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Передмова

Музика відзначається різноманітністю й складністю функцій, багатогранним і тонким впливом на духовний світ і спосіб життя людини. Тому процес ознайомлення слухачів з найрізноманітнішою музикою, свідками якого ми є, породжує гостру необхідність у підготовці такої кагорти слухачів, які могли б повноцінно осмислювати музичні твори. Адже слухаючи їх, людина сприймає те, до чого вона заздалегідь підготовлена, що вона може і хоче сприйняти, що відповідає її знанням і уявленням. За рамками цих уявлень музика лишається для неї чужою, незрозумілою мовою і втіхою.

У результаті переважаючої орієнтації молоді на сучасну популярну музику матеріал, який подається в даному збірнику, допоможе старшокласникам подолати розрив між традиційними “музичними знаннями” та зробити спробу наближення молодого покоління до знайомства із сучасним музичним мистецтвом, новими музичними течіями і їх витоками через еталонні зразки світової та вітчизняної сучасної музичної культури.

Сучасна музика в дзеркалі соціології

Не підлягає сумніву той факт, що поп-музика відіграє величезну, якщо не визначальну роль у формуванні загальної і музичної культури молодого покоління. Про це свідчить не тільки захоплення музикою, а й численні спроби юних ідентифікувати себе під улюблених естрадних виконавців, наслідувати їхні манери, уподобання, смаки тощо.

 Популярна естрадна музика далеко не однорідна за своїм змістом, якістю, і як всяка інша, пов’язана з конкретними естетичними концепціями, з певною ідеологією. Поряд з яскравими художньо-естетичними творами, в яких відображені прогресивні ідеї і тенденції сьогодення, значне місце займає комерційна, стандартизована продукція кітчу (халтури, підробки), що виробляється налагодженою Західною індустрією музичних розваг. Молодь (і не тільки) слухає цю музику часто стихійно, недиференційовано. Особливо це стосується старшокласників, які є найбільш складною віковою категорією, яка має ще недостатньо сформовану, нестійку систему критеріїв оцінки. Тому без професійного керівництва молодь залишається наодинці у вирі сучасної популярної естрадної музики, що нерідко призводить до зниження естетичного смаку та особистісного художнього рівня.

Зарадити цьому може наука – соціологія поп-музики. Але спершу згадаємо, що це за наука як соціологія.

Соціологія – наука про суспільство та закони його розвитку. 

Ми ж спробуємо розглянути поп-музику як соціальний феномен у рамках загальної соціології, відзначимо зокрема, що поп-музична соціологія не ідентична соціології загальній і музичній, оскільки сама поп-музика в усій її різноманітності непідвладна закономірностям, що діють у рамках академічної музики. Але вона може використовувати методологію таких наук як музикознавство, мистецтвознавство, педагогіка, психологія, культурологія.

 Отже, соціологія поп-музики – наука про закономірності поширення та функціонування поп-музики в молодіжному середовищі, або іншими словами, - про особливості взаємодії між поп-музикою і різними верствами суспільства, які цю музику споживають.

Популярна музика як наука

[image: image1.png]


[image: image6.png]


Процес формування соціології популярної музики як науки на Заході завершився на початку 80-их років ХХ століття. Перша основоположна праця, що послужила фундаментом для створення соціології поп-музики належить західнонімецькому філософу, соціологу, музикознавцю і композитору Т.В. Адорно у книзі “Вступ до соціології музики”, яка вийшла 1962 року у Франкфуртському видавництві “Sutorkampf”, Адорно акцентував комерційний характер поп-музики, стверджуючи, що вона “ ..... перебуває в цілковитій залежності від споживача, позбавлена будь-якої творчої ініціативи, і створює всередині себе лише те, чого потребує бізнес грамзапису, який уважно стежить за коливанням масового попиту і формує його нав’язуючи слухачам певний музичний смак”.

Адорно виділив надзвичайно суттєву суперечність, притаманну всій поп-музиці. На його думку, аби стати популярною, привабливою, вона повинна відповідати двом протилежним умовам: бути схожою на те, що модне і вже випробуване часом, бо це полегшує сприйняття, і нести в собі елемент новизни, новаторства, нестандартності. На думку вченого, новаторство в поп-музиці зберігається не тому, що в ній частково присутній елемент мистецтва, а лише тому, що це необхідно для залучення слухачів.

Американський соціолог Дж. М. Куртіс зв’язує появу всього нового в сучасній поп-музиці із вдосконаленням технологій. Звідси, на його думку, найпродуктивнішим є соціотехнологіний підхід до її вивчення як соціокультурного феномену. 

Англієць С. Фріт, на противагу Т.В. Адорно та іншим прихильникам його точки зору, стверджує, що продукти поп-музики, котрі користуються масовим попитом, “виражають і відображають інтереси та смаки публіки, а зовсім не створюють їх”.

У колишньому СРСР в 60-70-ті роки мали місце спроби розглядати поп-музику як соціальний феномен у рамках загальної музичної соціології, а також мистецтвознавства.

Ленінградський музикознавець і соціолог А. Сохор у своїх роботах “Про масову музику”, “Про музику серйозну і легку”, “Біт чи не Біт”, “Дозвілля молоді в СРСР” та інших, він виділив соціальні функції розважальної музики, розглянув її характерні особливості, що зумовили високу популярність серед молоді.

Сохор відзначив, що саме масові жанри мають здатність об’єднувати молодих людей, “усуспільнювати” їх (термін Б. Асаф’єва).

За справедливим твердженням кандидата психологічних наук А. Болгарського – “використання заворожливого ритмічного руху, що досягається за допомогою інструментів ритмічної групи, застосування електроакустичної апаратури, світлових ефектів, експресивної манери співу, відносна доступність оволодіння навичками гри на музичному інструменті ВІА, престижність цих колективів серед підлітків зумовили популярність вокально-інструментального жанру”.

Відомий київський дослідник О. Семашко, котрий, посилаючись на досвід польських соціологів, пропонував виділити “молодіжну музику” в самостійну галузь.

Патріархом соціології тут по праву вважається соціолог Інформаційно-обчислювального центру Естонського держтелерадіо М. Мейнарт. Особливе місце в рамках даної науки він відводить рок-музиці, наполягаючи саме на технологічному підході до розвитку поп-музики в цілому і року зокрема. “З кожним десятиріччям, – говорить Мейнарт, – в нашу культуру впроваджується дедалі більше технологічних новинок. Літак змінив наше уявлення про відстані, телефон привчив говорити з людиною, не бачачи її. Додайте сюди телевізор, відеомагнітофон, комп’ютер... У покоління, котре виросло з усім цим, – абсолютно інше світовідчуття, і культуру воно створює, яка відрізняється від попередньої”.

Український соціолог С. Катаєв, кандидат філософських наук у середині 80-их років звернувся до проблем інтонації і змісту молодіжної пісні, спільності в жанрах ВІА та рок-груп.

Як бачимо, на проблеми й запитання, поставлені перед соціологією поп-музики, досі не знайдена чітка відповідь.

Ось деякі  них:
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особливості побутування різних жанрів, стилів, та напрямків поп-музики у різноманітній молодіжній аудиторії;
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диференціація слухачів;
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місце поп-музики в молодіжній субкультурі;

[image: image4.png]



сприйняття поп-музики з урахуванням національних аспектів.

Що ж прийнято називати популярною Музикою?

 Останнім часом з’являється чимало літератури щодо західної поп- та рок-музики. Зокрема, розглядається й історія її виникнення. Ми теж торкнемося цього питання, аби підкреслити відносність будь-якої класифікації. Адже те, що вчора сприймали як поп-музику, сьогодні може нею й не бути. Крім того, впливають традиції культури тієї чи іншої країни, і це також позначається на ступені комерційного попиту, а відтак на популярність.

Одні автори, котрі досліджують це питання, схильні вважати, що це відбулося одночасно з виходом джазу на широкий простір і появою звуковідтворювального пристрою – фонографа (кінець ХІХ – початок ХХ століття). на той час джаз став масовою музикою, звучав по всіх усюдах, перетворюючись на об’єкт купівлі-продажу. Інші фахівці зв’язують виникнення і становлення поп-музики із розвитком мережі грамзапису (30-40-ві роки ХХ століття). але найближчий до істини відомий музикознавець, дослідник світового джазу А. Переверзєв. На його думку, все почалось в 20-ті роки з появою так званих “расових” платівок із записами негритянських блюзових музикантів: Бессі Сміт, Біллі Холідея, Луї Армстронга. Платівки ці набули широкого поширення серед американців, а згодом і європейців, тому так цікавили компанії грамзапису. Варто відзначити, що для тодішнього молодого покоління джаз символізував неприйняття цінностей, пропонованих старшими і це надавало йому ще більшої символічної популярності.

На сьогоднішній день терміном поп-музика позначають явища масової музичної культури, які мають відверто комерційний характер, включені  в систему засобів масової інформації та в індустрію тиражування (грамзапис, відеозапис) і розваг. Таким чином,, до поп-музики можна віднести зразки і джазу, і рок-музики, й різноманітні напрями естрадної музики. Первістком поп-музики став шлягер з його простими мелодіями і текстами про кохання.

РОЗДІЛ І

Етапи розвитку зарубіжної масової музики.

Тема 1. Спірічуелси – джерело популярної музики

(середина та кінець ХІХ ст..)

В цьому розділі йтиметься про джазову музику, коріння якої в народній музиці африканських негрів.

Взагалі, африканська музика – один з небагатьох виявів національної самосвідомості в умовах колоніального режиму.

 Європейська колонізація супроводилась жорсткою експлуатацією, руйнуванням культури, масовим винищенням корінного населення. Мільйони африканців були поневолені і вивезені в країни Америки. Завезені негри-раби привносили свої художні традиції – спів ритуальних гімнів, гру на ударних та шумових інструментах, гнучкий синкопований ритм, імпровізаційність, тощо. Але найбільше їхнє важке життя відобразилося в спірічуелсах.

Спірічуелси (від англ. Spiritual – духовний) – духовні пісні американських негрів, яким властива колективна імпровізація, характерна ритміка, екстатичність виконання. Зміст цих пісень – важка доля негрів і надія на краще життя.

В своєму поетичному і музичному стилі вони поєднували в собі характерні ознаки пісенності африканського фольклору із стилістичними рисами американських пуританських гімнів і балад. Зміст їх запозичений з Біблії, а сюжети і образи зазнали фольклорної переробки, наблизились до умов життя і побуту негрів. Спірічуелси наповнені глибоким ліризмом і часто носять трагічний характер. Емоційна насиченість їх інколи досягає до екстазу. Спів спірічуелсів часом супроводжується танцювальними рухами, а музика рішуче перемагає над текстом. Стиль виконання спірічуелсів імпровізаційний, наспіви творчо перевтілюються співаючими. При колективному виконанні виникає досить складна і своєрідна поліфонія підголоскового типу.

Після Громадянської війни 1861-1865 рр. в Північній Америці з’явились записи спірічуелсів в європейсько-гармонічному стилі, але повністю із збереженням ладо-гармонічних особливостей імпровізаційних спірічуелсів.

Стиль спірічуелсів вплинув на світські жанри негритянського фольклору: блюз, джаз, світ-музика, кантрі-енд-вестерн тощо. В тому числі і на пісні соціального протесту, професійну музику США. 

Тема 2. Афро-американський фольклор: блюз, джаз, світ-музика, кантрі-енд-вестерн – складові нового стилю «ритм-енд-блюз» 
(20-ті 50-ті рр. ХХ ст..).

Це було майже 300 років тому назад. Тисячі людей із Європи – англійці, шотландці, ірландці, французи, італійці – вирушали на пошуки щастя в Новий Світ, на далеку і загадкову Америку. Разом із ними перетинали океан і народні пісні – ірландські та шотландські балади, строгі церковні гімни англійців, італійські мадригали, пісні і романси інших народів.

На теренах Америки африканська музика – один з небагатьох виявів національної самосвідомості в умовах колоніального режиму. То ж не дивно, що поступово відбувалося злиття різних музичних культур народів, які населяли Америку і відповідно утверджувались нові музичні стилі.

Саме так виник і утвердився так званий афро-американський стиль. Завезені з Африки до країн карибського басейну негри раби привносили свої художні традиції (спів ритуальних гімнів, гру на ударних та шумових інструментах, гнучкий синкопований ритм, імпровізаційність тощо), які поєднувалися з місцевим або розвивалися автономно.

З того часу минуло багато років. У ХХ століття Америка увійшла сильною індустріальною країною. Потягнулись в небо хмарочоси, по вулицях роз’їжджали автомобілі, а в музичному житті американських міст міцно утвердився негритянський блюз і джаз.

Упродовж століття негри раби привезені до Америки з далекої Африки для найчорнішої праці, були позбавлені можливості розвивати власну культуру. Ім. судилися такі фізичні і моральні страждання яких не зазнавав жоден інший народ. Тому музика замінила неграм усе. Відірвані від духовного коріння, лише в музиці вони знаходили «вихід» - вияв почуттів гніву, відчаю, душевного болю… 

Блюз (англ. blues – меланхолія, сум) – тип світської фольклорної негритянської пісні з ліричним меланхолійно-сумним настроєм, що виконується солістом у супроводі  банджо, гітари. 

Джаз (англ. Jazz) – жанр розвеселяючої музики, переважно танцювального характеру. Попередниками джазу були регтайми і блюз. Виник на рубежі ХІХ – ХХ століття. 

Поряд із джазом у 20-ті роки активно поширюється так звана «світ-музика» (від англ. Sweet – солодкий): побутові естрадні (як правило ліричні) балади та пісні. Хіба не дивно, що в період стрімкого економічного життя, старовинне баладне мистецтво продовжує жити. В чому ж причина його живучості, успіху?

Ось як про це говорить поет і співак Хек Уільямс: «секрет нашого успіху дуже простий, його можна пояснити одним словом – відвертість – це надії, мрії, переживання, чекання тих, кого називають «рядовими людьми». Це їх працею будується життя в нашій країні, та не тільки у нас, а й в інших країнах також. Тому і пісні наші розуміють скрізь.»

Ці слова також можна відносити до музики «кантрі», «кантрі-мюзік», що в перекладі означає «сільська музика» - узагальнена назва колективного музикування яке являється побутом американських фермерів і сільськогосподарських робітників. По змісту пісні «кантрі» нічим не відрізняються від пісень «хіллбіллі» - душевні балади і веселі куплети, в яких змальовується світ, оточуючий жителів американської «глибинки». В ритміці самої імпровізаційної манери виконання відчувається вплив негритянської музики.

Новим змістом пісні «кантрі» стали наповнюватись по мірі просування поселенців на Захід, освоєння ними нових земель. Волелюбство, відвага і сила, вміння працювати оспівувалось в їх піснях. Такі пісні стали називатись «кантрі-енд-вестерн» або просто «вестерн». 

Кантрі-енд-вестерн – синтез традиційної музики білого населення сільських районів США та пісень ковбоїв.

«Кантрі-енд-вестерн» - це чисто американське народне мистецтво, популярність якого величезна в США і до сьогоднішнього дня.

Розповідь про музику «кантрі» буде не повною, якщо не згадати багато численних різновидів, що зіграли свою роль в становленні рок-н-ролу. Справа в тому, що «біла» музика в США постійно випробовувала вплив інших музичних культур, тому саме в 30-х 40-х роках ХХ століття вона являла собою доволі яскраву картину. Найбільш близьким до фольклору горців був стиль «блюграсс» який орієнтувався на інструментальний склад і манеру співу хіллбіллі і був поширений на Південному Сході США.

В Південно-Західних  штатах – Луїзіані, Техасі, Арканзасі був розповсюджений стиль «вестерн-свінг». Для цієї течії було характерним злиття традицій «кантрі-енд-вестерн» із імпровізаційними прийомами джазового стилю «свінч» (про стиль буде сказано в наступному параграфі), а також елементи мексиканської та кубинської музики.

Помітний вплив і такого жанру як «кантрі-бугі» який, в свою чергу багато чого перейняв у фортепіанного стилю «буги-вуги» (див. в наступному параграфі) – опора на блюзову традицію, специфічний тип аконпонемента і ритміки.

Однак і джаз, і світ-музика, і кантрі-енд-вестерн усі разом сприяли появі на поч. 50-тих років нового стилю, який зробив переворот у культурному житті. Мова йде про «ритм-енд-блюз», котрий через деякий час перетрансформується у рок-енд-рол.

Ритм-енд-блюз – варіант експресивного блюзу з енергійним бітом (ритм, що задається кроком).

Ритм-енд-блюз швидко сформувався як самостійне явище і доволі просто засвоївся білими виконавцями, був ефектно піднесений білій аудиторії.

Ритм-енд-блюз народився в негритянських кварталах великих промислових міст. Темношкіре населення не тільки жили окремо але і розважалися відокремлено від білих. Для них створювались студії звукозапису, радіостанції, які пропагували і випускали тільки негритянську музику і тільки для негрів.

На поч. 50-тих значна частина білої американської аудиторії все частіше настроювала свої радіо на хвилі негритянських радіостанцій, щоб послухати ритм-енд-блюз.

Одним із перших цю тенденцію запримітив Алан Фрід – диск-жокей радіостанції в Клівленді. Йому вдалось одержати дозвіл на трансляцію спеціальної вечірньої програми із записами ритм-енд-блюзу. Взявши собі псевдонім «Мундог» (місячна собака), Фрід придумав назву для цієї передачі: «Мундог рок-енд-рол парти». Новий термін «рок-енд-рол» (скорочено рок-н-рол) не тільки дозволив білим радіостанція транслювати записи чорних артистів, він став предметом захоплення білих. Алан Фрід був організатором перших рок-концертів, які відбувалися перед змішаною молодіжною аудиторією.

Тема 3. Рок-енд-рол – феномен масової культури 60-х років

Суспільство США і навіть державні органи, в повному розумінні слова, оголосили війну рок-енд-ролу як явищу, яке руйнує американську культуру. По радіо, телебаченню і пресі виступали сенатори, священики, вчителі критикуючи рок-н-рол і закликаючи молодь до порозуміння. В великих містах Південних штатів батьки навіть влаштовували пікети перед танцювальними майданчиками, забороняючи змішуванню своїх білих дітей з негритянською молоддю. Але все це, як виявилось було марним.

Молодь починає об’єднуватись не звертаючи уваги на расові і навіть на класові відмінності. Створюється і показує себе нова соціальна група – тінейджери, для якої рок-енд-рол стає в якості пізнавального знака.
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Піонером рок-енд-ролу вважається співак і гітарист Білл Хейлі. Його пісні «Рок ераунд е клок» стала гімном рок-енд-ролу.

Затьмарив популярність Білла Хейлі молодий водій із Мемфіса, талановитий  самоучка Елвіс Преслі. В 1953 році він   прийшов на студію фірми «Сон», щоб записати пісню в подарунок матері до дня народження. На його звернули увагу…
А з 1956 року він очолив американські хіт-паради, здобув міжнародну славу і залишився королем рок-енд-ролу до самої смерті.

До кінця 50-х років відношення до   рок-енд-ролу в США поступово змінюється: він набридає, діти дорослішають, батьки стають терпиміші…

В кінці 50-початку 60-х років відбувається процес поступового переродження рок-енд-ролу в феномен масової культури. Підприємці запримітивши в рок-енд-ролі величезні можливості для великого бізнесу, стали робити все, щоб звернути на н6ього увагу як можна широкого кола користувачів, радіослухачів, телеглядачів, покупців пластинок, відвідувачів концертів. Головні зірки рок-енд-ролу вже зійшли зі сцени, а їх місце зайняли нові виконавці. З точки зору музичної форми, те, що вони пропагували, було схоже на рок-енд-рол, але по енергетичному запалу, естетиці – це було зовсім нове мистецтво. Зовні все чудово: зачіски, одяг, манера рухатись, ніщо не дратує. Тематика пісень переорієнтована від молодіжних проблем на любовну лірику і побутову романтику. Рок-енд-рол втрачає спонтанність, агресивність і непередбачуваність. На його основі виникло нове явище, типовий зразок масової культури – «Поп». Якщо музика піонерів рок-енд-ролу була одухотвореною в стремлінні виражати хоч якісь ідеї, прориватись крізь стіну заборони, то поп - музику  початку 60-х сміло можна називати бездуховною. Це був товар, цинічно загорнутий в обгортку рок-енд-ролу і розрахований лише на комерційний успіх.

Тема 4. Джаз як вид розважальної музики. Стилі джазу (20-60-і рр. ХХ ст.)
В діалозі культур ХХ ст. значущості міжнародної мови набула рок- і поп-музика, яка передає пульс світовідчуття бурхливої епохи.

Ці інтернаціональні за своєю природою та культурним значенням – «вихідці» з Північної Америки, що дає підстави деяким дослідникам вважати їх за походженням складовими американської народної музики.

Джаз (англ.jazz) – рід розважальної музики, переважно танцювального характеру) виник на рубежі ХІХ-ХХ ст. в  США.
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Картина витоків джазу буде не повною, якщо не згадати негритянські менестрельні театри  Півдня, репертуар яких складався з пародій – карикатур на негрів і мав усі складові мюзиклу: гумористичні сценки і діалоги, пісні і танці під банджо або інструментальні ансамблі, циркові трюки. Тут зароджується стиль фортепіанної гри та відповідний жанр танцювальної п’єси регтайм (дослівно – «рваний  ритм»). У його основі – дві ритмічні лінії, що не збігаються і мелодія із загостреним синкопованим ритмом, яка вільно варіюється, і чіткий «крокуючий» акомпанемент. У регтаймі «старенька» синкопа, що використовувалась в Європейській академічній музиці лише спорадично, як родзинка стала незмінно супутницею, яка визначає характер звучання.
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Специфічним явищем Америки другої половини ХІХ століття стала поява численних духових оркестрів – бендів. Чимало подібних груп було в Малому Орлеані – батьківщині американського джазу. В середовищі негритянського населення, джаз – оркестри створють новий неповторний самобутній стиль. Серед найвизначніших майстрів цього стилю – художні керівники джаз – оркестрів : «король  труби» Луї Армстронг (1900-1971) і композитор Дюк Еллінгтон (1899-1974). Ці музиканти й очолили колективи віртуозів, які виступали у найпрестижніших залах США – Карнегі–Хол та Метрополітен опера гастролювали країнами світу.

                   Для класичного джазу характерний специфічний настрій: радість відчаю, оптимізм песиміста, який намагається веселитися бо може завтра настане кінець. Душа джазу -  імпровізація. Кожен з виконавців змінює тему, демонструючи витончений художній смак, несподіваний політ фантазії, експресію «брудного» (неточного) інтонування й ритмічного розгойдування (свінгування*) в межах ритмічного центру («біт»). 

    *Свінг(від англ. Swing – коливання, розмах)   - стиль джазової музики, ознакою якого є розвинута сольна імпровізація, складений, заздалегідь написаний акомпанемент і великий склад виконавців.

Передати словами всі нюанси цього дивовижного мистецтва неможливо. Луї Армстронг на запитання: «Що таке джаз?» - відповів досить категорично: «Якщо Ви про це запитуєте, то Вам цього ніколи не зрозуміти». Його стилю притаманні хриплуваті інтонації, специфічна манера свінгування, блискуче соло труби у верхньому регістрі, ексцистрика сценічної поведінки. 

Джазовими  концертними композиціями легендарного Дюка для специфічного складу оркестру(саксофони, труби, тромбони на тлі ритмоформул ударних фортепіано), неакадемічною технікою гри на духових інструментах у «стилі джунглів» (імітація людського голосу, «гарчання», «хрип» тощо), витонченістю оркестрового колориту, вишуканістю і складністю виконання музики в «стилі настрою», тобто всією творчою палітрою, американські музиканти довели світові, що джаз – не просто музика, під яку танцюють. Це особлива експресивна естетика, що має свою психологічну ауру, особливо привабливість і ще далеко не розгадані таємниці.

Стилі джазу:

· нью-орлеанський «диксиленд», заснований на колективній імпровізації, простий акомпанемент поєднується з гострим ритмом біт; 

· чиказький , для якого характерні елементи сольної віртуозної імпровізації(саксофон);

· суїнг , характерні риси – розвинута сольна імпровізація, складний, попередньо написаний акомпанемент, великий склад виконавців(в оркестрі появляються вібрафон, різновидності труб, тромбонів, саксофонів);

· буги-вуги, характерна відмінність – повторяюча незмінна басова фігура, яка стримувала ритмічні і мелодичні можливості імпровізації;

· бі-боп «нервовий», відрізняється складним ритмом і гармонією, малим складом оркестру;

· кул, відобразив сучасні модерністські впливи;

· хард-боп – (від англ. «твердий»);

· хот-і кул джаз  («гарячий» і « холодний»);

· джаз-авангард, фрі-джаз («вільний»), джаз-рок або ф’южн (від англ. – «сплав»);

· прогресивний джаз – синтез джазу та європейської професійної музичної школи.

Отже, спочатку джаз був дарунком африканців Америці, а згодом став дарунком Америки світовому мистецтву. Виринувши з американської південної провінції, шокуючи меломанів європейського академічного виховання, він захопив у полон своєї експресії, духовної енергетики багатомільйонну аудиторію всієї земної кулі. Без нього не можливо уявити культуру ХХ ст. Переможна хода джазу триває і до нині.

Тема 5. Від кантрі до рок-н-ролу. Підсумковий урок.

Урок будується у вільній формі.

РОЗДІЛ 2

Розвиток популярної музики

Загальна характеристика популярної музики (1950-1980 рр.)


Походження терміна «популярна музика» (від англ. «popular tyuns») – пісенні мелодії, що стають популярними з часів менестрельного театру і широко розповсюджені на естраді та в побуті. «Популярна музика», як термін використовується у двох термінах : 

1) у широкому розумінні – як популярна музика різних напрямків;

2) у конкретно-істроричному – як особливий різновид музики, що виникла в другій половині ХІХ ст. на основі популярних музико-сценічних, побутових, танцювальних жанрів.

Комерційна американська музика мала великий вплив на салонну та побутову музику Європи і формування спочатку ХХ ст. інтернаціональної  популярної музики. Характерні ознаки поп-музики: орієнтація на «посередній» тип споживача-слухача, на загальноприйняті, узаконені настанови правлячої культури, комерційний характер, залежність від засобів масової комунікації, тяжіння до ефектності подачі твору, до стандартизованості музичної та поетичної мови, звернення до безпосередньо молодіжної аудиторії, опозиційний настрій щодо офіційної культури, опора в побутуванні на напівпрофесійні форми музикування.

Тема 6. Пісні соціально-політичного змісту. Шлягер.

Пісні соціально-політичного змісту: революційні, пісні антифашистської боротьби; соціального, класового, расового протесту та інші, як одна із специфічних форм демократичної масової культури. Це мистецтво не вмирає, воно невід’ємне від національної історії, від життя і боротьби народу за справедливість. Краща школа мистецтва – саме життя, яке посилає свої імпульси на створення пісень, які незважаючи на заборону цензури були на вустах, що вони близькі молоді і всьому народу, їх передавали по радіо, телебаченню, що пісні ці звучали на демонстраціях і профсоюзних мітингах, люди добре знали їх. 


Пісні соціально-політичного змісту вирізняються різнобарв’ям жанрів: революційні, пісні-гімни, бойові похідні пісні, лірико-розповідаючі, веселі молодіжні пісні, тощо.

«Thopical songs» - пісні в яких відображаються актуальні події соціального культурного життя.

Термін «шлягер» походить (від нім. «schlager» - ударна сила). Шлягер- тип музики, що виникла в німецькомовних країнах у другій половині ХIХ ст. на основі австро-німецьких оперет, і отримала самостійне побутування. Шлягер – один з найбільш ранніх та основних жанрів сучасної популярно-розважальної, комерційної музики. Для шлягеру характерно-підкреслена танцювальність, ритмічність, запамятовуваність мелодії, стандартизованість змісту, мелодичного і поетичного тексту, комерційний характер, мобільна «реакція» на музичну моду. Шлягер являється одним із витоків і компонентів поп-музики.

Тема 7. Шансон


Шансон (франц. Chanson - пісня) – французька пісня, здебільшого народна, має демократичні традиції, високий художній рівень поетичних текстів, органічний зв'язок поезії і музики, легко піддається театралізації. Характерний тип виконавця шансон-актор (шансоньє) автор слів і музики. Спрямованість прийомів композиції на максимально точне і яскраве донесення до слухача смислового і емоційного змісту тексту.

Середину ХХ ст. з повним правом можна називати золотим віком французької пісні. Саме в той час на естраді паризьких мюзик-холів і вар’єте починає свій шлях плеяда яскравих майстрів, які декілька десятиріч були законодавцями пісенної моди якщо не у всьому світі, то в Європі точно. Ніхто не стане сперечатись з тим, що першим із цієї плеяди, і звичайно, найзнаменитішим її представником був Моріс Шевальє. І не тільки тому, що безприкладна по часу (особливо для цього жанру) кар’єра його охоплювала майже три чверті віку,  а ще й тому що популярність його воістину не знала мовних і національних перепон. Повсюди ім’я цього артиста залишалось символом шансона.

Важко відповісти на питання що складало головну захопленість мистецтвом Моріса Шевальє. Так, звичайно, незвичайна музикальність (при відсутності великого співочого голосу) артистизм, різносторонній акторський талант – все це було, як кажуть, при йому. Але було і щось більш захоплююче – душевна простота, яка дозволяла його слухачам забувати про бар’єр між естрадою і залом і дозволяла сприймати Моріса Шевальє не як артиста, а як заспівувача в своєму дружньому колі.

Свою кар’єру Шевальє почав із турне по малих провінційних містечках. Під час одного такого виступу його побачила і почула знаменита Містінгет – цариця паризької естради початку століття. Саме вона вивела його на концертні сходи Парижа. Згодом весь Париж вдивлявся і слухав цього «вуличного хлопчика», який ніде не навчаючись, раптом став партнером самої «божественної Містінгет».

У 20-х роках Шевальє стає зіркою першої величини, покоривши Європу, потім Америку, ставши справжнім улюбленцем американської публіка. З легкої руки Шевальє, стала поширюватись слава Дюка Еллінгтона і його оркестру, який супроводжував виступи француза. Так хлопець із паризького передмістя Менільмонтан і хлопець із Гарлема стали друзями на все життя… 

Моріс Шевальє працював на естраді до глибокої старості. Він попрощався із слухачами, коли відсвяткував 80-річчя, після чого продовжував тихо жити в своєму паризькому будинку, обгорнутий почестямии і любов’ю французів.

Тема 8. Формування якісно нового музичного явища «британський рок»

Слово «рок» уперше з’явилося в американській пресі в 1967 році. Проте рок-музика виникла раніше, на початку 50-х, коли на основі ритм-енд-блюзів формується пісенно-танцювальний стиль рок-н-рол (від англ.. «крутитися, гойдатися»). Він став результатом поєднання характерних рис кількох поширених американських вокальних жанрів, а саме: кантрі-енд-вестерн, госпел, буги-вуги, стилю диксиленд. І як було сказано раніше, перші рок-концерти організовував диск-жокей Алан Фрід.

Отже американська рок-музика, що інтегрувала прадавні африканські традиції, джаз та інші музичні елементи, формувалася протягом двох десятиліть (50-60-і роки ХХ ст.) і набула таких характерних ознак: гіпертрофія метро ритмічної основи, підвищена експресія вокального та інструментального інтонування, використання електроінструментів та підсилювачів звуку, значна роль візуального чинника (манера поведінки, стиль одягу музикантів, світлове оформлення, тощо).

А тим часом в Англії формується якісно нове музичне явище «британський рок» (самі англійці називали таку музику словом «біт», інколи «біг-біт» - форма популярної музики, що виникла внаслідок злиття елементів негритянського джазу і блюзу), «біг-біт» з англійської перекладається як «великий удар».

Напередодні того, як в Англії різними каналами (кінематограф, гастролі американських виконавців, пластинки які перевозили моряки) почав проникати рок-н-рол, у молодіжному середовищі були найбільш відомі два угруповування – «тедді-бойз» і «бітники». Перші представляли порівняно невелику групу так званої золотої молоді, яка старалась одягом і манерами підкреслити свою причетність до вищих слоїв суспільства.

«Бітники» явище загальне для США і деяких європейських країн в післявоєнні роки, навпаки, об’єднувались по принципу інтелектуальних, духовних вподобань. Вони всяк підкреслювали свою непричетність як до класової еліти, так і до звичайних «модників», носили темні світери, спортивні черевики, чорні окуляри, берети і демонстрували скоріше інтелектуальну перевагу. Їх стиль життя був тісно пов'язаний із середовищем авангардних художників, поетів, артистів, які знаходили  собі місце в студіях, підвалах і маленьких кафе. Ці і багато інших угруповувань англійської молоді захоплювались тоді головним чином тредом і скіфлом.
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Словом «тред» називали модний після війни англійський варіант традиційного джазу. «Скіфл» - нагородження часто англійське незважаючи на те, що саме слово, як і початки стилю виникли в США в ХІХ ст. в сільській негритянській атмосфері. Це наївна, примітивна музика, яку виконували в основному на самодіяльних імпровізованих інструментах: пральні дошки, коробки з під чаю, глечики, пусті чемодани, бочки з мітлами – замість контрабаса і т. п. Крім того використовувались прості акустичні гітари. Кількість скіфл-бендів нараховувалось тисячами.

Проте час робив свою справу і в рок-н-ролі поміж всього іншого відкривали нові професійні горизонти, ускладнювався репертуар, з’явилися ударні установки, бас-гітара, електро-гітара…
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Взагалі, рок-музика в Англії розвивалась нерівномірно і неоднорідно в різних частинах країни. В Лондоні, в який частіше навідувались гастролери, де була більш висока загальна культура, проте і більш жорстка цензура, формувався так званий «британський ритм-енд-блюз». Пізніше тут виникає ціла сітка груп, взаємопов’язаних на основі блюзу, проте вже в новому вигляді – блюз-рок. Це перш за все «Роллінг Стоунз» очолюваний Міком Джеггером, «Блюзбрейкерз» (з гітаристами Джоном Майаллом і Еріком Клептоном), «Грем Бонд Організейшен» (з гітаристом Джоном Маклафліном, Джеком Брюсом і барабанщиком Джинжером Бейкером). Своєрідним піком розвитку англійського блюзу-року стало створення в 1966 р групи «Крим» (сливки), яка складалась із зірок цієї музичної течіі Еріка Клептона, Джека Брюса, і Джинжера Пейкера. 
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Музика, яка виникла в провінційних містах, особливо у великих портах відрізнялась спонтанністю, доморощеністю і призначалась для танців і розваг моряків і молодих робітників. Говорячи про периферійну англійську біт-музику, перш за все потрібно назвати велике портове місто Ліверпуль, де буквально незалежно від лондонських хіт-парадів «виплавлялась» своя молодіжна музика на основі американського рокабіллі змішаного із залишками скіфл і традиційного джазу.

Утримувачі клубів, місцева преса і продюсери підтримали нову музичну течію побачили в ній відповідну комерційну перспективу. Міська музична газета «Мьорсібіт» (Мьорсей – назва річки яка протікає в Ліверпулі, Мьорсісайт – район міста) почала висвітлювати життя біт-груп, формуючи суспільну думку про новий стиль музики (в майбутньому ліверпульський стиль одержав назву «мьорсібіт»).

Тема 8.2. «Бітлз»
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 «Бітлз» - типовий продукт і представник ліверпульського мьорсібіта. В шкільному віці всі учасники групи грали в скіфл-бендах. Потім, вже разом відкрито копіювали манеру американських зірок рок-н-ролу. І лише пізніше (з 1963 р) група поступово «знаходить своє обличчя», створюючи свою музику, змінюючи направленість текстів, збагачуючи оркестровку включеннм самих різних інструментів, розширює стилістичні і естетичні рамки рок-музики.
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Виступ «Бітлз» на телебаченні 13 жовтня 1963 р. приніс групі нечуваний успіх. Справжнім фурором став показ «Бітлз» в наступну неділю на загальнонаціональному телебаченні із Королівського вар’єте в концерті разом із кінозіркою Марлен Дитріх. 
До того часу учасники ансамблю змінили свій імідж замінивши шкіряні куртки строгими костюмами від Пьєра  Кардена, і були випрасувані у всьому від зачісок до рухів і рівня звуку, що захоплювало навіть тих, хто раніше відносився до рок-музики з почуттям відрази. 
На цьому концерті Джон Лєннон дозволив собі ризикнути оголошуючи черговий номер, він ступнув вперед і сказав, звертаючись до публіки яка сиділа на дешевих місцях: «Плескайте в долоні в наступній пісні». Потім, поклонившись в сторону королівської ложі добавив: «Інші, гриміть своїми перлами». Похабний, проте безобразливий жарт по відношенню до членів королівської сім’ї шокував багатомільйонну аудиторію. Почалось масове поклоніння тінейджерів групі «Бітлз». Охарактеризоване газетою «Дейлі Миррор» як «бітломанія».
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В довгому ряду ансамблів провінційного, британського побуту лише «Бітлз» видержали дослідження часом. Їх важлива відрізняюча риса – прагнення до полістилістики, до органічного синтезу різних музичних культур на основі рок-н-ролу – піднесло групу в розряд найбільш впливової того складного явища, яку в другій половині 60-х років отримало загальну назву – «рок». Проте головним досягненням «Бітлз» була сама їхня музика – мелодична, яскрава, демократична, яка дозволила ансамблю стати музичним явищем ХХст..
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«Бітлз» залишали попередню недовіру американців до всього, що робилось у сфері популярної англійської музики. Вони прокладали британським групам дорогу за океан, повернувши рок-н-рол на його батьківщину в новому збагаченому вигляді, поклавши кінець привілегії США в цій галузі.
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Виліплені з воску фігури Дж. Леннона, П.Маккартні, Дж.Харрісона і Р.Старра стоять у постійній експозиції в музеї воскових фігур мадам Тюссо. Музиканти стали почесними громадянами Ліверпуля. Їхніми іменами [image: image21.jpg]


названо вулиці рідного міста, де відкрився своєрідний музей – Центр історії ансамблю «Бітлз». Імена всіх учасників гурту занесено до Британської енциклопедії: Джон Леннон, Джеймс Пол Маккартні, Джордж Харрісон, Рінго Старр.
Тема 8.3. Характеристика стилів 1950-х поч. 1960-х років

Три основних типи рок-музики:

· поп-рок – легкий рок, що орієнтується на масову аудиторію поп-музики;

· мейнетрім-рок (за аналогією з поняттям «мейнстрім» у джазі), пов'язаний з історією встановлення рок-музики і відноситься до її витоків (наприклад, негритянський рок-н-рол і ритм-енд-блюз, білий рок-н-рол 1950-х років, рання біт-музика, хард-рок, хеві-метел-рок та ін.);

· авангардний рок (експериментальні напрями), що поєднує різнорідні музичні стилі (арт-рок, електрик-джаз-рок, авангардний рок).

Тема 9.1. Рок-опера: знайома незнайомка
Опера і рок. Чи легко було десь років 40-50 тому, коли розпочалось вітроломне поширення в США і країнах Європи рок-музики, навіть подумати про можливість такого союзу.

Опера – один із найпрестижніших жанрів так званої «серйозної» академічної музики, який має майже чотирьохвікову історико-культурну традицію. Опера має надзвичайно розвинуту і складну музичну драматургію, високий професіоналізм виконавців, особливу манеру співу – «поставлений» класичний вокал, який бере початок від італійського бельканто, яскравий своїми тембровими можливостями звучання симфонічного оркестру. І раптом опера і рок в поєднанні. Чи можливо це? Адже рок зовсім не відповідає цим вимогам; адже рок – це танцювальні традиції, принципово самодіяльне мистецтво, музиканти всім своїм зовнішнім виглядом нерідко демонстрували категоричну непричетність до любої форми професійності, відкрито і агресивно протиставляли свою творчість жанром серйозної, класичної музики, абсолютно інша манера співу, специфічні інструменти: електро-гітари, електронно-клавішні інструменти, підсилююча апаратура, різноманітні ефекти які повинні здивувати слухача, а якщо потрібно – навіть і оглушити.

І все ж таки щось підштовхувало ці жанри на зустріч один одному.

Основні тенденції для зближення жанру рок із оперою:

· виникнення року було своєрідною реакцією на процеси, які відбувались у джазі – він ускладнювався, ставав більш інструментальним, важким для сприйняття, а рок – це сугубо розважальне мистецтво для заповнювання молодіжного відпочинку;

· інша, зовсім протилежна тенденція: він бажав якнайдалі відійти від чистої розважальності в область відкритої соціальності, бунту, протесту, шукав способи вираження окремих настроїв молодого покоління, їх відношення до навколишнього життя, проблем. В рок-музиці молодь знаходила одну із форм свого уособлення, протиставлення себе світу дорослих, проти хамства, солідарності поколінь. Рок-музика при цьому могла втілювати і естетичні ідеали.

· і на кінець, в рок-музиці існувала тенденція, яка виражала підвищений інтерес до музичної сторони жанру. Ця тенденція важлива, адже саме вона і привела до народження рок-опери. В рок прийшло немало яскравих індивідуальностей поетично і музично талановитих людей. Вони бажали найти в рок-музиці саме музичні можливості розкриття змісту, а це вимагало розширення і збагачення виражальних засобів і прийомів, нових творчих ідей.

Основні тенденції для зближення жанру опери із рок-музикою
· опера – це театр, дійство, а рок – музика своєю атрибутикою, манерою сценічного дійства, різноманітними декоративно-світовими ефектами тяжіє до театру; до яскравого сценічного видовища;

· опера завжди була жанром спілкуючим, відкритим для всього нового в житті та мистецтві;

· на протязі всієї історії опера вбирала в себе знахідки інших жанрів і видів мистецтва: мадригальної комедії і балету, кантати і ораторії драматичного театру і кіно.

· Не секрет, що опера стала втрачати авторитет серед широкої публіці свою минулу популярність. Потрібно було шукати шляхи для встановлення контактів із аудиторією в тому числі із молодіжною. Саме тому було обрано рок, як жанр юний і популярний. 

Тому й не дивно, що зустріч опери з роком – масово-побутовою музикою наших днів – також повинна була обов’язково відбутись.

І все ж таки що таке рок-опера?
Це перш за все музична мова, яка несе в собі синтез класичної форми, яка зазнала відчутного впливу сучасних засобів сценічного вираження і сучасних тембрів, що взяті з палітри рок-музики з її електронним інструментарієм, ритмікою, гармонією. Це й виконавці (не обов’язково професіонали в розумінні освіти) котрі добре володіють стилем «рок» і поєднується з виконавцями в академічному оперативному стилі. Але це не обов’язково традиційно-оперна драматургія з наскрізним розвитком (може бути «зонг-опера», дивертисмент тощо). Головне, щоб ця форма несла в собі неабияку енергетику виконання, динамічні звукові зрушення, зумовлені сюжетом, мізансценами тощо. Вона може бути написана на сюжет будь якої давності, але втілена по сучасному. Сьогодення вимагає видовищв на основі новітніх досягнень техніки.

Тема 9.2. Рок-опера «Ісус Христос - суперзірка» Ллойда Вебера і лібретиста Тіма Райса (Англія 1970р)
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Твором, який своєю появою дав зрозуміти, що народився новий жанр, стала рок-опера, композитора Ллойда Вебера і лібретиста Тіма Райса «Ісус Христос - суперзірка».  Поставлена в 1971 році на Бродвеї, вона стала справжньою сенсацією нью-йоркського театрального сезону. Феєричний успіх опера мала і в Лондоні. Публіка сприйняла оперу, а деякі із пісень стали виконуватись в церкві під час релігійних свят. Пізніше опера була екранізована режисером Н. Джюйсоном, а пластинки із її записами розійшлись мільйонними тиражами. В 1972 році під час перебування в Лондоні виставу відвідав Д. Шостакович. В цей час у нашій країні заочно критикували, як і все що було пов’язано з рок-культурою. Дмитро Дмитрович висловив свою думку: «А ви знаєте, ця опера дуже талановита. Я її слухав з великою цікавістю».

В основу твору покладений сюжет, взятий із Євангелія, що розповідає про останні семи днях життя Христа. Драма Ісуса, якого ведуть на тортури в смерть заради щастя людей, зрада Іуди,  відречення улюбленого учня – апостола Петра, фігура Пілата римського намісника Іудеї, який вершить неправдивий суд, юрба, яка відрікається від свого пророка і приречуючи його на смерть, - всі ці події і образи Євангелівського  сказання наповнені високим трагізмом, глибоким людським змістом, в одному із інтерв’ю автори відкрили своє відношення до сюжету : «основна наша думка показати Христа очами Іуди, який бачив в ньому людину, не Бога. Ми хотіли висловити релігійну точку зору, а швидше всього те, щоб дати запитання. Ми свідомо відмовились від яких-небудь нарікань на божественність Христа».
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Все, що відбувається в опері, психологія основних дійових осіб допустимо осучаснені. В центрі твору протиріччя двох головних героїв – Ісуса та Іуди. Обоє вони мислителі, пророки, і їх конфлікт – це не зіткнення добра і зла, вірності і зради, правдивості і злочинності, як це подається в Євангеліє. Тут вступають в гострий поєдинок дві принципово різні позиції, два погляди на світ. В цьому парі кожен по своєму правий і не правий одночасно. А тому не має потреби вважати, що Ісус несе  в собі тільки позитивне начало, а Іуда – тільки негативне.

Ісус в опері нагадує вождя, лідера руху молодих хіпі. Він бачить свою мету в позбавленні людей від зла, в протесті проти несправедливості, але при цьому сумнів не залишає його, рояться трагічні передчуття. Ісус  вірить в долю в її рокову призначеність.

Ще далі від першоджерела Іуда. Як і в Євангеліє, він зраджує свого вчителя,  проте мотиви його зради зовсім інші. Він вважає, що Ісус, створив міф про самого  себе і повіривши в нього, відходить від істинної мети свого вчення, компрометує сам рух. Він передбачає трагічне майбутнє, близьку поразку, бачить, що рух заведено Христом в безвихідь і шукає вихід. Єдине, що може допомогти в цій ситуації – це, переступивши через моральні норми видати Ісуса римським володарям.

Складні відношення Ісуса з юрбою. Він для неї  бог, герой, суперзірка. Юрба в пошані перед ним. Але коли міф про бога розвіюється, вона відвертається від свого кумира, він їй більше не потрібний і юрба переходить на сторону римських суддів і катів.

Тільки Марія-Магдалена вірно кохає Ісуса, любить в ньому не вождя , не пророка, не суперзірку, а просту людину, який мучився, стомлений і одинокий.

Це світле ліричне кохання двох героїв, незмінне на протязі всього твору, сприймається як найвища цінність, протистояння драматизму і гротеску навколишнього світу.

Подібна модернізація сюжету Євангелія і його героїв по-особливому наблизила пам’ятник світової культури в коло розуміння і показу сучасного слухача, звеличуючи його, рівно як і знайому йому музичну мову року, до рівня великої філософської теми.

Щодо самої рок-музики, то вона в опері надзвичайно різнобарвна. Це і бароко-рок, заснований на злитті рокового ритму і інструментовки із жанровими ознаками музики ХVII-XVIII ст. , перш за все церковної: органної, хорової. Це і хард-рок з його напористою ритмічною енергетикою, експресією, звуковою палітрою. Це і ліричний пісенно-баладний рок із перевагою мелодичного початку. В рок-опері простежується і лінія ліричного року класичні оперні арії – монологи.

Тому, доречно ще раз озвучити, що «Ісус Христос – суперзірка» - це дійсно опера, написана в кращих традиціях даного жанру.

Можна навіть наголосити: в традиціях музично-психологічної драми – тієї різновидності опери, в якій творили Чайковський і Верді, Мусоргський і Шостакович.

Виявляється, що і рок-музика може пристосуватись для вирішення драматургічних завдань. Властиві їй довгі емоційні накопичення, ріст напруги, направлення в сторону сильних кульмінацій (так званий «драйв»), драматичні вибухові контрасти, яскраві сторження, звукові «зриви», стрімка зміна жорсткої агресивності і чутливої лірики, активної ритмомоторної динаміки, і сором’язливого сприйняття – ці невід’ємні якості року, попадаючи в новий жанр, починають розкривати свої оперно-театральні можливості. І саме  «Ісус Христос – суперзірка» Веббера – Райса продемонстрували це яскраво, сміло і талановито. 

Тема 10.  Розвиток рок-музики в США : 60-ті роки. 
Рок в 1967 – 1975 роках.

1964 рік став переломним для рок-музики в США. Бітломанія, мюрсиманія і так зване «британське вторгнення», на кінець нагадали американцям про золотий час рок-н-ролу, а головне – підштовхнули до роздумів про можливість його творчого переосмислення.

В середини 60-х років в США почало формуватися направлення, пізніше назване «фолк-роком». Воно виникло на основі міської пісенної культури, представленої авторами, акомпонуючими собі на гітарах і предметах домашнього вжитку. Пісні бардів відрізнялись правдивістю і простотою, відображали нагальні проблеми працюючих і безробітних емігрантів та переселенців, студентів, представників богеми. Ні один мітинг, не одна демонстрація протесту проти війни не обходилась без їх виступів.  Фолк став помітною частиною студентського життя кінця 50-х років. Основним місцем ,де поступово сконцентровувалась фолк-активність, був Гринвіч Уіллідж – район Нью-Йорка із різноманітними кафе, джазовими клубами, студіями і театрами. Там зазвучали нові голоси, і серед них – Роберт Циммерман, який взв собі псевдонім Боб Ділан. Саме Боб Ділан став ключовою фігурою в процесі формування  фолк-року. До 1964 року Ділан залишався типовим представником лівого крила фолку, но його четвертий диск – «Еназер сайд оф Боб Ділан» - продемонстрував очевидний поворот в сторону рока.  Сам Боб відверто признався, що його підштовхнула на такий крок музика «Бітлз». Одна із перших американських фолк-рок-груп «Бьордз» - створилась в 1964 році, головним чином із фолк-музикантів, які вирішили грати рок під впливом «Бітлз». Новий напрям являвся тою формою культурного синтезу, яка дозволила звести воєдино сильне музичне начало ритм-енд-блюзу із соціально значною поезією протесту. Американський фолк-рок став першою серйозною відповіддю на «британське вторгнення в культуру США». Вже в середині 60-х років  в США формується особливий вид молодіжної ідеології – рух хіпі, який прийшов на зміну бітникам. Нові форми музики фолк-рок і блюз-рок повністю відповідали стремлінням хіпі, являючись сильним об’єднуючим фактором. Хайт-Ешбері, район Сан-Франциско (штат Каліфорнія), став місцем збору не тільки місцевих хіпі. Сюди тягнулись із всіх кінців США люди, які бажали долучитись до образу життя «дітей-квітів».

Темну тінь на рух хіпі і на всю рок-музику кинули події в Сан-Франциско в 1965-1966 роках і які тривали до виникнення так званого»бесід-рока» (бесід – кислота, коротка назва ЛСД, галюциногена, який застосовувався в психічних лікарнях). До того часу тут були відкриті для рок-музикантів клуби, концертні майданчики. Тенденції відхилення від дійсності в молодіжному середовищі привели до ідеї використовувати ЛСД як музикантами, так і слухачами. Почали навіть використовувати психоделічні світові ефекти, спонтанне музикування під дією ЛСД.

В 1966 році вийшов закон, який забороняв використання ЛСД і ситуація помітно змінюється. Бесід-рок поступово губить своє значення, залишивши по собі скандальну пам'ять як про музику абсолютно розковану, спонтанну і  безформною.

Рок: 1967-1975 роки.

1967-68 роки стали початком розквіту рок-музики не тільки в США але й у всьому світі. Вслід за фолк-роком виникає цілий ряд нових напрямів – рок: арт-рок, джаз-рок, хард-рок, кантрі-рок…

Якщо образно порівняти, то вся рок-музика в цілому уявляється у вигляді дерева, від центрального стовбура якого відходить ряд великих гілок, які в свою чергу розгалужуються на велику кількість більш менших.

Центральний стовбур – це блюз-рок, який бере початок від коріння народного мистецтва афро-американського, американського і європейського, древнього і сучасного, сільського і міського. Це пряме продовження ритм-енд-блюзу і рок-н-ролу, мьорсибіта і британського блюзу. Всі гілки від стовбура  являються продуктом синтезу блюз-року із різними видами музичної культури: з класикою, авангардом ХХ ст.., з джазом і електронною музикою, з оперою і балетом , а також із театром, пантомімою, кіно і телебачення.

Велику роль в цьому процесі зіграв андеґраунд – неформальне об’єднання артистів, музикантів, літераторів, художників, творчі принципи яких були протилежні до загально прийнятих форм мистецтва, а також поп-бізнесу.

В цей період складається не тільки нова течія, скільки інше відношення до рок-музики, яке дістає назву «прогресив-рок». Музикантів пов’язаних з ним, відрізняло нехтування комерційною поп-культурою, стремління до розширення свого музичного кругозору до заглиблення тематики пісень. Подорослішавши як музиканти так і слухачі – все більше стали приймати участь в реаліях суспільно-політичного життя старших поколінь.

На рубежі 60-70-х років уявлення про рок-музику, перш за все, пов’язане з відповідним складом ансамблю і набором інструментів: 1 або 2 електро-гітари, бас-гітара і ударні інструменти – при цьому, майже всі музиканти співають. Саме за таким складом на першому етапі і закріпилась назва «рок-група» або просто «група». Одною із головних причин відмінності рок-групи від естрадного ансамблю (ВІА), є те, що авторами текстів, музики і оркестровки являються самі  виконавці.

Рок-музика багато чого запозичила із джазу проте і багато чого йому і допомогла. Великий вплив на рок справила класична, а також сучасна камерна і симфонічна музика. Рок миттєво всмоктав в себе елементи фольклору : латиноамериканського, індійського, арабського, народів Європи. Рок-музиканти активно відгукнулись на всі нововведення і винаходи, які з’явились в сфері електронної,  а пізніше і комп’ютерної музики.
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В США в 1967-1968 роках з’являються два ансамблі, які принесли із своєю появою термін «джаз-рок». «Блад, Суст енд Тіерс» і «Чикаго»,  ці ансамблі завоювали джаз-року велику молодіжну аудиторію. Перший складався із молодих джазменів, які прийняли ритміку, пісенні традиції і загальну естетику  рок-культури. Другий був більш схожий на рок-групу, збагативши секцію із трьох духових інструментів – труби, саксофона, тромбона. Проте сама ідея синтезу джазу, рок-музики та інших жанрів знайшла більш глибокий повний розвиток вже в 70-ті роки в стилі під назвою «фьюжн», що означає сплав. Головними представниками цього напрямку стали джазові музиканти, підгледівши в такому синтезі нові творчі можливості.

Що стосується симфонічної і камерної музики, то їх взаємозв’язок з рок-культурою невипадковий і дав цікаві результати. Новий стиль «арт-рок», що появляється на естраді в 1969 році є продуктом освоєння рок-музикантами  класичного надбання .

Початок 70-тих років характеризується поступовим зниженням інтересу до серйозної рок-музики, а також поверненням стандартів поп-культури. Нове покоління тінейджерів стало диктувати ринку свої вимоги, не виходячи за рамки розважальної музики, пісень танцювального характеру.

Рок-культура розгалужується, вона цікавить вже різні покоління і перестає бути тільки молодіжною. Найбільш демократичним і широкодоступним, проте продовжуючи зберігати добрі традиції залишається стиль «хард-рок», («хард» - від англ. жорстокий) в свої кращих проявах ідеології і психології хіпі з їх великим бажанням справедливості і добра. Хард-рок кінця 60-х – початку 70-х був явищем доволі відвертим. Але блище до середини 70-х років стиль під дією сильного водовороту поп-бізнесу втрачає дещо свої якості, зокрема ліризм, імпровізаційність. «Хард-рок» передає лише зовнішні ознаки і деякі атрибути своєму спрощеному  приємнику – стилю «хеві-метал»(«хеві» з англ. «важкий» ). Першими монстрами цих стилів виступали «Діп  парпл», «Блек  Саббат», «Хард-енд-хеві» із своїм гнітючим «саундом» символізувала протест молодого покоління проти нав’язуваних суспільством цінностей. Музика була ефективним засобом « втечі» від дійсності, своєрідним наркотиком, а також задовольняла гедоністичні запити молодих людей (посередні смаки). На заході популярність цього стилю серед  певної категорії молоді тримається й до нині, про що свідчать мільйонні тиражі платівок та дані хіт-парадів різних музичних видань.

Тема 11. 1. Музика панків. 2. Початок «нової хвилі» 
рок-музики кінця 70-років

Приблизно у цей же період у США формується панк-рок – течія анти естетичної музики. Проста до примітиву, вона виконувалась аматорськими «гаражними» групами і несла в собі руйнівне начало. Музика для панків була засобом самовираження, відділення себе від іншого, успішного світу.
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На кінець 1975 року, в 1976 – заявляють про себе англійські групи «Секс-пістолз», «Клеш». Концерти, які відбувались в коледжах Лондона, являли собою вечірки з непристойностями, лихослів’ям та іншими формами брутальності. Позиція групи «Секс-пістолз» була яскраво виражена написом на майці соліста Джонні Роттена: «Я ненавиджу Пінк Флойд».  В газеті «Нью мюзікл експрес» він заявив «Ми – не музика, ми хаос». Показ групи по телебаченню зірвав різку негативну реакцію лондонських газет і суспільства, проте підштовхнув велику кількість наслідувачів серед молодіжної аудиторії кількість панк-груп в Англії стало помітно збільшуватись.

Для першого періоду розквіту панк-музики в Англії було характерним негативне відношення до індустрії платівок, до популярності, до багатства. Але протримались на такій позиції групи недовго.  Насправді, більшість із них стали шукати і налагоджувати контакти із студіями звукозапису, щоб і собі включатись в гру хіт-парадів. Продюсери, при цьому, ставили групам вимоги, щодо підвищення якості запису, виконання, оркестровки. Це і давало поштовх до народження більшої професійності панк-груп, їх індустрії до комерційності.  Таку музику стали називати панк-рок, а інколи навіть – поп-панк.

Вже на рубежі 1978-1979 рр. коротка епоха музики англійських панків підійшла до логічного кінця і, відповідно, поступилася місцем під натиском так званої «нової хвилі», що принесла з собою різноманіття стилів.

Початок нової хвилі


Вже в ранній період «нової хвилі» можна виділити ряд направлень. Перше було представлене групами, які пішли по шляху збереження, якщо не відродження ідей ритм-енд-блюзу, рок-н-ролу і британського біг-біту 60-х років. Їх музику виконуючу традиційним гітарним складом можна вважати панк-роком («пост-панк»). Типовими представниками цього напрямку як ранні панк - групи , які перебудувалися, так і групи другого покоління панків це – «Паблік Імідж Лімітед» «Річ Кідз», «Клеш» та ін. 

Друге направлення – електронна рок-музика – склалась у зв’язку з переходом ряду груп на електроніку, синтезатори і комп’ютери, замінивши традиційні гітари,  бас – гітари, барабани, що дозволило загубити її блюзовий початок, який реалізувався гітарним виконанням. Неможна не виділити і ту частину «нової хвилі», яка представляє варіант нововідтвореного рокабіллі в особі американської групи «Стрей Кете» або англійського співака Елвіса Костелло.

Говорити про «нову хвилю» неможливо без звернення  до реггей. Музика реггей родом із Вест-Індії, на острові Ямайка, яка являється частиною національно-визвольного, антиколоніального руху в 70-ті роки завоювала популярність в США і Європі. В Англії виникли перші реггей-групи. Цікаво відмітити, що вже в середині 70-х років простежується зв'язок між  Лондонським панк-андеграундом і музикою реггей, яка асоціювалась з бунтівним характером суспільства і немала нічого спільного із над успішними білими рок-групами, які втратили всю соціальну гостроту. Істинні панки заявляли , що не можуть слухати ніякої музики, крім реггей.

В 1977 році виник рух «рок проти расизму», організована як серія гала-концертів, в яких приймали участь як білі панк-групи, так і чорні реггей-ансамблі. Концерти такого типу привели до того, що молоді білі музиканти стали захоплюватись доволі складною технікою виконання і створення музики реггей, а також підготовили молодіжну аудиторію до сприйняття реггей.

Синтез реггей та рок-музики привів до появи цілого ряду груп стилю реггей-рок, найяскравішими із яких стали «Ю-би-40» і «Поліс» в значно меншій мірі пов’язані з панк-культурою , вони орієнтуються на високий професіоналізм мелодичність пісень. Головною фігурою в «Поліс», який приніс їй колосальний успіх, став джазовий басист, композитор і співак - Гордон Самнер по кличці Стінг.
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Кінець 70-х років характерний також відродженням інтересу масового слухача до деяких забутих чи то відійшовших в тінь течіям рок-музики, зокрема до хард-року. Для молоді цікавість до нього проявлялась в іншій формі ніж це було 10 років тому. Новий хард-рок одержав назву «хеві-метал». Цей термін появився ще в кінці 60-х років для характеристики найбільш жорстких проявів хард-року і примінявся частіше всього по відношенню до групи  «Лед Зеппелін». 
[image: image29.jpg]


Хеві-метал став виражати настрої найменш захищеної частини молодого покоління, в тому числі міських аутсайдерів, невдах, людей без перспективи. Негативне, агресивно-психологічне наповнення прийняло із середовища панків рокерів. «Металісти» стали відкритими в поведінці на сцені : постійна біганина, стрибки вгору, унісонні струшування копною накрученого волосся і ціла низка інших рухів тілом. Створювали видимість надзвичайної активності. Але все це здавалось на перед завченим і вимуштруваним і тому фальшивим. Лозунг хіпі «Мир і любов» вже ніяк не підходив до нового явища. 

Тема 12. 1. Музика рок 80-ті роки, поворот від панк-кульури до професійної

80–і роки прийняли хвилю цікавості до нової рок культури. Головна тенденція цього періоду розвиток англійської нової хвилі. Її подальша дія на рок-і  поп-музику інших європейських країн і США. Розвиток  електронних форм рок- і поп- музики висунуло на передній план новий вид музиканта, який являється швидше всього оркестром-програмістом, ніж виконавцем чи композитором імпровізатором, як це було в джазі і традиційній рок-музиці. Стався різкий поворот від панк-культури до професійної і достатньо серйозної музики. Хочеться згадати діяльність «Хьюмен Ліг», «Депеш Моуд», «ОМД» та інших груп, які [image: image30.jpg]


являлись послідовниками «Пінк Флойд», «Кінг Крімсон»,  «Тенджерін Дрім» і «Крафтверк».

Частина цих груп успішно пробивалась в хід-паради і продовжувала розвивати доступні форми електронної рок-музики. Саме завдяки цьому появився новий термін – електро-поп. Поступово так стали називати весь електронний рок, побудований на приміненні комп’ютерів і секвенсорів, незалежно від ступені складності самої музики і глибини текстів. Електророк визвав до життя, рок-дискотеку, місця де злилися традиції диско і нової хвилі. На початку 80-х років найбільш хваткі менеджери сприяли створенню рок-клубів, орієнтованих на електронний рок. Диско-рок став більш безпроблемним і поступово повністю реалізував в’їдаючий нігілізм панків, тим більше, що на початку 80-х пішла мода на так званий «новий романтизм», який вплинув головним чином на зовнішній вигляд і загально естетичні захоплення як музикантів так і аудиторій. «Нові романтики» визвали до життя колорити образів минулого і майбутнього: на сцені рухались прибульці із космосу, робінгуди і мушкетери. Велику роль в подальшому формуванню естетики нової хвилі відіграла поява нової відео музики. Основою цього виду мистецтва став відео кліп – короткий фільм знятий на тему пісні. Ідея маскарадності, середньовічного балагану, італійського неореалістичного театру, запропонована рухом нових романтиків, знайшла широкий розвиток у відео музиці де органічно переплилась з естетикою багатозначного абсурду, балаганного гротеску і сюрреалізму. 

Поряд з прийомами абсурду  однією з ознак «нової хвилі» являється підкреслена іронія артистів по відношенню до навколишнього світу і до самих себе, вихід від серйозності і принциповості, типових для традиційних форм рок-музики і перевагу музики. Це зумовило помітну перевагу   музики в сторону європейсько-середньовічного фольклору, відхід її від ритм-енд-блюзів і блюзовості взагалі. Пародія на бельканто співачки Ніни Хаген, «прямий» голос Стінга, балаганно-розв’язна манера співу груп «Меднесс», «Бед Меннерс» або «Де Кьюр» - все це різко відділило «нову хвилю» від традиції попередньої поп-музики від рок-н-ролу, диско, соул, і фанка. Все вище викладене відноситься в основному до [image: image31.jpg]


англійської рок-музики.

Американська публіка поступово відкрила для себе новий англійський рок і піддалась впливу подібно «британському вторгненню» 60-х років.
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Ніби на противагу англійському впливу нової хвилі на американську поп-культуру, на Європу великий тиск склала негритянська поп-музика в особі таких зірок як Майкл Джексон, Прінс, Уітні Хьюстон і цілий ряд груп, розповсюджуючи електронний фанк…Одним із гілок підвищеного інтересу європейців до негритянської культури, став брейк, короткий, проте яскравий період захоплення, яке споглядалось в середині 80-х років.
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Помітною тенденцією 80- х років можна вважати перевагою в поп-музиці зірок-солістів, потіснивши популярність груп:  Майкл Джексон, Мадонна, Прінс, Брюс Стенгтон.
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Не піддаються модним впливам зірки які залишаються популярними не один десяток років : Девід Боуї,  Пол Маккартні, Тіна Тьорнер, Ерік Клептон, Філ Колінз, групи «Ролінг Стоунз», «Статус Кво»… 
Тема 12.2. Характерні тенденції рок музики початку 90-х років.
У рок-музиці на початок 90-х років визначилися найбільші характерні тенденції: по-перше, виникнення в середині цього стилю більш численних напрямків і відгалужень, зокрема жорстких (пост-панк, хард-рок, спід-метал, треш-метал, доз-метал, хеві-панк, нео-хард-рок – перелік можна продовжувати довго;

По друге, взаємне тяжіння року та академічної музики. На сьогодні маючи перед собою приклад Веббера,  Штокгаузена, Бернстайна дуже багато композиторів використовують у своїх симфонічних і камерних творах елементи року. 

Тема 13. Музика «диско» з 1970-х років.

На початок 1970-х років взаємовідношення між сферою рок-культури – поп-бізнесом настільки ускладнились, що стало майже неможливим розрізнити справжню рок-музику від рок-форм, від естради імітуючої під рок. Нерідко можна було помітити що бажання утриматись на поп-естраді групи йшли на все – нехтуючи змістом і якістю, відмовляючись від попередніх принципів. Значну роль в згадуваній ситуації зіграли напрямки які набрали велику силу в поп-бізнесі прямого відношення до рок музики не мали. Це негритянський соул і фанк, а також напрямки, які прйшли від традицій музики острова Ямайка – стилі реггей і рокстеді. Все ж це різнобарв’я інтересів було відкинуте і з появою нового масового захоплення захоплення музикою  диско, яке розпочалось в середині 70-х років. Диско – різновид розважальної пісенно-танцювальної музики, що сформувалась до початку 1970-х років традицій та напрямів «біт» і «мотаун» (тип поп-музики початку 1960-років) попередник диско, термін «мотаун» пов'язаний з назвою ряду грамофонних фірм Дейтройта). 

Диско зовсім логічно можна порівняти з гіпнозом, якому добровільно піддавались ті хто підсвідомо шукав відходу від проблем, тягнувся до ілюзії гарного і модного життя. В загальному – диско виконало цю функцію музичного «еліксиру щастя» і стало крайньою формою відходу від принципів рок-культури, хоча і до цього часу сприймається багатьма людьми як рок.

Відмінні особливості мови диско : специфічна гучна ритміка, ефектні аранжування( перевага надається високим сольним голосам у супроводі ритм групи та струнних) , перевага стрімких темпів, і здатність осмислювати різні стильові елементи (соул, реггі, джазу, шлягеру, тощо), стандартність тематично обраного змісту, комерційність.

Своєрідні форми побутування – диско-клуби, дискотеки. Перші дискотеки появилися у США. Знаменитий диск Жокей Алан Фрід, Дік Кларк.

Тема 14. «Диско» 1970-1990-х рр.. Етапи розвитку.
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Різко стартуючи «диско-музика» заявила про себе яскравими представниками: Донною Саммерг, квартетом «Абба», групою «Боні  М». В Італії ця течія вдало злилася з притаманним народові мелодизмом, давши життя таким популярним зіркам, як Тото Кутуньо,  Рафаелла Кара, Альбіно і Раміна Пауер, Пупо, «Рікі Еповері», тощо. Упродовж 70-80-х рр. диско-музика видозмінилася, набувши конкретних стильоих ознак: «диско-рок»(квартет «Смокі»), «Євро диско», «Моден Токінг», «Бед бойз блю». До кінця 80-х певний селекційний набір деяких фірм грамзапису народив ще одне дітище – «техно-поп», я якому працюють зокрема, «Депеш Моуд»(Англія) або «Нью кідз он зе блок»(США).

В 1990-х рр.. відбувається подальша трансформація стилю, електро-поп, техно-данс, тріп-хол, поп-транс-войт, хіп-хоп та інші.
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Все вище сказане – спроба розглянути і класифікувати феномен рок та поп-музики в її розвитку, простежити шлях стилістичної інформації. Однак зрозуміло, будь-який чіткий поділ практично неможливий а намагання розкласти все по поличках - недоречне. Є лише певні закономірності, котрі допомагають орієнтуватися в цій бурхливій безмежній стихії. 
Тема 15. Підсумковий урок.

РОЗДІЛ 3

Розвиток жанрів сучасної популярної музики в країнах СНД та в Україні

Тема 1. Загальна характеристика поп-музики в країнах СНД. Етапи ВІА руху – середина 50-х років – початок 70-років   ХХ століття.


Що стосується поп-музики в колишньому Радянському  Союзі, а нині СНД, то її течія з самого початку не знала вільного природного річища оскільки весь час натикалася на всілякі загати ідеологічного характеру це зумовило появу в неї специфічних рис, про які йтиметься далі.

Відомо, що головним інструментом ідеалізації всієї культури і музичної зокрема були так звані художні ради, котрі визначали долю конкретних творів із тих позицій, які затверджувались у високих партійних інстанціях. Тому слова «поп», «рок», «біт» протягом багатьох років належали до розряду одіозних, якщо вживалися, то неодмінно-з негативним відтінком, ось, мовляв, до чого докотився Захід!

Ситуація докорінно стала змінюватись після фестивалю молоді і студентів у Ленінграді (Санкт-Петербург) 1957 року. Саме тоді радянська публіка вперше познайомилася з ранніми формами року ритм-енд-блюзом і рок-н-ролом. Незважаючи на «залізну завісу» в країну почали проникати записи «низькопробної» біт-музики.
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У середині 60-х під впливом творчості «Бітлз» у Москві та  Ленінграді (Санкт-Петербург) створюються аматорські біт-групи: «Таракани», «Славянє»,  (за  активної участі «патріарха рок-музики» Олександра Градського),  «Сокол», «Астронавти», «Авангард-66», «Санкт-Петербург» та інші. Можна сказати , вони вельми точно копіювали пісні «ліверпульської  четвірки». Наприкінці 60-х О. Градський організував групу «Скіфи», котра співала по-англійськи та російською мовою «а ля «Бітли». У Ленінграді(Санкт-Петербург)  по-російськи вперше заспівав Володимир Рекшан.

Що ж до професійної сцени то на ній у 50-60-ті роки робили погоду естрадні солісти та декілька ВІА (вокально інструментальні ансамблі). Перший утворився у 1957 році на базі ЛДУ, і керував ним Олександр Броневицький. До репертуару входили пісні російських композиторів у модернізованій обробці.
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Другою половиною 60-тих років розпочинається новий етап у розвитку ВІА-руху у 1966 році в Москві та Ленінграді виникають відповідно ансамблі «Веселые ребята» і «Поющие ребята» з досить високим виконавським рівнем та професіоналізмом. Їх творчому взлету сприяла співпраця з такими композиторами, як Д.Тухманов, Ю.Антонов, В.Добринін та ін. «Поющие гитари» згодом потрапляють до історії як перший ансамбль котрий поставив у нашій країні рок-оперу «Орфей та Еврідіка». 
Однак, на жаль, творчість електронних співаків та ВІА з перших кроків регламентувалася й фільтрувалася худрадами і різними чиновниками від культури. Тематика пісень не виходила за рамки лірико-патріотичних шаблонів. Любов до батьківщини, рідної землі оспівування робочих рук, різноманітних професійних молодіжних новобудов, любовні колізії – ось майже повний перелік того, про що пропонувалося співати.

3-й етап ВІА-руху припадає на кінець 60-х – початок 70-х років.

3
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У цей час створюються нові ансамблі не лише в  Москві та  Ленінграді (Санкт-Петербург) та інших містах Росії, а й у союзних республіках. До найбільш відомих можна віднести «Самоцвєти» і «Поющиє сердца» (Мосва), «Добры молодцы» та «Голубые гитары» (Ленінград), «Ариэль» (Челябінськ), «Песняры» (Мінськ) і «Лайме» (Таллін)… 
Українські колективи «Кобза», «Смерічка», «Червона рута», «Водограй» спиралися на національний фольклор використовуючи «живі» музичні інструменти: скрипку, кобзу, бандуру, цимбали тощо. На початку 70-х вони набули високої популярності, чимало зробивши для поширення сучасної української пісні.

Слід зазначити, що вже на той час деякі ансамблі лише формально використовували звичну абревіатуру ВІА для маскування своєї рокової спрямованості, - приміром, московські «Цветы» (радянський «Юрай Хіп», як охрестив їх хтось із критиків), «Добры молодцы», котрі все більше тяжіли до фольк-року.
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Із початку 70-х, вирісши на ідеях рок-музики і виховавши ціле покоління музикантів заявили про себе «андеграунд». Це з нього вийшли «Машина времени», «Скоморохи», «Високосное лето», «Акваріум», «Аракс». Однак, внаслідок упертого ігнорування засобами масової інформації, а також через відсутність якісних звукозаписів, вони тривалий час були відомі лише вузькому колу шанувальників. В Україні довго залишалися в опалі творчість Тараса Петриненка,  котрий, організувавши кілька самобутніх ансамблів («Дзвони», «Візерунки шляхів», «Гроно») згодом змушений був вирушити за межі своєї землі оскільки тут чиновники від культури чомусь відзначались особливою «рокофобією». Така ж доля спіткала напівлегендарний «Крок», яким керував обдарований музикант, художник за освітою Володимир Хадзицький. Цей гурт на багато років випередив інші активно експериментуючи з різними стилями («джаз-рок», «фанки», «рег-гей»), працюючи над музикою до кіно та театральних вистав. Тут починали Р.Горобець («Рецитал» А.Пугачової), О.Тищенко («Зимовий сад»), В.Лащук («Дисплей»), В.Горлов («Скандал»). На сьогодні записи «Кроку» є колекційним раритетом не багатьох меломанів.
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Неабияку роль у зміні відношення і поширенні поп-музики відіграв Тбіліський фестиваль популярної музики «Весільні ритми», проведений у квітні 1980 року. Значення його важко переоцінити: це він подарував широкому загалу такі назви, як «Машина времени», «Інтеграл», «Автограф», «Магнетик-бенд», «Діалог». Не залишився не поміченим виступ «Акваріума». Крім того фестиваль мимоволі сприяв появі в нашій країні так званого «філармонійного року»: «Земляне»,  «Діалог», «Машина времени» одержали можливість працювати під егідою державних концертних організацій, однак водночас це й стримувало групи які постали перед необхідністю рахуватися з існуванням при філармоніях худрад, котрих у свою чергу, не влаштовувала соціально-критична спрямованість їхньої творчості. Адже єдине, що сміли дозволити культурні контролери це розважати публіку і не більше.

Вельми суттєве і те, що завдяки підготовці до Олімпіади-80 у Москві на хвилях «всесвітньої служби Московського радіо» почали активно використовуватися записи рок-музики, яка заборонялися на «внутрішньому ринку». Хоча мовлення велося на зарубіжжя, однак, зрозуміло, і в нашій країні воно мало не менше слухачів.

І нарешті, один із могутніх чинників, що сприяв активізації внутрішнього музичного процесу, - поява мережі «магнітовидаву» (тобто магнітофонного перезапису). Цей спосіб звуковідтворення у порівнянні із грамзаписами мав величезну перевагу: він давав кожному власникові магнітофона можливість самому обирати музику до душі. На той час здавалося неймовірним, аби «Мелодія» випустила якусь рок-платівку. Магнітовидав, навпаки, був демократичний і непідконтрольний будь-яким інстанціям, а до того ж достатньо оперативний в поширенні по країні світової музичної інформації. Він і став, по суті, альтернативною, єдино можливою в наших умовах, формою існування рок-музики в СРСР.

Тема 2. Радянський рок. Чим він відрізняється від західного? Шлях злету та спаду інтересу. Захоплення рок-музикою інтелектуального шару молоді.

Отже, радянський рок. Чим він відрізняється від західного?

Першою досить важливою особливістю є пріоритет тексту перед музикою. А характерною ознакою стала критичність. Рок у нашій країні слід було розглядати не як музичне, а як соціальне явище, як найбільш прийняту форму самосвідомості тих чи інших прошарків молоді, як спосіб висловлення своєї позиції, нарешті, як певну опору альтернативних форм буття, що вступають у гостру суперечність з установками ідеологічного, естетичного, етичного порядку. Виняток становлять лише арт-рок, джаз-рок, авангард-рок, де справді робляться спроби пошуку певної гарантії світу. Однак ці напрямки досить складні для сприйняття, вимагають певної музичної та естетичної підготовки і ніяк не розраховані на пересічні смаки, що домінують у молодіжному середовищі радянського та посткомуністичного періодів. 
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Звернемось і до анти естетичних напрямків: панк-року, хард-кору, крайніх проявів хард-енд-хеві. Критична спрямованість тут ще більше посилюється, набуває потворних форм. Наприклад, практикується лихослів’я, брудна лайка, розв’язно-епатуюча поведінка на концертах, демонстрація непристойних сцен. Самі  представники таких течій виходять із принципового протиставлення року високому мистецтву. У цьому середовищі статус «провідного музиканта» визначається [image: image53.jpg]


зовсім не рівнем музичної освіченості, а вмінням використовувати будь-які можливі засоби для обстоювання своєї позиції. Подібне явище поширене головним чином серед «індепендент»-року. До останнього можна віднести такі групи, як «Тупые», «Чудо-юдо», «Праздник тела» (Москва), «Аукцион» (С-Петербург), «Бомж» (Новосибірськ), «Гражданская оборона» (Омськ), та ін. для більшості згаданих це не тільки музика, як спосіб життя, певна «філософська» субстанція, естетичний еталон.
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Але поряд з ним можна назвати колективи, котрі професійно ставляться до будь-яких стилів, зокрема до панк-року: «Вабанк», «Монгол-Шудан», а також українські – «ВВ», «Брати Гадюкіни», «Жаба в дирижаблі».
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У 80-ті радянський рок можна було поділити на комерційний та соціальний. Перший представляли ті, хто спирався на молоді музичні течії, надаючи текстам другорядного значення («Круиз», «Ария», «Мастер», «Черний кофе», «Август» тощо). А в Україні група «ХХ століття» із солісткою Т.Кочергіною. до другої течії належали «текстові» команди: «Машина времени», «Акваріум», «ДДТ», «Алиса». Цілу кагорту таких груп подарувала перша «Червона рута» і «НЗ», «Еней», «Мертвий півень»,  Сестричка Віка, Тарас Чубай… 
На початку 90-х сталося несподіване – інтерес до року значно впав, а середньостатистичний слухач повернувся обличчям до «попси», «євро-диско», «електропопу» тощо. Захоплення рок-музикою залишилося пріоритетом більш інтелектуального шару молоді і студентів, гуманітаріїв, міської богеми.

Тема 3. Сучасні тенденції розвитку джазу в Україні. Фестивалі, конкурси. Екскурс у минуле.

Початок ХХ століття. Петербург, Москва, Одеса у захопленні від закордонних танців: шіммі, уанстеп, матчіш. У парках Петербургу оркестр лейбгвардії Волинського полку грає кек-уок. Негритянська музика? Оце так сенсація!

У 20-х роках народився вітчизняний  джаз. У липні 1921 року серед відвідувачів паризького кабаре «Трокадеро» виділяється худорлявий молодий чоловік на ім’я Валентин Парнах. Він став першовідкривачем джазу в СССР. Саме він привіз екіпірування для джаз-банд у Москву - саксофон і набір серцевин для труб і тромбонів, а 1 жовтня 1922 року у Великому залі Державного інституту театрального мистецтва відбувся перший концерт джазової музики. Це був перший дебют вітчизняного джазу. У цей час В.Парнах опублікував перші статті про джаз у пресі.

Поступово прихильників нової музики ставало дедалі більше, а джазові музиканти намагалися створити свій оригінальний джаз. Вони вчилися грати джазову музику так, як діти вчаться розмовляти: все для них було незвичним і невідомим.

Яким же мав бути радянський джаз? Думок із цього приводу було надзвичайно багато. Один із музичних критиків навіть рекомендував використовувати балалайку і гармошку у джазових композиціях. Молоді музиканти шукали нові форми, теми, шляхи .

Відомо, що перші джазові концерти на Україні функціонували з середини 20-х початку 30-х років. Так у 1924 році було створено перший український джазовий ансамбль у Харкові під керуванням Юлія Мейтуса – студента музикально-драматичного інституту та завідувача музичним відділом факультету. Сольний концерт харківського джаз ансамблю відбувся у 1925 році в місцевому драматичному театрі, причому, оркестранти виконували твори як європейських джазових композиторів, джазові стандарти, так і негритянські твори, багато в чому близькі до «пражанру».

Паралельно з афро-американським і різновидами джазу функціонував і «пісенний джаз»,яскравим представником якого був «Теа-джаз» Леоніда Утьосова (Одеса). Прем’єра театралізованого концерту «Теа-джазу», створеного Леонідом Утьосовим та Яковом Скомаровським, відбулася 8 березня 1929 року в Ленінграді, де Утьосов на той час працював артистом Ленінградського театру сатири. У 1929 році в Харкові дебютував ще один український   «Теа-джаз» під керуванням Бориса Ренського.

Варто зауважити, що паростки вітчизняного джазу 20-х початку 30-х років піддавались нещадній критиці з боку асоціації пролетарських музикантів в особі «художньої ради», що існувала в кожному обласному центрі колишнього Радянського Союзу. Внаслідок такого жорстокого регламентування      творів музикантів чимало джазових колективів були змушені припинити свою діяльність.

Тогочасна мистецька наукова думка трактувала джаз як «буржуазну» зброю ідеологічної боротьби за свідомість радянських людей, аналізуючи цю музику досить поверхово і не вважаючи її новим оригінальним жанром у вітчизняному музичному мистецтві, навіть намагаючись заборонити виконувати джазові твори.

У 30-х роках по Україні гастролюють всесвітньо відомі джазові колективи: оркестри Хепа Уінна (1934р.) і Джека Бартона (1935 р.) з Англії, Боббі Астора (1934р.) з Німеччини; Антоніна Циглера (1934р.) та Отто Скупецького (1936-1938рр.) зі Словаччини; Макке Берга (1936р.) зі Швеції та Джазової Капелли з Голландії. Вони сприяють помітному зростанню професійно-виконавського рівня вітчизняних джазових виконавців та активному виступу їх на концертних майданчиках.

У воєнний період джаз поступово відокремлюється від інструментальних форм і асимілюється з масовою піснею та естрадним мистецтвом. Джазові оркестри починають займатися різноманітною концертною діяльністю у складних умовах на передовій фронтів і на лініях оборони, даючи концерти також для трудівників тилу. Серед них слід згадати П.Утьосова, К.Шульженко, І.Фелічева та інших.

Після вітчизняної війни в джазовій музиці поступово відбувається перехід від пісенних до різнобічних інструментальних форм. Такий поворот сприяв зацікавленості цим видом мистецтва молодих обдарувань і спричинив появу в багатьох містах і селах України великої кількості як професійних так і самодіяльних колективів, що виконували джаз. Їх репертуар складався як із творів зарубіжних класиків джазу, так і з обробок українських народних пісень у джазовому стилі. 

У Києві в 1946 році на базі клубу «Дніпро» було створено джазовий оркестр який очолив Петро Кеслер. У 50-х роках розпочав активну творчу діяльність ще один естрадний колектив, створений композитором і диригентом Євгеном Зубцовим із музикантів самодіяльних оркестрів Будинків культури «Метробуд», клубу МВС і Будинку офіцерів. У 1960 році (з утворенням Укрконцерту) цей оркестр отримав офіційну назву «Дніпро». Головним диригентом тоді був Ігор Петренко, потім його замінив Євген Діргунов, а пізніше – Гіві Гачічеладзе.

Також у цей період починають звучати джазові оркестри під керуванням В.Новікова в Києві та О.Шаповалова в Дніпропетровську. Характерним для вітчизняного джазу кінця 40-50-х років стали ансамблеві та сольні форми музикування, відповідно, зменшилась роль біг-бендів. Досить плідно виступають у цей час квартет «Мрія» Юхима Маркова, джазове тріо у складі В.Петруся, П.Бриля, В.Пшеничникова (1974 р. Київ), Пилип Бриль, Леонід Гольштейн та інші. Ансамблі та солісти того часу орієнтувалися на кращі афро-американські традиції.

Перший етап (1957-1965рр.) активізації джазового руху в Україні пов'язаний з проведенням VI Всесвітньго фестивалю молоді й студентів у Москві (1957р.) на базі якого був організований перший Міжнародний конкурс джазових оркестрів. У даний період у творчості українських джазменів простежуються пошуки оригінального власного стилю у сполученні з джазовою імпровізацією й національним фольклором.

У 1962 р. в Києві з’являється перший джаз-клуб, згодом такі клуби виникли в Харкові, Одесі, Донецьку та в інших містах країни при інших організаціях, підприємствах, заводах, що, безумовно сприяло популярності джазу й зростанню професійної майстерності музикантів. У середині 60-х років багато джазових виконавців починають створювати власні композиції забарвлені національним колоритом. Це був, безумовно, великий крок уперед!

На кінець 60 і 70-ті роки припадає неофіційна заборона державними структурами вітчизняного джазового мистецтва, проте деякий період характеризується зміцненням відповідного жанрового середовища, що було необхідним для активної появи та успішного розвитку українського джазу. Поступово формується фестивальна і концертна структура. Основними центрами й надалі залишались Дніпропетровськ, Донецьк, Київ, Кривий Ріг, Одеса. Варто зауважити, що висвітлення фестивальних подій засобами масової інформації було в той час досить стриманим, не існувало також української фонотеки цього жанру ані на республіканському, ані на місцевому телебаченні. Серед лідерів джазменів даного періоду слід назвати В.Симоненка (Київ), В.Колесника (Донецьк), І.Хому (Львів), О.Шаповала (Дніпропетровськ), Ю.Маркова, Л.Гольдштейна (Київ), О.Несторова тощо. Доцільно також зазначити, що склад оркестрів та ансамблів не був стабільним, тому репертуар і стиль виконавства мали стихійну спрямованість. 

У другій половині 80-х років в Україні формується система професійної джазової освіти: відкриваються естрадні відділення у вищих мистецьких навчальних закладах і музичних школах Києва, виникає мережа джазових клубів, що займаються просвітительською організаційною діяльністю, надаючи джазовим колективам можливість постійно виступати; починає функціонувати система аудіовізуальних запитів і продукування вітчизняної джазової музики; розширюється український фонд грамзаписів, науково-публіцистичної та наукової літератури; поновлюється джазовий естемблішмент  за рахунок молодих музикантів-професіоналів, серед яких О.Гебель, Ю.Зоря, Ф.Титаренко (Кривий Ріг); М.Голощапов, В.Зозуля (Одеса); В.Абашидзе (Донецьк).

Третій етап джазового руху в Україні припадає на кінець 80-х початок 90-х років і започатковує джазовий «ренесанс» в українській популярній естрадній музиці.
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Прогресивному розвитку вітчизняного джазу наприкінці 80-х початку 90-х років сприяло проведення джазових фестивалів, серед яких «обрії джазу» (Кривий Ріг), «Міні-джаз-бест» (Вінниця), «Фестиваль джазової музики» (Донецьк), «Голосієве», «Метаморфози джазу» (Київ) тощо, а також участь українських джазменів у міжнародних і всеукраїнських джазових фестивалях, днях джазової музики та висвітлення джазових подій вітчизняними мас-медія (сучасні радіо та  телепередачі: «Тема з варіаціями» - О.Кочан, «35 хвилин джазу» - Л.Гольдштейна, «Джаз до 23-ї» та інші).

Характерним для 80-90-х років є поява та активне функціонування поряд з інструментальним і вокального джазу, яскравими представниками є гурти «Джаз-хорал» (Кривій Ріг), «Джаз-експромт», «Мен-Саунд» (Київ), частково – «Чорні черешні»  (Рівне), Солісти Наталя Гура (Київ), Лідія Остапенко (Кривій Ріг), Ольга Войтенко (Донецьк) та інші.

  З другої половини 90-х років починається четвертий період розвитку джазового мистецтва в Україні, який триває й до нашого часу. Відбувається активне продукування вітчизняними студіями звукозапису аудіо візуальної продукції професійних джазових колективів та окремих виконавців. Серед лідерів сучасного українського джазу слід згадати гурт «Фест» (Вінниця), дитячий біг-бенд під керуванням О.Гебеля, а нині – В.Басюка (Кривий Ріг), тріо Е.Ізмайлова (Крим), квартет Ю.Шепети (Київ), квартет В.Шабалтаса (Харків), гурт «Схід-Side», гурт «Аби МС», гурт «Святошинський хрест», гурт «Біокорд» та інші.

З представників вокального джазу варто відмітити гурт «Джаз-хорал» під керуванням О.Гебеля (Кривий Ріг), гурт «Джаз-експромт» під  керуванням О.Лисоконя (Київ), «Мен-саунд»  під керуванням В.Міхновецького (Київ), «Чорні черешні» на чолі з Ю.Поліщук (Рівне) та інші.

Це нова хвиля піднесення джазового руху в Україні охоплює шляхи перетворення набутих досягнень українського джазового мистецтва у вітчизняну джазову школу.

Тема 4. Біля витоків української естрадної пісні. В.Івасюк, П.Майборода, О.Білаш, І.Поклад, гурт «Ватра», 
тріо «Мареничів» та інші.

Українська естрадна пісня стала продовжувачем українського солоспіву та пісні-роману. У 50-60-ті роки ХХ століття вона набула нового забарвлення. Класикою зазначеного жанру в даний період були вокальні твори П.Майбороди, І.Шамо, А.Кос-Анатольського, О.Білаша, пізніше – І.Поклада, В.Михайлюка, С.Сабадаша. Лірична пісня уособлювала певні традиції масового, гуртового співу, насамперед, у його спорідненості з фольклорними джерелами, причому в 40-80-х роках (у радянський період) вона відображала панування відповідної ідеології. 
60-ті роки характеризуються злетом популярності української естрадної пісні завдяки чудовій виконавській майстерності вітчизняних оперних співаків, зокрема таких я Борис Гмиря, Дмитро Гнатюк, Юрій Гуляєв, Анатолій Кочерга, Зоя Гайдай, пізніше Костянтин Огнєвой, Діана Петриненко, Анатолій Мокренко, Анатолій Солов’яненко та багато інших.  У другій половині 60-х років створюються перші вітчизняні професійні колективи традиційної естрадної пісні – це вокально-інструментальні ансамблі (ВІА) «Березень» (1964р.), «Мрія» (1965р.), «Смерічка» (1966 р.), «Кобза» (1969р.), «Свитязь» (1970р.). 

Серед найпопулярніших ВІА 70-х років можна назвати гурти «Червона рута» (1971р.), «Чарівні гітари» (1975р.), «Краяни» (1974р.), «Водограй» (1975 р.), «Ватра» (1974-1975 рр.), а пізніше – у 80-90-ті роки - «Львів» (1980р.), «Медобори» (1980р.), «Дзвін» (1989р.), «Соколи» (1990р.), котрі у своєму творчому доробку використовували автентичні елементи народної мелодики.

У процесі поліжанрового синтезу в 70-х роках зароджується особливий різновид пісенної творчості шлягер (від нім. schlager – ходовий товар). Характерними особливостями шлягеру є стандартизована тема кохання, спрощеність віршованих рим, танцювальний підтекст, відсутність психологічної розробки теми, стереотипність у лексиці, образах, співвідношенні поетичних рим, плакатність висловлювання, наявність слів-операторів, ключового образу. Український шлягер у своїх кращих проявах є явищем неоднозначним. Він перебуває під впливом Європейської музики (диско, рок-н-ролу), а також деяких різновидів танців (твіст, вальс, танго, шейк). Крім того, через осмислення джерел західноукраїнського фольклору вітчизняний шлягер асимілював елементи угорського стилю «вер-бункош» та деякі особливості циганського співу.

На початку 80-х років українська традиційна естрадна пісня переживає кризовий період, що виявляється у перевазі російськомовного репертуару. В цей час особливо значущою для розвитку стала творчість групи «Тріо Маренич». Цей колектив підніс естрадну пісню на якісно новий щабель, справив вирішальний вплив на подальший розвиток традицій ліричної пісні, пісні-романсу, канту в сільському та міському варіантах (фольклорні, аматорські зразки), солоспіву як особливого різновиду професійної камерної вокальної лірики, багато в чому випередив відродження акустичної музики (авторської пісні).

Яскравими представниками поп-автентичного жанру в естрадній пісні цих часів можна назвати дует «Два кольори» та вокально-естрадне мистецтво Ніни Матвієнко.

Платон Іларіонович Майборода (1918-1989).

Платон Майборода… Багатьом  ім’я цього композитора знайоме з дитинства. Музика його стала рідною в кожному куточку нашої країни, а всенародне визнання творчості митця піднесено на високий щабель класичного зразка. І це закономірно. Обдарований яскравим талантом композитора-пісняра, П.Майборода саме пісні присвятив своє життя художника-громадянина, горіння свого таланту, жар свого серця. У пісню вкладав митець своє розуміння життя і щире звернення до людської душі його творів, які зросли на вичерпних фольклорних джерелах, знайшовши відгук у серцях слухачів не тільки в нашій країні, а й далеко за її межами.

Пісні композитора живуть повнокрилим життям. Багатьом з них випала щаслива доля стати народними – а яка може бути ще вища ознака?

Народився композитор на хуторі Пелехівщина, Глобинського району, на Полтавщині в селянській родини, в якій кохалися в народній музиці, знали багато пісень любили грати на різних музикальних інструментах.

Першим торував шлях у музичне мистецтво старший брат Платона – Георгій. Він став прикладом для молодшого брата на мистецькій ниві.

Нові враження захопили хлопчика, коли він пішов до школи, адже крім пізнання різних предметностей, музично обдарованого Платона заполонив шкільний хор. Саме шкільний хор, в якому співали не тільки учні, а й вчителі і селяни, відіграв помітну роль у житті села.

Новий етап життя П.Майбороди почався 1932 року, коли сім’я переїхала до Запоріжжя. Саме тут почав вчитися грати на мандоліні та гітарі, опанував музичну грамоту, пробував розписувати партії нескладних п’єс для шкільного оркестру. З’явилися перші власні творчі спроби.

Закоханість у музику, палке бажання самому опанувати ж високе мистецтво породили  рішення вступити до консерваторії у Києві. Але в 1936 році його не прийняли. Обдарованого хлопця взяв до себе Л.М.Ревуцький – людина мудра й добра, прекрасний педагог. Так з класу композиції Ревуцького в Київському музичному училищі розпочався шлях П.Майбороди до оволодіння таємницями музичного мистецтва.

У 1938 році  П.Майбороду було прийнято до Київської консерваторії де він продовжував навчання в класі Л.Ревуцького. тепер він свідомо почав вивчати багату пісенну спадщину українського народу.

У Платона Майбороди – щаслива авторська доля: де б не бував скрізь його зустрічала пісня, яку він творив. Візитними карточками стали пісні композитора: «Київський вальс»,  «Пісня про рушник» написана до кінофільму «Літа молодії», «Пісня про вчительку», «Стежина».  П.Майборода автор понад 100 творів…

Олександр Іванович Білаш (1931-2003)

Тече ріка невеличка… Коні, влиті вранішнім туманом… Осінні гарячі чорнобривці під вікнами… Кружляє і кружляє лелека в прощальному танку… 

То – спогад. Про босоноге, повите серпанком дитинство. Спогад, який вилився у широко знану сьогодні пісню «Ясени»…

«Правда, що ваші батьки були музикантами, що змалечку ви грали на фортепіано і талант ваш – вплив їхніх генів?» - спитали кореспонденти композитора в Лондоні, коли він в складі радянської делегації відвідав цю європейську державу. «Не зовсім – відповість композитор О.Білаш. Батьки мої були колгоспниками, то ж за генами я більше – хлібороб. Вони просто любили пісню і музику, як і весь мій народ це любить. Щодо музичного інструмента – ви маєте рацію, у мене він був, тільки не рояль і не піаніно, а саморобна гармошка на два баси й вісім голосів, виготовлена градзьким майстром – музикою Антоном Гапоненком».

Олександр Білаш любить спогади. І особливо спогади про своє, нехай важке, але таке радісне і неповторне дитинство…

В три роки дав свій перший концерт на тій самій саморобній гармошці, яку виміняв велосипед, яким преміювали батька за ударну працю, на баян. Грав цілий день, аж поки пальці не подерев’яніли, коли аж під вечір батьки «високих договірних сторін» не втрутилися й не анулювали того обміну… Саме в спогадах він лине у минуле, щоб ще раз доторкнутися до найдорожчого – материнської ніжності і невмирущої пісні, в яку вона вкладувала все: радість і розлуку, щастя і горе, надію і віру… З материнської пісні почалася його життєва доля і біографія композитора. 

Він народився і виріс у мальовничому селі Градизьку на Полтавщині. Закінчивши школу, він вступив до Житомирського музичного училища, а після його закінчення – до Київської консерваторії.

Будучи відомим композитором Білаш залишається вірним насамперед пісні, якій віддав хвилини найвищого творчого злету. Піснею митець не тільки починав свою творчу біографію, а й саме через неї у важкі воєнні роки пізнавав красу музики, саме вона стала його «музичним університетом».

Чи знайдеться сьогодні людини яку не турбували б  не хвилювали написані Олександром Білашем «Лелеченьки», «Ой не ріж косу», «Впали роси на покоси», «Білий сніг на зеленому листі» і, особливо – «Два кольори»…

«Тріо Мареничів»

Часто трапляється, що те чи інше помітне явище в мистецтві приходить буденно, просто без афектації, без надокучливої самореклами.
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Саме так було сприйнято появу тріо Мареничів, ансамблю самобутнього і перспективного. В період, коли естрадне музикування стало явищем глобальним, коли могутня естрадна електроіндустрія відтіснила на другий план живі людські почуття,  поява Мареничів була бажаною і закономірною. Узявши за основу роботи українську народну пісню, поповнюючи репертуар хорошими піснями професійних авторів, талановиті музиканти з перших кроків стали на надійний грунт реалізму й народності в творчості. Роблять це професійно, трепетно, бережно, ніколи не впадаючи в не типовість, тим більше у фальш.

Винятково музикальні артисти тріо безпосередньо володіють ритмом, темпом, мімікою і артикуляцією. Один із складових їх успіху – манера співу під гітару, не нова, проте улюблена в народі форма музикування.

Слухаючи добірки українських пісень – перлин в обробці і у виконанні Мареничів, маємо справді велику естетичну насолоду. Можемо згадати хоча б такі з них, як «Ой, у гаю при Дунаю», «Посилала мене мати», «Вже сонце близенько»…

Легендарне тріо Мареничів Антоніна, Світлана та Валерій по сьогоднішній день несуть своє прекрасне мистецтво народові.

Володимир Івасюк.

Народився Володимир Івасюк 1949 році в місті Кіцмань На Буковині в учительській родині. Чотирирічним він уже грав у дитячому оркестрі народних інструментів, а в п’ять років поступив до місцевої музичної школи.

У 1965 році В.Івасюк створив «Буковину» - один із перших українських ВІА. Тоді ж з’явилися його пісні, що принесли перемогу на самодіяльних конкурсах. У 1967 році В.Івасюк з родиною переїжджає до Чернівців. Там він деякий час працює на заводі, створює робітничий хор. Через рік хлопець поступає до чернівецького медичного інституту, де бере участь у студентській народній самодіяльності, грає в ансамблі пісні й танцю. У цей період він також пише пісні, одна з яких – «Я піду в далекі гори» (у виконанні Лідії Відаш) – лунала на всю Україну.

У жовтні 1970 року українське телебачення вперше транслювало його пісні «Червона рута» та «Водограй». За підсумками 1971 року   «Червону руту» було визнано найкращою піснею в колишньому СССР. На заключному концерті першого Всесоюзного телефестивалю «Пісня - 71» разом із Василем Зінкевичем й Назарієм Яремчиком  її співав і Володимир Івасюк. Та все ж професійним співаком він не став, хоч інколи й виїжджав на гастролі. На телебаченні зберігся запис лише однієї пісні у виконанні автора – «Літо пізніх жоржин».

У 1972 році В.Івасюк переводиться до львівського медичного інституту і паралельно поступає на композиторський факультет львівської консерваторії ім. М.Лисенка. За роки навчання в консерваторії Володимир Івасюк написав понад 70 пісень, музику до кількох спектаклів, велику кількість інструментальної музики. В 1977 році фірма «Мелодія» випустила пластівку «Пісні Володимира Івасюка співає Софія Ротару». 18 травня 1979 року Володимир Івасюк трагічно загинув – загадку його смерті ще й досі не розкрито.

Тема 5. Авторська пісня-данина моді чи поклик серця. Основні джерела та історичні та етапи формування жанру. Представники.


Важливим напрямом сучасної української популярної естрадної музики, що має древнє родове коріння, є авторська пісня. Як зазначають дослідження Ю.Андрєєв, А.Білінський, Н.Вайнонен, П.Картавий, О.Різник, витоками вітчизняної авторської пісні є кобзарське мистецтво та пісенно-кантова творчість XVII-XVIII ст.., яскравими представниками якої були А.Баранович, Д.Туптало, Т.Сковорода, бутові пісні кінця XVIII  - початку XIX ст.., зокрема творчість піснярів – виконавців О.Банковського, Ю.Добриловського, Т. Відорта , С. Климовського та інших , міський фольклор і робітнича пісня-балада, популярні пісні Західної України  20-30рр ХХ ст.., зокрема , повстанські пісні воїнів УПА тощо, «пісенний джаз» 20-40-х рр.. (М.Бужин, Л.Утьосов, К. Шульженко), естрадний романс-шансон (О.Вертинський , П.Лещенко), ренесанс української естрадної пісні кінця 50- початку 70 рр.(початковий етап-пісні П.Майбороди, кінцевий злет популярності творців В.Івасюка).


Період формування вітчизняної авторської пісні проходив у два етапи, з яких перший(кінці 50-х – середина 80-х рр..ХХ ст.) характеризується функціонуванням української авторської пісні в контексті розвитку « міжнаціональної» термін О.Різника, другий (кінця 80-х – початок 90-х рр.) являє собою кризу « міжнаціональної» авторської пісні , становлення самостійно національно-визначених ознак авторської пісні, розвиток нових стилів, формування вітчизняної школи авторської пісні.


Наприкінці 50-х – початку 60-х рр. .українська авторська пісня розвивається як один із напрямів «шестидесятництва» у середовищі інтелігенції також активно функціонує масовий туристичний рух у студентському середовищі  перетекстуванням туристського та студентського фольклору. Характерними для цього періоду є перевага російськомовних творів і виконавців, що пояснюється політичними обставинами цього часу.


Засновниками « міжнаціональної» авторської пісні наприкінці  50-х років були М.Анчаров, Б.Окуджава, Ю.Візбор. У 60-х рр. у Москві даний жанр проставляли Н.Матвєєва, О.Талич, В.Висоцький, А.Крупп, О.Тородницький, Є.Клячкін, Ю.Кукін, наприкінці 60-х початку 70-х рр.. – О.Дольський, В.Берешков, В. Лупоров, О.Мерзоян, С.Некітін; У 70-х роках – О.Розенбаун, В.Єгоров, В.Доліна; У 80-х – М.Щербаков, О.Іващенко, Т. Васильєв.


В Україні  у 50-60-х рр.. набули популярності барди Н.Лісіца, В.Винарський (Київ) Т.Дипштейн(Харків).


Першими напрямками авторської пісні були студентська, туристська та дворова. На початку 60-х рр. .активно створюються туристичні клуби бардівської пісні (1959 рік – клуб «Романтик» у Києві, який очолюють Л.Духовний, В.Каденко).


Починаючи з 1970 року відбувається відокремлення пісенної секції від «туристських» клубів, організовуються самостійні клуби самодіяльної пісні (КСП), зокрема у Києві : «Арсенал», «Костер».


На межі 60-х 70-х рр.. В Україні з’явилася ціла плеяда молодих бардів серед них Л.Духовний, В.Каденко, С.Кац, Д.Кимельфельд, А.Леміш, В.Семенова, Л.Авагян, В.Сергєєв, І.Ченцов. Україна в цей час відставала від мистецьких новацій Росії й була приречена на копіювання російських зразків, зокрема у жанрі авторської пісні. З появою вітчизняних бардів О.Короля , В.Харченко , О.Рубальського, Т. Буровського, І.Жука, А.Толубитського, Н.Чернявського значною мірою підсилилися національні пріоритети в змісті їх творчих доробків.


У 1984-1989 рр. у Києві виникають форми української авторської пісні – театр-студія, зокрема театр пісні при палаці культури авіазаводу (І.Жук, В.Новикоа, О.Рябинська, В.Семенов, С.Смолич): театр пісні «Гамаюн»(І.Винник, А.Лемеш ); театр – студія «Контакт» (керівник С.Рубчинський).


Отже, у 60-х 80- рр.. відбуваються структурування жанрово-стильових ознак встановлення  підвалин, визрівання прототипів вітчизняної авторської пісні в трьох сферах аматорської творчості:  україномовно-туристська й авторська пісня, українська естрадна пісня(група «Березень» О.Авагяна, творчість В.Івасюка); гітарно-фолклорно творчість, пошуки специфічно-національного звучання (Н.Бучіль, Е.Драч, В.Морозов, А.Панчишин, П.Приступов).


Другий етап (з кінця 80-х років) характеризується якісними політичними та соціокультурними зрушеннями, розгортанням процесу національного відродження України, утвердженням демократичних ідеалів формуванням нових стилів вітчизняної авторської пісні. Початком даного процесу є створення  в 1988 році у Львові пісенного театру «Не журись» в якому згуртувались активісти авторської пісні Е.Драч, В.Жданкін , В Морозов , К.Москалець, А.Панчишин, що сприяло остаточні кристалізації авторської пісні як самостійного мистецького феномену.

 
Всеукраїнські фестивалі авторської пісні проводяться з кінця 70-х рр.. : «Есхар»(Харків) – з 1978 року «Булат» (Суми) – з 1987 року ; «Байда» (Запоріжжя) – з 1987 року; з 1989 року проводиться єдиний спеціалізований фестиваль авторської пісні « Оберіг» (Луцьк). Нещодавно стали проводитися 

 Фестивалі авторської пісні в межах фестивалю «Червона рута» та фестивалю студентської пісні « Я і гітара» (в Рівному).


Створюється контактні осередки (клуби, спілки, товариства): 1991 рік – «Деміївське братство» Київ; 1992 рік – «Український гітарослов» при театрі «Будьмо». Відбувається встановлення плеяди яскравих самобутніх виконавців авторської пісні: у Києві – це І.Жук, І.Козаченко, О.Богомлець, О.Павлишин; у Харкові – М.Бурмака, у Хмельницькому – В.Смотритель, у Рівному  О.Смик, у Бахмачі – К.Москалець та інші. 

Жанрово-стильові ознаки бардівської пісні


У 90-х роках спостерігається вільне поєднання в одній особі різних профілів творчості бардів, які можна класифікувати таким чином:

· «поетична пісня» (бард автор музики, поезії співу і супроводу). Представники І.Жук, Е.Драч, М.Барановський, І.Особик , І.Тесленко та ін;

· «співана поезія» ( бардівське композиторство на вірші поетів). Представники М.Бурмака, В.Жданов, І.Козаченко, О.Богомолець, І.Якубовськеий та інші;

· професійне «неавторське» виконавсто. Представники А.Хавунко, О.Король.


Найхарактернішою рисою авторської пісні є відповідність слова і змісту (логічного та емоційного) слова і діла. Специфікація жанру: народження авторської пісні «від вірша», підсилене музичн7ою тканиною дії поетичного тексту, особлива роль театральної майстерності виконавця, інсценізація пісні.


Розвиток вітчизняної авторської пісні 90-х років дозволив визначити типологію жанрово-стильових ознак бардівської творчості. Виокремлено такі:

· неокобзарство, що апелює до поєднання кобзарських традицій і концертного романсово-шансонового та естрадного музикування (Н.Бучіль, І.Виспінський, В.Жданкін, В.Непомнищий, А.Скрипник, В.Харченко) ;

· епіко-монологічний жанр, зорієнтований на стародавні народнопісенні жанри й рок – музичну стилістику, характеризується експресивно-вокальною виконавською манерою( М.Бурмака, Е.Драч, О.Богомолець);

· бард-хіт, що націлює на певний стиль виконання (джаз-рок, поп-музику), на внутрішню диференцію виконавсько-голосових можливостей і рівень володіння супровідним інструментом. Бард-хіт включає бард-рок (І.Козаченко, В.Стеблюк, В.Царан);

· бард-поп (О.Тарнович, В.Морозов);

· бард-джаз (В.Кононенко, С.Шишкін, частково А.Панчишин);

· бард-рок-н-рол(В.Гонтарський ).

Романсово-шансований тип сполучає концертну й побутову спрямованість камерно-ліричного монологу (декламенційно-наспівний тип  інтонування – І.Жук, А.Курач, О.Покальчук, А.Ремезов – й наспівно-декламеційний – О.Богомолець, В.Семенов, З. Слободян, О.Смик, А.Франчук).

На сучасному  етапі українська авторська пісня має статус аматорської, проте відбувається інтенсивна професіоналізація жанру, що сприятиме інтеграції її в загально-мистецьку систему, створенню професійної школи. 

Марія Бурмака
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Кожний новий альбом Марії Бурмаки окреслює внутрішній стан розвитку співачки : він настроєвих нюансів – до концепції звучання  показує іншу Марію Бурмаку. Марія – бард, виконавець авторської пісні , королева фалкових балад, навіть готична поп-діва,  рок-леді – одна з найкращих виконавець української сцени. Унікальність Марії  полягає в тому, що мелодії пісень завжди запам’ятовуються, й тексти вражають філософським змістом і глибокою ліричністю, а емоції кожної пісні – відверта і щира сповідь. Харків’янка  Марія Бурмака почала співати українські народні пісні, навчаючись у музичній школі по класу гітари. В 1987 році вона стає студенткою харківського університету , а через рік починає писати власні пісні на вірші українських поетів О.Олеся, В.Малковича. В 1989 році Марія перемогла на фестивалі співаної поезії «Оберіг» у Луцьку, а на «Червоній руті-89» отримала другу премію.

Фірма «Кобза» випустила касету «Ой не квітни, весно» , а через рік, восени 1991 року, на канадській фірмі «Євшан» було записано перший компакт-диск співачки «Марія». На цьому компакті з’явилися її перші пісні в жанрі поп-музики.

Марія Бурмака переїжджає до Києва і з осені 1992 року працює композитором-аранжувальником  Миколою Павлівим, котрий записує всі її пісні на власній «студії «Мікс». Тандем Бурмака – Павлів не знає провалів і встановлює своєрідний рекорд в хіт-параді «12 – 2» -  чотири перемоги  протягом року( пісні «Лишається Надія», «Єдиного слова заради», «Ходить сон», «Я люблю твої кроки»).

Восени 1994 року відбулася презентація другого Марійчиного компакт-диску «Лишається Надія».

Згодом вона захопилась культурологією і стала ведучою телепрограм «КіН» та «Рейтинг» (канал «СТБ»). Восени 1996 року фірма «Гарба» перевидала альбом «Марія».

Черговий альбом Марії Бурмаки «Знову люблю» з’явився  восени 1997 року (презентований взимку 2000року). На початку 1998 року «нова рекордс» перевидала всі її альбоми. В серпні співачка була вдостоєна звання Заслуженої артистки України.

Наприкінці 2004 року співачка підписала контракт із рекординговою компанією Ukrainian Records – представником найбільшого світового Мейджера Universal  в Україні. Компанія випустила альбом « Марія Бурмака. Ми будемо! Найкращі» - збірку найулюбленіших пісень співачки.

2005 рік – запис англомовного альбому, концерти за кордоном – у Нью-Йорку, Філадельфії, Торонто, Польщі. 

Марія Бурмака часто гастролює із концертами по Україні. 

Тема 6. Сучасна українська естрадна 

поп-музика . Етапи сходження до шоу – бізнесу. Творчість сучасних композиторів, поетів-піонерів-виконавців.
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Початок історії поп-музикм в Україні можна віднести до другої половини 80-х років які ознаменувалися стрімким взлетом підліткової топ-музики та електро-поп-музики( Руся, І.Білик, пізніше – Наталія Могилевська, Віктор Павлік), української мелодики (К.Чілі,  І.Шинкарук, К. Руденко, М.Одольська, Росава); популярної естрадної пісні (Т.Повалій, Р.Лижичко, О.Пономарьов, К.Бужинська). 
Так звану примодерну естрадну пісню виконують групи « Капучіно», «Іграшки», «Ла-Манш», «Віа Гра», Ю.Лорд, дует «Автентичне життя», Д.Шифер, презентують «Альтернативну музику» кінця 90-х рр..

Період 1993-1998 років позначений активним проведенням всеукраїнських конкурсів і фестивалів поп-музики, найпопулярнішими серед яких стали «Червона рута» (Чернівці, Запоріжжя, Донецьк, Сімферополь, Київ), «Вивих» (Львів), «Таврійські ігри» (Каховка), «Оберіг» (Луцьк), «Тарас Бульба»(Дубно), «Марія»(Трускавець), «На хвилях Свитязя» (Володимир-Волинський), «Шлягер», «Фант-лото надія», «Крок до зірок» (Київ).

Починаючи з 1995 року спостерігається активізація процесу входження вітчизняної поп-музики у світовий бізнес. Першою продюсерською агенцією в українському шоу бізнесі стала група «Ростислав Шоу»( 1992 рік ),яка спланувала , організувала та здійснила грандіозний на той час проект, що мав назву «Нова Українська хвиля». Однак він виявився нетривалим, оскільки суспільство було ще не готове мислити новими категоріями.

Згодом з’являється низка структур шоу-бізнесу серед них агенція «Нова», яка організувала небачені на той час за ресурсами і масштабами концерти І.Білик, гурту «ВВ», А.Данилка (Вєрки Сердючки), Асії Ахат, що супроводжувалися продажем тисяч касет і компакт-дисків.

Досить часто агенція на чолі з О.Бригінцем і А.Рудницькою організовувала виступи молодих українських виконавців на найпрестижніших концертах, майданчиках країни , що висвітлювали в телеефірі( програма «Територія А») та пресі(журнал «Музичний Тиждень»).

Продюсерський центр «Музична біржа» під орудою Є.Рибчинського також проводить концертні тури та видає під власною маркою компакт-диски А.Кравчука, Т.Повалій.  

Агенція «Єврошоу», починаючи з 1996 року , кожні два роки видає об’ємний «музичний реєстр» з інформацією про всі прояви вітчизняного шоу-бізнесу по кожному регіону. Варто  зазначити , що на той час це була чи не єдина можливість для новостворених гуртів і виконавців безкоштовно і професійно заявити про себе в Україні. Ця організація досить успішно організовує концертні тури Т.Повалій, Ані Лорак, гуртів «Табула Раса», «Грін Грей».

Наприкінці 90- х років були започатковані дитячі фестивалі поп-музики, зокрема такі як «Фант-лото Надія», «Крок до зірок», «Зірки «Утренней звезды»», «Веселат».

Тривалий час пальму першості в популярній музиці тримають дві різнопланові співачки: в поп-музиці – І.Білик , у жанрі традиційної естрадної пісні – Т.Повалій, а серед чоловіків цю нішу заповнюють цю нішу А.Кравчук як представник стильного кабаре та модернізатор традиційної пісні, О.Пономарьов. Великий успіх супроводжує гурт «Піккардійська Терція».

Важливо зазначити, що саме завдяки фестивалю «Червона рута» талановиту молодь незалежної України почули також і в Канаді і в США, і в Європі.

Починаючи з 90-х років в Українській пісні розпочинається «нова сучасна хвиля», яка характеризується сучасною розробкою різних пластів національної пісні, стилістичним поділом традиційної естрадної пісні (власне традиційно естрадна пісня ВІА, сольні виконавці та поп-музика) і початком усвідомлення колосального музичного потенціалу нації та активним творінням власної оригінально музичної культури задля того, аби ідентифікувати себе у світовому музичному просторі.

Ірина Білик
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Ірину Білик (06.04.1970р.) слухачі вперше почули в 1987 році, коли вона записала на радіо дві власні пісні(«До весни» та «Детство»), які принесли їй перемогу в радіо конкурсі «»нові імена». Після закінчення школи Ірина поступила до музичного училища Р.Глієра в клас відомої співачки Ліни Прохорової. Дівчина взяла участь у першому фестивалі «Червона рута» та через хворобу стала лише дипломаткою. В 1990 році з допомогою композитора-аранжувальника Миколи Павлова вона записала дебютний  міні-альбом, куди увійшли її 6 пісень: «Зоряна ніч», «Люби мене», «Юро», «Годі вже», «До тебе», «Кувала зозуля», «Дивний сон».

Дуже швидко І.Білик стала найпопулярнішою поп-співачкою в Україні. В 1990 року вона очолила власний гурт «Цей дощ надовго»(Юрій Нікітін – бас, ударні, продюсер; Жан Болотов – аранжувальник; Єгор Угай кін – гітара, директор.).

На початку 1992 року співачка порадувала своїх фанів новими піснями - «Тільки ми», «Божевільна», «Пісня кохання», а восени 1993 – «Я розкажу», «Нова». Згодом Ірина створила власне продюсерське агентство  «Нова», а потім однойменну студію звукозапису. Ірина Білик була на той час єдиною співачкою, що здійснювала повноцінні гастролі по всій Україні. 

Ані Лорак
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Перший відчутний успіх прийшов до вихованки музичного центру «Буковина». Чотирнадцятирічної Кароліни Куйок (27.09.78) на чернівецькому фестивалі «Первоцвіт-92». Потім були перемоги на фестивалях «Веселат» і «Доля»(1994рік), після чого Кароліну було запрошено до Києва. 
Гран-прі російського конкурсу «Утренняя звезда – 95» започаткував сценічне ім’я Кароліни, вона стала Ані Лорак (в Москві Кароліною вже себе називала себе російська співачка Тетяна Корнєва). Тоді не вона була визнана як відкриття 1994 року.
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Восени 1995 року на студії «Аркадія» було зроблено запис першого альбому «Хочу летать», витриманого в досить рідкісному для жіночого вокалу (навіть для всієї Європи) стилі джаз-рок і соул. Компакт-диск було випущено на початку 1996 року англійською фірмою «Holy Music» накладом 6000 екземплярів проте в Україну він так і не потрапив.

А тим часом Ані Лорак перемагає в суперфіналі «Утренней звезди » і її знову проголошують відкриттям року, тепер вже 1995 («Золота Жар-птиця» Таврійських Ігор). У жовтні цього року фірма NAC перевидала альбом «Хочу летать» на компакт-диску, а через місяць Ані отримали Гран-прі Нью-Йорського фестивалю «Велике яблуко»…

У 1999 році Кароліна стала наймолодшою заслуженою артисткою України. На весні 2000 року був випущений СД – збірник її кращих пісень. А в травні 2002 року відбувся сольний концерт співачки в національному палаці «Україна». Творче життя Ані Лорак багате, змістовне.

Тема 7. Різноманітність жанрів української поп-музики в 1990-х роках

Сучасна популярна естрадна музика у всій жанровій палітрі , унікальним і специфічним засобом пізнання, формування світогляду, ціннісних орієнтацій особистості і її ставлення до життєдіяльності, вона акумулює кращі естетичні художні, духовні надбання світової культури. Даний вид мистецтва є засобом засвоєння естетичної реальності, орієнтації молоді в потоці музичної інформації, естетичного самовдосконалення. 

У першій темі 3–го розділу ми вже торкалися питання загальної характеристики рок-музики в країнах СНД, а відповідно і України. Тому розкриття даної теми є логічним продовженням. 

Українська рок-музика активно заявила про себе протягом останнього двох десятиріч. Довгий час в наслідок ідеологічного тиску, професійний розвиток цього стилю гальмувався зате на аматорському рівні він дав буйні сходи, що зійшли на ниві Київського рок-клубу, меломани пам’ятають численні рок-фестивалі де сяяли такі місцеві кумири як «Едем», «Титанік», «Слід», «Квартира 50», «Вавилон», «Летаргія», «Крусейдер» у Києві; «Кому в низ» , «Бункер Йо», «Січ», «Форте», «Клуб шанувальників чаю», «Брати Гадюкіни», у Львові. Одним з фундаторів української рок-музики стали гурт «ВВ», з солістом Олегом Скрипкою, котрий виніс на рок сцену звучання баяна. Їхній перший магнітоальбом «Танці» (1987) облетів усі простори колишнього СРСР, а другий «Гей, люба»(1991) закріпив успіх.

Перші рок-групи співали російськомовною лексикою, тому тільки крізь пролом зроблений групою «ВВ», пішли інші, зокрема вже згадані львівські рок-групи. Вони були солідним аргументом проти того, ніби українська лексика не вкладається в роковий ритм, як і в «попсовий».

Творчість вітчизняних рок-груп, котрі виконують виключно російськомовну та англомовну («Табула раса», «Грін Грей», «Hi-Fi», «Ю Джі», «Різні люди», припадає на початок 90-х років, слід зазначити, що інтерес до рок-музики помітно знизився, оскільки вітчизняний слухач надає перевагу диско-музиці та італійський естрадній пісні.

Наступний період формування вітчизняної рок-музики (з 1995 року) характеризується активним проведенням міжнародних і всеукраїнських концертів і фестивалів рок-музики, серед яких і «Оберіг» (Луцьк), «Тарас Бульба»(Дубно), «Червона рута»(Чернівці), «Вивих»(Львів), «Марія»(Чернівці), «Рокзистенція» (Київ) та інші. Значно зріс вплив рок-музики на вітчизняну пісню. Українські естрадні співаки, зокрема К.Чілі, М.Бурмака, Жанна Бондарук та інші включають до свого репертуару та інші твори стилізовані під рок.

У рок-музиці 90-х років визначають найбільш характерні тенденції: виникли відгалуження від існуючих напрямів серед яких пост-панк, хард-рок, спід-метал, треш-метал, хеві-панк, нео-хард-рок тощо, які класифікуються як важкий рок, відбулося взаємне тяжіння рок-музики до академічної, започатковане Л.Веббером, К/ Штокгаузеном, Л. Бернстайном.

Еволюція музичних форм поступово приводить до асимілювання та сучасної популярної естрадної музики. На даний час у симфонічній музиці активно використовуються композиційні прийоми рок-музики, джазу (Є.Станкович, Г.Тараненко). В українській рок-музиці інтенсивно впроваджуються такі напрямки, як арт-рок, класик-рок, симфо-рок, рок-опера з використанням академічної, (класичної) музики, що є доказом високого вітчизняного рок-мистецтва та початком його світового визнання.

Приємно відзначити, що в дискотеках України активно звучить українська поп та рок-музика, витісняючи чужерідну. 

Головне ж завдання сьогодні-всіма можливими засобами стимулювати розвиток жанру, прагнути до виходу на рівень світових стандартів і в художньому, і в професійному та технічному аспекті.  

Тема 8. Що таке популярна музика і що ж таке рок?

Як вони співвідносяться між собою? 

Навіть відомі фахівці у цій галузі, зокрема музикознавець Т.Діденко, посилаючись на «Американську музичну енциклопедію», подають досить обтічні визначення. «До поп-музики» прийнято сьогодні відносити практично будь-які напрямки джазу, року, вітчизняної пісні тощо, але в тому разу, коли послуговуються ними широкі маси, коли продукція ця обертається у сфері «попиту-пропозиції», тобто є об’єктом комерційного товарообігу». 

Які ж функції виконує популярна музика? Знаючи їх, можемо чітко виділити з поміж інших той пласт, який нас цікавить. Соціологи і музикознавці вказують на кілька функцій.

Комунікативна. Ті хто хоч раз відвідав концерт естрадних зірок, спостерігали, як сильно діє ця музика на більшість публіки, доводячи часом юних фанатів до несамовитості. Вона є для підлітків своєрідним «символом єдності», сприяє спілкуванню, робить дозвілля приємним, створюючи для цього відповідний фон.

РЕКРЕАТИВНО-ГЕДОНІСТИЧНА або квазіестична.  На відміну від класичної музики, сприйняття якої вимагає певного інтелектуального та духовного зусилля, поп-музика завдяки своїй спрощеності «солодкій» манері виконання, невибагливості текстів (за винятком деяких зразків року) орієнтована на посередні смаки. Як правило, вона викликана відігравати роль своєрідної «оази щастя»: дарує відпочинок, допомагає розслабитися, відволікає від повсякденних проблем. Цілеспрямоване сприйняття, якого потребує класична, підмінена тут суто гедоністичним призначенням, орієнтаційно на «кайф», «балдьож», за термінологією її реципієнтів.

Комерційна. Оскільки важливою ознакою поп-музики є широко доступність і загальновживаність то рано чи пізно вона перетворюється на об’єкт бізнесу. Тому до цієї категорії можна віднести будь-які (!) жанри, котрі висловлюючись просто, добре продаються, свого часу через це пройшли твори Луї Армстронга  та Еллі Фрітцджеральда, Літла Річарда та Елвіса Преслі, груп «Бітлз», «Роллінг Стоунз», «Дік Парпл», «Лед Зепеллін» та багато інших, часто зовсім не схожих за своїм спрямуванням. Отже, яке співвідношення між рок та поп-музикою? Чи, може перше за певних умов стає частиною другого?

Важливо також наголосити ще один суттєвий момент: появу так званого НЕКОМЕРЦІЙНОГО або АНТИКОМЕРЦІЙНОГО року, що має два протилежних відгалуження. Умовно їх можна назвати естетичним і антиестетичним.

До першої галузі належать ті напрямки, що розраховані на підготовленого слухача: арт-рок, класик-рок, бароко-рок, джаз-рок, фольк-рок, авангард-рок. Представники заданих стилів надають не аби якого значення музичній та художній сторонам своїх творів. Як правило, домінують інструментальні композиції, а якщо з’являється текст, то він допомагає створенню певного образу.

Друга «гілка» репрезентує панк-рок та деякі «хеві-металічні» зразки «нової генерації». Ці напрямки не мають мистецької мети, вони орієнтовані переважно на вузьке коло слухачів – різного роду «неформалів»: «панків» та близьких до них кіл. Музика відзначається граничною спрощеністю.
Один із «ідеологів» панк-року Єгор Лєтов говорить: «Коли музика затиснута в певні формальні рамки, вона мертва з самого початку. А рок-музика достатньо примітивна, заснована на ритмі, на енергії і на словах».

Справді, панк-рок, хард-кор та інші антиестетичні напрямки характеризуються принциповою антихудожністю, підкресленим примітивізмом та нестримною агресивністю. На відміну від «естетів» їхні представники віддають пріоритет тексту композиції, але інтерпритують значення змісту по-своєму. Одне з гасел, узятих панками на озброєння, висунуте відомою групою «Секс-пістолз»: «…майбутнього немає». Тому особливістю текстів є звинувачення всіх і все, епатажність, агресивність, намагання шокувати, викликати відразу або огиду. Звідси демонстрування прямо на сцені всіляких непристойностей, активне використання брудної лайки, тощо. 

Аби вже покінчити зі сказаним зазначимо, що, до честі «анти-естетів» (якщо так можна висловитись),вони й не прагнуть до особливої популярності. Орієнтуються на обмежене коло слухачів зі спотвореними смаками, до того ж, уникають контактів із офіційним шоу-бізнесом, користуючись послугами небагатьох зацікавлених осіб.       

Короткий термінологічний словник
· Соціологія – наука про суспільство та закони його розвитку. 

· Соціологія поп-музики – наука про закономірності поширення та функціонування поп-музики в молодіжному середовищі, або іншими словами, - про особливості взаємодії між поп-музикою і різними верствами суспільства, які цю музику споживають.

· Спірічуелси (від англ. Spiritual – духовний) – духовні пісні американських негрів, яким властива колективна імпровізація, характерна ритміка, екстатичність виконання. Зміст цих пісень – важка доля негрів і надія на краще життя.

· Блюз (англ. blues – меланхолія, сум) – тип світської фольклорної негритянської пісні з ліричним меланхолійно-сумним настроєм, що виконується солістом у супроводі  банджо, гітари. 

· Джаз (англ. Jazz) – жанр розвеселяючої музики, переважно танцювального характеру. Попередниками джазу були регтайми і блюз. Виник на рубежі ХІХ – ХХ століття. 

· Кантрі-енд-вестерн – синтез традиційної музики білого населення сільських районів США та пісень ковбоїв.

· Кантрі-енд-вестерн - це чисто американське народне мистецтво, популярність якого величезна в США і до сьогоднішнього дня.

· Ритм-енд-блюз – варіант експресивного блюзу з енергійним бітом (ритм, що задається кроком).

· Свінг(від англ. Swing – коливання, розмах)   - стиль джазової музики, ознакою якого є розвинута сольна імпровізація, складений, заздалегідь написаний акомпанемент і великий склад виконавців.

· Шлягер - тип музики, що виникла в німецькомовних країнах у другій половині ХIХ ст. на основі австро-німецьких оперет, і отримала самостійне побутування. Шлягер – один з найбільш ранніх та основних жанрів сучасної популярно-розважальної, комерційної музики.
· Шансон (франц. Chanson - пісня) – французька пісня, здебільшого народна, має демократичні традиції, високий художній рівень поетичних текстів, органічний зв'язок поезії і музики, легко піддається театралізації. 
· Диско – різновид розважальної пісенно-танцювальної музики, що сформувалась до початку 1970-х років традицій та напрямів «біт» і «мотаун»
· Опера – один із найпрестижніших жанрів так званої «серйозної» академічної музики, який має майже чотирьохвікову історико-культурну традицію.
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