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[bookmark: _GoBack]ВВЕДЕНИЕ
Информационно-методический сборник «История России в музыкальных образах» посвящён 80-й годовщине Победы в Великой Отечественной войне, героической истории страны и составлен с целью оказания методической помощи учителю в проведении школьных мероприятий, направленных на формирование патриотических чувств подрастающего поколения, воспитания уважения к истории нашей Родины.
Сборник состоит из 2-х частей. В 1-ой части «Исторические вехи великой страны...» представлено творчество русских и советских композиторов, отражающее историю большого и славного пути России от раздробленной Руси 12 века до нашего времени. Музыка русских композиторов Александра Порфирьевича Бородина, Михаила Ивановича Глинки, Модеста Петровича Мусоргского, Сергея Сергеевича Прокофьева, Дмитрия Дмитриевича Шостаковича, Юрия Александровича Шапорина, Бориса Ивановича Тищенко является важным историческим и культурным наследием России. В своих произведениях композиторы отражали не только музыкальные традиции своего времени, но дух и ценности русского народа. Опера «Иван Сусанин» Глинки, «Князь Игорь» Бородина, кантата «Александр Невский» Прокофьева, «Симфония №7 «Ленинградская» Шостаковича, затрагивают ключевые моменты русской истории, передавая патриотические чувства и национальную гордость. Эти произведения являются своеобразным мостом между прошлым и настоящим, позволяющим анализировать эволюцию русской музыкальной культуры и народных традиций. 
Во второй части «Песня в солдатской шинели...» собран материал, раскрывающий историю создания песен военных лет и послевоенного времени с записью песен в исполнении известных эстрадных певцов (Клавдии Шульженко, Иосифа Кобзона, Леонида Утёсова, Марка Бернеса и др.).
Информационный материал сложен в определённой последовательности: история создания данного произведения, историческое событие о котором рассказывает музыка, характеристика музыкальных образов и завершается значением произведения в музыкальной истории и истории страны.
Составляющей 1-ой и 2-ой части являются аудиофайлы (папка №1 и №2) с примерами музыкальных произведений, номера звучания которых обозначены в тексте и в подборке музыки. 
Музыкальное произведение, музыкальные тексты это не только источник наслаждения или вдохновения для человека, это ещё и ценный исторический источник. Музыка отражает социально-политические тенденции, конкретные исторические события, настроения людей. Музыкальные тексты могут обогатить и осветить наше понимание конкретных исторических контекстов. Обратившись к функциональным особенностям музыки раскрывается её значение как исторического источника. 
Материал сборника позволит учителю использовать содержание (текст и аудиофайлы) для разработки в рамках внеурочной деятельности учебных курсов с одноимённым названием сборника «Исторические вехи великой страны...» и «Песня в военной шинели...». В рамках внеклассной работы данный материал поможет создать сценарии проведения музыкальной гостиной, молодёжных тематических вечеров, конкурсов и пр. на тему «Мы помним, мы гордимся», «Память в песне», «Кто сказал, что нужно бросить песни на войне...», «Поклонимся великим тем годам», «Музыка о подвиге народа» и мн. другое, нацеленное на сохранение памяти о героическом прошлом нашей страны, формирование любви к Отечеству, чувства патриотизма. 
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«КНЯЗЬ ИГОРЬ»
опера русского композитора 19 века Александра Порфирьевича Бородина

Имя Александра Порфирьевича Бородина блистает в истории русской музыки. Его опера «Князь Игорь» – замечательное творение композитора, воспевшее героизм русского народа, его славное прошлое, она получила широкое признание и до сих пор ставится на оперных сценах с большим успехом. 
К работе над «Князем Игорем» Бородин подошёл как зрелый художник и учёный. Он продумал идейную концепцию оперы, внёс существенные изменения в первоначальную сценарную схему, составленную В. Стасовым, изучил литературу, посвящённую «Слову о полку Игореве», летописи и другие памятники древнерусской литературы, ознакомился с сохранившимися в Венгрии образцами половецкого фольклора. Гениальное «Слово о полку Игореве», произведение могучей патриотической и поэтической силы, получило в музыке Бородина адекватное воплощение. Композитор не следовал рабски за развитием сюжета поэмы – это было бы невозможно, да и не нужно: обаяние и сила её не в сюжете, а в живой художественной ткани повествования, в философских, лирических отступлениях, несравненных описаниях природы, и прежде всего – в патриотической идее.
Сюжет полон драматических событий: поход Игоря, его пленение, любовная линия Игоря и Ярославны, героическая борьба с врагом. 
Либретто оперы «Князь Игорь» писал сам композитор параллельно с сочинением музыки. В основе сюжета либретто описан неудачный поход князя Игоря против половцев. Бородин не стремился к исторической достоверности, более того, он смело переосмыслил исторические данные, сосредоточившись на изображении сложных человеческих характеров и конфликта между личным и общественным долгом. Особое значение имеет образ Ярославны, жены Игоря, её плач – одна из самых известных и проникновенных сцен в опере.  События оперы происходят в 1185 году в Путивле и в половецком стане. Главные герои: Игорь Святославович – князь, правитель Путивля, отважный, решительный, любящий свою землю и народ. Ярославна – верная супруга князя Игоря, его опора. Кончак – половецкий хан, жестокий, но по-своему благородный. Князь Галицкий – брат Ярославны, подлый, коварный князь, мечтавший о престоле. Другие персонажи: Владимир Игоревич – старший сын князя Игоря, променявший свободу на любовь к половецкой принцессе. Кончаковна – дочь хана Кончака, в которую влюбился Владимир. Овлур – половчанин, организовавший побег князю Игорю. Скула и Ерошка – гудошники, предатели князя Игоря.
Композитор старался делать акцент на народно-эпических чертах героев оперы: князя Игоря, княгини Ярославны, молодого князя Владимира. В итоге он смог приблизить образ Игоря к былинным богатырям. Знаменитая ария главного героя, попавшего в плен к хану Кончаку, но не сломленного духом – «О, дайте, дайте мне свободу!» (№1). 
Для того, чтобы лучше прочувствовать дух старины, Александр Порфирьевич сам ездил в сторону Путивля (под Курском). Там он тщательно изучал старинные повести, летописи, различные исследования о половцах, музыку их предков, эпические песни и былины.
Одним из наиболее запоминающихся моментов в опере «Князь Игорь» являются знаменитые «Половецкие пляски» (№2). Эта часть оперы стала настоящим хитом и часто исполняется отдельно от всего произведения. «Половецкая пляска» отличается живостью, динамикой и захватывающей музыкой, которая вызывает многочисленные овации от публики.
Образ Хана Кончака раскрывает его ария (№3). Воинственность, энергия, властность, но также вкрадчивость и горделивость – вот какие качества присущи половецкому Хану. Он своенравен и жесток, тем не менее, проявляет уважение к Игорю. Великодушие, хитрость и благородство Хана проявляется в его фразе: «Ты мне не пленник, ты – гость». Именно в отношениях Кончака и Князя Игоря проявляется человеческое благородство к противнику. Бородин показал своё понимание народно-национальной идеи «похода» с чуткостью великого художника.
Проникновенный «Плач Ярославны» (четвёртое действие оперы «Князь Игорь» (№4) – композиция, признанная величайшим достижением русского оперного искусства. Ярославна с мольбами обращается к солнцу, ветру и реке. В её проникновенных словах чувствуется глубокая боль не только за свою женскую долю, но и тяжкую судьбу родной страны. Сцену открывает небольшое вступление, в котором заунывная мелодия в трёхдольном размере и тональности си минор в исполнении кларнета и флейт рисует заунывный пейзаж. На него накладывается голос Ярославны. Её композиция, включающая в себя несколько разделов, начинается с рефрена: «Ах! Плачу я, горько плачу я, слёзы лью». В его выразительной мелодической линии в основном присутствуют нисходящие интонации, которые весьма характерны для народных лирических напевов, повествующих о горе или душевных страданиях. Далее с изменением на четырёхдольный размер со слов «Я кукушкой перелётной» начинается сам плач. Этот эпизод звучит мягко и тепло, так как все мысли героини устремляются к любимому мужу. Затем размер музыки вновь меняется на трёхдольный, и в оркестре опять звучит тема вступления. После этого в следующем эпизоде первой части героиня обращается к ветру. Музыкальный материал здесь интонационно приподнимается, а сопровождение становится более возбуждённым. Далее оркестровый проигрыш и рефрен оповещают о начале другого раздела, в котором Ярославна свои мольбы направляет к реке Днепр. В этой части мелодические интонации музыкального материала расширяются и по своему характеру приближаются к народно-песенному материалу. В последнем же обращении героини, которое направлено к солнцу, ярко прослушивается тема верности и любви, звучавшая в арии Игоря во втором действии оперы.
Опера «Князь Игорь» А.П. Бородина – одна из самых известных и популярных опер в русской классической музыкальной истории. Это произведение, написанное в конце XIX века, до сих пор вызывает восхищение своей эпической историей, мощной музыкой. 
Опера стала не только важным событием в музыкальной истории, но и символом национального достоинства и идентичности. Её постановки великолепно передают дух времени, погружая зрителей в атмосферу древнерусской эпохи. Сюжет о расколе Руси, битве с половцами и внутренних противоречиях героев, отражает национальные традиции и исторические события.

«ЯРОСЛАВНА»
балет советского и российского композитора 20 века
Бориса Ивановича Тищенко

«Слово о полку Игореве». Эта бесценная патриотическая поэма Древней Руси всегда вдохновляла учёных, литераторов, художников и композиторов. Безусловно, самым известным творением, созданным по мотивам старинной рукописи, является «Князь Игорь» – выдающаяся опера гениального русского композитора Александра Порфирьевича Бородина. Минуло почти сто лет и отечественные меломаны вновь увидели, как княжеская дружина Игоря воюет с врагами на сцене музыкального театра, однако уже в другом жанре – хореографическом. Речь идёт о балете талантливого советского композитора Бориса Тищенко «Ярославна», в котором образы древнерусской истории представлены зрителю совершенно в ином, новом прочтении. 
«Ярославна». Такое название авторы балета дали своему произведению неспроста. Это имя на Руси во все времена символизировало Родину, святую веру, самоотверженность, верность и мудрость. Одна из сквозных тем «Ярославны» – музыкальное олицетворение женщины и отчизны, музыка, воплощающая бесконечную чистоту и светлый покой.
Первоначально балет именовался авторами «Затмением». Символика такого названия раскрывалась не только в реальном затмении солнца, как бы преграждающем путь дружине Игоревой (этот исторический факт весьма эмоционально описан в «Слове»). Затмение Игоря заключается в том, что его личное бесстрашие, героизм трагически бессмысленного похода лишь усугубляли беды земли Русской. Неудача похода приблизила самое страшное из затмений – многовековой татарский полон. Создатели «Ярославны» прочли старинный текст глазами современных художников, создали спектакль-предостережение. Его жанровое обозначение – хореографические размышления – призывало зрителя, потрясённого увиденным, задуматься об уроках истории.
Балет, поставленный в Ленинградском академическом малом оперном театре (МАЛЕГОТ) в 1974 году, задумывался как новаторский, значительно расширяющий границы классического русского балета и представлял собой смешение самого балета, пантомимы и хорового пения. По мнению ряда балетных критиков, «Ярославна» явила собой новый шаг в развитии современного балета, представляя «по существу, некую грандиозную эпико-драматическую хореосимфонию».
Балет задуман ленинградским хореографом Олегом Виноградовым как «истинно русский спектакль, не просто на русскую тему, а подлинно русский по духу и образности». В итоге автор пришёл к теме князя Игоря рассматривая, однако, эту тему с противоположных позиций, чем в опере «Князь Игорь» Александра Бородина. Хореографический язык и сценография также должны были радикально отличаться от принципов классического балета. Сам Виноградов позднее вспоминал: «Героиней нашего балета стала Ярославна. Образ русской женщины (матери, сестры, жены, возлюбленной) – собирательный символ Родины – определился как основа всей конструкции спектакля, а все остальное возникало словно через её мысли и чувства.
Для реализации своего замысла Виноградов привлёк композитора, ученика Дмитрия Шостаковича, Бориса Тищенко, который и стал автором музыки к спектаклю.
Композитор без подлинных текстов «Слова» музыки не представлял: он ввёл в партитуру хор и гениально сочинил все вокальные сцены, органично вошедшие в музыкально-хореографическую ткань спектакля. Обычно создаваемый композиционный план балета по принципу Петипа – Чайковского, с точным хронометражем каждого эпизода, сюда не подходил. Тищенко сразу категорически от этого отказался, самостоятельно определив длительность каждого музыкального фрагмента. Никаких привычных форм балета – вариаций, па-де-де и так далее – здесь быть не могло!
В качестве сценографа был приглашён режиссёр, художественный руководитель Театра на Таганке Юрий Любимов. Тищенко вспоминал о роли Любимова в создании спектакля: «Юрий Петрович Любимов просто освятил эту постановку… Я помню как он приехал, мизансцены построил и всё зажило!
Также, в качестве консультанта участвовал крупнейший специалист по «Слову о полку Игореве» академик Дмитрий Лихачёв. Получившийся спектакль, несмотря на опасения создателей, был, в целом, встречен положительно как критикой, так зрителями, чему немало поспособствовала сугубо положительная рецензия Дмитрия Шостаковича.
Финальная сцена балета называется «Молитва» (№5). Этот хоровой эпизод звучит не более одной минуты, но именно он определяет основную идею балета. Суровый и мрачный колорит сдержанного мотива, в котором повторяются одни и те же слова «Господи Боже, помилуй мя», повелительно призывает к единению и тем самым подводит итог всего произведения к борьбе за веру, к победе над врагами. Необузданной, дикой силе кочевников противопоставлена несокрушимая сила духа древних русичей.
Музыка Балета «Ярославна» очень русская по духу… В ключевых моментах действия звучит хор. Поются подлинные тексты «Слова о полку Игореве». Это придаёт всей постановке не просто оригинальность, а историческую достоверность, подлинность.

«АЛЕКСАНДР НЕВСКИЙ»
кантата советского композитора 20 века Сергея Сергеевича Прокофьева

Дату 5 апреля 1242 года – все знают как Ледовое побоище или битву на льду Чудского озера. Основной причиной Ледового побоища стало вторжение Ливонского ордена на территорию Новгородского княжества. Члены духовно-рыцарского ордена планировали распространить там католичество, расширив при этом свои владения. Ещё одной причиной было соперничество Новгорода со Швецией, Данией, Ливонским и Тевтонским орденом за Карелию, территории около Ладожского озера, а также рек Невы и Ижоры. Новгородцы хотели контролировать эти земли ради выхода к Балтике, что сделало бы проще торговлю, которая была основным источником доходов для города. Также причиной можно считать крестовые походы XIII века, которые шли один за другим. Католическая церковь хотела расширить сферу влияния, а Ливонский и Тевтонский ордена были проводниками этой политики.
В 1242 году на льду Чудского озера русские дружины под командованием Александра Невского одержали победу над немецкими рыцарями. Это значимое событие стало одним из важнейших эпизодов в истории России, где молодой Александр Невский продемонстрировал не только свои военные навыки, но и политическую мудрость. Важно отметить, что в то время на Руси происходили внутренние раздоры и борьба за власть между князьями, что ослабляло страну. Александр Невский сумел в единстве и сильном лидерстве проложить путь к единству русского народа, осознавая, что только объединившись, нация станет непобедимой.
К этим событиям обратился в своей кантате «Александр Невский» Сергей Сергеевич Прокофьев. Произведение написано для солистов, смешанного хора и оркестра. Кантата «Александр Невский» – это величественное музыкальное произведение, которое является одним из самых известных и влиятельных сочинений в истории русской музыки. Написанная в 1938 году, она была создана для фильма с таким же названием, режиссёром которого был Сергей Эйзенштейн. Кантата основана на исторических событиях и рассказывает о подвигах русского князя Александра Невского в битве на Чудском озере.
Музыкально «Александр Невский» отличается сильными и эмоциональными мелодиями, которые идеально передают драматические моменты и героические подвиги главного героя. Прокофьев использовал мощный оркестр, сильные хоровые партии и виртуозные соло инструментов, чтобы создать эффектное и эпическое звучание, которое воссоздаёт образы и настроения фильма.
Семь частей кантаты «Александр Невский» – семь ярких, красочных музыкальных картин, словно выхваченных из отдалённой эпохи.  С великолепной правдивостью выразил композитор психологическую суть двух противостоящих сил. Это не просто красочные портреты, а два непримиримо враждебных мира, противопоставленных на поле сражения: Русь и её поработители – сначала татаро-монголы, затем тевтонские рыцари. Музыкальные характеристики и тех, и других яркие и точные.
Одной из самых известных частей кантаты является «Ледовое побоище» (№6), которая передаёт жестокость и напряжение этой исторической битвы. Мощные хоровые партии, громкие трубы и ударные инструменты создают эффект полного напряжения и героизма.
Кантата «Александр Невский» получила широкое признание и популярность как музыкальное произведение, так и саундтрек к фильму. Её мелодии стали настоящими символами русской истории и героизма. Композиция продолжает вдохновлять музыкантов и слушателей своей эмоциональной силой и мастерством Прокофьева. Образ Руси – народные хоры, лирическое соло женского голоса – все пронизано русскими народными интонациями. Мощно, призывно звучит хор «Вставайте, люди русские!» (№7).
Кантата имеет огромное историческое и культурное значение. Она стала символом русской национальной гордости и силы, и часто исполняется на концертах и музыкальных фестивалях. Музыкальная композиция также во многом способствовала популяризации исторических событий, описанных в фильме, и помогла сохранить память о героическом прошлом России.

«НА ПОЛЕ КУЛИКОВОМ»
симфония-кантата советского, российского композитора
Юрия (Георгия) Александровича Шапорина

Высокое мастерство, свойственное Шапорину, слияние эпического и лирического начал проявились в одном из лучших его произведений – симфонии-кантате «На поле Куликовом» (на стихи А. Блока, 1939). 
Композитор избирает темой своего сочинения поворотный момент русской истории, героическое прошлое и предпосылает кантате два эпиграфа из трудов историка В. Ключевского: «Русские, остановив нашествие монголов, спасли европейскую цивилизацию. Русское государство родилось не в скопидомном сундуке Ивана Калиты, а на Куликовом поле». 
Музыка кантаты насыщена жизнью, движением, разнообразием запечатлённых человеческих чувств. Симфонические принципы сочетаются здесь с принципами оперной драматургии. Композитор талантливо рассказал о мыслях и делах русских воинов, отстоявших в жестоком бою независимость родной земли. И это прозвучало в особенности в предвоенные годы, когда впервые исполнялась симфония-кантата, – не только как рассказ о прошлом, но и как живая правда наших дней. «На поле Куликовом» имеет определение симфония-кантата. В ней органично соединились принципы кантатно-ораториального жанра со свойственным симфонической драматургии конфликтным сопоставлением тем, их интонационным развитием. Хоровые эпизоды чередуются с сольными. Образы симфонии-кантаты – эпические, лирические и лирико-драматические – объединены общностью выразительных средств и драматургии. Шапорин использует систему лейтмотивов, причем татары характеризуются темами преимущественно инструментального характера и речитативно-декламационной мелодикой, тогда как для русских использована широко распевная мелодика, часто народного склада, с элементами подголосочной полифонии.
Некоторые особенности симфонии-кантаты:
Хоровые эпизоды чередуются с сольными. Образы произведения – эпические, лирические и лирико-драматические – объединены общностью выразительных средств и драматургии. 
Шапорин использует систему лейтмотивов: для татар – темы преимущественно инструментального характера и речитативно-декламационную мелодику, для русских – широко распевную мелодику, часто народного склада, с элементами подголосочной полифонии.
Симфония-кантата Юрия Шапорина, основанная на цикле стихов включает следующие части:
Пролог. Хор создаёт фон действия в виде «пейзажной зарисовки» (картина бескрайней степи), а солист-баритон представляет Дмитрия Донского.
Первый номер – «Каватина невесты». Представлен трогательный образ русской девушки: мягкие очертания мелодии, прозрачная оркестровка.
Второй номер – «В ночь, когда Мамай залёг с ордою». Показывает русских воинов накануне битвы. Здесь применена форма рондо-сонаты, в которой эпизод воплощает образ русских женщин.
Третий номер – ариозо. Вновь появляется Дмитрий Донской. 
Четвёртый номер – «Баллада витязя». Дан многогранный портрет русского воина. В теме с вариациями воплощается и мужество, и беспокойство, и предчувствие битвы, и уверенность в грядущей победе.
Пятый номер – хор татар и картина битвы. Обе темы экспозиции – угловатая и стремительная – воплощают образ врага, но они лишены какой-либо этнографичности – это свирепая, грозная сила.
Шестой номер – «Колыбельная». Проникновенное выражение всенародного горя. Ему противопоставляется седьмой номер – радостный «Хор вестников».
Эпилог. Используется материал пролога и второго номера, но он подвергается трансформации: исчезают тревожные и печальные интонации, музыкальные образы становятся необычайно величественными.
Шапорин использовал для кантаты тексты стихотворений: первое – «Река раскинулась», ставшее текстом Пролога, пять строф из третьего – «В ночь, когда Мамай залёг с ордою», четвёртое – «Опять с вековою тоскою», положенное в основу «Баллады Витязя», и заключительное – «Опять над полем Куликовым», в Эпилоге.
Среди наиболее ярких эпизодов кантаты – пролог с большим монологом Дмитрия Донского «О, Русь моя! Жена моя! До боли нам ясен долгий путь», в котором героический порыв сочетается с глубиной и искренностью чувства. Каватина Невесты «Я живу в отдалённом скиту», составляющая 2-ю часть, – портретная лирическая зарисовка. Она отличается мягкостью, строгой красотой мелодической линии, прозрачно оркестрованным аккомпанементом, помогающим создать пленительный образ девушки. Шапориным использована характерная для русской народной песенности ладовая переменность, создающая тонкую «игру» светотени и эмоциональных оттенков. В средней части каватины прорываются драматизм, страстность чувства, выраженные более широким диапазоном мелодии, насыщенной фактурой, активным тональным движением. Баллада Витязя «Опять с вековою тоскою пригнулись к земле ковыли», составляющая 4-ю часть кантаты, – одна из самых динамичных. Она развивается от скорбных раздумий о судьбе родины до героического пафоса, и построена в форме вокально-симфонических вариаций, в которых тема, поначалу сурово-сдержанная, постепенно обогащается, приобретает то лирические, то эпические, то ярко героические черты. Драматургический центр произведения – 5-я часть с хором татар «Идут века... Бежит река... Земля тяжка, черна. Пусты поля», с тяжкими мощными звучаниями оркестра, изломанной мелодикой, изобилующей альтерированными интервалами. Заключительный хор с четырьмя солистами в эпилоге – торжественный апофеоз (№8).
Симфония-кантата Юрия Шапорина раскрывает идею бессмертия народного героизма и безграничной, всепобеждающей патриотической любви народа к своей родине и воплощает исторический сюжет – Куликовскую битву, связанную с именем Сергия Радонежского, подвигнувшего Дмитрия Донского на это сражение и благословившего русские войска. Симфония-кантата признана одним из значительнейших достижений советской музыки. Кантата звучала не только в СССР, но и в Англии, Канаде, Норвегии и других странах.





«БОРИС ГОДУНОВ»
опера русского композитора 19 века Модеста Петровича Мусоргского

«Борис Годунов» – народная музыкальная драма, многогранная картина эпохи, поражающая шекспировской широтой и смелостью контрастов. Действующие лица обрисованы с исключительной глубиной и психологической проницательностью. В музыке с потрясающей силой раскрыта трагедия одиночества и обречённости царя, новаторски воплощён мятежный, бунтарский дух русского народа.
Известно, что в основе оперы лежат подлинные исторические события, рассказывающие о тяжёлом времени для страны, которые наступили со смертью Бориса Годунова, приходом поляков и Лжедмитрия. Неслучайно её жанр Мусоргский определил, как народная музыкальная драма, ведь главное действующее лицо в ней – народ и сцены с ним занимают центральное место в драматургии. Все действие разворачивается в 1598-1605 годах, перед началом тяжелейшего периода для страны и народа – «Смутного времени».
 Работу над оперой Мусоргский начал в октябре 1868 года, используя для написания либретто гениальное творение Пушкина и материалы «Истории государства Российского» Н.М. Карамзина. 
Мусоргский писал: «Я разумею народ как великую личность, одушевлённую единой идеей. Это моя задача. Я попытался решить её в опере». Мусоргский развил и усилил роль народа, сделав его главным героем. Хор «На кого ты нас покидаешь?» (№9) из оперы «Борис Годунов» (пролог, первая картина) построен на интонациях народных причитаний. Мелодия создана в стиле народной песни, но не цитируется и не варьируется, а разрабатывается самостоятельно. В хоре отражён образ бесправного люда, который под угрозой пристава вынужден на коленях молить Бориса Годунова стать царём на Руси. В этом хоре чувствуется вековое народное горе, и становится ясно, что в таком подневольном состоянии народ не может долго оставаться.
Личная трагедия героя, показанная с исключительной психологической глубиной, неразрывно связана с отношением к нему народа. Борис не может не видеть безразличия к нему массы, но властолюбие побеждает. Уже в первом его монологе «Скорбит душа» (№10) звучит не столько торжество (цель достигнута – он стал царём), сколько «страх невольный», «зловещее предчувствие». Мусоргский, как гениальный драматург, строит на одной гармонии колокольный звон, сопровождающий коронацию, и звон погребальный, предваряющий смерть Бориса. Гибель изначально заложена в избрании его царём. Нарастание народного протеста приводит к постепенно усиливающемуся одиночеству Годунова. Не только муки совести (они играют большую роль в этом сложном психологическом образе), но и сознание тщетности попыток завоевать доверие подданных и их любовь определяют драму Бориса. И если кульминация личной драмы – финал II д. (галлюцинации), то высшая точка драмы человека и царя, осуждённого и отвергнутого народом, – сцена Бориса с Юродивым у собора Василия Блаженного (№11).
Третья картина четвёртого акта – исключительная по размаху и мощи монументальная народная сцена. Кульминация картины – бунтарский хор «Расходилась, разгулялась» (№12), полный стихийного, неукротимого разгула. Средний раздел хора «Ой ты, сила» – размашистый напев русской хороводной песни, который, развиваясь, приводит к грозным, гневным возгласам «Смерть Борису!». Опера завершается торжественным въездом Самозванца и плачем Юродивого над судьбой Руси «Лейтесь, лейтесь слёзы горькие» (№13). 
Мусоргский в «Борисе Годунове» по глубине психологического анализа, раскрытия тончайших движений души не уступает ни Толстому, ни Достоевскому, а по умению воссоздать образы истории равен Сурикову. Произведения, с такой силой раскрывающего трагедию личности и народа, не было в мировом оперном искусстве. 

«ЖИЗНЬ ЗА ЦАРЯ» («ИВАН СУСАНИН»)
опера русского композитора 19 века Михаила Ивановича Глинки  

Отечественная война 1812 года всколыхнула самосознание русского народа, пробудила интерес к собственной истории. После победы в Отечественной войне 1812 Россия стала великой державой, которой нужно было великое искусство. Пришло время подъёма национального искусства, самобытного и в то же время европейски значимого. 
Произведение написано молодым композитором в 1836 году. На его создание ушло полтора года. Опера получила всеобщее признание и вошла в сокровищницу мировой музыкальной культуры. Автор охарактеризовал свою оперу как «отечественное героико-трагическое произведение». Драма Ивана Сусанина стала выражением истинного патриотизма, любви и преданности Отчизне.
Опера Глинки «Иван Сусанин» – героическая народная музыкальная драма. Сюжетом для создания оперы послужило предание о героическом подвиге костромского крестьянина Ивана Сусанина во время оккупации России иностранными захватчиками. Поляки уже были изгнаны из Москвы, но отдельные их отряды ещё бродили по стране. Один из таких отрядов забрёл в село Домнино, где жил Иван Сусанин. Дорогу им вызвался показать крестьянин Иван Сусанин, но вместо этого завёл их в болото, где погиб вместе с ними.
В «Иване Сусанине» сплетены в неразрывном единстве «судьба человеческая и судьба народная». В отличие от зарубежных опер того времени народ здесь не фон, а действующее лицо. Главный герой связан с народом органическими узами. Он является плотью от плоти народа, выражает его характер и душу. Мусоргский писал: «Сусанин не мужик простой, нет: идея, легенда, мощное сознание необходимости».
Неразрывность связи Сусанина с народом, единство его героического самопожертвования с народным патриотизмом Глинка выражает общностью музыки, характеризующей и Сусанина, и народ. Рисуя Сусанина народным героем, Глинка в то же время показывает его семьянином, нежным и любящим отцом, живым человеком, с присущими ему радостями, страданиями и горем. Духовный облик Сусанина наиболее полно раскрыт в его знаменитой арии в лесу «Ты взойдешь, моя заря». Арии предшествует речитатив, в котором Сусанин вспоминает о детях, семье; в оркестре в это время проходят отрывки музыкальных тем, звучавших в третьем действии, в минуты семейного счастья. Сама же ария основана на простой, широко льющейся мелодии народно-песенного склада, исполненной глубокой и мужественной скорби (№14). Трагический образ Ивана Сусанина является неотъемлемой частью русской культуры, а события 1612 года, так точно отображённые в опере, являются ярким примером патриотизма, героизма и самопожертвования. Недаром опера написана вскоре после войны 1812 г., а во время Великой Отечественной войны 1941-1945 гг. образ Сусанина стал символом стойкости и непобедимости советского народа.
Антонида, Ваня, Собинин, как и Сусанин, – сильные духом люди, воплощающие лучшие моральные качества русского народа. Образ каждого из них раскрывается в самостоятельных ариях и в сложных совместных ансамблях героев оперы.
Образ народа как единого и могучего коллективного целого, помимо упомянутых интродукции и эпилога, рисуется также в хоровых песнях. Глубочайшим проникновением в стиль протяжной русской народной песни отличается хор «Хороша у нас река» в первом действии. Здесь музыку композитора невозможно отличить от музыки, созданной народом. К подлинно народным свадебным песням близок и светлый, прозрачный хор девушек в третьем действии. Недаром Глинка говорил, что создаёт музыку народ, композиторы её только аранжируют.
Сумев обогатить народную музыку высшими достижениями мировой музыкальной культуры, Глинка остался композитором глубоко русским, отобразившим коренные свойства духа и мелодической речи своего народа. По словам Одоевского, Глинка «сумел возвысить народный напев до трагедии».
Чайковский назвал «Ивана Сусанина» «первой и лучшей русской оперой». Все русские композиторы-классики опирались на оперные завоевания Глинки и развивали их. Традиции монументальной историко-эпической оперы, основоположником которой явился Глинка, были продолжены Бородиным («Князь Игорь»).
Опера Глинки «Иван Сусанин» – одно из популярнейших и любимых советским народом произведений русской музыкальной классики. В опере есть музыкальная арка – величественное вступление, многочисленные хоры – всё это описывает широкие русские просторы, а эпилог представляет собой широкую массовую сцену, победу народа над противником. С первой частью эпилога контрастирует средняя – это трагический терцет сына, дочери и её жениха, которые оплакивают не дожившего до этого дня Сусанина. В конце под звон колоколов звучит знаменитый хор «Славься» (№15). 
Неизгладимыми буквами начертано 27 ноября 1836 года в истории русского искусства. На долю гениальных произведений в музыке весьма редко достаётся сочувствие публики тотчас, с первого же раза. С оперою «Жизнь за царя» случилось именно такое исключение», – писал выдающийся русский композитор и музыкальный критик Александр Николаевич Серов. На премьере присутствовал император Николай I, в знак своего чрезвычайного одобрения оперы он пожаловал Глинке бриллиантовый перстень.
Главное чувство, рождаемое этой музыкой, – чувство Родины. Велико было воодушевление композитора показать страницы нашей истории, грани народной жизни, русский национальный характер. Глинка явился первопроходцем, создававшим совершенно новый образный мир, раскрывая его новым музыкальным языком – русским.

«ВОЙНА И МИР»
опера советского композитора 20 века Сергея Сергеевича Прокофьева

«Война и мир» – опера в 5 действиях (13 картинах) с хоровым прологом, либретто композитора и М. Мендельсон-Прокофьевой по одноименному роману Л. Толстого.
Великая Отечественная война обусловила замысел и создание оперы, написанной в 1-й редакции (в 4 д., 10 к.) в течение зимы 1941-го и начала весны 1942 г. Прокофьев добивался, чтобы тема войны и патриотического подвига русского народа заняла в спектакле ведущее место. Так появилась во 2-й редакции сцена военного совета в Филях, затем ария Кутузова. Были расширены народные сцены, дописаны многие эпизоды. Ни над одним своим произведением композитор не работал с такой любовью, настойчиво добиваясь возможно более верной передачи идейного содержания великого романа.
«Война и мир» Прокофьева – произведение могучей силы и выразительности. Либретто основано на подлинном тексте романа, не подвергшемся стихотворной обработке. Композитор ставил перед собой задачу передать не столько слова, сколько интонацию речи героев Толстого. Декламационная выразительность речитатива достигает огромной силы.
В опере, рисующей события Отечественной войны с французами 1812 г., Прокофьев показывает стойкость русского народа перед лицом суровых испытаний. Народно-массовые сцены изложены ясно, просто, «плакатно».
Музыка живо рисует панораму событий и вместе с тем передаёт самые различные чувства участников трагедии.   В опере «Война и мир» в полной мере проявился замечательный дар Прокофьева как музыкального портретиста, мастера выразительных музыкальных характеристик. В центре оперы – образ полководца фельдмаршала Кутузова, который является воплощением эпической силы и народной мудрости. Звучит его гордая ария о Москве «Величавая, в солнечных лучах – матерь русских городов» (№16).
Опера как бы делится на две части: мир – первые семь картин и война – последние шесть. В этом построении Прокофьев следовал Толстому, хотя предчувствие неизбежности военного конфликта дано уже в первых «мирных» главах романа.
Драматическая инсценировка не может передать всего богатства тем, идей, образов книги, тем более такой гениальной и многоплановой, как эпопея Толстого. В центре событий первой половины оперы – история любви Наташи и князя Андрея, увлечения Наташи Анатолем. Эта существеннейшая сторона романа воплощена в музыке с потрясающей глубиной. Не менее глубоко и сильно выражена тема России, поднявшейся на борьбу с врагом.
Прокофьев сумел передать коренное различие между высоким и одухотворенным патриотизмом, эпическим величием Кутузова и авантюризмом, истерически взвинченной бравадой Наполеона. В музыке большое место занимает нежная, поэтическая, задушевная лирика, носительницей которой является Наташа; образ её в опере достойно продолжает традиции Глинки, Чайковского и в особенности Римского-Корсакова (трепетная нежность, хрупкость интонаций сближают её со Снегурочкой). Однако в Наташе есть не только чистота и беззащитность, но и недетское мужество, сила воли, душевное благородство. Лирика – самое сильное качество образа героини. Атмосфера, окружающая её, поэтична. Лирическая стихия достигает кульминации в гениальном вальсе, символизирующем расцвет любви девушки к князю Андрею (№17). Вальс неразрывно связан в сознании Андрея с обликом Наташи. Проведение той же темы в сцене последней встречи умирающего князя с Наташей переключает лирику в драматический план.
Прокофьев – мастер лепки характеров, раскрытия образа через интонацию. Неповторимы речевые характеристики не только главных, но даже на мгновение появляющихся героев (старый князь Болконский). «Интонационная хватка» композитора убеждает в абсолютной жизненности каждого из персонажей. Широко применяя речитативно-декламационный принцип, Прокофьев использует ариозные построения и хоры. Его партитура, органически связанная с классической традицией, своеобразно её переосмысляет. Речитатив обычно является признаком оперы драматической, ариозные закругленные формы скорее присущи лирической и эпической. Прокофьев сочетает эпическое, лирическое и драматическое начала, ариозность и декламационность. Многие эпизоды и целые страницы «Войны и мира» находятся на уровне высших достижений классического искусства. Такова, в частности, сцена предсмертного бреда Андрея Болконского (12-я к.), равных которой немного в мировой оперной литературе.
Опера Прокофьева завоевала горячую любовь отечественных и зарубежных слушателей. В 1953 г. она с большим успехом была впервые исполнена за рубежом – на фестивале «Флорентийский музыкальный май» (на итальянском языке, с участием выдающихся певцов: Э. Бастьянини – Андрей Болконский, Ф. Корелли – Пьер Безухов), затем поставлена в Милане («Ла Скала»), Праге, Софии, Лейпциге, Нью-Йорке и многих других городах. Выдающиеся спектакли были осуществлены Б. Покровским в московском Большом театре (1959) и ленинградском Кировском (1977, под управлением Ю. Темирканова). Значительный резонанс имела постановка «Войны и мира» в Петербурге, в Мариинском театре, в 1991 г. (совместно с лондонским «Ковент-Гарденом», под управлением В. Гергиева) и в 2000-м (под управлением В. Гергиева, режиссура А. Кончаловского).

«А ЗОРИ ЗДЕСЬ ТИХИЕ»
опера советского композитора 20 века 
Кирилла Владимировича Молчанова

Опера «Зори здесь тихие» была написана в 1973 г. Её основой стала повесть Бориса  Васильева «А зори здесь тихие...». Пронзительная история гибели девушек-зенитчиц, опубликованная в 1969 г. в журнале «Юность», сразу обрела широкую известность и до сих пор является одной из самых читаемых книг о Великой Отечественной войне. В 1971 г. по повести был поставлен спектакль в московском Театре на Таганке (режиссёр Юрий Любимов). Год спустя на экраны вышел фильм Станислава Ростоцкого.  Музыку к фильму написал Кирилл Молчанов, впоследствии частично использовавший её в своей опере. Либретто оперы написал сам композитор, сократив количество персонажей. Соответственно сюжету, большинство партий в опере – женские (это не только девушки-зенитчицы, но и Марья – хозяйка дома, где они живут), мужских партий только две – старшина Васков и Гитарист в прологе.
В музыкальном языке оперы проявились две характерные черты творческого облика Молчанова – его песенный дар и близость к кинематографическому искусству. Ариозо, которыми охарактеризованы героини, напоминают песни советской эпохи. Речитативы, соединяющие их, близки оперным речитативам Сергея Сергеевича Прокофьева. «Кинематографичность» оперы проявляется в использовании приёмов «наплыва», «монтажа» – это особенно важно в произведении, где очень ярко сопоставляются образы войны и мирной жизни.
Жанр оперы К. Молчанова можно было бы определить как «камернодраматический». Вступление мысленно переносит слушателя в дни войны из «нашего времени» (то есть 1970-х гг.), выраженного языком авторской песни «под гитару»; эта же музыка возвращается и в эпилоге. Обрамлением оперы служат и строки поэта-фронтовика Семена Гудзенко: «Нас не нужно жалеть, ведь и мы никого не жалели…» (отрывок из стихотворения «Моё поколение»), а лирической кульминацией всего произведения становится романс на стихотворение Константина Симонова «Жди меня». Эти поэтические образы не имеют прямого отношения к сюжету, но звучат как символ миллионов юных судеб, оборванных войной… В центре оперы – образы четырёх героинь, каждая из которых получает лаконичную, но яркую индивидуальную характеристику. Музыкальные диалоги прерываются своего рода сольными эпизодами, роль которых выполняют бессловесные музыкальные «воспоминания» девушек (особенно выразителен «вокализ» Лизы Бричкиной); глубоко раскрыт и образ командира Федота Васкова в его рассказе о довоенной жизни. Автор прибегает к характерным для музыкального театра ХХ века приёмам коллажа, полистилистики и кинематографического «наплыва». Стихи А. Блока, которые «пропевает» Соня Гурвич, голос Л. Утёсова с патефонной пластинки, музыка И. Дунаевского и Г.Ф. Генделя, как и сочинённые самим композитором вальс в стиле 1940-х гг. и лирический хор «В небе зори» (№18) играют роль музыкально-драматургического второго плана, который заставляет нас с особой остротой сопереживать судьбам героев.
Создавая светлый образ мирной жизни, разрушенной войной, композитор прибегает к цитированию. Например, когда одна из героинь – Рита Осянина – вспоминает о маленьком сыне, оставшемся дома, звучит хорошо знакомая отечественному слушателю мелодия, родившаяся до войны – нежная «Колыбельная» Исаака Осиповича Дунаевского из фильма «Цирк» (тембр челесты подчёркивает призрачность этих светлых воспоминаний). Интеллигентная Соня Гурвич, бывшая до войны студенткой-отличницей, охарактеризована мелодией Георга Фридриха Генделя, звучащей за сценой в исполнении женского хора. Но, разумеется, композитор не ограничивается цитатами, создавая образ каждой героини. В музыкальную характеристику Сони вплетаются интонации романса, а у деревенской девушки Лизы Бричкиной слышны элементы русской протяжной песни. В уста Женьки Комельковой вкладывается самый известный номер оперы – романс «Жди меня» на стихи Константина Симонова (№19).
Мировая премьера оперы «Зори здесь тихие» состоялась в 1973 г. в Большом театре. Она не вошла в число самых исполняемых опер, но в разные годы к ней обращались и продолжают обращаться различные театры нашей страны. Опера входит в репертуар Мариинского театра.
Коллектив театра посвятил этот спектакль 70-летию Великой Победы и представил его на суд зрителей в дни майских торжеств 2015 года. С тех пор показы спектакля сопровождают все памятные даты, связанные с Великой Отечественной войной. Трагическая история о девушках–зенитчицах, оказавшихся в самом пекле военных событий, рассказанная классиком советской прозы Борисом Васильевым более 45 лет назад, до сих пор никого не оставляет равнодушным. Созданные артистами образы – ещё одна возможность напомнить современникам о тех, кто ценой своей жизни завоевал Великую Победу.

СИМФОНИЯ №7 «ЛЕНИНГРАДСКАЯ»
симфония советского композитора 20 века 
Дмитрия Дмитриевича Шостаковича

Седьмая симфония – одно из наиболее значительных произведений Шостаковича. История мирового искусства ещё не знает подобного примера, когда величественное, монументальное произведение рождалось бы под непосредственным впечатлением только что происходящих событий.  Симфония создавалась автором в осаждённом Ленинграде, в комнате без стёкол в окнах. Дмитрий Дмитриевич никогда не спускался в убежище со звуками «воздушной тревоги», только надевал на голову подаренную солдатами каску и продолжал творить за роялем. В течение месяца симфония была готова. В день исполнения симфонии – 9 августа 1942 года – все артиллерийские силы осаждённого города были брошены на подавление огневых точек врага: ничто не должно было помешать премьере. Именно в этот день, 9 августа 1942 года, по планам гитлеровского командования фашистские войска должны были победоносно войти в Ленинград. 
Симфонию сыграли в зале филармонии. Дирижировал Карл Ильич Элиасберг. И белокаменный зал филармонии был полон. Бледные, истощённые ленинградцы заполнили его, чтобы услышать музыку, посвящённую им. Динамики разносили её по всему городу.
Чтобы исполнить симфонию с огромным составом оркестра, музыкантов отзывали из военных частей. Некоторых перед началом репетиций пришлось положить в больницу – подкормить, подлечить, поскольку все простые жители города стали дистрофиками. После куйбышевской, премьеры симфонии прошли в Москве и Новосибирске, но самая замечательная, поистине героическая премьера состоялась в осаждённом Ленинграде. 
Седьмая симфония Шостаковича – это вдохновенная поэма. В ней автор с большой художественной силой выразил мысли и чувства советского народа. Она рассказывает о грозных потрясениях, охвативших весь мир, все человечество. Рождённая великим чувством патриотической любви к Родине и жгучей ненависти к её врагам, симфония раскрывает правду сегодняшней нашей жизни, ту правду, во имя которой борется, приносит жертвы и побеждает советский народ.
Драматургия этого произведения построена на конфликте между советским народом с одной стороны и немецкими захватчиками с другой.
 Шостакович написал в авторском пояснении, опубликованном в программе концерта 5 марта 1942 года в Куйбышеве, о I части симфонии (№20): «Первая часть рассказывает о том, как в нашу прекрасную мирную жизнь ворвалась грозная сила – война…. Первая тема – образ радостного созидания. Это подчёркивает русский размашисто-широкий склад темы, наполненный спокойной уверенностью. Затем звучат мелодии, воплощающие образы природы. Они как бы растворяются, тают. Тёплая летняя ночь опустилась на землю. И люди, и природа – все погрузилось в сон» .
Тема нашествия (№21) – нарочито тупая, квадратная – напоминает прусский военный марш. Она повторяется одиннадцать раз – одиннадцать вариаций. Меняется гармония, оркестровка, но мелодия остаётся неизменной. Она повторяется с железной неумолимостью – точно, нота в ноту. Все вариации пронизаны дробным ритмом марша. Эта ритмическая фигура малых барабанов повторена 175 раз. Звучание постепенно нарастает от едва уловимого pianissimo до громового fortissimo. «Разрастаясь до гигантских размеров, тема рисует какое-то невообразимо мрачное, фантастическое чудовище, которое, увеличиваясь и уплотняясь, движется вперёд все более стремительно и грозно». В эпизоде нашествия композитор передал бесчеловечную жестокость, слепой, безжизненно-жуткий автоматизм, неразрывно связанные с обликом фашистской военщины.
Чем же завершается такое мощное развитие темы вражеского нашествия? «В момент, когда, казалось бы, всё живое никнет, будучи не в силах сопротивляться натиску этого страшного, всесокрушающего чудовища-робота, свершается чудо: на пути его появляется новая сила, способная не только противостоять, но и вступить в борьбу. Это Тема сопротивления (№22). Маршевая, торжественная, она звучит со страстью и великим гневом, решительно противостоя теме нашествия. Момент её появления – наивысшая точка в музыкальной драматургии I части. После этого столкновения тема нашествия теряет свою монолитность. Она дробится, мельчает. Все попытки воспрянуть напрасны – гибель чудовища неотвратима».
II часть (№23) представляет собой скерцо. Музыка содержит в себе образы Ленинграда в мирное время с нотками сожаления о былом спокойствии.
В III части (№24) мужественное сопротивление соседствует с эпизодом скорби, монологом-плачем, который сам композитор назвал «реквием жертвам войны». За ним следует патетическое высказывание скрипок. Вторая тема, по словам композитора, передаёт «упоение жизнью, преклонение перед природой».  Одно из редких свойств таланта Шостаковича – его способность передать в музыке великую скорбь, слитую с великой силой протеста против зла.
Финал  начинается еле слышным тремоло литавр. Как будто постепенно собираются силы. Так подготавливается главная тема, полная неукротимой энергии. Это образ борьбы, народного гнева. Его сменяет эпизод в ритме сарабанды - вновь воспоминание о павших. По силе своего эмоционального воздействия и по необычайной духовной чистоте, этот эпизод может быть сравним лишь с таким величайшим творением, как траурный марш из «Героической» симфонии Бетховена. Затем происходит утверждение главной партии.  А затем начинается медленное восхождение к торжеству завершения симфонии, где главная тема первой части звучит у труб и тромбонов как символ мира и будущей победы (№25).  
О трудностях и жертвах на пути к победе, о том, что эта победа во всей её справедливости и величии неминуемо придёт, рассказывают заключительные страницы симфонии. Последние такты симфонии возвещают о радости победы.
Начиная с исполнения в блокадном Ленинграде, симфония имела для советской и российской власти огромное агитационно-политическое значение. 21 августа 2008 года фрагмент первой части симфонии был исполнен в разрушенном грузинскими войсками южноосетинском городе Цхинвале оркестром Мариинского театра под управлением Валерия Гергиева. На ступенях разрушенного в результате артобстрела здания парламента симфония была призвана подчеркнуть параллель между грузино-южноосетинским конфликтом и Великой Отечественной войной.
28 февраля 2015 года  Седьмая симфония была исполнена в Донецкой филармонии в преддверии 70-летия победы в Великой Отечественной войне как часть благотворительной программы «Блокадники Ленинграда — детям Донбасса».
На сегодняшний день «Ленинградская» симфония нередко используется и в кинематографе, и этот факт также увеличивает историческую значимость произведения. Фрагменты знаменитого сочинения ХХ века мы можем услышать в следующих кинофильмах: «1871» (1990 г.); «Военно-полевой роман» (1983 г.); «Ленинградская симфония» (1958 г.); «Секретарь райкома» (1942 г., режиссёр Иван Пырьев).
14 апреля 1961 года в Ленинградском академическом театре оперы и балета имени С.М. Кирова (ныне Мариинский театр) состоялась премьера балета на музыку первой части этой симфонии, названной по праву «Ленинградской». Благодаря молодому хореографу театра Игорю Бельскому, балет не сходил с афиши почти три десятилетия и на зарубежных гастролях.
Все эти примеры говорят о том, что и в наши дни Седьмая симфония Шостаковича сохраняет духоподъёмное патриотическое значение. Ведь тема симфонии понималась Шостаковичем много шире битвы с германским фашизмом. «Мы защищаем свободу, честь и независимость нашей Родины», - писал композитор и, словно предваряя будущие споры, пояснял, что война понимается им как... «историческая схватка... между разумом и мракобесием, между культурой и варварством, между светом и тьмой».
Ленинградская» симфония Д.Д. Шостаковича является грандиозным произведением, воспевающим силу и непобедимость русского народа. Это не просто сочинение. Это один из самых грандиозных, монументальных памятников Великой Отечественной войны, живая страница истории. Мы, приходящие на смену старшим поколениям, не должны забывать о великих подвигах защитников нашего Отечества. Мы должны помнить о прошлом – это наш долг и ответственность перед памятью героев. И пока  звучит Седьмая симфония Шостаковича, весь мир будет помнить о победе над фашизмом, и о том, сколько людей отдали собственные жизни, чтобы мы сегодня имели светлое небо над головой. 
                                                                     



«Забыть о войне нельзя не только потому, что этого требует память о тех, 




2. Песня в солдатской шинели...

кто не вернулся с фронта и не только потому, что искренний разговор о войне – это всегда призыв к миру. Это ещё и воспитание чувств».
Юлия Друнина

Песни играли во время войны огромнейшую роль. Они помогали в бою, поднимали командный дух, дарили надежду на мирное время, напоминали о семьях, друзьях-товарищах, говорили о Родине, ради которой надо было выжить, которую надо было спасти. Песни военных лет по праву можно назвать музыкальной летописью Великой Отечественной войны. Они звучали буквально с первого и до последнего дня войны. Песни рождались на фронте и в тылу, поднимали бойцов в атаку, согревали сердце на привале, помогали выстоять, выжить и дождаться близких тем, кто оставался у станков и в поле. Они нужны были солдатам первых эшелонов, отправлявшимся на фронт, первым призывникам и добровольцам, ополченцам, толпившимся на сборных пунктах.
И такие новые песни, походные, строевые, лирические, сочинялись нашими композиторами и поэтами, публиковались в газетах, выходили отдельными листовками, исполнялись по радио, звучали с экрана в боевых киносборниках: песни-лозунги, песни-призывы, выразившие чувство всенародного гнева, ярости, стремление к борьбе, к отпору врагу.
Вложенные в солдатские треугольники и другие самодельные конверты, они пересылались с фронта в тыл и обратно, передавались из уст в уста.
Со старыми же песнями произошла странная и неожиданная метаморфоза: мирные, довоенные они стали первыми военными, обрели как бы второй, не существовавший прежде смысл, ставший главным. Повествуя о любви и любимых, о разлуках и встречах, о родном доме и русской природе, они зазвучали как рассказы, как напоминание о тех мирных днях, той мирной жизни, за возвращение которой шла война, ради которой солдаты воевали и жертвовали собственной жизнью. Заново родившись, песни эти помогали воевать. Они стали символом и своеобразным залогом того, что мирное время вернётся, что его надо вернуть, сметя захватчиков с родной земли.
Эти песни живут до сих пор. Хорошо, когда современные дети, знающие о войне из книг, кинофильмов, рассказов поют фронтовые песни. Рассказать об истории возникновения таких песен – наша задача, исполнение таких песен – одно из средств воспитания патриотизма.

СВЯЩЕННАЯ ВОЙНА
муз. А. Александрова, сл. В. Лебедева-Кумача

[image: http://www.rus-obr.ru/files/111_8.jpg]Одна из самых знаменитых песен Великой Отечественной войны «Священная война». Это своеобразный гимн-плач народа, ввязанного в войну и вынужденного защищать свою Родину от врага. Песня была написана в самом начале войны. 24 июня 1941 года в газетах «Красная звезда» и «Известия» было опубликовано стихотворение Василия Лебедева-Кумача. «Священная война». Известно, что наброски стихотворения были ещё до войны как впечатление от просмотра кинохроники бомбардировок городов Испании и столицы Польши. Хранящиеся в архиве черновики говорят о том, что Лебедев-Кумач не раз переписывал и дорабатывал отдельные строки и строфы, подчас заменяя целые четверостишия. Но окончательно стих сформировался буквально в день нападения Германии на СССР. 
Стихотворение прочитал руководитель Краснознамённого ансамбля песни и пляски Красной Армии А.В. Александров. Оно произвело на него такое сильное впечатление, что он сразу же сел за рояль и сочинил музыку для песни, а на следующий день объявил на репетиции о том, что в репертуар вводится новая песня: «Священная война». Уже 26 июня на площади Белорусского вокзала состоялась премьера песни для бойцов, уезжающих на фронт. Группа ансамбля, взобравшись на импровизированный помост, поёт первые строки, шум вокзала затихает, люди слушают великую песню, у многих слезы на глазах, впрочем, как и у исполнителей...
Песню просили исполнить пять раз! Так начался путь песни, славный и долгий путь. С этого дня «Священная война» стала музыкальной эмблемой Великой Отечественной войны. Её пели всюду – на переднем крае, в партизанских отрядах, в тылу. Каждое утро после боя кремлёвских курантов она звучала по радио. Автор «Священной войны» А. В. Александров в своё время писал: «Я не был никогда военным специалистом, но у меня все же оказалось могучее оружие в руках – песня. Песня так же может разить врага, как и   любое оружие!»
ПРОЩАНИЕ СЛАВЯНКИ
муз. В. Агапкина

В нашей стране «Славянку» знает каждый. Марш звучит на парадах в честь Дня Победы, под него отправляются поезда и теплоходы, а ещё именно этой музыкой традиционно провожают в армию новобранцев. Но мало кто помнит, что у марша есть текст – причём даже несколько разных вариантов.
«Прощание славянки » - русский марш, написанный в 1912 году штаб-трубачом 7-го запасного кавалерийского полка, стоявшего в Тамбове, Василием Ивановичем Агапкиным под впечатлением от событий Первой Балканской войны (1912-1913). Нисколько не потеряв своей популярности за прошедшие годы, по существу является национальным маршем, символизирующим проводы на войну, на военную службу или в дальнее путешествие. За рубежом является одной из самых узнаваемых музыкальных эмблем Российской империи, Советского Союза и Российской ФедерациСейчас «Прощание славянки» - один из самых узнаваемых «музыкальных символов» России, а до этого марш считали символом Советского Союза и даже Российской империи. Мелодия пережила революцию 1917 года и несколько войн (в том числе и Великую Отечественную), но по-прежнему остаётся популярной. 
Началось же всё больше века назад, когда военный дирижёр и композитор Василий Агапкин, а тогда ещё штаб-трубач 7-го запасного кавалерийского полка, написал свой марш. В истории Агапкин так и останется «автором одного произведения».
Артисту на момент создания марша было 28 лет, и о всемирной славе он, выходец из семьи крестьянина-батрака, даже не мечтал. Когда в октябре 1912-го началась Первая Балканская война, Агапкин наблюдал, как русские добровольцы уезжают на фронт, а семьи их провожают. Вдохновившись неравнодушием молодых ребят и «вокзальными сценами», он написал марш для военного духового оркестра и решил показать его какому-нибудь профессиональному композитору. По одной из легенд, первым, кто услышал тогда ещё безымянное произведение, стал капельмейстер его полка. Тот подсказал Агапкину, где в его сочинении слабые места, посоветовал, как их исправить, а ещё рекомендовал обратиться к Якову Богораду – знаменитому капельмейстеру и композитору, который проживал в Симферополе. И молодой музыкант послушался – поехал из Тамбова в Крым. Богорад не только помог Агапкину с оркестровкой, но и придумал название для композиции и опубликовал ноты в родном Симферополе. На обложке первого издания была нарисована женщина, которая прощается с воином, а на заднем плане виднелись Балканские горы и отряд солдат. Также на картинке стояла подпись: «Посвящается всем славянским женщинам».

ОГОНЕК
музыка неизвестного автора, сл. М. Исаковского

Точкой отсчёта в биографии песни можно считать, пожалуй, 19 апреля 1943 года – день, когда газета «Правда» опубликовала на своих страницах стихотворение Михаила Исаковского «Огонёк» с подзаголовком «Песня», но без нот и какой-либо ссылки на то, что к нему написана музыка. По всей вероятности, поэт заведомо рассчитывал, что песней эти его стихи обязательно станут. Такое случалось уже не однажды. Стихи Исаковского были сами по себе столь напевны, что стоило появиться им на газетной или журнальной странице, как тут же начиналось негласное соревнование между композиторами: кто из них лучше, ярче, доходчивей выразит в музыке мысль, идею поэта?
К «Огоньку» музыку стали сочинять и подбирать повсюду и все – профессиональные композиторы и самодеятельные, дирижёры, музыканты, певцы. Известны публикации мелодических версий «Огонька», принадлежавших М. Блантеру, А. Митюшину, Н. Макаровой, Л. Шварцу, а из самодеятельных композиторов – Н. Чугунову, В. Никитенко. Все они исполнялись в концертах на фронте и в тылу, а некоторые звучали по радио и даже были записаны на грампластинку (как это случилось, к примеру, в годы войны с музыкой М. Блантера). Однако ничего общего с той мелодией, которая была подхвачена в народе, ни одна из них не имеет.
Повсеместно запели именно тот «Огонёк», который все мы знаем и сейчас. Кто же автор этой мелодии? А главное – каким образом она так быстро, можно сказать, мгновенно распространилась в военные годы и прочно закрепилась в народной памяти? На эти вопросы ни одному из исследователей, занимающихся песенным творчеством периода Великой Отечественной войны, не удалось пока дать аргументированный ответ. Никто не отыскал публикаций или хотя бы рукописей «Огонька», относящихся к военному времени.

ТЕМНАЯ НОЧЬ
муз. Н. Богословского, сл. В. Агатова

Картина «Два бойца» снималась в сорок втором в Ташкенте. Композитор Никита Богословский утверждает, что мелодия «Темной ночи» сложилась буквально на одном дыхании, мгновенно, что это заняло у него столько времени, сколько песня звучит сейчас. Режиссер Леонид Луков вспоминал, как поздней ночью они бились над песней про темную ночь, как десять раз повторяли запись, но все было «не то», все недоставало особой душевной, проникновенности, лиризма. И вот наконец Бернесу удалось добиться того единственного, неповторимого звучания, которого так искали и режиссёр, и композитор, и поэт Владимир Агатов. Они вышли на улицу, когда над городом уже занялась заря, и остановились потрясённые: какие-то люди, очевидно работники киностудии, уже напевали их только что рождённую песню. С этого утра началась долгая жизнь «Тёмной ночи». Её пели в окопах и землянках, мысленно обращаясь к родным и близким: «Ты меня ждёшь и у детской кроватки не спишь...» И над детскими кроватками её пели тоже, потому что в маленьких, затемненных городах эта песня очень помогала ждать.
А потом была Победа, но триумфальное шествие «Тёмной ночи» продолжалось, она облетела весь земной шар. И когда Иван Семенович Козловский, приехав в гости к вождю американского рабочего класса Уильяму Фостеру, в конце беседы спросил его: «Что вы хотели бы послушать? Я с радостью спою вам», Фостер попросил: «Спойте «Тёмную ночь», эту песню у нас в Америке очень любят...».
Пожалуй, на этом можно было бы и закончить рассказ об удивительной песне, созданной в годы тягчайших испытаний. Только ещё одна маленькая подробность. Вскоре после того, как «Тёмная ночь» прозвучала с экранов, она была записана в студии граммофонных пластинок. Когда стали испытывать пластинку, послышался какой-то хрип. Взяли вторую пластинку – то же самое. Поставили третью, пятую, седьмую – брак. Оказалось, что испорчена матрица: техник, записывая песню, горько плакала, и матрица была обильно полита её слезами...


СИНИЙ ПЛАТОЧЕК
муз. Е. Петерсбурского, сл. Я. Галицкого

Счастливая и необычная  судьба  у  этой  песни:  она  родилась  дважды. В 1940 году в московском саду «Эрмитаж» выступал польский оркестр «Голубой джаз» под управлением Генриха Гольда. На одном из них побывал поэт и драматург Яков Галицкий. Среди многочисленных мелодических импровизаций композитора и пианиста джаз-оркестра Ежи Петерсбургского, прозвучавших в концерте, одна особенно понравилась ему. И тут же, во время концерта, он подтекстовал понравившуюся мелодию. Слова про девичий синий платочек наполнили её новым смыслом, как бы вдохнули жизнь. После концерта Галицкий подошел к композитору и предложил сделать из композиции песню. Идея понравилась и вскоре появилась песня «Синий платочек», которую первым исполнил солист оркестра Станислав Ландау, после чего она вошла в репертуар. Песня была довоенная, мирная, её пели многие исполнители. Но вот началась война и с песней произошла странная и неожиданная метаморфоза: она обрела как бы второй смысл. Лирическая героиня песни не просто обещала ждать, не забывать своего друга, но ждать солдата, который обязательно вернётся и принесёт с собой мир. Известно, что слова песни тоже стали меняться. Возникла версия: «Двадцать второго июня, ровно в 4 часа...» Слова написаны поэтом Борисом Ковынёвым на музыку песни «Синий платочек» в июне 1941 года. Также есть версия текста в исполнении Лидии Руслановой, для которой концовку песни сообразно военному времени изменил Яков Галицкий. Но самая известная версия - это исполнение песни Клавдией Шульженко. Время написания стихов этого фронтового варианта «Синего платочка» – 9 апреля 1942 года. Их автор – литсотрудник газеты
«В решающий бой!» 54-й армии Волховского фронта, лейтенант Михаил Александрович Максимов. Взяв за основу уже известный текст Галицкого, он изменил часть строчек на современный военный лад. Его стихи заканчивались словами: «Строчит пулемётчик за синий платочек, что был на плечах дорогих». В этой редакции стихотворение было напечатано во фронтовой дивизионной газете «За Родину!». Вот в таком варианте песню стала исполнять на фронтовых концертах Клавдия Шульженко. Её задушевное исполнение доносило ставшие нужными тёплые  лиричные  слова  песни  на  уже  давно  знакомый  мотив. Конечно, пулемётчики, за слова в песне «Строчит пулемётчик за синий платочек», считали, что песня написана про них. Они даже прикрепляли к гашетке пулемёта фотокарточки своих девушек, жён и называли свои пулемёты ласково именами возлюбленных: «моя Анечка», «сейчас Клава ударит» и т.д. 
Песня «Синий платочек» стала символом Великой Отечественной, даже через много лет после войны Клавдия Шульженко не снимала её с репертуара, а образ самой певицы с синеньким платочком в руках стал хрестоматийным. В 1976 году во время своего юбилейного концерта, открывая его, семидесятилетняя певица вышла на сцену Колонного зала Дома Союзов, держа в руке синий шелковый платок. Зал встал и стоя аплодировал. Эти аплодисменты предназначались не только самой певице, но и песне, прошедшей тяжелейшую войну вместе с солдатами.

ЛЮБИМЫЙ ГОРОД
муз. Н. Богословского, сл. Е. Долматовского

«Любимый город» родилась в далёком 1939 году. Автор слов Е. Долматовский был приглашён в Киев для написания песни к новому кинофильму «Истребители». «Поездка в Киев – всегда счастье, – вспоминал впоследствии Долматовский, – а тут ещё и пора цветения каштанов, беззаботная весна 1939 года. И ещё невозможно себе представить, что придётся лежать в истоптанной ржи с винтовкой на подступах к этому городу, а потом переплывать ледяной Днепр, а потом – не скоро, не скоро – проходить по разрушенному Крещатику». В поезде поэт познакомился с лётчиком, которому предстояло лететь в Испанию. «Лётчики, воевавшие в Испании, были нашими кумирами» - писал позже в своих мемуарах Долматовский. По счастливой случайности недавние попутчики поселились в соседних номерах киевской гостиницы «Континенталь». Познакомившись на съёмочной площадке с Марком Бернесом, исполнявшего в «Истребителях» главную роль, автор стихов «Любимого города» пишет композицию, которую по задумке режиссёра поют школьники на выпускном вечере. Однако Марку Бернесу, играющему роль лётчика, очень хочется спеть другую песню – «свою, лётчикову». Долматовский и Бернес долго спорят, какой должна быть эта песня. Из воспоминаний Долматовского: «Режиссёр вообще-то не против, но никак не определит, что за песня нужна и нужна ли вообще – не затормозит ли она кинематографическое действие. Потом я делаю наброски. Бернес их бурно отвергает: «Напиши мировую песню. Вроде вот такой… Впрочем, тебе такую никогда не сочинить!» И он напевает песню «Дальняя сторожка». Я нерешительно признаюсь, что это - моё сочинение. Тогда Бернес смиряется, хотя, кажется, не очень верит мне на слово. Поздно-поздно мы стучимся в дверь соседа по гостинице. Лётчик собирает чемодан – он уже получил назначение, на рассвете улетает в свою часть. Прямо с порога мы начинаем интервью: «Представьте себе, что в кругу товарищей вы поёте песню о себе, о своих раздумьях. Что эта за песня?». Тогда ещё нельзя было много рассказывать об Испании. Но возникшая душевная близость располагает к откровенности. И мы слушаем, слушаем, вновь переживая и как молитву повторяя: Барселона, Картахена, Гвадалахара... Никита Богословский создал музыку, и поныне кажущуюся мне замечательной. Бернес морщится: он заказчик, ему так положено. Но песню он поёт. Бежим на Брест – Литовское шоссе, на студию. Директору песня не нравится. Директор, оказывается, сам поёт, у него тонкий театральный тенор, и в его исполнении песня не получается. – Нет мужества! – заключает он обсуждение. – Нужна эта песня или не нужна? Да она и опоздала. Снимать некогда - план есть план. Режиссёр – «за», но у песни много противников. Мы с Богословским и Бернесом просим снять песню на киноплёнку за наш счёт. Идут дебаты. Я уезжаю в Москву в расстроенных чувствах – вопрос о «Любимом городе» не решён.» Позже Бернес напишет Долматовскому, что фильм подготовлен в двух вариантах – с песней и без, однако все работники киностудии песню поют. В конечном итоге все разрешилось благополучно и песня триумфально вошла в киноленту «Истребители», а к весне 1941 года она звучала повсюду.

СМУГЛЯНКА
муз. А. Новикова, сл. Я. Шведова

Осенью 1940 года поэт Яков Шведов и композитор Анатолий Новиков написали песенную сюиту о молдавских партизанах. Сюита была написана по просьбе политуправления Киевского военного округа для окружного ансамбля песни и пляски. В неё входило семь песен, в том числе «Смуглянка» - песня о девушке-партизанке. Написанная на основе молдавского фольклора, она была по своему складу лирической, игровой. Когда началась Великая Отечественная война, ноты этого цикла у Новикова пропали. Сохранились лишь черновые наброски. Восстановив некоторые песни, композитор решил показать «Смуглянку» на радио. Но там её забраковали. – Что это за песня про любовь, свидание, расставание, про какую-то смуглянку-молдаванку? Ведь сейчас идёт такая тяжёлая война... Вы же автор героических песен, – говорили Новикову.
Эти доводы звучали очень убедительно, и «Смуглянка» была заброшена в самый дальний ящик письменного стола. Вероятно, так бы она и осталась там, если бы не один случай.
Как-то в 1944 году мне позвонил художественный руководитель Краснознамённого ансамбля А. В. Александров, – вспоминал Новиков, – и спросил, нет ли у меня новых песен. Я принёс ему несколько новинок, в том числе и «Смуглянку». К великому моему удивлению, именно эта весёлая, лирическая песенка про любовь молдавской девушки больше всего понравилась прославленному музыканту. «Смуглянка» полюбилась бойцам, и, хотя в ней говорилось о партизанах Гражданской войны, воспринималась она как песня современная.

В ЗЕМЛЯНКЕ
муз. К. Листова, сл. А. Суркова

Одна из самых первых лирических песен военных лет, «В землянке», «родилась» совершенно случайно. Текстом песни стало написанное в ноябре 1941 года стихотворение поэта и журналиста Алексея Суркова, которое он посвятил жене Софье Антоновне в своём письме к ней. Сурков вспоминает: «Возникло стихотворение, из которого родилась эта песня, случайно. Оно не собиралось быть песней. И даже не претендовало стать печатаемым стихотворением. Это были шестнадцать «домашних» строк из письма жене, Софье Антоновне. Письмо было написано в конце ноября, после одного очень трудного для меня фронтового дня под Истрой, когда нам пришлось ночью после тяжелого боя пробиваться из окружения со штабом одного из гвардейских полков…». После этого, продрогший и уставший Алексей Сурков, отогревался в землянке и писал в блокнот строки знаменитой песни. «Так бы и остались эти стихи частью письма, – продолжает он свои воспоминания, – если бы уже где-то в феврале 1942 года не приехал из эвакуации композитор Константин Листов, назначенный старшим музыкальным консультантом Главного политического управления Военно-Морского Флота. Он пришёл в нашу фронтовую редакцию и стал просить «что-нибудь, на что можно написать песню». «Что- нибудь» не оказалось. И тут я, на счастье, вспомнил о стихах, написанных домой, разыскал их в блокноте и, переписав их начисто, отдал Листову, будучи абсолютно уверенным, что песня из этого абсолютно лирического стихотворения не выйдет». Через неделю Константин Листов исполнял эту песню в редакции газеты, оставив репортёрам нотные записи. А уже сотрудники газеты представили песню «Комсомольской правде», где она была принята безоговорочно и напечатана 25 марта 1942 года. Оттуда она и пошла в народ, на фронт, в тыл, полюбилась многим не только в СССР, но и за рубежом, в войсках союзников. Интересен тот факт, что за пассаж «до смерти четыре шага», песню долго пытались «не пропустить», просили заменить эти строки, т.к. считали их «упадническими», но тут за песню вступились все, кто её любил, и слова остались неизменными. До сих пор мы с удовольствием исполняем эту проникновенную композицию.

ВЕЧЕР НА РЕЙДЕ
муз. В. Соловьева-Седого, сл. А. Чуркина

Раздольный и задушевный, полный грусти напев. В годы Великой Отечественной войны «Вечер на рейде» была одной из любимых лирических  песен, причём не только у моряков, про которых в ней поётся. Её пели все. Думается, секрет тут в точно схваченном, верно и просто переданном чувстве любви к родному дому, ко всему, что нам близко и дорого и что надо было отстоять в жестоком, смертельном бою.
Родилась песня в Ленинграде, который уже в первые месяцы войны стал прифронтовым городом. На дальних и ближних подступах к городу строились рубежи обороны. Все население принимало участие в этой работе. Как и все ленинградцы, авторы будущей песни композитор Василий Павлович Соловьёв-Седой (1907-1979) и поэт Александр Дмитриевич Чуркин (1903- 1971) рыли траншеи, гасили зажигательные бомбы, а вечерами и в субботние дни работали в Ленинградском порту, который назывался «Лесной». В то время его причалы были завалены горами брёвен, и надо было их убрать, сложить штабеля, чтобы уменьшить опасность пожара от зажигательных бомб. Однажды летним августовским вечером после длинного трудового дня поэт и композитор присели отдохнуть на борту разгруженной баржи.
«Ничто не напоминало о войне, – вспоминал впоследствии А. Чуркин. – Волны чуть слышно плескались о морскую гальку. Залив был окутан синей дымкой. Невдалеке на рейде стоял  корабль.  С  него  доносилась  тихая  музыка  –  там  кто-то  играл  на  баяне… Соловьёв-Седой сидел молчаливый и задумчивый. Когда мы отправлялись домой, он сказал:
«Замечательный вечер. Стоит песни». Видимо, у него уже зародилась мелодия, потому что он тут же сообщил мне «размерчик»… Содержание нужно такое: моряки покидают любимый город, прощаются…». «Я думал о моряках, которые отдают свою жизнь, защищая морские подступы к нашему городу, - рассказывал В. П. Соловьёв-Седой, – и меня охватывало горячее желание выразить в музыке их настроения и чувства. Дома я сел за рояль и за несколько часов сочинил песню, варьируя бесконечно одну и ту же фразу: «Прощай, любимый город…» Получилась мелодия припева, а слов для припева не было. Композитор позвонил А. Д. Чуркину и попросил его приехать. «Приехал в знакомую опустевшую квартиру, – продолжал свои воспоминания поэт. – Композитор сел за рояль, и полилась взволнованная широкая мелодия.
–  Начать надо так: «Прощай, любимый город…», – сказал Соловьёв-Седой. Я «подкинул» вторую строку: «уходим в море скоро». Композитор зачеркнул: «Нет. «Уходим завтра в море…». Я согласился, но поспорил немного из-за рифмы: город – море – совсем не рифма. Василий Петрович сказал, что рифма в данном случае не имеет существенного значения. Вместе мы сочинили и продолжение: «и ранней порой мелькнет за кормой знакомый платок голубой…». Завершив работу над песней, авторы отправились с нею на улицу Зодчего Росси, где располагался Ленинградский Союз композиторов. Однако этот первый показ песни окончился неудачно. Её не приняли как упадочную и минорную. Время было тяжёлое, в кровопролитных боях наши части оставляли города и села, и чтобы вдохнуть в людей хоть толику оптимизма, песни писались преимущественно бодрого, маршевого характера, героико-патриотического склада. Все были под впечатлением потрясающей песни А.В. Александрова и В. Лебедева-Кумача «Священная война», которую передавали по радио несколько раз в день. В песне же «Вечер на рейде» нет ни героики, ни патетики…
В своих воспоминаниях композитор рассказал, что не принятую коллегами песню он пустил в свет лишь зимой 1942 года, спев её в солдатской землянке под Ржевом, когда уже во всю шло наступление и настроение было совсем другое, когда прощание с родным городом не ассоциировалось с отступлением. И песня зазвучала иначе… Между тем документы и воспоминания участников обороны Ленинграда свидетельствуют о том, что «Вечер на рейде» пели там осенью и зимой 1941 года. Сам Соловьёв-Седой мог об этом и не знать, поскольку в это время уже находился в эвакуации на Урале. Вероятно, забыл композитор, как расстроенный плохим приёмом своего произведения в Союзе композиторов, решил он заглянуть по дороге домой к старым своим друзьям – в Центральный ансамбль Военно-Морского Флота, созданный в Ленинграде незадолго до войны и руководимый композитором И.О. Дунаевским. Самого Дунаевского в ту пору в Ленинграде не было. Война застала его в гастрольной поездке с другим коллективом – ансамблем песни и пляски ЦДКЖ. Соловьева Седого встретил тогдашний начальник ансамбля М.И. Вайнер. Теперь он полковник в отставке и живёт в Москве. Вот что он рассказал о событиях того давнего военного августа: «Хорошо помню тот памятный визит к нам Василия Павловича. Был он взволнован и возбуждён. Вдвоём с хормейстером ансамбля Герчиковым уединились они в осиротевшем кабинете художественного руководителя, долго о чем-то говорили. А потом до меня донеслись звуки рояля и негромкое пение. Незнакомый напев, задушевный, волнующий, заставил отложить все дела. Это был «Вечер на рейде»… Мы эту песню сразу приняли, разучили и стали везде исполнять. Лето и по крайней мере всю осень и зиму сорок первого года она уже во всю звучала в концертах ансамбля… В нашем исполнении «Вечер на рейде» был записан и не
однажды транслировался по радио». Ансамбль с огромным успехом исполнял эту песню и во время своих гастролей в Москве в 1942 году. Тогда же её  издали массовым  тиражом.

ПОСЛЕДНИЙ БОЙ
муз. и сл. М. Ножкина

[image: http://otvet.imgsmail.ru/download/563c662a0daa1f6b7fabd1add2a2b318_i-1212.jpg]Эта песня была написана Михаилом Ножкиным во время съёмок фильма «Освобождение», где Ножкин исполнил роль командира штурмовой роты. Первый фильм киноэпопеи вышел на экраны в 1969 году. Михаил Иванович вспомнил, как во время войны жил во дворе Яузской больницы, одной из старейших в Москве. Всю войну там располагался госпиталь, он выступал перед ранеными. «Меня ставили на табуретку, - рассказывает Михаил Иванович, - я читал стихи, пел народные песни, частушки, плясал. Помню, как чья-то рука вдруг протягивала мне кусочек сахара или хлеба. И помню прекрасно эту огромную востребованность песни. И двор наш пел, и семья пела, и страна пела. И люди говорили о чем угодно, только не о войне, хорошие, светлые люди. Как-то так получилось, просто вспомнил вот этих ребят в госпитале, и написал: 
«Мы так давно, мы так давно не отдыхали,
Нам было просто не до отдыха с тобой,
Мы пол-Европы по-пластунски пропахали,
И завтра, завтра, наконец, последний бой.
Еще немного, еще чуть-чуть,
Последний бой, он трудный самый.
А я в Россию, домой хочу,
Я так давно не видел маму...».
Песня Михаила Ножкина «Последний бой», которая звучит в фильме «Освобождение», сразу получила необыкновенное признание, популярность в народе.
ПО ПОЛЮ ТАНКИ ГРОХОТАЛИ
муз. и сл. народные

Песня сложена в начале Великой Отечественной войны. Представляет собой переделку старой шахтёрской песни «Молодой коногон», прозвучавшей в фильме «Большая жизнь». Видимо, именно из него мелодия шагнула в фольклор Великой Отечественной войны. В фильме её исполняет отрицательный герой-вредитель Макар Лаготин.
В 1946 году была снята 2 серия фильма «Большая жизнь», в которой Макар Лаготин снова исполнял эту песню. Во 2-й серии в ней было полтора куплета. Вариант фронтовой переделки «Коногона» был опубликован в повести Виктора Курочкина «На войне как на войне», а в своём теперешнем варианте она появилась в одноимённом кинофильме Виктора Трегубовича («На войне как на войне»), посвящённом экипажу противотанковой самоходной артиллерийской установки СУ-85 во время Великой Отечественной войны. Сразу после премьеры кинофильма песня обрела огромную популярность в армейской среде, особенно среди  танкистов  и  артиллеристов-самоходчиков.  В некоторых частях эта песня стала «полуофициальным» гимном подразделения.
Как и у всякой народной песни, у этой песни существует огромное количество вариантов не только для танкистов, но и для других военных профессий: лётчиков, десантников, матросов, партизан. Варианты отличаются не только по содержанию, но и по числу и очерёдности куплетов. Схема рифмовки песни напоминает рифмовку многих народных песен – чередование ABAB и ABCB, то есть третья строка не всегда рифмуется с первой. Тем не менее, есть основания предполагать, что в первоначальном тексте рифмовка соблюдалась строже: так, к строке «И будет карточка пылиться» более естественная рифма – «при петлицах» (петлицы на гимнастёрке в армии были отменены в январе 1943 года). Есть и другие варианты, где погоны не упоминаются – «в военной форме, при пилотке…». То же относится к вариантам строк «И похоронка понесётся … Что сын ваш больше не вернётся», «И мать от горя зарыдает, Слезу рукой смахнёт отец, И дорогая не узнает …». Вариантом является: «в танкистской форме», т.к. после реформы обмундирования до новой советской формы 1970-х гг., которая все роды войск уравняла, у танкистов была своя парадная форма – галифе и серый китель (в свободной носке и под ремень) с чёрными бархатными стоячим воротником и манжетами на рукавах. А парадная фотография, отправляемая родным, делалась, ясное дело, не в засмальцованном комбинезоне.
Упоминаемый в песне каркас – это специальные носилки на ножках для переноски снарядных ящиков и погрузки боекомплекта в танк. Также на них можно положить тело погибшего воина. Кроме того, гроб с телом погибшего героя перевозят на орудийном лафете, а перед погребением переносят для прощания на каркас. Строчка «и залпы башенных орудий» относится к временам танкостроения, когда танковые орудия делились на башенные и корпусные (или спонсонные, см. Танк). В современном понимании в танкостроении такого деления нет (есть лишь «танки безбашенной схемы»), а башенные орудия относятся лишь к корабельной артиллерии.

КАТЮША
муз. М. Блантера, сл. М. Исаковского

Вначале М.В. Исаковским были написаны стихи – всего несколько строк. «Я не знал, говорил потом поэт, – что же дальше делать с Катюшей, которую я заставил выйти на «высокий берег на крутой» и запеть песню. Поэтому стихи пришлось отложить…» Неизвестно, как долго ожидали бы они своего часа, не повстречай Исаковский композитора М.И. Блантера.
«Я начал одну песню», – сказал мне Михаил Васильевич и показал четверостишие, – вспоминает Блантер. – Это было удивительно. Я попросил поэта оставить мне зачин его песни. Теперь я буквально не находил себе места… «Катюша» без остатка заняла моё воображение. Вслушиваясь в слова Исаковского, я заметил, что в стихотворении его очень звонкая интонация. И в частности, вот что: берег, на берег! Какая причудливая игра ударений! Ну прямо-таки как в весёлой народной припевке. Однако над музыкальным решением песни пришлось потрудиться немало. Наконец, родилась именно та мелодия, которую все мы сегодня знаем и любим. Но песни пока не было. Ведь стихотворение оставалось незавершённым.
И тогда поэт и композитор стали вместе искать, какой же быть песне. Направление поиска и построение её сюжета подсказано было самой жизнью, напряжённой обстановкой предгрозовых довоенных лет. «Мы как бы уже предчувствовали войну, хотя и не знали точно, когда и откуда она может прийти, – говорил Исаковский. – По этим причинам тема Родины, тема защиты её от посягательств врага была темой самой важной, самой первостепенной, и я, конечно, никак не мог пройти мимо неё даже в лирической песне».
Так в советскую песенную лирику вошла новая тема – тема любви девушки и воина, защитника Родины. Во все времена создавались песни, повествующие о любви, о разлуках и расставаниях. Матери, жены, невесты провожали сыновей, мужей, любимых на священную защиту Родины, на военную службу, а потом ожидали с надеждою их возвращения, пели об этом песни. И всегда это были грустные песни, полные тоски и печали. Образ тоскующей женщины, ожидающей воина с поля брани и службы солдатской, вызывал сочувствие, сострадание.
И вдруг появилась «Катюша». В песне этой никакой тоски нет и в помине. Напротив, слова её и музыка выражают светлые чувства уверенности, бодрости и надежды. Героиня песни гордится тем. что её любимый – «боец на дальнем пограничье». Все это очень отличало песню о простой и обаятельной девушке с ласковым русским именем Катюша от всех её предшественниц. И за это её полюбили и безоговорочно приняли всюду и все. По-новому зазвучала «Катюша» в годы Великой Отечественной войны. Но не только в песнях жила в ту суровую пору Катюша. Её именем народ ласково «окрестил» новое грозное оружие, наводившее ужас на врага, – реактивные гвардейские миномёты.
Песня стала очень популярной и за рубежом. В Италии она известна в двух вариантах: «Катарина» и «Дует ветер». Песня эта служила своеобразным паролем молодёжи всего мира на международных фестивалях, а к проходившему летом 1985 года в Москве XII Всемирному фестивалю молодёжи и студентов было решено создать в честь неё сувенир. Многочисленных гостей нашей столицы встречала симпатичная, весело улыбающаяся, приветливая девочка с ласковым и знакомым всем, певучим именем Катюша. И, конечно же, всюду звучала сложенная в честь неё замечательная песня.

МАРШ АРТИЛЛЕРИСТОВ
муз. Т. Хренникова, сл. В. Гусева

«Марш артиллеристов» связан уже с победными настроениями перешедшей в наступление Красной армии, хотя заказ от режиссёра Ивана Пырьева и сценариста Виктора Гусева композитору Тихону Хренникову случился ещё во время битвы за Сталинград. «Марш артиллеристов» был написан Хренниковым для фильма «В шесть часов вечера после войны», рассказывающий не только о тяжёлых военных испытаниях, но и о том, как влюблённые ещё на фронте договариваются встретиться после победы. Хренников рассказывал в послевоенных интервью: «Фильм с «Маршем артиллеристов» ещё не успел выйти на экраны в 1944 году, а я уже начал петь его бойцам и все сразу подхватывали... Меня на фронте потом «затаскали» с этой песней, артиллеристы сразу признали её своим гимном». Когда в начале 1945 года Хренников приехал на 1-й Белорусский фронт в армию Чуйкова, которая шла на Берлин, его попросили остаться в войсках подольше, чтобы поддержать бойцов, и не отпускали целых три месяца. Задача Тихона Хренникова состояла в том, чтобы ежедневно после боёв по вечерам петь «Артиллеристы, Сталин дал приказ...».
Оригинальный текст песни был написан в 1943 году. Песня достаточно быстро стала популярной и неоднократно исполнялась и после окончания Великой отечественной войны. Однако в текст по политическим соображениям вносились изменения. Так в 1954 году из текста было убрано упоминание Сталина, а сотни тысяч были заменены многими тысячами и припев стал исполняться в следующем виде (изменения выделены курсивом):
Артиллеристы, точный дан приказ!
Артиллеристы, зовёт Отчизна нас!
Из многих тысяч батарей,
За слезы наших матерей,
За нашу Родину – огонь! Огонь!
В последнем куплете было убрано упоминание вождя (Сталина).
Пробьёт победы час, придёт конец походам.
Но прежде, чем уйти к домам своим родным,
В честь армии родной, в честь нашего народа
Мы радостный салют в полночный час дадим!
В 70-х годах (уже при Брежневе) в ходе кампании по усилению авторитета партии в текст песни опять были внесены изменения, а именно в последнем куплете слова «в честь армии родной» заменены на «в честь партии родной». Впервые после 1954 года песня в соответствии с оригинальным текстом была исполнена на параде в честь 50-ти летия великой победы в 1995 году.

НА БЕЗЫМЯННОЙ ВЫСОТЕ
муз. В. Баснера, сл. М. Матусовского

События, о которых поётся в этой песне, не выдуманы. Все это было в действительности. Там, где Калужская область соседствует со Смоленской, стоит посёлок Рубежанка. И есть недалеко от него высота, обозначенная на картах военного времени отметкой 224,1 м.
Сколько их, безымянных таких высоток оказывались подчас серьёзной преградой на пути наших войск, освобождавших родную землю. Несколько раз поднимались в атаку наши воины, пытаясь выбить гитлеровцев с этой высоты, но безуспешно. А захватить её нужно было во что бы то ни стало. Эту боевую задачу взялась выполнить группа воинов 718-го стрелкового полка в составе восемнадцати бойцов, сибиряков-добровольцев, которую возглавлял лейтенант Евгений Порошин. Ночью, под покровом темноты, они подползли вплотную к вражеским укреплениям и после ожесточённого боя овладели высотой. А потом геройски удерживали её, истекая кровью, но не сдаваясь. Бойцы, отбивавшие одну атаку врага за другой, нуждались хотя бы в кратковременной передышке для того, чтобы сменить и перезарядить пулемётные и автоматные диски, отхлебнуть из фляжки глоток воды, перевязать раненых товарищей. И тогда один из них, Николай Годенкин, решил отвлечь огонь врага на себя. В окровавленной и изодранной гимнастёрке поднялся он во весь рост и пошёл прямо на гитлеровцев.
Рука его была перебита, и потому он держал автомат в правой руке, стреляя из него на ходу. Так он прошёл метров пятнадцать – двадцать.  Казалось, он шёл очень долго. На этом пути был ещё несколько раз ранен, но, даже падая, успел сделать несколько шагов вперёд.
«Впервые об этом сражении я услышал от редактора дивизионной многотиражки Николая Чайки, когда служил в газете 2-го Белорусского фронта, – вспоминает поэт М. Л. Матусовский. – Рассказ поразил меня. Позже я познакомился и с героями, оставшимися в живых. А припомнилось мне все это снова, когда в начале 60-х годов режиссёр Владимир Басов пригласил меня и композитора Вениамина Баснера работать вместе с ним над фильмом
«Тишина» по одноимённому роману писателя-фронтовика Юрия Бондарева. Басов попросил нас написать песню, которая как бы сфокусировала в себе фронтовую судьбу двух главных героев картины.  Песню, не поражающую масштабностью и размахом событий. И тогда я вспомнил этот бой. В истории Великой Отечественной войны он только маленький эпизод, но как велико его значение!..» Стихи были написаны, но с музыкой к ним дело не шло никак. После нескольких забракованных вариантов, мелодия совершенно неожиданно родилась в вагоне дневного поезда по дороге домой. Эту мелодию, родившуюся под стук вагонных колес, мы и слышим в картине, которая вышла на экраны страны в 1964 году. Пел песню за кадром артист Лев Барашков.
Но после фильма её пели повсюду уже многие замечательные певцы. И пожалуй, самым лучшим и непревзойдённым её исполнителем был народный артист Советского Союза Юрий Гуляев.
Теперь, когда слышишь эту песню, даже не верится, что она сложена в послевоенную пору. Так и кажется, что она оттуда – из войны.
Выяснилось, что после боя за высоту в живых осталось лишь двое… Один из них – Герасим Ильич Лапин – был оглушён и контужен в том бою. Засыпанный землей от разрыва снаряда, он пролежал под кустом до наступления темноты, а потом ползком добрался к своим… Другой защитник высоты – Константин Николаевич Власов – был ранен, попал в плен. Бежал,  скрывался   в   лесу,   а   затем   воевал   в   партизанском   отряде… Оба они дожили до того дня, когда на месте их боя и гибели их товарищей был сооружён памятник. Рядом с ним – землянка, над которой высится та самая «обгоревшая сосна» из песни. Ближе к дороге – музей. Идущие мимо машины притормаживают и дают продолжительные гудки…
«Я тоже не однажды бывал в этом музее. Внутри огромного холма – землянка в три наката, – пишет М.Л. Матусовский, – Заходишь вовнутрь, и у вас возникает ощущение, что бойцы только покинули её. Нарубили лапник повесили шинели и каски. В углу стоит телефонный аппарат. А на деревянной стене в металле вычеканены строки из нашей песни:
Мы не забудем, не забудем
Атаки яростные те —
У незнакомого посёлка
На безымянной высоте…
И когда там, на безымянной, звучала эта песня, я испытывал огромное волнение. Когда мы с композитором ее писали, нам не представлялось, что песня наша найдет такой отклик в душах людей – и ветеранов, и молодых…»

СЛУЧАЙНЫЙ (ОФИЦЕРСКИЙ) ВАЛЬС   
муз. М. Фрадкина, сл. Е. Долматовского
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В декабре 1942 года у Сталинграда (теперь Волгограда) встретились фронтовые артисты – поэт Долматовский и композитор Фрадкин, авторы известной к тому времени «Песни о Днепре». Долматовский прочитал Фрадкину своё стихотворение «Танцы до утра» и Фрадкин почти тут же на немецком трофейном аккордеоне наиграл мелодию вальса, навеянную, по его словам, этим стихотворением. Музыка и стихи не подходили друг другу, и ни поэт, ни композитор не продолжили работы над песней, поскольку советские войска одерживали победу за победой, и этот успех на фронте требовал новых, более патриотичных песен. И они появились.
Очень популярными среди участников Сталинградской битвы были песни и Е. Долматовского «У нас в Сталинграде», «Колечко», и многие другие. Вскоре после Сталинградской битвы на заседании Военного совета фронта Долматовского и Фрадкина наградили орденами Красной Звезды. Там, в присутствии генерала К.К. Рокоссовского и офицеров Военного совета, у поэта и композитора возникло желание возвратиться к недоработанному варианту новой песни и назвать её «Офицерский вальс».
«Мы вышли из избы, – вспоминал позже Долматовский, – в которой размещался Военный совет фронта, и тут же узнали, что надо собираться в дорогу. Ночь застала в пути. Эшелон двигался на север. Мы с Фрадкиным оказались в вагоне Политуправления. Там-то и был написан «Офицерский вальс». Композитор и музыковед Юрий Бирюков пишет: «Эшелон шёл медленно – от Сталинграда до Ельца суток семь. На всех станциях и полустанках Фрадкин исполнял песню перед бойцами разных эшелонов: перегоняя друг друга, они шли от берегов Волги в тот район, который летом 1943 года прогремел на весь мир, – знаменитая Курская дуга. Под Ельцом авторы уже слышали свою песню, опередившую их с проскочившим раньше эшелоном.
Так и пошёл этот вальс кружить по фронтам». «Офицерский вальс» пели на фронтовых концертах многие артисты. Леонид Утёсов записал его на пластинку. На фронтах Великой Отечественной войны песня считалась народной. Её разучивали друг от друга, поэтому она имеет несколько названий – «Офицерский вальс», «Солдатский вальс», «Случайный вальс» – и бесчисленное количество вариантов. Каждый исполнитель добавлял в неё что-нибудь своё, потому что в этой песне говорилось о том, что дорого и близко каждому человеку – о доме, о мире, о любви и о желании счастья.

ДАВАЙ ЗАКУРИМ
муз. И. Френкеля, сл. М. Табачникова

Осенью 1941 года на Южном фронте очень рано выпал снег, а после вдруг неожиданно потеплело, дороги раскисли и превратились в грязь. Именно в это время наши войска предприняли контрудар под Ростовом-на-Дону, в результате которого был освобождён этот город, а гитлеровские войска потерпели первое крупное поражение, и не смогли пробиться к кавказской нефти. Потому первоначально «Давай закурим» в стихотворении Ильи Френкеля начиналась так:
«Тёплый ветер дует, развезло дороги,
И на Южном фронте оттепель опять.
Тает снег в Ростове, тает в Таганроге,
Эти дни когда-нибудь мы будем вспоминать».
Позже к стихам Френкеля добавилась музыка Модеста Табачникова и в таком виде композитор отнёс её в отдел пропаганды Южного фронта. Бригадный комиссар Рюмин, возглавлявший отдел пропаганды и агитации Южного фронта, которому композитор принёс и пропел эту песню, тоном, не терпящим возражений, заявил: «Никому эта твоя песня не нужна. Что это я буду вспоминать про то, что ты дал мне закурить? Вот если бы снарядами поделился или автоматный диск с патронами передал бы, тогда другое дело». И всё-таки в канун нового 1942 года премьера песни состоялась. Исполнил её ансамбль песни и пляски Южного фронта. Тогда же её напечатала фронтовая газета, потом «Комсомольская правда». И пошла песня гулять по свету. 21 февраля 1943 года песня «Давай закурим!» впервые прозвучала в исполнении Клавдии Шульженко в её театрализованной программе «Города-герои» на сцене московского Театра сатиры. К тому времени войска наши уже разгромили немцев под Сталинградом, линия фронта резко изменилась, и певица решила видоизменить зачин песни. В песне уже не упоминались ни Южный фронт, ни Ростов, ни Таганрог, о которых шла речь в изначальном её варианте. Обновлённая песня победно прошлась по всем фронтам и добралась до самого Берлина.

ЛЕГЕНДАРНЫЙ СЕВАСТОПОЛЬ
муз. В. Мурадели, сл. П. Градова

«Легендарный Севастополь» – советская патриотическая песня в жанре марша, посвящённая истории Севастополя. Написана в 1954 году композитором Вано Мурадели, автор слов – Пётр Градов. В советское время входила в репертуар всех торжественных мероприятий города и флота. После распада СССР и начавшегося раздела ЧФ решением I сессии Севастопольского горсовета XXII созыва от 29 июля 1994 год утверждена как официальный гимн города-героя Севастополя.
За написание гимна композитор Вано Мурадели взялся по просьбе вице-адмирала Николая Кулакова, Героя Советского Союза, на тот момент члена военного совета Черноморского флота. За стихами Вано Ильич обратился к поэту Александру Жарову. Стихи были написаны, но Мурадели посчитал их неподходящими и обратился к поэту Петру Градову, чьи стихи и легли в основу гимна.
Впервые песня «Легендарный Севастополь» была официально исполнена в Доме офицеров флота Ансамблем песни и пляски ЧФ в канун Дня ВМФ СССР для представителей командования, Политуправления, Военного Совета флота, воинских частей, кораблей, городских партийных органов, депутатов горсовета.
17 октября 1954 года, в день проведения мероприятий 100-летия обороны Севастополя в 1854-1855 годах на стадионе флота песню пел пятитысячный объединённый хор моряков, жителей Севастополя, участников художественной самодеятельности в сопровождении сводного военного оркестра.
В качестве официального гимна города песня «Легендарный Севастополь» была утверждена решением I сессии горсовета XXII созыва от 29 июля 1994 года. Мелодию песни исполняют куранты на башне Матросского клуба Черноморского флота.

МАЙСКИЙ ВАЛЬС
муз. И. Лученка, сл. М. Ясень

...Победный май 1945 года. Восемьдесят лет назад солдаты Советского Союза водрузили красное знамя над зданием поверженного рейхстага в столице фашистской Германии Берлине. От коричневой чумы нацизма спасена была не только Европа.
В одном из домов освобождённой Вены советские солдаты обнаружили почти не пострадавшее пианино. Кто-то из воинов, умевший играть, открыл крышку, попробовал наиграть «Венский вальс». Получилось. И вдруг откуда-то, словно из-под земли, донеслись звуки скрипки – играли ту же самую мелодию. Не сразу, но удалось найти вход в подвал, откинули завалы – и помогли оттуда выбраться хозяину дома – музыканту – со всей его семьёй. Австрийцы были удивлены, что советские солдаты знают музыку их родины. Но попробовали подыграть – кто на чём мог. Вскоре с улицы присоединился аккордеон. Потом гитара – это музыку услышали проходящие мимо пехотинцы. И вскоре прямо на улице играл сборный оркестр – скрипки, гармони, гитары, балалайки, контрабас, то самое пианино – его вытащили совместными усилиями. Играли музыку самую разнообразную, пели, плясали – Вена праздновала освобождение! Советские солдаты возлагали цветы к памятнику Иоганну Батисту Штраусу (1804 – 1849). Может, это событие и послужило мотивом для написания «Майского вальса»?
Спустя сорок лет 30 декабря 1985 года в заключительном концерте Всесоюзного телевизионного фестиваля «Песня года – 1985» в московском Дворце спорта «Динамо» впервые прозвучала песня «Майский вальс» в исполнении Ярослава Евдокимова.
В 1985 году в минский Дом композитора заглянул поэт-фронтовик Михаил Ясень и положил на стол стихотворение. Он долгое время работал над этим патриотическим произведением, положенным в основу песни. Юношеские переживания с фронтовых дорог подсказывали ритм и тональность художественных строк. Конец Великой Отечественной войны он встретил в Германии. Там и родился замысел поэтически отобразить личное и общечеловеческое, ведь война оставила след в судьбах людей всей планеты. Когда советские войска освобождали Австрию, автору слов артиллеристу Михаилу Гольдману, известному как Михаил Ясень, был 21 год. «Я видел смерть не раз, смотрел в глаза убитых врагов и видел мёртвых наших бойцов... Вот почему родились мои песни о войне и Победе».
     За почти полвека творческой деятельности Михаил Ясень сочинил на русском и белорусском языках около сотни стихов о войне, многие из которых стали песнями. Среди них и «Майский вальс», который стал любимым и популярным.
     Текст стихотворения сразу понравился Игорю Лученку, лёг на душу. Буквально через несколько дней мелодия была готова. «Я многим обязан Михаилу Ясеню. Вообще, в таком непростом деле, как создание песни, многое зависит от текста. Талантливый, сердечный стих воспламеняет композитора, вызывает у него горячие ответные чувства, даёт толчок творческой мысли».
В новом вокальном произведении на обычной, раненой, как и люди, гармони солнечными звуками вальса солдат-музыкант радовал присутствовавших на улицах Вены, которая в XVIII – XIX вв. считалась музыкальной столицей Европы. Мир принёс улыбки на лица венских горожан. Даже сам Штраус был бы рад тому, что эта европейская столица классической музыки получила вместе со свободой и прекрасную песню-посвящение, которая поразила и мягким ритмом, и той историей, что заключалась в тексте.
     Волга и Дунай... Последний бастион, за которым не было для советского солдата земли, и река, протекающая по десятку стран, землю которых в течение нескольких лет топтал фашистский сапог. Именно такое сравнение в песне «Майский вальс», написанной в год 40-летия Победы:
                                     Как будто он волжские видел разливы,
                                                  Как будто Отчизну обнял...
Песня была написана в далёком 1945 году в честь освобождения города Вена от фашистов. Эта прекрасная музыкальная композиция посвящена героям Венской военной операции. Герои освободители принесли к городу на Дунае долгожданный мир и спокойствие. Советские воины подарили майскую победу.

ЕХАЛ Я ИЗ БЕРЛИНА
муз. И. Дунаевского, сл. Л. Ошанина

«Однажды утром, – рассказывал поэт Лев Иванович Ошанин, автор слов песни «Ехал я из Берлина», – я услышал, что наши части находятся на подступах к Берлину. И ощущение Победы, большой, долгожданной Победы, стало зримым, вошло в душу, отодвинуло все беды и печали войны. И я представил себе нашего парня, ещё почти мальчишку, но уже зрелого солдата, человека, спасшего родную землю, и человека, у которого все впереди. И я увидел этого парня в его счастливом звонком полете домой, и сама собой пришла ёмкая и гордая строчка – «Ехал я из Берлина». Эту строчку я носил с собой всюду, никому не рассказывал о ней. А песню не писал, не имел права, пока Победа не стала свершившимся фактом. И когда она пришла, я сразу легко начисто написал песню. Мне показалось, что по характеру «Ехал я из Берлина" наиболее близка солнечной палитре Дунаевского. Мы с ним давно собирались что-нибудь написать. И я отнёс песню ему...» В ту пору Исаак Осипович Дунаевский руководил ансамблем песни и пляски Центрального Дома культуры железнодорожников. Туда, на Комсомольскую площадь, и принёс свои стихи Ошанин. Прочитав их, композитор тут же сел за рояль и начал импровизировать. Мелодия родилась сразу, как говорят, «с ходу», и все строки легли, как литые, не пришлось ничего переделывать. Но Дунаевскому потребовался припев, которого у Ошанина не было. Продолжив импровизировать, он проиграл поэту мелодию, которая могла бы им стать. – По-моему, надо так... Попробуйте на эту мелодию написать слова, – предложил он Ошанину... Припев написали тут же. «Ехал я из Берлина» стала первой совместной работой И.О. Дунаевского и Л.И. Ошанина. А первым исполнителем этой песни был руководимый Дунаевским ансамбль песни и пляски ЦДКЖ. Вслед за ним её подхватили многие другие ансамбли и оркестры, и она стала, по существу, одной из первых песен Победы.

ДЕНЬ ПОБЕДЫ
муз. Д. Тухманова, сл. В. Харитонова

Главная «победная» песня родилась только через 30 лет после завершения войны, но без неё сегодняшний рассказ о военных песнях, наверное, был бы неполным. Однако путь её к слушателю был тернист! Написанная по предложению Гостелерадио для участия в конкурсе на лучшую песню о войне, объявленном в честь 30-летия Победы, она не то, что не заняла никакого места, Более того, вызвала болезненную, острую реакцию старших коллег Тухманова. Против песни прозвучали очень резкие высказывания, о чем немедленно стало известно на Гостелерадио. Причина была в музыке и её авторе. Поэт Харитонов был ветераном войны, песни на его стихи ещё в 1950-е годы писали увенчанные лаврами композиторы (Анатолий Новиков, Вано Мурадели и другие). А Давид Тухманов был молодым автором, известным в первую очередь по эстрадным шлягерам. Хотя Тухманов уже создал хиты «Последняя электричка», «Эти глаза напротив», «Белый танец», «Песенка про сапожника», «Я люблю тебя, Россия», «Гуцулочка», «Мой адрес – Советский Союз», «Как прекрасен этот мир» и многие другие, никаких званий и регалий, кроме премии Московского комсомола, у него ещё не было. Кстати, исполнила на конкурсе песню жена Давида Тухманова Татьяна Сашко. 
Был и второй «минус» – в музыке песни «День Победы» были услышаны синкопы и элементы не то танго, не то фокстрота, некоторые назвали песню «цыганщиной». Не устраивали и современные методы оркестровки (например, использование бас-гитары). В результате песня была запрещена. Песню не пропускали в эфир – ни на радио, ни на телевидении. Леонид Сметанников исполнил песню на съёмках передачи «Голубой огонёк» в канун 9 мая 1975 года. Это исполнение вызвало массу восторженных писем, но долго так и оставалось единственным исполнением в эфире. Лишь в ноябре 1975 года на концерте, посвящённом Дню милиции, Лев Лещенко (фактически обманув телевизионное руководство) исполнил «День Победы» в прямом эфире. Публика сразу приняла песню, и «День Победы» был исполнен ещё раз – на «бис». После этого песню стала петь вся страна. Более того, песня настолько понравилась Генеральному секретарю ЦК КПСС Леониду Брежневу, что он встал и не сдерживал слез. После этого «День Победы» навсегда остался в репертуаре военных песен. К слову, «День Победы» давно существует и в виде марша, который исполняют оркестры многих стран мира.

ЖУРАВЛИ
муз. Я. Френкеля, сл. Р. Гамзатова

Журавли – песня-реквием, песня-молитва, песня, с которой каждый вспоминает свою войну. История этой песни особенная, о ней стоит рассказать. Дагестанский поэт Расул Гамзатов написал стихотворение «Журавли» на родном языке, по-аварски.
Тема журавлей была навеяна посещением памятника семи братьям Газдановым в селении Дзуарикау Алагирского района Северо-Осетинской АССР. Когда родители получили похоронку на третьего сына, сердце матери не выдержало, и она умерла. Когда в село пришла похоронка на седьмого сына, почтальон отказался нести её в дом Газдановых – и тогда старейшины села собрались и направились к дому с извещением. Отец сидел на пороге своего дома с единственной внучкой – Милой на руках, увидев старейшин, он всё понял и упал замертво.
В селении Дзуарикау возведён памятник семи братьям Газдановым, в виде скорбящей матери и семи улетающих гусей. После посещения памятника Р. Гамзатов написал стихотворение, но очень сложно ему было подобрать рифму на слово гуси – он специально звонил в министерство культуры Северной Осетии, с просьбой заменить слово «гуси», словом
«журавли». Такое позволение ему было дано.
Есть и другое предположение, что тема журавлей была навеяна посещением расположенного в Хиросиме памятника японской девочке по имени Садако Сасаки, страдавшей от лейкемии после атомного взрыва в Хиросиме. Садако Сасаки надеялась, что вылечится, если смастерит тысячу бумажных «журавликов», пользуясь искусством оригами. В Азии существует поверье, что желание человека исполнится, если он сложит из цветной бумаги тысячу оригами – журавлей.
Неизвестно, знал ли Гамзатов о стихотворении погибшей в феврале 1921 года во время советско-грузинской войны 19-летней Марии Макашвили, первым куплетом которого (почти дословно) начинается стихотворение Гамзатова. Приводим подстрочный перевод стихотворения Макашвили: «Мои друзья и товарищи, Которых угробила проклятая война, Думаю каким-то провидением, Превратились в белых журавлей». 
В 1968 году стихотворение «Журавли» в переводе Наума Гребнева было напечатано в журнале «Новый мир» и начиналось словами:
«Мне кажется порою, что джигиты,
С кровавых не пришедшие полей,
В могилах братских не были зарыты,
А превратились в белых журавлей...»
Наум Гребнев – известный переводчик восточной поэзии, её классиков и фольклора. В его переводах или с его участием вышло более 150 книг. После Великой Отечественной войны вместе с Гамзатовым учился в Литературном институте, и с той поры начались их дружба и сотрудничество. Гребнев также переводил стихи отца поэта, Гамзата Цадасы. Война застала Гребнева с самого её начала, поскольку в это время он служил на границе, под Брестом. Он отступал вместе с Красной Армией, попал в знаменитое Харьковское (Изюм-Барвенковское) окружение, вышел одним из немногих, форсировал Северский Донец, воевал под Сталинградом, был трижды ранен, и после последнего ранения 12 января 1944 года война для него «кончилась». Свои воспоминания о войне он озаглавил «Война была самым серьёзным событием моей биографии». В стихотворение «Журавли» он вложил и свой опыт войны.
Стихотворение «Журавли», напечатанное в журнале, попалось на глаза певцу Марку Бернесу. Сам Бернес в войну никогда не участвовал в боях, но он ездил выступать с концертами на передовую, играл роли простых солдат в фильмах военного времени. И особенно ему удавались песни, посвящённые войне (песня «Тёмная ночь» в фильме «Два бойца» 1943 года, «Враги сожгли родную хату», «Хотят ли русские войны» и другие). Очевидно, что война тоже была его личной темой. Прочитав стихотворение «Журавли», возбуждённый Бернес позвонил поэту-переводчику Науму Гребневу и сказал, что хочет сделать песню. По телефону, сразу же, обсудили некоторые изменения в тексте будущей песни, и Гребнев заменил, в том числе, слово «джигиты» на «солдаты». Расул Гамзатов: «Вместе с переводчиком мы сочли пожелания певца справедливыми, и вместо «джигиты» написали «солдаты». Это как бы расширило адрес песни, придало ей общечеловеческое звучание».
Со стихами, включающими изменения для будущей песни, певец обратился к Яну Френкелю, с которым до этого много сотрудничал, и попросил сочинить музыку. Сочинить музыку удалось далеко не сразу. Только два месяца спустя, когда композитор написал вступительный вокализ, работа пошла легче. Позднее Ян Френкель вспоминал: Я тут же позвонил Бернесу. Он сразу же приехал, послушал песню и… расплакался. Он не был человеком сентиментальным, но нередко случалось, что он плакал, когда ему что-либо нравилось.
Для композитора Яна Френкеля война тоже была личной темой. В 1941-1942 годах он учился в зенитном училище и позднее был тяжело ранен.
Марк Бернес записывал «Журавлей» будучи тяжело больным. Он уже с трудом передвигался, но, тем не менее, 8 июля 1969 года сын отвёз его в студию, где артист записал песню. С одного дубля… Эта запись стала последней в его жизни (умер Марк Наумович через месяц, 16 августа). Как писал биограф Яна Френкеля композитор с Дальнего Востока Юрий Рабинович: Бернес, после того как услышал музыку, торопил всех, как можно скорее записать песню. Как говорил Ян, он предчувствовал свою кончину и точку в своей жизни хотел поставить именно этой песней. Запись для Бернеса была неимоверно тяжела. Но он мужественно вынес всё и записал «Журавлей». И действительно, она стала последней песней в его жизни.


ПОКЛОНИМСЯ ВЕЛИКИМ ТЕМ ГОДАМ
муз. А. Н. Пахмутовой, сл. М. Д. Львова

«Поклонимся великим тем годам» – песня, посвящённая Великой Отечественной войне. Авторы – поэт Михаил Давыдович Львов, композитор – Александра Пахмутова.  
Работа над песней началась задолго до 1985 года. Пахмутова и Львов стремились передать через музыку и слова те чувства, которые испытывали солдаты на фронте и люди в тылу.  
Идея создания заключалась в том, чтобы создать не просто песню, а своего рода музыкальный мемориал, чтобы каждое слово и каждая нота отзывались в сердцах людей, заставляли задуматься о значении тех событий.  
Сотрудничество Пахмутовой и Львова не было случайным. Александра Николаевна стремилась к тому, чтобы мелодия была торжественной, но в то же время проникновенной. Михаил Давыдович старался выразить в стихах не только трагедию, но и гордость за подвиги советских солдат.
Замысел песни возник на фоне многочисленных встреч и обсуждений. Автор и композитор изучали архивы, общались с ветеранами войны, читали письма с фронта. Это помогло создать слова и мелодию, которые трогают сердце слушателей.
Песня посвящена памяти героев Великой Отечественной войны, которые ценой своей жизни защитили Родину от фашистских захватчиков. Пахмутова и Львов хотели создать не просто песню, а своего рода музыкальный мемориал, чтобы каждое слово, каждая нота отзывались в сердцах людей, заставляли задуматься о значении тех событий для каждого из нас.
Вдохновение черпалось из личных переживаний и из исторической памяти народа. Пахмутова всегда говорила, что творчество – это её вклад в память о тех, кто не вернулся с войны.
Песня «Поклонимся великим тем годам» заняла важное место в культурном наследии. Она стала неотъемлемой частью репертуара торжественных мероприятий, связанных с Великой Отечественной войной. Её исполняют на парадах, концертах, в школах и на встречах с ветеранами.
Одна из главных целей этой песни – сохранить память о тех, кто участвовал в войне, и передать её будущим поколениям. Она напоминает нам о том, какой ценой досталась победа и как важна была роль каждого человека в те далёкие годы.
Слова песни Михаила Львова и мелодия Александры Пахмутовой проникают в самое сердце. Они рождают живые образы солдат, оставивших свои дома и ушедших на фронт. Песню исполняют с чувством гордости и благодарности. Она служит важным звеном, связывающим современную Россию с её историческим прошлым.
Ничто так не оказывает на человека эмоциональное воздействие, как музыка. «Поклонимся великим тем годам» – это гимн памяти и гордости за наше прошлое. Песня помогает осмыслить произошедшее и бережно хранить память о подвиге народа.
В условиях перемен и реформ 1985 года песня стала важным элементом духовной поддержки. Она объединила людей, напомнила о славных страницах истории. Это особенно важно в условиях, когда старые устои рушились, и возникала необходимость в новой духовной опоре.
Подобные песни являются своеобразной хроникой времени. Мелодии и тексты таких произведений действуют как мосты между эпохами. Они являются живыми свидетельствами исторических событий. Ведь песня – это не просто звуки и слова. Это зашифрованное сообщение из прошлого в будущее. Она сохраняет образы и эмоции, которые иначе было бы сложно передать. Это ещё одна причина, по которой «Поклонимся великим тем годам» остаётся актуальной и сегодня.
Песня «Поклонимся великим тем годам», написанная в 1985 году Михаилом Львовым и Александрой Пахмутовой, стала важной частью культурного наследия России. Она посвящена тем, кто ценой своей жизни добился победы в Великой Отечественной войне, и напоминает нам о героизме и жертвах, принесённых во имя мира и свободы. Создание этой песни было вдохновлено искренним чувством патриотизма и заботы о сохранении исторической памяти. Она несёт в себе важное послание, которое остаётся актуальным и близким для людей разных поколений.
В 1985 году, на фоне значительных политических и социальных изменений, песня стала символом стойкости и душевной силы народа. Она продолжает звучать сегодня, объединяя людей и напоминая им о великих подвигах прошлого.
Вера в светлое будущее, поддержка традиций и уважение к исторической памяти – вот что делает эту песню такой важной и необходимой для нашего общества. Пускай каждый раз, слушая «Поклонимся великим тем годам», мы будем помнить о том, что каждый из нас носит в себе частицу той великой истории.





ЗАКЛЮЧЕНИЕ

Россия прошла в своей истории большой и славный путь. На долю нашей страны выпало много испытаний. Её разоряли печенеги и половцы, с севера нападали шведы и немцы, двести лет русский народ томился под игом Золотой Орды. Но он выстоял, оказался сильным духом.
История русского народа богата интересными, значительными событиями, которые становятся знаменательными вехами в развитии общества. Если страницы этой истории отображены в искусстве – в музыке, то воздействие их на умы и души новых поколений сильнее, а связь с настоящим крепче. Музыка – это не просто звуки, это искусство, которое дарит нам незабываемые чувства и эмоции. Она способна в корне изменить наше настроение, поднять дух, доставить радость и удовольствие. Музыка – это универсальный язык, который объединяет людей независимо от национальности, возраста и социального статуса.
В этом историческом прошлом – истоки общественной и культурной жизни каждой нации. Невозможно осмыслить в полной мере современность без обращения к историческому опыту народа.
Классическая русская музыка XIX и XX веков нерасторжима с жизнью народа, его историей. В ней отражены героические подвиги отдельных людей и целого народа. Велико эмоциональное воздействие произведений русских композиторов, которым всегда была свойственна любовь к Родине, к народу. В этих произведениях воплотились и скорбные переживания, раздумья, и вера в безграничность духовных сил народа, непримиримость, неприятие зла. Благодаря этим гениальным произведениям нам ближе, понятнее становятся наши предки, которые в переломные, сложные моменты истории сохранили то самое святое, что теперь мы называем Родиной.
Многообразен мир чувств и мыслей, разнообразны исторические события, отображённые в этой музыке, различны средства музыкальной выразительности.  Но главным всегда оставалось одно: любовь к родной земле, к родному русскому народу.
Все дальше уходит от нас 9 мая 1945 года, но мы по-прежнему помним, какой ценой достался нашим отцам и дедам тот день. Каждый год мы отмечаем этот прекрасный и трагичный праздник вместе с ветеранами. Он важен для всех – для тех, кто воевал, кто ковал победу в тылу, для детей, внуков ветеранов, для тех, кто будет после нас. С этой победной жертвенностью – суть и смысл существующей России.
Великая Отечественная война самая трагическая страница XX века. Для молодёжи XXI века эта война уже стала историей. Современное молодое поколение россиян должно понимать трагизм Отечественной войны для всего народа. Но история должна учить их жить в современном мире и строить своё будущее.
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