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Знаковым событием про�

шедшего фестиваля стало вы�

ступление интернационального

коллектива «Concerto Palatino»

(худ. руководители Б.Дики и

Ш.Тоет), состоявшееся 8 октяб�

ря в московском Римско�като�

лическом соборе. Солировал в

концерте бас Гарри ван дер Камп

(Нидерланды).

«Concerto Palatino» был ос�

нован более 15 лет назад. Поми�

мо сольной деятельности ан�

самбль участвовал в записях му�

зыки под руководством Ж.Са�

валя, М.Сузуки. Гарри ван дер

Камп также имеет обширную

дискографию; в разные годы пе�

вец выступал с Н.Арнонкуром,

Г.Леонхардтом, Э.Лоуренсом�

Кингом... 

В рамках фестиваля

«Earlymusic» состоялся первый

приезд коллектива в Россию.

Консорт солирующих корнетов

и тромбонов поддерживали в ка�

честве basso continuo теорба и

орган. Название ансамбля апел�

лирует к болонскому духовому

ансамблю, существовавшему

более 200 лет назад. 

Музыкантами была пред�

ставлена интереснейшая про�

грамма «De Profundis: духовная

В столице с особым трепетом

ожидали приезда мировой знаме�

нитости, испанского «патриарха

виолы да гамба» Жорди Саваля.

6 октября в Римско�католиче�

ском кафедральном соборе про�

шел концерт ансамбля «Hesperion

XXI», созданного и возглавляемо�

го Жорди Савалем. В 2002 году

этот коллектив участвовал в V фе�

стивале «Earlymusic». На этот раз

испанские музыканты привезли в

Москву программу с загадочным

и поэтичным подзаголовком «О

времени и мгновении», которая яв�

ляется концертной версией диска

с одноименным названием, выпу�

щенного пару лет назад.

Что касается «времени», то

программа концерта обещала

впечатляющую перспективу – от

раннего Средневековья до совре�

менности. Да и широта географи�

ческого и стилевого пространст�

ва, охваченного идеей програм�

мы, поражала воображение. Со�

гласно концепции Саваля и его

коллектива, в концерте должны

соседствовать и уживаться музыка

Испании и Франции, традицион�

ные инструментальные компози�

ции Афганистана, Греции и Ма�

рокко, еврейская колыбельная и

сефардский романс, сочинения

Тарквинио Мерулы, Дю Байи,

Марена Маре и Тобиаса Юма и

даже самих участников ансамбля,

Арианны и Феррана Саваль. 

Стремление подчеркнуть род�

ство испанской и марокканской,

еврейской и греческой музыки,

поставив их рядом, объяснимо,

ведь история Испании неразрывно

связана с историей этих народов и

ее культура обрела свой неповто�

римый облик в многовековом вза�

имодействии с ними. Саваль удач�

но отмечал близость этих культур,

сопоставляя темы традиционных

песен, «кочевавшие» из одной

земли в другую. Быть может, имен�

но желанием «увидеть единство во

множестве» было продиктовано и

решение музыкантов демонстри�

ровать образцы традиционной му�

зыки разных стран единым инст�

рументальным составом, притом

европейского типа: виола да гамба

и лира, готическая арфа, теорба.

Единственное исключение состав�

ляли ударные: тамбурин и дарбука

– как известно, инструменты,

универсальные для Ближнего Вос�

тока и Европы эпохи Средневеко�

вья и Возрождения. 

Но не все так просто. Стран�

ными показались названия неко�

торых композиций: «традицион�

ная греческая музыка» или «тра�

диционная бретонская музыка», к

сожалению, не получившие ком�

ментария ни в программе концер�

та, ни из уст самих музыкантов. А

ведь понятие «традиционное» в

музыке включает в себя целый

комплекс – от философии и рели�

гии до среды бытования, особен�

ностей музыкального языка, ин�

струментария, исполнительской

манеры. И стоит ли в таком слу�

чае переступать эту тонкую грань

между своим и иным?.. 

Разумеется, музыкант такого

уровня, как Саваль, может позво�

лить себе порой причуды и безум�

ства, соединение несоединимого,

вплоть до авангардистского эпата�

жа. Но парадокс в том, что ощуще�

ния от слышимого были далеки от

шока, недоумения и других край�

них эмоций, обуревающих слуша�

телей авангардных перфомансов.

Наоборот, все звучащее, будь то

афганистанская, каталанская му�

зыка или мюзет Марена Маре, по�

давалось «под одним соусом» и

было «приправлено одними спе�

циями»: одинаковые импровиза�

ционные пассажи, предсказуемая

орнаментация, однообразные рит�

мические остинато… Рафиниро�

ванный и даже куртуазный стиль

исполнения композиций заставил

напрочь забыть о заявленной ра�

нее россыпи «традиционных му�

зык». Сладостное пение Монсер�

рат Фигейрас, подходящее для лег�

комысленной канцонетты Таркви�

нио Мерулы, оказалось чужерод�

ным для восточных композиций.

Не совсем уместной была и почти

эстрадная манера пения Феррана

Саваля (вокал и теорба), которому

гораздо больше подошла бы в ка�

честве сопровождения не теорба, а

акустическая гитара. 

Этот услаждающий слух зву�

ковой поток, надо признаться,

действовал на большую часть пуб�

лики благостно, о чем можно бы�

ло судить по бурным аплодисмен�

там, сопровождавшим каждую

композицию. 

Однако акустика костела сыг�

рала с музыкантами злую шутку:

под сводами католического собо�

ра музыка, предназначенная для

уютных дворцовых комнат или

для звучания на пленэре, утопала

в собственных отголосках, блуж�

дала среди монументальных ко�

лонн и терялась, превращаясь в

гул и эхо. Этой музыке гораздо

уютнее было бы в камерном зале.

Прозвучи она в удачной акустике,

впечатление от услышанного, на�

верное, было бы иным. 

Программа московского кон�

церта – не единственный экспе�

римент подобного рода в карьере

Жорди Саваля. В 2006 году увидел

свет диск «Восток – Запад», став�

ший плодом творческого сотруд�

ничества музыканта с исполните�

лями на традиционных инстру�

ментах из Афганистана, Греции,

Израиля, Марокко. Но есть суще�

ственная разница между москов�

ским концертом и проектом «Вос�

ток – Запад». Там композиции

разных стран прозвучали в интер�

претации традиционных испол�

нителей и на соответствующих

инструментах, что позволило со�

здать более верное представление

о той или иной музыкальной куль�

туре. Здесь предлагалась иная

концепция, которую можно было

бы обозначить «Восток и Запад

глазами и ушами европейца», –

идея, безусловно, входящая в мо�

ду, судя по воодушевлению слуша�

телей. Жаль, что маэстро Саваль

ради ее воплощения свернул с ге�

нерального пути своего творчест�

ва, именуемого «аутентизм». Это

понятие, каким бы затертым нам

сегодня ни казалось, остается ак�

туальным для еще живых тради�

ционных культур, и оно немысли�

мо без попытки воссоздания тра�

диции в ее цельности. Ведь мода –

мгновение, а истинно лишь то,

что проверено временем…

Ксения Ноговицына,

студентка IV курса
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музыка для баса и духовых инст�

рументов, 1580–1650», бoльшая

часть которой звучала в Москве

впервые. Произведения сочиня�

лись композиторами именно в

расчете на низкий тембр тром�

бонов и солирующего баса. По�

добные ансамбли были распро�

странены в Германии в XVII ве�

ке. Значительную часть концер�

та и составляли произведения

немецких авторов того времени:

интрады Л.Хасслера, мотеты

Г.Шютца, Т.Зеле и других авто�

ров. Другую тембровую грань

являла музыка итальянских

композиторов с преобладанием

серебряного тембра корнета. 

Особенного внимания заслу�

живает прекрасный певец Гарри

ван дер Камп. Ему удавалось

совместить, казалось бы, неве�

роятную для баса виртуозность с

эмоциональной насыщенностью

музыкального текста. 

Несомненным плюсом кон�

церта было удачное расположение

исполнителей на хорах Римско�ка�

толического собора. К сожалению,

предыдущие московские концерты

юбилейного фестиваля были прак�

тически провальными с точки зре�

ния акустики. Звук едва ли «доле�

тал» дальше 5–6 рядов, коих в собо�

ре не менее 20, растворяясь в пер�

вых рядах. Однако «Concerto

Palatino» удалось так органично ис�

пользовать акустику собора, что

слушатель оказывался как бы внут�

ри звучания инструментов и голо�

са, улавливая слухом тончайшие

имитации и эхо�обертоны. Оче�

видно, что композиторы прекрас�

но знали специфику пространства

католического храма и использова�

ли в полной мере ее возможности.

Остается только сожалеть о тех,

кто остался непричастен столь ред�

кому событию: не каждый день ус�

лышишь в Москве исполнителей

такого высокого уровня, тем более

на корнетах и барочных тромбонах!

Зал костела был заполнен только

на треть, и это после аншлаговых

концертов несколькими днями ра�

нее… Надеюсь, первое знакомство

московской публики с этим ансам�

блем перерастет со временем в

прочную взаимную дружбу.

Софья Гандилян,

студентка IV курса
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В этом году юбилейный фестиваль старинной музыки, проходивший 

с 16 сентября по 8 октября в Санкт6Петербурге и Москве, 

порадовал нас концертами ведущих коллективов и солистов в области 

аутентичного исполнительства: французских «Le Poéme Harmonique» и «Organum»,

петербургских «Солистов Екатерины Великой», контратенора М.Чанса,

прославленного каталонца Ж.Саваля. Роскошным подарком санкт6петербургской

публике явился концерт нидерландского клавесиниста Г.Леонхардта.

На фото: Монсеррат Фигейрас, Жорди Саваль, Арианна Саваль,

Ферран Саваль и Педро Эстебан
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Год назад мне посчастливи�

лось побывать на концерте тради�

ционной иранской музыки и вжи�

вую услышать искусство Масуда

Хабиби – одного из самых извест�

ных мастеров игры на дафе, пер�

сидском ударном инструменте. 

Высокий мужчина плотного

телосложения с черными кудря�

ми и густой бородой походил на

персидского воина, подобно тем,

которые изображены на барелье�

фах дворца империи Ахеменидов

в Персеполе. На встрече со сту�

дентами Московской консерва�

тории Хабиби рассказал о проис�

хождении дафа и познакомил с

разнообразными приемами игры. 

Оказалось, что даф – древней�

ший инструмент, насчитывающий

многотысячелетнюю историю. С

виду он напоминает обычный бу�

бен: деревянный обруч диаметром

около 40 см, обтянутый с одной

стороны кожей, к которому могут

прикрепляться небольшие кольца.

Вместе с тем, его истоки обнаружи�

ваются в Древнем Шумере, Египте

и Ассирии, причем исполнителями

оказывались преимущественно

женщины. В Иране этот инстру�

мент использовался и во время на�

родных праздников, и в дворцовых

мероприятиях, а также участвовал в

религиозных культах – маздеист�

ских, позже суфийских. В Средние

века даф и некоторые другие ближ�

невосточные инструменты распро�

странились в Испании, а затем по

всей Европе. В настоящее время

даф под различными названиями

известен также в Азербайджане,

Армении, Грузии, Узбекистане, Та�

джикистане и других странах.

Путь Масуда Хабиби к старин�

ному инструменту был долгим и не�

простым. Хабиби родился в Кер�

манче (курдской провинции Ира�

на) в 1962 году, с детства занимался

музыкой. В 12 лет начал учиться иг�

ре на фортепиано и немало в этом

преуспел. Уже в 1978

году его пригласили на

работу в качестве пиа�

ниста на радио Кер�

манчи, а в 1988�м – на

радио Тегерана и в те�

левизионную органи�

зацию. В это же время

он приступил к актив�

ному освоению дафа. 

В совершенстве

овладев техникой, музыкант напи�

сал несколько практических руко�

водств и самоучителей. Путем на�

пряженного труда он развил свой

уникальный способ игры на иран�

ском бубне и создал для него собст�

венную нотацию, благодаря чему

этот инструмент стал более досту�

пен для начинающих. 

Важным достижением мастера

Хабиби является усовершенство�

вание структуры инструмента с по�

мощью замены натуральной кожи

на пластик. Новый даф очень удо�

бен, так как в отличие от классиче�

ского инструмента, поверхность

которого перед игрой необходимо

разогревать, не меняет высоты и

качества звучания в различных

климатических условиях.

Выдающийся дафист посто�

янно гастролирует по Ирану, Ев�

ропе, Азии и Северной Америке,

принимает участие в сольных и

ансамблевых записях. На его сче�

ту по крайней мере 80 музыкаль�

ных композиций для кинофиль�

мов и более 150 аудиопроектов.

Недаром фамилия музыканта в

переводе с арабского означает до&

рогой. Действительно, для многих

почитателей восточного искусст�

ва он стал дорогим и любимым,

постоянно открывающим сокро�

вища иранской музыки.

Анна Козятник,

студентка IV курса

6 октября в Конференц�зале

в рамках IX Международного му6

зыкального фестиваля «Душа

Японии» состоялась встреча с ис�

полнительницей на японской

лютне сямисэн Ямао Мая. Не�

смотря на свой молодой возраст,

она в совершенстве владеет дву�

мя разными традициями игры

на сямисэне: нагаута&сямисэн и

окинава&сансин. Сямисэн и сан�

син – два различных вида лютни

сямисэн.

Один из этих инструментов

– сансин – инструмент из коро�

левства Рюкю, которое остава�

лось обособленным до захвата

его Японией в XIX веке. После

этого Рюкю было переименова�

но в Окинаву, а сансин стал до�

стоянием общеяпонской музы�

кальной культуры. Сам инстру�

мент, как и его название, родст�

венен китайской лютне сансянь,

на верхнюю деку которой тоже

натягивается змеиная кожа. 

Другой – сямисэн – класси�

ческий инструмент музыки сан�

кёку. Термин санкёку означает

одновременно и определенный

инструментальный ансамбль (в

него входит кото, сякухати и ся&

мисэн), и репертуар для него. В

каком�то смысле звук сямисэна

– сдержанный, собранный,

терпкий – один из важнейших

тембров, создающий музыкаль�

ный облик японской культуры.

Для слушателей сямисэн не

столь необычен, как сансин.

Однако услышать игру на сями�

сэне в традиции нагаута мне до�

велось впервые. К слову, нагау&

та – это вокально�инструмен�

тальный вид исполнительства, в

котором специфическое пение

часто граничит с декламацией.

В этот вечер слушатели были

буквально зачарованы красивым

тембром голоса Ямао Мая. Она

пела почти всегда в малой октаве

и, как бы играя, мгновенно меня�

ла оттенки и сам способ вокаль�

В сентябрьском номере «Три�

буны» прошел материал К.Ного�

вицыной «Теоретик тоже музы&

кант», вызвавший недоумение не

только в студенческих кругах, но

и среди педагогов и профессоров

межфакультетской кафедры фор�

тепиано. Автор «эссе» предлагает

предоставить студентам�музыко�

ведам свободу в выборе основно�

го инструмента, в игре на кото�

ром он будет совершенствоваться

в течение пяти лет обучения, а

фортепиано с третьего курса «пе�

ревести в разряд факультативных

дисциплин». По мнению автора,

«фортепианоцентризм» не дает

возможности самовыражения для

студентов, ранее занимавшихся

на других инструментах, «форте&

пиано с его громоздкой механикой

отделяет исполнителя от источ&

ника звука», лишая тем самым

возможности полного единения с

исполняемым произведением, а

завышенные требования препо�

давателей (полифония «помного&

голосней», а пьеса «потрансцен&

дентнее») лишь способствуют

развитию комплекса исполни�

тельской несостоятельности.

Наш отклик – попытка взглянуть

на проблему с другой стороны.

Так нужно ли все�таки музы�

коведу владеть (и по возможнос�

ти свободно) фортепиано, уметь

читать партитуры? Думается, что

нужно. А иначе зачем даже в му�

зыкальных школах для учащихся

на духовых или струнных инстру�

ментах с третьего класса вводится

предмет «общее фортепиано»?

Без ощущения и знания фортепи�

анной клавиатуры, его тембра,

регистров и т.д. невозможно «по�

знать» предмет сольфеджио, ко�

торый сопровождает музыканта

на всех ступенях музыкального

образования. Навыки игры на

фортепиано, помимо расшире�

ния общего кругозора, открыва�

ют новые горизонты для самовы�

ражения (а вдруг у ребенка обна�

ружится композиторский та�

лант?). Недаром великие музы�

канты�струнники блистательно

владеют фортепиано (вспомним

хотя бы М.Ростроповича,

Ю.Башмета, Э.Грача).

Одна из ипостасей деятельно�

сти теоретика – педагогика. А как

рассказывать о музыке, не умея

показать, проиллюстрировать то,

о чем говорится в лекции или на

уроке? При всем уважении к дру�

гим инструментам нельзя забы�

вать об объективных вещах: как, к

примеру, на скрипке или баяне

изобразить «ключевые» фрагмен�

ты симфоний Малера, Брукнера,

Рахманинова? Универсальность

фортепиано – возможность ис�

полнить на нем практически лю�

бую музыку – делает его незаме�

нимым для историков и теорети�

ков музыки, и преподавателю�

музыковеду необходимо хотя бы в

какой�то мере уметь управлять

Его Величеством Роялем, кото�

рый лишь один в состоянии озву�

чить все богатство оркестровой

палитры, передать красоту раз�

ных тембров (включая скрипку,

кларнет, валторну, кроме, пожа�

луй, лишь барабана, хотя, я ду�

маю, и тут со мной многие поспо�

рят), полноту гармонии, разнооб�

разие фактуры… Великие педаго�

ги�музыковеды (Ю.Н.Холопов,

В.П.Фраенов, Е.В.Назайкинский

и многие другие) великолепно

владели фортепиано, что делало

каждую их лекцию настоящим

событием в жизни студентов. Но,

конечно, чтобы играть, нужно

трудиться.

Межфакультетская кафедра

фортепиано в настоящее время –

это созвездие великих имен.

Многие преподаватели, будучи

Пианистами с большой буквы,

прекрасно понимают специфику

профессии «теоретика» и пробле�

мы, с которыми приходится стал�

киваться на протяжении всего

периода обучения. Перед музы�

коведом не ставят цель стать кон�

цертирующим музыкантом, но

дают возможность вкусить ра�

дость от участия в концерте. На

кафедре царит творческая и де�

мократическая атмосфера, а экза�

менационная программа всегда

выбирается совместными усили�

ями педагога и студента. Никакой

педагог (а речь идет не о «чинов�

никах» от музыки, которым нуж�

но выполнить и даже «перевы�

полнить план пятилетки») не ста�

нет «мучить» несчастного студен�

та «Трансцендентными этюдами»

Листа или «Искусством фуги» Ба�

ха. Можно играть даже инвенции,

были бы только увлечение и ра�

дость от общения с инструмен�

том. Получилось что�то – вырас�

тают крылья, и родной инстру�

мент становится во сто крат ми�

лее. «Не могу, не хочу, не получа�

ется!!!» – и студента никто не те�

ребит.

Конечно, если кто�то вдруг

решит играть на тромбоне или

контрабасе, разумеется, он может

заняться своим хобби. Главное,

чтобы было время, желание и…

не страдала бы от этого специаль�

ность. Другой вопрос – стоит ли

пять лет играть на каком�либо

инструменте, если нет никаких

перспектив исполнительской де�

ятельности? Фортепиано таких

задач не ставит. Но… не занима�

ясь на нем, не рискуем ли мы по�

терять чувство живой музыки?

Ведь «теоретик тоже музыкант»!

Ольга Геро 

и Светлана Косятова,

студентки V курса ИТФ
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ного звукоизвлечения. Ямао Мая

готова была музицировать для

весьма немногочисленных слу�

шателей с полной отдачей. На�

верное, именно от таких теплых

камерных встреч остается непо�

вторимое ощущение поразитель�

но близкого контакта с музыкой

и исполнителем. Я испытала ог�

ромную радость от соприкосно�

вения с богатым и сокровенным

миром японской культуры.

Анастасия Новоселова,

студентка IV курса

Очень приятно, что фести�

валь «Душа Японии» на сей раз

почтили своим присутствием

ведущие педагоги и основатели

движения японской классичес�

кой музыки в Москве. Я говорю

о г�же Кэйко Ивахори, г�не Кохэй

Симидзу и г�не Хикару Саваи. 

На концертах фестиваля

обычно выступают известные

музыканты из разных городов

Японии, но именно этих участ�

ников организаторы ожидали с

особым нетерпением. Г�н Хика�

ру Саваи – действующий глава

школы Тадао Саваи Сокеку�Ин,

а г�жа Кэйко Ивахори является

одним из крупнейших педагогов

этого учебного заведения. Под

ее руководством в московском

отделении школы «выросли» все

музыканты�исполнители на

японских классических инстру�

ментах – цитре кото и лютне ся�

мисэн. В этот приезд «сэнсэи»

(по�японски – учителя) радова�

ли зрителей слаженным и высо�

ко профессиональным исполне�

нием, а студентов – занятиями.

Их личное участие дало новый

импульс для самостоятельной

работы, столь необходимый при

обучении на таком расстоянии.

Г�жа Кэйко Ивахори при�

ехала не одна, а с двумя испол�

нителями на флейте сякухати –

Окада Митиаки и Найки Акира

– и группой музыкантов школы

Тадао Саваи. Гости представили

несколько программ. Совмест�

но с ансамблем японской музы�

ки при Московской консервато�

рии «Wa�On» они приняли учас�

тие в концерте классической

японской музыки хогаку, объе�

динив выступления киотосского

и московского отделений шко�

лы Тадао Саваи.

В этот вечер в Рахманинов�

ском зале прозвучали сочинения

современных японских компо�

зиторов, в том числе Сиро Сига,

Мияги Митио, Фунагава Тосио.

По традиции г�жа Кэйко Ивахо�

ри исполнила на кото виртуоз�

ную сольную пьесу своего учите�

ля Тадао Саваи – «Futatsu�no

hensokyoku» («Двойные вариа�

ции на темы японских народных

песен»). Завершила концерт об�

щая монументальная пьеса Са�

камото Цутому «Henkyoku

Genroku Hanami Odori» – Вариа�

ции на тему сцены из спектакля

кабуки «Гэнроку ханами одори»

(«Танец любования цветами в

стиле эпохи Гэнроку»).

Концерт был отмечен на�

шим телевидением – помимо

собственно съемки у сэнсэев

брали интервью представители

каналов «Культура» и «НТВ».

Среди прочих был задан вопрос

о разнице между японскими и

российскими учениками. Не�

много подумав, Кэйко�сэнсей,

изобразив жестами непосредст�

венность и темперамент, ответи�

ла, что в отличие от более стро�

гих японцев русские ученики

больше переживают и сочувст�

вуют исполняемой музыке… 

Публика, пришедшая в этот

вечер на концерт, тепло и ис�

кренне приветствовала всех его

участников. Любители япон�

ской музыки преподнесли гос�

тям цветы и ушли совершенно

умиротворенные. 

Марина Вавилова,

студентка IV курса
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