Методические материалы для реализации
регионального компонента по учебному предмету
«Музыка» в основной школе

В современном образовании основные предметы образовательной области «Искусство» — музыка, изобразительное искусство и мировая художественная культура — выступают динамичной системой ценностных ориентаций человека, способствуют раскрытию творческого потенциала личности, являются действенной возможностью приобщения школьников к сфере духовной и культурной жизни общества, оказывая влияние на весь социокультурный, гражданско-патриотический облик человека, на его образ жизни, характер активности. Процесс овладения и присвоения школьниками музыкальной культуры своего региона становится важным фактором их индивидуально-личностного развития как субъектов культуры, подготовки к взаимодействию с информационной средой и массовой культурой, направлен на освоение социальных функций искусства — преобразовательную, познавательную, коммуникативную, оценочную, эстетическую. Освоение регионального компонента школьного музыкального образования имеет преимущественно деятельностный и практико-ориентированный характер, обусловленный возрастными особенностями школьников, их стремлением к активному преобразованию окружающей действительности, самостоятельности, творческому поиску.
Целью освоения регионального содержания по учебному предмету «Музыка» является изучение историко-культурного единства региона, воспитание интереса и бережного отношения к музыкальной культуре родного края, приобщение к национальной культуре русского народа. 

Основные задачи, решаемые в процессе изучения регионального содержания по учебному предмету «Музыка», способствуют:

· развитию национального самосознания и гражданской идентичности; воспитание духовно-ценностного отношения к миру, нравственных и эстетических чувств: любви к человеку, к своему народу, к Родине; уважение и позитивное отношение к истории, традициям, достижениям жителей края;
· пониманию целостности художественной культуры разных народов мира и определению значения отечественного и регионального искусства; освоению музыкальной культуры и культурных традиций родного края;
· развитию художественного вкуса и оценочных критериев учащихся в контексте духовно-нравственных и эстетических идеалов;

· развитию навыков исследовательской деятельности, готовности к принятию и анализу явлений музыкальной жизни региона;
· активному участию школьников в социальных проектах и культурной жизни школы, города, региона.

На реализацию регионального компонента на уроках музыки отводится 10% учебного времени, что создает условия для творчества учителя, свободного выбора форм и методов обучения, дифференциации образовательного процесса.
Содержание регионального компонента в основной школе отбирается с учетом воспитательной доминанты: основной акцент делается на достижениях культуры и культурных традициях Ярославского края прошлого и современности, на современной музыкальной жизни Ярославля; творчестве музыкальных коллективов и знаменитых музыкантов, прославивших своим искусством Ярославскую землю. Изучение музыкальной культуры родного края в основной школе является важным составляющим компонентом школьного музыкального образования, отражается в примерной основной общеобразовательной программе в следующей формулировке: «Знакомство с музыкальной культурой, народным музыкальным творчеством своего региона». Региональный компонент школьного музыкального образования может реализоваться в следующих тематических линиях: «Формирование культурных традиций Ярославского края», «Народная музыкальная культура региона», «Духовная музыка», «Традиции колокольного искусства», «В концертных залах региона», «Знаменитые музыканты Ярославской земли и лучшие коллективы Ярославского края», «Современная культурная жизнь Ярославля».
Содержание регионального компонента учебного предмета «Музыка»
1. Формирование культурных традиций Ярославского края. Культура и искусство Ярославского края XIX в. Ярославские музыканты-самородки XIX в. (И. Е. Молчанов, А. О. Бантышев). Музыкальная жизнь Ярославля: общество любителей музыкального и драматического искусства; организация Ярославского хорового общества; открытие музыкальных классов; создание симфонического оркестра. Знаменитые музыканты и исполнительские коллективы, прославившие своим искусством Ярославскую землю.
2. Народная музыкальная культура Ярославского края. Музыкальный фольклор Ярославля — драгоценное наследие нашего прошлого. Песенная культура Ярославского края. Отражение жизни Ярославля и образов ярославцев в народных песнях. Музыкальное воплощение творчества великих ярославских поэтов Л. Н. Трефолева, И. 3. Сурикова, Н. А. Некрасова («Песня о камаринском мужике», «Коробейники»). Собиратели ярославского музыкального фольклора. Песни в исполнении современных фольклорных ансамблей. Характерные особенности русской частушки. Особенности ярославской частушки. Продолжение традиций ярославской песни в современной жизни. Календарные праздники.
3. Духовная музыка. Творчество В. Зиновьева. Музыкальный талант В. Зиновьева. Духовная деятельность В. Зиновьева в Ярославле: регент архиерейского хора, создатель и руководитель капеллы Сретенской церкви, настоятель Троицкой церкви Николаевского детского приюта. Педагогическая и музыкальная деятельность В. Зиновьева. Авторство музыки в песне «Вечерний звон». Мировое признание творчества В. Зиновьева. Ярославский ежегодный фестиваль хоровой музыки имени священника Василия Зиновьева.

4. Традиции ярославских колокольных звонов. История развития колокольного искусства на Руси. Производство и литье колоколов (на примере деятельности Тутаевского колокольного завода). «Золотой век» культуры Ярославского края: ярославское храмовое зодчество XVII в. и его характерные особенности. Колокольные звонницы Ярославля и Ростова Великого. Виды колокольных звонов (набат, благовест, перезвон, трезвон) и их метроритмические особенности. Колокольные звоны — главная и неповторимая особенность фестиваля «Преображение». Ярославская школа колокольного искусства

5. В концертном зале. Симфонический оркестр и знаменитые ярославские дирижеры. Ярославский орган и творчество Л. Б. Шишхановой. Создание оркестра в 1944 году, основные этапы становления оркестра. Интересные проекты и музыкальные программы коллектива. Дирижеры, руководившие симфоническим оркестром в разные годы (А. Е. Уманский, Ю. Аранович, В. Барсов, И. Головчин, В. Вайс и другие). М. А. Аннамамедов, народный артист РФ, лауреат премий им. Л. В. Собинова и фонда И. Архиповой, — художественный руководитель и главный дирижер оркестра. Ярославский орган. История появления органа на Руси. Установление органа в Ярославской филармонии в 1975 году. Специфика игры на органе. Педагогическая и музыкальная деятельность Л. Б. Шишхановой. Творческие достижения Л. Б. Шишхановой.

6. Знаменитые музыканты Ярославской земли. Л. В. Собинов — «золотой тенор России». Основные этапы творческого пути Л. В. Собинова. Уникальные музыкальные способности и необычайная одаренность Л. В. Собинова, его любовь к музыке, театру и пению. Блестящая карьера в Большом и Мариинском императорских театрах. Концертные сезоны в миланском театре «Ла Скала». Многогранность таланта Л. В. Собинова. Творческий стиль певца. Знакомство с жизнью Л. В. Собинова на основе исследований, дневников, писем Л. В. Собинова, воспоминаний о нем. Дом-музей Л. В. Собинова. Музыкальные таланты Ярославской земли (И. В. Попков, А. И. Колбешин, В. А. Челноков, Н. И. Аязян): этапы творческой деятельности, мастерство исполнителей и композиторов, творческие достижения.

7. Музыкальные коллективы Ярославля. Творческая жизнь музыкальных коллективов Ярославля: оркестр русских народных инструментов «Струны России» под руководством Е. В. Агеева, камерный ансамбль «Барокко» под руководством И. В. Попкова, ансамбли русских народных инструментов «Серпантин», «Скоморошина», профессиональная хоровая капелла «Ярославия», хор камерной музыки «Глас». Детские музыкальные коллективы: хоровая студия «Аллегро» (рук. А. Герберг); творческое объединение детских и юношеских хоров «Соколята» (худ. рук. С. Шестериков); хоровая школа «Канцона» (рук. В. Минаков); хор «Глория» (рук. М. Безухова) и т.д.

8. Современная культурная жизнь Ярославля. Культурное наследие Ярославской земли на современном этапе: фестивали (международный фестиваль хоровой и колокольной музыки «Преображение», Собиновский фестиваль оперной музыки, международный фестиваль «Джаз над Волгой», международный фестиваль органной музыки им. Л. И. Ройзмана, фестиваль духовной музыки имени В. Зиновьева, концерты, конкурсы, детская Академия музыки «Новое передвижничество». Составление афиши «Культурная жизнь современного Ярославля». Посещение концертных залов Ярославля, джазового центра и т.д. Частный музей Джона Мостославского «Музыка и время»: уникальные музыкальные инструменты XVII–XIX веков; выставка колокольчиков «Серебристый голос России».
Определяя место регионального компонента в музыкальном образовании школьников, нужно отметить, что перестройки традиционного содержания обучения музыке не предполагается, региональное содержание по музыке последовательно и систематически включается как в урочную, так и во внеурочную деятельность учащихся. Изучение регионального содержания по предмету «Музыка» надо проектировать как сквозную содержательную линию, проходящую через все годы обучения в начальной и основной школе. Отбор и синхронизацию регионального содержания целесообразно проводить на основе тематического единства и органичности включения регионального содержания в программу учебного предмета «Музыка»; отражения общих тенденций развития российской культуры и проявления региональных особенностей; комплексности в раскрытии регионального содержания. Изучение регионального содержания происходит синхронно с выбранной авторской программой на основе принципа тематического единства. Например, при изучении темы «Симфонический оркестр» можно познакомить учащихся с историей создания и основными периодами развития Ярославского симфонического оркестра, послушать изучаемые музыкальные произведения в его исполнении; в качестве домашнего задания учащиеся могут с помощью ресурсов Интернет найти информацию о выдающихся дирижерах Ярославского симфонического оркестра и представить ее классу на следующем уроке, послушать фрагменты музыкальных произведений в их исполнении.

Желательно для вовлечения учащихся в современную музыкальную жизнь использовать реконструкцию актуальных музыкальных событий. Например, урок «Колокольные звоны в музыке и изобразительном искусстве» можно начать со знакомства с афишей международного ежегодного фестиваля «Преображение», который проходит в г. Ярославле. Неизменной составляющей всех фестивалей «Преображение» являются выступления ведущих звонарей России из самых разных городов: Москвы, Санкт-Петербурга, Архангельска, Нижнего Новгорода, Вологды, Суздаля, Ростова Великого и других. Помимо дневных концертов, ставших уже традиционными, проходят ночные колокольные концерты, мастер-классы по колокольным звонам российских школ звонарей, которые привлекают ежегодно сотни зрителей. Поэтому урок можно начать с видеофрагмента концерта колокольных звонов и вопросов: «Кто из вас посетил концертные мероприятия фестиваля, кто может поделиться своими впечатлениями? Почему колокольные звоны так любимы русским народом, что они олицетворяют?». В процессе актуализации можно вспомнить, что уже известно школьникам о колоколах, и подвести детей к проблемному вопросу: «Колокольные звоны часто звучат в музыкальных произведениях. Как композиторам удается разместить целую колокольню в оркестре?», сформулировать возможные гипотезы и спланировать совместно с детьми пути решения проблемы в процессе знакомства с музыкальными произведениями и видеофрагментами исполнения на оркестровых колоколах. Таким образом, данный подход позволит построить содержание и структуру регионального компонента так, чтобы помочь ученикам осмыслить события и явления в контексте отечественной и мировой культуры, ясно понимать целостность художественной культуры разных народов мира и определять значение отечественного и регионального искусства. 

Важным фактором освоения регионального компонента учебного предмета «Музыка» является деятельностный и практико-ориентированный характер: исследовательская и проектная деятельность; организация экскурсий и экспедиций, в том числе фольклорных, по родному городу и области; посещение музеев, выставок, филармонии, театров; встречи с известными музыкантами, художниками, архитекторами своего региона, внесшими вклад в развитие его музыкальной культуры, реконструкции музыкально-исторических событий и объектов области. Все это способствует воспитанию культуры современного российского гражданина.

При организации проектной деятельности необходимо учитывать следующие условия: 
· тематика проекта должна быть актуальной, личностно и социально значимой для учащихся; 
· проблематика проектов должна ориентировать учеников на привлечение фактов из смежных областей знаний и разнообразных источников информации; 
· желательно вовлечь в работу всех обучающихся класса, предложив каждому задания с учетом уровня его художественно-творческих способностей и возможностей. 
По учебному предмету «Музыка» возможно использование следующих видов проектов:
1) игровой проект, непосредственной целью которого является воспроизведение и разыгрывание различных праздников, обрядов в групповой деятельности (игры, народные танцы, обряды, праздники) — например, «Эх, частушка, как ты хороша!», «Музыка на народных праздниках»;
2) исследовательский проект, предполагающий изучение проблем, связанных с окружающей природой и общественной жизнью, — например, «Классика на мобильных телефонах ярославцев», «Музыкальная культура родного края», «Зачем сегодня нужна классическая музыка?», «Современная культурная афиша родного города»;
3) творческий проект — создание конкретного, полезного, творческого продукта в самой разнообразной форме: в устной, письменной, вокальной (песня), музыкальной (игра на музыкальном инструменте); создание эскизов театральных костюмов, видеофильмов, макетов, подготовка декораций для школьного театра и т.д. — например, «Современные исполнители народных песен», «Музыка будущего», «Мой музыкальный портрет»; «Моя музыкальная семья» (интервью, презентация, сочинение); «Мои музыкальные предпочтения» и т.д.
В качестве результатов деятельности обучающихся по реализации проекта в основной школе могут быть представлены следующие продукты: 

· видеоконцерт классической музыки, составленный по программе, основанной на собственных предпочтениях; 

· создание видеофильма о культурной жизни региона;

· виртуальный музей музыкальных инструментов; 

· музыкальный фестиваль класса (концерт, музыкальная гостиная, «неделя музыки» и т.д.); 

· музыкальный журнал класса; 

· web-музей музыкального народного творчества; 

· фонотека для школьной дискотеки; 

· музыкальная коллекция, основанная на собственных предпочтениях.

Для включения регионального компонента в предметное содержание в 5–6 классах мы предлагаем следующий методический конструктор (таблицы 1, 2), который  основан на принципах актуализации и важности выбранной темы, тематического соответствия, дидактической целесообразности и социально-практической направленности.
Таблица 1
Преподавание регионального компонента в рамках учебного предмета «Музыка».
Методический конструктор. 5 класс
	№ урока
	Тема урока
	Содержание
	Региональное содержание
	Темы исследований,
проектов

	«Музыка и литература»

	3
	Музыкальный фольклор
	Народное музыкальное творчество. Сущность и особенности устного народного музыкального творчества как части общей культуры народа, как способа самовыражения человека. Основные жанры русской народной музыки (наиболее распространенные разновидности обрядовых песен, трудовые песни, лирические песни). Народная песня, ее жанры и особенности
	Музыкальный фольклор Ярославля — драгоценное наследие нашего прошлого. Песенная культура Ярославского края. Отражение жизни Ярославля и образов ярославцев в народных песнях
	Проекты по выбору: «Эх, частушка, как ты хороша!», «Музыка на народных праздниках», «Web-музей музыкального народного творчества»

	4
	Жанры
вокальной
музыки
	Развитие жанров камерной вокальной музыки: романс. Определение романса как камерного вокального произведения для голоса с инструментом, в котором раскрываются чувства человека, его отношение к жизни и природе
	Ярославский городской романс
	

	5
	Фольклор в музыке русских композиторов
	Сущность и особенности устного народного музыкального творчества как части общей культуры народа, как способа самовыражения человека. Народное творчество как художественная самоценность. Особенности русской народной музыкальной культуры. Основные жанры русской народной музыки
	Песня на стихи Н. А. Некрасова «Коробейники»
	

	9
	Музыкальное прошлое родного края
	Народные истоки русской профессиональной музыки. Способы обращения композиторов к народной музыке: создание музыки в народном стиле. Связь между русской композиторской музыкой и народным музыкальным искусством, отражающим жизнь, труд, быт русского народа
	Календарные праздники и народные традиции Ярославского края
	

	10
	Симфония-действо
«Перезвоны» Г. В. Свиридова
	Стилевое многообразие музыки XX столетия. Наиболее значимые стилевые особенности русской классической музыкальной школы, развитие традиций русской классической музыкальной школы.

Язык искусства. Колокольность и песенность — свойства русской музыки. Значимость музыки в жизни человека, ее роль в творчестве писателей и поэтов. Программная симфония. Симфония-действо
	Колокольные звонницы Ярославля и Ростова Великого. Виды колокольных звонов (набат, благовест, перезвон, трезвон) и их метроритмические особенности. Колокольные звоны — главная и неповторимая особенность фестиваля «Преображение»
	Исследование «Ярославская школа колокольного искусства: профессия звонаря»

	12
	Первое путешествие в музыкальный театр. Опера
	Развитие жанра — опера. Народные истоки русской профессиональной музыки. Обращение композиторов к родному фольклору. Особенности жанра оперы. Либретто – литературная основа музыкально-драматического спектакля, в которой кратко излагается сюжет оперы. Синтез искусств в оперном жанре. Разновидность вокальных и инструментальных жанров и форм внутри оперы (увертюра, хор, речитатив, ария, ансамбль). Мастера мировой оперной сцены. Музыкальный портрет
	В концертном зале. Симфонический оркестр и знаменитые ярославские дирижеры. Интересные проекты и музыкальные программы коллектива. Дирижеры, руководившие симфоническим оркестром в разные годы
	Презентация «Театры Ярославля. Музыкальные спектакли».
Проекты по выбору: «Моя музыкальная коллекция»; «Музыкальная фонотека нашей семьи: вкусы и предпочтения»; «Музыкальные традиции моей семьи»

	13
	Второе путешествие в музыкальный театр. Балет
	Развитие жанра — балет. Формирование русской классической школы. Синтез искусств в балетном жанре. Образ танца. Сказочные сюжеты балетного спектакля. Исполнители балета (танцоры-солисты, кордебалет). Лучшие отечественные танцоры и хореографы
	
	

	15
	Третье путешествие в музыкальный театр. Мюзикл
	Взаимопроникновение «легкой» и «серьезной музыки», особенности их взаимоотношения в различных пластах современного музыкального искусства. Знакомство с жанром мюзикл
Мюзикл — жанр «легкого» стиля. Особенности жанра мюзикла, его истоки
	
	

	«Музыка и изобразительное искусство»

	18
	Отечественная и зарубежная духовная музыка в синтезе с храмовым искусством
	Непреходящая любовь русских людей к родной земле. Духовные образы древнерусского и западноевропейского искусства. Образ Богоматери как олицетворение материнской любви, милосердия, покровительства и заступничества. Образ Богоматери в русском и зарубежном искусстве
	Духовная музыка в исполнении ярославских хоров
	Музыкальное слайд-шоу «Храмы Ярославля»

	19
	Кантата «Александр Невский» С. С. Прокофьева
	Выразительность и изобразительность музыкальной интонации. Богатство музыкальных образов (героические и эпические) и особенности их драматургического развития (контраст). Героические образы в музыке и изобразительном искусстве. Кантата. Контраст. Триптих, трехчастная форма
	Переславль-Залесский — родина Александра Невского
	Какие памятники и картины, музыкальные и литературные произведения, награды раскрывают образ Александра Невского

	21
	Музыкальная живопись и живописная музыка
	Общность музыки и живописи в образном выражении состояний души человека, изображении картин природы. Музыкальный пейзаж. Выражение любви к родной земле средствами искусства. Образы русской природы в песне, светской музыке, молитве, живописи, литературе. «Музыкальные краски» в произведениях композиторов–романтиков. Музыкальные образы произведений, созвучные музыкальной живописи художника
	
	Музыкальное слайд–шоу «Любимые уголки родного города», «Прекрасные природы уголки…»

	23
	Колокольность в музыке и изобразительном искусстве
	Народные истоки русской профессиональной музыки. Представление жизненных прообразов и народные истоки музыки (на примере произведений отечественных композиторов). Колокольность — важный элемент национального мировосприятия. Красота звучания колокола, символизирующего соборность сознания русского человека. Колокольные звоны: трезвон, благовест, набат
	Традиции колокольного искусства. История развития колокольного искусства на Руси. Производство и литье колоколов (на примере деятельности Тутаевского колокольного завода)
	Презентация «Фестиваль «Преображение» на русской земле»

	25–26
	Симфонический оркестр
	Знакомство с творчеством выдающихся дирижеров.

Значение дирижера в исполнении симфонической музыки. Роль групп инструментов симфонического оркестра. Симфонический оркестр. Группы инструментов оркестра. Дирижер
	Симфонический оркестр и знаменитые ярославские дирижеры. Ярославский орган. Создание и основные этапы становления ярославского оркестра. Музыкальные произведения в исполнении Ярославского симфонического оркестра
	Проект «Зачем сегодня нужна классическая музыка?»

	27
	Отечественная и зарубежная духовная музыка в синтезе с храмовым 
искусством
	Гармония в синтезе искусств: архитектуры, музыки, изобразительного искусства. Православные храмы и русская духовная музыка. Хор, а капелла
	Духовная музыка. Творчество В. Зиновьева. Музыкальный талант В. Зиновьева. Духовная деятельность В. Зиновьева в Ярославле. Мировое признание творчества В. Зиновьева
	Эссе «Нравственные ценности русской духовной музыки»

	28
	Полифония в музыке
и живописи
	Музыка И. Баха как вечно живое искусство, возвышающее душу человека. Выразительные возможности различного склада письма (полифония). Общность языка художественных произведений в музыке и живописи. Полифония. Фуга
	Ярославский орган. История появления органа на Руси. Установление органа в Ярославской филармонии
	Заметка для музыкального журнала «Органный концерт»

	33
	Взаимодействие изобразительного искусства

и музыки
	Обобщение представлений о взаимодействии изобразительного искусства и музыки и их стилевом сходстве и различии на примере произведений русских и зарубежных композиторов
	Детские музыкальные коллективы: хоровая студия «Аллегро» (рук. А. Герберг); творческое объединение детских и юношеских хоров «Соколята» (худ. рук. С. Шестериков); хоровая школа «Канцона» (рук. В. Минаков)
	Эссе «Мои талантливые сверстники»


Таблица 2
Преподавание регионального компонента в рамках учебного предмета «Музыка».
Методический конструктор. 6 класс
	№
урока
	Тема урока
	Содержание
	Региональное содержание
	Темы
исследований,
проектов

	«Мир образов вокальной и инструментальной музыки»
	

	2
	Образы романсов и песен русских композиторов. Старинный русский романс
	Богатство музыкальных образов (лирические); особенности их драматургического развития в вокальной музыке. Развитие жанров светской музыки: романс. Жанр песни-романса. Песня-диалог. Инструментальная обработка романса
	Музыкальные коллективы Ярославля. Музыкальные произведения в исполнении музыкальных коллективов Ярославля: оркестр русских народных инструментов «Струны России» под руководством Е. В. Агеева, ансамбли русских народных инструментов «Серпантин», «Скоморошина»
	Творческий проект «Чарующие звуки романса»

	6
	Музыкальный образ и мастерство исполнителя
	Выдающиеся российские исполнители: Ф. И. Шаляпин. Творчество Ф. И. Шаляпина. Выразительные тембровые и регистровые возможности голоса Ф. И. Шаляпина. Артистизм и талант Ф. И. Шаляпина
	Знаменитые музыканты Ярославской земли. Л. В. Собинов — «золотой тенор России». Основные этапы творческого пути Л. В. Собинова. Прекрасные музыкальные способности и необычайная одаренность Л. В. Собинова, его любовь к музыке, театру и пению. Блестящая карьера в Большом и Мариинском императорских театрах. Концертные сезоны в миланском театре «Ла Скала». Многогранность таланта Л. В. Собинова. Творческий стиль певца
	Исследование «Творческий портрет Л. В. Собинова» (на основе исследований, дневников, писем Л. В. Собинова, воспоминаний о нем)

	8
	Искусство бельканто
	Творчество выдающихся композиторов прошлого. Знакомство с творчеством выдающихся русских и зарубежных исполнителей. Знакомство с вокальным искусством бельканто. Музыкальные образы песен Ф. Шуберта
	
	

	10
	Образы русской духовной музыки
	Особенности русской духовной музыки в эпоху средневековья: знаменный распев как музыкально-звуковой символ Древней Руси
	Духовная музыка в исполнении ярославских хоров
	Музыкальное слайд-шоу «Ярославские храмы» 

	11
	Концертная симфония В. Кикта «Фрески Софии Киевской»
	Стилевое многообразие музыки ХХ столетия: развитие традиций русской классической музыкальной школы.

Духовные сюжеты и образы в современной музыке. Особенности современной трактовки
	
	

	17
	Джаз — искусство XX века
	Взаимодействие легкой и серьезной музыки. Определение джаза. Истоки джаза (спиричуэл, блюз). Импровизационность джазовой музыки. Джазовые обработки
	Джазовый центр.
Международный фестиваль «Джаз над Волгой»
	Презентация «Международный фестиваль “Джаз над Волгой”»

	«Мир образов камерной и симфонической музыки»
	

	19
	Образы камерной музыки
	Романтизм в западноевропейской музыке. Развитие жанров светской музыки: камерная инструментальная. Переплетение эпических, лирических и драматических образов в камерной музыке. Сходство и различие как основной принцип развития и построения музыки. Контраст как основной принцип развития в музыке. Разнообразие жанров камерной музыки
	Камерный ансамбль «Барокко» под руководством И. В. Попкова
	Исследование «Классика на мобильных телефонах ярославцев»

	32
	Образы
киномузыки
	Взаимопроникновения «легкой» и «серьезной» музыки, особенности их взаимоотношения в различных пластах современного музыкального искусства. Творчество отечественных композиторов-песенников
	Музыка к кинофильмам, которые снимали в Ярославле
	Видеофильм с использованием фрагментов кинофильмов, которые снимали в Ярославле

	33
	Обобщающий урок 
	Мир образов камерной и симфонической музыки
	Современная культурная жизнь Ярославля. Музей Джона Мостославского «Музыка и время»
	Проект «Современная культурная афиша родного города»


Методические материалы для реализации
регионального компонента по учебному предмету
«Музыка» в основной школе
1. Формирование культурных традиций Ярославского края
Музыкальное образование в XIX в. в Ярославле имело форму частного домашнего обучения и концентрировалось в основном в губернском центре, мало затрагивая уездные города и села. Музыканты профессионалы учились в столичных городах или за границей, а в провинции лишь изредка появлялись музыканты-самородки, которые, как правило, тоже стремились в столицы, чтобы получить там свое музыкальное образование.
В XIX в. Ярославская губерния дает несколько таких музыкантов самородков, их имена становятся известны не только в пределах родного края, но и во многих городах России. Прежде всего это Иван Евстратьевич Молчанов (1809–1881), выходец из семьи крепостных крестьян Ярославской губернии. Он прославился не только как исполнитель русских песен, но и как их собиратель и знаток. Иван Евстратьевич, не зная нот и усваивая песни на слух, сумел создать первый народный хор из крепостных крестьян, исполнявший произведения в лучших традициях русского подголосочного хорового пения. Со своим хором Молчанов выступал в Москве, Петербурге, Владимире, Курске, Нижнем Новгороде и в других городах. Он был не только руководителем хора, но и педагогом, обучая пению народных песен солдат в воинских частях, а у себя на дому содержал на собственные деньги школу для малолетних певчих, приобщая их к исполнению песен в народной манере. Любопытно, что, когда Молчанов переехал в Москву и стал петь в хоре, его заметил М. И. Глинка. В 1840 году, когда создавалась опера «Руслан и Людмила», композитор неоднократно приглашал к себе певца, чтобы слушать, как он исполняет народные песни. Умер Молчанов на 72 году жизни во время гастролей хора во Владимире. 

Другим известным певцом, выходцем из Ярославской губернии, был Александр Олимпиевич Бантышов, который был прекрасным исполнителем романсов А. А. Алябьева, в частности «Соловей» и «Вечерком румяну зорю». Впоследствии Бантышов блестяще пел оперные партии в операх «Эрнани» Верди, «Волшебный стрелок» Вебера и др. 

Другим известным певцом, уроженцем Ярославской земли, Платон Анемподистович Радонежский добился больших успехов в области оперного пения, учился у лучших итальянских педагогов, был ведущим певцом Большого театра. Из ярославских крестьян вышли скрипач Василий Журавлев, преподававший музыку студентам Ярославского Демидовского лицея, и певец-самородок, прекрасный исполнитель русских народных песен Михаил Ефремович Соболев. В Ярославле, Рыбинске и других городах губернии во второй половине XIX в. создавались частные хоры, существовали и любительские хоровые коллективы. 

В конце XIX в. создается ярославское хоровое общество. Его руководителем и вдохновителем был пианист и дирижер Николай Николаевич Алмазов. В Ярославль он приехал после окончания Пражской консерватории и с увлечением взялся за организацию хорового общества. Собственного помещения общество не имело и собиралось в Народной читальне на Вознесенских прудах (ныне ул. Чайковского). В тесном зале читальни любители пения и музыки — а их в Обществе было более 100 — готовили хоровые программы для концертов и даже ставили оперные спектакли, создавая своими руками костюмы и декорации. Ими были поставлены «Аскольдова могила» Верстовского, «Русалка» Даргомыжского, «Князь Игорь» Бородина и др. Несмотря на энтузиазм любителей хорового пения, оперные постановки часто разучивались наспех, сам Алмазов исполнял партию симфонического оркестра на рояле, так как своего оркестра город не имел, но в целом уровень постановок был недостаточно высок.

С 7 января 1903 года по адресу Казанский бульвар, дом Ситке начались занятия в частной музыкальной школе, учредителем которой также был Н. Н. Алмазов. Плату за обучение вносили вперед по полугодиям: со специалистов — 64 рубля в год, неспециалистов — 48 рублей, сольное пение — 80 рублей в год, хоровое пение — 5 рублей. В газете «Северный край» от 4 января 1903 года находим объявление о том, что музыкальная школа производит набор на пятигодичный модуль обучения по следующим специальностям: рояль — Н. Н. Алмазов, виолончель — Ф. Э. Фурман, скрипка — артист Императорских театров А. М. Исаак, сольное пение — М. Е. Зигер-Корн.

По инициативе совета старейшин ярославского хорового общества в 1903–1904 годах были открыты бесплатные хоровые классы с женским и мужским отделениями с двухгодичным обучением. Инициатором открытия вновь оказался Николай Николаевич Алмазов. В такой вот атмосфере протекали годы ранней юности Леонида Витальевича Собинова. Сильное впечатление произвели на него русские народные песни, а также драматические спектакли с участием выдающихся мастеров, проходившие в Ярославле. Именно в Ярославле, на сцене гимназии, состоялось первое публичное выступление будущего певца. Вскоре Л. В. Собинов завоевал славу одного из выдающихся русских певцов. Его голос звучал в Большом и Мариинском театрах, в Миланском «Ла Скала», он блистал в партиях Ленского в «Евгении Онегине» Чайковского, князя в «Русалке» Даргомыжского, Ромео в опере Гуно «Ромео и Джульетта». При этом Собинов не забывал родной город, сборами со своих концертов оказывал помощь ярославскому землячеству, студенчеству. Кроме того, сборы от концертов, устраиваемых в Ярославле, Собинов практически полностью передавал на содержание Ярославской пушкинской библиотеки. Именем Л. В. Собинова в городе названы улица, музыкальное училище, концертный зал, регулярно проводятся Собиновские фестивали оперной музыки. В доме, где родился и жил певец, в 1994 году открыт мемориальный музей, в котором хранятся уникальные экспонаты.

Однако ни хоровое общество, ни частная музыкальная школа не могли удовлетворить растущие музыкальные потребности ярославцев. Число желающих дать своим детям музыкальное образование и просто любителей музыки постоянно росло, поэтому возникла необходимость в организации профессионального музыкального учебного заведения.
В начале сентября 1904 года по инициативе директора Московской консерватории Василия Ильича Сафонова в городе открыты музыкальные классы, впоследствии реорганизованные в Ярославское музыкальное училище. Открытие классов было ознаменовано концертом, в котором приняли участие консерваторский симфонический оркестр, хор и солисты Московской консерватории. Директором классов стал выпускник Московской консерватории по классу теории композиции Дмитрий Митрофанович Кучеренко. Плата за обучение составляла 80 рублей в год, поэтому в классах занимались в основном дети состоятельных родителей. На первых порах слушателей классов было не более 60 и распределялись они по четырем классам: фортепиано, скрипка, виолончель и пение. Класс скрипки вел Б. И. Борецкий (Пражская консерватория), сольное пение преподавали заслуженный артист Императорского оперного театра В. И. Матчинский (выпускник Петербуржской консерватории), а затем Петр Савич Иродов, замечательный педагог и обладатель великолепного тенора. Класс фортепиано вела воспитанница Московской консерватории А. В. Саренко-Кучеренко, теорию хорового пения преподавал Д.М. Кучеренко. Лучшим преподавателем считалась Анна Васильевна Саренко-Кучеренко, закончившая Московскую консерваторию по классу Скрябина с серебряной медалью. Хорошим руководителем и организатором показал себя на посту директора Д. М. Кучеренко. Он сумел оживить музыкальную жизнь города, организовав ряд концертов и вечеров с участием как местных музыкальных сил города (А. В. Саренко-Кучеренко, Ф. Э. Фурмана, В. К. Крылова и др.), так и приглашенных гастролеров (выступление Пражского квартета с участием пианиста Эдуарда Треглера, квартета Мекленбург-Стрелицкого и пианиста Шенка и др.).

После ухода Д. М. Кучеренко с поста директора училища и открытия им своей частной музыкальной школы в 1910 году, где обучалось более 120 человек, во главе училища и ярославского отделения музыкального общества стал талантливый музыкант-виолончелист Иван Вячеславович Петр. Для проверки знаний учащихся в училище проводились закрытые, а иногда и открытые ученические концерты. В конце года, как правило, музыкальное училище устраивало годичный акт. 

Об уровне подготовки молодых музыкальных кадров можно судить по программе годичного акта 3 мая 1911–1912 годов: 

1. Менуэт Гайдна (рояль).

2. Военный марш в 4 руки Шуберта (рояль).

3. Пение-соло из оперы «Лоэнгрин» Вагнера.

4. Пение-соло из оперы «Лакме» Делиба.

5. Концерт Губера (скрипка) и т. д. 

Каждый год в течение двух летних месяцев училище проводило в Ярославле регентские курсы, преимущественно для сельских учителей губернии, без взимания платы с учеников. Помимо этого при училище обучались игре на разных оркестровых инструментах до 40 бедных приходящих детей, обладающих музыкальными способностями.

При И. В. Петре в училище также был организован симфонический оркестр из музыкантов-любителей. Первый симфонический концерт состоялся 31 марта 1913 года в помещении театра им. Волкова с участием преподавателей музыкального училища П. С. Иродова, М. Г. Поплавского, А. Е. Павлова, П. А. Петрова. Сохранилась программа этого концерта: симфония h-moll Шуберта, Noveletta Шумана, речитатив и каватина Владимира из оперы «Князь Игорь» Бородина, вторая серенада Глазунова, увертюра из оперы «Сон на Волге» Аренского и др. Выступления симфонического оркестра пользовались заслуженной славой. Перед первой мировой войной в 1914 году силами учеников была поставлена опера «Евгений Онегин». В период первой русской революции в Ярославле нередко проводились благотворительные концерты, сборы от которых поступали в фонд революционной работы. В одном из жандармских донесений 1905 года сообщалось: «в среду 12 октября 1905 г. в здании Демидовского юридического лицея состоится нелегальный концерт с участием студенческого хора под управлением известного агентуре студента лицея Николая Ильича Подвойского и посторонних лиц. Концерт будет платный, причем сбор поступит в революционный фонд социал-демократической рабочей партии». Интересно, что Подвойский был известен среди ярославских большевиков под партийной кличкой Гулак. Так прозвали его за прекрасный голос и музыкальность в честь украинского певца и композитора С. С. Гулак-Артемовского. Многие маевки и демонстрации проходили в Ярославле с распеванием революционных песен.

Особое место в музыкальной жизни края занимал оркестр народных инструментов, организованный в 1921 году. С середины 20-х годов он стал широко известным музыкальным коллективом. За первые 8 лет работы оркестр провел 541 концерт, а его участники руководили музыкальными кружками в Ярославле.

Таким образом, уже в начале XX века Ярославль имел свои музыкальные традиции. С созданием музыкальных классов в 1904 году появилось профессиональное музыкальное учебное заведение, обладающее квалифицированным преподавательским составом и способное дать достойное музыкальное образование многим желающим; существенное развитие получило музыкальное образование и в самой губернии. Это было самое заметное явление в дореволюционной музыкальной жизни города, повлекшее за собой и приток в Ярославль прекрасных музыкантов-преподавателей, которые, работая в училище, открывали свои частные музыкальные школы, и создание в городе собственного симфонического оркестра, и оживление гастрольных выступлений в Ярославле. Коллектив музыкантов-энтузиастов, любителей своего дела, значительно обогатил, сделал более разнообразной не только музыкальную жизнь дореволюционного Ярославля, но и в целом всю культурную обстановку нашего города.

И в наши дни мы видим, что ярославцы бережно хранят и приумножают богатые музыкальные и культурные традиции прошлого.
2. Народная музыкальная культура Ярославского края

Песенный фольклор Ярославля — драгоценное наследие нашего прошлого и в то же время — яркий документ современности, поэтому мы должны бережно собирать его, внимательно изучать и пропагандировать лучшие его образцы. 

Фольклор Ярославской области вызывает исключительно большой интерес. В различных жанрах фольклора разбросаны отдельные черты, воссоздающие образ Ярославля-города и ярославцев. «Щапливы (от слова «щап» — «щеголь»), щеголивы в Ярославле городе», — такая характеристика дана ярославцам в древнем былинном зачине. Этим былинным строкам отвечают впечатления Н. Розанова, путешествовавшего в 1852 году по Ярославскому и Залесскому краям. Он пишет о ярославцах, что «это лучшее славянское племя: легкое, живое, веселое, щеголеватое и в одежде, и в образе жизни, всякое дело выполняет будто играючи». Как перекликаются с этим шутливые народные прозвища ярославцев, записанные уже в советское время: красавцы, лукавцы, песенники.

В старинных русских песнях образ Ярославля неразрывно связан с великой Волгой. Уже в XVIII веке в крупнейшем сборнике народных песен М. Д. Чулкова мы встречаем такую песню разинского цикла:

Ах! ты наш батюшка Ярославль-город, 

Ты хорош, пригож, на горе стоишь, 

На горе стоишь, на всей красоте, 

Промежду двух рек, промеж быстрыех, 

Промежду Волги-реки, промеж Котрасли; 

С луговой было со сторонушки, 

Протекала тут Волга-матушка, 

Со нагорной со сторонушки 

Пробегала тут речка Котраска.

В песнях, связанных с Ярославлем, упоминаются фабричная река, «дом высокий без крыльца» ярославского купца или, по толкованию ярославских рабочих, исполнявших эту песню, — дом ярославского губернатора. В рекрутской песне упоминается ярославская «новая приеменка», во многих песнях говорится о лавках красного товару, т.е. гостином дворе, где продаются столь характерные для Ярославля «ситцы модны и атласы» или же «шелк, бархат и золотая бахрома». Щеголихи в песнях часто украшают себя «ярославской лентой алой». Таким образом, уже в русских народных песнях отражалась старинная культура Ярославля.
Для ярославской песенной традиции свойственно отражение в ней именно городской культуры. Так, в одной из широко известных песен с зачином «Углич-город невесел, виноградом обнесен», «неоценимая красота» девушки вызывает у героя желание «срисовать с нее портрет» и послать его в Питер, в Эрмитаж.
Многообразная и противоречивая жизнь губернии не могла не отразиться на развитии устно-поэтического творчества, его содержании, стиле и жанровых особенностях. Ярославская область — родина Л. Н. Трефолева — автора «Песни о камаринском мужике», И. 3. Сурикова, песни которого получили широкое распространение в народе, великого поэта Н. А. Некрасова, воплотившего в своих произведениях с детства знакомые ему картины родины. Его перу принадлежит одна из любимых песен русского народа — «Коробейники».

Из всего жанрового и стилистического многообразия песен можно выделить четыре основных пласта народной лирики:

1) лирические песни исконно крестьянского происхождения, представленные сравнительно небольшим количеством текстов и отличающиеся неравномерным распространением по районам (например, «Не кукушечка во сыром бору куковала», «Снежки белые», «Вдоль по речке», «Соловеюшка веселый», «Прощай, радость, жизнь моя» и др.);

2) песни романсного типа и баллады, получившие широкое распространение начиная с XIX века благодаря лубочным изданиям («Приведите ко мне музыканта», «Ах, зачем эта ночь», «Как у нас под окном расцветала сирень», «Она как статуя стояла», «Зачем ты, безумная, губишь», «Катя-пастушка» и др.);

3) песни литературного происхождения, усвоенные и нередко творчески переработанные народом («Песня о камаринском мужике» Л. Н. Трефолева, «Уродилась я, как былинка в поле» И. З. Сурикова, песни на стихи Н. А. Некрасова «Коробейники», «Меж высоких хлебов затерялося», «Хорошо было детинушке»);

4) частушки, распространившиеся во второй половине XIX в.: любовные, плясовые, сатирические, шуточные. 

Примеры ярославских народных песен

1. Тетенька, добренька, 

Дай кулички сдобненькой.

Каляда, маляда,

Накануне Рождества

Подавай, не ломай,

Все по целой подавай. 

Если крошечку уронишь, 

То и Бога не замолишь.

Не подашь лепешки —
Разобьем окошки. 

Не подашь пирога —
Уведем корову за рога.

2. Масленица, масленица, 

Симеонова племянница! 

Обпоснишься, обмолоснишься!

Завтра постный день — опоганишься!

3. В Ярославле крутая гора,

Да там гуляли ярославски некрута.

А их назначили которого куда,

Мого милого на самую войну,

Неизвестно, за какую за вину.

За вину его немаленькую,

За девочку черноглазенькую.

Я не буду ни рядиться, ни гулять,

Пока милый не придет мой из солдат.

Если миленький придет мой из солдат,

Я опять буду по-старому гулять.
Частушка (припевка, пригудка, коротушка) — самый любимый и самый распространённый ныне жанр устного народного творчества. Это лирическая песенка, словесно-музыкальная миниатюра, живой отклик на текущие события или жизненные ситуации, поэтическая их оценка — то веселая, подчас не без лукавства («Что ты, милый, задаешься, как картошка в борозде?»), то грустная, но и в этом случае не лишенная юмора. Область бытования частушки велика: она звучит на деревенской улице, на гулянье, в домашних застольях, в клубе, с телевизионного экрана. Её поют без сопровождения — «под язык» или в сопровождении балалайки, а чаще всего — гармони. И рассчитаны частушки не просто на слушателей, а на активно реагирующих соучастников, то приплясывающих и хлопающих в ладоши, то отвечающих на каждую частушку кто одобрительной репликой, кто громким возражением. Но чаще всего на частушку отвечают частушкой же:

Я частушку на частушку.

Как на ниточку, вяжу.

Ты досказывай, подружка,

Если я не доскажу.

Иногда такой обмен частушками превращается в настоящее соревнование. Один голос утверждает:

На столе стоит

Каша манная,

А любовь наша

Обманная...

Другой возражает:

На столе стоит

Каша гречневая,

А любовь наша — бесконечная!

Нередко частушки образуют циклы («спевы»), непрестанно изменяющие свой состав, при этом частушки группируются вокруг зачинов («Я на бочке сижу», «С неба звездочка упала», «Ходит кошка по окошку», «Самолет летит», «Подружка моя!») или припевов («Золотистый-золотой», «Волга-матушка река» или «Шарабан мой, шарабан», потесненный со временем более актуальным «Еропланчик, ероплан»).

Частушки возникли почти одновременно в различных местах России, и каждая местность не только придавала зарождающейся песенке свой колорит, но и зачастую наделяла ее и названием, то определяющим ее характер (пригудка, коротелька, коротушка, скакуха, трясогузка, цыганочка, Семеновна, погудка, припевка, собирушка, вертушка, топтушка), то прямо указывающим на место ее рождения: волжские матанечки, уральские тараторки, саратовские страдания, рязанские ихохошки, елецкая, сибирская подгорная, новгородское разливное. Одни из этих песенок поются, другие почти выкрикиваются под плясовую мелодию, одни звучат под гармонь или баян, другие под балалайку, третьи под рожок или бубен, иные вообще обходятся без музыкального сопровождения.

По своей структуре частушки имеют строго определенный объем: как правило, четыре строки, в страданиях — две:

Давай, Милка, страдать вместе,

Я с гармонью, а ты в песне!

А иногда и все шесть:
У меня миленков тридцать,

Я не знаю, куда скрыться.

Пойду с горя на реку —
Все сидят на берегу.

Я хотела в воду пасть —
Закричали во всю пасть!

Для ярославской частушки характен целый набор устоявшихся зачинов и припевов, устойчивость образов и оборотов, зарифмованность четных строк (иногда — парная рифмовка). Каждая талантливая частушка — с сюрпризом, с секретом. В одном случае опускается первая строчка зачина, звучит только гармонь, в другом, напротив, — нежданно появляются «лишние» слова и строчки, которые проговариваются под музыкальную паузу, «сверх» мотива. В третьем, как неожиданный подарок, — дополнительные созвучия возникают то внутри строки (чаще первой: «Кабы шали не мешали»), то между строчками, вплоть до почти полного их звукового совпадения:

Вышивала полотенце

Уточкой и петушком.

Утирайся, мой хороший,

Утречком и вечерком.

У лирической протяжной песни частушка взяла некоторые приемы (например, параллелизм) и образы-символы (березка, туман и др.), у песни часто — веселый настрой и некоторые элементы стиха и поэтики (плясовой ритм, прямые обращения к присутствующим — к гармонисту, к подруге), у пословицы — афористичность, «разговорность», прямую связь с житейской практикой, а также неожиданную, нередко неточную рифму, подчас на десятилетия опережающую практику профессиональных поэтов: белая — бегала, завлеку — за реку, праздник — дразнит, резиновы — разинули, спорили — скоро ли...
Частушка — песенка молодёжи. Поэтому ее основным содержанием являются отношения между молодыми людьми: любовь, разлука, встречи, измены, насмешки девушек над парнями, парней над девушками. Любимых в частушке называют особыми словами: дроля, шурочка, беляночка, прихехенюшка, статеечка, залётка.

В частушке отразилась вся российская история за последнее столетие, но жизнь меняется — меняются, переделываются и частушки. Раньше было: «Без лучины, без огня зажёг сердечко у меня», сегодня поют: «Без бензина, без огня...». В отличие от песни частушка переделывается легко. Однако постоянно создаются и совсем новые частушки, в которых старое — только мелодия, только привычная форма и неистощимый народный юмор:

Как у наших у ребят

Голова из трёх частей:

Карбюратор, вентилятор

И коробка скоростей.

Поют частушки и школьники:

Говорят, я ученица,

Ученица — не позор!

Ученицу крепче любят

За веселый разговор.

Частушка занимает почетное место в народно-поэтическом творчестве Ярославской области. Частушки в ярославских деревнях и селах поют все — от мала до велика: они были записаны и от девушек-колхозниц, и от школьниц, и от юношей, и от стариков. Частушки поются в поле, на работе, на улице, на гуляньях, на собраниях, на вечеринках, на эстраде в колхозном клубе. 

Ярославские частушки записаны в «Сборнике деревенских частушек», изданном в Ярославле в 1913 году Василием Ивановичем Симаковым (1879–1955), и в сборнике «Песни и сказки Ярославской области» под общей редакцией Э. В. Померанцевой в 1958 году.

Среди множества частушек, бытующих в ярославской деревне, преобладает любовная частушка: о милом, о радостях и горестях любви, об измене и соперницах:
1. Меня дома-то ругают, я из дома убегу,

Все равно свиданье будет, где-нибудь на берегу.

2. Посылала меня мать в огород за редькой, 

А я вышла за плетень, простояла с Федькой.

3. Меня дома караулят. Караульте, все равно —
Если ходу нету в двери, то для ходу есть окно.

Радостью, задором, веселым юмором проникнуты шуточные частушки, широко бытующие в области.

1. Ярославские девчоночки! Чего? Чего? Чего? 

Боевые, развитые, озорные до чего.

2. Ярославские девчонки красотою славятся, 

А как только запоют, сразу всем понравятся.

Сатирические частушки обличают нарушителей трудовой дисциплины, расхитителей колхозного имущества, бракоделов и лодырей:
Бабы судят на мосту, что ленивая расту.

Я на баб не погляжу, пойду на печке поляжу.

Частушка — наиболее «подвижный» жанр современного фольклора: она быстро откликается на все передовое, на все события текущей жизни, отражая все новое в быту, хозяйстве, в сознании людей. 
Своеобразный и богатый ярославский фольклор часто привлекал к себе внимание собирателей и исследователей народного творчества. В классические сборники XIX века — П. В. Киреевского, А. Н. Афанасьева, П. В. Шейна, в свод русской песенной лирики А. И. Соболевского вошли песни, сказки, обрядовый фольклор, записанные в Ярославской области. Ярославские частушки широко представлены в сборниках XX века В. И. Симакова и Е. Н. Елеонской.

Немалую роль в собирании ярославского фольклора сыграли местные общественные деятели. Многочисленные статьи и заметки, касающиеся различных фольклорных жанров, описывающих народные обряды и обычаи, обильно цитирующие тексты ярославских народных песен и сказок, появляются в «Ярославских губернских ведомостях», в «Ярославских епархиальных ведомостях», в «Этнографическом обозрении» и «Живой старине».

Особо следует отметить деятельность археолога и краеведа А. А. Титова, который усердно собирал и публиковал фольклорные материалы. Им подготовлено, например, к печати издание материалов О. М. Бодянского — «Песни крестьян Ярославской губернии первой половины XIX века» (Ярославль, 1892), в которых он приводит похоронный причет, описывает Троицкие обряды и хороводы, свадебный обряд и причитание невесты.

В начале XX века большая работа по изучению ярославского фольклора проделана библиографом этого края — уроженцем Пошехонского уезда Н. Г. Огурцовым. Им опубликованы свадебные и масленичные обычаи и песни, много внимания уделено частушкам и их роли в народной жизни.

Несколько позже, но тоже в 20-х годах, собирание и изучение ярославского фольклора велось Ярославским педагогическим институтом. Профессор А. М. Смирнов-Кутачевский организовал фольклорный кружок, который в течение многих лет работал очень активно и плодотворно: проводились экспедиции в районы, была составлена фольклористическая карта области. В 30-х годах эта работа была продолжена доцентом Ярославского педагогического института Н. И. Суттом, издавшим «Частушки Ярославской области в записях 1938–1939 гг.». В собирании этих частушек приняли участие свыше тридцати человек — членов фольклорного кружка.

В 1924 году профессор Ю. М. Соколов организует экспедицию своих учеников-студентов Московского университета, Высшего литературно-художественного института и Института слова в Переславль-Залесский район. Экспедиция собрала большой по объему и весьма значительный по своему качеству материал: сорок две сказки, двести пятьдесят шесть песен, девятьсот частушек, сделала несколько описаний свадебного обряда и записала около полутораста обрядовых песен. Студентам посчастливилось выявить несколько исключительно одаренных песельниц с большим репертуаром лирических и обрядовых песен. Молодые исследователи за несколько дней работы собрали уникальный и неповторимый материал. Но, подводя итоги собранному фольклорному материалу, они констатировали постепенное исчезновение старинных традиций: обряды, связанные с праздниками, перестают выполняться, молодежь мало знает старинных песен, старики начинают их забывать. Об этом печальном факте писал еще в 1955 году крестьянин-краевед А. Артынов: «Многие обычаи теперь уже потеряли свою силу, и недалеко то время, когда большая часть из них, если не все, останутся только в памяти старожилов да в рассказах о минувших годах».
Процесс умирания старой песенной традиции, вытеснения ее литературной песней и частушкой начался уже в середине XIX века, однако развивается он очень медленно, так как народ бережно хранит полученное им от предков драгоценное музыкальное наследие. 

Фольклорные традиции Ярославской области. Календарные праздники. Масленица. Самым веселым и разгульным весенним праздником слыла в народе Масленица. Раньше на Руси ее называлась Комоедицей, знаменуя наступление весеннего равноденствия. Начинали праздновать Комоедицы за неделю до дня равноденствия, которое в современном календаре приходится на 20 или 21 марта, и продолжали веселиться еще неделю после него. Помимо встречи весны в этот день также почитали славянского Медвежьего бога, олицетворение Велеса. Существует мнение, что в древности медведя славяне именовали Ком (и отсюда поговорка — «первый блин комам», т.е. медведям). Поэтому ранним утром, до завтрака, с песнями, плясками и прибаутками жители деревни несли ему в лес «блинные жертвы» (испеченные к празднику блины) и раскладывали их на пеньках. 

В православном празднике Масленицы языческая Комоедица сохранилась практически со всеми ее традициями: сжиганием чучела зимы — Марены, угощением блинами — комами всю неделю, а дальше начинались пиршества и широкие гуляния, по окончании которых сжигалось насаженное на шест чучело Марены, на которое навязывали «наузы» — старые, отслужившие свое обереги или просто старое тряпье с наговором, дабы сжечь на огне обрядового костра все плохое и отжившее.

Утром в понедельник ребятишки делали куклу из соломы — Масленицу, водружали ее на санки и с песнями обходили по улицам города.
Едет Масленица дорогая,
Наша гостьюшка годовая

На саночках расписных,
На кониках вороных.
Масленицу устанавливали на центральном месте. Чучело символизировало собой уходящую зиму. Руки куклы символизировали обращение к солнцу, а особым образом собранная юбочка-солнцеворот.
Интересно, что у обрядовых кукол обычно не прорисовывается лицо. Это делается затем, чтобы не было сходства куклы и кого-либо из людей, чтобы никакое зло не приставало и не переносилось на человека. 

В Ярославле на Ростовской улице (ныне улица Андропова) в понедельник устраивали гулянье — «столбы». Сюда обязательно приходили молодые, повенчавшиеся в мясоед. В древности молодые стояли по сторонам улицы столбами (отсюда название — «столбы»), а горожане ходили между ними и обсуждали, «любовались парами». Современники отмечали, что молодые должны были не просто гулять, а продемонстрировать всю новую одежду, которая у них есть, поэтому частенько во время снегопада можно было увидеть даму в летней соломенной шляпке. Меняли одежду за время гулянья 5–6 раз.

В России испокон веку в течение всей масленой недели главным лакомством были блины, щедро сдобренные сливочным маслом. Это праздничное ритуальное лакомство было известно славянам-язычникам задолго до крещения Руси. Блин, круглый и хорошо прожаренный, снятый «с пылу», — это понятный всем и каждому образ Солнца. Опару для блинов наши бабушки готовили с особыми обрядами. Одни опару готовили из снега на дворе, когда выйдет месяц, приговаривая: «Месяц ты, месяц, золотые рожки твои, рожки! Взгляни в окошко, подуй на опару». Другие выходили вечером готовить опару на речку, колодец или озеро, когда появятся звезды. Приготовление первой опары держалось в величайшей тайне от всех домашних и посторонних. Главным правилом было выпекание блинов с хорошим настроением, ибо тесто вберет в себя всю злобу. Поэтому они предпочитали петь особые блинные песни.

Неизменной спутницей Масленицы стала ярмарка. Для простого народа она была очень удобным местом, где можно продать излишки своей сельскохозяйственной продукции, прикупить обновки и другие необходимые товары, отдохнуть в конце концов от изнурительной земледельческой работы, повеселиться и, как говорится, «себя показать и других повидать». Главной ярмарочной точкой был Ростов Великий. Ростовская ярмарка упоминается как одна из крупнейших в России (после Нижегородской и Ирбитской). Около середины XIX века оборот ее составлял около 10 млн. рублей. Во время ярмарки для развлечения и угощения гостей и покупателей всюду, как в палатках и лотках, так и специальные разносчики, продавали различные сладости, фрукты и напитки. По рынку для зазывания покупателей ходили и смешили людей различными шутками-прибаутками рекламного характера шуты и скоморохи. Поэтому ярмарки, особенно большая масленичная, стали необходимостью: здесь можно было перекусить, согреться чаем, купить небольшие подарки и сувениры для родных.
Главным развлечением во время Масленицы было катание на лошадях. В Ярославле выездные сани украшали коврами, раскладывали на них подушки в ярких наволочках, лошадей запрягали в сбрую с расписными, увитыми лентами дугами. Особенно много катались в среду и четверг. Соревновались: у кого выезд лучше, кто лучше разукрасил свою тройку. Именно такое катание изобразил на картине «Катание на набережной» наш земляк Александр Шевелёв.

В четверг и пятницу по Духовской (ныне Республиканская) улице устраивали гонки на лошадях. Лучшие тройки, считалось, держал купец Иван Александрович Вахрамеев. Состоятельные люди устраивали большие сани–«лодки», в которых помещалось до 30 человек, сзади располагался оркестр. Эти лодки «плыли» по центральным улицам города под веселую музыку.

В Ярославле с четверга фабричные ходили по домам, играли на балалайках, рожках, поздравляли с праздником хозяев: «Прикажи, сударь-хозяин, коляду пропеть». Весёлый нрав и общительность ярославца позволяли ему не только щегольнуть словом, но также спеть или станцевать. Самым любимым делом на Масленицу было катание на ледяных горках. В Загородном саду — месте прогулок ярославцев — строили большие горки (деревянные, облитые водой), и стар, и млад катались с них. 

В Ярославле принято было сжигать Масленицу, а перед этим — разыгрывать ее похороны.
Вечером выходили на открытое место, неся с собою солому. Складывали ее и сжигали, приговаривая:

Чучело, чучело,
Поднимись повыше.
Покажи нам, чучело,
Что горит на крыше.
Вечером, как стемнеет, устраивали большой высокий костер — жгли дегтярные бочки. В костры помимо дров бросали всякое старье — лапти, бороны, кошели, веники, бочки и другие ненужные вещи. В Ярославле высокие костры раскладывали на левом берегу Волги. Люди, пришедшие к костру, плясали, пели, старались перепрыгнуть через огонь. Пепел от сгоравшего костра разбрасывался по полям [8].

Зазывание весны. Обряд закликания весны зародился в далекие времена, когда силы природы почитались как живые. Наши предки считали: чтобы весна пришла с теплом, с доброй погодой, с хлебом, с богатым урожаем, ее нужно позвать, попросить прийти. 

Издревле считалось, что Герасим–грачевник (4 марта) пригоняет с теплых стран первых вешних птиц — грачей. Этот праздник на Руси совпал со временем прилета грачей, потому и получил такое народное название — день Герасима–грачевника. В народе говорили: «Грач на горе — так и весна на дворе», «Увидел грача — весну встречай». 

Чтобы ускорить наступление тепла, в день Герасима пекли из ржаного кислого теста птичек — «грачей». На этот день существовало еще одно поверье: «Герасим–грачевник грача на Русь вернет, а со святой Руси кикимору выгонит». Женщины веточками полыни изгоняли из домов нечистую силу. В этот день пекли птичек — «грачей», и деревенские ребятишки бегали к деревьям с прошлогодними грачиными гнездами — «грачей следить». К празднику весны делали уборку, выносили весь накопившейся за зиму хлам. Зиму выметали метлой из дома, со двора, стучали мётлами и палками по заборам, воротам со словами: «Вон, зима, из хаты, а лето в хату».
Едва взойдет солнце, молодежь, взяв веточку украшенную лентами, бумажными цветами и колокольчиками, пройдя через село, направлялась туда, где весну кликают. В укромном местечке выкапывали небольшую ямку, в которую ссыпали монетки и крупы — на богатый урожай, после чего ее закапывали. Основой обряда зазывания весны являлись весенние заклички — веснянки. 

Нам Весну гукать,

Зиму провожать,
Гу-гу-гу.
С песнями, цветами,

С ливнями, журавлями,
Гу-гу-гу.
Жаворонки прилетайте,
Зиму белу прогоняйте,
Гу-гу.
Весну красну созывайте,
Землю нашу одевайте,
Гу-гу.
Все поляны согревайте,
Солнце мило приглашайте,
Гу-гу.
Второй раз Весну закликали на старинный славянский праздник Жаворонки, который отмечали 25 марта — в день весеннего равноденствия. По народному календарю, 25 марта зима кончается, весна начинается, день с ночью равняется. Раз жаворонок прилетел, значит, весна пришла. Праздник Жаворонки стал называться еще и Сороками. И бытовала вера в то, что 25 марта из теплых стран прилетают сорок разных птиц, и первая из них — жаворонок. «Жаворонок за собой сорок птиц привел». По прилету жаворонков определяли, когда можно пахать и начинать прочие весенние работы. В этот день рано утром в каждом доме хозяйки пекли из теста птичек — жаворонков, смазывали их сладким душистым медом и раздавали детям. Ребятишки подбрасывали их и приговаривали:
Чувиль-чувиль, жавороночек,
Вот твой детеночек,
Нам зима надоела,
Все хлеба поела,
Снега пряла,
Веретено поломала.
На Благовещенье, 7 апреля весну зазывали в третий (последний) раз. Это делали у живого дерева, которое наряжали, украшали. Праздник начинали с каравая. Каждый отламывал себе кусочек хлеба, который делился на три части: одна отдается Земле-плодородице, другая — Огню, дарителю жизни. Последний кусочек каждый съедает сам. Существовал и такой красивый обычай — отпускать птиц на волю, чтобы вместе с ними полную свободу от зимы обретала и природа, чтобы вместе с вольной жизнью и звонким пением птиц в свои права полностью вступала весна.

Пасха Христова. Во многих местностях России день Воскресения Христова называют Великим днем, Праздником праздников, что говорит о его величии и святости. Этот праздник установлен христианами в память чудесного Воскресения Иисуса. В пасхальную ночь перед днём Пасхи в церкви служится пасхальная заутреня, которая начинается ровно в полночь  провозглашением «Христос воскресе!» и все присутствующие в храме откликаются словами: «Воистину воскресе!». Заканчивается служба торжественным крестным ходом под колокольный трезвон и радостным пением пасхальных песен. Возвращаясь после пасхальной заутрени, народ любуется восходящим солнцем, играющим на небе и разделяющим всеобщее ликование и природы и людей.

У праздника Пасхи много замечательных традиций. 

· С Чистого четверга на последней неделе поста убирали в доме, красили и расписывали яйца, готовили пасху, пекли куличи, которые освящали в церквях накануне Пасхи. 

· Пасхальное застолье проходило в узком семейном кругу, так как ходить в гости в первый день Пасхи было не принято. Застолье отличалось красотой оформления. Стелили праздничную скатерть, ставили вазы зелеными веточками, к которым крепили цветы, или с весенними первоцветами. Среди угощений обязательно были крашеные яйца и кулич.
· В этот светлый день принято заниматься благотворительностью: подавать бедным, посещать больных и заключённых под стражу, помогать нуждающимся.

· В пасхальную неделю любой человек мог подняться на колокольню и звонить в колокола, благодаря чему эта неделя получила название Звонильная.

· На пасхальной заутрене происходит «христосование» — люди целуются и обмениваются пасхальными яйцами и куличами. А еще существовал обычай битья яиц на Пасху.

Пасха — это время первого весеннего гулянья на вольном воздухе: молодежь затевала игры на лужайках и лесных полянах, при этом большинство игр было связано с яйцами. Яйцо — это главный пасхальный символ, символ возрождения жизни, воскресения.

Последний день пасхальной недели называли Красной горкой. В этот удивительный праздник и еще долго после него славили Лелю, богиню весны, молодости, помогающую вырастить будущий урожай. На высокий холм, Красную Горку, усаживали самую молодую и красивую девушку, приносили ей всяческие дары: молоко, хлеб, сладости и яйца, водили вокруг нее хороводы и радовались пробудившейся после зимы жизни. 

При первых лучах солнца молодежь с выбранной «хороводницей» во главе приступала к исполнению старинного обряда. Хороводница выходила на середину круга и произносила заклинание: 

Здравствуй, красное солнышко!

Празднуй, ясное ведрышко!

Я, девушка (имя), путем-дорожкой шла-пошла,

Золот ключ нашла.

Кого хочу — того люблю,

Кого сама знаю — тому и душу замыкаю.

Замыкаю я им, тем золотым ключом, доброго молодца (имя) на многие годы, на долгие весны, на веки-веченские 
заклятьем тайным нерушимым. 

Красная горка считалась девичьим праздником, и поскольку в этот день совершаются свадьбы и идет усиленное сватовство, то на игры являлись обычно все девушки до единой — в лучших нарядах, одна другой краше. После приветствия толпа селян спускалась с горы, с пением прославляя солнце. А затем устраивали хороводы и различные игры. А ещё в этот день принято было играть свадьбы. В старину говаривали: «Кто на Красную горку женится, тот вовек не расстанется» [5].

Осенины. Песнями встречали в старину осень - трудовую, щедрую и весёлую пору. Трудовую — потому что впереди ещё много осенних забот, а щедрую и весёлую — потому что хлеб заполнял закрома, в каждый крестьянский дом входил достаток, и тут уж не обходилось без плясок и песен. Отсчёт осенних дней начинался в августе, поскольку приходила главная забота земледельца — уборка хлебов. 

Спожинки, пожинки или обжимки — это языческий праздник древних славян со славлением Велеса и срезанием последних урожайных снопов зерна. В каждом поле оставляли последний пучок пшеницы и завязывали его в виде бороды Велеса, в знак уважения и благодарности за дары земледелия. Также в это время начинали освящать на Великом огне собранные мед, яблоки и зерно, приносить их вместе с хлебом и кашей своим богам.

Жать обычно выходили женщины. Чтобы жатва была скорой, а труд — без усталости, зачин поручали самой уважаемой в селе женщине, хорошей работнице. Начинали жатву и заканчивали особыми обрядами и песнями. Цель жатвенных обрядов — отблагодарить Землю-матушку, за урожай, магическими действиями вернуть ей плодородие и обеспечить урожай будущего года. Первым делался зажиночный сноп, который назывался снопом-именинником. Его украшали цветами. Потом его унесут в дом и поставят в красный угол, где и простоит он до конца жатвы, до спожинок и дожинок. Жатвенные песни пелись во время работы отрывочно, не более чем по 1–2 строки подряд поочередно разными жнеями во время минутного отдыха, когда та или иная жнея ненадолго останавливалась, чтобы разогнуть усталую спину. В некоторых жатвенных песнях взаимное подбадривание тех, кто работал, а в других насмешка над отстающими. Нередко пелись насмешливые песни в адрес нерадивого хозяина соседнего неубранного поля.

Спожинать — значит заканчивать жатву, дожинать хлеб. Дожинки сопровождались архаическими обрядовыми действиями, направленными на сохранение плодоносной силы земли. Например, последний сноп на Ярославской земле жали молча, такой сноп называли молчальным.

К древним обрядам относится и завивание дожинальной бороды. Хозяйка обращалась с просьбой к святому Илие или святому Николаю: «Вот тебе … (имя святого) соломенная борода, а на будущий год уроди нам хлеба града».
В песнях, сопровождавших дожинки, выражалась радость по поводу благополучного завершения уборки урожая. Чтобы вернуть себе утраченные во время жатвы силы, женщины должны были покататься по жнивью, всем телом соприкасаясь с Землей-кормилицей: «Нивка-нивка, отдай мою силку, чтобы не болела спинка».

Так же, как и первый, дожиночный сноп уносился в деревню. Эти снопы обмолачивали отдельно. Освященное в церкви зерно сохраняли до весны и примешивали к семенам, идущим на посев озимого поля.

Наши предки трижды встречали осень. В первый день сентября — первый праздник встречи осени — первые осенины. В восьмой день — вторые осенины, а третьи — на Воздвиженье, когда хлеб с полей сдвинулся, а птица в отлёт пошла (двинулась). Осень — пора молодёжных посиделок, свадеб, народных игрищ, театрализованных представлений, это время прощания с прошедшим летом и встречи зимы.
Первая встреча осени на Семенов день — 14 сентября. День Семена–летопроводника праздновался по-особому. Люди ходили в гости и не расходились до утра. Если день Симеона Столпника не приходился на воскресенье, то с утра женщины принимались за основательную уборку в доме. Пытались избавиться от мух и тараканов, которые были неизбежными спутниками жизни человека. Особенно весело и озорно отмечала этот день сельская молодёжь. Интересен обряд «похорон мух». В народе верили, что если «злую муху закопать осенью в землю — прочие кусать не будут». Вместе с «похоронами мух» и лето уходило. 

21 сентября — вторая встреча осени. Женщины собирались утром и выходили на берега рек встречать матушку Осенину. Специально выпекался овсяный хлеб, который держали в руках старшая из женщин, а молодые пели песни, стоя вокруг неё, затем хлеб разламывали на куски по числу собравшихся и им кормили домашний скот. Осенины справлялись в течение целой недели. Рождество Богородицы приходилось на дни, когда отмечался праздник урожая, который знаменовался хождением в гости, хлебосольством с весёлым гуляньем, сопровождаемым особыми игровыми песнями.
К Воздвижению (27 сентября) завершалось бабье лето, и вновь, в третий раз встречали осень: «Воздвиженье лето замыкает, ключи галочка с собой за море уносит». Отмечалось приближение зимы: «Воздвиженье осень зиме навстречу двигает». В этот день подводились итоги, считались убранный урожай и сделанные запасы. К наступлению зимних холодов готовились заранее, поэтому говорили: «Воздвиженье кафтан с плеч сдвинет, тулуп надвинет», «Воздвиженье задвинет зипун, подвинет шубу». Замирание жизни зверей и птиц также не оставалось без внимания крестьянина: «На Воздвиженье птица в отлёт двинулась», «В Воздвиженьев день медведь залегает в берлогу». С Воздвижения начинался ряд осенних девичьих вечеринок, называемых «капустниками», «капустенскими вечерами», «капустницами». Женщины рубили капусту и заготавливали ее на зиму. Девушки в нарядных одеждах ходили из дома в дом с песнями рубить капусту [5]. 

Зимние святки. Главным же русским праздником зимой по праву считалось Рождество, которое отмечалось широко и с размахом. Еще в дохристианские времена на Руси в конце декабря — начале января колядовали — широко отмечали время «возвращения» солнца, периода, когда день начинал прибывать. После длинного периода темных ночей увеличение дня ожидалось, как чудо, широко и весело праздновалось. Жгли костры — своеобразные символы солнца, надевали маски животных, чаще медведя. Празднующие верили, что этим они обманут недобрых духов. Те сначала прятали солнце, а теперь могут отомстить людям за его возвращение.

С установлением христианства на Руси период между Рождеством и Крещением Спасителя пришелся примерно на это время. Православная церковь не стала бороться с языческими обычаями, а постепенно наполняла их новым смыслом. В день Крещения Господня славяне отмечали языческий праздник Водосвет. Считалось, что собственно в этот день вода делалась светлой и превращалась в целебную. По традиции, в Крещение купались в проруби. Если окунуться не было возможности, тогда обливались водой в тёплом месте. Считалось, что такое купание заряжает человека здоровьем на весь год. Славяне верили, что в этот день Солнце, Земля, а также центр Галактики располагаются таким образом, что вода структурируется, и открывается канал общения между людьми и центром Галактики, своего рода связь с космосом. Наши предки верили в целебные свойства воды и понимали, что от качества воды зависит здоровье человека.

Святки всегда были общенародным праздником. Песни-колядки часто сочинялись прямо на ходу, но существовали в этом виде творчества традиционные, идущие из древности правила. Хозяина часто величали «светел месяц», хозяюшку — «красным солнцем», детей их — «частыми звездами». Бывало и более выразительно — «хозяин в дому — как Адам в раю; хозяйка в дому — что оладьи в меду; малы детушки — что виноградье красно-зелено… » Колядующие обещали богатый урожай и счастливую жизнь тем, кто хорошо угостит. Иногда в песнях звучали шутливые угрозы: «Кто не даст пирога — сведем корову за рога, кто не даст ветчины — тем расколем чугуны…». Хозяева принимали гостей кто как мог.

На этот период приходились и гадания. В окрестностях Ростова к праздникам собирались поздним вечером девять девиц и направлялись к проруби. Три из них «ехали верхом»: одна — на помеле, другая — на ухвате, третья — на клюке. Остальные шесть сопровождали их песнями. У проруби наездницы зачерпывали воду деревянными чашками, затем все возвращались в том же порядке в пустую избу. Здесь принесенные чашки с водою накрывали полотном, и девицы опускали в одну из них свои кольца. Начинали петь песни с различным содержанием, по окончании каждой одна из девиц вынимала из чашки кольцо, и слова песни были пророчеством.

Еще одна святочная традиция — собираться всей семьей по вечерам, звать гостей и рассказывать сказки. Сохранились целые сборники «Святочных рассказов» как придуманные простым народом, так и авторские. Такие рассказы отличались таинственностью и были полны чудесных событий. Этот обычай был особенно крепок среди городских жителей. Молодежь днем каталась на санях и на санках с гор, а по вечерам собиралась слушать истории. 

Другой ярославской традицией были гулянья. Празднично одетые семьи любили, что называется, себя показать и других посмотреть. Третьим массовым развлечением были кулачные бои, но это уже отдельная история. Скажем только, что особенно отличались в боях жители современного Красноперекопского района.

В начале ХХ века появляются новые ярославские традиции. Именно под Новый год излюбленной забавой горожан становились катки, коих в Ярославле было великое множество. Центральным считался каток Бутлера. Там играл духовой оркестр, и в праздничные дни его заполняли более 1100 ярославцев. Проводились праздничные ёлки для рабочих и их детей, самые известные — на Норской мануфактуре, табачной фабрике Дунаева и на Ярославской Большой Мануфактуре. Устраивались платные катания на лошадях по Духовской, Рождественской, Ильинской, Пробойной и Дворянской улицам. После Нового года открывались народные гулянья и ярмарки. Центр Ярославля в эти дни был наводнен балаганами с кукольными представлениями, во множестве строили ледяные горы и горки, качели и карусели.
Свадьба. Из всего фольклорно-ритуального комплекса наиболее сохранилась и обнаруживается в современных условиях поэзия свадьбы, имеющая показательные местные особенности.
Браки в те времена редко совершались по любви. Чаще всего судьбу молодых решали родители, руководствуясь материальными и социальными соображениями. Сватовство начиналось с того, что родители жениха засылали к родителям невесты сваху. Чаще всего это была профессиональная сваха, которая знала всех девиц на-выданье. Чтобы сватовство прошло благополучно, сваха подходила к дому незаметно, с задворок. Ярославская сваха, войдя в дом, садилась в углу на поганую кадушку, подложив под себя рукавицы — тоже для удачи. И платок на ней повязан по-особому, и ботинки разные. Только после приглашения хозяев могла пройти сваха под матицей, где, по поверью, жил домовой. Сговор совершался с родителями невесты или старшим братом. Разговор велся не напрямик. Сваха могла сказать, что «узнала, дескать, в доме вашем телушка продается». Сваха расхваливала «купца», его богатое хозяйство, трудолюбие. Заручившись предварительным согласием семьи невесты, сваха отправлялась за женихом и его родными.

А в доме невесты начиналась подготовка к смотринам, к приезду дорогих сватов. Сватам необходимо было показать, много ли у девушки приданого. Специальный сундук для приданого — «укладку» заводили для девушки еще в раннем детстве. 

Невеста должна была на смотринах несколько раз переодеться и пройтись перед гостями — себя показать и все свои наряды на все времена года. Свадебный обряд отражал не только радостную сторону события, но и грустную, подчас трагическую судьбу девушки, выходящей замуж без любви «за чужа-чуженина». Вот поэтому весь предсвадебный период девушке полагалось быть грустной, печальной, даже если брак заключался по любви.

На следующий день после сватовства родные невесты отправлялись в дом жениха. Этот обычай соблюдался, даже если жених и невеста были соседями, осматривали придирчиво, хотя бывали случаи, когда женихи занимали у соседей мешки с зерном, хомуты, телеги, чтобы казаться богаче. Когда все вопросы были решены, совершалось рукобитье (рукопожатие). Совершали его через стол и не голыми руками, чтобы молодым жилось не бедно. После рукобитья совершалась молитва. С этого момента отказа уже быть не могло. Девушка считалась просватанной и безоговорочно обещанной в новую семью. А невеста в это время сидела с подружками и с замиранием сердца ждала своей участи. С момента заключения договора девушка, которую называли сговорёнкой, начинала причитать. Со дня просватанья сговорёнка ходила в черном платке. А девушки пели песни о радостях девичества и тяжелой замужней доле. Это называлось «гневить сговорёнку».

Накануне венчания проводился девичник. Прощалась девушка с вольной-волюшкой, девичьими забавами, родителями. Её чувства поэтически выражали плачи-причитания. Приносилась на девичник малая красота-ёлочка. Символом прощания с девичеством был обряд расплетания косы. Косу расплетала мать или самая близкая подруга.
И вот настал момент свадьбы. С раннего утра подружки одевают и прихорашивают невесту. Сваха прикалывала невесте в подол крест-накрест булавки, а за пазуху клала чеснок, янтарь или ладан. Благословляли невесту на шубе, чтобы жить ей в тепле и довольстве. Перед выездом в церковь невесте закрывали лицо от сглаза черным платком. На обратном пути молодых встречали ряженые, на телеге которых дымилась печурка. Дыму с древних времен приписывалась магическая сила. Такая традиция существовала в Ростовском уезде.

Дома молодоженов встречали родители жениха и после благословения закармливали молодых мёдом, чтобы жизнь была сладкой. И начиналась свадьба. Отличительной чертой свадьбы было не только присутствие гостей, но и обязательно — «глядельщиков» — людей, на свадьбу не приглашенных, но наблюдающих за ней и обсуждающих ее: здесь считалось, что чем больше глядельщиков, тем лучше свадьба.

Прочно память ярославцев удерживает и старинные свадебные песни (лирические и венчальные), приговоры, в речитативной манере исполняемые дружкой и подругами невесты. Ярким специфическим местным признаком является и зачитывание под общий смех приглашенных на свадьбу своеобразных «указов». «Свадебные указы» — комические монологи, стилистически близкие ярмарочному фольклору и возникшие, видимо, под его влиянием. «Указы» читались перед выкупом места для жениха и были самым любимым эпизодом свадьбы. Тексты указов были ритмически организованы, и, имея варианты, все они сохраняли единую композицию: вступление, в котором сообщалось их происхождение: «Из Симского леса от лысого беса» (есть и другие варианты), зачин с обращением к гостям и всем присутствующим на свадьбе: «Господа глядельщики, двери затворите, а вы, малые ребята, сопли подотрите»; обращение к жениху с просьбой не обижаться и быть внимательным: «Стой, жених, не вертись, что читать буду — не сердись». Основную часть потешного «указа» составляли насмешки над молодыми, их одеждой, домом, животными и имуществом:

У вашего жениха есть хоромы: летают там одни вороны;

В полукруглые окошки лазают кошки.

В первом ряду порог, во втором потолок,
Четыре столба врыто и бороной покрыто.

Составитель «указа» смеется и над собой: дается сатирическая характеристика трех женщин, на которых он якобы был женат: 

Варвара выше амбара;

Ненила — белья не мыла. 

Много вшей накопила

Такие вши — хоть избы мши

Первая вшичка — что брусничка, 

А вторая — как клубничка; 

А третья как скатится — 

Так с соседской собакой драться схватится. 

Кроме обязательного комплекса обрядов другим непременным компонентом праздника являлась особая, отличная от будней трапеза. К праздничным блюдам здесь относились «жаркое холодное, сайки, калачи, пряники и орехи». Наиболее ритуализированным блюдом в праздничной трапезе была выпечка. Несмотря на то, что существовало множество ее рецептов, к концу XIX века наиболее распространенными оказываются пряники. Именно наличие своего, местного, только здесь известного варианта пряника — яркая, специфическая черта праздничной обрядовой выпечки в Ростовском уезде. Во время свадебного обряда использовалась уникальная ростовская пряница. Пряница — это большой пряник, в аршин (71,12 см) ширины и полтора аршина (106, 68 см) длины, представлял собой коврижку, на которой укреплены разнообразные фигуры. Это выпеченные из пряничного теста, «украшенные золотом с серебром» четыре пары «баринов» и «барынь», приготовленных с помощью пряничных досок. Они вместе с шестью фигурами «елок» и «звезд», концы которых также позолочены, образуют группу вокруг стоящего в центре зеркала в раме из теста. Зеркало убрано полотенцем, вырезанным из белой папиросной бумаги. Жених вместе с подвенечным платьем, корзиной с туалетными принадлежностями приносил такую пряницу на девишник, следующий за обрядом сговора, невесте. Она его делила между гостями: фигуры девушек доставались подругам, звезды и елочки — молодцам, сама коврижка — родным, присутствующим на сговоре, зеркало в раме оставалось и хранилось у нее самой. Символика изображений на свадебной ритуальной выпечке — благопожелания новой семье; а также, возможно, — уподобление раю [1].
Русская культура с ее традициями и уникальной обрядностью отражает тесное сплетение жизни человека с природой. Человек был частью этого огромного мира и умел жить в гармонии с ним. Сохранение своих корней, своей национальной культуры, её развитие — это важнейшие задачи, требующие внимательного отношения к уцелевшим памятникам истории и культуры, к богатому народному художественному творчеству.

3. Духовная музыка. Творчество В. Зиновьева (по материалам Зуммер Л. «Зиновьев Василий Николаевич: Любовь — понятие духовное» [7]).
28 января 2004 года в одном из залов Ярославского музея-заповедника открылась выставка, посвященная 130-летию со дня рождения выдающегося композитора, священника Василия Зиновьева. 30 лет его служения были связаны с Ярославлем: регент архиерейского хора, создатель и руководитель капеллы Сретенской церкви, он всю жизнь оставался настоятелем Троицкой церкви Николаевского детского приюта. Талантливый музыкант, иерей Василий Зиновьев ввел древние ярославские распевы в церковное обиходное пение, его называли композитором-самородком. 

Духовные произведения В. Зиновьева и сегодня звучат в храмах и на концертных площадках, а песнопение «С нами Бог» исполняется в Рождество не только в России, но и в Храмах всего православного мира.
Василий Николаевич Зиновьев родился 15(28) января 1874 года в селе Спас-Подгорье Ростовского уезда Борисоглебской волости Ярославской губернии в семье потомственных священников — отец его был диаконом в церкви Преображения Господня. Умер он рано, в возрасте 39 лет, когда Василию, младшему из четырех детей, было всего лишь два года. После смерти отца семья оказалась в крайней бедности. Несмотря на это мать Василия, Евдокия Васильевна, сделала все, чтобы дать единственному сыну образование: она отдала его учиться — сначала в церковно-приходскую школу, затем в Ростовское Димитриевское духовное училище. С раннего детства у Василия открылся необычайный музыкальный талант.
Уже в первом классе он поражал преподавателей своими музыкальными способностями, а в Ярославской духовной семинарии, где продолжал учебу, и сам нередко заменял преподавателей. Играл на скрипке, фортепиано, фисгармонии, хорошо пел. По окончании Ростовского Димитриевского духовного училища Василий сделал твердый выбор: в будущем он видел себя только священнослужителем.
В 1888 году семья Зиновьевых переехала в Ярославль, где Василий поступил в духовную семинарию. В те годы в семинарии были и свой оркестр, ансамбль гитаристов, устраивались литературно-музыкальные вечера. Увлеченность Василия музыкой, его редкая одаренность были замечены — в 5 классе его назначают регентом семинарского хора. 

В 1894 году Василий окончил курс семинарии и был определен на должность учителя церковно-приходской школы при Югской Дорофеевой пустыни в Рыбинском уезде Ярославской губернии. Именно работа с детьми положила начало композиторской деятельности молодого регента. Здесь, в Дорофеевой пустыни, он и написал свои первые песни для детского хора. Через десять лет, в августе 1904 года, в московском издательстве П. Юргенсона вышел в свет сборник детских песен отца Василия «Пение на Рождественской елке в народной школе». Авторитет композитора и известность его песен были столь велики, что почитатели таланта отца Василия и живые свидетели его жизни утверждают, что именно ему принадлежит музыка знаменитой песни «Вечерний звон» на стихи английского поэта Томаса Мура в русском переводе слепого ярославского поэта Ивана Козлова. В. Зиновьев написал ее для детского хора, а в 1907 году сделал переложение для полного смешанного хора. После смерти композитора песня продолжала звучать, но имя автора музыки было предано забвению по той лишь причине, что композитор — священник. К сожалению, до сих пор не удалось разыскать оригинала этой песни. В настоящее время она звучит в обработках современных композиторов.
Молодой учитель пробыл в Дорофеевой пустыни только год. В ноябре 1895 года архиепископ Ионафан рукоположил Василия Зиновьева во диакона к Петропавловской церкви при Ярославском кадетском корпусе. А за месяц до этого в ярославской церкви Димитрия Солунского состоялось бракосочетание Василия Николаевича Зиновьева и девицы Марии Львовны Львовой, московской мещанки, приемной дочери дворянки Ольги Савиной. Брак оказался на редкость счастливым и гармоничным. Помимо домашних обязанностей, забот по воспитанию детей, матушка находила время, чтобы разделять музыкальные интересы своего супруга: Мария Львовна получила прекрасное образование в московском частном пансионе госпожи Пуссель. 

В декабре 1896 года диакон Василий Зиновьев был рукоположен во пресвитера к Троицкому храму при ярославском Николаевском детском приюте и назначен законоучителем и учителем пения. В этом храме о. Василий прослужил почти 30 лет. 

Педагогическая работа, занимавшая в творчестве священника Василия Зиновьева особое место, продолжалась до конца его жизни. Его авторитет как преподавателя пения и композитора (в 1897 году в издательстве П. Юргенсона напечатан хоровой цикл «Шесть тропарей покаянного канона», а в 1898 году — сборник для смешанного хора «Песнопения из Божественной литургии») в епархии и городе быстро рос. И когда 2 июля 1900 года в Ярославле в здании Ионафановского епархиального училища открылись педагогические курсы для учителей церковных школ, о. Василия пригласили вести на них занятия по пению. Высоко оценил труды о. Василия высокочтимый протоиерей Иоанн Сергиев (Кронштадтский), посетивший эти курсы 16 июля. «Прекрасно, гармонично, умилительно поете! — говорил он. — Гармония, согласие, согласие во всем — великая сила! Пусть так же гармоничны будут и ваши юные еще души, и ваши дела и помыслы пусть составляют гармонию, приятную Богу!».
А с 13 сентября 1900 года священник Василий Зиновьев — учитель церковного пения всех классов Ярославской духовной семинарии. В семинарском хоре, которым стал управлять Зиновьев, было более 100 человек. 

В одном из докладов на ежегодных собраниях городского духовенства о. Василий говорил: «Без хорошего церковного хора православное богослужение наполовину теряет свое величие и красоту, хороший хор — истинное украшение церкви, церковное пение есть могучая сила, настраивающая душу к молитве...». Церковное пение — особенное, в нем важно не только звучание голоса, но и звучание души. «Когда я молюсь, горю как свеча. Пусть хоть и копеечная, но до Бога доходит», — говорил отец Василий. Его молитвенное вдохновение передавалось и певчим. Не удивительно, что послушать хор Зиновьева приезжали даже из Москвы. 

В те годы доступных руководств по методике обучения хоровому пению и регентскому делу практически не было. Тогда о. Василий, восполняя этот пробел, составил «Азбуку школьного пения», «Элементарный курс сольфеджио», «Практическое руководство для начинающего учителя-регента». Эти труды актуальны и сегодня: их можно непосредственно использовать в изучении и преподавании церковного пения. 

21 августа 1906 года высокопреосвященнейшим Иаковом (И. А. Пятницким), архиепископом Ярославским и Ростовским, о. Василий был назначен регентом архиерейского хора Успенского Кафедрального собора. Именно на эти годы пришелся наиболее активный и плодотворный период в творчестве священника Василия Зиновьева. В 1907 году, по благословению архиепископа Тихона, Зиновьев взял на себя труд гармонизации церковных гласовых песнопений местного распева. За основу он взял старинный напев архиерейского хора, который, местами поддаваясь влиянию обихода Львова и Бахметьева, вполне сохраняет черты местного колорита. Результатом этой работы стала книга «Воскресное всенощное бдение». Архиепископ Тихон высоко оценил труд о. Василия — автор был награжден камилавкой. В Феодоровском Кафедральном соборе до сих пор поддерживается традиция изучения гласовых напевов по книге Зиновьева. Н. Леданов, певчий из хора о. Василия Зиновьева, вспоминал о том, как архиепископ Тихон называл своего любимого регента «русским Бахом». 

Вершиной творчества талантливого композитора стало песнопение «С нами Бог!» — торжественный хор, написанный на слова пророка Исаии и предназначенный для молебного пения в день Рождества Христова. Автор посвятил это песнопение 100-летию окончания Отечественной войны 1812 года. Песнопение впервые прозвучало в Ярославле. Вскоре его знала вся Россия... 

Отец Василий обладал поистине поразительным трудолюбием. Не было, пожалуй, ни одного значимого события в жизни России и Ярославля, на которое бы не откликнулся о. Василий новым сочинением. А ведь помимо своих каждодневных пастырских и педагогических трудов о. Василий вел еще и активнейшую концертную деятельность. О том, насколько концерты, в которых он участвовал, оказывались важны для епархии и города, мы можем сегодня судить по сохранившимся номерам ярославских газет начала XX века. 

26 февраля 1912 года состоялся концерт архиерейского хора под управлением о. Василия, вызвавший в публике повышенный интерес и собравший такое количество слушателей, что зал к началу концерта был буквально переполнен и не мог вместить всех желавших попасть на него. Своеобразность программы концерта заключалась в том, что помимо песнопений, исполняемых в храмах, в нее были включены «Псалмы царя Давида» под аккомпанемент арфы (музыка Ипполитова-Иванова), «Воскресение Христово видевше» патриарха Никона, записанное с голоса странника в Ферапонтовом монастыре, и по случаю 300-летия со дня кончины патриарха Гермогена — «Чтение дьяконом московскому люду послания патриарха Гермогена тушинским изменникам в 1609 г.» (бас с хором, музыка А. Кастальского). 

В 1913 году весь русский народ отмечал великую дату — 300-летие царствования дома Романовых. Архиерейский хор и его руководитель оказались в центре торжеств. 21 мая хор под управлением о. Василия пением пасхальных песнопений встречал императора в Успенском Кафедральном соборе. В этот же день на Ильинской площади была исполнена кантата «300-летие дома Романовых». Исполнил ее грандиозный, в несколько сот человек, хор под управлением о. Василия Зиновьева в сопровождении духового оркестра. Через некоторое время священник Василий Зиновьев «лично Его Императорским Величеством был награжден золотым наперсным крестом из кабинета Его Величества за отличное пение». 

8 августа 1914 года Ярославль отмечал знаменательное событие древнерусской церковной истории — 600-летие явления чудотворной Толгской иконы Божией Матери. Празднование проходило в Толгском монастыре. Чудесно исполнял хор архиерейских певчих песнопения лучших духовных композиторов России — А. Кастальского, П. Чеснокова и самого регента хора — священника Василия Зиновьева. По окончании литургии архиерейский хор прекрасно исполнил юбилейную кантату «600-летие явления Толгской иконы», слова и музыку которой написал о. Василий. 

Началась первая мировая война. В августе 1914 года о. Василий пишет слова и музыку кантаты «Русь Святая». Кантата прозвучала как призыв ко всему русскому народу встать на защиту своего Отечества. Она была напечатана в епархиальной типолитографии. Всю сумму от продажи партитур автор просил передать на нужды военного времени, а сам, 16 сентября 1916 года, ушел добровольцем на фронт. Он служил полковым священником в 207-м запасном пехотном полку, стойко и мужественно перенося вместе с воинами все невзгоды и лишения. 

В феврале 1917 года о. Василий вернулся в Ярославль и вновь стал служить в Троицком храме Николаевского приюта, преподавать пение в Мариинской гимназии, где учились его дочери. Но та, мирная, довоенная жизнь уже не вернулась... 

В 1918 году он идет работать учителем пения в школу. Но уже через год ему, священнику, запретили преподавать в школе. Отец Василий был поставлен перед выбором — либо служение в храме, либо светская деятельность учителя музыки. Он остался в Церкви. При Сретенском храме организовал художественную капеллу. «Это был хор такого великолепного звучания, что слушать его приезжали даже из Москвы», — вспоминает П. И. Полтавцева рассказы своего отца, регента церкви Параскевы Пятницы, что на Туговой горе. 

15 октября 1921 года о. Василий становится заведующим кафедрой эстетического воспитания Ярославского педагогического института. Он преподает пение и руководит студенческим хором. 

13 июня 1922 года о. Василия постигло большое горе — утонул в реке Которосль его единственный сын Николай в возрасте 15 лет. Он был очень музыкальным, одаренным ребенком, прекрасно играл на скрипке. А за год до этого скончалась от паралича сердца его супруга, Мария Львовна. Пережив такую большую семейную трагедию, он полностью посвятил себя работе и воспитанию дочерей. 

В мае 1922 года в Ярославле обновленческим Высшим церковным управлением была организована новая церковь, именуемая ими «Живая церковь». Православное духовенство Ярославской епархии отрицательно отнеслось к самозванной церковной власти. Священник Василий Зиновьев не мог остаться в стороне от этих событий. 10 октября 1922 года он пишет заявление в ОГПУ: «По уполномочию духовенства ... прошу о разрешении собрания 15 октября в церкви Святаго Духа в I час дня. Цель собрания: восстановление единения между отдельными группами. Священник Василий Зиновьев». Собрание, на котором присутствовало около трех тысяч человек, состоялось. После этого последовали аресты. 28 октября был арестован и священник Василий Зиновьев. Дополнительным поводом для ареста послужила и проповедь, сказанная им 17 июня в Троицкой церкви: «...когда Николая прогнали — вы спали. Временное правительство свергнули — вы спали, и Ленин сидит — спите. Сказал бы больше, да «Коровники» недалеко. Меня посадят — и вы тоже будете спать...» На допросах о. Василий держался достойно, не теряя чувства юмора. Вскоре его выпускают, взяв подписку о невыезде, в связи с тем, что три хоровых коллектива, которыми управлял о. Василий, остались без руководителя. 22 ноября 1922 года он был окончательно освобожден. 

Напряженная профессиональная деятельность, житейские испытания сказались на здоровье композитора. В ноябре 1923 года проявилось заболевание горла, которое требовало серьезного лечения. В последние числа мая о. Василий отправился на лечение в Крым. Там наступило некоторое улучшение, но по возвращении в Ярославль болезнь снова дала о себе знать. В октябре 1924 года по настоянию врачей о. Василий переехал в Москву на лечение. 

В Москве он взял на себя управление хором в храме Преподобного Сергия Радонежского, что на Рогожской заставе. В феврале 1925 года о. Василий приезжает в родной город в праздник Сретения Господня. Видимо, в предчувствии близкой кончины, композитор решил проститься со всем, что было ему так дорого, чему он отдал всю жизнь и творческие силы. Посетил Троицкий храм и скорбел, что не может послужить: храм был закрыт. Несмотря на сильное недомогание и слабость (в это время о. Василий даже говорил с трудом), хором в Сретенском храме он все-таки управлял... 

25 марта 1925 года священник Василий Зиновьев скончался в московской больнице. Гроб с его телом перевезли в Ярославль, а 30 марта в Сретенском храме было совершено отпевание. 

Множество почитателей его таланта провожали в последний путь любимого пастыря и талантливого композитора. Искренняя скорбь тысяч людей говорила о том, что о. Василий достойно прожил свою жизнь, а его творения нашли отклик в сердцах людей. 

Священник Василий Зиновьев был погребен неподалеку от храма Параскевы Пятницы на Тутовой горе рядом с могилами жены композитора Марии Львовны и сына Николая. На месте погребения поставлен памятник в виде каменного надгробия. Из разных уголков России почитатели таланта о. Василия приносят сюда скромные букеты цветов и зажигают свечи... 

Памяти его посвящен епархиальный фестиваль хоровой музыки имени священника Василия Зиновьева, на котором хоровые коллективы, среди которых детские, церковные и светские хоры, исполняют его произведения.
4. Традиции ярославских колокольных звонов
Ярославская область — край, славный колокольными традициями. Здесь в течение200 лет существовал завод, принадлежавший купеческой династии Оловянишниковых. В XVIII веке работала колокололитейная мастерская Мартыновых, от которой осталось в Ярославле несколько прекрасных колоколов. Известен был и завод Чарышниковых, перебравшийся в Кострому. В двадцатом столетии волна антиколокольной кампании, прокатившейся в конце 20-х годов по всей России, приняла в Ярославле катастрофические масштабы. Уничтожены были все колокольные ансамбли, в том числе уникальные и сверхтяжелые ярославские колокола.

Но в конце века, в 90-е годы литья колоколов на Ярославской земле возрождается: в Тутаеве начинает работать мастерская братьев Шуваловых, позже взявшая название «Италмас». Ее главным организатором и руководителем стал Николай Александрович Шувалов. Это единственное производство, которое следует старинной русской технологии отливки колокола по кружальным лекалам, когда внутренний стержень колокола откручивается из глины по лекалу слой за слоем с полным высыханием каждого слоя.

Фестиваль «Преображение» предлагает редкую возможность наблюдать процесс отливки колокола и даже участвовать в нем. В течение всего фестиваля на территории музея-заповедника работает двор колокололитейщика Александра Владиленовича Лапшина, где мастер показывает процесс литья колоколов, подробно рассказывая об особенностях русской традиции этого ремесла. Сам Александр Лапшин, доктор технических наук, профессор РГАТА (г. Рыбинск), — уникальный литейщик — делает все операции отливки и художественного оформления колокола сам. Обладая редкостным даром рассказчика, он не устает пояснять всем интересующимся процесс изготовления колокола, а посему всегда окружен толпой почитателей. 

Работа мастера над будущим колоколом начинается с расчетов и построения чертежа его профиля. Прочность и красоту звучания колокола определяет соотношение трех основных параметров: диаметра, высоты и толщины стенок, причем стенки колокола постепенно утоньчаются соответственно диаметру, идя снизу вверх. Прочность колокола зависит от соотношения толщины боя к диаметру колокола. В старинных колоколах (до XV в.) это соотношение было равно 1:12 и 1:13; у русских колоколов XIX в. — 1:15. Чем тоньше стенки колокола, тем ниже его основной тон и пластичнее звук. 

После построения чертежа будущего колокола по нему изготавливаются два лекала: для внутреннего профиля колокола и для наружного. Далее начинается создание объемной формы колокола из кирпича и глины. 

Нужную глину для ярославских колоколов берут в одном из карьеров области (где конкретно — это секрет). В глину, по старинке, добавляют коровью шерсть, конский навоз, квасное сусло.
Форма состоит из трех частей: болван, или стержень (внутренняя часть формы), так называемый «фальшивый колокол», и кожух (внешняя часть формы колокола). Самая кропотливая часть работы — изготовление фальшивого колокола, который один в один должен соответствовать будущему бронзовому, фактически — это его модель. Фальш-колокол изготавливается из глины и песка по второму лекалу; готовая внутренняя форма обмазывается тонкими слоями, каждый слой подсушивается. На фальшивый колокол наносятся орнаменты, иконы, надписи — по желанию заказчика, но при строгом соблюдении православных традиций (мы больше опираемся на каноны XVII—XVIII вв.). Готовый фальш-колокол с украшениями и надписями обмазывается тонкими слоями жирной глины при помощи художественных кистей, с просушкой каждого слоя. Таких слоев может быть 20–30 в зависимости от массы будущего колокола. Жидкая глина должна заполнить все детали украшений колокола. Затем форма обмазывается толстым слоем глины, который стягивается металлическими прутьями с крючками наверху, служащими для подъема верхней части колокола — кожуха. Кожух поднимают, фальшивый колокол уничтожается, болван и внутреннюю часть кожуха (на которой отпечатались все украшения и надписи) зачищают и поправляют. Затем ставят кожух на прежнее место, и между болваном и кожухом получается пустое пространство для заливки металлом. Форму устанавливают в литейную яму и тщательно засыпают землей, плотно трамбуя, чтобы кожух выдержал огромное давление расплавленного металла. Все готово к отливке.

Начинается процесс литья колокола. Исходные компоненты колокольной бронзы — медь (80%) и олово (20%). В подовой печи разводят огонь и закладывают медь, которая плавится в течение 5–6 часов. Мастер все это время постоянно следит, чтобы пламя не ослабевало и медленно, постепенно температура приближалась к точке плавления меди (1083°С). Далее температуру быстро поднимают до 1200–1300°С и вбрасывают нужное количество олова. Полученный сплав тщательно перемешивают длинными деревянными шестами, раскисляя металл. Сплав охлаждают до температуры 1080°С и вышибают снаружи печи пробку. Жидкий металл, стремительно вырываясь из отверстия, течет по желобу и наполняет форму. До этого момента от загрузки олова в печь должно пройти не более 10 минут, иначе олово выгорит. 

Колокол стынет несколько дней, затем его вынимают из ямы, очищают от пригоревшей глины изнутри и снаружи, а затем тщательно обрабатывают каждый сантиметр поверхности. Теперь колокол можно приподнять и попробовать звук.
Ни один колокол по звучанию не похож на другой. Да ведь так и должно быть. Издавна считалось, что каждый колокол имеет свой характер, колоколам даже давали имена-прозвища: Неопалимая Купина, Осанна, Бурлила, Полиелейный, Красный и т. п. Голос каждого колокола так же неповторим, как голос любого человека. Природа его отлична от всех музыкальных инструментов: при ударе в колокол слышен не один тон, а несколько, как будто поет небольшой хор, а не один голос. Среди них есть главный, основной тон (генерируется в звуковом кольце внизу колокола) и дополнительные (вызываются более высокими объемами тела колокола), которые называются обертонами, и их можно различить на слух от трех до десятка. Это многозвучие — душа русского колокола. 

Другая особенность наших колоколов — их громогласность. Это требование православной церкви к колоколам: чтобы звон был громче и слышен издалека. Издавна существовал на Руси обычай при первых звуках церковных колоколов останавливать ненадолго работу, снимать шапку и креститься. Так, даже тот человек, который не мог пойти в церковь или был в отдалении от нее, все же мысленно присутствовал на службе, отвлекаясь от мирской суеты и включаясь в духовное действо. Не зря раньше даже язычники, слыша звон колоколов, говорили: «... Это голос христианского Бога слышен». Мощные звуки, разливающиеся в воздухе на многие километры вокруг, трогают сердце каждого человека, даже того, кому неизвестна сложная символика колокольного звона. Ничем иным не может быть удачнее выражено общее настроение многих людей, возвеличен праздник, нежели мощным колокольным звоном. 

Народ наш издревле верит, что там, где звонят колокола, зло и болезни отступают. Таким образом, колокольный звон на Руси воспринимается и как очистительный. Еще и поэтому так важно распространение мощных звуковых волн колокольного звона на большие пространства, что именно пространственные и временные границы звучания его определяют среду, недоступную влиянию злых сил. 

Созданные в соответствии с традициями православного богослужения русские звоны отличаются не только от колокольных звонов Западной Европы, но и в каждой местности, в каждом крупном городе имеют свои особенности, свой стиль исполнения. В былые времена специально приезжали «хлеба-соли покушать, красного звону матушки Москвы послушать», а «Ярославль городок — Москвы уголок», «услаждал» душу «малиновым звоном». 

Традиции колокольного искусства продолжаются на Ярославской земле и сегодня. По благословлению его Высокопреосвященства Высокопреосвященнейшего Кирилла, архиепископа Ярославского и Ростовского, 28 сентября 2005 года в Ярославле открылась «Ярославская школа колокольного искусства» — объединение ярославских звонарей, литейщиков и компанологов (исследователей колокольного искусства). Учредители школы — Ярославско-Ростовская епархия, колокольный завод Николая Шувалова и Всероссийская выставка-ярмарка колоколов. 

Главная цель нового объединения — восстановление высокого профессионального уровня, своеобразия стиля и былой славы искусства колокольного звона, которым Ярославская земля славилась не только на всю Россию, но и на весь мир. 

Важной частью «Ярославской школы колокольного искусства» стала впервые открывшаяся в Ярославле Школа звонаря. Это редкое для России профессиональное учебное заведение, которое призвано подготовить церковных звонарей для качественной и ответственной работы в православном храме. Требования сегодняшнего времени к церковному звонарю высоки и разнообразны. В числе обязательных предметов: практика колокольного звона, оборудование колоколен, кампанология (история колоколов и технология производства), Церковный Устав колокольного звона, права и обязанности звонаря, нотная расшифровка звона, литургика, церковное пение, тренинг (основные приемы игры на колоколах). 

Полный курс обучения в Школе звонаря составляет 1 месяц (занятия ежедневные). В программу включены поездки в пределах Ярославской области с целью ознакомления будущих профессиональных звонарей с выдающимися памятниками ярославского колокольного искусства и технологией литья колоколов на заводе Николая Шувалова. Набор в школу ограничен — не более семи человек на курс обучения. По окончании курса проводятся экзамены по основным дисциплинам и выдается документ, подтверждающий профессиональную квалификацию.

Колокольные звоны — главная и неповторимая особенность фестиваля «Преображение». Ежедневные колокольные концерты, торжественные звоны, сопровождающие основные события, — все это создает атмосферу праздника. Главная звонница Ярославля — Большая звонница Спасо-Преображенского монастыря (ныне музей-заповедник), на которой находится лучший набор колоколов нашего города. В дни фестиваля она принадлежит лучшим звонарям разных городов России. Среди звонарей-исполнителей есть признанные, многоопытные мастера и молодые звонари нового поколения, зарекомендовавшие себя в качестве верных и талантливых приверженцев возрождения канонической традиции русского колокольного звона. 

Одной из знаменитейших колоколен Ярославской области является ростовская колокольня. Митрополит Иона III Сысоевич (как его всегда величали, отчеством, по отцу его, схимонаху Сысою), скончавшийся 20 декабря 1691 года, тридцать девять лет управлял Ростовской епархией, много построил храмов, но одна постройка была особенной: возле соборного Успенского храма на юго-восток от алтаря возведена была колокольня в один ярус, но необыкновенно длинная — 15 сажен (в сажени 2,18 м) при высоте в 10 сажен.
И колокола для этой колокольни изготавливались тоже особенные. В 1682 году был отлит первый — в 500 пудов, именем «Лебедь» (лил мастер Филипп Андреев). В следующем году — «Полиелейный» в 1000 пудов (тот же мастер). А в 1689-м Флор Терентьев вылил самый большой — в 2000 пудов — колокол по имени Сысой (в честь родителя владыки). Четвертый — Голодарь (Великопостный) — переливался трижды (в последний раз в 1856 году), весу в нем 172 пуда. В 1654 году мастер Емельян Данилов отлил Баран (80 пудов). Остальные колокола — от 30 и менее пудов — отлиты были в разное время, по большей части неизвестно. Четырнадцатым был Ясак, вестовой колокол. Девять больших колоколов были подвешены на звоннице в одну линию. Четыре меньших — поперек. Все это делалось по оригинальному плану владыки Ионы. Замысел был гениальный — об этом говорит результат.

На этой колокольне рождены были знаменитые Ростовские звоны. Не сразу они сложились — как бы росли, подобно человеку, совершенствуясь духовно. Звонари передавали их друг другу по слуху. Их три: Ионинский — по имени владыки Ионы Сысоевича, Георгиевский — утвержденный архиепископом Георгием (Егорием) Дашковым), пребывавшим в Ростове в 1718–1731 годах, и Акимовский (Иоакимовский) — по имени владыки Иоакима, архиепископа Ростовского (1732–1771). Ионинский звон — самый древний звон, торжественный и строгий при простоте ритмического рисунка; Георгиевский — мощный по звучанию, с одновременными ударами во все колокола в такт Сысою, удары в который производятся только в один край; Иоакимовский — наиболее празднично звучащий из классических звонов. Звонница Успенского собора Ростовского кремля является уникальным сооружением, отметившим сравнительно недавно свое трехсотлетие. В настоящее время, несмотря на свой возраст, колокола звонницы регулярно используются в богослужениях и публичных концертах.
5. В концертном зале. Симфонический оркестр и знаменитые ярославские дирижеры
Ярославский академический губернаторский симфонический оркестр (ЯАГСО), возглавляемый художественным руководителем и главным дирижером, народным артистом РФ Мурадом Аннамамедовым, — это один из ведущих и авторитетных коллективов России, который вносит значительный вклад в развитие музыкального искусства.

Решение о создании оркестра было принято в 1944 году, хотя официальной датой его истинного рождения является год Великой Победы, когда состоялся первый концерт вновь рожденного Ярославского симфонического оркестра. Организатором, руководителем и первым дирижером был Александр Ефимович Уманский, чье имя вписано золотыми буквами в историю коллектива. 

За годы существования оркестра с его судьбой были связаны судьбы многих музыкантов. В прошедшие годы после А. Уманского коллектив возглавляли многие известные музыканты — Ю. Аранович, П. Ядых, Д. Тюлин, В. Барсов, В. Понькин, И. Головчин, Т. Мынбаев, В. Вайс, И. Коциньш, и каждому из них оркестр обязан новой ступенькой своего становления. За дирижерским пультом стояли такие видные маэстро, как Ю. Файер, К. Элиасберг, Н. Рабинович, А. Кац, К. Кондрашин, Ю. Симонов, Б. Темирканов, О. Димитриади, Н. Ярве, П. Сауль, А. Нанут, Ж.-П. Пенен, Дж. Фрайзер, Г. Хайнекен, Л. Альфред, М. Джеймс, А. Стридом, Ф. Саймонс и ряд других. Не перечесть всех партнеров коллектива, среди которых были известные музыканты: А. Гольденвейзер, Э. Гилельс, С. Рихтер, Я. Зак, Л. Оборин, Н. Петров, В. Крайнев, Д. Ойстрах, Л. Коган, И. Ойстрах, Г. Кремер, М. Ростропович, Д. Шафран, Н. Шаховская, И. Архипова, Г. Вишневская, Е. Образцова, В. Пьявко, В. Норейка, М. Биешу, Ю. Мазурок, А. Ведерников, А. Абдразаков, Владияр, Т. Гугушвили и еще целый ряд выдающихся исполнителей.

Многие современные композиторы доверяют коллективу исполнение своих новых сочинений. Стало доброй традицией проведение авторских вечеров музыкантов, композиторов, исполнителей. Так, надолго запомнились ярославской публике авторские вечера Д. Кабалевского, Т. Хренникова, А. Хачатуряна, И. Дунаевского, В. Барсова, Владияра, Э. Артемьева, Р. Щедрина, А. Эшпая и многих-многих других. Как-то в одном из интервью Т.Н. Хренников после премьеры своего Второго скрипичного концерта, прозвучавшего в исполнении Л. Когана в Ярославле, сказал: «Ярославский симфонический оркестр — один из лучших в стране. Роль Ярославского симфонического в пропаганде новых произведений советских композиторов — значительна. Творческая дружба оркестра с композиторами имеет давние традиции». И, надо сказать, эти традиции сохраняются и по сей день.

Новое время потребовало и новых подходов к деятельности коллектива. В 90-х годах ХХ века Ярославский оркестр возглавил талантливый музыкант, профессионал своего дела Мурад Аннамамедов, ныне народный артист Российской Федерации, лауреат премий им. Л. Собинова и Фонда И. Архиповой. Являясь к тому же и замечательным организатором, он сумел поднять коллектив оркестра на новую ступень его развития. Аннамамедов находит и приглашает в коллектив музыкантов-единомышленников — и артистов оркестра, и дирижеров — тех, кто целиком предан музыке, для кого творчество превыше всего. В оркестре, кроме главного, работают еще два дирижера — заслуженный артист России Анатолий Оселков и лауреат премии им. Л. В. Собинова Сергей Оселков, каждый из которых имеет свою особую манеру, свой индивидуальный почерк. В этом отношении маэстро М. Аннамамедов признает право каждого на индивидуальность самовыражения. Может быть различной исполнительская манера, может быть иным стиль дирижирования, но главное, чтобы все это было направлено на вдохновенное служение Музыке.

Сегодня оркестр живет своей неповторимой насыщенной жизнью, работая над все новыми и новыми программами. Репертуар ЯАГСО довольно разнообразен — начиная с музыки баховского периода до самых новомодных произведений композиторского таланта. Воплощаются в жизнь самые смелые идеи, оригинальные новые проекты. Гастрольная жизнь коллектива весьма и весьма интенсивна, оркестр выезжает не только в города нашей страны, но и за ее пределы. Неоднократные выступления на главной академической сцене Большого зала Московской государственной консерватории, концертного зала им. П. И. Чайковского, а также на сцене театра «Новая опера» и других престижных сценах свидетельствуют о возросшем мастерстве коллектива, удостоенного такой чести. К 60-летию окончания второй мировой войны был воплощен совместный международный проект, в рамках которого состоялось исполнение в г. Ханау (Германия) «Военного реквиема» Б. Бриттена Ярославским академическим губернаторским симфоническим оркестром, а также тремя хоровыми коллективами городов-побратимов («Глас» из Ярославля, немецкий любительский хоровой коллектив из г. Ханау и английский хор из г. Эксетер). Кроме того, в концертах участвовали детский хор (Ханау) и камерный оркестр (Франкфурт-на-Майне). Солистами были представители всех трех стран. Исполнение состоялось под руководством немецкого дирижера Кристиана Маузе, камерным оркестром дирижировал Дмитрий Волосников (Московский муниципальный театр «Новая опера»). Выступления, состоявшиеся в главном концертном зале Ханау, проходили с аншлагами. Публика восторженно принимала эти концерты, по достоинству оценив мастерство музыкантов.

Оркестр находится в отличной форме, в расцвете своих творческих сил. Об этом свидетельствуют и высказывания многих видных музыкантов, отмечающих прекрасную форму оркестра, его высокую «классность», слаженность, творческую атмосферу коллектива. В частности, высокую оценку оркестру дал и народный артист России Фуат Мансуров, также стоявший за дирижерским пультом Ярославского симфонического, и такие выдающиеся дирижеры и композиторы, как Геннадий Рождественский, Всеволод Задерацкий, Андрей Эшпай, Родион Щедрин и др. А вот слова композитора Вячеслава Артемова: «Я имел счастье несколько раз работать с Аннамамедовым на протяжении последних лет и всякий раз испытывал необыкновенную радость, наблюдал его в творческом порыве... Могу свидетельствовать, что Аннамамедов — это высокопрофессиональный, талантливый и эрудированный дирижер, с которым интересно работать и которого любят музыканты».

Коллектив Ярославского симфонического по-прежнему полон новых идей, генерируемых его художественным руководителем и главным дирижером М. Аннамамедовым. Это и новые программы, и постановки опер в концертном исполнении, и записи новых дисков с известными исполнителями, и привлечение молодых талантливых музыкантов, юных дарований, которым оркестр дает путевку в жизнь, и участие в различных фестивалях и творческих проектах. Разнообразие программ, творческий подход к слушательской аудитории, тонко прочувствованные запросы любимой публики делают каждую новую встречу неповторимой и незабываемой. 

Любовь к выбранной профессии, верность и преданность своему родному коллективу отличают многих музыкантов оркестра. У некоторых артистов в трудовой книжке всего одна запись, которая гласит о зачислении в штат Ярославского симфонического оркестра (речь идет не о молодых, только что влившихся в коллектив, но о зрелых музыкантах). И сам коллектив, и его художественный руководитель и главный дирижер, и отдельные артисты оркестра неоднократно удостаивались наград и званий, среди которых — «Народный артист Российской Федерации», «Заслуженный артист Российской Федерации», Почетные грамоты губернатора и департамента культуры и туризма Ярославской области, Диплом губернатора Ивановской области, орден Ломоносова, юбилейные медали Международного союза музыкальных деятелей, другие знаки отличия. Дружба, родство душ, «чувство локтя», объединяющие музыкантов, дают возможность не только творчески подходить к работе, но и проводить праздники, юбилеи в неповторимой, какой-то особой, присущей творческим людям атмосфере, брызжущей искренней радостью, юмором.
Искренняя, непринужденная обстановка, напоминающая домашний уют и тепло, которые манят, притягивают к себе удивительной магической силой, какой-то особой, доброй энергетикой исполнителей, царят на концертах Ярославского симфонического. И как бы ни складывалась жизнь, что бы в мире ни происходило, главным для всех оркестрантов всегда остается девиз: «Любовь к Ее Величеству Музыке, к прекраснейшей из дочерей Зевса и Мнемосины — Музе»…

Мурад Атаевич Аннамамедов — народный артист Российской Федерации, художественный руководитель и главный дирижер Ярославского академического губернаторского симфонического оркестра, лауреат премий имени Л. В. Собинова и Фонда И. Архиповой. Впервые Мурад держал в руках дирижерскую палочку, когда ему было четыре года. Случилось это в Ашхабаде. Много времени маленький Мурад проводил тогда в оркестровой яме Туркменского государственного театра оперы и балета им. Махтумкули — его мама помогала местному оркестру игрой на фортепиано, исполняя арфовые партии. И чтобы чем-то занять мальчика, один из оркестрантов, маститый трубач С. А. Перель, стащил с дирижерского пульта и подарил ему палочку. Подарок оказался судьбоносным...

Кстати, на сцене этого театра состоялся и актерский дебют юного Мурада, учащегося школы с хореографическим уклоном. В то время готовилась к премьере постановка балета Матвея Равича и Нуры Мухатова «Чудесный лекарь». Время от времени для участия в спектаклях привлекали детей из семей, проживавших в доме работников искусств. И в тот раз для начальной сцены балета были отобраны 4 мальчугана, в том числе и самый маленький — Мурад. Им предстояло выполнить несложные па, поворачиваясь вокруг своей оси. Ребят одели в костюмы, загримировали, поставили на сцену. Зазвучала музыка, пошел занавес, мальчишки стали танцевать, а маленький Мурад все стоял и зачарованно вглядывался в зал — ведь где-то там была его мама. «Начинай, Мурадик! Давай же!..» — раздался из-за кулис голос балетмейстера — постановщика Коши Джапбарова. И, очнувшись, юный дебютант в два раза быстрее выполнил свои па, догнав остальных танцоров.

В 1971 году М. Аннамамедов поступил в Туркменское государственное музыкальное училище им. Д. Овезова на дирижерско-хоровое отделение, которое окончил в 1975 году. Учился с интересом, даже восторгом, по собственной инициативе частенько выходя за рамки учебной программы.

Как-то приятельница мамы, музыковед Наиля Нурымова зашла к ним домой на чай и первое, что она сделала, — вручила Мураду пластинку и партитуру Шестой симфонии Чайковского: «Поставь и слушай. Следи, как льется музыка». Он так и поступил, но после первых же тактов потерял музыкальную нить. Поставил еще раз — то же самое. Он ставил пластинку снова и снова; зацепившись за какой-то мотив, следил по партитуре. Это занятие оказалось необыкновенно увлекательным — когда чувствуешь, что музыка как будто подчиняется тебе, и ты являешься частью волшебного действа. С того момента Мурад стал постоянно покупать, брать в библиотеке училища пластинки, партитуры и окунаться в сказочный мир симфонической музыки. Так он и научился читать, видеть и слышать партитуру глазами, обретая колоссальный слушательский опыт. И однажды ему на глаза попался Первый фортепианный концерт Чайковского. Молодой музыкант зачарованно прослушал его до конца и, закрыв партитуру, сказал себе: «Назову себя дирижером только тогда, когда продирижирую этим сочинением».

Далее снова была учеба, теперь уже в Московской государственной консерватории им. П. И. Чайковского. Затем началась карьера дирижера. М. Аннамамедов возглавлял оркестры, дирижировал сотни концертов, но Первый фортепианный Чайковского все не попадался. И когда, наконец, он это сделал (в Саратове, где Мурад Атаевич возглавлял Саратовский симфонический оркестр в течение десятилетия с 1985 по 1994 годы), сам себя «признал» настоящим дирижером. 

В жизни М. Аннамамедову очень везло на хороших людей. С большой благодарностью вспоминает он первых учителей, своих старших товарищей, замечательных музыкантов Байрама Худайкулиева, Халика Караджаева. Везение сопутствовало ему и в консерватории. Он учился в классе выдающегося дирижера современности, народного артиста СССР, лауреата Ленинской премии, Героя Социалистического Труда профессора Геннадия Рождественского. Позже Г. Рождественский писал: «Мурад занимался в моем классе в Московской консерватории и проявил при этом незаурядные дирижерские способности. Для его дирижерской манеры характерен яркий темперамент в сочетании с точным чувством формы и способностью к быстрому освоению материала». В 1977 году М. Аннамамедов стал руководителем симфонического оркестра детской музыкальной школы в г. Пушкине Московской области. Через два года этот коллектив был удостоен звания лауреата на конкурсе симфонических оркестров детских музыкальных школ Московской области. Опыт приобретался в упорном, вдохновенном труде — и в руководстве симфоническим оркестром, и в оперной студии, и в период последовавшей за этим гастрольной деятельности.
По окончании учебы в консерватории (1980) М. Аннамамедов уехал в Ашхабад, где активно включился в работу Государственного симфонического оркестра Туркмении. Уже через две недели молодой музыкант остался один на один с коллективом, осуществляя функцию главного дирижера. В 1981 году Мурад Атаевич был утвержден художественным руководителем и главным дирижером (самым молодым в Советском Союзе!). В самый короткий срок ему удалось собрать в оркестре лучшие исполнительские силы республики. Спустя некоторое время недоукомплектованный ранее коллектив превратился в серьезный оркестр, который стал работать ритмично, имея немало гастрольных поездок. Концерты Госоркестра Туркмении стали популярны и собирали много публики. Дирижер нередко предварял свои программы вступительным словом, проявляя при этом яркие ораторские качества. Однако к 1984 году Аннамамедову стало понятно, что в национальной республике симфоническое дело не будет иметь приоритетного значения. 

В мае 1985 года Мурад Атаевич стал главой Саратовского симфонического оркестра. Талантливый, но нестабильный коллектив попал в условия интенсивного и жесткого творческого режима. Благодаря огромной работоспособности М. Аннамамедова оркестр уже через несколько лет обрел «дыхание», естественность музицирования. Среди целого потока программ, впервые зазвучавших в Саратове, были монографические циклы «Мусоргский», «Рахманинов», «Брамс», «Шуман», цикл «Путешествие без виз», программы «Испанские мотивы», «Мастер и Маргарита», «На Бродвее» и др. Возросший уровень оркестра превратил Саратов в фестивальный город. Под руководством Мурада Аннамамедова прошли Международный фестиваль американской музыки в СССР «Создаем музыку вместе», Фестиваль музыки ФРГ в СССР, Дни культуры Австрии в России, Международный фестиваль молодых композиторов, Российская музыкальная академия «Новое передвижничество», фестиваль им. Г. Нейгауза. Позднее с его участием были проведены также монофестиваль М. Хомицера, фестиваль В. Артемова, фестивали оперного искусства им. Л. Собинова, «Московская осень», «Панорама музыки России», «Преображение», фестивали им. Л. Ройзмана и др.

С 1994 года Мурада Аннамамедова стали активно приглашать возглавить оркестры Москвы, Екатеринбурга, Ярославля. Дирижер принял ярославское предложение, а вместе с ним и задачу реформирования концертной жизни города и области. Первый же концерт оркестра под управлением М. Аннамамедова был встречен первым за многие годы аншлагом, который стабильно сохраняется по сей день. В 1996 году Ярославский симфонический оркестр обрел статус «губернаторский», в 1999 году — высшее в стране почетное для коллективов звание «академический». М. Аннамамедов предложил целую систему направлений деятельности оркестра с учетом социальных реалий. По инициативе дирижера в Ярославле, не относящемся к числу оперных центров, стали осуществляться постановки оперных произведений («Свадьба Фигаро» Моцарта, «Севильский цирюльник» Россини, «Пиковая дама», «Евгений Онегин», «Иоланта» Чайковского, «Кармен» Бизе, «Тоска», «Чио-Чио-сан» Пуччини, «Князь Игорь» Бородина, «Алеко» Рахманинова, «Травиата», «Отелло» Верди...). К числу монографических программ М. Аннамамедова относятся все симфонические произведения С. Рахманинова, А. Тертеряна, четыре программы симфонической и камерной музыки В. Артемова и др. 

М. Аннамамедов является соавтором книги «Люди искусства», автором большого числа публикаций в журналах «Советская музыка», «Музыкальная жизнь», «Музыкальная академия»; газетах «Советская культура», «Туркменская искра», «Вечерний Ашхабад» и мн. др. В городах, где работал М. Аннамамедов, в эфир вышли десятки телевизионных передач и интервью. Им записано несколько компакт-дисков. В своей творческой работе дирижер разумно сочетает руководство оркестрами с гастрольной деятельностью. Он выступал во многих городах России, а также в Германии, Югославии, Болгарии, Иране, Вьетнаме, на Украине, в Белоруссии, Латвии, Грузии, Армении, Туркменистане, Узбекистане, Казахстане — всего более чем с 40 симфоническими оркестрами. Маэстро провел около полутора тысяч концертов, в том числе в рамках композиторских съездов, пленумов, более чем 30 фестивалей. 

Вот некоторые отзывы о нем видных музыкантов современности: 

В. Задерацкий: «Дирижерский опыт М. Аннамамедова сформировал его обширнейшую музыкальную эрудицию, принесшую ему известность как дирижеру с универсальными возможностями. Он необыкновенно красноречив в жесте, изящен и, я бы сказал, «хейрономически» выразителен. И это всегда резонирует с экспрессией музыкального интонирования».

Дж. Льюис (США): «Порги и Бесс» Гершвина — музыка черных. М. Аннамамедов способен исполнять американскую музыку как истинно «черный» музыкант».

А. Эшпай: «Дирижерский и артистический талант маэстро Аннамамедова будет иметь сенсационный успех в мире!».

За плечами маэстро — 34-летний опыт дирижерской работы, 27 из которых — в статусе художественного руководителя и главного дирижера. Он в превосходной форме. Обладая прекрасными дирижерскими качествами — великолепной техникой, умением рационально использовать репетиционное время, завидной музыкальностью и несомненным артистическим обаянием, — Мурад Аннамамедов является желанным гостем любого оркестра. Он полон творческих идей и планов, которые готов реализовывать, служа на благо искусства.

М. А. Аннамамедов удостоен звания «Народный артист Российской Федерации». Лауреат премий им. Л. В. Собинова и Фонда И. Архиповой, Почетной премии Российского авторского общества «За вклад в развитие науки, культуры и искусства». Награжден орденом Петра Великого I степени, медалью премии имени М. В. Ломоносова, Почетным знаком Св. Луки. Является Действительным кавалером Потомственного ордена «Честь, Благие дела, Слава», награжденным Почетным историческим знаком — Золотым крестом с бриллиантами им. Ярослава Мудрого.
Ярославский орган и творчество Л. Б. Шишхановой

Широкая публика впервые услышала звучание Ярославского органа в январе 1975 года. И все это время за кафедрой царя музыкальных инструментов бессменно находится Любовь Башировна Шишханова.

Любовь Башировна Шишханова родилась в Казахстане. Ее отец был руководителем крупного горнообогатительного предприятия «Фосфорит». Затем ее семья из Каратау переезжает на Среднюю Волгу в город Куйбышев, ныне Самару. Там и начинают проявляться ее музыкальные наклонности. Она учится в музыкальной школе игре на фортепьяно и, закончив музыкальную семилетку, как музыкально одаренный ребенок поступает в Центральную музыкальную школу при Московской консерватории, живет в интернате при школе, посещает концерты, готовится к поступлению в консерваторию, в общем, — не считая таланта и целеустремленной работы, обыкновенная столичная жизнь.

В консерватории ее наставником становится еще один замечательный музыкант, органист, музыковед, заслуженный деятель искусств РСФСР Л. И. Ройзман. Именно благодаря его подвижнической деятельности многие города России, в том числе и Ярославль, получили возможность установить органы в концертных залах. 

Любовь Шишханова оказалась в Ярославле не случайно. Поступив в Центральную музыкальную школу при Московской консерватории, она начала посещать концерты Сергея Леонидовича Дижура, своего учителя, музыканта, имеющего мировую известность. Он преподавал тогда фортепьяно и класс ансамбля, но признание получил как один из ведущих органистов Советского Союза. Люба, можно сказать, влюбилась в этот величественный музыкальный инструмент, а когда поступила в Московскую консерваторию, решила вплотную заняться освоением искусства игры на органе. Но органы в те времена были установлены в редких концертных залах, и когда она узнала, что в Ярославской областной филармонии будет установлен этот инструмент, не раздумывая, согласилась переехать сюда.

Сегодня церковный или концертный орган представляет собой величественное стационарное сооружение, и исполнение на нем требует определенных физических усилий. Порою, кажется, что хрупкой женщине это просто не по силам, но Любовь Башировна как бы опровергает это заблуждение и считает, что это не так и органисток ничуть не меньше, чем органистов. Искусство строить органы появилось в Италии, откуда в девятом веке они выписывались во Францию. Позднее это искусство развилось в Германии. Наибольшее и повсеместное распространение царь музыкальных инструментов начинает получать в четырнадцатом веке, а в 1470 году немец Бернгардт в Венеции ввел педаль, т. е. клавиатуру для ног. Старинные органы были грубой работы. Ручная клавиатура, например, состояла из клавиш шириной от 5 до 7 дюймов (один дюйм равен 2,54 см). Расстояние между клавишами было в полдюйма. Ударяли по клавишам кулаками. Современный вид орган приобрел в XVI–XVII веках. Он состоит из воздухо-нагнетательного механизма, набора деревянных и металлических труб разных размеров, клавиатур — ручных (мануалы) и ножной (педаль). Посредством рычагов, кнопок органист может менять тембр звучания органа. Сегодня процесс подачи воздуха к трубам, скажем так, электрифицирован: существуют электрические, и даже электронные, приводы управления регистрами. Но это не меняет исконный дух, присущий только органной музыке.

В Ярославле орган появился в январе 1975 года. Он был установлен под сводами концертного зала областной филармонии специалистами из Германской Демократической Республики. Музыкальная общественность города с нетерпением ожидала этого события, и билеты на первые органные концерты были раскуплены за несколько месяцев вперед. Так что, можно сказать, молодой солистке филармонии повезло вдвойне: сбылась заветная мечта, и к тому же ее выступления проходили при полном зале, а для артиста это вещь немаловажная. 

Кто бы мог подумать, что орган в России и Ярославль фактически являются ровесниками. Из летописных источников известно, что этот инструмент был привезен на Русь в одиннадцатом веке. Мы не знаем, как он попал на Русь. Некоторые исследователи считают, что это был свадебный подарок к бракосочетанию сына Ярослава с византийской царевной, которым был скреплен мирный договор, после последнего неудачного похода русичей на Константинополь. В XVI–XVII веках органы устанавливались в хоромах московской знати, возможно, были они и в домах ярославских богатеев, но первый профессиональный органист, точнее органистка, приступил к работе в областной филармонии лишь несколько веков спустя. 

Исполнитель на органе должен обладать определенными качествами и среди них, как минимум, — собранностью и точностью, — инструмент просто не терпит приблизительности. Любовь Башировна поясняет: «Играя на органе, надо все время помнить об этом. Кроме того, помимо непосредственно исполнения произведения, в котором присутствуют партии правой и левой руки, а также партия педали (ножная клавиатура, состоящая из 30 клавиш), необходимо следить за действиями ассистента, который стоит рядом, переключает регистры, переворачивает ноты. И от его действий также зависит то впечатление, которое производит органист на публику». К тому же, когда приходится играть на незнакомом органе, а Шишханова много гастролирует по стране, возникает необходимость за короткие предконцертные репетиции изучить совершенно другое расположение регистров, клавиатуры. И всё это надо моментально запоминать, что очень непросто. Короче говоря, человек, не обладающий способностью сконцентрировать свое внимание, просто не сможет стать профессиональным органистом, каким бы исполнителем-виртуозом он ни был. А то, что Любовь Башировна в совершенстве владеет этим сложным инструментом, сомнений не вызывает.

Любовь Шишханова считает свой инструмент одушевленным существом, которое ревностно относится к долгим разлукам, небрежному обращению, передаче в чужие руки: «У меня четкое ощущение, что это очень живой инструмент. Он весьма чутко на все реагирует. Например, после долгих гастролей или отпуска я приезжаю и открываю свой орган. Садясь за него, я чувствую, что он недоволен из-за того, что на нем так долго не играли. Всегда чувствуется, если кто-то к нему прикасался... Какой-то контакт образуется очень тесный». Наверное, взаимоотношения органистки и инструмента в данном случае можно назвать любовью. Ведь только любящий человек способен всецело жить для другого. И Любовь Шишханова (так сложилась ее жизнь) не представляет себя без любимой работы, без встреч и разлук с ярославским органом. Можно сказать, их роман начался с первой встречи, когда она впервые коснулась чуткими пальцами клавиатуры, и — родилась музыка!...
Орган, конечно, инструмент специфический и требует от исполнителя полной отдачи душевных, да и физических сил. Но, к сожалению, когда инструмент установлен в концертном зале, и график репетиций, который напрямую зависит от расписания концертов и репетиций других коллективов, ограничивает время занятий. По признанию Любови Башировны, ей приходится репетировать и рано утром, и поздно вечером, и даже ночью. Кроме того, специфика исполняемых произведений накладывает отпечаток на характер музыканта, но, по убеждению ярославской органистки, голосом органа с человеком разговаривает сам Всевышний.

Сейчас Любовь Шишханова — органистка высочайшего уровня, недаром современные российские композиторы, пишущие для органа, посвящают ей свои сочинения. Ее репертуар включает произведения разных эпох — начиная с Возрождения и заканчивая современностью. За творческие достижения Любовь Башировна неоднократно была отмечена Администрацией Ярославской области и Правительством России: в 2006 году ей присуждено звание Народной артистки России, она являлась лауреатом областной премии им. Л. В. Собинова за достижения в области культуры в 1994 и 2005 годах, награждена орденом Св. Луки Администрации Ярославской области за развитие культуры в 2002 году, награждена орденом Русской Православной Церкви Святой Равноапостольной княгини Ольги III степени за пропаганду духовной музыки в 2003 году.

В 2001 году Любовь Шишханова была приглашена в Московскую консерваторию в качестве преподавателя органа на кафедре органа и клавесина. Ее ученица Вера Лопанцева (в настоящее время аспирантка Московской консерватории) — лауреат II премии на Международном конкурсе органистов в Санкт-Петербурге в апреле 2005 года. Любовь Шишханова — член жюри Международного конкурса органистов в Санкт-Петербурге (2005), Международного конкурса органистов в г. Граце (Австрия, 2006).

Более 30 лет продолжается активная концертная деятельность органистки: гастроли в республиках СССР, а затем странах СНГ, в России и странах Западной и Восточной Европы (Германия, Австрия, Польша, Чехия, США, Англия, Франция, Китай); выступления соло и в ансамблях с профессором Е. Чугаевой (скрипка), народной артисткой России Н. Герасимовой (сопрано), К. Шнайдером (гобой, Германия), со многими камерными ансамблями, оркестрами и хорами. Принимала участие в фестивале в Маниле (Филиппины) на бамбуковом органе (2006). Одна из сфер интересов Шишхановой — редактирование нотной литературы. В числе ее работ — расшифровка партии органа в «Реквиеме» В. Моцарта (издательство «Музыка», 1982), редакция скрипичных сонат И. С. Баха и Г. Генделя (издательство «Музыка», 1985), а также многочисленные публикации в западной прессе в Германии, Австрии, Чехии и Польше.

Шишхановой записаны три компакт-диска в Австрии на фирме органостроения «М. Валькер», компакт-диск, записанный на ярославском органе, «Большая органная тетрадь» Ю. Буцко и компакт-диск, записанный в Австрии «Западноевропейская музыка на органе Домского собора в г. Граце» в июле 2005 года.
6. Знаменитые музыканты Ярославской земли
 
Л. В. Собинов — «золотой тенор России». Голос его называли светозарным, лучезарным, солнечным, золотым… «Певец весны, юности, любви» — так писали о нем в газетах, а между тем, когда молодой адвокат произносил в суде речи в защиту подсудимого, то и сам еще не знал, что будет знаменитым певцом.

Ярославль — город, который для Л. В. Собинова значил очень много. Здесь он родился, здесь получил первые уроки жизни, здесь в родном доме он прожил свои самые счастливые и безмятежные годы.

Простая мещанская семья, далёкая от музыки, от искусства, смогла дать ему гимназическое образование и привить основные нравственные законы жизни: порядочность, трудолюбие, чувство ответственности и долга перед близкими. Всего остального он добился сам, став не только высокообразованным человеком, но и тонким художником, олицетворяющим для нас эпоху русского «серебряного» века.

Краткие факты из жизни Л. В. Собинова.
· Л. В. Собинов родился в Ярославле 26 мая (7 июня) 1872 г. в семье торгового служащего мещанина Виталия Васильевича Собинова.

· В 1881 г. в возрасте 9 лет поступил в мужскую гимназию им. Александра I Благословенного, учился прекрасно, гимназию закончил в 1890 г. с серебряной медалью.

· Петь начал в гимназическом хоре с большим желанием, но поначалу не выказывал сколько-нибудь заметной одарённости. Лишь к 17 годам долго продержавшийся высокий «дискант» сменился тенором «альтино» необычайно красивого тембра. 

· В 1890–1894 гг. — учёба в Московском университете на юридическом отделении. Здесь Леонид начинает петь не только в светском, но и в духовном хоре.
· 14 ноября 1890 г. состоялось первое выступление в составе университетского хора в Большом зале Российского Благородного Собрания в концерте в пользу нуждающихся студентов.

· 15 января 1891 г. состоялось первое выступление в украинском хоре Заньковецкой и Садовского. Эту дату стали считать впоследствии началом сценической деятельности Л. В. Собинова.

· 1882 г. — начало занятий в Филармоническом училище по классу А. М. Додонова. В 1893 г. переведён сразу на 3 модуль.

· 1894 г. — закончен университет с дипломом I степени.

· Воинскую повинность Л. В. Собинов отбывает в качестве юнкера в Московском пехотном училище, по окончании которого выходит в отставку в чине подпоручика.

· 27 октября 1895 г. зачислен в помощники присяжного поверенного Московского окружного суда. За два года практики вёл 76 судебных дел.

· 24 апреля 1897 г. состоялся дебют Л. В. Собинова на сцене Большого театра в партии князя Синодала в опере А. Рубинштейна «Демон».
· В апреле 1898 г. Л. В. Собинов впервые исполнил партию Ленского в опере П. И. Чайковского «Евгений Онегин».

· В 1899 г. состоялись первые в жизни Л. В. Собинова гастроли в Одессе совместно с Ф. И. Шаляпиным.

· В 1904–1905 гг. состоялись первые гастроли Л. В. Собинова в Италии, в Миланском театре «Ла Скала».

· В 1911 г. Л. В. Собинов избирается директором московского Филармонического училища и русского музыкального общества.

· В 1917 г. Л. В. Собинов избран директором Большого театра.

· В 1923 г. отмечается 25-летие сценической деятельности Л. В. Собинова, ему присваивается звание «Народный артист Республики».

· В 1933 г. в связи с 35-летием сценической деятельности Л. В. Собинов награждается Орденом Трудового Красного Знамени.

· В ночь на 14 октября 1934 г. Л. В. Собинов скончался в Риге в гостинице «Санкт-Петербург» от сердечного приступа. 19 октября 1934 г. состоялись похороны на Ново-Девичьем кладбище. Собинову было 62 года.

· За годы артистической деятельности Л. В. Собинов исполнил на оперной сцене 42 партии.

· Сам певец признавался, что его любимые роли — Ленский, Лоэнгрин, Ромео и Вертер. Л. В. Собинова и сегодня называют «лучшим Ленским русской оперы» [2].

Уроженец Ярославля Леонид Витальевич Собинов с юности любил петь в хоре и был известен в Москве, когда учился в университете. Занятия в Филармоническом училище у профессора А. Дороднова, а затем у А. Сантагано-Горчаковой дали Собинову хорошую вокальную подготовку, и в 1897 году он дебютировал в Большом театре. Но через три года Собинов порвал с дирекцией императорских театров, часто унижавшей достоинство артистов, не мог он примириться и с царившей на оперной сцене казенщиной и равнодушием к художественной стороне спектакля в то время, когда столько нового было в драматических театрах Петербурга и Москвы, особенно в молодом Художественном театре.

Ежегодно посещая Италию, Собинов совершенствовал там вокальную технику, проходя оперные партии на итальянском языке вместе с местными педагогами. Сезон 1904–1905 годов Собинов выступал в Миланском театре «Ла Скала», и здесь пришла к нему мировая слава.

Леонид Витальевич Собинов совершил блестящую карьеру: с 1904 по 1914 годы — солист театра Ла Скала, с 1913 г. — солист театра его императорского величества. В 1917 г. Л. В. Собинов — комиссар Большого театра в период Временного правительства, затем директор театра. В 1923-м году ему присвоено звание «Народный артист Республики». 

Собинов по-новому готовил оперные роли, внося в каждую нечто дотоле небывалое. Он изучал литературные первоисточники, до мелочей продумывал детали сценического образа, вплоть до цвета волос и костюма. Готовясь исполнить партию Берендея, он посещает Художественный театр, где молодой Качалов играет ту же роль в пьесе А. Островского «Снегурочка», и учится у него искусству перевоплощения. Работая над партией Ленского, Собинов совершает целый переворот в трактовке роли. Он воссоздает пушкинский образ пылкого юноши-поэта. Впервые на сцене появился восторженный доверчивый мальчик с нежным лицом и кудрями черными до плеч. Голосу своему артист придал юношескую хрупкость и мягкость.

«…При первом выходе Ленского мне показалось, будто ослепительный, яркий луч солнца вдруг нарушил серый полумрак театра и озарил сцену радостным сиянием весеннего дня», — вспоминала артистка К. Дердинская.

Размышляя о сущности оперного искусства, а следовательно, о роли певца, выражающего своим голосом, талантом, темпераментом основную идею композитора, П. И. Чайковский говорил: «В художнике, безусловно, правда не в банальном протокольном смысле, а в высшем, открывающем нам какие-то неведомые горизонты, какие-то недосягаемые сферы, куда только музыка способна проникнуть». Таким всепроникающим художником и был Леонид Витальевич Собинов. Выходя на сцену, он исполнял не просто партии — он создавал глубокие и оригинальные музыкальные характеры.

Чуть заметная модуляция голоса, лицо, обращённое к заре, — сразу понятной и близкой становилась элегическая грусть далёкого Вертера.

«Ой, Галина, ой, дивчина!» — исторгал певец из самого сердца, и отчаяние обездоленного крестьянского парня Йонтека захлёстывало зрительный зал.

Игриво звучала капризная песенка Герцога, и обнажалась пустая и жестокая душа феодального властителя.

А юный Ленский?... Кто до Собинова мог показать его таким поэтическим, таким возвышенным и… незащищённым. Недаром, прослушав «Евгения Онегина» с участием Собинова, современники говорили, что это было воскрешение Пушкина и Чайковского.

В истории оперного искусства было немало певцов — любителей «чистого пения». Да, что греха таить, и среди коллег Собинова находились такие, которые в первую очередь заботились о том, как бы поэффектнее показать красоту и вокальные возможности своего голоса.
Собинов никогда не увлекался внешним музыкальным украшательством. При раскрытии того или иного образа артиста в первую очередь интересовал человек определенной эпохи, социального положения с его печалями и радостями.

Приступая к изучению партии Лоэнгрина в опере Р. Вагнера, Собинов познакомился с литературой, посвященной легенде о Лоэнгрине. До него исполнители этой партии подчеркивали воинственность рыцаря Грааля. Усатые и бородатые Лоэнгрины с зычными голосами являлись воплощением германского военного пыла. Но Собинов нашел источники, из которых узнал, что легенда о Лоэнгрине вовсе не германского происхождения, что благородный рыцарь, приплывающий из-за моря, из какой-то неведомой страны, где высится замок Монсвальт, фигурирует в древних французских сказаниях и старых уэльских сагах и что не в оружии его сила, а в знании правды. И Собинов являлся на сцене лучезарным юношей, несущим людям добро, справедливость, мир и любовь. Он не был закован в латы, а на его серебристой кольчуге и голубом плаще красовался голубь.

Многим оперным героям Собинов возвратил молодость, и в этом немалую роль сыграл нежный тембр его голоса. Но главное, в каждом своем герое он хотел увидеть и показать живого человека и находил характерные черты для таких, на первый взгляд, похожих друг на друга оперных героев, как Эрнесто в «Дон Паскуале» Г. Доницетти, Вертер в опере Ж. Массне, Вильгельм Мейстер в опере «Миньон» А. Тома, Фауст в операх Ш. Гуно и А. Бойто, Альфред в «Травиате» Дж. Верди. Новые штрихи он внес в исполнение ролей повесы Герцога в «Риголетто» Дж. Верди и незадачливого Князя в «Русалке» А. Даргомыжского. Умел он превратиться и в простого крестьянского парня: Левко в «Майской ночи» Н. Римского-Корсакова, Йонтека в «Гальке» С. Монюшко. Глубоко поэтичен был образ Надира в «Искателях жемчуга» Ж. Бизе. Человеческой самоотверженной любовью наделял он мифического Орфея в опере Х. Глюка (последняя работа артиста).

Собинов был также выдающимся камерным певцом, замечательным исполнителем романсов, особенно русских — от Глинки до Рахманинова, посвятившего певцу ряд своих произведений. Блестящий знаток и ценитель поэзии, он умел добиваться полного гармонического сочетания музыки и стихов. Концертов он давал вообще очень много и большею частью — благотворительных, перечисляя весь сбор в пользу то студентов, то артистов, то инвалидов, то голодающих.
Природа наделила Л. В. Собинова не только прекрасным голосом, но и щедрой, доброй душой. Став профессиональным артистом, имея единственный источник дохода — голос, он всю жизнь помогал, не отказывая. Интересна деталь, которую приводит, вспоминая об отце, Светлана Леонидовна: «Великий Фёдор Иванович Шаляпин любил повторять: «Мне никто не помогал, и я не буду», Леонид Витальевич возражал: «А мне все помогали, и я помогу».

Собинова видели Милан и Берлин, Мадрид и Монте-Карло, и, вероятно, нет города в России, в котором он не побывал. Он совершал длительные гастрольные поездки по Украине, Кавказу, Сибири и Средней Азии.

На фотографии, подаренной другу, Собинов писал: «Искусству и общественности надо служить одинаково и разумением, и восхищением». После Октябрьской революции он был директором Большого театра, а в последние годы жизни — заместителем К. Станиславского по художественному руководству молодым оперным театром имени К. С. Станиславского.

В последний путь любимого артиста провожала вся Москва. Прощаясь с другом, В. Качалов сказал: «Спасибо тебе, что ты жил с нами, работал с нами, пел нам! Ты пропел нам свою песнь, чудесную, как твоя жизнь, и прожил с нами жизнь, прекрасную, как твоя песнь».
29 декабря 2007 года торжественно был открыт памятник Л. В. Собинову в Ярославле (на пересечении улиц Максимова и Трефолева).

Из воспоминаний современников

Из воспоминаний композитора, дирижёра, профессора Московской консерватории, доктора искусствоведения С. Н. Василенко: «…Меня познакомили со стройным, красивым молодым человеком среднего роста, с круглой стриженой головой и с прелестными лучистыми глазами. Весь облик его и обращение были в высшей степени обаятельны. Когда он запел, я был поражён: такого приятного, сильного и в то же время мягкого голоса я давно не слышал. Даже некоторое придыхание его перед нотами не портило впечатления, наоборот, придавало пению особое очарование. Это был Леонид Витальевич Собинов.

Собинов был в это время студентом одного со мною юридического факультета. К юридическим наукам Леонид Витальевич относился далеко не формально. Он исправно и старательно занимался и на всех экзаменах получал высшие отметки….

Особенно часто встречались мы с Собиновым на студенческих концертах. Имя Собинова неизменно стояло в списке первых теноров.

Стремление петь у Собинова было огромное. Он редко бывал в нашем студенческом кружке у Архиповых, но посещал певческие кружки любителей-украинцев, а когда в Москву приехала украинская труппа под управлением Заньковецкой, он поступил туда в хор. Этот шаг имел для его последующей жизни большое значение.

Артистическая карьера Собинова развивалась необычайно быстро. С 1898 года он уже был артистом императорских театров и исполнял главные партии: Владимира Игоревича в «Князе Игоре», Ленского в «Евгении Онегине» и Фауста в опере «Фауст».

Обладая на редкость обаятельной внешностью, прекрасным голосом, Собинов очень много и кропотливо работал над каждым новым образом и только тогда выносил его на сцену, когда чувствовал, что овладел им, претворил его в плоть.

Собинов занимался музыкой, но в то же время не изменял своей Родине. Любовь к своей стране, к своему народу была основным элементом собиновского существа. Восторженная преданность родному русскому искусству подсказала Собинову верный путь – вместе со своим народом творить новую жизнь и новое искусство. Собинов был не только певцом-поэтом, но и настоящим артистом-гражданином» [2].

Из воспоминаний драматического артиста, народного артиста СССР В. И. Качалова: «Помню, во время какой-то репетиции в наш сад, где помещался летний театр, явился молодой человек, очень красивый, с необычайно нежным цветом лица, с юношеской бородкой, очень элегантно одетый. Это был тогда ещё малоизвестный, только что принятый в Большой театр Леонид Собинов. Как-то сразу, с первой минуты, Собинов привлёк к себе общую симпатию своей исключительной внешностью, простотой, всегда прекрасным настроением. В нём не было ничего от оперного тенора, скорее, он напоминал какого-нибудь молодого доцента. Поражала его искрящаяся весёлость. 

Через год я попал в Москву и вскоре впервые услышал Леонида Витальевича в концерте. После этого концерта его признали многие любители музыки, особенно оперных исполнений. Успех Л. В. Собинова возрастал с каждым сезоном, каждым новым выступлением он всё больше покорял Москву.

Навсегда остались в памяти его концерты, в особенности знаменитые «собиновские студенческие концерты», которые Леонид Витальевич, сам бывший питомец Московского университета, устраивал по первому зову студенчества со свойственной ему огромной отзывчивостью.

Можно было опасаться, что небывалый, исключительный успех, пожалуй, вскружит ему голову, потянет на самоудовлетворённость. Но он навсегда сумел сохранить удивительную работоспособность, скромность, полное отсутствие всякого зазнайства. На моих глазах он отдавал много времени и энергии молодым актёрам, занимаясь с ними, разучивая с ними партии и в особенности помогая им в области романса, в которой он был таким несравненным мастером. Разве можно забыть собиновское исполнение романсов Чайковского и Рахманинова?

Не могу тут же не отметить его громадной любви и внимания к чистоте и благородству речи. Он по-настоящему увлекался тем, что теперь мы называем «художественным словом».

Я не знаю другого человека искусства, которого бы так любили, ценили, уважали все — и молодёжь, и старшее поколение. Для меня он был одним из самых близких, самых любимых людей. И моя многолетняя дружба с ним навсегда останется для меня светлым и радостным воспоминанием» [2].

Из воспоминаний писателя К. И. Чуковского: «…Его щедрость была легендарной. Киевской школе слепых он прислал однажды в подарок рояль, как другие присылают цветы или коробку конфет. Кассе взаимопомощи московских студентов он дал своими концертами 45 тысяч рублей золотом. И то была едва ли десятая часть того, что он раздал за всю свою жизнь нуждающимся. В одном лишь 1902 году он дал около 50 концертов в пользу студентов. И это гармонировало со всей его творческой личностью. Он не был бы великим артистом, дававшим столько счастья любому из нас, если бы ему не было свойственно такое благожелательство к людям. Стиль его искусства был так благороден, потому что был благороден он сам. Никакими ухищрениями артистической техники не мог бы он выработать в себе такого обаятельно-задушевного голоса, если бы этой задушевности не было у него самого. В созданного им Ленского верили, потому что он и сам был такой беспечный, любящий, простодушный, доверчивый. Оттого-то, стоило ему появиться на сцене и произнести первую музыкальную фразу, как зрители тотчас же влюблялись в него, не только в его игру, в его голос, но, главным образом, в него самого» [2].

Из воспоминаний виолончелистки, участницы гастрольных поездок Л. В. Собинова Е. М. Ростэн: «…Принимая у себя Леонида Витальевича Собинова, ярославцы проявляли такую сердечность, любовь и радушие, что артист был тронут до слёз. Но не только это волновало его. В родном городе всё напоминало ему прошлое: гимназия, где впервые он выступил в ученическом хоре, чугунная решётка набережной под откосом, спуск к Волге, где певал он под гитару с товарищем детства Сашей Ивакинским, удивительные по красоте купола старинного Предтеченского собора, на которые он смотрел ещё мальчишкой.

Чувствовал себя Леонид Витальевич в Ярославле как-то особенно легко, настроение у него было приподнятое, концерты проходили с блеском. За кулисы часто наведывались бывшие товарищи по гимназии — и дружеским объятиям и воспоминаниям не было конца! Когда мы после концертов пробирались через густую толпу, оттуда часто неслись восторженные возгласы: «Браво, Собинов! Браво, Леонид Витальевич! Это наш, ярославский! Спасибо, земляк!» [2].

Из воспоминаний О. Н. Андровской: «…Есть люди, которых можно сравнить с чудесными явлениями природы и о которых вспоминаешь с особенной тоской и благодарностью, когда их уже нет с нами. Когда я думаю о дорогом и незабвенном Леониде Витальевиче, мне всегда хочется сравнить его с ярким, горячим и живительным лучом солнца. Как луч солнца зажигает яркими красками всё, что попадается на его пути, согревает и вливает жизнь и радость во всё, живущее на земле, так и он, этот чудесный человек и певец, согревал, радовал, зажигал, заставлял трепетать лучшие струны человеческой души. 

Как то раз Собинов играл партию Ленского. Собинов-Ленский с чуть откинутой назад головой, лучистыми глазами, с необычайно пленительной улыбкой, сменявшейся мгновенно вспыхнувшим пламенем ревности и гнева, с каждым актом всё больше и глубже покорял меня и заставлял верить, что вот только таким и может быть Ленский. Стиралась грань времени, и казалось, что это с него, с Собинова, писал своего Ленского Пушкин. После этой оперы началось моё глубокое, на всю жизнь поклонение Л. В. Собинову.

Когда я ещё не была с ним знакома, он больше, чем все виденные мной актёры, казался мне необыкновенным, недосягаемым. А когда это знакомство состоялось, я увидела перед собою простого, умного, ласкового человека, и запомнились мне навсегда глаза его, большие, необыкновенно лучистые, внимательные, вбирающие в себя всё, на что он смотрел.

Я думаю, что много можно было встретить в своё время таких людей, пронёсших через всю жизнь горячую благодарность сердца к этому удивительному по доброте и отзывчивости человеку.

К. С. Станиславский любил говорить нам, что актёр должен творить однажды, навеки и навсегда. И когда встаёт передо мною образ Леонида Витальевича, когда вспоминаю его — человека, певца, актёра — я всегда думаю: да, вот он — жил и творил однажды, навеки и навсегда» [2].

Значение Л. В. Собинова в истории русской и мировой культуры переоценить невозможно. Он входит в плеяду блестящих деятелей русской культуры, таких как Ф. И. Шаляпин, С. В. Рахманинов, А. Н. Скрябин, имена которых стали синонимами вершинных достижений русского музыкального искусства начала века. Историческая заслуга Л. В. Собинова в том, что в своём творчестве он сумел соединить различные школы пения, и прежде всего итальянскую школу «bel canto» с традициями русского реалистического искусства и благодаря этому поднять вокальное искусство на небывалую высоту. Искусство Л. В. Собинова так же, как искусство Ф. И. Шаляпина и А. В. Неждановой, явило западному зрителю качественно новый подход к оперному спектаклю, как синтезу музыки, пения и театрального действия. Отсюда триумфы Л. В. Собинова на лучших сценах мира, демонстрировавшие торжество русской оперной школы.

Современники называли его «первым тенором» России, критики — «Орфеем русской сцены». Он был величайший мастер «bel canto», превзошедший в этом мастерстве всех своих предшественников на русской сцене и вставший в один ряд с самыми прославленными европейскими артистами. Выcтупления Л. В. Собинова были огромным событием в культурной жизни России и европейских стран. Отзвук этой грандиозной славы, известности ощутим до сих пор.

Знаменитые современные музыканты Ярославской земли

Ярославская земля богата знаменитыми музыкантами, такими как В. Е. Баснер, И. В. Попков, А. И. Колбешин, В. А. Челноков, Н. И. Аязян и другие.

Народный артист России, лауреат Государственной премии Вениамин Ефимович Баснер (1 января 1925 г. Ярославль — 3 сентября 1996 г. Санкт-Петербург) — выдающийся композитор, чье творчество одной из ярких страниц вошло в историю отечественной музыкальной культуры. Сохранилась фотография: Вене три годика, а в руках у него игрушечная скрипка. «Мама вспоминала, что я увидел ее в витрине магазина и не хотел никуда уходить, пока не купили. Так вот выбрал сам свою судьбу». 

С шести лет В. Баснер учился игре на скрипке, ставшей любимым инструментом на всю жизнь. Восьми лет, в 1933 году, Вениамин Баснер поступил в Ярославле в музыкальную школу №1 имени Собинова по классу скрипки, затем в музыкальное училище. Чтобы не мешать домочадцам и соседям, Веня Баснер играл на скрипке, забравшись по пожарной лестнице на крышу дома.
Первые композиторские опыты Баснера относятся к пятнадцатилетнему возрасту, примерно к 1940 году. Но занятия прервала война, о музыке на время пришлось забыть. В феврале 1943 года 18-летнего паренька призвали в армию. Попал он в костромское артиллерийское училище, учился хорошо, мечтал стать офицером. Однако судьба распорядилась иначе: услышав, как играет на скрипке юный курсант, начальник училища генерал Стеснягин приказал: «Победим немца без тебя — в музвзвод!». Баснер вспоминал: «Там меня сразу «взяли в оборот»: я аранжировал для наших оркестров — штатного духового и самодеятельного эстрадного — популярные пьесы, песни, занимался с музыкантами, участвовал в концертах». Хоть и не стал Баснер офицером, одна из основных тем его творчества — тема армии, тема подвига, тема защиты Родины — осталась с ним на всю жизнь. 

«Я не был в Ленинграде в блокадные дни, но, попав в этот великий город в 44-м, видел разрушенные кварталы, видел переживших блокаду ленинградцев — изможденных, но не сломленных, полных несокрушимой веры в Победу и в то, что их руками город поднимется из руин, станет еще краше. Ведь и писать музыку я начал именно в Ленинграде, наверное, все увиденное мной, общение с теми, кто отстоял, возродил былую красоту нашей Северной Пальмиры, не прошло бесследно, всколыхнуло какие-то струны души». 

После окончания войны, в 1945 году, В. Е. Баснер поступает в Ленинградскую государственную консерваторию и оканчивает ее в 1949 году по классу скрипки М. Белякова, одновременно посещая и класс композиции Д. Д. Шостаковича. После окончания консерватории, в 1949–1955 годах, Баснер работал скрипачом в оркестре Ленинградского радио, делал для оркестра аранжировку некоторых произведений, пробовал сочинять. Один из написанных им струнных квартетов в 1955 году послали на Международный конкурс в Варшаву, где неожиданно для многих, а для Баснера в особенности, сочинение получило вторую премию. Так из скрипача он стал композитором, началась его активная творческая деятельность. Еще в студенческие годы произошла встреча с Д. Д. Шостаковичем, чьи советы помогли быстрому становлению В. Баснера как композитора-профессионала. Вскоре его отношения с великим музыкантом переросли в большую личную дружбу. 

Диапазон художественных интересов В. Баснера исключительно широк и разнообразен как по жанрам, так и по образному содержанию. Тринадцать произведений для музыкального театра, три симфонии, два инструментальных концерта, симфонические сюиты, пять квартетов, вокальные циклы.

Однако еще более значителен его вклад в жанрах киномузыки и песни. Свыше 100 кинофильмов, более 300 песен стали особенно известны, обретя многомиллионную аудиторию во многих странах мира. Почти все свои песни Баснер написал на стихи своего хорошего друга поэта Михаила Львовича Матусовского. Огромную популярность приобрела песня «На безымянной высоте» (первый исполнитель Лев Барашков) из фильма «Тишина». Сам Баснер рассказывал: «Многие думали, что «На безымянной высоте» — это фронтовая песня. Не менее известная песня «С чего начинается Родина» (стихи М. Матусовского) в исполнении Марка Бернеса эмоционально объединила четыре серии фильма В. Басова «Щит и меч» (1968). Эмоциональная непосредственность в ней органично сочетается с благородной манерой высказывания.
Остро реагируя на происходящее в жизни, В. Баснер в своем творчестве избегал суетного, он находил неподвластные времени темы, раскрывающие величие духа, высокие нравственные и гражданские чувства, остающиеся неизменными даже в самых драматичных ситуациях. Вот почему события Великой Отечественной войны, распахнувшей сердца к подвигу, жертвенности, состраданию, особенно часто становились основой его произведений.

В 1974 году В. Е. Баснеру было присвоено звание Заслуженного деятеля искусств РСФСР, а в 1982 году - Народного артиста РСФСР. В 1980 году за музыку к фильму «Блокада» Баснеру была присуждена Государственная премия РСФСР имени братьев Васильевых, а в 2005 году (посмертно) приз кинофестиваля «Литература и кино» в Гатчине «За лучшие песни военных лет», вошедшие в историю русского советского кино, многие из которых стали народными. 

Любая песня Баснера проста и доходчива, она запоминается с первого раза. И от каждой песни веет ароматом юности, молодости. Все они — как лучшие песни века – стали долгожителями, что для песни немало. Они были и остаются прекрасными... 

Игорь Васильевич Попков, народный артист Российской Федерации, художественный руководитель камерного ансамбля «Барокко».

Музыкой Игорь Васильевич Попков начал заниматься в чем-то благодаря случаю. Как-то раз, еще в военную пору, он с друзьями попался на стрельбе по соседским окнам из рогаток и, чтобы оградить внука от вредного влияния улицы, бабушка предложила отдать Игоря в музыкальную школу. Предпосылки этому были налицо — мальчик обладал абсолютным слухом, еще до войны он посещал группу художественного воспитания, а в годы Великой Отечественной голодными и холодными вечерами увлеченно слушал патефон, купленный родителями по случаю у самого Вадима Козина. Игорь симпатизировал фортепьяно, но мест в этой группе не оказалось, и его определили в класс скрипки. Поначалу водить смычком по струнам ему не очень понравилось, но педагог Я. Б. Звагельский тонко знал детскую психологию: за каждый хорошо выученный урок он давал воспитанникам по кусочку сахара (огромная ценность в военные годы). Прием работал безотказно.

Яков Борисович настоял на переводе своего ученика, обнаружившего незаурядные способности, из районной музыкальной школы в центральную — так И. Попков оказался во 2-м классе детской школы музыкального училища при Московской консерватории, а по успешном окончании школы был принят на 1-й курс музыкального училища. Несмотря на некоторые проблемы с дисциплиной, в консерваторию в 1955 году Игорь Васильевич успешно поступил с отметкой «пять с плюсом» по специальности. Началась кропотливая учеба у профессора А. И. Ямпольского и его ассистента Л. Б. Когана.

В преддверии Всемирного фестиваля молодежи и студентов в 1957 году проводился Всесоюзный конкурс исполнителей. Бывший ученик Ямпольского, В. Жук, приглашает Игоря Васильевича в свой ансамбль, и едва сформировавшийся коллектив (для подготовки программы молодые музыканты располагали лишь парой недель) неожиданно занимает призовое 3-е место в конкурсе квартетов; с тех пор ансамблевая игра становится для И. В. Попкова основной и любимой деятельностью. 

После окончания консерватории Игорь Васильевич получает рекомендацию и поступает в очную исполнительскую аспирантуру (1961–1964). Занятия у профессора Д. М. Цыганова он вспоминает с большой теплотой и благодарностью. Параллельно продолжались весьма частые поездки за границу в составе камерного оркестра — в страны Европы, Азии, Америки.
Развитие собственного музыкального мировоззрения привело к тому, что в 1968 году Игорь Васильевич решает уйти из оркестра Баршая и обращается в Министерство культуры СССР с идеей создания постоянно действующего камерного ансамбля, одной из целей которого будет возрождение русской инструментальной музыки XVIII века. Инициативу поддержали, порекомендовав для начала поработать в одной из областных филармоний. Так начинаются ярославские страницы в биографии маэстро, полюбившего древний город на Волге буквально с первого взгляда. 

Дебютное выступление камерного ансамбля «Барокко», приписанного к Ярославской областной филармонии и не имевшего на тот момент аналогов в СССР, состоялось 11 сентября 1968 года. С 1970 года И. В. Попков — бессменный руководитель коллектива. Исполнение старинной западноевропейской и русской музыки заинтересовало слушателей, у «Барокко» появились первые поклонники. Постоянно пополнялся репертуар ансамбля: еще в 1971 году в Ярославском музее-заповеднике И. В. Попков познакомился с рукописным нотным сборником XVIII века, ранее принадлежавшим Л. Н. Трефолеву, в котором были объединены более 100 старинных инструментальных произведений. 20 ноября в Парадном зале Художественного музея (музыканты одними из первых в России стали выступать в музейном пространстве) впервые в Ярославле прозвучала симфония до мажор из «Ярославского сборника». Теплый прием симфонии слушателями позволил включать ее в программы многочисленных зарубежных гастролей ансамбля и пополнить репертуар другими произведениями из уникального сборника.

На фестиваль в польский Быдгощ (1971) ансамбль «Барокко» привез уже целое отделение русской музыки — произведения М. Березовского, Д. Бортнянского, Е. Фомина и др. Затем были поездки по многим европейским странам, выступления в США, Канаде, Китае, Индии, Японии, Южно-Африканской Республике.

В 1973-м ансамбль «Барокко» дал в США 28 концертов за полтора месяца; русские музыканты получили самые лестные рецензии, а принимающая сторона «не забыла» потихоньку скопировать для себя партитуру «Ярославской симфонии». В 1981 году в огромном соборе Равенны слушатели рукоплескали музыке Бортнянского, который за 200 лет до этого жил и учился в Италии. География поездок ансамбля по стране столь обширна, что рассказать о них представляется возможным лишь в «статистическом» режиме. Музыка «Барокко» звучала буквально во всех часовых поясах, на всех широтах. Музыканты играли для участников ликвидации последствий чернобыльской катастрофы, на Днях российской культуры в советских республиках, в Заполярье и на Дальнем Востоке, для столичной публики и слушателей из сельской глубинки.

Помимо русской музыки XVIII — начала XIX веков, в репертуаре ансамбля многие годы представлены и все европейские музыкальные школы эпохи барокко (наследие композиторов Франции, Италии, Германии, Польши, Испании и др.). Как руководитель, которого отличает глубокое знание музыкальных стилей и творчества композиторов прошлого, И. В. Попков включает в программы концертов «Барокко» в том числе и нечасто исполняемые произведения: «Искусство фуги» и «Музыкальное приношение» И. С. Баха, концертные сонаты Г. Ф. Телемана, сочинения Дж. Перголези, «Пять королевских концертов» Ж. Ф. Рамо. 

Старинная музыка на концертах «Барокко» звучит в аранжировках И. В. Попкова, получивших высокую оценку и признание исполнителей, композиторов, музыкантов. С начала 1970-х в концертных программах коллектива представлены также музыка композиторов ХХ века (С. С. Прокофьев, Д. Д. Шостакович, Г. В. Свиридов, Р. К. Щедрин и др.), произведения представителей современного музыкального авангарда. В течение нескольких лет И. В. Попковым был реализован грандиозный замысел исполнения цикла концертов-лекций «Пять музыкальных столетий Европы», показывающих развитие мировой музыки на протяжении последних веков. Всего были подготовлены 24 программы, сыграны десятки концертов. Цикл не ограничился произведениями инструментальной музыки — он включал в себя также сочинения для голоса и камерного ансамбля в исполнении Народного артиста СССР А. Ф. Ведерникова и Народной артистки РФ Н. Б. Герасимовой. Кроме того, были осуществлены концертные постановки спектаклей на музыку Е. И. Фомина и А. А. Алябьева.

И. В. Попков удостоен звания Народного артиста РСФСР (1987), награжден орденом Почета (1997), Почетным знаком Св. Луки (2006), медалями, имеет другие знаки отличия. В 1979 году камерный ансамбль «Барокко» под руководством И. В. Попкова был отмечен областной премией Ленинского комсомола, в 1993 году — областной премией имени Л. В. Собинова I степени.

Колбешин Анатолий Иванович, Заслуженный артист РФ, Заслуженный работник культуры РФ. Артистизм и музыкальность, несмотря на тяжелый быт послевоенного времени, проявились рано. Анатолий Иванович с улыбкой вспоминает, как еще дошкольником лет шести он выносил на улицу привезенный отцом из Германии аккордеон и в ожидании слушателей пытался что-то наигрывать и напевать. Прошло еще 3–4 года, и пение стало для Анатолия серьезным увлечением. А впоследствии — призванием и главным делом всей жизни. 

В 1964 году А. И. Колбешин получил диплом об окончании физико-математического факультета Ульяновского государственного педагогического института, но мысли о певческой карьере не оставляли его. Одним из живых примером того, как надо петь, для молодого Анатолия Колбешина в 1950–1960 годах был С. Я. Лемешев — исполнитель, владевший своим голосом и искусством «держать» публику почти идеально. Четко сформулированные «заповеди» Анатолия Ивановича (как сохранять единый тембр голоса во всех регистрах, как петь на пиано и пианиссимо, как работать с текстом и другие) во многом помогли ему в постижении секретов исполнительского мастерства и накоплении собственного опыта. И, конечно же, кумиром певца, начинающего собственный путь в искусстве, был великий Л. В. Собинов.

После завершения педагогической карьеры в середине 1980 годов певческое призвание А. И. Колбешина обретает статус профессии: сначала местом его «штатной прописки» был Дворец культуры Ярославского моторного завода (1985–1993), затем Анатолий Иванович возглавлял ассоциацию «Струны Руси» (1993–1998), до 2000 года руководил ассоциацией «Песенный Ярославль». С начала XXI века и поныне А. И. Колбешин является художественным руководителем Ярославского губернаторского ансамбля русских народных инструментов «Серпантин».

Сегодня жанром - «визитной карточкой» А. И. Колбешина, пожалуй, с полным правом можно считать романс. Нельзя не согласиться с Анатолием Ивановичем: стать исполнителем романсов дано далеко не каждому человеку с незаурядными вокальными данными. Чтобы слушатель «поверил» певцу, чтобы в его собственной душе всколыхнулось что-то глубоко личное, трепетное и высокое, исполнителю помимо таланта необходимо иметь живую поэтичную душу, собственный опыт чувственных переживаний плюс обладать специфическим талантом «петь не для всех, а для каждого», и более того — петь для себя самого. 

Истинные ценители жанра, говоря о романсах в исполнении А. И. Колбешина, почти слово в слово повторяют друг друга: у маэстро каждое такое произведение — это завершенный мини-спектакль, в котором нет ничего лишнего, все выверено сердцем, опытом и интуицией певца-художника. 

Особое, почетное место в творчестве А. И. Колбешина занимают песни военных лет. Для Анатолия Ивановича «Землянка», «Случайный вальс» и «Темная ночь» — это концентрированная, бесконечно правдивая память о «сороковых роковых», и поэтому исполняет он их так же искренне и истинно, дабы не погрешить перед памятью погибших и славой победивших. С тонким вкусом в свой репертуар Анатолий Иванович отобрал также популярные в 40–60-х годах ХХ века произведения различных песенных жанров (вальс, танго). 
География зарубежных гастролей А. И. Колбешина способна вызвать зависть у любителей кругосветных путешествий: Германия (более 10 раз), Италия (4 раза), Франция (многократно, в том числе на 4-м Фестивале российского искусства), а также Австралия, Аргентина, Великобритания, Испания, Португалия, США, Канада, Дания, Греция, Япония, Уругвай, большинство стран Восточной Европы. 

В 1990–2000-х годах А. И. Колбешиным записаны диски: «Венок Ярославля» (произведения, посвященные Ярославлю либо связанные с нашим городом поэтически или музыкально), «Где же вы теперь, друзья-однополчане?», «Я счастье прошлое благословляю», «Только раз судьбою рвется нить», «Звезда моей России», «Русские тройки» (20 песен и романсов об одном из самых лиричных символов России), «Вечер на рейде».

А. И. Колбешин удостоен званий «Заслуженный артист РФ» (1996), «Заслуженный работник культуры РФ» (1982). Награжден орденом Дружбы (2001), Почетным знаком Св. Луки (2000), Золотой медалью Всероссийского фонда мира «За миротворческую и благотворительную деятельность» (2001); лауреат II Всероссийского конкурса исполнителей романса (1998), лауреат областной премии им. Л. В. Собинова (1999), имеет другие знаки отличия.

7. Музыкальные коллективы Ярославля

На Ярославской земле ведут активную творческую деятельность такие музыкальные коллективы, как оркестр русских народных инструментов «Струны России» под руководством Е. Агеева, камерный ансамбль «Барокко» под руководством И. Попкова, ансамбли русских народных инструментов «Серпантин», «Скоморошина», профессиональная хоровая капелла «Ярославия», хор камерной музыки «Глас»; детские музыкальные коллективы: хоровая студия «Аллегро» (рук. А. Герберг); творческое объединение детских и юношеских хоров «Соколята» (худ. рук. С. Шестериков); хоровая школа «Канцона» (рук. В. Минаков); хор «Глория» (рук. М. Безухова).

Хоровая капелла «Ярославия» не так давно отметила свой пятилетний юбилей. Она была создана в 2003 году под руководством заслуженного работника культуры России Сергея Березовского. Капелла состоит из музыкантов, дирижеров-хоровиков, окончивших в разное время Ярославское музыкальное училище им. Л. В. Собинова, Нижегородскую государственную консерваторию им. М. И. Глинки, музыкально-педагогические факультеты университетов Ярославля и Костромы.

С появлением хорового коллектива у филармонии появилась возможность расширить репертуар, ставить оперные спектакли, исполнять вокально-симфонические произведения, оратории, кантаты. Совместно с Ярославским академическим губернаторским симфоническим оркестром под руководством народного артиста России М. Аннамамедова были исполнены оперы «Чио-чио-сан» Дж. Пуччини, «Отелло» Дж. Верди, фрагменты опер «Иван Сусанин» М. И. Глинки, «Князь Игорь» А. П. Бородина, а также кантатно-ораториальные произведения: Г. В. Свиридова — «Модулькие песни», «Патетическая оратория», «Поэма Памяти С. Есенина», С. С. Прокофьева — «Александр Невский», В. А. Моцарта — Большая месса до-минор, «Реквием», К. Орфа — «Кармина Бурана», Г. Форе — «Реквием» и др.

Интересная творческая дружба сложилась с московским театром «Новая опера» с дирижером Дмитрием Волосниковым, под руководством которого капелла исполнила оперы: «Дидона и Эней» Г. Пёрселла, «Травиата» Дж. Верди, «Борис Годунов» М.П. Мусоргского, «Иван Грозный» С. С. Прокофьева.

«Ярославия» — постоянный участник фестивалей оперной музыки им. Л. В. Собинова, органного фестиваля им. Л. И. Ройзмана, фестиваля «Преображение».

Камерный хор «ГЛАС» образовался в октябре 1989 года из небольшого кружка любителей академического пения. Постепенно он становился одним из лучших хоровых коллективов, активно пропагандирующих русскую хоровую духовную музыку, на тот момент «ГЛАС» широко известен не только в Ярославле, но и далеко за его пределами. Основу камерного хора «ГЛАС» составляли учителя музыки, преподаватели музыкальных школ, хормейстеры детских хоровых коллективов. Большинство из них — выпускники Ярославского музыкального училища им. Л. В. Собинова. 

Создателем и руководителем хора являлся Валерий Алексеевич Тришин, профессиональный хоровой дирижёр, выпускник Горьковской (в настоящее время Нижегородской) Государственной консерватории им. М. И. Глинки, с 2007 года — Т. И. Сементовская.  Благодаря таланту, профессионализму и творческому энтузиазму камерный хор «ГЛАС» достиг высокого исполнительского уровня и завоевал признание любителей духовной музыки во многих городах России и за рубежом. 

Уже в 1991 году камерный хор «ГЛАС» успешно выступил на хоровом фестивале в Санкт-Петербурге и Новгороде, а в 1996 году принял участие в престижном Международном конкурсе в Афинах (Греция), где завоевал звание Лауреата и бронзовую медаль. Дважды, в 1999 и 2000 годах, хоровой коллектив участвовал в Международном фестивале диаконского и церковно-певческого искусства в Москве и получил высокую оценку столичной прессы.
К числу важнейших творческих достижений, несомненно, нужно отнести хоровые концерты хора «ГЛАС», состоявшиеся на крупном международном музыкальном фестивале, посвящённом 60-летию окончания Второй мировой войны. Это было исполнение одного из культовых произведений ХХ века — «Военного реквиема» выдающегося английского композитора Бенджамина Бриттена. В хоровом концерте кроме «ГЛАСа» приняли участие Церковный хор из г. Ханау (Германия), Фестивальный хор г. Эксетера (Англия), детский хор «Соколята» из г. Рыбинска, Ярославский Академический Губернаторский симфонический оркестр, камерные оркестры из Ханау, Эксетера и Москвы, солисты из России, Германии и Англии, дирижёры Дмитрий Волосников (Россия), Кристиан Маузе (Германия), Найджел Перрин (Англия). Концерты состоялись в Германии, России и Англии, соответственно, в марте, мае и июне 2005 года. Исполнение грандиозного хорового произведения имело широкий общественный резонанс во всех трёх странах и стало важным событием в их культурной жизни.
С 1991 года крепкая творческая дружба связывала певческий коллектив с Церковным окружным хором из немецкого города Баунаталя. Результатом совместного творчества стало исполнение многих классических произведений хорового репертуара. Среди них Месса До мажор и кантата «Venite populi» Моцарта, «Gloria» Вивальди, Месса Соль мажор Шуберта, фрагменты из «Мессии» Генделя, из оратории Мендельсона «Elias», оратории Гайдна «Сотворение мира». Кроме Баунаталя и Касселя, артисты хора давали хоровые концерты в Ханау, Франкфурте, Висбадене, Дюссельдорфе, Крефельде, Кельне (в знаменитом Кёльнском соборе) и многих других городах Германии. География зарубежных концертных маршрутов хора включала в себя и города Франции — Париж, Лион, Крапон, Страсбург. 

Хор звучал на престижных концертных площадках России: в Зале Администрации Президента Российской Федерации, Смольном соборе в Санкт-Петербурге и многих других. Хоровые концерты «ГЛАСа» всегда проходят с аншлагами. Ценители хорового искусства неизменно отмечали вокальную культуру, стройность и согласованность ансамблевого звучания, тонкость нюансировки, богатство хоровых красок. 

Муниципальный оркестр русских народных инструментов «Струны Руси». Оркестр создан в 2000 году по решению мэрии г. Ярославля на базе любительского коллектива, просуществовавшего в городе более 30 лет. В его составе 42 музыканта с высшим и средним профессиональным образованием. На протяжении 36 лет руководит коллективом музыкант, создавший его, — Агеев Евгений Викторович, заслуженный деятель искусств России, лауреат областной премии им. Л. В. Собинова.

Коллектив ведет большую концертную работу, выступая с неизменным успехом перед жителями города и области и во многих городах России. По инициативе оркестра и его руководителя в городе регулярно проходят международные фестивали оркестров русских народных инструментов «Струны России», в которых принимают участие оркестры из городов России и коллективы из США, Японии, Швеции, Финляндии. В программе оркестра произведения русских и зарубежных композиторов–классиков, оригинальные произведения для оркестра и солистов современных композиторов, обработки народных мелодий и песен. Оркестр неоднократно выступал за рубежом во Франции, Германии, Финляндии, Швеции.

Ансамбль «Золотые купола», Лауреат международного конкурса, уже 15 лет радует слушателей своим творчеством. За годы своей деятельности ансамбль посетил с концертами все, даже самые отдаленные районы нашей области, пропагандируя народную музыку и произведения ярославских авторов. Неоднократно выезжал в Москву, представляя Ярославскую область на различных фестивалях, в том числе и международных. В сопровождении ансамбля выступали такие ведущие певцы, как солист Большого театра России народный артист России Владимир Маторин, заслуженные артисты России Андрей Григорьев, Михаил Губский, Сергей Гайдей, а также наши земляки — заслуженные артисты России Анатолий Колбешин и Людмила Харинюк.
В 2007 году ансамбль стал лауреатом Пятого Московского международного фестиваля «Музыка дворянских усадеб», а в 2008 — лауреатом I премии Международного конкурса «Играй, баян» (г. Ржев). Все эти годы росло и крепло исполнительское мастерство артистов ансамбля. Указом Президента России руководителю ансамбля Владимиру Агафонову присвоено звание «Заслуженный артист России». 

Образцовый коллектив хоровая студия «Аллегро» ЦДиЮ (художественный руководитель — Заслуженный учитель России Алла Герберг) основан в 1984 году. В хоровой студии получают музыкальное образование более 900 детей по хоровому искусству, сольфеджио, музыкальной литературе, игре на инструментах (фортепиано, баян, аккордеон), постановке голоса. За годы своей работы коллектив завоевал творческие позиции в Ярославле. Хор проводит большую концертную деятельность. В репертуаре коллектива произведения русской и зарубежной классики, народная музыка, произведения современных композиторов. Неоднократно хор ездил в различные города России на гастроли, принимал участие в Международных хоровых фестивалях и конкурсах: «Звучит Москва» (1996 г., 1998 г.), «Будапештская весна» (1997 г.), IV Рыбинский международный хоровой фестиваль им. В. Соколова (1998 г.)

Творческое объединение «Соколята» г. Рыбинска названо в честь выдающегося деятеля хорового искусства XX столетия, Народного артиста СССР, лауреата Государственной премии им. Глинки, профессора московской консерватории, уроженца города Рыбинска Владислава Геннадиевича Соколова.

Имя «Соколята» с гордостью носят: хор мальчиков (8–13лет), хор юношей (14–17лет), хор девочек (11–17лет), камерный хор Рыбинской авиационной технологической академии. Все эти хоры составляют творческое объединение «Соколята» работающие на базе гуманитарно-музыкальной гимназии № 18 г. Рыбинска.
Творческий коллектив участвовал в таких фестивалях и конкурсах, как Международный фестиваль детских хоров «Нижегородские соловушки» г. Нижний Новгород (грамота НМО), I Всероссийский фестиваль хоров мальчиков, г. Геленджик (диплом ВМО), I Международный конкурс в рамках V Международной славянской детской хоровой ассамблеи «Дружба», г. Москва (диплом лауреата, 1 место, приз, хор девочек), Международный фестиваль хоров мальчиков г. Нижний Новгород, Международный фестиваль хоровой и колокольной музыки «ПРЕОБРАЖЕНИЕ» г. Ярославль, Международный фестиваль православной музыки в России г. Москва, Фестиваль «Посвящение» к 85-летию со дня рождения Вл. Соколова, Москва-Рыбинск, 1993г.; Фестиваль «Посвящение» к 90-летию со дня рождения Вл. Соколова.

Коллектив ведет активную концертную деятельность за рубежом и принимал участие в следующих фестивалях: Международный Рождественский хоровой фестиваль, г. Белосток, Польша; IV Европейский молодежный музыкальный фестиваль, г. Будапешт, Венгрия; 13-й Международный фестиваль (конкурс) церковной музыки, г. Хайнувка, Польша; 44-й Международный хоровой фестиваль (конкурс), г. Неерпельт, Бельгия; IV Международный хоровой фестиваль-конкурс, г. Оскарсхамн, Швеция; XXII Международный молодежный хоровой конкурс, г. Целье, Словения. Хоры под руководством Сергея Шестерикова становились лауреатами международных конкурсов — в России, Польше, Словении, Бельгии, Швеции.

Художественный руководитель и президент творческого объединения «Соколята» — лауреат премии имени Владислава Соколова Сергей Алексеевич Шестериков, воспитанник Горьковской хоровой капеллы мальчиков (кл. профессора Л. К. Сивухина), выпускник Нижегородской государственной консерватории 1986 г. (кл. профессора Н. И. Покровского). Лауреат областной премии имени Владислава Соколова. Кавалер медали ордена «За заслуги перед отечеством» 2 степени, 1999 г. Президентский стипендиат, 2000 г. Почетный член американского комитета по культуре городов Бристоль, Джонсон-Сити, Кинспорт, штат Теннеси, 1995 г.
Детская хоровая школа «Канцона» — специализированная хоровая школа в Ярославле, сохраняющая традиции академического хорового пения. В школе создана многоступенчатая система подготовки хористов, которая позволяет успешно вести образовательную деятельность как с инструментом, так и без него.
Детский хор «Канцона» был основан в 1974 г. Художественный руководитель — Надежда Александровна Минакова, лауреат премии им. В. Соколова. Хор «Канцона» выступал в Москве (1977, 1986, 1990, 2000 гг.) в концертном зале имени Чайковского, Большом и Рахманиновском зале консерватории, в Доме композиторов. Хор гастролировал в Нижнем Новгороде, Кишинёве, Санкт-Петербурге, Коми АССР, Костроме, Иваново, Рыбинске, районах области.
В 1998 г. хор стал победителем Международного конкурса хоров в Германии, награжден специальным призом «За лучшее исполнение хоровой полифонии». В 2000 г. в Москве на I Всероссийском конкурсе детских хоров «Поющее детство», посвященном 2000-летию Рождества Христова, стал лауреатом I степени. В 2005 году на ярославском областном смотре-конкурсе детских хоровых коллективов, посвященных 60-летию Победы «Поклонимся великим тем годам», был признан лучшим и удостоен диплома I степени. В 2006 году хор стал лауреатом III степени Международного конкурса «Надежды Европы».
Современная культурная жизнь Ярославля. Музыкальные традиции Ярославской области продолжают в средних и высших учебных заведениях: в музыкальном училище им. Л. В. Собинова, в Ярославском государственном педагогическом университете им. К. Д. Ушинского. 

В Ярославское музыкальное училище приезжают учиться юные таланты со всех уголков России и из-за рубежа. После окончания перед специалистами ЯМУ открываются широкие возможности. Сегодня они работают во всех музыкальных коллективах г. Ярославля: Губернаторском симфоническом оркестре, оркестре русских народных инструментов «Струны Руси», муниципальном духовом оркестре, хоровой капелле «Ярославия». Продолжают образование в престижных вузах страны — консерваториях, музыкальных академиях, в институтах культуры, военных дирижеров, музыкально-педагогических и пр.
Концерты и конкурсы — составная часть жизни училища. За год студенты проводят более 60 концертов на разных площадках: школах, вузах, Домах культуры, музеях, филармонии, театре. Широкую известность, в том числе и за рубежом, приобрели музыкальные коллективы училища: духовой оркестр (рук. А. Заволоко), камерный оркестр (рук. Засл. артист РФ А. Оселков), победитель Зональных смотров-конкурсов — оркестр русских народных инструментов (рук. В. Дружков), победитель IV Всероссийского конкурса академических хоров им. Т. Хренникова — хор ЯМУ (рук. Засл. работник культуры РФ, лауреат премии им. В. Соколова — Н. Минакова), победитель Международного конкурса им. Рожкова — ансамбль русских народных инструментов (рук. Засл. артист России В. Агафонов), ансамбль скрипачей (рук. В. Чиркова), лауреат XXI Международного фестиваля-конкурса «Бегущая по волнам» — вокальный ансамбль (рук. Н. Акифьева).

На проходивших в 2007 году в г. Ярославле VI Молодежных Дельфийских играх России призерами и дипломантами стали пять студентов училища. Многие воспитанники удостоены областных стипендий, стипендии Губернатора Ярославской области, стипендии «Молодые дарования России».

В музыкальном училище семь отделений: 

· отделение фортепиано готовит солистов и концертмейстеров; 

· отделение народных инструментов выпускает исполнителей на домре, балалайке, гитаре, баяне, аккордеоне; 

· отделение духовых инструментов ведет подготовку педагогов, артистов симфонических оркестров и инструментальных ансамблей;

· отделение хорового дирижирования готовит руководителей хоровых коллективов и ансамблей; 

· отделение вокального искусства обучает будущих артистов хора, ансамбля, певцов-солистов; 

· отделение струнных инструментов выпускает педагогов, артистов ансамблей и оркестров; 

· отделение теории музыки одно из самых престижных: здесь студенты получают обширные знания, позволяющие им стать музыковедами, композиторами, дирижерами, деятелями музыкальных театров, певцами. 

Училище по праву гордится своими выпускниками. Среди них: известный композитор В. Баснер, музыковед Н. Владыкина-Бачинская, автор книг о Л.В. Собинове, дирижер Московского театра музыкальной комедии А. Масалев, дирижер Мариинского театра А. Великанов, преподаватели музыкальных вузов страны: И. Бродова, В. Задерацкий, Н. Мохова, И. Куницына, Е. Петров, А. Буканов, Р. Янчевская, С. Збитнева, зав. музыкальной частью ТЮЗа Я. Казьянский и многие другие.

С 2000 года на педагогическом факультете Ярославского государственного педагогического университета имени К. Д. Ушинского открыта кафедра теории и методики музыкально-художественного воспитания, на которой осуществляется подготовка по специальности «Музыкальное образование». Изучая широкий круг психолого-педагогических, историко-теоретических, методических дисциплин, совершенствуя навыки вокала, дирижирования, игры на музыкальных инструментах, студенты получают квалификацию «Учитель музыки». В процессе педагогической практики будущие учителя музыки приобретают навыки творческого общения с детьми, хорового пения, совместного музицирования, импровизации. Все это способствует формированию и развитию художественного вкуса, способности ориентироваться во всем многообразии музыкального искусства. 

С 2000 года с момента открытия специальности «Музыкальное образование» на кафедре теории и методики музыкально-художественного воспитания педагогического факультета функционирует Академический хор Ярославского государственного педагогического университета им. К. Д. Ушинского, Лауреат Международных конкурсов. Хор успешно сочетает учебную и концертную работу, выступая на лучших концертных площадках города: в Ярославской областной филармонии, в Ярославском художественном музее, в зале «Классика» Ярославского Музея-заповедника. 

Благодаря активной поддержке руководства университета хор успешно выступал на Международных фестивалях-конкурсах: «Москва — город мира» (2004, 2005, 2007 гг.); «Universitas», «Золотой Плес» (г. Иваново — Плес — Шуя — Приволжск, 2008, 2009 гг.). В рамках фестивалей состоялись выступления хора на ведущих концертных площадках г. Москвы: в Концертном зале Российской академии музыки им. Гнесиных, в Центральном доме ученых Российской Академии наук, в Доме дружбы народов России, в галерее искусств Зураба Церетели, в музее-мемориале «Бородинская панорама», в Международном Доме Музыки.
Хор является лауреатом Международных конкурсов «Москва — город мира» 2004, 2005, 2007 гг.; дипломантом Всероссийского фестиваля студенческих хоров «Веснушка» (г. Ярославль, 2006 г.); дипломантом фестиваля студенческих хоров «Universitas», «Золотой Плес» (город Иваново — Плес — Шуя, 2008 г.); лауреатом районных фестивалей искусств (2004, 2005 гг.); дипломантом хорового фестиваля имени священника Василия Зиновьева (2006, 2007, 2008, 2009 гг.); дипломантом фестивалей «Студенческая весна» ЯГПУ им. К. Д. Ушинского (2000–2007 г.). 
С 2014 года при кафедре теории и методики музыкально-художественного воспитания открыта магистратура по специальности «Музыкотерапия в образовании». Магистранты получают знания о музыкально-терапевтических техниках, осваивают практические навыки работы в этой области, что позволит им успешно решать различные эмоционально-психологические проблемы детей и взрослых средствами музыки. 

В Ярославле каждый год проводится большое количество всевозможных фестивалей и конкурсов.

Каждый август с 1992 года в Ярославле проходит фестиваль хоровой и колокольной музыки «Преображение». Над городом плывут могучие звуки колоколов Большой звонницы (ансамбль из 18 тяжелых колоколов) и звонницы — «малышки» Спасского монастыря (ныне Ярославского государственного историко-архитектурного и художественного музея-заповедника), в древних храмах города звучит прекрасная хоровая музыка. Уникальность фестиваля — в органичном объединении трех направлений традиционной русской культуры: искусство колокольного звона, искусство колокольного литья и хоровое искусство. 

Одна из особенностей фестиваля — хоровые концерты (от камерного — в пространстве маленькой церкви, до сводного концерта с участием нескольких хоровых коллективов) в сочетании с колокольными звонами — под открытым небом в архитектурных ансамблях Ярославского Спасо-Преображенского монастыря и Кремля Ростова Великого. 

Девиз фестиваля — «Обновление на основе традиций» — относится не только к концертной части программы фестиваля, но и к другим формам общения с публикой: творческие встречи с деятелями российской культуры, мастер-классы звонарей и выдающихся хоровых дирижеров, тематические музейные выставки. На протяжении нескольких лет большим вниманием публики пользовалась принародная отливка колокола. Каждый год на территории музея-заповедника работает «Двор колокололитейщика» мастера колокольного и художественного литья А. В. Лапшина. Одной из самых интересных форм работы фестиваля признаны профессиональные конкурсы звонарей, которые имели большой успех как у исполнителей, так и у публики. 

С 2004 года фестиваль носит звание «фестиваль хоровой и колокольной музыки «Преображение» имени Е. В. Колобова» — посвящен памяти выдающегося музыканта, основателя и художественного руководителя известного московского театра «Новая опера» Евгения Владимировича Колобова. Евгений Владимирович стоял у истоков фестиваля, поддерживал его на протяжении всей истории, был бессменным председателем Всероссийских конкурсов звонарей.

«Джаз над Волгой» — старейший фестиваль джазовой музыки в России, организуемый раз в каждые два года в городе Ярославле.

Первый фестиваль был проведен в 1979 году, однако нумерация фестивалей начинается со следующего фестиваля — 1981 года. Встреча 1979 года получила название «Дни джаза» и считается «нулевым фестивалем». За время своего существования фестиваль стал международным, в нем приняли участие практически все значимые джазовые исполнители и коллективы России, а также многие иностранные музыканты.

Фестиваль проходит в марте каждого нечетного года в г. Ярославле. Главный организатор — Ярославский джазовый центр и его руководитель Игорь Гаврилов.

Фестиваль «Джаз над Волгой» — результат многолетней истории клуба, творимой людьми, влюблёнными в джаз, эту восхитительную музыку, проникнутую духом свободы. Фестиваль — это результат всех концертов, фестивалей, встреч, джазовых абонементов. А какие имена появились за эти 17 лет и составили славу ярославского джаза: Геннадий Комаров, Владимир Сизов, Яков Казьянский, Владимир Воробьёв, Станислав Каширин, Юрий Тихомиров и бессменный председатель клуба Игорь Гаврилов, которого в последнем номере журнала «Джаз» Юрий Саульский назвал культуртрегером и не без оснований.

Международный органный фестиваль имени Ройзмана проходит в Ярославле раз в два года. Организатор и идейный вдохновитель фестиваля — органистка Любовь Шишханова. О традиционном Ярославском органном фестивале имени Ройзмана знают далеко за пределами нашей области. Для меломанов и исполнителей это, в первую очередь, — масштабный музыкальный праздник. Именно здесь можно увидеть и услышать представителей различных органных школ. Спектр произведений на фестивале представлен достаточно широко. Здесь звучит музыка от XVIII до ХХ века — от Генделя до Хидемита.

На фестивале сложились уже свои традиции. Известные органисты привозят сюда своих учеников, многие из них лауреаты международных конкурсов. Среди молодых органистов, что участвуют в фестивале — ученики Любови Шишхановой Вера Лопанцева и Игорь Гольденберг, а также воспитанница московского профессора Алексея Паршина Хироко Иноуэ из Японии. Ярославскую органистку Любовь Шишханову нередко называют хозяйкой ройзмановского фестиваля. Именно благодаря ее авторитету сюда съезжаются ведущие российские и зарубежные органисты. «Любовь Башировна Шишханова каждый раз организует этот фестиваль с помощью своих замечательных коллег, делает все возможное для того, чтобы у людей осталось именно ощущение целостности в России в области органной культуры», — отметил органист, заслуженный артист России, профессор московской консерватории Алексей Паршин. 

Частный музей Джона Мостославского «Музыка и время»
«Музыка и время» — первый частный музей в Ярославле на набережной реки Волги. Принадлежит Джону Григорьевичу Мостославскому — известному артисту оригинального жанра, иллюзионисту, человеку, фанатично увлеченному коллекционированием, собирательством старинных вещей. В течение всей своей жизни он составлял представленную коллекцию.
Центральное место в экспозиции отведено всевозможным колоколам: поддужные, подпружные, ботало, бубенцы, настольные, дверные, рыбацкие и т.д. Считается, что если есть колокольчик в доме — значит, будет добро, благополучие, много-много денег. Колокольчик дом охранял от пожара, издавна изгонял злых духов, воров, болезни. В коллекции почти две тысячи колокольчиков. Ярославль — один из центров литья колоколов в России, существовало товарищество Оловянишниковых — отец, сыновья, которые занимались исключительно литьем колоколов. Ярославль славился колоколами, за ними приезжали из Москвы, Санкт-Петербурга, Вологды, Владимира, Костромы. Вообще считалось удачей для любого храма, когда в нем звучал колокол, отлитый в Ярославле. 

В музее можно услышать звучание старинных музыкальных инструментов: американской фисгармонии, немецкого органа, маленького французского роялино, самых разных музыкальных шкатулок, шарманки. Гостей поражает разнообразие граммофонов, патефонов, на которых звучат голоса великих певцов — Шаляпина, Собинова, Вертинского. 

Сказочный мир музыки дополняет удивительный бой и перезвон часов всех ведущих европейских мастеров: Гюстава Беккера, Поля Буре, Мозера. Особенность музея в том, что все представленные экспонаты находятся в рабочем состоянии.

В музее богатая коллекция грампластинок — около 15 тысяч. Есть прижизненные записи Карузо, Шаляпина. Конечно, есть Вертинский, Утесов, Клавдия Шульженко, Изабелла Юрьева, Вадим Козин. Но есть пластинки не только музыкальные. В коллекции много дисков с записями докладов политиков, вершивших революцию, крупных деятелей государства. Есть речи Ленина, Сталина, Молотова — это наша история.
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