть 

понятия культура, в чем её специфика, функции, компоненты, и как эти 

компоненты взаимосвязаны. Как показывает анализ источников, термин 

«культура» имеет множество определений. Так, еще во второй половине 

XIX века Э. Тейлор сформулировал одно из первых научных определений 

термина «культура» как совокупности знаний, искусств, морали, права, 

обычаев и других особенностей, свойственных человеку и обществу 

(цит. по [17]). Впоследствии с развитием социальных и иных наук 

исследователи отмечают появление более 400 толкований данного 

понятия. Это связано с междисциплинарным характером сущности 

термина «культура», также многозначностью, многомерностью 

вкладываемых в это понятие компонентов и неоднозначностью 

осмысления в его трактовке и подходах различных научных школ. 

В словаре Д.Н. Ушакова дано пять значений слова культура, из которых три 

значения интересны в рамках данного исследования [18]. Исходя из 

обобщения и осмысления этих трёх значений, можно определить культуру 

как устоявшийся способ организации жизнедеятельности, доказавший 

свою успешность в достижении материальных и духовных благ социума и 

человека. Поэтому культуру рассматривают как фактор социального и 

индивидуального бытия. По мнению Н.И. Бугаева, «проекция культуры 

на личность есть образование» (см. в [19]). Так, именно через постоянное 

опосредование культуры идет непрекращающаяся трансформация 

личности, его образование.  

В контексте нашей работы, культура осмысливается как 

«содержание общественно-исторического процесса, влияющее на 

формирование человека как творческой, активной личности». То есть, 

процессы освоения и присвоения достижений человечества и их 

трансляция последующим поколениям есть образование и социализация 

личности есть культура.  

Таким образом, культура реализуется в рамках триединого 

процесса: социализация – трансляция – передача культурного опыта для 

обеспечения успешной жизнедеятельности. Н.А. Бердяев, подчеркивая 

важность культуры в воспитании личности, утверждал, что «чужую 

национальную культуру может почувствовать и узнать лишь тот, кто чувствует 

и знает собственную национальную душу» [20]. Ещё в начале ХХ века 

якутский ученый, философ, основатель якутской литературы 

А.Е. Кулаковский в «Письме якутской интеллигенции» писал: 

«Мы заблаговременно должны начать сознательную, культурную и 

законную борьбу за право своего существования посредством 
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прогресса и культуры» [21]. Кулаковский считал, что культура является 

средством существования и развития якутского народа.  

Таким образом, выдающиеся мыслители ХХ века отмечают особое 

свойство национальной культуры – этнокультуры, которая влияет 

на восприятие культур других народов и способствует их сохранению.  

Понятие «этнокультура», как и понятие «компетенция», в литературе 

не имеет единого толкования. Этнокультуру часто связывают с понятиями 

«фольклор», «народные традиции», «народное творчество». 

А.Б. Афанасьева определяет: «Этнокультура – это совокупность 

традиционных ценностей, отношений и поведенческих особенностей, 

воплощённых в материальной, духовной, социальной жизнедеятельности 

этноса» [22]. По мнению И.Н. Батайкиной, «этнокультура – форма 

жизнедеятельности людей – охватывает все направления развивающегося 

этноса, начиная от социально- экономических до духовно-нравственных 

ценностей» [23].  

Согласно С.А. Арутюнову, «этническая культура – это совокупность 

ценностей, верований, традиций и обычаев, которыми руководствуется 

большинство членов данного общества, называется господствующей или 

доминирующей культурой» [24].  

Исходя из вышеперечисленных интерпретаций, можно сделать вывод, 

что этнокультура – это интеллектуальное достояние народа, его духовно- 

нравственный капитал, совокупность уникальных культурных образований, 

обусловленных географическими, климатическими, социально-

историческими особенностями, обеспечивающая жизнеспособность и 

единство народа в условиях многообразия и влияния других национальных 

культур.  

Многие исследователи подчеркивают социализирующую и 

воспитывающую функции этномузыкальной культуры: народные песни, 

сказки, национальный эпос олонхо и др. прививают детям понятие добра и 

зла, формируют модели поведения, охотничьи традиции учат ценить 

природу и т. д. Так, М. Мид, изучая особенности развития ребёнка 

в условиях традиционного общества, обращает внимание на то, 

что тысячелетиями воспитание во всём мире было основано на методах, 

создаваемых развивающейся культурой [25]. Отсюда следует, что 

воспитание ребёнка в его взаимодействии с родной культурой – 

необходимое условие его полноценного развития.  

В региональной образовательной среде Якутии есть значимый опыт 

использования народных традиций в обучении и воспитании 

подрастающего поколения. Например, на данный момент музыкальный 

жанр эпос олонхо успешно вводится в систему регионального 

дошкольного и школьного образования как актуальная этномузыкальная 

этнокультурная составляющая. Как памятник культуры, сохранивший 

в себе исконное видение мира этноса, богатство языка, морально-
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этические нормы и ценности, музыкальную традицию и обычаи, 

педагогические воззрения народа, якутский эпос олонхо в 2005 году был 

провозглашен ЮНЕСКО духовно-нравственным достоянием Человечества. 

В героическом эпосе олонхо основной мыслью всегда является любовь 

к Родине, благородство человеческих отношений, восхищение величием 

и красотой родины, забота о народе. Олонхо предоставляет богатый 

музыкальный материал для развития творческих, исследовательских 

навыков старшеклассников; современные школьники на основе сюжета 

олонхо создают компьютерные игры, комиксы, вместе с педагогами и 

родителями ставят спектакли, проводят конкурсы на лучшее исполнение 

олонхо [26].  

Формирование своеобразия культуры северной цивилизации, 

в том числе в Якутии, происходит в условиях определенной 

социокультурной разобщенности в виду малочисленности (население 

Республики Саха (Якутия) – 959 875 человек на 1 января 2016 года) и 

проживания небольшими разбросанными друг до друга поселениями 

на большой территории (площадь Республики Саха (Якутия) – 3 083 523 

км2), отсутствия связи, дорог в межсезонье, кочевого образа жизни 

некоторых народов. Но все народы Севера объединяет борьба с суровой 

природой, выживание в условиях экстремального климата. 

Поэтому многовековое осмысление законов северной природы, 

закономерностей развития микро и макросоциума, человеческого 

мышления в экстремальных условиях жизни, закрепление норм морали 

через оценку поведения людей и привитие молодому поколению духовных 

и нравственных канонов, где объединение усилий в совместной 

деятельности в борьбе за выживание в суровых климатических условиях 

является одной из главных ценностей во взаимоотношениях северян, – 

лежит в основе древнего якутского учения Айыы и «Кут-сюр» [27].  

Культурная потребность всегда многообразна, обладает стойкостью 

и продолжает занимать важное место в жизни якутского народа, 

общества. Музыкальные культуры северных народов (эвенов, эвенков, 

юкагиров, долганов) также оказываются вовлеченными в отношения 

господства и сопротивления, каждая этнокультура моделирует поведение 

и часто предлагает свои ценности, которые принимаются, контролируемо 

или бессознательно, или же не принимаются представителями другой 

культуры. Так, в якутской музыкальной культуре преобладают восточные 

ценности, больше ориентированные на духовное бытие [28]. Статичность, 

спокойствие, созерцание, благостность, неторопливость, умиротворение, 

гармония с природой – главные восточные ценностные ориентиры. 

При столкновении индивида с окружающей средой северо-восточная 

культура предлагает: меняйся сам. Эта установка, существующая 

тысячелетиями, несомненно, прививала северо-восточным народам 
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чувство социальной пассивности, но и служила определённым стимулом 

для самосовершенствования.  

Вот почему тысячелетие назад небольшое тюркское племя прибыло 

на север и осталось здесь, пустило свои корни и разрослось в целый 

народ саха (Якуты), несмотря на то, что многие месяцы льдины и снега 

намертво сковывают землю, реки, озёра, цвет бесконечной снежной 

пустыни слепит глаза, и порой многие месяцы не услышишь иного звука, 

кроме завывания ветра и хруста снега под ногами. Природа стала своего 

рода «заслоном» от мира, который долго охранял от инокультурного 

вторжения и позволил сохранить многие северные национальные 

традиции в их первозданном состоянии. Но западные ценности 

потребления через СМИ все больше культивируются в современном 

мире. Как отмечает Ж. Бодрийяр, в обществе потребления насаждается 

«новый гуманизм», утверждающий свободу наслаждения потреблением и 

право каждого покупать всё, что способно принести радость [29]. 

Так, в эпоху новой рыночной экономики на мировоззрение россиян, 

в частности молодёжи, увеличилось влияние западной музыкальной 

культуры, усилились маргинализация общества, отход от родной 

музыкальной культуры.  

Основой нравственности северного человека считается его 

честность, справедливость, готовность к взаимодействию, стремление 

помочь другому выжить. Среди особенностей якутской современной 

педагогики музыкального образования можно отметить внедрение 

проекта «Музыка для всех» [30]. По мнению специалистов, чтобы перейти 

от затратной во всех отношениях идеологии потребления к экологической 

философии, прежде всего, необходимо развивать и совершенствовать 

систему образования, которая в ее нынешнем состоянии содержит ряд 

перекосов и ложных установок. В частности, зачастую преуменьшается, 

а порой и вообще игнорируется важнейшая роль искусства в развитии 

личности, в становлении ее творческого потенциала и духовно-

нравственных ценностей, связанных, в свою очередь, с присвоением 

растущим человеком богатств национальной и мировой культуры. 

Качества, которые воспитываются у детей и подростков путем 

приобщения к культуре и искусству – чувство прекрасного, дар сочувствия 

и сопереживания, толерантность, а также фантазия, воображение и 

умение выражать свои творческие намерения – необходимы человеку, 

вступающему в мир будущего, в мир креативной экономики. 

Для воспитания трудовых ресурсов, способных работать в креативной 

экономике, необходимо сформировать новое поколение, обладающее 

чрезвычайно высоким интеллектуальным уровнем и владеющее 

необходимыми социокультурными навыками, востребованными 

в креативной экономике. 
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По признанию ООН и ЮНЕСКО чрезвычайно эффективным 

средством для формирования человека XXI века, владеющего полным 

набором необходимых ему свойств и качеств, является художественное 

образование или образование в области искусств. Для пересмотра роли 

художественного образования в системе образования в целом, 

для повышения его статуса и эффективности ЮНЕСКО систематически 

созывает крупные международные форумы, намечающие пути 

дальнейшего развития в данной области. Министерство культуры 

Российской Федерации и Совет по культуре государств-участников СНГ 

также принимают участие в этой деятельности, направленной 

на совершенствование художественного образования в современных 

условиях. Россия, наряду со странами СНГ, активно сотрудничает 

с ЮНЕСКО в деле распространения и повышения качества образования 

в сфере культуры и искусства, которое ЮНЕСКО считает одним из 

приоритетов своей деятельности. 

Для внедрения в практику принципов и положения 

по совершенствованию художественного образования и повышению его 

общественной роли наилучшей базой является музыкальное образование 

благодаря: исключительному влиянию музыкально-образовательной 

деятельности на развивающиеся мозговые структуры, формирующееся 

мышление, на интеллектуальное и эмоциональное развитие детей и 

подростков в силу особых связей музыкально-звукового выражения 

с мышлением и речью; традиционно высокой распространенности 

музыкального образования в обществе, наличию соответствующих 

инфраструктур в системе дополнительного образования – музыкальных 

школ и музыкальных отделений школ искусств, хоровых студий, кружков, 

корпуса частных преподавателей и др., наличию некоторого начального 

материально-технического и кадрового обеспечения музыкального 

образования, сохранившегося от прошлого; достаточно высокому 

авторитету начального музыкального образования в статусе желательного 

дополнения к школьному образованию, еще сохраняющемуся 

в обществе; доступности артистической деятельности уже на начальном 

этапе музыкального образования; органической связи музыкального 

искусства со всей общественной жизнью – от семейных до национальных 

и государственных мероприятий (праздников, юбилеев и других событий 

в жизни семьи, общества и государства); глубинным связям музыки и 

музыкального образования с традиционной национальной культурой 

народов Якутии. 

Принимая во внимание концептуальные документы Министерства 

культуры Российской Федерации, направленные на совершенствование 

музыкального образования в стране, включая «Концепцию развития 

образования, региональной образовательной среды в сфере культуры и 

искусства государств-участников СНГ», принятую в г. Минске 19 мая 2011 г. 
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и подписанную Премьер-министром В.В. Путиным, и «Концепцию развития 

музыкального образования в Российской Федерации», утвержденную 

в 2013 году Премьер-министром Д.А. Медведевым, а также опираясь 

на стратегические разработки ЮНЕСКО, принятые на Международных 

конгрессах по художественному образованию в Лиссабоне (2006), Сеуле 

(2010) и Мюнхене (2012), обозначены основные цели проекта «Музыка для 

всех», который осуществляется в Республике Саха (Якутия): 

1. Признание на государственном уровне роли и значения 

музыкального образования в качестве существенной части национальной 

культуры и одного из приоритетных направлений ее развития; 

2. Развитие музыкальной культуры в Республике Саха (Якутия) как 

живого капитала общества. 

Исходя из указанных целей, проект «Музыка для всех» предполагает 

решение следующих задач: 

1. Разработка и осуществление в социуме рекламной кампании 

с помощью региональных и местных СМИ по информированию 

общественности республики о проекте «Музыка для всех» и разъяснению 

его позитивного влияния на личностное развитие и расширение жизненных 

перспектив для детей и молодежи Республики Саха (Якутия). 

2. Разработка и осуществление главных направлений деятельности 

в рамках проекта «Музыка для всех», в том числе: создание условий для 

широкого распространения в республике музыкального образования, 

охватывающего максимальное количество детей и подростков, 

обучающихся в учебных заведениях любого уровня и профиля обучения; 

организация взаимодействия Министерства культуры и духовного развития 

РС (Я) с Министерством образования республики для обеспечения 

административного, организационного, кадрового и финансового 

осуществления проекта «Музыка для всех». 

3. Реализация в рамках Проекта двуединой задачи – стимулирования 

с помощью ресурсов музыкального образования художественно-

эстетического, эмоционального и интеллектуального, социально-

культурного развития всех детей и подростков республики, а также 

выявления среди них потенциально одаренных музыкантов, способных 

получить профессиональное образование и стать специалистами 

в области музыкального искусства; использование нравственного 

потенциала музыкального искусства как средства формирования и 

развития морально-этических норм поведения личности в обществе; 

сохранение и передача новым поколениям традиций отечественного 

профессионального образования в сфере музыкального искусства; 

мониторинг осуществления проекта «Музыка для всех» на всех его этапах 

с целью последующего распространения накопленного опыта на другие 

области образования и культуры Республики Саха (Якутия) и России, 

а также иные регионы России. 
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Основные направление деятельности проекта «Музыка для всех» – 

это обеспечение доступности полноценного музыкального образования 

для всех детей и подростков Республики Саха (Якутия) путем совмещения 

общего и музыкального образования в разных видах и формах, в том 

числе путем: 

– раннего обучения основам игры на музыкальных инструментах 

в дошкольных образовательных учреждениях;  

– увеличения объема учебных часов по предмету «Музыка» 

в общеобразовательных школах республики до 3-х часов в неделю в I-IV 

классах, до двух часов в неделю в V-IX классах с учетом возможностей 

федерального государственного образовательного стандарта 

(внеурочной деятельности);  

– введения дисциплины «Музыкальное искусство» (в рамках 

предметной области «Искусство») в X-XI классах;  

– расширения музыкального образования и обучения детей 

на музыкальных инструментах (не только на фортепиано, струнных, 

духовых, но и на народных и национальных инструментах) благодаря: 

а) обновлению структуры, содержания и методов работы детских 

музыкальных школ (музыкальных отделений школ искусств) благодаря 

реализации в структуре ДМШ трех преемственно связанных программ 

обучения: начальной (I–IV классы), основной, специализированной (V–VII 

классы) и предпрофессиональной (VIII–IX классы); расширению набора 

в подготовительные группы ДМШ с целью развития музыкальных 

способностей, эмоциональных и интеллектуальных качеств в разных 

формах у значительного числа детей раннего возраста (от трех до пяти 

лет); 

б) организации в экспериментальном порядке в разных городах и 

улусах Якутии интегрированных образовательных учреждений среднего 

общего и дополнительного (по типу ДМШ) музыкального образования для 

всех учащихся; приоритетного внимания к постижению интонационного 

языка музыки и пониманию ее образно-художественной 

содержательности во всех видах и формах, на всех уровнях музыкально-

образовательной деятельности;  

в) ознакомлению с национальными музыкальными традициями 

народа саха и других этносов Северной Азии, заложенными, в частности, 

в эпосе Олонхо; 

г) внедрению мирового опыта массового музыкального образования, 

в том числе включащего: 

– создание школьных хоров, оркестров духовых и народных 

инструментов во всех учреждениях общего среднего образования 

республики согласно имеющемуся отечественному и зарубежному 

опыту; 
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– усиление музыкальных занятий в детских дошкольных учреждениях, 

а также создание специальных групп эстетического воспитания для детей 

младшего возраста с использованием прогрессивных методик хорового 

обучения З. Кодаи, ансамблевого музицирования К. Орфа, групповых 

занятий на музыкальных инструментах Ш. Сузуки, а также других 

эффективных методик музыкального воспитания детей 3-6 лет; 

– введение музыкальных дисциплин в программы специалитета и 

бакалавриата в качестве вариативных дисциплин в вузах Республики Саха 

(Якутия); 

– организацию школьных оркестровых коллективов по образцу 

оркестра русских народных инструментов Мундыбашской средней 

школы (Кемеровская область, вторая половина прошлого века) 

с использованием групповых форм обучения с привлечением старших 

учащихся к занятиям с младшими. 

Качество обучения и художественного уровня деятельности в рамках 

проекта «Музыка для всех» обеспечивается путем: специализированной 

подготовки педагогов в профессиональных высших учебных заведениях; 

систематической переподготовки на современном научном уровне всех 

учителей музыки общеобразовательных школ республики (на базе 

педагогического института Северо-Восточного федерального 

университета и других образовательных учреждений Министерства 

образования РС (Я); целевой переподготовки всех преподавателей ДМШ 

республики на современном научном и музыкально-педагогическом 

уровне (на базе Высшей школы музыки РС (Я) и Арктического 

государственного института искусств и культуры); непрерывного 

самообразования преподавателей ДМШ (ДШИ) и учителей музыки 

общеобразовательных школ путем регулярного оснащения их вновь 

издаваемой специальной научной и методической литературой, аудио и 

видеозаписями, организации внутришкольной методической работы; 

привлечения к работе по проекту «Музыка для всех» в качестве 

руководителей его отдельных направлений и мероприятий авторитетных 

музыкальных деятелей республики, известных российских менеджеров и 

специалистов в области культуры и художественной деятельности; 

обеспечения постоянной методической помощи преподавателям-

музыкантам всех уровней, участвующим в проекте, в том числе путем 

организации для них творческих школ, мастер-классов, курсов повышения 

квалификации и других мероприятий на постоянной основе; обеспечения 

диверсификации программ музыкального образования, то есть создания 

программ различного уровня для формирования и поддержки 

музыкальных навыков у учащихся с разным уровнем дарования и 

мотивации; создания психолого-педагогических и дидактических 

оснований для постоянной поддержки высокой мотивации музыкального 

обучения у всех учащихся; исключения из педагогической практики 
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жестких мер воздействия и средств «педагогики насилия», заменяя её 

гибкими способами управления в духе идеологии «педагогики 

сотрудничества»; разработки и внедрения аудиовизуальных пособий для 

музыкального обучения с учетом современных музыкально-компьютерных 

технологий (МКТ) [31-33] и IT-технологий, а также возможностей 

самостоятельного и дистанционного образования [34-36]; включения 

в программы музыкального обучения особо популярных музыкальных 

направлений и специальностей, в том числе вокала (академического, 

эстрадного и народного), исполнительства на эстрадных инструментах; 

игры на гитаре и ударных, а также других популярных форм 

музицирования; создания условий для совершенствования материальной 

базы музыкального образования во всех его формах, включая, прежде 

всего, приобретение и ремонт музыкальных инструментов; создания 

условий для поддержания высокого уровня преподавания, обусловленного 

необходимой педагогической квалификацией и адекватной мотивацией; 

создания условий для воспитания в музыкальных и педагогических учебных 

заведениях республики нового поколения учителей музыки, оснащенных 

необходимыми знаниями и навыками, соответствующими потребностям 

XXI века; привлечения внимания к проблемам музыкального 

просветительства путем коррекции форм популяризации музыкального 

искусства в Интернете и СМИ, а также путем широкой поддержки 

просветительской деятельности филармоний, других музыкальных 

учреждений и коллективов; возрождения полезной практики выступления 

музыковедов (учителей музыки, преподавателей ДМШ) со вступительным 

словом к исполнению концертных программ; обновления методологии и 

содержания, методов изучения традиционных дисциплин музыкального 

образования (сольфеджио – за счет введения основ гармонии, 

импровизации и сочинения; теории музыки – за счет раннего осознания 

жанровой специфики музыкальных произведений; истории музыки и 

музыкальной литературы – за счет более раннего ознакомления 

с историческими, композиторскими и исполнительскими стилями). 

Эта многообразная музыкально-образовательная деятельность даёт 

ощутимые результаты во всех сферах общественной жизни Республики 

Саха (Якутия) – художественно-эстетической, социально-политической, 

социально-экономической, нравственно-этической и репутационно-

имиджевой. 

Еще одной важной спецификой городской региональной 

образовательной среды Республики Саха (Якутия) является её 

функционирование в условиях полиэтнического культурного 

пространства. Так, по статистическим данным 2019 года в Якутске 

проживают представители более 129 национальностей: саха, эвенки, 

эвены (ламуты), юкагиры, долганы, русские, украинцы, татары, буряты, 

киргизы, армяне, узбеки, таджики, белорусы, азербайджанцы и др. [29]. 
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С одной стороны, данное многообразие культур обогащает городской 

культурный фон, но, с другой – катализирует процессы маргинализации, 

унификации и интеграции уникальных северных культурных образований 

с культурой южных народов. В сельском социуме проживают якуты, эвены, 

эвенки, долганы, юкагиры – северные народы, т. е. социокультурный фон 

сельской региональной школы относится к традиционному укладу жизни 

на Севере, где общинный принцип жизни обуславливает близкие и 

доверительные отношения, соборность. В городских условиях 

преобладают формально-рациональные отношения между людьми, 

возникает отчужденность, отсутствие интереса к жизни других людей.  

Следующей спецификой региональной образовательной среды 

является стремление к использованию положений этнопедагогики как 

признанных народом, подтвержденных многовековым их опытом знаний 

о воспитании достойного человека. Основоположник этнопедагогики 

Г.Н. Волков утверждал: «Народная педагогика – это совокупность 

педагогических сведений и воспитательного опыта, сохранившихся 

в устном народном, песенном творчестве, обычаях и обрядах, детских 

играх, игрушках и т. д. Народная педагогика предполагает исследование 

педагогической культуры народных масс, выработанной тысячелетним 

опытом человечества и бытующей в народе до наших дней» [37]. 

Этнопедагогика состоит из народных педагогических традиций, которые 

несут в себе не просто набор абстрактных законов, а комплекс 

нравственно-этических понятий, положений, выработанных тысячелетиями. 

Они отражают историю народа, специфику природного ареала его 

существования, ментальные особенности мировосприятия, психологии. 

Основными средствами якутской народной педагогики, как и у всех 

народов, являются фольклор, народные промыслы, народные игры и 

состязания, традиции, обычаи, праздники, труд и др. К принципам 

народной педагогики относятся народность, природосообразность, 

ориентация на образец, гуманизм, коллективизм, воспитание реальной 

жизнью. Один из основных методов якутской этнопедагогики – 

«батысыннарыы», когда родитель или другой старший член семьи берёт 

с собой ребёнка на охоту, рыбалку, заготовку сена или другой вид 

полезной деятельности и без особых наставлений и назидания на личном 

примере учит справляться с этой деятельностью.  

Одним из сохранившихся древних якутских традиций является Ысыах – 

массовый праздник народа саха, где ярко представлены многие виды 

национальной культуры: этническая музыка, обряды, ритуалы, состязания 

на силу и выносливость, блюда, одежда и др. В общеобразовательных 

организациях, где обучение ведется на родном (якутском) языке, ежегодно 

в четвёртой четверти проводится данный национальный праздник как 

встреча лета на лоне природы, завершение учебного периода. 

Организация Ысыаха предполагает разноаспектную подготовку, которая 

https://art-jornal.ru/


И С К У С С Т В О В Е Д Е Н И Е  
A R T  C R I T I C I S M  

2026 №1 
Т Е О Р И Я  И С К У С С Т В А  И  К У Л Ь Т У Р Ы  

A R T S  A N D  C U L T U R E  T H E O R Y  

СПИРИДОНОВ О.А., ПЕТРОВА Н.Н., ЯСИНСКАЯ О.Л., ЯЦЕНТКОВСКАЯ Н.А. 

 
  

                                                                                                                                                                                115 
   

H
T

T
P

S
:/

/A
R

T
-J

O
R

N
A

L.
R

U
 

основана на принципах совместной деятельности школы и семьи, 

ориентированной на создание условий, обеспечивающих 

формирование и развитие этнокультурной компетенции всех субъектов 

образования: родителей, педагогов, обучающихся в процессе их общей 

коллективной творческой деятельности в рамках реализации 

общешкольного проекта «Ысыах». Подготовительный этап данного 

мероприятия охватывает несколько месяцев: шьются национальные 

костюмы, разрабатывается программа, готовятся декорации для 

«тюсюлгэ» (место расположения во время праздника), идет подготовка 

к соревнованиям, конкурсам, изучаются национальные песни и танцы 

и др.  

Ещё одна якутская традиция, рассматриваемая нами, Осуохай 

(оhуохай) – национальный круговой массовый танец народа саха (в Книге 

рекордов Гиннесса зафиксировано участие 15 тысяч человек в танце 

осуохай на Ысыахе города Якутска в 2012 году). Танцующие осуохай, взяв 

друг друга за руки, сомкнув пальцы, согнув локти, образуют круг. Танец 

ведет осуохайжыт – солист, который исполняет песню строка за строкой, 

остальные построчно ему вторят. Круг вращается по пути движения 

солнца. Темп движения в осуохайе может ускоряться и замедляться 

в зависимости от ритма поющего. Традиционно выделяют три части танца 

осуохай: первая часть – обращение к божествам Айыы, духам (иччи) 

с просьбой о плодородии, покровительстве, вторая часть – Путь 

к божествам Айыы – «Айыыларга айан», третья часть – «Восхождение 

к Айыы» – «Айыыларга көтүү». Текст песен осуохайа содержит мотивы 

поклонения прародителям народа саха – Эллэй Боотур, Омогой Баай, 

обращение к божествам, радость жизни, благодарность природе, людям. 

Современные педагоги используют элементы осуохая в хореографии, 

физической культуре, в развитии творческих навыков (сочинение текстов 

песен осуохая), используют как символ единения народа, как танец, 

который объединяет людей. В отдельных школах Республики Саха (Якутия) 

есть опыт использования осуохайа во время школьных мероприятий, 

особенно во дворе на свежем воздухе весной, осенью.  

Исходя из вышесказанного, можно обобщить понимание того, 

что традиции, обычаи народа были и являются сегодня эффективным 

средством воспитания подрастающего поколения в среде привычной 

жизнедеятельности. Этномузыкальная компетенция личности 

формируется в тесном взаимодействии с родной культурой, потому что 

именно личность, «знающая и принимающая самобытность своего 

народа, сможет понять и принять специфику культуры других этносов, 

проявлять толерантное к ним отношение и способность ценить 

этнокультурное многообразие» [37].  

В ряде исследований, выполненных с участием профессорско-

преподавательского состава научно-методической лаборатории 
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«Музыкально-компьютерные технологии» Российского государственного 

педагогического университета им. А.И. Герцена под научным 

руководством профессора, доктора педагогических наук, основателя и 

руководителя НМЛ «Музыкально-компьютерные технологии» РГПУ 

им. А.И. Герцена И.Б. Горбуновой, раскрываются вопросы, связанные 

с базовыми принципами построения этномузыкальных образовательных 

систем [38-40], в том числе опирающимися на принципы синергии и 

проблематику трансдисциплинарного подхода в обучении музыкантов. 

Отметим, что данная – трансдисциплинарная – область научного знания 

в музыкологии и в системе современного музыкального образования, 

затрагивающая и опирающаяся на трансграничные знания, находит всё 

большее отражение в исследованиях российских и зарубежных учёных 

(см., например, в работах [41-43]). В исследованиях кандидата 

искусствоведения, старшего научного сотрудника НМЛ «Музыкально-

компьютерные технологии» Н.Н. Петровой [44-45], заведующей 

лабораторией О.Л. Ясинской и преподавателя лаборатории 

Н.А. Яцентковской (см. работы [46-48]) уточняются культурологические, 

педагогические, практические и структурно-технологические особенности 

включения современных МКТ в музыкально-образовательный процесс, 

содержание которого требует ознакомления с обширным музыкальным 

материалом, обработкой фольклорных записей музыкальных образцов 

народов Крайнего Севера России. 

Автор статьи – Олег Александрович Спиридонов, являясь аспирантом 

Герценовского университета и выполняя диссертационное исследование 

под руководством профессора И.Б Горбуновой, окончил на базе НМЛ 

«Музыкально-компьютерные технологии» РГПУ им. А.И. Герцена ряд курсов 

повышения квалификации и получил диплом о профессиональной 

переподготовке «Преподавание музыкальных дисциплин 

с использованием музыкально-компьютерных технологий», что позволило 

ему в дальнейшем проводить качественный образовательный процесс 

в ГАПОУ СПО «Якутский педагогический колледж» по дисциплинам 

«Музыкальная культура народов Якутии» и «Этномузыкальная культура 

народов Якутии» с применением полученных профессиональных навыков 

в области использования МКТ в образовательном процессе студентов 

этого колледжа с целью развития их этномузыкальной компетентности и 

углубления знаний по этномузыкальной культуре студентов колледжа – 

будущих учителей музыки Республики Саха (Якутия). Проект «Музыка для 

всех» [30; 49-50], построенный на активном и профессионально-

обоснованном использовании МКТ, направленный на реализацию 

заявленных в нашем педагогическом исследовании особенностей 

обучения студентов Якутского педагогического колледжа, также лежит 

в основе инклюзивного образовательного процесса, позволяющего 

с учетом применения в учебной аудитории современных МКТ 

https://art-jornal.ru/


И С К У С С Т В О В Е Д Е Н И Е  
A R T  C R I T I C I S M  

2026 №1 
Т Е О Р И Я  И С К У С С Т В А  И  К У Л Ь Т У Р Ы  

A R T S  A N D  C U L T U R E  T H E O R Y  

СПИРИДОНОВ О.А., ПЕТРОВА Н.Н., ЯСИНСКАЯ О.Л., ЯЦЕНТКОВСКАЯ Н.А. 

 
  

                                                                                                                                                                                117 
   

H
T

T
P

S
:/

/A
R

T
-J

O
R

N
A

L.
R

U
 

максимально упростить и обогатить возможности для обучения студентов 

(и педагогов) с ограниченными возможностями здоровья [51-53]. 

Обобщая вышесказанное, можно отметить, что специфика 

региональной образовательной среды Республики Саха (Якутия) 

обусловлена природно-климатическими, социокультурными, 

этнокультурными факторами, требованиями федеральных 

государственных образовательных стандартов и заключается 

в обеспечении единства федерального образовательного и культурного 

пространства, учёте билингвальности процесса образования в регионе, 

полиэтничности региона, устойчивых связей семьи и школы, сохранении 

этнокультурных особенностей региона (традиций, обычаев, уклада жизни 

народа) и этнопедагогических основ в процессе образования и др.  

Подводя итог, сделаем следующие выводы:  

– рассмотрена специфика региональной образовательной среды, 

которая создается в гармоничном соотношении этнического и 

общенародного, национального и интернационального, семейного и 

школьного, где большое значение имеет этномузыкальная культура, 

основанная на проверенных многовековым опытом знаниях народа, его 

нравственных и эстетических ценностях, традиционных способах и 

средствах познания окружающей среды и жизнедеятельности;  

–  зучены этнокультурные музыкальные традиции якутского народа, 

которые были и остаются бесценным ресурсом этнопедагогики и 

современного регионального образования, так как в них сокрыты 

глубинное содержание и присущие этносу технологии познания мира, 

которые несут в себе философию и мировоззрение народа, модели и 

нормы его поведения и служат для новых поколений устойчивыми 

ценностными ориентирами в условиях поликультурного мира.  

Таким образом, нами выявлена специфика региональной 

образовательной среды, которая имеет безусловное педагогическое 

значение и оказывает большое влияние на развитие личности человека.  

Также особо отметим результаты успешного научно-педагогического 

взаимодействия между учёными и преподавателями двух крупнейших 

образовательных учреждений Российской Федерации, отвечающих 

за качественную подготовку педагогов, музыкантов и специалистов 

в области саунд-дизайна и МКТ в нашей стране: ГАПОУ СПО «Якутский 

педагогический колледж» Республики Саха (Якутия) и НМЛ «Музыкально-

компьютерные технологии» РГПУ им. А.И. Герцена. 
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SPECIFICS OF THE REGIONAL EDUCATIONAL ENVIRONMENT IN 

THE DEVELOPMENT OF ETHNOMUSICAL CULTURE OF TEENAGERS 
IN THE REPUBLIC OF SAKHA (YAKUTIA): THE “MUSIC FOR ALL” 
PROJECT AND MODERN MUSICAL COMPUTER TECHNOLOGIES 

 
ANNOTATION. The article examines a special region of Russia – 

the Republic of Sakha (Yakutia) – where Western and Eastern 
civilizations, Slavic and Turkic cultures, and Muslim, Christian and 
Buddhist religions intersect. Currently, representatives of more than 
130 nationalities, belonging to 46 religious denominations, live in 
the republic. These facts give us reason to consider this region as 
a unique territory for studying the processes of life and cultural 
coexistence of various peoples. Pedagogical practices, especially those 
that shape the cultural traditions of the region's peoples, allow us to draw 
conclusions applicable to contexts where several peoples live in close 
cultural and multiethnic interaction. In the article, the concept of “regional 
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educational environment” is defined as the set of conditions within 
a specific educational organization, aimed at general education and 
personal development. This is based on integrating regional and 
ethnocultural characteristics into the educational process to develop 
competencies relevant to the advancement of both the region and Russia 
as a whole. The article presents data from a pedagogical experiment, 
demonstrating the effectiveness of the educational programs of 
the “Music for All” project (developed by N.A. Berger, Doctor of Art 
History and Professor at the Rimsky-Korsakov St. Petersburg State 
Conservatory). The experiment highlights the importance of considering 
the regional educational environment in developing the ethnomusical 
culture of adolescents in the Republic of Sakha (Yakutia), utilizing modern 
music and computer technologies. 

KEYWORDS: music computer technologies (MCT), music education, 
Research and Methods Laboratory Music Computer Technologies at the 
Herzen State Pedagogical University of Russia, regional educational 
environment, Republic of Sakha (Yakutia), ethnomusicology, The Yakutsk 
Pedagogical College. 
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КИТАЙСКОЕ НАЦИОНАЛЬНОЕ ВОКАЛЬНОЕ 
ИСКУССТВО В КОНТЕКСТЕ МЕЖКУЛЬТУРНОГО 

ВЗАИМОДЕЙСТВИЯ 

 
 
 
 
 
 
 
АННОТАЦИЯ. В статье анализируется глобальное распространение китайского 

национального вокального искусства и особенности его межкультурной 
трансформации, прежде всего в китайско-российском контексте. На основе 
семиотического подхода и теории культурных потоков китайский вокал 
рассматривается как система «культура – техника – знак», реконструируются 
основные этапы исторического развития вокальной традиции – от ритуально-
поэтических форм до оперных систем и академических моделей XX века. Особое 
внимание уделяется феномену семантической миграции вокальных символов в 
китайско-российском вокальном диалоге. Делается вывод о том, что международное 
распространение китайского вокала представляет собой многоуровневый процесс 
совместного культурного творчества, имеющий значимый потенциал для 
музыкального образования и культурной среды. 

КЛЮЧЕВЫЕ СЛОВА: китайский национальный вокал, межкультурная 

коммуникация, семантическая миграция, вокальная семиотика, музыкальная 
глобализация, китайско-российский вокальный диалог, акустический анализ. 
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условиях ускоряющихся процессов глобализации музыка 

различных народов всё активнее входит в мировое 

художественное пространство, формируя сложную 

конфигурацию межкультурного взаимодействия [12; 13; 15; 18]. 

Китайское национальное вокальное искусство, являясь важной 

составляющей традиционной китайской культуры, обладает развитой 

эстетико-художественной системой [1; 2; 3; 14; 17]. Оригинальный 

культурно-исторический контекст китайского вокала, специфический 

способ звукоизвлечения, особые исполнительские техники существенно 

отличаются от западной вокальной традиции, прежде всего 

от европейской оперной школы, и именно эта «инаковость» в наши дни 

всё более осознаётся как ценный ресурс для комплексного исследования 

[6; 9]. 

По мере повышения культурной видимости Китая на международной 

сцене после начала проведения политики реформ и открытости 

китайский национальный вокал постепенно входит в практику 

межкультурного художественного сотрудничества и глобальные цифровые 

медиа, где формируются новые траектории его распространения [1; 6; 

10; 12]. В этой связи особую важность обретает проблема теоретического 

и методологического обоснования данного феномена.  

Целью настоящей работы является построение системного 

аналитического каркаса, позволяющего обосновать механизмы 

формирования, смыслообразования и траектории межкультурного 

взаимодействия китайского национального вокала в условиях глобального 

распространения [12; 13; 15]. В соответствии с этим формулируются 

следующие задачи: 

1. На теоретическом уровне – разработать применимую 

к вокальному искусству межкультурную аналитическую базу, 

опирающуюся на семиотику, теорию культурных потоков и модель 

семантической миграции, с тем чтобы объективно описать значение 

китайского национального вокала в контексте мировой художественной 

культуры [11; 12; 13; 14; 17]. 

2. На историко-культурном уровне – проследить эволюцию 

китайского национального вокала от традиционных форм 

к современным, выявить, каким образом в условиях культурной 

трансформации формируются новые условия его распространения и 

новые эстетические статусы [1; 2; 3; 5; 8; 17]. 

3. На уровне механизмов распространения – выявить, каким образом 

институциональные каналы, медийные платформы и процессы 

культурной диффузии после начала реформ и открытости совместно 

формируют глобальную конфигурацию распространения китайского 

вокала [6; 12]. 
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4. На уровне межкультурного взаимодействия – сосредоточиться 

на сравнении китайской и российской вокальных традиций 

в техническом, эстетическом и культурном аспектах, а также, опираясь на 

примеры межкультурных адаптаций, исследовать процессы 

семантической миграции вокальных символов [4; 6; 7]. 

5. В интегративном плане – синтезировать полученные результаты, 

описать основные модели, особенности и вызовы глобального 

распространения китайского национального вокала, обозначить 

перспективы дальнейшего исследования. 

Решение указанных задач позволяет сформировать комплексный 

аналитический подход, объединяющий технический, культурный, 

коммуникативный и межкультурный ракурсы, и, тем самым, предложить 

новые интерпретационные возможности для изучения национального 

вокала в условиях глобализации [12; 13; 15]. 

В семиотической перспективе звук понимается не только как 

результат физической вибрации, но и как элемент культурной знаковой 

системы [10; 11; 14]. Следуя логике Р. Барта, музыку можно рассматривать 

как многоуровневую сеть знаков, в которой сочетаются денотативные 

(поверхностно-звуковые) и коннотативные (культурно-насыщенные) 

значения [14; 15]. Способы интерпретации звука, сложившиеся в той или 

иной культурной традиции, в значительной мере детерминируют её 

эстетические предпочтения и функции музыки в обществе [11]. 

В китайском национальном вокале пентатоническая ладовая 

организация, система скользящих интонаций (хуадянь, портаменто), 

естественные переходы между регистрами, а также символически 

нагруженное использование тембра образуют ядро вокальной знаковой 

системы [1; 2; 5; 14]. Эти элементы нельзя рассматривать исключительно 

как технические приёмы: они тесно связаны с конфуцианской 

концепцией «ли» и «юэ», даосской идеей естественности («цзы жань») и 

другими устойчивыми эстетическими установками [14; 16; 17]. Так, 

пентатоника ассоциируется с идеей природного порядка, скользящие 

интонации – с протяжённостью и текучестью чувства, а тембровая 

дифференциация нередко соотносится с определёнными образами и 

эмоциональными состояниями [1; 5; 14; 17]. 

Когда обозначенные звуковые символы вступают в сферу 

межкультурной коммуникации, их исходные значения могут ослабевать, 

трансформироваться или замещаться новыми интерпретациями. 

Для описания данного процесса в работе используется модель 

семантической миграции вокальных символов, включающая три уровня: 

исходный уровень – стабильное функционирование знака в родном 

культурном контексте; переходный уровень – частичная утрата или 

размывание исходных связей в процессе переноса; уровень повторной 

структуризации – формирование новых смысловых связей 
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в принимающей культуре [12; 13; 15]. Данная модель позволяет 

анализировать изменения, происходящие, например, с песней «Мо ли 

хуа» («茉莉花») при её исполнении на зарубежной сцене, а также 

фиксировать сдвиги в отношении к специфическим элементам 

китайского вокала (скольжение, орнаментика, тембровые эффекты) 

в других культурных коннотациях [18]. 

Теория межкультурной коммуникации и культурных потоков позволяет 

рассматривать культуру как подвижную систему, динамику которой 

определяют многочисленные транснациональные, медийные и 

личностные траектории [12; 13]. В рамках этой теории распространение 

китайского национального вокала мыслится как результат взаимодействия 

нескольких типов культурных потоков: институционального, медийного и 

персонального [1; 4; 6]. 

Посредством деятельности государственных культурных программ, 

партнерств между консерваториями и университетами, а также через 

международные фестивали и другие международные проекты китайский 

вокал включается в пространство официального культурного обмена [4; 6]. 

Цифровые медиа, в том числе стриминговые платформы, видеохостинги 

и социальные сети, выводят его за пределы локальной аудитории, 

обеспечивая прямой доступ к слушателю на любом конце земного шара 

[18]. Наконец, гастрольная деятельность артистов, обмен студентами и 

совместные проекты создают «полевые» ситуации межкультурного 

взаимодействия, в которых происходит непосредственная переговорность 

смыслов и форм [4; 6; 7]. Указанные механизмы воздействуют не только 

на географию распространения китайского вокала, но и на его 

художественное представление: меняются форматы концертов, 

репертуарные стратегии, исполнительские решения [1; 3; 4; 6].  

При этом акустические параметры, такие как контур 

фундаментальной частоты, расположение формант, спектральная 

энергия, характеристики вибрато, предоставляют возможность 

количественного описания звука и его изменений при межкультурной 

адаптации. В контексте межкультурного исполнения китайских 

произведений принципиальное значение имеют следующие наблюдения: 

сокращение амплитуды скольжения, упрощение орнаментальных фигур, 

сдвиг формант в сторону более «светлого» тембра, увеличение 

регулярности вибрато и др. [18]. В некоторых версиях «Мо ли хуа», 

исполняемых на российской сцене, можно отметить уменьшение роли 

свободного ритма и тенденцию к большей метрической устойчивости, 

что также находит отражение в акустических данных. 

Разумеется, акустический анализ сам по себе не способен 

исчерпывающе описать культурное измерение вокального искусства. 

Тем не менее, он служит важным вспомогательным инструментом, 

позволяющим фиксировать устойчивые технические изменения и 
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тем самым подкреплять культурологические интерпретации 

эмпирическими данными. Взаимодополнение акустического и культурно-

семиотического подходов в данном случае представляется 

методологически оправданным [11; 14; 17]. 

Примечательно, что, в целом, китайский вокал ориентирован 

на естественность звучания и тесную связь с речевой основой, тогда как 

российская школа придаёт особое значение устойчивой «опоре» звука, 

развитию протяжённой вокальной линии и формированию плотной 

резонансной структуры. Эти различия непосредственно отражаются 

на характере межкультурных исполнений [4; 6; 7]. Тем самым, 

эстетическое измерение связано с различиями в понимании «красоты» 

вокального звучания: в китайской традиции значительно более выражена 

установка на символичность и образность выразительности, идеал 

«намёка» и «сдержанности»; в российской – акцент на эксплицитной 

эмоциональности, драматическом напряжении и линейной развернутой 

динамике [1; 3; 4; 16; 17]. 

Китайское национальное вокальное искусство, представляющее 

собой непрерывную двухтысячелетнюю традицию звуковой практики, 

развивалось в рамках последовательной смены культурных парадигм – 

от религиозно-ритуальных форм и песенно-поэтических моделей 

до оперно-театральных систем и современного академического 

обучения [5; 14; 17]. Эта историческая траектория отражает не только 

изменения в вокальной технике и исполнительских манерах, 

но и переосмысление звука как культурного знака в контекстах различных 

философских систем, социальных структур и художественных тенденций. 

Поэтому перед анализом механизмов глобального распространения 

необходимо реконструировать ключевые этапы становления китайского 

вокала и выявить культурные основания, определяющие его устойчивую 

самобытность. 

Самые ранние формы китайского вокала восходят к музыкально-

ритуальной системе эпохи Чжоу, в которой музыка рассматривалась 

как средство поддержания социального порядка и выражения 

космической гармонии [14; 16]. Согласно представлениям 

древнекитайской мысли, звучание было неотделимо от этики и политики, 

а его структура выполняла нормативную функцию. Пение, 

сопровождавшее поэтические тексты, фиксировало связь между 

интонацией, речевым ритмом и идеей гармонии «ли и юэ» [14; 16]. 

Практика исполнения Шицзина демонстрирует характерную для 

китайской традиции связку «звук – слово – смысл», где мелодия служила 

не автономному художественному выражению, а носителем социально-

философской нагрузки. Это создало фундамент для дальнейшего 

формирования вокала как системы символических интонаций [1; 2; 19]. 
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В эпоху Хань и особенно Тан, когда музыка и поэзия достигают 

высокой ступени развития, вокальное искусство постепенно обретает 

выраженный лирический характер. Усложнение поэтической структуры, 

её тесная связь с тональностью китайского языка и ритмикой стиха 

способствуют развитию мелодической гибкости и интонационной 

образности. Тональные контрасты (высокий – ян, низкий – инь), а также 

соответствия между эмоциональной экспрессией и мелодической 

линией превращаются в устойчивые элементы вокального языка. 

Таким образом, ранний китайский вокал формирует эстетическую 

модель «поэзия как звук, звук как образ», определившую последующие 

этапы развития [14; 16; 17]. 

Становление оперных вокальных систем и утверждение «вокально-

акустической культуры» начинается с периода Сун–Юань, когда китайское 

вокальное искусство вступает в фазу формирования театрально-оперных 

вокальных систем. Возникновение и развитие таких жанров, как куньцюй, 

циньцян и впоследствии цзинцзюй (пекинская опера), знаменует переход 

вокала от преимущественно песенной формы к драматическому, 

высоко кодифицированному типу звучания [1; 17]. 

Эти вокальные системы характеризуются строгой структурой 

звукоизвлечения, распределением регистров, комплексной системой 

украшений и тесной связью между вокальным звучанием и сценическим 

движением. К примеру, куньцюй строится на мягком, утончённом тембре 

и плавной мелодике; циньцян отличается напряжённым, пронзительным 

звучанием; пекинская опера объединяет разнообразные региональные 

традиции, формируя синтетическую вокально-драматическую систему. 

Особое значение имеет то, что в рамках оперных жанров звук 

становится носителем театрального смысла. Интонационные типы, 

орнаментика, тембровые краски привязаны к определённым амплуа, 

темпераменту персонажей, эмоциональным состояниям и 

драматическим ситуациям. Таким образом, формируется то, что 

современные исследователи называют «вокально-акустической 

культурой» Китая, где звук всегда насыщен символическими и 

ритуальными функциями. 

В отличие от западной оперной школы, ориентированной на 

линейность вокальной фразы, стабильность резонансной системы и 

драматическое развитие мелодии, китайский театральный вокал строится 

на образной интонации, гибкости звука и семиотической насыщенности 

тембра. Этот принципиально иной подход к звучанию стал ключевым 

фактором межкультурной узнаваемости китайского вокала и значительно 

влияет на его последующее трансформирование в глобальном контексте 

[18]. 

Наряду с театральным вокалом, народные песни – миньгэ – образуют 

вторую фундаментальную линию развития китайского вокального 
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искусства. Народный вокал тесно связан с географической, языковой и 

этнографической спецификой регионов, что приводит к значительному 

разнообразию звуковых моделей [2; 5; 8; 17]. 

Народное пение вносит в китайский вокал следующие ключевые 

элементы: 

– естественную интонационную пластику, 

– широкое использование портаменто и мелизматики, 

– тесную связь вокальной линии с речевыми моделями, 

– эмоциональную непосредственность и жизненную укоренённость 

звучания. 

Именно народная традиция делает вокальную систему Китая 

особенно чувствительной к языку, пространству и социальному контексту, 

а также облегчает её восприятие в других культурах, поскольку многие 

народные мелодии обладают универсальной лирической 

выразительностью. 

В XX веке китайское национальное вокальное искусство переживает 

масштабные изменения, связанные с процессами модернизации, 

институционализации и академизации. Движение «4 мая» стимулирует 

пересмотр традиционной музыкальной культуры и попытки её 

рационализации. После образования КНР государственная политика 

стремится систематизировать народные и театральные формы, включив 

их в образовательные и академические структуры. 

Создание музыкальных вузов и введение профессиональных 

программ по национальному вокалу приводят к постепенному 

формированию академического стандарта, который сочетает 

традиционную вокальную технику с элементами западной вокальной 

педагогики – контролируемым дыханием, техникой опоры, резонансным 

анализом и т.д. 

Академизация способствует: 

– росту технического уровня исполнителей, 

– стандартизации методик обучения, 

– расширению возможностей межкультурного преподавания, 

– созданию универсального вокального языка, доступного для 

международного диалога. 

Одновременно наблюдается тенденция к умеренной модернизации 

звукового облика: тембр становится более ярким, артикуляция – более 

отчётливой, использование украшений – более систематизированным. 

Эти изменения отражают как требования сценической практики, так и 

влияние глобальных вокальных эстетик [15; 18]. 

После начала политики реформ и открытости китайская вокальная 

культура вступает в эпоху активного международного распространения. 

Появляются новые формы культурной дипломатии, международные 
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фестивали, программы обмена, а также цифровые медиа, которые 

радикально изменяют структуру распространения китайского вокала. 

В новых условиях китайский вокал всё чаще выступает в качестве 

гибридного феномена, совмещающего локальные традиции и 

глобальные эстетические влияния [12]. Этот процесс определяет 

современную динамику межкультурной коммуникации и создаёт основу 

для анализа позднейших форм взаимодействия между Китаем и другими 

странами, включая Россию. 

Глобальное распространение китайского национального вокального 

искусства не является результатом стихийной эстетической диффузии. 

Оно представляет собой сложный структурный процесс, формируемый 

институциональными стратегиями, медийными технологиями, 

механизмами культурного обмена и динамикой глобального культурного 

рынка. После начала проведения политики реформ и открытости условия 

для международной циркуляции китайского вокала радикально 

изменились: вместо эпизодических народных обменов возникла 

многоуровневая коммуникативная система, включающая 

государственные учреждения, профессиональные образовательные 

структуры, цифровые платформы и сетевые формы культурной 

кооперации [1; 3; 4]. 

Особый интерес представляет китайско-российский культурный 

контекст, в котором исторические контакты, различия в вокальных 

традициях и структурах музыкального образования создают 

благоприятную среду для наблюдения процессов межкультурной 

адаптации, трансформации и переосмысления вокальных символов. 

Поэтому настоящая глава рассматривает распространение китайского 

вокала в трёх главных измерениях – институциональном, медийном и 

культурно-диффузионном, – а затем анализирует специфику китайско-

российского взаимодействия, включая техническую адаптацию, 

эстетическую переговорность и семантическую реконфигурацию. 

Институциональные механизмы являются основой системного 

распространения китайского национального вокала в международном 

культурном пространстве. С конца XX века Китай активно развивает 

культурную дипломатию, расширяет сеть международных партнёрств и 

интегрирует национальное вокальное искусство в глобальные 

образовательные и культурные структуры [4]. 

Сотрудничество между ведущими китайскими музыкальными вузами 

– Центральной консерваторией Китая, Китайской консерваторией музыки, 

Шанхайской консерваторией — и крупнейшими российскими 

музыкальными академиями (Московской государственной 

консерваторией имени П.И. Чайковского, Санкт-Петербургской 

консерваторией имени Н.А. Римского-Корсакова и др.) включает 

академические визиты, совместные мастер-классы, программы обмена 
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студентами и совместные концертные проекты. Через эти 

структурированные образовательные каналы китайский национальный 

вокал входит в профессиональную сферу российской музыкальной 

педагогики, приобретая статус изучаемой и сравнимой вокальной 

системы. 

Китайские культурные центры и Институты Конфуция, действующие 

в крупных российских университетах, также играют значимую роль 

в распространении народной и оперной вокальной традиции [4]. Курсы, 

посвящённые китайскому вокалу, включают в себя базовое обучение 

технике, знакомство с репертуаром и культурно-историческими 

контекстами, что снижает порог межкультурного восприятия и 

способствует подготовке специалистов, владеющих китайской вокальной 

стилистикой [3]. 

Культурная диффузия является важнейшим механизмом, 

обеспечивающим распространение и трансформацию китайского 

вокала в наши дни [12; 13; 18]. В отличие от институциональных и медийных 

каналов, она связана с художественным производством, межстилевыми 

экспериментами и практиками художественной коллаборации. 

Межстилевая гибридизация проявляется в разнообразных 

музыкальных проектах, где китайский вокал комбинируется с западной 

симфонической музыкой, джазом, поп-музыкой и электронными 

жанрами. Подобные проекты позволяют китайскому вокалу войти в новые 

эстетические контексты, где он получает иной смысловой статус: 

от этнического маркера до художественного акцента или 

эмоционального символа [12; 13]. 

Ключевым процессом здесь является семантическая миграция. Когда 

вокальные символы – интонации, тембровые формулы, певческие жесты – 

транслируются в другую культуру, они частично утрачивают свой 

изначальный культурный и ритуальный контекст. Например, традиционная 

песня «Мо ли хуа» в российской практике часто воспринимается 

как универсальная лирическая мелодия, утратившая связи с китайскими 

региональными традициями или обрядовой символикой. В то же время 

в новых условиях она приобретает иные коннотации, связанные 

с романтической лирикой или «образом Востока» [14; 15; 18]. 

В процессе межкультурных выступлений исполнители нередко 

осуществляют техническую адаптацию звучания: китайские певцы 

смягчают или сокращают 滑音, увеличивают устойчивость вокальной линии,  

корректируют тембровую плотность для соответствия ожиданиям 

зарубежной аудитории; в то время как российские вокалисты учатся 

работать с тональными характеристиками китайского языка, вокально-

речевыми переходами и традиционным образом звука. 

Таким образом, культурная диффузия не только создает новые 

формы художественной гибридности, но и стимулирует глубинные 
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изменения в вокальной технике, эстетике и семантической структуре 

китайского вокала [13]. 

Китайско-российское взаимодействие представляет собой 

уникальное поле наблюдения за межкультурной динамикой вокального 

искусства. Китай и Россия обладают богатыми, но существенно 

различающимися вокальными традициями, что создаёт условия для 

интенсивного культурного обмена, взаимного обучения и трансформации 

вокальных практик [3]. 

Полученные результаты позволяют сделать вывод о том, что глобальное 

распространение китайского национального вокала не является 

линейным или односторонним процессом. Напротив, это многоуровневая 

динамическая система, в которой взаимодействуют институциональные 

стратегии, цифровые медиа, формы художественной диффузии и 

непосредственные межкультурные контакты исполнителей. 

В этой системе вокальное искусство не только «выходит за пределы» 

культуры-источника, но и подвергается глубинной трансформации, 

затрагивающей как технические, так и эстетические параметры, а также 

символическое содержание звука. При этом китайский национальный 

вокал представляет собой семиотически насыщенную систему, в которой 

звук функционирует как культурный знак. Его структура опирается 

на пентатонику, 滑音, естественную регистровую подвижность, тембровую 

образность и связь с речевой просодией. В традиционном контексте 

эти элементы выполняют эстетические, эмоциональные, 

повествовательные и философские функции. 

В условиях межкультурной коммуникации вокальные элементы 

подвергаются семантической миграции. Перемещаясь в иные культурные 

пространства, они частично утрачивают исходные связи и получают новые 

интерпретации. Эта трансформация проявляется в изменении вокальной 

техники, корректировке тембра, сужении орнаментики, смещении 

мелодической линии и преобразовании художественной выразительности. 

Межкультурная трансмиссия китайского вокала – это процесс 

«деформации символа – реконструкции смысла». Институциональные 

каналы стабилизируют и стандартизируют вокальные формы; цифровые 

медиа усиливают наиболее узнаваемые элементы, но могут упрощать 

культурную семантику; художественные коллаборации создают 

гибридные формы, в которых традиционные значения заменяются новыми, 

возникшими в процессе культурной переговорности. 

Таким образом, китайское национальное вокальное искусство 

в условиях глобализации становится активным участником межкультурного 

диалога. Оно не просто распространяется, но вступает в процессы 

многомерной культурной трансформации, в результате которых 

формируются новые формы звучания, новые модели восприятия и новые 

структуры значения. 
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КЛАССИФИКАЦИЯ ХРОМАТИКИ 

В КЛАССИЧЕСКОЙ ГАРМОНИИ 

 
 
 
 
 
 
 
 
 
АННОТАЦИЯ. В статье обсуждается проблема классификации хроматики. 

Описывается универсальная классификация, предложенная Ю.Н. Холоповым и 
В.М. Барским, указываются её преимущества и недостатки для применения 
к классической гармонии. Предлагается собственная классификация, применимая 
для классической гармонии, на основе положений Ю.Н. Тюлина: хроматика делится 
на аккордовую и мелодическую; аккордовая, в свою очередь – на альтерационную, 
модуляционную и микстовую. 

КЛЮЧЕВЫЕ СЛОВА: хроматика; классификация; классическая гармония; 

Ю.Н. Холопов; В.М. Барский; Ю.Н. Тюлин; альтерация. 
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онимание хроматики как надстройки над диатоникой, 

характерное для музыкальной науки XIX – XX веков (Г.Л. Катуар, 

Ю.Н. Тюлин, И.В. Способин), претерпело значительные 

изменения. На современном этапе развития музыковедения 

хроматика понимается как «полутоновая система, независимо от 

трактовки интервальных соотношений» [11., с. 148], и как один из родов 

интервальных систем (Ю.Н. Холопов). По словам Н.С. Гуляницкой, 

«хроматика как модифицированная диатоника, как альтерационные 

варианты семи диатонических ступеней – этот принцип, характерный для 

классической системы, перестал быть атрибутом современной 

тональной системы» [3, с. 92]. 

Классификация хроматики в настоящее время может либо 

ориентироваться на универсальность (Ю.Н. Холопов – В.М. Барский) и 

учитывать самую широкую палитру художественных стилей, эпох и 

направлений; либо опираться на классическую гармонию, при этом 

исходя из понимания хроматики как надстройки над диатоникой. 

Обратимся к одному из главных трудов в наследии Холопова – книге 

«Гармония. Теоретический курс», которая является в равной степени 

научным трудом и учебным пособием для теоретических отделений вузов. 

В 10 параграфе восьмой главы «Формы хроматики» Холопов приводит 

«общую систематику форм хроматизма» [11, с. 155]1. Иллюстрация ниже 

(таблица 8 из данной главы) представляет схему, взятую Холоповым 

из дипломной работы «К проблеме хроматической гармонии» (1977) его 

ученика – В.М. Барского (рис. 1): 

 

Рис. 1. Классификация хроматики из дипломной работы В.М. Барского [11, с. 155]). 

Здесь, впервые в учебниках гармонии, показана целостная оппозиция 

диатоники – гемитоники как крайних форм противоположных друг другу 

явлений. В качестве промежуточных вариантов приведены разные виды 

хроматики: 1. модуляционная и 2. субсистемная (отклонение) (коротко 

говоря – смена тональности); 3. вводнотоновая (имеется в виду широкий 

смысл вводнотоновости, от VII ступени мажора и VII# ступени 

гармонического минора вплоть до любых вводно-вспомогательных звуков 

 
1 «Хроматизм» Холопов понимает как синоним «хроматики», в отличие, например, от 
Ю.Н. Тюлина, который под «хроматизмом» подразумевает хроматический ход. 
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к тонам мелодии или к аккордовым звукам); 4. альтерационная 

(использующая уже не диатонический полутон, как вводнотоновая, 

а хроматический); 5. микстовая (смешение диатонических и, иногда, 

недиатонических звуков и созвучий – от гармонических видов мажора и 

минора вплоть до полной хроматической системы как на базе мажора и 

минора, так и вне этой основы); 6. автономная или «натуральная» 

(основана на «двенадцатиполутоновости системы, а не на сгущении 

диатонических элементов» [11, с. 158]). Гемитоника – логический предел 

автономной хроматики2. 

В диссертации В.М. Барского [2] отразились не только его 

собственные взгляды на это явление, но и взгляды его учителя. 

Исследователь предлагает собственную, обновлённую классификацию 

хроматики (см.: рис. 2а, 2б). Хроматика по Барскому делится на 

хроматику «изнутри» (первый путь хроматизации начальной диатонической 

основы) и хроматику «извне» (проникновение элементов других 

тональностей). К первому типу (хроматика «изнутри») относятся альтерация 

и вводнотоновость. Эти два термина у Барского близки, но всё же в своей 

теории он их разделяет: альтерация относится к предыдущему звуку, 

вводнотоновость – к последующему. Хроматика «извне» делится на 

модуляции, субсистемы и микстовую (по применённой терминологии 

Г.Л. Катуара, это хроматические явления «по положению», но 

не «по существу» [5, с. 60, 72]). И модуляции, и субсистемы относятся 

к смене тональности, но отделяются друг от друга с точки зрения 

музыкальной формы (именно так вопрос о модуляциях и субсистемах 

ставил Ю.Н. Холопов). Микстовая же хроматика – мажоро-минорные 

системы в тональной гармонии и прочее – по Барскому, следствие 

максимального «сжатия» тональности, так как угадывается 

происхождение составных диатонических элементов. 

 
2 Предвосхитил понимание автономной (натуральной) хроматики Ю.Н. Тюлин в первом 
издании «Учения о гармонии» 1937 года. Он понимал хроматику исключительно как 

надстройку над диатоникой и в связи с этим написал следующее: «Искусственная система 
может увеличить количество своих ступеней до 12 и превратиться в сплошной 

«хроматический» звукоряд. Но это будет вовсе не хроматика в понимаемом нами смысле, а 

полутоновая система, которая … прибегает к альтерационным обозначениям, вследствие 
недостаточности существующих нотных знаков». [10, с. 83]. 
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Рис. 2а. Общая схема хроматики в концепции В.М. Барского (1) [2, с. 79]. 

 

Рис. 2б. Общая схема хроматики в концепции В.М. Барского (2) [2, с. 79]. 

В.М. Барский классифицирует хроматику, не разделяя её 

на аккордовую (хроматизмы в гармонии, вертикаль) и неаккордовую 

(мелодическую, горизонталь): «Тональная гармония представляет собой 

соединение двух систем (вертикальной и горизонтальной) – 

из многоголосия нельзя исключить одноголосия, явления монодической 

культуры остаются здесь и в чистом, и в «снятом» виде. И вертикаль, и 

горизонталь необходимо учитывать в каждом виде хроматики: хроматизм 

мелодический и аккордовый могут не совпадать – на аккордовом уровне 

система может быть диатонической, на мелодическом уровне – 

хроматической. При этом принципы классификации остаются теми же» 

[2, с. 78–79]. 
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Сходную мысль мы находим в «Теоретическом курсе» Холопова: 

«Отличие же альтерации от хроматических проходящих 

(и вспомогательных) не принципиально: оно лишь в том, что как 

альтерированный звук рассматривается не со стороны его 

принадлежности к линии проходящих тонов, а с точки зрения его 

внутриаккордовой функции. То есть различие – не в сущности дела, 

а в аспекте рассмотрения» [11, с. 366–367]. И далее: «Так же как мелодико-

линеарные процессы могут затрагивать любые аккорды – без всякого 

отношения к их тональной функции, хроматические проходящие 

(типа вводного полутона) могут внедряться в какие угодно аккорды. 

Естественно, не составляет исключения и аккорд тоники (как и его 

функциональные спутники)» [11, с. 367].  

При разделении аккордовой и мелодической хроматики наличие 

группы аккордов «альтерированной тоники» [11, С. 368], о которой пишет 

здесь Холопов, невозможно. Такие созвучия либо будут рассматриваться 

в этом случае сквозь призму мелодических линий, либо с точки зрения 

модуляционной хроматики: к примеру, T35 с повышенной квинтой станет 

D35 с повышенной квинтой для тональности субдоминанты. 

Но расширительная трактовка понятия «альтерация» вбирает в себя всё 

вышеперечисленное. Причина же появления такого подхода к альтерации 

и к мелодическим хроматическим звукам у Холопова и Барского, 

по-видимому, кроется в двойном понимании (широком и узком) 

альтерации у учителя Холопова – И.В. Способина [8, с. 230–231]. 

Положительная черта описанного подхода – универсальность. 

Используя терминологическую свободу, можно рассматривать хроматику 

в контексте музыки со сложным ладовым строением. Напомним, что 

главный материал для гармонического анализа в диссертации Барского – 

отечественная музыка 1970-х – 1980-х годов.  

Однако с точки зрения классической гармонии отрицательной чертой 

такого смешения терминов аккордовой и неаккордовой хроматики 

является терминологическая путаница. Следуя логике, возникает вопрос: 

какой в таком случае практический смысл применения терминов 

«вспомогательные хроматические звуки», «проходящие хроматические 

звуки»? Развивая мысль Барского, эти термины должны уступить место 

«вводнотоновым» и «альтерационным» хроматизмам в тональности, 

относящимся ко всем уровням музыкальной структуры. Правила 

хроматической гаммы, которые происходят от вводных звуков 

к родственным тональностям, а не от аккордовых тяготений, в этом случае 

теряют всякий смысл (хотя в музыкальной практике XVIII – XIX веков они 

в основном соблюдались, хотя и не всегда). Большие вопросы всё это 

вызывает и с точки зрения методики преподавания музыкально-

теоретических дисциплин. 
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На наш взгляд, в применении к классической гармонии всё же имеет 

смысл разделять хроматику на аккордовую и мелодическую. 

Универсальность классификации Ю.Н. Холопова – В.М. Барского, 

несомненно, является положительным качеством, если ставить целью 

охватить единой терминологией музыку разных и даже во многом 

противоположных стилей и направлений. Но для изучения классической 

гармонии она подходит лишь опосредованно.  

Иная классификация хроматики, которая применима именно для 

классической гармонии, была намечена ещё в 1937 году Юрием 

Николаевичем Тюлиным. Рассмотрим её. 

В первом издании «Учения о гармонии» Тюлин описывает три случая 

возникновения хроматики из диатоники. Первый из них – появление 

хроматики «путём частичного изменения тонов, принадлежащих данной 

диатонической структуре (обострение тяготений, ладовая альтерация)» [10, 

С. 82]; второй – «путём наслоения различных диатонических систем, одна 

на другую, в одноимённой тональности (ладовая модуляция)» [10, с. 82]. 

Этот путь есть, в сущности, определение одноимённой мажоро-

минорной системы, если говорить о нём в узком смысле, применительно 

только к мажору и к минору. В более широком смысле, речь идёт вообще 

об объединении ладов с общей тоникой. Третий путь – возникновение 

хроматики «в качестве тональной надстройки над диатоникой, ведущей 

к объединению диатонических систем разных тональностей и в результате 

– к расширению тональной сферы (тональная модуляция)» [10, с. 82]. 

В позднейшей музыкально-теоретической литературе также 

встречаются ссылки на данный фрагмент книги Ю.Н. Тюлина в контексте 

обсуждения классификации хроматики. 

Н.Ф. Тифтикиди, «Теория однотерцовой и тональной хроматической 

систем», Вопросы теории музыки выпуск 2 (1970): автор пишет о том, что 

однотерцовые соотношения неоднократно исследованы советскими 

теоретиками, начиная с Л.А. Мазеля (в частности, ссылающегося 

на работы С.С. Скребкова), но при этом сообщает, что теории 

хроматической системы уделяется в советском музыкознании меньшее 

внимание. И далее сноска: «В значительной степени это вызвано тем, что 

авторы ряда работ, посвящённых данной проблеме, смешивают такие 

понятия, как хроматизм альтерационный, модуляционный и ладовый. 

Впервые они были описаны Ю. Тюлиным в работе “Учение о гармонии” 

(М.: Музгиз, 1937, стр. 82)» [9, с. 23]. 

М.А. Этингер в комментариях к книге Э. Курта «Романтическая 

гармония и её кризис в “Тристане” Вагнера» (1975) придерживается точки 

зрения о различии аккордовой и мелодической хроматики, а также 

указывает на первенство Ю.Н. Тюлина в дальнейшем разделении 

аккордовой хроматики: «Представляется методически целесообразным, 

притом, прежде всего с точки зрения гармонии как учебного предмета, 
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различать хроматизм аккордовый и неаккордовый. Первый из них, 

очевидно, имеет три разновидности: хроматизм ладовый (например, 

созвучия гармонического мажора, дорийского минора и др.); хроматизм 

альтерационный (созвучия с повышением или понижением квинтового и 

других тонов и т.д.); наконец, хроматизм тональных переходов. (В нашей 

литературе ранее всех классифицировал эти явления Ю. Тюлин в первом 

издании “Учения о гармонии”, М., 1937, с. 82: он говорит о хроматике 

альтерационной, ладовой и модуляционной). Неаккордовый хроматизм 

обнаруживается в задержаниях, проходящих и вспомогательных звуках» 

[12, С. 538]. 

С учебной точки зрения, созвучия гармонического мажора, о которых 

пишет М.А. Этингер, относят к «условной диатонике» (об этом, к примеру, 

сказано в учебнике для училищ Е.Н. Абызовой «Гармония» [1, с. 222, 

сноска]). Хотя с научной точки зрения гармонический мажор – скорее 

представитель того «ладового хроматизма», о котором пишут Тифтикиди и 

Этингер. Нужно отметить, что термин «ладовый хроматизм» (а при 

разграничении хроматизма и хроматики – термин «ладовая хроматика») 

в принципе противоречив, находясь в ряду альтерационного и 

модуляционного: ведь другие явления также находятся в ладу. 

М.А. Этингер также отмечает наличие средств, промежуточных 

между разными видами хроматики. К ним, к примеру, относятся аккорды 

двойной доминанты (они находятся на стыке альтераций и модуляций). 

Некоторые сложные созвучия основаны на смешении аккордовой и 

неаккордовой хроматики (например, «тристан-аккорд»).  

Т.Ф. Мюллер в своём учебнике «Гармония» (1976) также перечисляет 

те же самые три пути возникновения хроматики по Тюлину (1 – 

альтерационный, 2 – ладовый, 3 – модуляционный), но более размыто [6, 

с. 74].  

На основе положений из книги Ю.Н. Тюлина мы предлагаем 

собственную классификацию хроматики в классической гармонии 

(рис. 3). В самом общем плане она делится на аккордовую и 

мелодическую. Аккордовая при этом делится на альтерационную, 

модуляционную и микстовую (данный термин вполне удачно заменяет 

«ладовую хроматику» – термин, который, как мы упомянули выше, 

представляется противоречивым). Соответственно, хроматика, которая 

связана с неаккордовыми звуками в мелодии, называется мелодической. 

В завершение статьи предлагаем рабочие определения. 

Альтерационная хроматика – это совокупность хроматических 

аккордовых средств, основанных на ладовой альтерации: обострении 

тяготения неустойчивых ступеней в устойчивые. Альтерированные аккорды 

(аккорды с ладовыми альтерациями) являются в ладу неустойчивыми и 

могут относиться либо к доминантовой, либо к субдоминантовой 

функции.  
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Модуляционная хроматика – это хроматика, возникающая при смене 

тональностей (отклонения, модуляции). 

Микстовая хроматика – это совокупность аккордовых средств, 

входящих в мажоро-минорную систему: одноимённый мажоро-минор, 

одноимённый миноро-мажор, параллельный мажоро-минор, 

параллельный миноро-мажор, а также смешение мажора и минора 

с различными диатоническими ладами (дорийским, лидийским и т.д.). 

К мелодической хроматике относятся неаккордовые хроматические 

звуки в мелодических линиях. В соответствии с теорией неаккордовых 

звуков хроматические звуки в мелодической хроматике делятся на 

вспомогательные, проходящие звуки, задержания и предъёмы. 

 

Рис. 3. Классификация хроматики в классической гармонии. 

Скажем несколько слов по поводу дальнейшей классификации 

альтерационной хроматики. К альтерированным аккордам 

субдоминантовой функции в представленной на рис. 3 схеме относятся 

в том числе аккорды двойной доминанты. Таким образом, эти аккорды 

изложены, например, в учебнике «Гармония» А.Н. Мясоедова [7, с. 130-

158]. Благодаря такому взгляду DD и альтерированная S не находятся 

в разных главах, как в учебнике «бригады» Московской консерватории 

[4, с. 211-234, с. 351-363], а логически «спаены» друг с другом. Двойная 

доминанта в этом случае предстаёт не как явление, связанное 
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с модуляциями и отклонениями, и не как некая «четвёртая» функция лада, 

но рассматривается внутри тональности и внутри субдоминантовой 

функции. В целом классификацию альтерированных аккордов 

А.Н. Мясоедова можно отобразить на следующей схеме (рис. 4): 

 

Рис. 4. Схема аккордов с альтерациями по А.Н. Мясоедову. 

Такое разделение соответствует классификации аккордов 

с альтерациями, которая предлагается в «Лекциях по гармонии» 

И.В. Способина в главе V «Альтерация». Систематика альтерации здесь 

даётся следующим образом: «I. Аккорды субдоминанты с повышенной IV 

ступенью (двойная доминанта без увеличенной сексты) <…>. II. Аккорды 

доминантовой группы <…>. III. Аккорды субдоминантовой группы (без 

повышенной IV ступени)» [8., C. 58–62]. Таким образом, получилось, 

что главный автор «бригадного учебника» в своих собственных лекциях 

по гармонии оказался в вопросе классификации альтераций ближе 

к систематике учебника Мясоедова, относящегося к другой методической 

школе, чем к «бригадному» учебнику. 
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CLASSIFICATION OF CHROMATICISM IN CLASSICAL HARMONY 
 

 
ANNOTATION. The article explores the classification of 

chromaticism. It presents a universal classification proposed by 
Yu.N. Kholopov and V.M. Barsky, indicating its advantages and 
disadvantages when applied to classical harmony. The author proposes 
his own classification, based on the principles of Yu.N. Tyulin and 
applicable to classical harmony: chromaticism is divided into chordal and 
melodic; the former is further subdivided into alteration, modulatory, and 
modal (mixture) chromaticism. 
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НА ПУТИ К УНИВЕРСАЛЬНОМУ СТИЛЮ: 

В. АРЗУМАНОВ. «27 ЛЕГКИХ ПЬЕС» 
 
 

 

 

 

 

 
АННОТАЦИЯ. В статье рассматривается фортепианный цикл Валерия 

Арзуманова «27 легких пьес» op. 74 как пример автобиографичной, 
«документальной» музыки последней четверти ХХ века. Цикл анализируется с 
привлечением идеи «слабого стиля» В. Сильвестрова, а также с учетом 
современного понимания китча, что позволяет рассматривать его как отражение 
постмодернистского процесса стирания границ между «высоким» и «низким» в 
искусстве. Пьесы классифицируются на три группы. В первой стилизуются массовые, 
эстрадные, русские народные песни и романсы: здесь моделируется форма, 
характерная для этих жанров, воспроизводится гармония и фактура, 
соответствующая стилистике советской эстрады. Вторая группа включает 
посвящения композиторам прошлого: стилизация сводится к редукции сложного 
языка до нескольких узнаваемых черт и часто преподносится в сочетании с 
элементами эстрадной песни. Третья группа — жанровые зарисовки, в которых 
стилизация практически отсутствует. Универсализм цикла «27 легких пьес» 
заключается в объединении разнородных стилевых компонентов в цельную систему 
посредством упрощения музыкального языка, что позволяет выявить внутреннюю 
выразительность каждого приема вне привычного контекста. 

КЛЮЧЕВЫЕ СЛОВА: В. Арзуманов, стилизация, фортепианный цикл, китч, 

универсализм. 
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ортепианный цикл Валерия Арзуманова «27 легких пьес» ор. 74 

представляет собой уникальное явление в камерной музыке 

последней четверти XX века. По словам композитора и 

пианиста Михаила Коллонтая, первого исполнителя этого цикла: 

«По-видимому, игранная мною Третья фортепианная тетрадь opus 74 – 

это открытие нового жанра. Определить его сейчас я не берусь; не уверен 

даже, что это музыка в традиционном понимании. Перед нами – 

принципиально особое явление, когда авторство остается как бы 

неизвестным, но высокий класс композиторского мастерства сказывается 

в многочисленных деталях, совершенно неуловимых для непосвященного» 

[1, с. 38]. Произведение во многом автобиографичное и даже 

документальное. Очевидность в использовании стилизации, кажущаяся 

простота и наивность музыки обусловлены обращением к так 

называемому «личному композиторскому фольклору»1, который 

слагается по большей части импровизационно, как из музыки 

собственного сочинения, так и из запомнившихся популярных 

произведений своего времени, стереотипных, шаблонных интонаций. 

Композитор поясняет: «Моим единственным желанием было сделать так, 

чтобы ни один пласт действительности не оставался в подсознании <…> 
Результаты получились довольно пестрые – как человеческая жизнь: сегодня 

я пошел на танцплощадку и услышал танго, а завтра по радио – сонату 

Бетховена. Моя звуковая среда никогда не отличалась фольклорной 

чистотой: я жил, как все, и слышал то, что все» [1, с. 36]. 

Обращение к «тривиальным», стереотипным интонациям не является 

индивидуальной особенностью стиля Арзуманова, но вписывается 

в широкий контекст музыкальной культуры XX века. Эстетическая позиция 

Арзуманова обнаруживает глубокое родство с концепцией «слабого 

стиля», сформулированной его современником, композитором 

В. Сильвестровым: «Бывают ситуации, когда на банальном языке говоришь 

не потому, что ты банальный, а потому, что высокие слова неуместны, они 

ложны, их стыдно говорить. Да и те интонации, которые мы считаем 

банальными, – это, по сути, ослабленные высокие структуры. Их можно 

найти и у Моцарта, и у Бетховена, и тем более у Шуберта» [2, с. 13].  

Идея «слабого стиля» отражает особое понимание некоторыми 

композиторами явления китча в современной музыке. Перемену 

в отношении к китчу можно рассматривать как явный симптом смены 

парадигмы постмодерна на метамодерн. Вторичность, обрывочное 

использование «эталонного», классического искусства в прикладных 

бытовых целях, явление, разрушающее оппозицию «низкое – высокое», 

«торжество массового вкуса с претензией на элитарность» [3, с. 45] – китч, 

в привычном его понимании, вновь возводится в ранг «высокого» 

 
1 Термин композитора В. Сильвестрова. 
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академического искусства. И происходит это отнюдь не посредством 

преображения музыкального языка, повышения его профессиональных 

критериев, а исключительно с помощью перемены в восприятии тех или 

иных элементов музыкального произведения, смещения внимания 

с центра на периферию. По словам исследователя современной 

академической музыки Д. Жалейко: «“слабый стиль” предстает перед 

слушателем как универсальный, где музыка словно рождается заново 

в своей символической наполненности» [4, с. 128]. В этом движении 

к универсальному языку, вбирающему интонации окружающей среды, 

композитор обретает возможность апеллировать к культурному опыту, 

общему как для него, так и для слушателя.  

«27 легких пьес» условно можно разделить на три группы 

в зависимости от первоисточника, который подвергается стилизации. 

В первую группу входят пьесы, в которых стилизуются русские народные 

песни, советские песни 50-х годов, а также русские романсы. Сюда 

относятся миниатюры под номерами 1-4, 6, 8, 9, 12, 14, 17, 23. Пьесы второй 

группы объединяет направленность на воссоздание стилистики 

конкретного композитора: Ф. Мендельсона, Г. Малера, К. Дебюсси и 

других (номера 11, 18, 20-22, 24, 25). Наконец, третья группа пьес – в ней 

стилизация практически отсутствует – представлена разнообразными 

жанровыми сценами, имеющими в большинстве случаев программные 

названия (номера 5, 7, 10, 13, 15, 16, 19, 26, 27). 

Пьесы первой группы отличаются наибольшим количеством аллюзий 

и цитирования мелодии. Учитывая, что эти миниатюры имеют прямое 

отношение к вокальной музыке, стилизации, в первую очередь, подлежит 

форма. Большинство пьес написано в куплетно-вариационной или 

куплетно-вариантной форме, некоторые – в запевно-припевной. 

Примечательно, что форма напрямую зависит от стилизованного жанра, 

будь то русская народная песня, массовая или эстрадная. Так, например, 

первая пьеса цикла – «За светлое будущее», название которой 

ассоциируется с советскими лозунгами, своим прообразом имеет 

советскую массовую песню и, соответственно, ее композиционной 

основой служит запевно-припевная форма. В тех миниатюрах, 

где первоисточником является эстрадная песня или русский романс 

композитор использует куплетно-вариационную форму. Варьированию 

при повторении куплета подвергаются фактура аккомпанемента, регистр 

мелодии и гармоническое сопровождение. Стилизация русского 

романса наряду с массовыми и эстрадными песнями отнюдь 

не случайна. Как утверждает Т. Левая: «Для формирования массовой и, 

позже, эстрадной песни большое значение, как это ни кажется странным, 

имели традиции русского городского романса. И об этом 

свидетельствует романсовый облик многих маршевых мелодий, 
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начиная с “Прощания славянки” и кончая мелодиями И. Дунаевского – 

“Песни о Волге” и “Песни о Москве”» [5, с. 521].  

Гармония в пьесах этой группы отличается значительным 

разнообразием. При стилизации русских романсов, эстрадных или 

массовых советских песен характерно господство функциональной 

классико-романтической тональности. Все миниатюры однотональны, 

однако, частым средством гармонического развития являются отклонения 

в тональности первой степени родства. Важную роль в стилизации 

гармонии играют отклонения в параллельную тональность (либо 

сопоставление основной тональности и параллельной), которые 

происходят в рамках одного куплета, как правило, в начале 2 или 3 фразы. 

Среди примеров – названная выше пьеса «За светлое будущее», а также 

№3 «Голубые города» (третья фраза начинается с отклонения в a-moll, 

параллельной к основной тональности C-dur) и №6 «Ты, соловушка, 

умолкни» (первая фраза звучит в h-moll, вторая — в D-dur). Подобные 

сопоставления параллельных тональностей внутри куплета часто 

встречаются в советских песнях, истоком чему служит ладовая 

переменность, характерная для русских народных песен. Признаком 

русского романса при стилизации гармонии выступают прерванные 

обороты и эллипсисы. Они ярко проявляются в миниатюре «Ты, соловушка, 

умолкни», которая является отсылкой к одноименному сочинению 

М. Глинки, а также во вступлении и коде №2 «Позабыт-позаброшен», 

где стилизуется салонный романс. 

В пьесах, в которых первоисточником являются русские народные 

песни (№4 «Забытый край», №12 «Лебедь», №14 «Ты не плачь!»), Арзуманов 

использует хроматическую тональность, модальность и элементы 

атональности. В «Забытом крае» и «Ты не плачь!» аккомпанемент основан 

на ленточном голосоведении, при котором аккорды одинаковой 

структуры берутся в условиях диатоники или хроматики. Здесь Арзуманов 

частично обращается к системе выразительных средств, сложившейся 

в творчестве композиторов неофольклорной волны, в частности, 

Г. Свиридова. Г. Григорьева среди ее особенностей выделяет: 

«… подчеркнуто простое изложение, склонное к остинатным повторам 

избранного фактурного рисунка. Скупое «пространственное» 

распределение голосов <…> Отсюда – частое использование квартовых 

созвучий, неполных трезвучий (с пропуском терции), на фоне которых 

столь красочны и колоритны секундовые сцепления» [6, с. 67].  

Мелодия во всех миниатюрах этой группы также ориентирована 

на русскую песенно-романсовую традицию, и лишь в пьесе №8 

«…Провожала» песня Б. Мокроусова «Жди солдата» цитируется полностью. 

В тех пьесах, в которых есть отсылки к конкретным образцам 

(№2 «Позабыт-позаброшен», №4 «Эй, ухнем», №12 – куплет песни «Калинка-

малинка», №23 – «Горные вершины» А. Варламова), композитор 

https://art-jornal.ru/


И С К У С С Т В О В Е Д Е Н И Е  
A R T  C R I T I C I S M  

2026 №1 
Л И Ч Н О С Т Ь  В  И С К У С С Т В Е  

P E R S O N A  I N  A R T  

АЛЕЕВ В.В., КОЗАК Н.К. 

 
  

                                                                                                                                                                                151 
   

H
T

T
P

S
:/

/A
R

T
-J

O
R

N
A

L.
R

U
 

не прибегает к точному цитированию мелодии, скорее он запечатлевает 

«воспоминание» о ней, процесс ее реконструкции. Как правило, 

Арзуманов сохраняет лишь опорные точки мелодии первоисточника и 

общий диапазон, однако в остальном мелодия варьируется. 

В миниатюрах №4 и №12 стилизация мелодической линии идет по иному 

пути, композитор использует контаминацию (интегративное соединение 

по горизонтали разнородных фрагментов мелодии): в обоих случаях 

мелодическая линия начинается с цитирования мотива известной русской 

народной песни, который получает авторское развитие, сохраняющее 

стилистическое единство с первоисточником. 

Фактура пьес этой группы сопоставима с фактурой массовых песен 

50-х годов и городских романсов, причем в самых ее простых вариантах. 

Композитор чаще всего использует гомофонно-гармонический склад, 

а одним из частых видов аккомпанемента выступает простейшая 

аккордовая пульсация, она встречается в пьесах «За светлое будущее», 

«Голубые города», «Подожди немного, отдохнешь и ты». Такой тип 

аккомпанемента характерен для советских песен в жанре марша или 

с его чертами (например, встречается в вышеупомянутой песне 

А. Александрова «Священная война», в «Романсе Женьки» из оперы 

К. Молчанова «Зори здесь тихие»). Другим частым видом сопровождения 

выступает изложение мелодии на фоне выдержанных аккордов, 

при котором аккомпанемент, лишенный ритмической функции, 

акцентирует аспект импровизационности и «подбора» на фортепиано 

(встречается в пьесах №2, №6, №12, №14). 

Стилизуя простую и доступную фактуру любительского 

музицирования, Арзуманов практически не прибегает к использованию 

дополнительных, самостоятельных голосов. Мелодия либо одноголосная, 

либо зачастую дублируется в терцию, что крайне характерно для 

массовых песен, подразумевающих ансамблевое или хоровое 

исполнение (такое оформление мелодического рисунка встречается в 

пьесах №1, №2, №3, №8, №17). Изредка композитор обращается 

к тембровому варьированию мелодии, которое заключается в ее 

переносе из верхнего регистра в нижний, а также к простейшим 

побочным голосам, выступающим в основном как ритмический 

контрапункт к мелодической линии – эти голоса зачастую имитируют 

барабанную дробь, которая в пьесах является выразителем жанра марша 

(такие подголоски есть в пьесах №1 «За светлое будущее», 

№8 «…Провожала…»). 

Во второй группе пьес Арзуманов обращается к стилистике 

композиторов прошлого. В первую очередь, это следует из названий 

миниатюр: все, кроме одной («Деревенский Моцарт»), названы 

Посвящениями. Музыкальное посвящение не наделяется исключительно 

жанровой детерминированностью, при этом, ему свойственно наличие 
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ряда характерных признаков, которые Арзуманов последовательно 

реализует. Среди них: работа с чужим музыкальным материалом, 

стилевые аллюзии и заимствованные композиционные приемы. 

Пьесы из этой группы значительно меньше по объему, это небольшие 

зарисовки, представляющие собой рецепцию творчества выдающихся 

композиторов прошлого Арзумановым. Форма в данных миниатюрах 

не становится объектом стилизации и уходит на второй план, уступая 

место импровизационности; пьесы скорее являются результатом 

письменной фиксации спонтанного музыкального высказывания. 

Большая часть из них имеет форму периода, воспроизведенного дважды 

или трижды; при повторном его проведении некоторые элементы 

подвергаются незначительному варьированию. 

В каждой из пьес стилизуется, как правило, один элемент 

музыкального языка композитора-адресата или его сочинения. Зачастую 

Арзуманов конструирует так называемый гибридный тематизм, соединяя 

заимствованные элементы стилистики какого-либо композитора 

с чертами массовых песен советского времени. На первый взгляд такое 

сочетание может показаться парадоксальным или даже стилистически 

неоправданным, но именно благодаря такому решению Арзуманова 

открывается естественность и закономерность постмодернистских 

процессов по стиранию границ между различными стилями и жанрами. 

Гибридный тематизм встречается в следующих пьесах: №11 

«Посвящение Малеру», №18 «Посвящение Ц. Франку», №20 «Посвящение 

Мендельсону», №21 «Деревенский Моцарт». Мелодическая линия 

в «Посвящении Малеру», основана на фрагменте Пятой симфонии 

Г. Малера (1 часть, ц. 15, такты 323-336). Остальные элементы музыкального 

языка соответствуют стилистике массовых и эстрадных советских песен, 

описанной выше: частые отклонения в параллельную тональность и 

в субдоминанту, ходы в мелодии на ч.4 и ч.5 вверх, простая гомофонно-

гармоническая фактура с редкими фигурациями в аккомпанементе. 

Благодаря погружению мелодии Малера в такой, казалось бы, 

примитивный контекст, Арзуманову удается наиболее органично и 

современно отразить обращение Малера в своих сочинениях 

к интонациям народных и эстрадных песен своего времени – то, за что 

австрийский композитор в свое время подвергался критике. Критикуемая 

современниками «банальность» малеровского тематизма в пьесе 

Арзуманова обретает иной смысл: опора на бытовые жанры предстает 

не «снижением» стиля, а его неотъемлемой особенностью. 

Намного чаще Арзуманов репрезентирует не тематизм 

композитора-предшественника, а отдельные элементы стилистики, 

свойственные его творчеству в целом или конкретному произведению. 

В «Посвящении Мендельсону» композитор воспроизводит второстепенные 

черты, присущие одному из самых узнаваемых произведений 
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Мендельсона для фортепиано – «Песне венецианского гондольера» 

op. 19 №6. Он оставляет лишь тональность и фактуру, используемые 

Мендельсоном в этой пьесе. Как и в «Песне венецианского гондольера», 

у Арзуманова мелодия дублируется в терцию, при этом композитор 

гиперболизирует данную особенность: если у Мендельсона мелодия 

излагается параллельными терциями только в первой фразе, звучащей 

после вступления, то в «Посвящении Мендельсону» эта фактура 

сохраняется на протяжении всей миниатюры. Другие особенности 

музыкального языка пьесы, такие как длительный тонический органный 

пункт, размер 6/8, характерный для жанра баркаролы, Арзуманов 

при стилизации не затрагивает.  

По аналогии с посвящением Малеру, в данной миниатюре 

воплощается комплекс черт, характерных для советской эстрадной песни. 

Среди них – куплетно-вариационное строение (единственный в этой 

группе случай обращения к более сложной форме), регистровое 

варьирование мелодии во втором куплете (её перенос в нижний регистр), 

сопоставление основной и параллельной тональностей, а также простая 

гармония, ограниченная преимущественно тремя главными функциями. 

Таким образом, Арзуманов не ставит целью воссоздание целостного 

стилевого облика композитора, «портрет» Мендельсона сводится 

к воспроизведению периферийных деталей пьесы, послужившей 

первоисточником. В окружении стилистики эстрадной песни эти детали 

перестают быть второстепенными и органично встраиваются в новый 

контекст. Такой подход отражает стремление композитора 

к «универсальному» стилю, интегрирующему разнородные элементы и 

придающему значимость периферийным чертам стилистики 

композитора-адресата. 

Схожим образом Арзуманов работает с заимствованным 

музыкальным языком в пьесах «Деревенский Моцарт» и «Посвящение 

Дебюсси», однако, от предыдущих пьес их отличает то, что в них 

отсутствует эстрадный контекст. В обеих пьесах сохраняется тенденция 

к предельному упрощению всех составляющих музыкального текста: 

репрезентация стилистики композитора-адресата осуществляется через 

ограниченное количество стилевых признаков. «Посвящение Дебюсси» 

вдохновлено Прелюдией Клода Дебюсси «Затонувший собор». 

К особенностям первоисточника, которые Арзуманов стилизует, относятся: 

повышенное значение колористики; главенство аккордики, в особенности, 

использование трезвучий, септ- и нонаккордов, чаще всего 

в параллельном движении; в области фактуры – отказ от привычного 

гомофонно-гармонического склада с четкой функциональностью 

голосов в пользу «монопластов» (термин Ю. Холопова), главным свойством 

которых становится создание специфической звуковой краски. 

В стремлении к максимальному упрощению музыкального языка 
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Арзуманов воссоздает образ Дебюсси лишь обозначенными 

средствами, оставляя в стороне иные – не менее значимые – черты его 

стиля, такие как преимущественное значение программности, частая 

опора на неомодальность или искусственные лады, использование 

характерных аккордов (увеличенные трезвучия, аккорды без основного 

тона и другие), вертикализация мелодической линии.  

Пьеса «Деревенский Моцарт» демонстрирует не столько упрощение, 

сколько намеренное сведение музыкального языка к элементарным 

структурам. В рельефе мелодической линии и в фактуре 

аккомпанемента слышны отголоски Фантазии №3 КV 397, первой части 

Сонаты КV 310 и третьей части Сонаты КV 331 В.А. Моцарта. При этом, 

в миниатюре вновь наблюдается форма периода, повторенного дважды, 

гармоническое развитие внутри формы основано на простейшем 

секвенцировании, а при повторе периода варьирование сводится 

к переносу мелодии на октаву выше в сопровождении аккомпанемента 

типа Murkybasse: басового рисунка, основанного на чередовании нижнего 

и верхнего звука октавы, который еще в XVIII столетии был охарактеризован 

К.Ф.Э. Бахом как образец примитивного и нехудожественного письма. 

В обеих пьесах Арзуманов последовательно реализует стратегию 

стилизации минимальными средствами: сложный и многомерный стиль 

композитора-адресата редуцируется до нескольких узнаваемых примет, 

обретая воплощение в предельно лаконичной фактуре. 

Объектом стилизации у Арзуманова становятся и особенности 

композиторской техники – в №24 «Посвящении Ю. Буцко» и №25 

«Посвящении Бартоку». «Посвящение Ю. Буцко» представляет собой 

простой канон в октаву с шагом в одну четверть. В его основе лежит 

смешанный лад, опирающийся на модальную хроматику, он сочетает 

в себе признаки фригийского и дважды гармонического минора. 

Как известно, Юрий Буцко создал авторскую технику композиции, 

исходящую из структуры знаменного звукоряда, однако в своем 

Посвящении Арзуманов не обращается к его специфическим ладам. 

Композитор создает отсылку к адресату косвенно – через саму 

полифоническую форму и принципы работы с искусственным ладом. 

Таким образом, он лишь намекает на характерный для Буцко метод. 

В том же русле стилизация композиторской техники, а точнее, авторских 

принципов ритмической трансформации, применяемых при обработке 

народной музыки, происходит в «Посвящении Бартоку» – не через 

воспроизведение целостной системы, а через отвлеченный намек на нее. 

Если от сложной ладовой теории Буцко остается лишь обобщенный 

принцип работы с искусственным ладом, воплощенный в простейшей 

полифонической форме, то от масштабной ритмической концепции 

Бартока – только характерный асимметричный метр как знак 

фольклорной ритмики. 
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В третьей группе пьес стилизация практически отсутствует. 

Исключение составляет лишь №5 «Последний вальс», где Арзуманов 

прибегает к контаминации: он объединяет начальный мотив песни 

Эдит Пиаф «Padam, padam...» с авторским продолжением, 

соответствующим стилистике песни. Остальные пьесы представляют 

собой жанровые зарисовки – будь то лезгинка, танго или рэгтайм. 

Индивидуальность авторского почерка проявляется здесь, главным 

образом, в том, что Арзуманов никогда не воспроизводит форму, 

характерную для избранного жанра. Вместо этого он широко использует 

репетитивную технику, комбинируя и многократно повторяя короткие 

паттерны (среди примеров – №7 «Непоседа», №13 «Перед экзаменом»). 

Тем самым внимание слушателя фокусируется на кратких тематических 

единицах, в которых отражены черты жанра, тогда как форма в целом 

утрачивает свое значение. Жанр становится для композитора не заданной 

структурой, а лишь источником характерных элементов, которые в этих 

миниатюрах выступают на первый план благодаря репетитивному методу 

организации музыкальной ткани. 

Универсализм цикла «27 легких пьес» выявляется не только 

в свободном обращении со средствами музыкальной выразительности 

разных эпох, направлений и композиторских техник. Его сущность 

заключается в приведении этих многомерных составляющих к «общему 

знаменателю» путем соотнесения с упрощенной стилистикой эстрадных 

песен или любительского музицирования. Тем самым, с одной стороны, 

нивелируется сложность и взаимообусловленность всех компонентов 

заимствованного стиля, как системы, с другой – открывается понимание 

того, что вне исторического или стилевого контекста любой элемент 

музыкального языка способен нести в себе имманентную 

выразительность. Композитор-современник Валентин Сильвестров 

оценивает пути дальнейшего развития музыкального искусства так: 

«В принципе, музыка, как мне видится, движется к универсальному стилю, 

где то, что претендовало на всеобщность, найдет свое скромное место 

<…> Универсальный стиль будет заключаться не в синтезе, а в том, что 

вновь возникнет язык музыки <…> В языке музыки есть масса главных 

фонем, а есть те, что по краям, и те, что в примечаниях. И тот 

универсальный язык, который существовал в XVIII–XIX веках, возможно, еще 

подарит нашей эпохе новый расцвет музыки – музыки, которая не только 

интересно и хорошо сделана, но которую можно полюбить и взять в свою 

жизнь» [7, с. 17]. 
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THE PATH TO A UNIVERSAL STYLE: 

V. ARZUMANOV. “27 EASY PIECES” 
 

ANNOTATION. The article examines Valery Arzumanov's piano cycle 

"27 Easy Pieces", Op. 74, as an example of autobiographical, 
"documentary" music from the last quarter of the 20th century. The cycle 
is analyzed through the lens of Valentin Silvestrov's concept of the "weak 
style," as well as the contemporary understanding of kitsch. This approach 
allows the cycle to be viewed as a reflection of the postmodern process of 
blurring the boundaries between "high" and "low" in art. The pieces 
are classified into three groups. The first group stylizes popular songs, 
estrada music, Russian folk songs, and romances. Here, the form 
characteristic of these genres is modeled, and the harmony and texture 
corresponding to the style of Soviet estrada are reproduced. The second 
group consists of dedications to composers of the past: the stylization 
involves reducing their complex language to a few recognizable features, 
often presented in combination with elements of an estrada song. The third 
group comprises genre sketches, in which stylization is almost entirely 
absent. The universalism of the cycle "27 Easy Pieces" lies in the unification 
of heterogeneous stylistic components into an integrated system through 
the simplification of musical language. This allows the inner expressiveness 
of each device to be revealed outside its familiar context. 

KEYWORDS: V. Arzumanov, stylization, piano cycle, kitsch, 

universalism. 
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ВЕЧНЫЕ МОТИВЫ И НОВЫЕ ГРАНИ: 
ПОСТИЖЕНИЕ ХУДОЖЕСТВЕННОГО МИРА 

РОДИОНА ЩЕДРИНА В ЗЕРКАЛЕ ЕГО ВРЕМЕНИ 
 

 

 
 
 
 
АННОТАЦИЯ. В статье научно обоснованы особенности музыкального 

мышления Р.К. Щедрина на примере его крупномасштабных сочинений. 
Музыкальное наследие художника обладает вневременной ценностью, будучи 
релевантным как для российской, так и для мировой музыкальной традиции. 
Уникальность стиля Щедрина проистекает из гармоничного сочетания 
всеобъемлющего взгляда на мир и неповторимости его музыкального языка, 
чуткости к восприятию новых веяний и глубокого почтения к устоявшимся 
традициям. В творчестве Р. Щедрина воплощается современная русская музыка, 
демонстрирующая как глубокие корни, уходящие в прошлое, так и смелое движение 
к новаторским горизонтам. Таким образом, исследование музыки Щедрина само по 
себе чрезвычайно актуально. Объектом исследования является художественный мир 
Родиона Щедрина, помещенный в контекст его эпохи. Предмет исследования – 
специфические стилистические черты композиторского письма Р. Щедрина, 
анализируемые на материале его произведений, созданных за последние четыре 
десятилетия. Цель исследования – изучение возможностей художественного 
выражения, которые открывают новаторские подходы к музыкальному звучанию в 
творческом наследии Р. Щедрина. Для достижения поставленной цели 
предполагается решить следующие взаимосвязанные задачи: определить ключевые 
характеристики авторского стиля Р. Щедрина; исследовать диалектику новаторства 
и преемственности в музыкальной концепции композитора. Материалом для 
исследования послужили произведения Р. Щедрина, относящиеся к музыкально-
театральным, хоровым, концертным и симфоническим жанрам и предоставляющие 
обширную базу для всестороннего анализа заявленной проблематики. К числу 
рассматриваемых работ композитора относятся его наиболее выдающиеся образцы 
камерно-инструментальной музыки. Круг выделенных задач и характер 
музыкального материала предопределили использование в работе комплексного 
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 подхода, основанного на сочетании методов историко-стилевого, сравнительно-

аналитического, семантического, парадигмального анализа, культурологического 
исследования, методов герменевтики. Центральный метод – системный анализ 
музыкальных произведений. Резюмируя, хочется вновь акцентировать внимание 
на непредсказуемости каждого сочинения Щедрина. Эволюция его творчества 
постоянно выявляет новые грани его таланта, порождая бесчисленные вариации на 
тему его собственного стиля. Параллельно с этим, прочный стержень его 
музыкального мышления составляют неизменные стилевые доминанты. Они находят 
свое воплощение в определенных жанровых, драматургических, формообразующих 
и музыкально-языковых элементах его индивидуального стиля. 

КЛЮЧЕВЫЕ СЛОВА: авторская индивидуальность, творческие константы, 

диалог культур, драматургический метод; полифонический стиль мышления, 
позиция центризма в искусстве; фольклор как основа в творчестве; фемининные 
образы, «монтажность», «кадровость» мышления. 
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 одион Щедрин – один из знаковых и самых талантливых 

отечественных композиторов XX и начала XXI века. 

Он принадлежал к числу личностей, определявших лицо 

музыкальной эпохи. Его музыкальное наследие обширно и 

разнообразно по жанровой направленности: балеты, оперы, симфонии и 

многое другое. Художник, виртуозно владевший всеми формами и 

жанрами, сумел создать свой уникальный, мгновенно узнаваемый стиль 

в музыке. Его искусство обрело статус фундаментального элемента 

русской культурной идентичности. 

Голос музыки Родиона Щедрина, прозвучавший на мировой арене, 

стал неотъемлемой частью культурного диалога, отражая глубину 

русского духа и его художественное наследие. Он был воплощением 

безграничного полёта мысли и безупречной гармонии в музыке. 

Его сущность заключалась в неиссякаемом источнике вдохновения и 

безукоризненном исполнении музыкальных произведений. Он стал 

знаменем раскрепощенного творчества и эталоном музыкальной 

изысканности в отечественной музыкальной культуре ХХ – начала XXI вв. 

В своем интервью композитор и художественный руководитель 

Московской филармонии А. Чайковский отмечает: «Смелость и 

неожиданность его оркестрового письма поражала, восхищала и 

заставляла думать и искать новое. Композитор был равен Шостаковичу, 

Прокофьеву и Свиридову» [1]. Его работы прочно вошли в российскую 

культуру и стали её узнаваемым элементом. «Масштаб и значительность 

слова в искусстве, сказанного крупнейшим композитором 

современности Родионом Щедриным таковы, – пишет О.В. Синельникова, 

– что появилась настоятельная необходимость глубокого и вдумчивого 

осмысления его творчества» [9, c.14-17].  

О Щедрине написано немало книг и статей. Творчество Щедрина 

является объектом осмысления многих искусствоведческих трудов. Первой 

большой монографией, анализирующей творчество Щедрина 

в контексте музыки XX века, стало исследование М.Е. Тараканова (1980), 

где охвачен период от Первого фортепианного концерта (1954) до оперы 

«Мёртвые души» (1976), детально разбираются инструментальные и 

театральные сочинениях указанного периода. В.Г. Комиссинский впервые 

сделал вывод о «кадровом мышлении» как способе формообразования 

художника, который уже в наши дни стал импульсом для диссертации 

О.В. Синельниковой «Творчество Родиона Щедрина в художественном 

контексте эпохи: константы и метаморфозы стиля» (2013). Знаковой 

работой о композиторе также стала статья М.Р. Черкашиной «Родион 

Щедрин. Эскизы к портрету» (1983). Важнейшим изданием для 

систематизации творчества композитора стал сборник «Родион Щедрин. 

Материалы к творческой биографии» (2007). Сделана попытка 

В.Н. Холоповой в книге «Путь по центру. Композитор Родион Щедрин» 
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определить место композитора в пестром и противоречивом мире 

музыки ХХ века и в истории русской музыки (2000). Музыкальному театру 

композитора посвящена единственная книга И.В. Лихачёвой (1977). Оперы 

и балеты Щедрина также разбираются в отдельных статьях Лаптева Е.С., 

О.В. Синельниковой, С.А. Буланова, И.В. Рыбковой, А.И. Пановой, 

А.А. Хлюпиной, В.Н. Беляева, И.Н. Валуховой, Н.Н. Владимирцевой, 

И.А. Свиридовой, О.В. Ощепковой, Е.Ю. Николаевой, И.С. Прохоровой, 

М.А. Зайцевой. 

Настоящая статья посвящена анализу эстетических воззрений, 

творческой философии Р. Щедрина. Мы рассмотрим их чётко 

сформулированные константы и неповторимую авторскую 

индивидуальность, которые, несомненно, сформировали уникальное 

направление его художественного кредо. Перечислим некоторые 

константы этой философии, которые были выявлены в музыке великого 

мастера в ходе исследования: 

1. индивидуальность и современность; 

2. вдохновение русским церковным напевом; 

3. ориентация на драматургический метод; 

4. пристрастие к полифонии; 

5. ориентированность художника на слушателя, стремление 

к контактности музыки; 

6. убежденность в необходимости диалога; 

7. позиция центризма в искусстве; 

8. причастность к народному; 

9. специфика фемининных образов; 

10. музыка как свидетельство времени, музыка как духовная летопись; 

11. неповторимость и изобретательность музыкального языка; 

12. любовь к русской классике; 

13. русская тема. 

Первая константа: индивидуальность и современность. По словам 

В.Н. Холоповой: «Индивидуальность и современность – альфа и омега 

творчества Родиона Щедрина» [11, с. 7]. Сформировавшись как музыкант 

под влиянием преимущественно русской музыки первой половины 

XX века, в 1960-е и 1970-е годы Щедрин экспериментирует с различными 

авангардными техниками, однако не становится приверженцем 

авангарда. Осторожно и выборочно применяя элементы додекафонии, 

сонорики, алеаторики и пуантилизма вне рамок авангардного движения, 

он создает свой собственный уникальный музыкальный язык. Обладая 

яркой индивидуальностью, композитор с первых же своих работ 

восхищает своим мастерством. Его композиторские партитуры 

представляют собой фундаментальный материал для музыковедческих 

исследований и исполнительской практики грядущих поколений 

музыкантов. Главное достоинство Р. Щедрина как целеустремленной 
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личности в отечественной музыке второй половины XX – начала XXI веков, 

наследника русской национальной композиторской школы – 

это осознанное стремление к развитию, которое позволяет меняться, 

не впадая в крайности авангарда или неостилей, и твердо следовать 

своему, центральному пути.  

Исследование творческого наследия Щедрина выявляет его 

многогранное отношение к жанровым формам. Композитор 

демонстрирует впечатляющую широту жанрового охвата, отдавая 

предпочтение таким областям, как балет, опера, концерт, а также 

хоровая и программная инструментальная музыка. Особое внимание 

уделяется его уникальному подходу к интерпретации жанров, который 

характеризуется следующими особенностями: нестандартное, 

авторское прочтение устоявшихся музыкальных форм; «перевод» 

сочинений из одного жанрового ряда в другой – все сценические 

произведения имеют концертные версии в виде сюит или пьес 

для симфонического, камерного оркестра, либо хоровой композиции – 

адаптация сценических произведений для концертного исполнения, 

например, путём создания сюит или переложений для различных 

оркестровых составов и хоровых ансамблей; программные 

инструментальные сочинения – зона эксперимента, отсюда мы 

наблюдаем отсутствие жанровых определений в названиях программных 

инструментальных опусов, инструментальные произведения 

с программой (имеющие сюжет или образное содержание) служат 

площадкой для новаторских поисков, что объясняет отсутствие чётких 

жанровых обозначений в их названиях; расширение жанровой панорамы 

в процессе творческой эволюции, постепенное обогащение и увеличение 

разнообразия музыкальных жанров по мере развития и эволюции 

творчества. Экспериментируя в своих сочинениях, Щедрин идёт дальше, 

придумывая и применяя новые их разновидности и новые жанры как 

таковые (Музыкальные иллюстрации: Концерт для оркестра «Озорные 

частушки», «Звоны», «Старинная музыка российских провинциальных 

цирков», «Хороводы», «Четыре русские песни», Концерт для поэта, хора и 

оркестра «Поэтория», опера для концертного зала «Очарованный 

странник», русская хоровая опера «Боярыня Морозова», Русская литургия 

на канонические церковные тексты, но по мотивам повести Н.С. Лескова 

для хора a’capella и свирели «Запечатленный ангел» – жанры, 

изобретённые самим композитором. «Ему свойственны азарт 

инвенторства и переструктуризации известных музыкальных форм» – 

отмечает В.Н. Холопова [11, с. 20]. Примером может служить «Эхо-соната» 

для скрипки соло, которое написано не совсем в канонах сонатной 

формы. По словам самого Щедрина: «Веками выкристаллизовывавшиеся 

традиционные формы (например, сонатная) не выдерживают 
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напряжения, напора нового содержания, как не выдерживает нагрузки 

электроприбор, когда через него пропускают ток большой силы» [7, с.15].  

Новаторский музыкальный язык Щедрина следует рассматривать как 

микроуровень музыкального мышления художника: особенности 

тематизма, сфера звуковысотности, новации в области тембра и 

артикуляции. По мнению О.В. Синельниковой: «Содержательная ёмкость 

тематизма при краткости, афористичности изложения – характерное 

качество стиля Щедрина. Многие интонации, мотивы его сочинений 

выступают в роли знаков-символов довольно широкого круга явлений, 

другие же наделены смысловой конкретностью выражения. 

Представляется возможным выделить группы музыкально-языковых 

моделей или "константных семантических фигур" в музыке Щедрина, 

репрезентирующие его авторский стиль» [8, c.19].  

Мелодии композитора часто строятся на узнаваемых музыкальных 

фразах, которые напоминают определенные жанры или типы исполнения. 

Среди них можно выделить: скорбные плачи, торжественные хоралы, 

величальные напевы, игривую скерцозность, движения, характерные для 

хороводов и танцев, песенные мелодии, выразительную декламацию и 

речитатив. Большинство этих мелодических основ уходят корнями 

в русскую народную песню и православную церковную музыку. К таким 

источникам относятся: знаменные распевы, романсы, народные плачи и 

причитания, частушки и страдания, хороводные и плясовые песни, 

протяжные лирические напевы, а также обрядово-величальные песни 

(Музыкальные иллюстрации: Концертино (2-ая часть – Колыбельная); 

«Фрески Дионисия» – для нонета инструментов; «Казнь Пугачёва» – поэма 

для хора a’capella; «Поэтория» – концерт для поэта, женского голоса, хора 

и оркестра; опера «Мёртвые души»; балет «Конёк-Горбунок).  

Итак, композитор обладает своим собственным набором 

музыкальных «слов» или выразительных средств. К ним относятся: 

использование тритонов (интервалов, часто ассоциирующихся 

с напряжением), подчеркнуто эмоциональные обороты, напоминающие 

плач (lamento), повторение одного звука, прерывистые музыкальные 

фразы, легкие и воздушные пассажи, глиссандо (плавное скольжение 

по звукам), а также нисходящие мелодические линии, словно стекающие 

из центральной точки. Композитор активно включает в свои произведения 

музыкальный материал, заимствованный из других источников, используя 

для этого различные приёмы (Музыкальная иллюстрация: «Кармен-сюита» 

– транскрипция фрагментов оперы Ж. Бизе для струнных и ударных 

инструментов; «Озорные частушки». Первый концерт для оркестра; 

Моления для хора и оркестра на сл. И. Менухина; Стихира на тысячелетие 

крещения Руси для симфонического оркестра). Это могут быть прямые 

цитаты из других произведений, квазицитаты (похожие на цитаты, но 

не точные), аллюзии (намеки на известные мелодии или стили), а также 
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вставки, имитирующие определённые жанры или стили; или же «вариации 

на тему стиля», где композитор перерабатывает узнаваемый стиль 

в своём авторском ключе (Музыкальные иллюстрации: «Звоны»; «Музыка 

для города Кётена» для камерного оркестра; «Стихира»; «Русские 

наигрыши» для виолончели). 

Следует отметить, что Щедрин использует как проверенные 

звуковысотные системы XX века, так и традиционную тональность. Однако 

его главные открытия и самые смелые эксперименты в творчестве 

сосредоточены в области тембра и артикуляции. Эксперименты 

с тембром у Щедрина очень разнообразны. Он придаёт огромное 

значение тембровой палитре и артикуляции, считая их ключевыми 

элементами для создания образной структуры произведения 

(Музыкальные иллюстрации: «Запечатлённый ангел», русская литургия для 

хора a’capella со свирелью; «Ледяной дом», русская сказка для 

маримбафона; «Музыкальное приношение» для органа, 3 флейт, 

3 фаготов, 3 тромбонов; «Хрустальные гусли»; «Вологодские свирели»). 

Вторая константа: вдохновение русским церковным напевом. 

Нельзя недооценивать роль «генетического кода» в формировании 

неповторимой личности Щедрина, который, по всей видимости, 

унаследован от православного священника, служившего на Оке, его 

деда. Религиозные мотивы в творчестве композитора нередко проявлялись 

в завуалированной, скрытой форме, особенно в советскую эпоху (первые 

50 лет его жизни). Ярким примером к сказанному могут послужить 

произведения, написанные художником в последней четверти прошлого 

столетия: «Звоны», «Автопортрет» для симфонического оркестра, «Фрески 

Дионисия» для девяти инструментов, пьесы из фортепианного цикла 

«Тетрадь для юношества» («Знаменный распев», «Хор», «Русские трезвоны», 

«Казнь Пугачёва», которые наполнены стилистикой знаменного распева, 

красотою колокольного звона, высокой поэтикой и звучанием молитвенно-

хоральных вставок. Всё выше изложенное даёт нам основание считать 

Щедрина ярким продолжателем русской композиторской школы 

композиторов, сохраняющим и чтившим традиции А. Бортнянского, 

П. Чайковского, С. Танеева, С. Рахманинова, А. Гречанинова, 

А. Кастальского, П. Чеснокова, Г. Свиридова. Духовная глубина 

произведений Щедрина, ощутимая в вокально-хоровых произведениях, 

раскрывается через гармоничное слияние элементов русского духовного 

распева. Здесь слово и напев сплетаются в единое целое, образуя 

синергию, где Логос, как высший смысл, пронизывает всю музыкальную 

ткань без остатка. 

Третья константа: ориентация на драматургический метод. 

Музыкальное формообразование и драматургия – одна из ярких граней 

таланта Щедрина. В своих произведениях он позволял выпукло очертить 

контрасты образов и эмоциональных состояний. Довольно часто 

https://art-jornal.ru/


И С К У С С Т В О В Е Д Е Н И Е  
A R T  C R I T I C I S M  

2026 №1 
Л И Ч Н О С Т Ь  В  И С К У С С Т В Е  

P E R S O N A  I N  A R T  

ЧУПАХИНА Т.И. 

 
  

                                                                                                                                                                                165 
   

H
T

T
P

S
:/

/A
R

T
-J

O
R

N
A

L.
R

U
 

он прибегает к сочетанию элементов авангардной изощрённости 

с простым, фольклорным тематизмом и джазовыми гармониями; 

к комбинации причудливых ритмоформул со сложными тембровыми 

решениями и звуковыми эффектами.  

«Монтажность», «кадровость» мышления, – утверждает 

О.В. Синельникова, – один из доминантных признаков творчества Щедрина. 

Этот драматургический и композиционный феномен можно наблюдать 

в той или иной мере во всех его сочинениях» [8, с.20]. Монтажное 

формообразование в творчестве Щедрина выступает как инструмент 

воплощения его индивидуального драматургического замысла. 

Монтажность мышления явилась имманентным основанием для 

обнаружения эволюционных процессов в творчестве Щедрина.  

Этот замысел может принимать различные формы: 

от драматически-конфликтной до лирической, концертно-игровой или 

медитативной. В связи с этим, в настоящем разделе работы мы 

предварительно анализируем, как монтажный принцип мышления 

соотносится с различными драматургическими концепциями. 

Монтажность мышления оказалась тем общим знаменателем, который 

позволяет выявить внутренние закономерности эволюции творчества 

Щедрина.  

В каждом творческом периоде композитор интерпретировал 

монтажный принцип по-своему, и этот принцип развивался, подобно тому, 

как монтаж в кино переходил от простых форм к более сложным. 

Это просматривается в партитурах балетов «Конёк-Горбунок», «Анна 

Каренина», «Чайка», «Дама с собачкой»; «Автопортрет», «Звоны» или Второй 

концерт; «Геометрия звуков» для камерного оркестра; «Российские 

фотографии» для струнного оркестра; операх: «Мёртвые души и 

«Не только любовь». Интересно сопоставление «монтажного принципа» 

Щедрина с типом социодинамической концепции «мозаичной культуры» 

(по А. Молю как прообраз ее виртуальной модели). «Термины 

“виртуальный мир” и “виртуальная культура”, – поясняет М.Б. Глотов, – 

всё чаще стали использоваться не только писателями-фантастами, но и 

представителями общественных и гуманитарных наук. Если для первых 

виртуальный мир и виртуальная культура – это идеальные модели, 

создаваемые в сознании человека при помощи компьютерно-

телевизионной техники, то для вторых – это, в большинстве случаев, 

возможная научная картина мира, или возможный тип культуры, которые 

могут или должны появиться при определенных условиях. В работе А. Моля 

“Социокультурная динамика”, которая была опубликована в 1967 году, 

представлена концепция зарождающейся “мозаичной культуры” как 

прообраз будущей модели культуры постмодернизма в ее виртуальном 

варианте» [3, с.64-66]. 
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Четвертая константа: пристрастие композитора к полифонии. 

В ХХ столетии, – как отмечают многие исследователи, – создаются 

несколько циклов прелюдий и фуг и другими композиторами: «Игра 

тональностей» П. Хиндемита (1942 г.), 24 прелюдии и фуги для фортепиано 

Д. Шостаковича (1950-1951 гг.), 24 прелюдии и фуги для фортепиано 

Р. Щедрина (1963-1970 гг.), 24 прелюдии и фуги для фортепиано Г. Мушеля 

(1976), 24 прелюдии и фуги для баяна Ю. Шишакова (1983г.), 24 прелюдии и 

фуги для фортепиано С. Слонимского (1995), 24 прелюдии и фуги 

для фортепиано Н. Капустина (1997). Все эти полифонические циклы 

воспринимаются как своеобразные «энциклопедии» века, как реакция 

на грандиозность проблем, выдвинутых современной действительностью.  

Полифония – характерная черта творчества художника. Щедрин 

считал, что полифония – это метод его существования, ибо жизнь и 

современное бытие стали полифоничными. Перечислим ряд 

особенностей щедринской полифонии: преобладание законов чистой 

линеарности; многоголосие представляет собой свободное соединение 

нескольких самостоятельных мелодических линий; отказ от обязательной 

гармонической схемы, композитор позволяет развиваться голосам 

непринуждённо; использование приёмов гомофонно-гармонического 

склада. Нередко композитор свободно вводит в свои полифонические 

пьесы целые аккордовые комплексы для усиления звучания, для создания 

больших драматических напряжений, особенно в кульминационных зонах. 

Порой он прибегает к приёмам полифонии в комических и 

юмористических целях (Музыкальные примеры: фуга скучающих 

трактористов из оперы «Не только любовь»; незамысловатые фуги из 

кантаты «Бюрократиада», фуга D-dur из цикла 24 прелюдии и фуги для 

фортепиано). 

Пятая константа: ориентированность художника на слушателя, 

стремление к контактности музыки; убеждённость в необходимости 

диалога. Способность вести диалог со слушателем, «заставлять себя 

слушать» входило в эстетическую платформу композитора. Эту 

творческую установку он проносит через всю жизнь. Таким было его 

композиторское кредо: «Профессиональные музыканты – это лишь 

небольшая часть той громадной аудитории, которую обязан иметь в виду 

композитор [15, с. 41]». Вся творческая судьба Щедрина была посвящена 

осмыслению внутреннего конфликта и пути познания, который проходил 

каждый человек его эпохи, стремясь познать себя и окружающий мир. 

Разделяя мнение значительной части исследователей, он также приходит 

к выводу о беспрецедентной динамичности двадцатого столетия. «Если 

музыкальный язык, – рассуждает Щедрин, – в широком смысле слова, 

в общем, меняется медленно, постепенно, то «драматургия восприятия» – 

сравнительно быстро, будучи непосредственно связана с изменениями 

в жизни и психике людей разных поколений» [8, с. 42]. 
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Размышления о публике в конце ХХ века волновали многих 

композиторов с передовыми взглядами на искусство: С. Губайдулину, 

А. Петрова, А. Шнитке. Щедрин этим вопросом также был всецело 

озабочен. «Но в «молении о публике» Родиона Щедрина – свой уклон 

(или поклон): он вызван притяжением его музыкального стиля не к краям, 

а к центру, к золотой середине» – отмечает В.Н. Холопова [11, с.10]. 

В интервью 2002 года Щедрин говорил: «Людям долго морочили 

голову, объясняя, какой обязана быть современная музыка. Публика же 

хочет почувствовать и ритм, и остинатность, и мелодическую линию, 

слушатель хочет пойти на кухню и напеть то, что зацепило, словом, 

услышать всё то, что изъял авангард. У людей остались те же уши, что и сто 

веков назад, та же нервная система, та же реакция на шум, звук» [17]. 

«Но как можно говорить о музыке наших дней (я слово “современный” 

не люблю), минуя Б. Тищенко, М. Вайнберга, Б. Чайковского, А. Петрова, 

А. Эшпая, С. Слонимского, А. Чайковского, Т. Сергееву... Композиторов, 

которые идут своим собственным путём, которые не хотят вписываться 

в схему. Они говорят своим голосом. Потому я считаю ущербными тех, кто 

ничего не хочет замечать, кроме своего маленького музыкального кружка 

с таким же маленьким кружком почитателей. Вот слова Б. Пастернака: 

“Большая литература существует только в сотрудничестве с большим 

читателем”. К музыке они имеют прямое отношение...» [17].  

В своих произведениях Щедрин стремится не просто представить 

слушателю материал, но и вовлечь его в процесс размышления, тесно 

увязывая его с яркими образами. Ярким музыкальным примером служит 

цикл симфонических этюдов «Диалоги с Шостаковичем» (2001), где 

композитор, опираясь на обрывки воспоминаний, эхо шостаковичевского 

стиля и намёки на богатство его музыкальных образов, создаёт 

неповторимую атмосферу стилевого разговора двух титанов музыки 

XX столетия.  

Родион Щедрин всегда подчеркивал, что ключевым элементом его 

творческого процесса является синтез противоположных идей и 

мировоззрений. Эта особенность проистекает из его основополагающего 

монтажного типа мышления, который прослеживается на протяжении 

всего его творчества и служит универсальным инструментом художника. 

Данный принцип также обусловлен стремлением к установлению 

продуктивного диалога с аудиторией, стремлением к контактности 

музыки. Такая стратегия частично обусловлена влиянием не-музыкальных 

источников (Музыкальные иллюстрации: обращение к И. Альбенису 

(«В стиле Альбениса») и Ж. Бизе («Кармен-сюита»); «Музыкальное 

приношение» (к 300-летию со дня рождения И.С. Баха); Концерт №2 для 

фортепиано с оркестром в трёх частях — «Диалоги», «Импровизации», 

«Контрасты»; Симфонический фрагмент «Гейлигенштадское завещание 

Бетховена»; «Автопортрет»). 
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Диалогическая природа музыки Р. Щедрина превращает слушание 

в захватывающий диалог, слушатель-интерпретатор вынужден брать 

на себя большую ответственность, превращая акт интерпретации из 

абстрактного в глубоко исторически обусловленный. Эта возросшая 

ответственность делает художественную интерпретацию не просто актом 

понимания, ощущением духа времени, а вхождением в ткань истории, 

разглядыванием прошлого сквозь призму эпохи.  

Шестая константа: русская тема. Композитор последовательно 

исследует новые тематические области, облекая их в оригинальные 

формы выражения. Предметом особого значения является анализ 

хорового творчества Р. Щедрина. В фокусе нашего внимания находятся 

хоровые сочинения Р. Щедрина, написанные для исполнения a’capella 

(Музыкальные примеры: «Ива, ивушка»; Два хора a’capella на стихи 

А.С. Пушкина; «Русские деревни» для хора a’capella на сл. 

И. Харабарова; Четыре хора a’capella на стихи А. Твардовского; «Стирала 

женщина белье» для хора a’capella на сл. И. Ляпина; «Запечатлённый 

ангел» русская литургия для хора a’ capella со свирелью (по Н. Лескову); 

Строфы «Евгения Онегина» для хора a’capella по роману в стихах 

А. Пушкина; Концертино для хора a’capella; Цикл «Русские народные 

пословицы» для хора a’capella). Многими исследователями отмечается, 

что «русская тема» выступает в качестве генеральной линии его хоровой 

музыки, что находит отражение как в содержательном плане 

произведений, так и в специфических композиторских приёмах, включая 

полифонию. Полифонический стиль Щедрина характеризуется 

интеграцией различных жанровых прототипов. Опираясь на традиции 

русской композиторской школы, в частности М.И. Глинки, Р.К. Щедрин 

в своих хоровых опусах осуществляет синтез западноевропейской 

(имитационной) и русской (подголосочной) полифонических техник, 

которые становятся художественно-стилевой универсалией 

в современном интонационном словаре композитора. «Он выступает 

не только продолжателем традиций отечественной классики, но и сам 

олицетворяет живую развивающуюся традицию. С одной стороны, 

в музыке Р. Щедрина прослеживаются взаимосвязи с композиторами 

старшего поколения, которые были его современниками, с другой – 

он сам оказывает влияние на младших коллег-современников 

по композиторскому «цеху». Композитор также развивает тематизм 

русского фольклора в традициях вертикально-подвижного контрапункта 

западноевропейской полифонической техники. В “Эпиграфе” графа 

Толстого к роману “Анна Каренина” во всех полифонических эпизодах 

фактура рождается за счёт применения техники имитационного письма» 

– рассуждает Н.В. Кошкарёва. [7].  

Важным этапом в формировании его самобытного 

полифонического стиля можно считать «Русскую литургию» – хоровую 
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композицию «Запечатлённый ангел», написанную по одноименной 

повести Н. Лескова. В этом произведении Щедрин выстраивает 

контрапункт голосов, который, по мнению исследователей, имеет своим 

прообразом скорее древнерусское троестрочие. Это означает, что 

в основе лежит принцип плавного, независимого движения каждой 

мелодической линии, даже если это приводит к диссонирующим 

созвучиям. Такой подход отличается от развитой диатонической системы, 

основанной на трезвучиях и их связях, которая доминировала в русской 

церковной музыке XVIII – XIX веков и ставила во главу угла гармоничность 

сочетаний.  

Седьмая константа: позиция центризма в искусстве. Творчество 

композитора отличалось глубоким уважением к наследию русской и 

отечественной музыки, при этом он смело интегрировал в свои 

произведения передовые авангардные приёмы, характерные для второй 

половины XX и начала XXI века. По мнению многих исследователей 

музыкального наследия художника, эволюция его творчества 

демонстрирует постепенное возвращение к истокам классики и 

романтизма. Отмечается активный диалог между культурами и видами 

искусств, а также полистилистический подход, проявляющийся в его 

интересе к различным стилям. «Полистиличность его музыки, – по мнению 

М.Е. Тараканова, – её насыщенность острейшими контрастами – вовсе 

не плод буйной фантазии творца, не обуздавшего себя строгими 

нормами самоограничения. Это свидетельство коренится в природе 

текущего момента, в глубинном смысле времени смешения 

художественных языков» [10].  

Так в 80-е годы доминировали барокко и русское средневековье, 

в то время как 90-е и 2000-е годы ознаменовались романтизмом и 

неофольклоризмом. Семантическая функция цитаты становится 

все более значимой, влияя на формирование образов. Медитативность 

в 80-е сменяется усилением лирического начала в последующие 

десятилетия, что указывает на неоромантическую направленность и 

соответствующий ей инструментарий. Щедринское творчество 

приобретает черты автобиографичности и дневниковой записи, 

появляются символические образы «эха» и «издалека». Наблюдается 

тенденция к драматизму и трагизму в поздний период, а также 

неоканонические поиски. Композитор активно исследует возможности 

инструментального театра и пространственной музыки, формируя 

уникальную звуковую палитру благодаря многообразию интонационных и 

гармонических решений. Политембровость является доминирующей 

характеристикой его стилистического подхода.  

В.Н. Холопова отмечает, что «…интерес к неакадемической музыке 

значительно расширил социальное зрение Щедрина» [11, с. 15]. 

Временами Щедрин испытывал подлинный восторг, погружаясь в звуки 
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народной музыки, джаза и академических произведений. Глубокие 

переживания, вызванные фольклором, джазовыми импровизациями и 

мюзиклами, побудили композитора стать активным сторонником 

«третьего поколения» – нового, «третьего пласта» в мировой и 

отечественной музыке. Среди пионеров этого музыкального течения 

особое место занимал Л. Бернстайн, признанный его родоначальником. 

Однако при пристальном рассмотрении творческого портрета Щедрина 

не скажешь, что путь его – это «третье направление». В.Н. Холопова 

определяет его траекторию как «путь по центру», а позицию – как 

«центризм». И это центр не только стилевой, но и социальный, и 

психологический. По сути, можно с уверенностью сказать, что Щедрин – 

это «умеренный модернист» [11, с.16-17]. Поскольку его творчество 

не отвергает полностью старое, а скорее разумно интегрирует 

новаторские элементы в рамках устоявшихся художественных форм и 

принципов. Персональный авторский стиль Щедрина формируется 

во взаимодействии с разнообразными течениями современной музыки 

(неофольклоризм, авангард, неоромантизм, полистилистика, 

неоканонические тенденции), которых он не избегает, но и не погружается 

в них целиком и полностью. В одном из интервью с Е.С. Власовой Щедрин 

произносит такие слова: «Искусство – это царство интуиции, 

помноженной на высокий профессионализм творца» [2, с.11-12]. 

Восьмая константа: причастность к народному. «На рубеже ХХ – 

XXI веков, – по словам А.В. Демченко, – Щедрин восполнял свою 

удалённость от родной земли возрождением “русофильства”, 

что проявилось в таких произведениях, как “Старинная музыка российских 

провинциальных цирков”, концерт для оркестра “Хороводы”, “Российские 

фотографии” для струнного оркестра и другие. Заголовки его поздних 

сочинений буквально пестрят соответствующими лексемами: “Русские 

наигрыши” для виолончели solo, “Бельканто на русский лад” для 

виолончели и фортепиано; Третья симфония, “Лица русских сказок”; 

“Ледяной дом", русская сказка для маримбафона; “Хрустальные гусли” 

для оркестра; “Балалайка” для скрипки без смычка; “Величание” для 

струнного оркестра; “Вологодские свирели” для гобоя, английского рожка, 

валторны и струнных; Третья симфония “Лица русских сказок” – и, к слову, 

пристрастие Щедрина к свирели неоднократно побуждало его писать 

для близкой по тембру блокфлейты» [5].  

В русской музыке Щедрин выделяется как самое масштабное и 

уникальное явление. Его творчество, синтезируя лучшие национальные 

достижения, поднялось на недосягаемую высоту, освоив все возможные 

пути развития. Он стал для будущих поколений неиссякаемым источником 

вдохновения, указав им путь к своим открытиям. Его творческий источник – 

это сама жизнь, звучащая в русской народной музыке, фольклоре и 

повседневных звуках. Из этого многообразия он извлекает драгоценные 
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камни для своих гениальных композиций, будь то сверкающая частушка, 

яркая цирковая мелодия, простой бытовой напев или величественный 

знаменный распев. Парадоксально, но погружение в глубины русской 

музыкальной истории не сковало фантазию композитора. Напротив, 

его современная интерпретация древнерусских мелодий стала ключом 

к раскрытию его творческого потенциала, позволив смело 

экспериментировать на стыке жанров: от джаза до знаменного распева. 

Включение в его творчество прикладной музыки со всего мира стало 

естественным шагом, который не только органично вписался в его стиль, 

но и кардинально изменил наше представление о потенциале бытовой 

музыки. 

В контексте плодотворного использования фольклорных мотивов 

нельзя не провести параллель с творчеством Игоря Фёдоровича 

Стравинского, чья музыка ознаменована синтезом русской стихии и 

джазовой ритмики. Щедрин, продолжая эту линию, идёт дальше и глубже, 

осваивая фольклор как неисчерпаемый источник вдохновения, подобно 

венгерскому композитору Беле Бартоку, который также черпал 

творческие силы из богатого песенного наследия различных народностей. 

«Народное искусство, – рассуждает Щедрин, – вызывает желание 

воссоздать его ни с чем несравнимый аромат, как-то “соотнестись” с его 

богатством, передать рождаемые им чувства, которые 

не сформулируешь словами. И прежде всего – своей музыкой» [12]. 

Исследуя творчество художника, мы приходим к выводу, 

что погружение в мир народного искусства становилось все более 

глубоким в творческом пути мастера. От лёгкой игры с фольклорными 

мотивами в балете «Конёк-Горбунок» он перешёл к живописной звуковой 

палитре «Озорных частушек», а затем к суровой, драматической 

выразительности «Звонов», в которых оживали величие и простота древних 

знаменных распевов.  

«Право на новаторство обеспечивают коренные свойства 

индивидуальности Р.К. Щедрина, прочно основывающегося 

на доскональном знании традиций богатейшей и уникальной по своим 

достижениям отечественной культуры, на кровной, родовой причастности 

к народному искусству – его поэтике, мелосу, разнообразным формам» 

– говорит В.Н. Успенский [13]. 

Девятая константа: специфика фемининных образов. 

Художественное воплощение женских характеров играют важную роль 

в музыке Родиона Щедрина. Зная достижения мировой и отечественной 

музыки, используя их, он нашёл свои национально-своеобразные способы 

реалистического изображения человеческой души и человеческого 

характера. Щедрин создает незабываемые женские портреты, полные 

жизни и экспрессии. Мы их встречаем в Хоре «Аvе Маriа»; операх: 

«Не только любовь», «Боярыня Морозова», «Лолите»; в пяти балетах: «Конёк-
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Горбунок»; «Кармен-сюита»; «Анна Каренина»; «Чайка»; «Дама 

с собачкой». Представленная художником галерея женских образов 

служит средством репрезентации сюжетных концепций, экспликации 

эмоционального содержания и акцентуации характерологических 

особенностей женских персонажей. Композитор находил музыкальное 

вдохновение в пластике и выразительности Майи Плисецкой, 

целенаправленно работая над созданием произведений, которые бы 

максимально точно передавали её образ. Для Щедрина женщина 

представляла собой тайну, загадку, которую он стремился разгадать. 

Автором были созданы замечательные героини, живущие на страницах 

написанных им произведений. Знакомясь с его опусами, можно 

«окунуться» в мир, полный страстей и различных эмоций. Его тип женщины 

– это скорее собирательный образ, который находит отклик у многих, 

главная составляющая его – духовная красота. 

В музыкальных партитурах Щедрина женские персонажи наделены 

яркими, витальными характеристиками. Они излучают жизненную силу, 

энергию и страсть. Композитор мастерски раскрывает их внутренний 

мир, используя богатую палитру музыкальных средств. Важной чертой 

является их связь с природой, с землёй. Это проявляется в использовании 

народных мелодий и ритмов, в изображении сцен из сельской жизни. 

Женские образы становятся своеобразными символами русской души, 

воплощением её красоты, благородством чувств, духовной стойкости. 

По мнению художника, русский женский образ – это квинтэссенция 

витальной красоты, которая строится на утверждении одухотворённой 

жизненности и связана с творческим потенциалом. В эстетике 

композитора красота трактуется как витальная категория, 

характеризующаяся внутренней амбивалентностью. 

Эта амбивалентность, в свою очередь, обуславливает её имморальные 

аспекты. Тем не менее, согласно концепции Щедрина, трансформация 

амбивалентного в безусловное благо достигается через синергию 

красоты и любви, которые выступают как фундаментальные константы 

духовного преображения. Следовательно, диалектика красоты 

в музыкальном наследии художника демонстрирует закономерности 

художественного выражения его философско-жизненной позиции. Сила 

и красота русских женских образов Щедрина – то, что делает их 

героинями не только произведений, но и целой эпохи. 

Десятая константа: любовь к русской классике. В основу своих 

крупных произведений Щедрин кладёт творчество русских писателей и 

поэтов – Л.Н. Толстого, А.П. Чехова, А.С. Пушкина, Н.В. Гоголя, Н.С. Лескова, 

В.В. Маяковского, А.А. Вознесенского, В.В. Набокова, а также народный 

эпос, частушки и сказки. «Щедрин считал, что бессмысленно искать что-то 

сверх того, что уже написано величайшими людьми на родном языке» [14]. 

Он всегда испытывал особую любовь к русскому языку и русской 
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классике. Почти все оперы и балеты Щедрина созданы на сюжеты 

крупнейших русских писателей. Приведём примеры произведений 

в доказательство сказанному: опера «Мёртвые души» по Н. Гоголю (1976) 

на либретто самого композитора. Балет «Анна Каренина» (1971) – 

из романа Л. Толстого была отобрана только любовная интрига, балет 

получил подзаголовок «Лирические сцены». Балет «Чайка» по А. Чехову 

(1979) — композитор (он же соавтор либретто). Балет «Дама с собачкой» 

по одноименному рассказу А. Чехова (1985) – чистая лирика чеховского 

сюжета была реализована как одноактный балет, состоящий из пяти 

развёрнутых танцевальных дуэтов. «Строфы “Евгения Онегина”» (1981) – 

шесть хоров на стихи А. Пушкина из его романа в стихах. «Казнь Пугачёва» 

(1981) – поэма для хора a’caрella на слова из «Истории Пугачёва» 

А. Пушкина. «Запечатлённый ангел» (из повести Н. Лескова) – хоровое 

произведение русской духовной музыки. «Очарованный странник» (2002) – 

опера по одноимённой повести Н. Лескова, либретто Р. Щедрина. 

«Левша» (2013) – опера в 2-ух действиях по одноимённой повести 

Н. Лескова, либретто Р. Щедрина. «Рождественская сказка» (2015) – опера-

феерия в 2-ух частях по мотивам сказки Б. Немцовой «О двенадцати 

месяцах» в переводе Н.С. Лескова и русских народных сказок.  

Одиннадцатая константа: музыка как свидетельство времени; музыка 

как духовная летопись. Сочинения Р. Щедрина пронизаны любовью 

к истории и культуре России. Его имя стало символом целой эпохи 

в отечественной музыке. В ходе дискуссий с представителями различных 

точек зрения Р.К. Щедрин неизменно демонстрирует собственную 

позицию. Его действия и творчество пронизаны глубокой художественной и 

личностной убежденностью, основанной на фундаментальном принципе: 

«Нельзя жить только сегодняшним днем. Нам необходимо культурное 

строительство, ориентированное на будущее и направленное на благо 

грядущих поколений» [4]. В своих рассуждениях о музыкальном искусстве, 

Щедрин констатирует: «Музыка – никогда не лгущее свидетельство своего 

исторического времени. Это летопись истории и её отзвуки во времени» 

[16]. «Его музыка воспринимается как философия времени, причем 

закамуфлированная под фотографию самого автора» – пишет 

В.Н. Холопова [11]. Творчество Щедрина демонстрирует глубокое 

понимание психологических особенностей и актуальных потребностей 

его современников. Щедрин – это чуткий барометр эпохи, улавливающий 

биение сердца своего современника и пульс стремительно несущегося 

времени, времени цифровых потоков и мгновенных связей. 

Его музыкальный язык отражает эту современность через афористичность 

музыкальных фраз, монтажный принцип построения формы и экономное 

использование выразительных средств. Его музыкальное мышление, 

подобно этому духу времени, отличается лаконичностью высказывания, 

структурной гибкостью и предельной выразительностью, где каждая нота 
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имеет значение. В его понимании, время, будучи вечно в движении, 

умудряется уловить саму вечность, облекая ее в свою нежную, 

ускользающую красоту. Осознание неизбежных трансформаций 

в музыкальном ландшафте будущего вызывает у Щедрина 

экзистенциальную тревогу: «Быть новым нетрудно, трудно быть вечным. 

Чтобы утвердить эту старую истину, мы потратили немало десятилетий. 

Смею надеяться, потратили небесполезно» [18]. 

Таким образом, в ходе рассуждений мы постарались 

расшифровать вечные коды, новые формы в искусстве времени 

Щедрина и пришли к выводу, что для художника всегда было главным 

в музыке – глубокая связь с русской темой и национальными традициями. 

Это и есть его «визитная карточка», которая видна на всех этапах его 

творчества. Его музыкальное полотно соткано из лоскутов, словно искусно 

смонтированный коллаж. Отсюда в его музыке ощущается некая 

кинематографичность, будто отдельные сцены или кадры были скреплены 

воедино, формируя повествование. Он умеет так соединять контрастные 

идеи, что это выглядит как настоящие эксперименты и открытия. 

Вот эта способность собирать всё воедино, вместе с любовью 

к русскому, и делает его музыку такой особенной, цельной и узнаваемой. 

Ценность и значимость произведений Щедрина обусловлены их глубокой 

укоренённостью в проблемах, актуальных для каждого человека 

в современном обществе. Родион Щедрин относится к тем творцам, чья 

беспокойная натура побуждает их оперативно реагировать на вызовы и 

призывы, звучащие со всего мира. 

Щедрин – это монументальная фигура русской мысли, чье 

творчество бьётся в унисон с самой сутью русской музыки. 

В его произведениях пульсирует всё самое ценное, родное, что 

накопила национальная культура, достигнув такой высоты, что кажется 

недостижимой. Он прошёл все потаённые музыкальные тропы, открыв для 

тех, кто придёт после него, вечный родник знаний о мире, из которого 

черпал свою гениальность.  

Гений Щедрина в музыкальном искусстве не знает границ. Его музыка 

уже завоевала весь мир. Поэтому его творчество является достоянием 

не только русской земли, но и всего человечества. 
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ETERNAL MOTIFS AND NEW FACETS: 

UNDERSTANDING THE ARTISTIC WORLD OF RODION SHCHEDRIN 

IN THE MIRROR OF HIS TIME 
 

ANNOTATION. This article explores the distinctive features of 

R. Shchedrin's musical thinking through his artworks. The uniqueness of 
Shchedrin's style stems from the harmonious combination of 
a comprehensive worldview and exclusive musical language, a sensitivity to 
new trends, and a profound respect for established traditions. Shchedrin's 
work embodies contemporary Russian music, demonstrating both deep 
roots in the past and a bold move toward innovative horizons. Thus, 
the study of Shchedrin's music is extremely relevant in itself. The object of 
this study is Rodion Shchedrin's artistic world, placed within the context of 
his era. The subject of this study is the specific stylistic features of 
R. Shchedrin's compositional writing, analyzed using his works created over 
the past four decades. 

The purpose of this study is to explore the possibilities of artistic 
expression that innovative approaches to musical sound offer in 
R. Shchedrin's creativity. To achieve this goal, the following interrelated 
objectives are proposed: identifying the key characteristics of 
R. Shchedrin's original style; and exploring the dialectic of innovation and 
continuity in the composer's musical concept. The material for this study is 
R. Shchedrin's musical and theatrical productions, choral, concert, and 
symphonic genres, providing a comprehensive basis for a comprehensive 
analysis of the stated subject matter. 

KEYWORDS: Rodion Shchedrin, author's individuality, creative 

constants, dialogue of cultures, dramatic method; polyphonic style of 
thinking, the position of centrism in art; folklore as a basis in creativity; 
feminist images, "editing", "personnel" thinking. 
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МЕДИАОПЕРА «АЛФАВИТ» ИРАИДЫ ЮСУПОВОЙ 

КАК ХУДОЖЕСТВЕННЫЙ ЭКСПЕРИМЕНТ 
 
 

 

 

 

 

 
АННОТАЦИЯ. Статья посвящена исследованию медиаоперы на материале 

сочинения «Алфавит» (2024) Ираиды Рафаэльевны Юсуповой – ключевой фигуры 
в становлении и терминологическом оформлении этого жанра в России. В работе 
обосновано, что произведение, основанное на синтезе инструментально-вокальной 
партитуры, видеопроекции, реализует законы музыкальной драматургии, 
подчиняющей визуальный ряд единому драматургическому развитию. Доказано, что 
целостность формы в условиях медиаформата достигается посредством сквозного 
контраста и трансформации интонационно-тембровых комплексов и стилистических 
пластов (артланг, рок-эстетика 1970-х гг., камерный романс, экстремальный вокал). 
Выявлено, что центральный философский конфликт – столкновение онтологически 
чуждых миров (абстрактно-гармоничного и земного технократического) находит 
акустическую репрезентацию в противопоставлении чистого камерного вокала, 
агрессивной рок-энергетики и гроулинга как голоса планеты, выступающей третьим 
действующим лицом. Установлено, что либретто, радикально трансформирующее 
исходный визуальный проект, разворачивает личную трагедию утраты (памяти 
о соавторе и спутнике жизни Александре Долгине) до масштаба космической притчи 
о невозможности диалога, что определяет глубоко автобиографический подтекст 
произведения. Сделан вывод о том, что медиаопера «Алфавит» утверждает музыку 
в качестве доминирующего и смыслообразующего элемента синтеза, продолжая 
линию обновления оперного театра через интеграцию актуальных медиатехнологий 
и неакадемических музыкальных практик. 

КЛЮЧЕВЫЕ СЛОВА: Ираида Юсупова, медиаопера «Алфавит», современный 

музыкальный театр, синтез искусств, музыкальная драматургия, артланг, вокальная 
стилистика, рок-эстетика в академической музыке, альтернативная опера, 
интермедиальность. 
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перный жанр, рожденный на рубеже XVI – XVII столетий, 

на протяжении всей своей истории являлся индикатором 

культурно-эстетических сдвигов. В середине 1960-х годов 

композитор Бернд Алоис Циммерман сформулировал свою 

концепцию «оперы как тотального театра». Он видел её как 

«плюралистическую оперу» – синтез всех доступных искусств и технологий 

в едином, специально организованном пространстве. Согласно его 

определению, это должно было стать «сосредоточением с целью 

коммуникации всех театральных средств», где «архитектура, скульптура, 

живопись, музыкальный театр, драматический театр, балет, кино... 

электронная музыка... и все виды сценического движения соединяются 

друг с другом». Циммерман верил, что «мыслящий и рационально 

планирующий дух композитора» способен подчинить этот 

плюралистический хаос и выстроить из него новую художественную 

целостность [14]. Однако, несмотря на удивительную жизнеспособность и 

потенциал к обновлению, жанр не раз в новейшее время подвергался 

испытаниям и объявлялся кризисным. В этом контексте показательным для 

дискуссии о судьбе оперы стало, мнение Е.С. Цодокова, 

провозгласившего в 2009 году «смерть» оперы как живого искусства 

сочинения новых произведений, стала знаковым для дискуссии о кризисе 

жанра [15]. Однако, вопреки прогнозам о неуклонном угасании, начало 

XXI века демонстрирует иной вектор развития. Мы наблюдаем не кризис, 

а своеобразный ренессанс, движущей силой которого стала глубокая 

интеграция медийных технологий, расширяющих жанровые рамки. 

Как отмечает А.А. Баева, опера перестала быть исключительно 

консервативным жанром-каноном. Она трансформировалась 

в уникальную творческую платформу, где происходит интенсивная 

проверка на прочность самих основ театрального высказывания: 

взаимоотношений звука и визуального ряда, традиционного вокала и 

расширенных вокальных техник. Это пространство концептуальной игры, 

где деконструкция либретто, радикальное режиссерское прочтение и 

взаимодействие с новыми технологиями становятся инструментами для 

постановки актуальных философских, социальных и эстетических 

вопросов [1, с. 114]. Как отмечает А.В. Крылова, круг проблем 

современного музыкального театра «смешанных средств» 

не исчерпывается лишь фиксацией его новаторства. Его бурное развитие 

основано на синтезе разнородных художественных ресурсов и жанров, 

но при этом он сохраняет глубинную связь с музыкально-театральными 

традициями прошлого [10, с. 244]. Одним из наиболее показательных 

результатов этого экспериментального процесса стало формирование 

в начале XXI века жанровой формы – медиаоперы. Эта форма 

закономерно встраивается в общий контекст цифрового иммерсивного 

искусства, чья история, по наблюдениям исследователей, насчитывает уже 

https://art-jornal.ru/
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около тридцати лет. Общей чертой для практик этого поля – от ранних 

экспериментов со светом и пространством до новейших 

высокотехнологичных инсталляций – является стремление к радикальному 

расширению и переформатированию опыта реципиента через 

интенсивное воздействие на телесно-эмоциональную сферу [3, с. 653]. 

Таким образом, оперный жанр выступает в роли лаборатории 

художественного поиска. Здесь рождаются и апробируются 

те выразительные языки, которые впоследствии оказывают влияние на всё 

многообразие музыкально-сценических практик. Этот синтез обретает 

особый смысл в контексте глобальной смены художественных парадигм, 

о которой пишет художник и теоретик медиаискусства Петер Вайбель. 

Если, по его мнению, искусство XX века было определено парадигмой 

фотографии (как фиксации взгляда), то в электронную эпоху искусство 

XXI века будет определяться парадигмой пользователя, то есть активного, 

вовлеченного и освобожденного участника коммуникации [2, с. 160]. 

Одним из наиболее показательных результатов этого экспериментального 

процесса стало формирование жанровой формы – медиаоперы [17, 

с. 30]. 

Приоритет в концептуальном оформлении и терминологическом 

закреплении этого жанра в России принадлежит композитору Ираиде 

Юсуповой [4, с. 98]. Согласно авторскому свидетельству, примерно с 

2002 года она начинает последовательно определять свои работы как 

«медиаоперы». В её творчестве жанр кристаллизовался из синтеза 

музыкальной и визуальной составляющих, где системообразующей и 

драматургической основой неизменно выступала именно музыка, 

что и позволило говорить о рождении принципиально новой театральной 

формы [19, с. 17]. 

В отечественном музыкознании для обозначения подобных явлений 

Г.В. Заднепровской был введен термин «альтернативная опера», 

охватывающий сочинения, где типовые признаки жанра либо отсутствуют, 

либо присутствуют фрагментарно, уступая место принципам 

концептуализма, коллажа и интермедиальности [6, с. 122]. В рамках этого 

направления выделяются такие разновидности, как опера-ремейк и 

медиаопера [6, с. 123]. Медиаопера «Алфавит» (2024) Ираиды Юсуповой 

выступает ярким образцом жанра, где инструментально-вокальная 

партитура, электроакустика, видеопроекция синтезируются 

в синкретическое целое. Это целое выстраивается по законам 

музыкальной драматургии, которая подчиняет визуальные элементы 

единому драматургическому развитию. 

Концептуальной основой произведения стал художественный проект 

Дианы Воуба [18]. Стилистическим ориентиром послужила рок-эстетика 

1970-х годов: как указывала Юсупова, интонационную и энергетическую 
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основу партитуры заложили группы её юности – Led Zeppelin, Genesis, Deep 

Purple. 

Либретто, созданное самой Ираидой Юсуповой, основано 

на текстах Владимира Войновича, Марины Максимик-Похис и Веры 

Павловой (в переводе Стивена Сеймура). Знаковым является авторское 

решение определять вокальные номера не как классические арии, 

а как «песни». Этот терминологический сдвиг подчёркивает гибридную 

природу жанра, находящегося на пересечении оперной традиции и 

песенной рок-культуры. Ещё в 1980-х годах А.М. Цукер (р.1944), анализируя 

вектор развития оперного жанра, предсказал усиление процессов 

синтезирования. В своей концепции он связывал эти перспективы 

с масштабными трансформациями во всей системе музыкального 

бытования, музыкально-художественной практики, с рождением новых 

жанровых образований, а также с приходом нового поколения 

композиторов. Цукер отмечал, что для таких авторов массовые 

музыкальные жанры перестанут быть периферийным явлением и станут 

естественной звуковой средой, сформируют их «композиторский слух» 

[16, с. 47].  

Основой для либретто послужил проект художницы Дианы Воуба, 

описывающий идеальную планету Ан – мир абстрактных существ-

«алфавитян», существующих в перманентной гармонии, творящих 

посредством «золотого сечения» и лишённых каких-либо земных страстей 

или времени [18]. Однако Ираида Юсупова создала либретто, 

радикально трансформировав при этом исходный материал, добавив 

центральный драматургический конфликт. В мир Ан вторгается 

карикатурный образ земного космонавта (визуально представленный 

фото Илона Маска), терпящего крушение. Это вторжение человеческой 

природы в абстрактно-совершенный универсум становится завязкой 

трагедии. 

Основная концепция либретто И. Юсуповой заключается 

в исследовании драматического столкновения двух онтологий. Сюжет 

выстраивается вокруг тщетной жертвы королевы планеты Энойры, которая, 

влюбившись в космонавта, отказывается от своего бессмертия и 

божественной сущности, обретая человеческий облик в попытке быть 

понятой и любимой. Её жертва оказывается напрасной – космонавт 

покидает планету, а его последующая попытка вернуться обречена, 

так как мир Ан, неразрывно связанный с сущностью королевы, исчезает. 

Таким образом, любовь выступает здесь не как объединяющая, а как 

разрушительная сила для хрупкой идеальной гармонии. Эта история 

может быть прочитана как философская притча о невозможности 

понимания между разными системами ценностей и как метафора 

взаимоотношений «чистого», автономного искусства с внешним, 

неподготовленным восприятием. Кульминацией становится не громкий 
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катаклизм, а «тихая» гибель вселенной вследствие утраты объекта любви, 

что придает произведению особую трагичность. 

Драматургия медиаоперы выстроена как трехактное действие 

с прологом и эпилогом, следующее классической логике завязки, 

развития и трагической развязки, но реализованное средствами 

современного медиаискусства.  

Кратко сюжет оперы может быть изложен следующим образом: 

в идеальном абстрактном мире планеты Ан, существующем по законам 

гармонии и чистого творчества, терпит крушение земной космонавт 

(визуальная цитата – образ Илона Маска). Королева этого мира, Эйнора, 

спасает его и, познав через него человеческое чувство, влюбляется. 

Стремясь быть понятой и обрести взаимность, она совершает жертву: 

отказывается от бессмертия и своей божественной сущности, обретая 

облик земной женщины. Однако её жертва тщетна – космонавт, 

тоскующий по Земле, покидает Ан. Его последующее раскаяние и 

попытка вернуться обречены: мир Ан, неразрывно связанный с сущностью 

его королевы, исчезает, оставив героя наедине с чувством невосполнимой 

утраты. 

Первый акт состоит из двух контрастных картин. Первая картина 

представляет экспозицию мира Ан, его эстетики и «искусственного языка» 

(артланга). Как отмечает Е.С. Жуматий, принципиальное различие между 

функциональным языком общего назначения (conlang) и художественным 

языком (artlang) коренится в их функциональной направленности. 

Если первый конструируется для решения практических коммуникативных 

задач, то второй, по определению исследователя, «обусловлен 

необходимостью передачи языковой картины мира художественного 

произведения», существуя исключительно в рамках его нарративной и 

эстетической вселенной. Возникновение и функциональность артланга 

неразрывно связаны с жанрами фэнтези и научной фантастики. 

Эти жанры предоставляют авторам творческую автономию, позволяя 

конструировать целостные миры, от деталей быта до сложных 

философских систем. В таком контексте искусственный язык становится 

мощным инструментом художественной выразительности и 

семиотическим усилителем [5, с. 107]. 

Вторая картина служит завязкой основного конфликта: грубое, 

карикатурное вторжение земного технократического начала 

(космонавта) в хрупкую гармонию Ан. Кульминацией акта становится 

песня «Смотри, я иду мимо любви…» на русском языке, где впервые 

героиней осознаётся трагическая невозможность соединения двух миров. 

Второй акт служит кульминационным развитием драматургического 

конфликта. Его стержень – драма неразделённого чувства, реализованная 

через контраст двух ключевых эпизодов. Призывные сигналы азбуки Морзе, 

которые космонавт отправляет на Землю, противопоставлены песне-
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заклинанию Королевы. В этой песне совершается акт экзистенциального 

самоотречения: она молит планету даровать ей смертное тело. 

Последующая трансформация королевы Энойры в земную женщину 

представляет собой центральную жертву в философской концепции 

оперы. 

Третий акт содержит общую кульминацию и развязку. Спасение 

космонавта землянами и его отлёт знаменуют победу земной 

прагматики, что приводит к катастрофе – «тихой» гибели мира Ан, 

музыкально выраженной через возвращение и последующее 

растворение его характерных звуковых элементов («неземного» ритма, 

тембров). 

Эпилог выполняет функцию катарсиса и финального осмысления. 

Космонавт, осознавший потерю, оказывается в опустошённом 

пространстве. Мир Ан уничтожен, встреча невозможна. Финальные титры 

«Памяти Александра Долгина» придают личный, биографический 

масштаб этой вселенской трагедии, раскрывая её как глубоко интимное 

переживание утраты соавтора и спутника жизни. 

Сквозные сюжетные линии оперы тесно переплетены, образуя 

многомерную драматургическую структуру. Философско-

мифологическая линия, прослеживающая существование, 

трансформацию и исчезновение идеального мира Ан как метафоры 

чистого искусства, служит фундаментом для личностно-драматической 

линии – трагедии неразделённой любви королевы планеты, её жертвы и 

прозрения. Последняя, обретает особую глубину в биографическом 

контексте, являясь отражением личной драмы композитора, пережившей 

утрату своего главного соавтора – мужа, режиссёра и медиахудожника 

Александра Долгина. С этой драмой взаимодействует линия космонавта, 

представляющая его эволюцию от целеустремлённого покорителя 

пространств через искушение иным миром к бегству и, наконец, 

к раскаянию и экзистенциальной тоске. Все эти нарративы находят своё 

материальное воплощение в линии метаморфозы – физической и 

сущностной трансформации королевы из абстрактного божественного 

начала в смертное человеческое существо и её растворении в небытии. 

Музыкальный язык оперы выстроен как строгая драматургическая 

система. Сквозное развитие получают не лейтмотивы в классическом 

понимании, а интонационно-тембровые комплексы и стилистические 

пласты (электрогитара как символ космической рок-эстетики [12, с. 134] 

и голос Планеты, артланг, гроулинг, камерный романс). Их столкновение, 

наложение и трансформация составляют суть музыкальной драматургии. 

Планета, чьё присутствие маркируется тембром женского гроулинга и 

специфической электронной обработкой, выступает как третье и высшее 

действующее лицо, чья гибель является центральной катастрофой. 

Таким образом, медиаопера через сложную полифонию музыкальных, 
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визуальных и языковых средств исследует трагедию онтологической 

несовместимости. 

Кульминацией первого акта медиаоперы, следующей 

непосредственно за сценами приземления космонавта на планету Ан, 

становится песня королевы Энойры «Смотри: я иду мимо любви» на стихи 

Марины Максимик: «Смотри: я иду мимо любви. / И ты так умеешь. / 

На твоих часах время. / На моих часах вечность. / Ты лучше всех, / потому 

что я знаю всех...».  

Данный номер выполняет важную драматургическую функцию: если 

предыдущие эпизоды представляли внешнее столкновение миров, 

то здесь конфликт переводится в плоскость глубокого личностного 

осознания. Статичность и лиризм сцены создают эффект 

драматургической паузы, «бездны» [9, с. 238], в которую смотрят герои 

перед необратимым новым витком сюжета. 

Визуальный ряд сцены аскетичен: на фоне чёрно-белой проекции 

неба, облаков, пейзажа планеты Королева и Космонавт словно парят над 

миром Ан. Эта намеренная примитивность и ахроматичность видеоряда 

работает как контрапункт, фокусируя восприятие на внутреннем 

драматизме текста и музыки. Колористическое решение сцены 

построено на прямом противопоставлении. Образ космонавта и фон 

(облака, планета) решены в ахроматичной чёрно-белой гамме, эстетика 

которой отсылает к документальной фотохронике. На этом нейтральном, 

лишённом эмоционального подтекста фоне, жители планеты Ан и 

Королева существуют в символическом цветовом поле: триаде красного, 

белого и чёрного. Необходимо отметить, что в западноевропейской 

традиции красный цвет исторически занимал приоритетное положение, 

долгое время оставаясь главной «цветовой доминантой» и обладая 

уникальной социальной и семиотической значимостью, в то время как 

другие цвета обретали сопоставимую полноту значительно позже [11, 

с. 12]. Как отмечает антрополог Виктор Тэрнер, в архаичных обществах 

эти цвета представляли собой концентрированные обозначения 

обширных областей психобиологического опыта, вовлекающих как разум, 

так и все органы чувств, что, в свою очередь, обогащало лексическое 

разнообразие через призму цветовосприятия [13, с. 103]. Эта лаконичная 

палитра лишена полутонов и читается как визуальный код вечного, 

сакрального порядка. Таким образом, конфликт «земного» и «иного» 

переводится на язык цвета, а их совмещение в одном кадре становится 

зримой метафорой фундаментальной, онтологической 

несовместимости. 

Музыкальный материал представляет собой развёрнутый лирический 

монолог, структурно основанный на повторах и развитии ключевых 

поэтических фраз. Партию Королевы исполняет сопрано Алисы Тен, 

чей голос, лишённый академической оперности, отличается кристальной 
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чистотой и интимной камерностью, создавая эффект доверительного 

высказывания. Для композитора, тяготеющей к сложной «стихийной 

полифонии», выбор столь минималистичных средств (лишь два тембра 

электрогитар и чистый вокал) становится осознанным художественным 

жестом. Эта звуковая «тишина» и простота погружают слушателя 

в эмоциональную глубину сцены.  

Гармонический и интонационный анализ выявляет глубинный 

конфликт, заложенный в основу номера. Мелодическая линия, 

опирающаяся на натуральный лад, изобилует восходящими, 

«вопрошающими» интонациями. Особую смысловую нагрузку несёт 

гармонический комплекс, сопровождающий кульминационные слова: 

«…мимо любви» – малый мажорный септаккорд второй ступени. 

Его колористическое, «застывшее» звучание выполняет роль звукового 

фона, акустического образа бесконечности космоса. Ритмическая 

пульсация, организованная постоянными триолями, создаёт эффект 

убаюкивающего фона, а динамика, не выходящая за рамки piano, 

усиливает ощущение интимной, сокровенной трагедии. Стилистически 

номер существует на стыке камерной рок-баллады и современного 

вокального минимализма. Его главный драматургический эффект 

рождается из контрапункта текста и музыки: внешне утвердительные 

декларации («смотри, я иду», «не могу опоздать») опровергаются 

вопросительной, неустойчивой музыкальной интонацией. В этом 

противоречии раскрывается музыкально-поэтическая ирония трагического 

диссонанса: героиня пытается силой слова убедить себя 

в необходимости отречения, но её голос выдаёт боль и сомнение. 

Таким образом, данная сцена является точкой кристаллизации основной 

идеи оперы. В ней сфокусированы все уровни конфликта, делающие 

неизбежными последующие жертву и катастрофу. 

Художественный язык «Алфавита» формируется, прежде всего, 

за счёт доминирующей роли музыки, что соответствует основной 

творческой установке композитора [8, с. 321]. Визуальный ряд, при всей его 

скудности и статичности, выполняет подчинённую, служебную функцию, 

выступая скорее как условный фон, нежели как равноправный компонент 

синтеза. Это отражает общую тенденцию в творчестве И. Юсуповой, 

для которой музыка является первичным и самодостаточным носителем 

смысла, а визуальная составляющая часто становится полем 

эксперимента, попыткой режиссёрского высказывания. Таким образом, 

синтез в «Алфавите» – это не диалог равных искусств, а монолог музыки, 

усиленный визуальными и вербальными акцентами. Поэтические тексты, 

вплетённые в эту структуру, служат важным концептуальным ключом, 

вербализующим философскую проблематику произведения. 

Драматургия оперы строится на резком противопоставлении и 

контрастном сопоставлении различных стилистических пластов. 

https://art-jornal.ru/
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Архаичный, основанный на горловом пении и искусственном языке 

(артланг) пласт мира Ан сталкивается с энергичной рок-эстетикой, 

ассоциирующейся с космонавтом и земной техногенной цивилизацией. 

Этому же конфликту подчинено и противоборство чистого, камерного 

вокала королевы Энойры в лирических эпизодах с электронной 

обработкой и агрессивными звуковыми сигналами, знаковым элементом 

которых становится азбука Морзе, в которой зашифрована молитва «Stella 

Maris» («Звезда Морей») – устойчивый символ в творчестве И. Юсуповой. 

Эта скрытая цитата, возможно, служит личной отсылкой к детству 

композитора, проведённому в Крыму, и к развитой в её творчестве 

«морской» теме [9, с. 245]. Сложность восприятия артланга, его нарочитая 

«чуждость» для слуха, становится приёмом, усиливающим ощущение 

непроницаемости иного сознания. Музыкальная драматургия, таким 

образом, материализует конфликт не через развитие тем, а через их 

непримиримое соседство. 

Главная философско-эстетическая проблема, поставленная 

в опере, – это проблема непреодолимого разрыва, тоски по утраченной 

связи и поиска выхода за пределы известного бытия. На глубинном уровне 

произведение является художественным исследованием личной травмы – 

утраты близкого человека (соавтора и мужа Александра Долгина). 

Однако эта интимная тема проецируется на космический масштаб, 

трансформируясь в притчу о встрече и невозможности диалога между 

кардинально разными формами жизни и сознания. Опера задаёт 

вопросы, не имеющие окончательных ответов: о существовании иных 

миров, о природе тёмной материи, о возможности посмертного 

общения. Это вопросы, лежащие на границе научного знания, 

религиозного чувства и художественной интуиции. 

Новаторство И. Юсуповой заключается в смелом совмещении сугубо 

личного, почти дневникового высказывания с формой технологичной 

медиаоперы. Её работа встраивается в современный культурный контекст, 

для которого характерны интерес к научной фантастике как к метафоре 

внутренних состояний, поиск новых форм синтеза искусств и рефлексия 

о границах человеческого понимания. При этом произведение сохраняет 

уникальную авторскую интонацию, где академическая композиторская 

школа, любовь к рок-музыке и личная мифология сплетаются в единое 

целое. 

Таким образом, медиаопера «Алфавит» предстаёт в итоге как 

многослойный художественный эксперимент. Это эксперимент 

по переводу глубоко личного переживания утраты на язык современного 

музыкального и медийного искусства, по поиску звукового воплощения 

«инаковости» и по испытанию возможностей композитора как 

универсального художника. Незавершённость и спорность некоторых 

решений (особенно в визуальной части) с избытком компенсируются 

https://art-jornal.ru/


И С К У С С Т В О В Е Д Е Н И Е  
A R T  C R I T I C I S M  

2026 №1 
Л И Ч Н О С Т Ь  В  И С К У С С Т В Е  

P E R S O N A  I N  A R T  

ГУРОВА В.С. 

 
  

                                                                                                                                                                                187 
   

H
T

T
P

S
:/

/A
R

T
-J

O
R

N
A

L.
R

U
 

смысловой плотностью, эмоциональной искренностью и смелостью 

поставленных вопросов, что обеспечивает произведению значимое место 

в панораме современного российского искусства. 
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MEDIA OPERA “ALPHABET” BY IRAIDA YUSUPOVA 

AS AN ARTISTIC EXPERIMENT 
ANNOTATION. The article examines the media opera genre through 

the analysis of the “Alphabet” (2024) by Iraida Rafaelevna Yusupova, a key 
figure in the establishment and terminological formation of this genre 
in Russia. The study substantiates that this work, based on the synthesis of 
an instrumental-vocal score and video projection, implements the laws of 
musical dramaturgy that subordinate the visual sequence to a unified 
dramatic development. It is proven that the integrity of form within 
the media format is achieved through through-composed contrast and 
the transformation of intonational-timbral complexes and stylistic layers 
(artlang, 1970s rock aesthetics, chamber romance, extreme vocals). 
The study reveals that the central philosophical conflict – the clash of 
ontologically alien worlds (abstractly harmonious and earthly technocratic) 
– finds acoustic representation in the juxtaposition of pure chamber 
singing, aggressive rock energy, and growling as the voice of the planet, 
which acts as a third protagonist. It is established that the libretto, which 
radically transforms the original visual project, expands a personal tragedy 
of loss (the memory of co-author and life companion Alexander Dolgin) into 
the scale of a cosmic parable about the impossibility of dialogue, 
determining the deeply autobiographical subtext of the work. 
The conclusion is drawn that the media opera “Alphabet” affirms music as 
the dominant and meaning-forming element of the synthesis, continuing 
the line of renovating opera theater through the integration of 
contemporary media technologies and non-academic musical practices. 

KEYWORDS: Iraida Yusupova, media opera “Alphabet”, contemporary 

musical theater, synthesis of the arts, musical dramaturgy, artlang, vocal 
stylistics, rock aesthetics in academic music, alternative opera, 
intermediality. 
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АННОТАЦИЯ. Статья посвящена музыкально-образному исследованию 

возможности передачи образов в фортепианном цикле Владислава Александровича 
Успенского «Зарисовки по поэме Н.В. Гоголя “Мертвые души”». Исполнителю 
необходимо проанализировать историко-культурные и литературные предпосылки, 
художественный язык композитора и музыкальную интерпретацию материала. 
При всем этом, не стоит забывать, что цикл является самостоятельным 
художественным высказыванием, которое передаёт гоголевские образы с помощью 
образного подхода к исполнению, через образы-символы и оживление дыханием и 
звучанием статичных портретов. 

КЛЮЧЕВЫЕ СЛОВА: фортепианная миниатюра, В.А. Успенский, 

звукоизвлечение, выразительность, музыкальная интерпретация, образность, 
музыкальная характеристика. 
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 оэма Николая Васильевича Гоголя «Мёртвые души» – 

это не просто статичный роман, а грандиозная галерея 

«портретов», написанных словом. Помещики и чиновники 

у Гоголя – это не просто характеры, а собирательные образы-

символы, застывшие в своих комических, а порой и жутковатых позах. 

Задача оживить эти статичные портреты, наполнить их внутренним 

звучанием, дыханием и движением – вызов для любого художника и 

исполнителя. Композитор Владислав Александрович Успенский в своем 

фортепианном цикле «Зарисовки по мотивам поэмы Н.В. Гоголя “Мёртвые 

души”» блестяще принимает этот вызов, создавая не музыкальные 

иллюстрации, а глубокие психологические музыкальные характеристики. 

Обращение композитора к вечным темам «Мёртвых душ» лежит 

в русле традиции, где «вся русская культура проникнута великими 

христианскими идеалами», а творчество осмысляется как служение 

высшему началу [3]. 

Известный своей фольклорной образностью, композитор видит 

в героях живые музыкальные типажи. Он не пересказывает сюжет, 

а скорее лепит из звука скульптурные портреты. «Зарисовки» – 

это вереница ярких, мгновенно узнаваемых музыкальных образов. Каждая 

миниатюра подобна визитной карточке, раскрывающей самую суть 

персонажа. Композитор создаёт серию сжатых, но ёмких музыкальных 

портретов. Каждая пьеса становится самостоятельным этюдом 

на характер. Через отточенные средства выразительности – мелодию, 

гармонию, ритм – обнажается внутренняя суть персонажей. 

Таким образом, музыка становится не иллюстрацией, а глубоким 

звуковым исследованием гоголевских персонажей. 

Творческая взаимосвязь музыки и литературы является ключевой 

чертой русской художественной традиции. Как сообщает в своей статье 

Ионайтис О.Б., «поэт и драматург XVIII столетия П.А. Плавильщиков писал, 

что музыка и словесность «суть две сестры родные», идущие навстречу 

друг другу. Путь этого движения навстречу друг другу был не прост. 

Классицизм и сентиментализм (каждый по-своему) представляли встречу 

двух важнейших линий культурного развития – музыкального и 

литературного творчества. Если обратиться ко второй половине XVIII века, 

особенно последней его четверти, то можно увидеть следующую 

тенденцию: «...активное сближение музыкального искусства с русской 

поэзией, драматургией и публицистикой» [7].  

На протяжении XIX – XX веков многие композиторы обращались 

к литературной классике как к источнику вдохновения и средствами 

музыки трансформировали литературные образы в художественные 

эквиваленты. Эта практика позволяла музыкальному языку передавать 

не только сюжетные линии, но и психологическую глубину персонажей, 

https://art-jornal.ru/


И С К У С С Т В О В Е Д Е Н И Е  
A R T  C R I T I C I S M  

2026 №1 
И С К У С С Т В О  К А К  П Р А К Т И К А  

A R T S  A S  A  P R A C T I C E  

МЕЩЕРЯКОВА Л.В. 

 
  

                                                                                                                                                                                192 
   

H
T

T
P

S
:/

/A
R

T
-J

O
R

N
A

L.
R

U
 

эмоциональные контрасты и философские идеи, заложенные 

в произведениях литературы. 

Н.В. Гоголь занимает особое место в этом процессе. 

Его произведения, включая «Мёртвые души», характеризуются сочетанием 

сатиры, гротеска, лиризма и философской глубины. Гоголевский текст 

насыщен образами, контрастами характеров и тонкой социальной 

критикой, что делает его особенно привлекательным для музыкальной 

интерпретации. Каждая деталь произведения несёт эмоциональную, 

психологическую и социальную нагрузку, предоставляя композитору 

возможность создавать сложные музыкальные «портреты» персонажей и 

их внутреннего мира.  

В советскую эпоху интерес к Н.В. Гоголю усилился в контексте 

культурной политики «оттепели». В середине XX века композиторы 

стремились к психологическому раскрытию персонажей, расширению 

выразительных средств камерной музыки и более тонкому обращению 

к литературным источникам. Образный мир Н.В. Гоголя с его 

многоплановыми характерами и внутренними противоречиями идеально 

соответствовал этим тенденциям. 

Дополнительно, литературная классика обеспечивала композиторов 

«безопасной» платформой для экспериментирования с музыкальной 

формой и стилем. Н.В. Гоголь предлагал богатый материал для тонкой 

сатирической интерпретации, игры с драматическими контрастами и 

экспериментами с гармонией и ритмом, что отражало характеры его 

героев. 

Музыкальная трансформация гоголевского текста позволяла 

создавать самостоятельное художественное высказывание, 

где литературный источник служит не только иллюстративной основой, 

но и отправной точкой для собственного художественного языка 

композитора.  

Таким образом, изучение фортепианных «Зарисовок» 

В.А. Успенского требует учета не только художественных особенностей 

произведения, но и историко-культурного контекста, который формировал 

восприятие литературы и музыки, а также стремления композиторов 

середины XX века к синтезу психологической выразительности, жанровой 

сложности и камерной музыкальной формы. Указывает на это и 

О.Б. Ионайтис, которая замечает тенденцию: «постепенно всё чаще 

в литературе описываются родные пейзажи, колорит жизни России» [7]. 

Рассматривая цикл «Зарисовки» как пример синтеза искусств, важно 

помнить, что в русской традиции «литература, живопись, музыка 

длительный период не разделялись», что создавало почву для глубинных 

межвидовых диалогов, подобных диалогу В.А. Успенского и Н.В. Гоголя [3]. 

Цикл «Зарисовки» был создан в студенческие годы и стал результатом 

синтеза: педагогического влияния Б.А. Арапова и Д.Д. Шостаковича, 
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интереса к русской литературной классике и личного творческого поиска 

композитора. Произведение не стремится к дословной иллюстрации 

сюжета Н.В. Гоголя. Оно отражает внутренние переживания композитора, 

его интерпретацию характера персонажей, эмоциональную динамику и 

психологическую многослойность музыкального текста. 

Цикл быстро привлек внимание исполнителей. Особенно значимым 

было включение произведения в программы П.А. Серебрякова, 

признанного пианиста и профессора консерватории. Благодаря этому, 

произведение стало известным в музыкальных кругах, получило высокую 

оценку профессиональных критиков и укрепилось в исполнительской 

практике камерной музыки. 

«Мертвые души» Н.В. Гоголя представляют собой, прежде всего, 

галерею застывших социально-психологических типов. Эти персонажи-

символы выписаны с почти скульптурной статичностью. Оживить подобные 

литературные образы – сложнейшая художественная задача. 

Владислав Успенский в своем фортепианном цикле «Зарисовки» берется 

за ее решение. Он отходит от роли иллюстратора литературного сюжета. 

Вместо этого композитор сосредотачивается на внутреннем мире 

каждого героя. Его целью становится создание глубоких музыкально-

психологических портретов. Таким образом, музыка становится 

инструментом проникновения в сущность гоголевских характеров. 

Гоголевская поэма – это, в первую очередь, собрание ярких 

портретов-символов. Эти образы, застывшие в своих позах, требуют нового 

прочтения. Оживить их – задача для смелого художника. Владислав 

Успенский отвечает на этот вызов своим музыкальным циклом. Он создает 

не иллюстрации к сюжету, а психологические зарисовки. Его музыка 

проникает в самую суть каждого гоголевского типа. Композитор наполняет 

словесные портреты дыханием и внутренним движением. Так рождаются 

глубокие звуковые характеристики героев. 

Весь цикл состоит из девяти миниатюр, которые переплетаются 

друг с другом в единой образной системе повествовательного 

материала. Прелюдия, которая позже появляется в двух перекрестных 

Интерлюдиях, сладкой мишурой пронизывает рассказ, начиная беседу 

в тональности C-dur, позже в e-moll, а завершает в c-moll. Композитор 

передает образ «парения в облаках» через вялую, меланхолическую 

мелодию, которая словно топчется на месте, не в силах развиться. 

Гармонии нарочито просты и «приятны», как сахарная пастила, но в них 

сквозит фальшь. 

Этот лейтмотив, как и само произведение Н.В. Гоголя, неспособен 

к настоящему развитию и драматургическому действию. Его возвращения 

создают ощущение закольцованной, бессмысленной мечтательности, 

от которой невозможно избавиться. То, что начиналось как светлая, хотя и 

пустая, идиллия в мажоре, к финалу тонет в минорной сумрачности, 
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символизируя полную несостоятельность этой жизненной позиции. 

Таким образом, структурный приём сквозной темы становится 

у В. Успенского мощным средством психологической характеристики. 

Прелюдия и Интерлюдии служат не только портретом уставшей жизни, 

но и звуковой метафорой духовного застоя, который пронизывает всю 

гоголевскую поэму. 

Если Прелюдия витает в воздухе, но так и не находит точки опоры, 

растворяясь в тихом, ни к чему не обязывающем аккорде, то следующий 

музыкальный образ прочно стоит на земле со всем своим взрывным 

темпераментом. Это, пожалуй, одна из самых ярких «зарисовок». 

Ноздрёв – это хаос, энергия, ломающая все рамки. Успенский рисует его 

портрет с помощью резких динамических контрастов, стремительных 

пассажей и нарочито «пьяных», сбивающихся синкоп. Музыка напоминает 

бешеную пляску, то залихватскую, то угловато-неуклюжую. Здесь слышны и 

крики на ярмарке, и грохот разбитой посуды, и бессвязная, прерывистая 

речь хвастуна и скандалиста. Это портрет, написанный не красками, 

а безудержной энергией сменяющихся ритмов и синкоп. 

Апофеоз «мёртвой души» – музыкальный образ Плюшкина. 

В. Успенский создаёт, пожалуй, самую пронзительную и жуткую часть 

цикла. Музыка Плюшкина – это тишина, прерываемая случайными, 

отрывистыми звуками-воспоминаниями. Холодные, пустые интервалы, 

диссонирующие созвучия, которые так и не находят разрешения, 

изображают душевный хаос и распад. Где-то на высоких, «стеклянных» 

нотах может промелькнуть призрак былой мелодии – память о прошлом, 

но она тут же гаснет в низком, глухом рокоте басов. Это не портрет, 

а звуковой пейзаж запустения, где сама музыкальная ткань истончается и 

рвётся, как ветхая одежда. 

Следующий герой – Собакевич, который наполняет свою 

музыкальную образность как грузный человек, неспособный 

на понимание. Музыка, характеризующая Собакевича, тяжела, 

неповоротлива и основательна. Низкий регистр, «тяжёлые» аккорды, 

словно вырубленные топором, медленный, но неумолимый темп – 

всё создаёт образ массивной глыбы. Мелодия у него простая, 

приземлённая, лишённая изящества, но в ней чувствуется грубая сила и 

уверенность. Это не просто человек, это «совершенный медведь», 

и музыка В. Успенского передаёт его каменную, упрямую натуру через 

плотную, почти осязаемую фактуру звука. 

После небольшого отступления перед нами предстает самый 

главный персонаж, а именно – авантюрист Чичиков. Интересно, что 

В. Успенский не дает отдельной, ярко очерченной характеристики самому 

Чичикову. И это глубоко гоголевский ход. Павел Иванович – это «зеркало», 

в котором отражаются другие души. Его музыкальная тема, если она 

и есть, растворяется в музыкальной нити повествования, подстраиваясь 
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под собеседника. Он – воплощение универсальной приспособляемости, 

и его отсутствие в качестве отдельного «номера» лишь подчёркивает его 

пустотную, но опасную сущность. Стоит отметить важность этого образа, 

а именно «округление» персонажа Интерлюдиями в минорных 

тональностях, которые создают колорит жалкого провала.  

Предпоследняя музыкальная зарисовка создает диалог между двумя 

героями: Чичикова и Ноздрева, которая приводит к ссоре и является, 

по сути, самой взрывной зарисовкой цикла. Каждый держит свою линию 

мелодии и не собирается уступать. Общий характер пьесы напоминает 

неистовую, дисгармоничную пляску. В этой звуковой какофонии 

угадываются конкретные черты: гомон кутежа, грубый смех и отрывистая 

речь хвастуна. Таким образом, портреты героев создаются не через 

мелодию, а через непосредственную передачу неукротимой, грубой 

силы. 

Композитор сталкивает их музыкальные темы, используя резкие 

динамические контрасты, словно имитируя перепалку и нарастающее 

раздражение. Хаотичное наложение коротких, рубленых мотивов 

передаёт атмосферу скандала, где уже невозможно разобрать 

отдельные слова. Даже фактура фортепианной партии становится 

агрессивной, с аккордами, бьющими словно кулак по столу. 

Эта кульминационная стычка обнажает самую суть обоих персонажей: 

авантюрную энергию одного и приспособленческую суетливость другого, 

взрывающуюся в конфликте. 

Завершаются Зарисовки «Поездкой», которую сопровождает цитата 

«И какой же русский не любит быстрой езды? Его ли душе, стремящейся 

закружиться, загуляться, сказать иногда: “Черт побери все!” – его ли душе 

не любить ее?». Название ассоциируется с русской Тройкой и с ее ярким 

образом – стремительной русской упряжки с тремя лошадьми. Стремясь 

передать лихой образ поездки, В. Успенский создает фортепианную 

пьесу, музыка которой рисует картину дороги: слышен равномерный бег 

лошадей (остинатный ритм), перезвон колокольчиков и светлая, 

чуть грустная мелодия-песня.  

Эта заключительная миниатюра выводит повествование из мира 

конкретных персонажей в пространство обобщённого национального 

духа и философского размышления. Музыкальный образ тройки 

у Успенского лишён чисто бытовой или жанровой трактовки – он обретает 

символическое звучание. Скрежещущие диссонансы и резкие акценты 

в басу могут передавать не только тряску экипажа, но и тревожные, 

«демонические» обертоны гоголевской метафоры. Даже в этой 

стремительности есть оттенок тоски и безграничности простора, 

что перекликается с авторскими раздумьями о судьбе России. 

Таким образом, «Поездка» становится не просто финалом, а смысловой 

кульминацией цикла, переводя частные характеры в план вечных, 
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«проклятых» вопросов. Через динамику, фактурное нагнетание и 

внезапные просветления композитор создаёт ощущение неостановимого 

движения в неизвестность. Эта пьеса закольцовывает цикл, возвращая 

слушателя от галереи «мёртвых душ» к гоголевскому образу России-

тройки, несущейся вперёд в туманное будущее.  

Каждая миниатюра цикла: небольшая по длительности, 

сконцентрирована на определённом образе или состоянии и имеет 

собственную драматургию и завершённость. 

Цикл выстроен как последовательность контрастных миниатюр, 

что отражает структуру поэмы, где смена персонажей задаёт ритм 

повествования. Такой подход позволяет композитору: создавать «галерею 

характеров», соединять литературу и музыку в единое психологическое 

пространство и демонстрировать тонкий психологизм даже в краткой 

форме. 

Цикл фортепианных миниатюр «Зарисовки» Владислава Успенского 

по мотивам гоголевских «Мёртвых душ» – это значимая работа в русской 

музыке XX века.  

Ценность цикла заключается в том, что это не просто музыкальные 

иллюстрации к тексту, а самостоятельное художественное высказывание, 

где через язык звуков раскрываются глубинные психологические портреты 

персонажей. 

Это высказывание опирается на столетиями складывавшуюся 

в России традицию синтеза искусств, когда литература, живопись и 

музыка служили одной цели – постижению сущности человека и мира. 

В. Успенский продолжает эту линию, но применяет её к аналитической, 

почти «клинической» прозе Н.В. Гоголя. Композитор берёт на себя 

смелость не иллюстрировать сюжет, а ставить музыкальный диагноз 

каждому типу души, представленному в поэме. Его фортепианный язык 

становится инструментом психолога: через ритм, гармонию и фактуру он 

обнажает скрытые пружины характеров – мечтательность, ноздрёвский 

хаос, плюшкинский распад. 

Таким образом, музыка берёт на себя функцию, которую 

в литературе выполняет авторская ирония и детальная описательность. 

Цикл становится не сопровождением к тексту, а его равноправной 

интерпретацией, переводящей словесные образы в область чистого 

эмоционального и психологического переживания. В этом и заключается 

его главная художественная победа: он доказывает, что «мёртвые души» 

Гоголя – это не застывшие маски, а вечные человеческие типы, которые 

можно не только описать, но и услышать. 

Композитор создаёт не сюжетный пересказ, а серию 

сфокусированных музыкальных этюдов на характер. В каждом из них 

структурные, гармонические и ритмические элементы тонко соотносятся 

с динамикой и фактурой, обеспечивая точность психологического 
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рисунка. Например, тревожная неустойчивость Чичикова передаётся 

через беспокойную ритмическую пульсацию, а мечтательная 

отстранённость проходящей темы – через прозрачные арпеджио. 

Упорядоченный метр олицетворяет педантичность Плюшкина, а хаотичные 

сбивки и резкие акценты – импульсивную натуру Ноздрёва. 

Таким образом, музыка становится зеркалом, отражающим не внешние 

действия, а внутреннюю сущность гоголевских типов. Этот подход позволяет 

циклу функционировать как автономное художественное целое, открытое 

для глубокого восприятия даже вне непосредственно литературного 

контекста. 

Особое внимание композитор уделяет фактуре и ритму как 

инструментам психологического анализа. Лёгкие, «парящие» пассажи 

создают образ мечтательности рассказчика, тогда как грузная, 

фрагментированная фактура рисует мир плюшкинского запустения. 

Синкопы, нестандартные метры и контрасты темпа передают внутреннюю 

противоречивость и эмоциональные перепады героев. 

Каждая пьеса – это концентрированный образ, в котором все 

элементы (структура, гармония, ритм, фактура) работают 

на индивидуализацию героя. Успенский мастерски подбирает 

музыкальные средства для каждого характера: беспокойный ритм и 

гармоническая неустойчивость для тревожного Чичикова; воздушные 

арпеджио и прозрачная фактура для мечтательной Интерлюдии и 

Прелюдии; упорядоченный, почти механический метр для быстрой 

Поездки; резкие динамические всплески и хаотичные сбивки для 

импульсивного Ноздрёва; тяжёлые, распадающиеся гармонии в низком 

регистре для опустившегося Плюшкина. 

Создание цикла в 1960-е годы, в период «оттепели», отразило общую 

тенденцию к поиску новой выразительности и психологизма. 

В «Зарисовках» чувствуется влияние ленинградской художественной среды 

с её тягой к синтезу искусств, а также обращение к лаконичности и 

народным истокам. Стремление Успенского создать «глубокие 

психологические музыкальные характеристики» наследует древней 

установке, согласно которой искусство должно «направлять чувства и 

мысли», а мелодия служить раскрытию смысла [3]. 

Это время открыло для композиторов возможность более свободного 

экспериментирования с формой и образами, ухода от официозной 

монументальности. Как отмечает Л.О. Акопян, «в условиях, навязанных 

эстетикой бесконфликтности, минимум стилистического своеобразия 

мог быть достигнут главным образом благодаря тому, что вокруг серьёзной 

музыки сформировалось силовое поле, способствовавшее селекции 

подлинно сильных, независимых талантов и поддержанию их высокого 

творческого тонуса и, при этом, не представлявшее реальной угрозы 

полноценному раскрытию их возможностей» [2]. 
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В. Успенский, вдохновлённый этой атмосферой, создал 

произведение, которое стало частью общего культурного диалога 

о «человеческом измерении». Обращение к Гоголю было не случайным – 

оно отвечало запросу эпохи на углублённый психологический анализ и 

ироничный взгляд на вечные типы. Фольклорные интонации и ясная 

структурность в его музыке стали ответом на поиск новой искренности и 

связи с национальной традицией. Таким образом, цикл оказался созвучен 

не только литературному первоисточнику, но и духовным исканиям своего 

времени. «Зарисовки» стали свидетельством того, как большие 

исторические сдвиги преломляются в камерном, но предельно 

концентрированном художественном высказывании. 

Для самого Успенского этот цикл стал творческой зрелостью, 

продемонстрировав его умение синтезировать литературу и музыку. 

Признание со стороны выдающихся исполнителей (например, 

П.А. Серебрякова) укрепило его авторитет, а сложность и глубина пьес 

сделали цикл ценным материалом для пианистов, требующим высокой 

исполнительской культуры. 

Включение «Зарисовок» в репертуар таких мастеров стало актом 

профессионального признания и вывело молодого композитора на новый 

уровень. Работа над гоголевскими образами позволила В. Успенскому 

отточить своё мастерство музыкального портретиста и психолога. 

Этот успех закрепил за ним репутацию автора, способного 

к интеллектуальной глубине и яркой образности в камерных формах. 

Цикл открыл для него новые перспективы, подтвердив, что серьёзное 

художественное высказывание может быть воплощено в миниатюре. 

Таким образом, «Зарисовки» оказались не только итогом определённого 

этапа, но и прочным фундаментом для дальнейшего творческого пути 

Успенского. Это произведение по сей день остаётся одной из самых 

узнаваемых и характерных его работ. 

В конечном счёте, сила «Зарисовок» – в их двойном воздействии: 

интеллектуальном (как тонкая интерпретация литературного источника) и 

эмоциональном (как проникновение во внутренний мир персонажей). 

Контрастное чередование миниатюр создаёт целостную драматургию, 

позволяя слушателю не просто «узнать» героев, но и «почувствовать» их 

изнутри. 

Таким образом, «Зарисовки» В. Успенского – это этапный образец 

фортепианной миниатюры, где малая форма вмещает масштабное 

психологическое содержание. Он демонстрирует, как абстрактный язык 

музыки способен стать тончайшим инструментом литературно-

психологического анализа. Каждая пьеса цикла, подобно гоголевскому 

слову, обретает силу художественного обобщения, превращая частный 

характер в вечный тип. Этот цикл утверждает самостоятельную ценность 

камерного жанра в эпоху монументальных симфонических полотен. 
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Через диалог с Н.В. Гоголем В.А. Успенский раскрывает универсальную 

способность искусства исследовать природу человеческой души. 

«Зарисовки» по праву занимают место в ряду классических 

интерпретаций русской литературы в музыке XX века. Работа 

композитора остаётся живым свидетельством неисчерпаемости 

гоголевского слова и безграничных возможностей фортепианной 

выразительности. 
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LIVING PORTRAITS: MUSICAL INTERPRETATION OF 

N. GOGOL'S CHARACTERS IN V. USPENSKY'S SKETCHES 
 

ANNOTATION. The article is devoted to the musical and figurative 

exploration of the possibility of conveying images in Vladislav 
Aleksandrovich Uspensky's piano cycle “Sketches based on Nikolai Gogol's 
poem "Dead Souls"”. The performer should analyze the historical, cultural, 
and literary background, the composer's artistic language, and the musical 
interpretation of the material. However, it is important to remember that 
the cycle is an independent artistic statement that conveys Gogol's images 
through a figurative approach to performance, the knowledge of symbolic 
images, and the breathing and sound of static portraits. 
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АННОТАЦИЯ. Настоящая статья посвящена роли музыкального искусства 

в классическом романе Цао Сюэ-циня «Сон в красном тереме». Музыка в романе, 
проникнутом конфуцианскими и буддийско-даосскими мотивами, оказывается 
практически полностью подчиненной сюжетным, мотивным, тематическим 
авторским задачам. В первую очередь ‒ задаче показать тернистый духовный путь 
главного героя, постепенное его отречение от ненадежных и мимолетных искушений 
«сансарной» жизни. 
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 ктуальность выбранной темы исследования в немалой степени 

обусловливается активно развиваемыми сегодня культурными 

связями между нашей страной и Китаем. Китайская культура и 

цивилизация принадлежат к самым древним и богатым в мире; 

в настоящее время, как Китай, так и Россия переживают переход к новой 

ступени исторического и социокультурного развития, и укрепление 

культурных связей между двумя странами способствует взаимному 

обогащению культур. Это напрямую касается и углубления исследований 

артефактов искусства, в особенности таких «высокоранговых», как 

рассматриваемое в настоящей работе.  

Роман «Сон в красном тереме», написанный в XVIII веке, ‒ один из 

знаменитых «четырех китайских классических романов» (в этом списке 

также: «Троецарствие», XIV в.; «Речные заводи», XV в.; «Путешествие 

на Запад», XVI в.; иногда к нему относят и «Цветы сливы в золотой вазе», 

XVII в.). 

Роман, действительно представляющий классику мировой 

литературы, давно и по праву привлекает внимание отечественных 

китаистов, культурологов, искусствоведов: его исследованию посвящали 

свои работы Л.З. Эйдлин, Л.Н. Меньшиков, Б.Л. Рифтин, Л.П. Сычев, 

Л.Д. Позднеева, В.И. Семанов, Д.Н. Воскресенский, А.С. Трунова, 

Е.Е. Колитенко, Н.А. Брылева, А.В. Осокин и другие авторы.  

Методы исследования: дискурсивный анализ, историко-

типологический, системный подход. 

Проблема авторства самого романа до сих пор не может считаться 

полностью решенной (впрочем, это лишь одна из множества загадок 

романа, над которыми все еще продолжают ломать голову 

исследователи). В Китае даже сложилась специальная гуманитарная 

дисциплина «хунология» («красноведение»), посвященная решению 

подобных загадок; она существует уже больше века ‒ фактически 

с 1904 г., когда вышла в свет фундаментальная монография Ван Говэя 

«Обзор “Сна в красном тереме”» [10, с. 2]). Если относительно Цао Сюэ-

циня (между 1715 и 1724 ‒ 1763 гг.) как автора первых 80 глав вопросов 

ни у кого не возникает, то оставшиеся 40 глав могли быть «дописаны» позже 

и другим/другими автором/авторами; хотя в последние десятилетия 

исследователи все же чаще склоняются к мысли об изначальном 

единстве как общего замысла, так и его исполнения [6, с. 198]. 

Цао Сюэ-цинь с рождения принадлежал к аристократическим слоям 

китайского общества своего времени. Легенды даже называют в числе его 

предков Цао Цао ‒ знаменитого полководца, героя китайской истории и 

персонажа еще одного «классического романа» ‒ «Троецарствие». Цао ‒ 

фамильное имя рода («фамилии» в китайских именах идут впереди 

личного имени), и писатель действительно мог принадлежать к роду 

полководца; но, если это родство остается все же полулегендарным, ‒ 
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«реальный» дед Цао Сюэ-циня, Цао Инь (1658-1712), был известен в истории 

и культуре Китая как ученый и поэт. Эта родственная связь имеет 

непосредственное отношение к нашей теме, и с именем Цао Иня мы 

еще встретимся ниже. 

Семья Цао Сюэ-циня в свое время была одной из богатейших и 

самых влиятельных; в их доме, случалось, чествовали самого императора. 

Но уже в годы его раннего детства отец Сюэ-циня попал в императорскую 

опалу, имущество было конфисковано, а вся семья разорена. Печальные 

перипетии семейной драмы Цао Сюэ-циня нашли свое отражение 

и в драматичных сюжетных поворотах его романа «Сон в красном 

тереме». В основе сюжета лежит история еще одного семейного клана ‒ 

семьи Цзя ‒ также пережившей период расцвета и могущества и 

низринутой с этих высот в результате императорской опалы. Правда, 

в этом случае ‒ в отличие от семьи писателя ‒ возможность возвращения 

рода на утраченные позиции все же присутствует: в самых финальных 

эпизодах император прощает опальных подданных, и возможность 

дальнейшего благоприятного развития событий для них становится 

реальной. 

Чего нельзя сказать, увы, о главных персонажах самого романа. 

Это молодой наследник рода, Цзя Бао-юй, и его кузина и возлюбленная 

Линь Дай-юй, с детства живущая в его доме на правах «бедной 

родственницы». С детства же между ними развивается теплая 

привязанность друг к другу, впоследствии «выросшая» в страстную и 

жаркую взаимную влюбленность. Однако бабушка обоих ‒ госпожа Цзя, 

выступающая настоящим «матриархом» всего клана и железной рукой 

управляющая им, ‒ не видит в болезненной и нервной Дай-юй достойной 

избранницы для своего внука; в жены ему выбрана другая кузина, 

послушная старшим и полностью отвечающая их стандартам Бао-чай. 

Организуется свадьба. Юноша уверен, что женится на любимой, но 

под свадебным покрывалом скрывается Бао-чай, а Дай-Юй в это время 

умирает от тоски и чахотки. Узнав правду и не в силах смириться с ней, Цзя 

Бао-юй спустя недолгое время бросает все и удаляется в никуда с двумя 

монахами ‒ буддийским и даосским.  

Это основная сюжетная линия романа, развиваемая на фоне 

красочных описаний роскошного быта могущественной семьи и ее 

постепенного, но неотвратимого упадка. Роман «Сон в красном тереме» 

часто называют «энциклопедией» китайской жизни и культуры эпохи 

династии Цин [3; 4; 2] в связи с максимально высокой степенью 

«вплетенности» в романную ткань огромного массива фактологической 

информации, позволяющей исследователям делать обоснованные 

выводы о бытовых, культурных, социально-исторических и даже 

философских реалиях отображенной в произведении эпохи [11, с.12]. 

Этот массив включает, в том числе, и многообразные описания 
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культурного досуга клана Цзя, особенно молодого его поколения ‒ юного 

Бао-юя и его окружения. И в первую очередь ‒ их поэтических ристалищ. 

Молодежь дома Цзя весьма образована и высококультурна, и особое 

внимание в романе уделяется их поэтическим экспериментам и 

конкурсам, представляющим самые изысканные, яркие и 

запоминающиеся эпизоды романа. 

Однако и музыкальному искусству на его страницах также отводится 

важное место. Конечно, все-таки уступающее искусству поэтическому; 

но заметим, что примерно в середине романа даже и «чисто» 

поэтические фрагменты в значительной степени «омузыкаливаются». 

Молодые Цзя, ранее постоянно сочинявшие классические стихи «ши», 

переходят к новой для себя форме «цы», часто определяемой как «стихи-

песни» и сопоставляемой с такими жанрами, как стансы или романсы; 

сам Бао-Юй говорит о них (в переводе, конечно) именно как о «стансах»: 

«Я плохо пишу стансы» [8, с. 50]. Читаем в 70 главе: «Ни на одном собрании 

нашего общества не писали стихов в жанре “цы”. Почему бы 

на завтрашнем собрании не предложить всем написать 

по стихотворению в этом жанре? Разве это не будет ново и необычно?!..» 

[Там же, с. 149]. Стихам теперь предписываются специальные 

музыкальные мотивы: «Ши Сян-юнь сочинила стихотворение на мотив “Мне 

словно снится”» [Там же, с.149]; «девушки договорились, что предложат 

в качестве темы для стихов “Пушинки ивы“, наметили мотивы…» [Там же, 

с. 150]; «Это была лишь половина стихотворения на мотив “Правитель 

Нанькэ”» [Там же, с.153] и др. [В примерах выделение наше ‒ О.Э.] 

Китайско-британский музыкант и исследователь К. Хьюинс 

специально выделяет отдельные главы романа, подробно описывающие 

музыку и являющиеся кладезем знаний для изучения роли и практики 

музыкального исполнения в современном китайском обществе: «почти 

каждая глава романа описывает музыкальное исполнение, часто 

в мельчайших деталях» [13]. 

Действительно, разве мог Цао Сюэ-цинь обойти вниманием столь 

важный аспект жизни цинской аристократии, как музыка? 

Ведь музыкальное искусство с древних времен воспринималось 

в Поднебесной не просто как развлечение, но как одно из важнейших 

оснований культурной, социальной, даже политической жизни общества. 

Как своеобразный инструмент идентификации и самоидентификации, 

элемент «культурного кода» высших его страт, лучшие представители 

которого, по давней конфуцианской традиции, должны были 

соответствовать идеальным достоинствам «благородных мужей» 

(«цзюньцзы»). Напомним, что, наряду с той же поэзией, музыка ‒ притом 

не только умение исполнения (например, игра на цине), но и навык ее 

интерпретации в соответствии с каноническими требованиями ‒ входила 
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в перечень «шести [благородных] искусств», в обязательном порядке 

преподававшихся юным поколениям китайской элиты.  

Активное «возрождение» и не менее активное внедрение 

в общественную жизнь Китая традиции «шести искусств» началось, 

по свидетельствам историков, еще в период правления династии Тан 

(618 ‒ 907), и впоследствии развивалось уже и в Цинский период, то есть 

в эпоху, современную Цао Сюэ-циню [12]. Его роман имеет выраженные 

буддийские коннотации: например, отчетливую репрезентацию 

буддийской концепции «жизнь как сон» или финал, в котором главный 

герой становится буддийским отшельником. Роман вполне резонно 

называют в числе произведений, в которых «и нарратив, и используемые 

авторами художественные средства действительно направлены 

на аутентичную репрезентацию, прояснение и пропаганду важнейших 

положений учения Будды» [7, с. 23]. Но само семейство Цзя, изображенное 

Цао Сюэ-цинем, свято чтит конфуцианские каноны и традиции, тогда как 

буддийско-даосские мотивы романа символизируют скорее духовные и 

интеллектуальные метания юного наследника, его бунт против 

закосневшего в традиции семейного уклада. 

Этот бунт получает свое оформление в момент, когда Бао-юй, 

расстроенный ссорой с сестрами и служанками, погружается в чтение 

канонического даосского текста «Наньхуацзин» ‒ сборник сочинений 

Чжуан-цзы, один из важнейших источников по даосской философии. Его 

будоражат изложенные в типичной для даосизма риторике парадокса 

призывы к деструкции установлений, в конфуцианском мире 

воспринимаемых как незыблемые. «<...> Откажись от людей, о которых 

говорят, будто они мудры и обладают знаниями, и крупный разбой 

прекратится; выбрось яшму и уничтожь жемчуг, и не станет мелких 

грабежей. Сожги верительные грамоты и разбей яшмовые печати, и люди 

станут простыми и бесхитростными, отмени в Поднебесной законы 

мудрецов, и люди смогут мирно разговаривать друг с другом…» [9, с. 291]. 

В той же парадоксальной риторике текст, в который он погружен, прямо 

протестует ‒ в качестве значимого элемента той же деструкции ‒ и против 

классического конфуцианского подхода к музыке: «Отбрось шесть 

музыкальных тонов, обрати в пепел свирели и гусли, заткни уши 

музыкантам, подобным древнему слепцу Куану, и только тогда народ 

Поднебесной будет хорошо слышать…» [Там же, с.293]. Этот эпизод 

в романе четко отображает один из важных этапов взросления главного 

героя, постепенное отвержение им закостенелых древних норм, не 

способных принести начтоящее счастье ни ему, ни его близким. 

Тем не менее, традиционные конфуцианские образы постоянно 

присутствуют в романе, в том числе и в «музыкальных» его фрагментах и 

эпизодах. Так, Дай-юй, несчастная возлюбленная Бао-чая, выбирает темой 

для своих изысканных поэтически-музыкальных экзерсисов («сочиню 
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стихотворение из четырех разделов, переложу на музыку, чтобы можно 

было петь под аккомпанемент циня…» [9, с. 404]) знаменитую песню, 

приписываемую самому Конфуцию: «С сожалением гляжу на орхидею. 

Думаю о мудреце» [Там же, с. 405]; согласно популярной легенде, 

Конфуций сочинил эту песню, увидев орхидею, скромно цветущую среди 

полевых трав: «Так и мудрец ‒ если время его не пришло, вынужден жить 

в окружении невежественных людей» [5, с. 855]. Мы неоднократно видим 

также описания сопровождаемых традиционной музыкой официальных 

ритуалов: например, жертвоприношение предкам в храме предков рода 

Цзя: «Одетые в черные одеяния служанки играли на музыкальных 

инструментах. Наконец музыка прекратилась…» [8, с. 750] и т.п. 

Подобных примеров можно привести немало. Еще больше 

в произведении отсылок к традиционным образам «на стыке» 

официальной конфуцианской идеологии и сферы народно-

мифологической. Так, в разговоре Бао-юя с его маленькой родственницей 

Цяо-цзе, обсуждая знаменитых женщин китайской истории, он 

напоминает ей о Цай Вэнь-цзи и Фань Су [9, с. 462]. Первая сочиняла 

великолепные песни ‒ сила ее таланта была настолько велика, что «тот 

самый» великий полководец Цао Цао, как говорили, услышав ее песни, 

выкупил Цай Вэнь-цзи и сделал ее собственной наложницей. Вторая, 

наложница великого поэта эпохи Тан Бо Цзюйи, прославилась певческим 

талантом. 

Народно-мифологическая традиция тоже признает за музыкой 

колоссальную роль в человеческой жизни, но зачастую уже не столько 

социальную, сколько мистическую, «волшебную». Так, в легенде, 

обыгрываемой в одном из эпизодов, повествуется о Лю Чэне и Люань 

Чжао, которые, отправившись к вершинам Тяньтай, были так очарованы 

волшебным пением неких сиреноподобных женщин, заманивших их 

в пещеру, что не заметили, как провели в этой пещере десятки лет… 

Целый комплекс отсылок к народно-мифологической традиции мы 

обнаруживаем и в очень масштабной по объему песне, сочиненной 

самим Бао-юем и посвященной памяти Цин-вэнь ‒ любимой его 

служанки, недавно умершей от болезни (очередная «предтеча» 

трагической смерти его возлюбленной Линь Дай-юй). Здесь ‒ 

и покровительствующая музыкальному искусству богиня Су-нюй; 

и мастерица игры на цине (китайской цитре) Ми-фэй, ставшая после 

смерти духом реки Лошуй; и мастерица игры на шэне (китайской 

флейте) Лун-юй; и Хань-хуан ‒ дух, под покровительством которого 

находятся музыкальные инструменты: 
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Увидеться в скалах, заросших корицей, 

с тобою Су-нюй сговорилась; 

На отмели, где орхидеи растут, 

Ми-фэй тебя пиром встречает; 

Лун-юй там играет на шэне, 

И в юй1 Хань-хуан ударяет… [9, с. 286]. 

Самое же интересное заключается в том, что репрезентация 

музыкальной тематики в романе «Сон в красном тереме» оказывается 

строго и последовательно подчиненной общему авторскому замыслу и 

развитию сюжета, его причудливым и драматическим поворотам.  

Уже в 1 главе, представляющей фантастическое вступление 

к общему тексту романа (повествование в котором, за небольшими 

исключениями, включая как раз начальную и заключительную главы, 

выдержано в достаточно реалистичном духе), читатель «слышит» песенку 

безумного даосского монаха, им самим озаглавленную «О том, что 

влечет и что пройдет». Песенка сочинена с использованием анафоры ‒ 

литературного тропа, представляющего лексический или акустический 

блок, повторяющийся в начале каждого элемента стиха или песни. Здесь 

такой блок: 

Понятна любому отшельника святость, 

любого отшельник влечет… [8, с. 34-35], 

повторяющийся в начале каждого куплета, получает развитие в антитезе: 

в каждом новом куплете святости аскета противопоставляются все новые и 

новые искушения: почет и слава, несметное богатство, соблазны 

красавиц, забота о потомстве … Чтобы в итоге встреченный монахом и 

прослушавший его песенку «отставной чиновник» Чжэнь Ши-инь 

в собственном ее «толковании» пришел к фундаментальному выводу: 

«Вся наша жизнь ‒ суета. Все наши хлопоты ‒ вздор…» [8, с. 36]. 

Вдохновленный песенкой Чжэнь Ши-инь, даже не зайдя домой, уходит 

вместе с монахом.  

Весь этот эпизод, по сути, предвосхищает всю рассказанную 

в основной части историю. Вот и Бао-юй, в полной мере испытав на себе 

все перечисленные даосом соблазны ‒ славу, богатство, любовь 

красавиц и семейные заботы ‒ найдет в них лишь горькое разочарование 

и, подобно Чжэнь Ши-иню, покинет дом чтобы стать монахом-

отшельником. Таким образом, «песенка» монаха, кажущаяся на первый 

взгляд легкой и беззаботной, предстает как программная, фактически 

определяя все будущее повествование в романе Цао Сюэ-циня. 

Такой же «прогностический» характер имеет приключение Бао-юя 

еще в одной из начальных глав ‒ пятой. Это также и еще одна из немногих 

 
1 Юй ‒ китайский музыкальный инструмент-резонатор, сделанный из высушенной тыквы. 
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«фантастических» глав, действие которой происходит во сне Бао-юя, 

увиденном им еще в отрочестве (многократно и на все лады 

повторяющиеся в произведении лексемы со значением «сон», «видение» 

«выступают постоянным напоминанием для читателя, и они же 

представляют первоначальный замысел этой книги…» [10, с.1]). Мальчику 

снится, что он оказался во владениях Феи небесных грез Цзинхуань. 

Здесь он получает доступ к таинственным книгам, содержащим смутные 

и малопонятные стихотворные предсказания о трагической судьбе 

двенадцати девушек из ближайшего его окружения. Именно эта 

трагическая их судьба выступает, по существу, основной сюжетной нитью 

романа ‒ и именно собственная неспособность помочь ни себе, 

ни окружающим избежать несчастной судьбы послужит в итоге причиной 

отречения главного героя от «сансарного» мира. 

Но настоящим апогеем главы выступает исполненный хором 

небесных дев песенный цикл, не случайно озаглавленный ‒ как и весь 

роман ‒ «Сон в красном тереме». Это, по сути, те же предсказания 

о будущей судьбе двенадцати девушек, но теперь «оформленные» как 

цикл музыкальных произведений, в пояснение к которым фея Цзинхуань 

говорит мальчику: «Эти песни непохожи на арии из классических драм, 

сочиненные в бренном мире. Земные арии неизменно подразделяются 

в соответствии с ролями положительных или отрицательных, главных или 

второстепенных героев, и написаны они на мотивы девяти северных и 

южных мелодий. А в наших песнях содержатся либо вздохи о чьей-нибудь 

судьбе, либо отображаются чувства, вызванные каким-нибудь событием. 

Песни, сочиненные нами, тут же исполняются на музыкальных 

инструментах. Тому, кто не проник в смысл, заключенный в нашей песне, 

не понять ее прелести…» [8, с. 81]. 

На протяжении большей части последующих глав музыкальный 

дискурс репрезентируется в рамках музыкально-театральной тематики. 

«Упоминания о театре, пьесах и относящихся к театральному миру 

событиях можно обнаружить более чем в 15 главах романа» [1, с. 203]; 

конкретно же ‒ в рамках тематики так называемой «куньшанской оперы» 

или «куньшанской драмы» («куньцюй»). Ведь старшие в семье ‒ «матушка 

Цзя, тетушка Сюэ, госпожи Ван и Син ‒ родом из южных провинций, 

поэтому очень любят куньцюй (昆曲)» [Там же; выделено автором ‒ О.Э.]. 

Так, 54 глава «включает в себя подробное обсуждение роли 

аккомпанирующих инструментов в оперных постановках, и этот контекст 

рассматривается как символ появления новых стилей, которые 

объединились в жанр куньцюй, широко исполняемый сегодня» [13]. 

Отдельные акты из произведений данного жанра исполняются в романе 

труппой девочек-актрис, фактически купленных матушкой Цзя, что было 

весьма распространенной практикой для Цинской аристократии; 

вспомним для сравнения крепостные театры в России или детские 
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театральные труппы в шекспировской Англии, также исполнявшие обычно 

вполне «взрослый» материал. Со временем стили и жанры музыкальной 

драмы становились более эклектичными. Особенно популярны были 

пьесы «Западный флигель» и «Пионовая беседка», часто упоминаемые 

и в романе Цао Сюэ-циня. 

Любопытный нюанс. Упомянутый нами Цао Инь, дед Цао Сюэ-циня, 

был автором малоизвестной пьесы «Продолжение Лютни», действительно 

«продолжающей» сюжетную линию знаменитой драмы XIV века «Лютня» 

Гао Мина. Еще любопытнее, что одним из ее героев выступает все тот же 

Цао Цао ‒ предполагаемый предок обоих, деда и внука. И в 54 главе «Сна 

в красном тереме» исполняется акт из пьесы Цао Иня [подробнее 

о «представленности» данной пьесы в тексте романа Цао Сюэ-циня см.: 

周汝昌1953 [11]; в целом же о «домашнем театре» и его роли в романе 

см.: Брылева 2023 [1]; Брылева 2025 [2])]. 

Весьма показательны в контексте нашей темы главы 86 и 87, в которых 

Линь Дай-Юй, уже больная и, вероятно, предчувствующая свою близкую 

смерть, играет на цине. Эти две главы буквально проникнуты скорбью и 

тоской ‒ хотя формальные поводы для них пока вроде бы отсутствуют… 

«Проводя время за игрой на цине, древние успокаивали душу и 

воспитывали характер» [9, с. 395]», ‒ говорит девушка Бао-юю, объясняя 

ему правила игры на цине, и уточняет чуть позже: «Древние прибегали 

к этому занятию лишь в тех случаях, когда успокаивали душу и подавляли 

низкие инстинкты…» [Там же, с. 395-396]. Тем не менее, собственную душу 

успокоить музыкой Дай-Юй не может; ее гложут печаль и страх перед 

будущим, которые находят пронзительное воплощение в ее игре. И снова 

функция музыки оказывается в некотором роде «пророческой»: Бао-юй и 

молодая буддийская монахиня Мяо-юй, сидя во дворе, слушают цинь Дай-

юй. Мяо-юй встревожена: «Почему она перешла на другой тон?! От такой 

печальной мелодии могут расколоться даже камни! Это уж слишком!  

‒ Что значит ”слишком”? ‒ спросил Бао-юй.  

‒ А то, что она не проживет долго! — отвечала Мяо-юй…» [Там же, 

с. 409]. В этот момент слышится звук лопнувшей струны, и музыка 

обрывается ‒ вот так же резко оборвется очень скоро и жизнь самой 

исполнительницы… 

Обратимся теперь к финальным сценам романа «Сон в красном 

тереме». Бао-юй уходит с буддийским и даосским монахами. Однако он 

еще раз ‒ в последний раз ‒ встречается со своим отцом; эта сцена явно 

отсылает к последней встрече с отцом Сиддхартхи Гаутамы, ставшего 

Буддой. Отец еще не знает о решении сына. Случайно встретив его ‒ 

остриженного, в монашеской одежде ‒ он пытается задавать вопросы, 

но сын в ответ молчит. Здесь, казалось бы, музыка полностью отсутствует… 

однако хорошо известно, насколько важное значение в чань-буддийской 

эстетике придается паузе, молчанию, акустической «пустоте» 
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как актуализации принципа Абсолютной Пустоты; и в этом контексте 

молчание главного героя как «реплика», завершающая развитие его 

образа в романе, представляется очень многозначительной деталью. 

Наконец, в финальной главе вновь «звучит» программная «песенка» 

монахов, словно обрамляя собой все повествование; хотя здесь мы не 

знаем точно, кто именно ее исполняет ‒ буддийский монах или 

даосский…а может быть, даже сам Бао-юй? «Три фигуры маячили 

впереди, и он [отец Бао-юя. ‒ О.Э.] никак не мог их догнать. Только 

слышались слова песни, которую кто-то из них пел:  

То место, где я поселяюсь, 

Найдешь у Цингэна ‒ высокого пика. 

То место, где буду бродить я, 

Зовут Пустотой первозданной, великой. 

Кто вместе со мною уходит? 

За кем неизменно я следовать буду? 

Туда, в бесконечный, безбрежный,  

Великий Простор, возвращаюсь отсюда!..» 

[9, с. 837]. 

Таким образом, мы можем сформулировать следующий вывод 

по проделанной работе. Музыкальный дискурс, реализуемый в романе 

Цао Сюэ-циня «Сон в красном тереме», в значительной мере подчинен 

задачам, определяемым сюжетной канвой романа. Программные 

«песенки» монахов, выражающие фундаментальные принципы 

буддийского и даосского миросозерцания, «обрамляют» текст, задавая 

тон и подводя общий итог. Также и в основном повествовании музыкальная 

тематика актуализирует главные темы произведения, в той же мере 

определяемые буддийско-даосским контекстом: тщета искушений, 

разочарование в соблазнах «сансары», Пустота как единое основание 

мира и человеческой жизни. 
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MELODIES OF THE RED CHAMBER: 

MUSICAL DISCOURSE IN THE CHINESE CLASSICAL NOVEL 

“DREAM OF THE RED CHAMBER” 
 

ANNOTATION. This article examines the role of musical art in Cao 

Xue-qin's classic novel “Dream of the Red Chamber”. The music in 
the novel, imbued with Confucian and Buddhist-Taoist motifs, is largely 
subordinated to narrative, motivational, and thematic objectives of 
the author. First of all, the task is to show the thorny spiritual path of the 
protagonist, his gradual renunciation of the illusory and transient 
temptations of “samsaric” life. 
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