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Из истории Нижегородской консерватории / From the History of the Nizhny Novgorod Conservatoire
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Аннотация. В  статье рассматривается бурная дискус-
сия вокруг джаза, развернувшаяся на страницах газет «Изве-
стия» и «Правда», где в качестве защитника джаза выступила 
главная партийная газета и руководители официального ор-
гана по управлению культурой (Комитета по делам искусств) 
П. Керженцев и Б. Шумяцкий. В статье акцентируется внима-
ние на судьбе одного из «инициаторов» данной дискуссии — 
профессоре Горьковской (Нижегородской) консерватории 
имени М. И. Глинки, создателе казанской и  горьковской 
виолончельных школ Александре Владимировиче Броуне. 
Показаны причины, вызвавшие полемический порыв Броу-
на и его единомышленника, также концертмейстера Госор-
кестра СССР Анисима Александровича Берлина. Отражена 
тактика намеренного раскручивания полемики в  сторону 
усиления содержательного противостояния сторон, идеоло-
гически тенденциозной интерпретации позиций двух музы-
кантов.

Ключевые слова: Александр Броун, Нижегородская 
(Горьковская) консерватория, советский джаз, академичес
кая музыка, дискуссия, культура эпохи Сталина
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Abstract. The article examines the heated debate about jazz 
that took place in the newspapers “Izvestia” and “Pravda”, where 
the main party newspaper and the leaders of the official cultural 
management body (the Committee for Arts) defended jazz. The 
article focuses on the fate of one of the “initiators” of this discus-
sion, Alexander Vladimirovich Brown, a  professor at the Glinka 
Gorky (Nizhny Novgorod) Conservatoire and the founder of the 
Kazan and Gorky cello schools. The article explores the reasons 
behind the polemical outburst of Brown and his fellow musician, 
Anisim Alexandrovich Berlin, who was also a  concertmaster at 
the USSR State Orchestra. The article reflects the tactics of de-
liberately escalating the polemics in order to intensify the sub-
stantive confrontation between the parties and to ideologically 
tendentiously interpret the positions of the two musicians.

Keywords: Alexander Brown, Nizhny Novgorod (Gorky) 
Conservatoire, Soviet jazz, academic music, discussion, Stalin 
era culture
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tualnye problemy vysshego muzykalnogo obrazovaniya = Actual 
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В  год 80‑летия Нижегородской (Горьковской) го-
сударственной консерватории имени М. И. Глинки 
с  особой актуальностью могут звучать слова, обра-
щенные к памяти великих подвижников-педагогов, 
создававших своими деяниями плодотворную осно-
ву для существования и развития музыкального вуза. 
Александр Владимирович Броун (1899–1980), к  че-
сти Нижегородской консерватории, как создатель 
виолончельной школы вовсе не оказался в  забве-
нии в культурно-общественной жизни вуза1. Наряду 
с  «концертами-приношениями», документальным 
фильмом надо особо отметить выпущенную ННГК 
в  связи с  110‑летием выдающего музыканта книгу 
с трогательным названием «Спасибо за музыку», где 
собраны воспоминания и статьи о Броуне [1]. Самой 
же яркой частью издания можно считать достаточ-
но развернутые воспоминания самого Александра 
Владимировича, наполненные невероятно интерес-
ными фактами и событиями, прошедшими через его 
жизненный путь и неповторимо художественно пе-
реданными через личное восприятие.

Многие события и  люди получили относитель-
но подробное освещение в  исторической памяти 
А. В. Броуна. Но в  воспоминаниях есть и  некоторые 
странные хронологические «лакуны», своего рода 
«паузы времени». Такое, конечно, вполне может быть 
закономерным, если тот или иной «отрезок лет» ока-
зался «скупым» на события, достойные мемуарного 
отражения. Но непосредственно в жизни Броуна были 
годы и  факты, которые явно свидетельствуют вовсе 
не о его «жизненном покое» и инертности времени.

Чего стоит на первый взгляд странный отъезд 
Броуна с семьей в 1945 году из культурно бушующей 
Москвы в несравненно более спокойную тогдашнюю 
столицу Татарской АССР Казань. Публично музы-
кант свое решение объяснял страстным желанием 
начать педагогическую деятельность, которую тогда 
предоставляла только что открытая Казанская кон-
серватория. И ради нее была оставлена в Москве ра-
бота в престижных оркестрах (в первую очередь, Го-
соркестре СССР, оркестре МХАТа), квартете Танеева 
и выступления в многочисленных концертах с выда-
ющимися музыкантами того времени. Однако, при-
глашение на работу со стороны Назиба Гаязовича 
Жиганова было принято. И сам Броун впоследствии 
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Аннотация. Статья посвящена анализу произведения 
юного Моцарта, представляющего собой одну из обработок 
скрипичных сонат Г. Ф. Раупаха, написанных в  Петербурге. 
Четыре из них вошли в  первые клавирные концерты Мо-
царта (KV37,39,41). А одна из сонат (KV 61) была фактически 
просто скопирована Моцартом, надолго оставаясь ошибоч-
но причисленной к  его опусам. Анализ дает возможность 
проследить становление первоначальных профессиональ-
ных навыков одиннадцатилетнего композитора, нашедшего 
в творчестве своего старшего петербургского коллеги основу 
для обретения собственного стиля.

Ключевые слова: концерт-пастиччо, учитель и ученик, 
заимствования и оригинальность, Г. Ф. Раупах, В. А. Моцарт
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Abstract. The article is devoted to the analysis of the work of 
the young Mozart, which is one of the arrangements of G. F. Rau-
pach’s violin sonatas written in St. Petersburg. Four of them were 
included in Mozart’s first keyboard concertos (KV37,39,41). And 
one of the sonatas (KV  61)  was actually simply copied by Mo-
zart, remaining erroneously attributed to his opuses for a  long 
time. The analysis makes it possible to trace the formation of the 
initial professional skills of the eleven-year-old composer, who 
found in the work of his older St. Petersburg colleague the basis 
for acquiring his own style.

Keywords: concerto-pasticcio, teacher and student, bor-
rowing and originality, G. F. Raupach, W. A. Mozart
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Герман Фридрих Раупах (1728–1778) — компози-
тор, чье значение в истории русской музыкальной 
культуры ныне становится все более весомым, 
ясным и  понятным. Отдав Петербургу 17  лет не-
престанного труда из отведенных ему судьбой 
пятидесяти, Раупах — одна из ключевых фигур 
формирующейся в  течение XVIII  столетия отече-

ственной профессиональной музыкальной школы. 
Его оперы — и по-глюковски драматичная и яркая 
«Альцеста», и комические «Добрые солдаты» (фак-
тически первая русская комическая опера, фраг-
менты которой, «потеряв» автора, стали частью 
фольклора) и хоровые и балетные опусы, и многое 
другое — легли в основание того профессионализ-
ма, который задавал тон и ставил самые высокие 
цели первым поколениям европейски образован-
ных российских мастеров.

Биография Раупаха чрезвычайно интересна. 
С самых первых его шагов на музыкальном поприще 
и до последних дней жизни. Многое еще предстоит 
выяснить. Предмет данной статьи — только один из 
эпизодов его деятельности, оказавшийся напрямую 
связанным с началом композиторского пути Моцар-
та. Факты тут давно известны: в 1764 году восьми-
летний вундеркинд и  тридцатишестилетний ком-
позитор и  клавесинист встретились в  Париже, где 
гастролировала семья Моцартов и работал покинув-
ший Петербург на несколько лет Раупах.

К  этом моменту Раупах, живший в  Париже 
с  1762  года, приобрел немалую популярность во 
французской столице, выступая в  высших кругах 
придворного общества. О европейском масштабе та-
ланта Раупаха писал, в частности, Мельхиор Гримм 
в «Correspondance literaire» (номер от 15 июля 1766). 
Причем Гримм упоминает Раупаха вместе с  юным 
Моцартом: «В  Лондоне Иоганн Христиан Бах уса-
живал его (Моцарта — В. Г.) между своих коленей, 
и они играли, сменяя друг друга, на одном клавеси-
не, в продолжение двух часов в присутствии короля 
и  королевы. Здесь же, в  Париже, Моцарт выдержал 
такое же испытание вместе с  Раупахом — искус-
ным музыкантом, который жил долгое время в Пе-
тербурге и который импровизирует с большим ма-
стерством» (Цит. по: [1, с. IX], перевод с  немецкого 
наш — В. Г.)1. Общение двух артистов не ограничива-
лось участием в общих концертах. Музыка Раупаха 
сразу привлекла внимание Вольфганга, их творче-
ские контакты, несомненно, поддерживал Моцарт-
старший, без разрешения которого мальчик, есте-
ственно, не мог предпринять никаких действий. Мы 
не знаем доподлинно, сколько раз Моцарт и Раупах 
музицировали совместно, но сам факт их неодно-
кратных творческих контактов в  течение пяти ме-
сяцев пребывания Леопольда с детьми в Париже не 
подлежит сомнению.

Так или иначе, музыка Раупаха стала одним из 
основных источников процесса обучения компо-
зиторскому делу, приобретшему активный и  це-
ленаправленный характер после возвращения се-
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Аннотация. Cтатья знакомит с  рядом аналитических 
размышлений о  возможностях, открываемых для биогра-
фического исследования работой с рукописной коллекцией 
адресных записей ученого-музыковеда. В  статье рассмо-
трена специфика этого, столь особенного источника, пред-
ложена возможная методология (ее основные направления) 
работы с  ним. Анализ представлен на материале из архи-
ва российско-швейцарского историка музыки и  органиста 
Жака Гандшина (1886–1955). Этот музыкант и ученый родил-
ся в России (и на всю жизнь сохранил духовную связь с ней), 
учился в Западной Европе, в 1910‑е годы руководил орган-
ным классом Петербургской консерватории, а с 1935 по 1955 
годы — музыковедческим семинаром Базельского универ-
ситета (Швейцария). Его собрание адресных записей — тот 
уникальный случай, когда ученый создал коллекцию и затем 
взаимодействовал с ней (корректировал, дополнял) на про-
тяжении тридцати лет (с начала 1920‑х годов до 1955 года). 
Коллекция систематизирована самим Гандшиным по гео-
графическому признаку и охватывает Европу (как Западную, 
так и Восточную) и Америку; представлен и небольшой спи-
сок адресов в советской России. В предлагаемой статье даны 
примеры работы с  конкретными записями из списка «Па-
риж и  окрестности». Изучение представленного архивного 
собрания перспективно как для дальнейшего исследования 
биографии Гандшина (и  такого феномена как «контактное 
поле» ученого), так и для понимания событий и  процессов 
в биографиях его корреспондентов (контактов).

Ключевые слова: музыковедение, адресная коллекция, 
эпистолярные источники, Жак Гандшин
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Abstract. The article presents some reflections on pos-
sibilities opened up for biographical research by working with 
a handwritten collection of address notes of musicologist. Here 
the specifics of this very special source are considered, and some 
main directions of the possible methodology for working with 
it is proposed. The analysis is based on material from the ar-
chive of the Russian-Swiss music historian and organist Jacques 

Handschin (1886–1955). This musician and researcher was born 
in Russia, studied in Western Europe, in the 1910s he direct-
ed the organ class at the St. Petersburg Conservatory and from 
1935 to 1955 musicological seminar at the University of Basel 
(Switzerland). His collection of address notes is the unique case 
where a researcher created a collection and then worked with it 
(corrected and supplemented it) during the thirty years (from 
the early 1920s to 1955). The collection is organized by Hand-
schin himself by geography, it covers Europe (both Western and 
Eastern) and America; it also includes a short list of addresses 
in Soviet Russia. This article provides some analytical examples 
from the list “Paris & Environs”. The study of this collection is 
promising both for further research into Handschin’s biography 
(and such a phenomenon as the scientist’s “contact field”) and 
for understanding the events and processes in the biographies of 
his correspondents (contacts).

Keywords: musicology, collection of address notes, episto-
lary sources, Jacques Handschin.
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Предлагаемая статья посвящена материалам из ар-
хива российско-швейцарского музыковеда и  орга-
ниста Жака (Якова Яковлевича) Гандшина (Хандшин, 
Jacques Handschin; 1886, Москва — 1955, Базель). Уже 
много лет автор этих строк занимается изучением 
эпистолярного наследия Гандшина и в конце 2010‑х 
годов обнаружила в  его архиве (хранящемся ныне 
в университете города Вюрцбурга, Германия) собра-
ние адресных записей. Как показал анализ коллек-
ции, работа Гандшина с ней (дополнения, корректи-
ровка) охватила весь «швейцарский» период жизни 
ученого, т. е. с начала 1920‑х годов (когда он переехал 
из Петрограда на родину своих предков) до конца 
дней. Статья, опубликованная в 2025 году на страни-
цах Научного Вестника Московской Консерватории 
[1], тезисно представила характеристику этой кол-
лекции как источника; в настоящей публикации не-
которые размышления на эту тему будут изложены 
более развернуто.

Напомню, что после обучения в органных клас-
сах Макса Регера, Карла Штраубе и  Шарля-Мари 
Видора Гандшин десять с  небольшим лет (1909–
1920) руководил органным классом Петербургской 
консерватории. Весной 1920 года он уехал в Швей-
царию1. Там, работая церковным органистом сна-
чала в  Санкт-Галлене, затем в  Цюрихе и  позднее 
в  Базеле, он защитил кандидатскую (в  1921  году) 
и  докторскую (в  1924  году) диссертации по за-

Коллекция адресных записей 
ученого как историко-биографический 
источник (на примере материалов 
из архива Жака Гандшина)
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Аннотация. В статье рассматривается творческий путь 
швейцарского композитора венгерского происхождения 
Иштвана Зеленки, который начался в 1950‑е годы с додека-
фонных опусов и, через освоение различных техник после-
военного авангарда и  знакомство с  индетерминизмом Дж. 
Кейджа, привел его к изобретению новых жанров, таких как 
«филофонический перформанс» и pièces de s’écoute.

В 2009 году вышла книга «1 Milieu», которую Зеленка соз-
давал вместе с одним из участников композиторской группы 
Wandelweiser Евой-Марией Хубен. В эту «книгу не только для 
чтения» вошли партитуры Иштвана разных лет (в основном 
вербальные), которые не предполагают реализации в  кон-
цертном пространстве, а  предназначены для исполнения 
дома, в одиночестве или в присутствии близкого человека.

Отказ композитора от публики и зала открыл ему про-
стор для экспериментов со временем и форматом своих сочи-
нений, а кроме того, позволил очень чутко работать с эмоци-
ями и ощущениями, возникающими в процессе исполнения.

На примере некоторых композиций из этой книги — 
«phontaine», «und an 5 frei gewählten aufeinander folgenden 
Tagen» и  «ohnehin, sowieso, unaufhörlich, eh» — демонстри-
руется новизна и  беспрецедентность его идей, сформиро-
вавших одну из важнейших парадигм новой академической 
музыки.

Ключевые слова: Иштван Зеленка, Ева-Мария Ху-
бен, филофонические перформансы, музыка XX–XXI  века, 
Wandelweiser
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Abstract. The article traces the creative journey of Istvàn 
Zelenka, a Swiss composer of Hungarian origin, which began in 
the 1950s with dodecaphonic works and, through his exploration 
of various postwar avant-garde techniques and his encounter 
with John Cage’s indeterminism, led him to invent new genres 
such as the “philophonic performance” and pièces de s’écoute.

In 2009, the book “1 Milieu” was published, created by 
Zelenka together with Eva-Maria Houben, a member of the Wan-
delweiser composers collective. This “book not only for reading” 
contains scores by Zelenka from various years (mostly verbal), 
which are not meant to be realized in a  concert space, but are 
intended for performance at home, alone or in the presence of 
a close person.

The composer’s renunciation of the public and the concert 
hall opened up scope for experiments with the time and format 
of his compositions, and also allowed him to work very sensi-
tively with the emotions and sensations arising during the per-
formance.

Using several compositions from this book as examples — 
“phontaine”, “und an 5 frei gewählten aufeinander folgenden 
Tagen”, and “ohnehin, sowieso, unaufhörlich, eh” — the article 
demonstrates the novelty and unprecedented nature of his ideas, 
which have shaped one of the most important paradigms of new 
academic music.

Keywords: Istvàn Zelenka, Eva-Maria Houben, philophonic 
performances, 20th‑21st century music, Wandelweiser
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«Мои композиции — это нечто гораздо меньшее, 
но в то же время неизмеримо большее чем то, что 
принято называть „музыкальным произведением“. 
Заумное выстраивание последовательностей из 
бредущих друг за другом гуськом нот — это не моя 
задача! Исследование всевозможных связей и соот-
ветствий между субъектами или объектами любого 
рода — вот моя композиторская страсть!» [1, P. 19]. 
Такую характеристику своему творчеству дал швей-
царский композитор венгерского происхождения 
Иштван Зеленка (Istvàn Zelenka (1936–2022)). Он ро-
дился в Будапеште, там же получил начальное му-
зыкальное образование и поступил в Музыкальную 
академию Ф. Листа. Однако окончить это учебное 
заведение Иштвану было не суждено, после пода-
вления советскими войсками Венгерского восста-
ния в 1956 году он эмигрирует в Австрию1.

Этот этап его жизненного пути вызывает ассо-
циации с другим композитором венгерского про-
исхождения Дьёрдем Лигети, который тоже поки-
нул родную страну в  1956‑м, а  свой европейский 
этап также начинал в  стране венских классиков 
[см. об этом: 6, с.  15–24]. Однако судьбы этих ав-
торов совершенно не похожи. Лигети надолго не 
задерживается в  Австрии, в  скором времени он 
переезжает в  ФРГ, где уже в  конце 50‑х — начале 
60‑х годов создает свои оркестровые сочинения 
«Apparitions» (1959) и  «Atmosphères» (1961), кото-
рые практически сразу же приносят ему мировую 
известность. Подобного признания при жизни 
Зеленка не обрел и  неизвестно, обретет ли в  бу-
дущем. Однако причины его безызвестности мы 
проанализируем далее.

Сейчас же вернемся в Вену 1956 года, где Ишт
ван, будучи намного моложе своего прославленного 
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— тихий новатор
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Аннотация. В статье исследуется феномен коллектив-
ного композиторского творчества на примере современного 
проекта «Реквием памяти Жоскена Депре» (2017). Анализи-
руется эволюция совместного композиторского творчества 
от эпохи барокко до современности, рассматриваются раз-
личные модели взаимодействия авторов. Особое внимание 
уделяется принципам построения и  художественным осо-
бенностям произведения, где части старинной мессы орга-
нично сочетаются с современными композициями. Обозна-
чены исторические предпосылки коллективного творчества 
в музыке, начиная с эпохи Возрождения и заканчивая совре-
менностью. Представлены различные формы совместного 
композиторского творчества, включая коллективные рекон-
струкции незавершённых произведений и современные про-
екты с элементами исторического диалога. Особое внимание 
уделяется анализу структурных принципов произведения, 
где семь частей Ришафора чередуются с пятью современны-
ми композициями. Рассматривается  роль художественного 
руководителя проекта в организации творческого процесса 
и  обеспечении единства замысла. Выявляются специфиче-
ские черты современного коллективного творчества, такие 
как использование различных тембровых решений, созда-
ние контраста между старинными и современными частями, 
а также формирование целостного художественного выска-
зывания сквозь призму диалога эпох.

Ключевые слова: коллективное творчество, историче-
ский диалог, сотворчество, коллективное сочинение, реквием
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Abstract. The article examines the phenomenon of collec-
tive compositional creativity through the example of the con-

temporary project “Requiem for the Memory of Josquin Desprez” 
(2017). The evolution of joint compositional practices from the 
Baroque era to the present day is explored, as well as various 
forms of composer collaboration. Special attention is paid to 
the structural principles and artistic features of the work, where 
parts of the ancient mass are combined with contemporary com-
positions. The study delves into the historical background of 
collective creativity in music, tracing its development from the 
Renaissance to the present day. Various forms of joint composi-
tional work are examined, including collective reconstructions of 
unfinished works and modern projects with elements of histori-
cal dialogue. Particular emphasis is placed on the analysis of the 
structural principles of the work, where seven parts by Richafort 
alternate with five contemporary compositions. The role of the 
artistic director of the project in organizing the creative process 
and ensuring the unity of the concept is considered.

The specific features of modern collective creativity are re-
vealed, such as the use of various timbral solutions, the creation 
of contrast between ancient and contemporary parts, and the 
formation of a holistic artistic statement through the dialogue 
of epochs.

Keywords: collective creativity, historical dialogue, collab-
orative creation, collective composition, requiem
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Феномен коллективного сочинительства интересен 
своей парадоксальностью. С одной стороны, его им-
пульсами становятся единые — замысел, концепция, 
сверхидея. С другой стороны, внутри общего целого 
сосуществуют разные стили композиторов с их ин-
дивидуальными методами работы с материалом.

О коллективном сочинительстве и об авторстве 
вообще корректно говорить, начиная с эпохи Ренес-
санса, когда искусство перестало быть анонимным. 
Косвенно феномен коллективного авторства затра-
гивает и  практику переработки чужого материала 
(пародии, переложения, аранжировки, парафразы), 
что нашло широкое распространение в  творче-
стве Возрождения (яркий пример — жанр мессы-
пародии) и в барокко (таковы клавирные и органные 
переложения И. С. Баха инструментальных концер-
тов А. Вивальди). Однако одно из ранних упоми-
наний [1] музыкального произведения коллектив-
ного авторства (с  указанием композиторов) все же 
восходит к  барокко — это опера «Муций Сцевола» 
(1721), акты которой принадлежат перу Г. Ф. Генделя, 
Дж. Б. Бонончини и Ф. Амадеи.

В  эпоху классицизма практика коллективной 
композиторской работы все еще не имела большой 
популярности. Упомянем совместное сочинение 
В. А. Моцарта и А. Сальери — «Кантата на восстанов-

Феномен коллективного 
композиторского творчества 
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Аннотация. Статья посвящена одному из центральных 
элементов музыкальной эстетики и практики Джона Тавене-
ра (1944–2013) — исону (варианту бурдона). Теоретический 
базис исследования строится на материале анализа много-
численных высказываний композитора: в  своей автобио-
графической книге и серии интервью Тавенер эксплицирует 
значение исона как «тона вечности» и символа Божественно-
го присутствия. Практическая часть статьи сосредоточена на 
методах воплощения этих идей в  музыкальной ткани про-
изведений композитора. В  качестве примеров приводятся 
фрагменты «Иконы света» (1983), «Покрова Пресвятой Бо-
городицы» (1987) и «Иконы Эроса» (2000). В работе рассма-
тривается влияние фактурного приема (исона) на создание 
сакрального пространства в  музыке Тавенера. Особое вни-
мание уделяется связи индивидуального композиторского 
стиля с  византийской традицией. На основании авторских 
комментариев сделаны выводы о тавенеровском понимании 
времени: статика исона «останавливает» его течение, помо-
гая слушателю сосредоточиться на самом факте бытия.

Ключевые слова: Джон Тавенер, исон, сакральное про-
странство, современная духовная музыка, автобиография, 
Икона света, Икона Эроса, Покров Пресвятой Богородицы
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Abstract. The article is devoted to one of the central 
elements of John Tavener’s (1944–2013) musical aesthetics and 
practice: the ison (a variant of the bourdon). The theoretical basis 
of the study is based on the analysis of numerous statements 
made by the composer, including his autobiographical book 
and a  series of interviews, in which Tavener explicates the 
meaning of the ison as the “tone of eternity” and a  symbol of 
the divine presence. The practical part of the article focuses on 
the methods of implementing these ideas in the musical fabric 
of the composer’s works. The examples include fragments from 
“Ikon of Light” (1983), “The Protecting Veil” (1987) and “Ikon of 
Eros” (2000). The paper examines the influence of the texture 
technique (ison) on the creation of “sacred space” in Tavener’s 
music. Special attention is given to the connection between 
Tavener’s individual compositional style and the Byzantine 
tradition. Based on the composer’s comments, the paper draws 

conclusions about Tavener’s understanding of time: the static 
nature of the ison “stops” the flow of time, allowing the listener 
to focus on the very fact of existence.

Keywords: John Tavener, ison, sacred space, contemporary 
spiritual music, autobiography, Ikon of Light, Ikon of Eros, The 
Protecting Veil
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Джон Тавенер (1944–2013) — английский компози-
тор, представитель духовного минимализма1. Его 
творческий путь начинался с авангардных экспери-
ментов, однако в 1977 году вектор исканий компо-
зитора изменился: он принял православие и  ушел 
в религиозную сферу. Сосредоточение на идее «слу-
жения» Богу привело его к  работе в  паралитурги-
ческих2 жанрах, как правило исполняемых в  храме 
(англиканской церкви), но не предназначенных для 
ритуальной практики.

Сакральное направление творчества Тавенера 
предопределило его обращение к  хоровой музыке 
и  специфику ее воплощения: в  область интересов 
композитора вошли жанры различных христиан-
ских конфессий, центральное место среди которых 
заняли православные жанры (Благодарственный 
акафист, Православное Всенощное Бдение, Панихи-
да и др.).

Итогом религиозных поисков Тавенера стал ав-
торский тип композиции «Icon in Sound» («икона 
в звуках» / «музыкальная икона» / «звуковая икона»), 
вобравший в себя широкий круг сочинений и став-
ший знаком зрелого стиля композитора [См. об 
этом: 3].

В  англоязычной литературе Тавенеру уделено 
заметное внимание. Анализу его наследия посвяще-
ны монографии [4; 5], диссертации [6], части науч-
ных исследований [7], многочисленные статьи [8; 9], 
в 2000 году была опубликована автобиографическая 
книга музыканта «The Music of Silence. A Composer’s 
Testament» («Музыка тишины. Завещание компози-
тора») [10], репрезентирующая его ключевые эсте-
тические идеи. Активно пропагандировал и изучал 
творчество Тавенера его ученик — И. Муди [11].

Если в  Европе уже сложился определенный 
корпус литературы о  Тавенере, то в  России только 
начинают исследовать его музыку. В  отечествен-
ном искусствознании тема представлена статьями 
Р. Насонова [12], Н. Ручкиной [13], Е. Миклухо [14], 
Э. Оробинской [15], В. Басс [16], касающимися при-
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Аннотация. Струнный квартет — сравнительно моло-
дой жанр камерно-инструментальной музыки, высоко оце-
ниваемый в академической среде. В отечественной музыке 
он начинает фигурировать с XIX века. Одним из первых ком-
позиторов, кто систематически создавал струнные квартеты 
на протяжении всей жизни и чье наследие стало своеобраз-
ным фундаментом для формирования отечественного квар-
тета и  его петербургской ветви, является А. Рубинштейн. 
В  настоящей статье осуществляется попытка наметить ос-
новные хронологические вехи становления петербургской 
ветви отечественного квартета. Первой из них является 
камерно-инструментальное творчество «кучкистов» и  «бе-
ляевцев», которые вносят национальные элементы в  за-
падноевропейский жанр, параллельно с  этим обнажая его 
лирическую сторону и  уделяя внимание персонификации 
инструментальных партий. После продолжительного кри-
зисного периода на рубеже XIX–XX веков происходит каче-
ственное переосмысление струнного квартета. Данный про-
цесс связан со второй вехой, в центре которой располагается 
фигура Д. Шостаковича. Заключительная на сегодняшний 
день, третья веха связана с квартетным творчеством прямых 
и косвенных последователей великого отечественного ком-
позитора: В. Салманова, В. Баснера, Б. Тищенко, Ю. Фалика, 
С. Слонимского, Л. Пригожина. В завершение статьи отмеча-
ется, что и в наше время петербургская квартетная музыка 
продолжает свое существование в творчестве В. Арзуманова, 
Э. Кипрского и  других музыкантов, ожидая своего исследо-
вателя.

Ключевые слова: струнный квартет, вехи становления 
петербургского квартета
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Abstract. The string quartet is a relatively young genre of 
chamber music, which is highly valued in the academic musical 
community. It has appeared in Russian music since the 19th cen-
tury. A. Rubinstein is one of the first composers who systemati-
cally created string quartets throughout his life and whose lega-
cy became a kind of foundation, of the Russian string quartet and 

its St. Petersburg offshoot. This article attempts to outline the 
main chronological milestones in the development of the St. Pe-
tersburg offshoot of the Russian quartet. The first of them is the 
chamber-instrumental works of the composers of the “Mighty 
handful” and the “Belyaev circle”. They introduce national ele-
ments into the Western European genre. At the same time, they 
reveal his lyrical side and pay attention to the personification 
of the instrumental parts. After a  long-term period of crisis at 
the turn of the 19th and 20th centuries, a qualitative rethinking 
of the string quartet is taking place. This process is connected 
with the second milestone. Its center is D. Shostakovich. The fi-
nal, third milestone is connected with the quartet works of the 
direct and indirect followers of the great Russian composer: 
V. Salmanov, V. Basner, B. Tishchenko, Yu. Falik, S. Slonimsky, 
L. Prigogine. The article concludes by noting that even today, St. 
Petersburg quartet music continues to exist in the creativity of 
V. Arzumanov, E. Kiprskiy and other musicians, awaiting its re-
searcher.

Keywords: String quartet, milestones in the development 
of the St. Petersburg quartet.
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Струнный смычковый квартет 1 [1] имеет статус эли-
тарного жанра в  камерно-инструментальной ака-
демической музыке. Композиторы и  исполнители 
разных европейских стран еще с  начала XIX  века 
отмечали сложность работы с ним, равно как и тон-
кость его устройства. Последнее, среди прочего, свя-
зано с  феноменом «двойной коммуникации» (тер-
мин Г. А. Демешко) [2, с.  25], реализующейся между 
квартетистами и  слушателями, с  одной стороны, 
а также внутри инструментального ансамбля, с дру-
гой. Так или иначе, большинство высказываний му-
зыкантов можно свести к суждениям Г. А. Моисеева: 
«Струнный квартет — центральный жанр камерной 
музыки <…>, неразрывно связанный с топосом „му-
зыкальной беседы“» [3, с. 83–84].

Примечательно, что струнный квартет зарожда-
ется в недрах аматорской культуры домашнего музи-
цирования, нередко сопряженного с имровизацион-
ностью. Именно в таком динамичном облике данный 
жанр бытует в период второй трети XVIII века, имея 
на тот момент любительский статус. Более привыч-
ный, типовой вид струнного квартета формируется 
в творчестве композиторов эпохи венского класси-
цизма. «Отцом» классицистской модели жанра при-
нято считать Й. Гайдна. И действительно, вклад этого 
великого австрийского композитора в  становление 
данного камерно-инструментального ансамбля как 
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Аннотация. В  данной статье теоретически обосно-
вана звуковысотная организация 72‑ступенной микро-
тоновой (шестинатонововой) системы. Автор опирается 
на оригинальные разработки в  области микрохроматики 
Ивана Александровича Вышнеградского, а также теорети-
ков второй половины XX века, аргументируя перспектив-
ность шестинатонового деления октавы математически — 
ее внутренними связями с  числовыми последовательно-
стями и геометрическими фигурами.

Ключевые слова: ультрахроматизм, микрохромати
ка, двенадцатая доля тона, 72‑ступенная равномерная 
темперация, интервальные циклы, последовательности 
натуральных чисел, Иван Александрович Вышнеградский
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Abstract. The present article examines the procedure of re-
ducing sequences of natural numbers modulo 72 in order to define 
specific pitch class sets within the tempered system of twelfths of 
tone. The specific properties of number sequences are reflected and 
manifested in interval relationships highlighted by the character-
istic structure of the system. The study starts from the reduction 
of polygonal, polytopic, and non-figural number sequences and is 
based on a rethinking of positions on cyclical techniques developed 
by 20th-century theorists and, after World War II, by Ivan Aleksan-
drovich Wyshnegradsky in the ultrachromatic field. I. A. Wyshne-
gradsky considered the system in twelfths of tone as the limit of 
his theoretical reflections and compositional goals, in reason of its 
aptitude for containing all the intervallic relationships observed in 
the domains of the quarter tones, sixth tones, and the traditional 
system. The representation of intervals formed by sequences within 
the heptacontakaidigon (hebdomecontadigon) correlates with the 
blurring of the opposition between melodic and harmonic intervals. 
This extractive process represents a pre-compositional plan aimed 
at the conscious organisation of intervallic qualities, which are sub-
sequently made available for creative purposes.

Keywords: Ultrachromatism, Microchromatics, Twelfth To
ne, 72-EDO, Interval Cycles, Sequences of Natural Numbers, Ivan 
Aleksandrovitch Wyschnegradsky
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Обоснование звуковых систем посредством ин-
тервальных циклов, предназначенных для охвата 
составляющих элементов, пронизывало западную 
музыкально-теоретическую традицию с  антично-
сти. На протяжении веков, особенно после принятия 
традиционной темперированной системы, рассмо-
трение циклических структур все больше приоб-
ретало технико-композиционный интерес, одно-
временно снижая срочность обоснования системы, 
ориентируясь скорее на эстетизации процесса1. 

В  ультрахроматическом контексте интервальные 
циклы были предметом теоретических исследова-
ний и  композиционной практики Ивана Алексан-
дровича Вышнеградского (1893–1979) [2; 3; 4; 5; 6; 
7], первоначально не без пищи для размышлений, 
почерпнутой из древнегреческой теории. «Цикли-
ческая гармония» Вышнеградского в  своей наибо-
лее строгой формулировке после Второй мировой 
войны развивалась посредством суммирования 
наборов интервалов; Вышнеградский использовал 
циклические структуры для определения темати-
ческого материала своих произведений в  рамках 
систем различной плотности. В  возрасте 26 лет он 
пришел к теоретическому установлению двенадца-
той доли тона как тончайшего интервала, способ-
ного осуществлять двоичное и  троичное деление, 
а  в  1954  году сочинил свои первые произведения 
в этой системе с использованием шести фортепиа-
но. Эти намерения привели к  растворению проти-
вопоставления мелодической и  гармонической со-
ставляющих, уже характерного для определенного 
признания композиционной техники более позд-
них музыкальных произведений А. Н. Скрябина.

Продолжая циклическую перспективу в рамках 
той же системы двенадцатых долях тона, а затраги-
вая аспекты теории множеств, предлагается здесь 
рассмотреть процедуру определения групп высот-
ных классов, полученных путем сведения последо-
вательностей натуральных целых чисел к  системе 
по модулю 72. Цель вписывания числовые последо-
вательности в  систему двенадцатых долей тона — 
выявления структурных свойств циклических ин-
тервальных соотношений. Данное теоретическое 
исследование призвано повысить осведомленность 
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Аннотация. В  настоящей статье проводится сравни-
тельное исследование трех произведений китайских компо-
зиторов для оркестров на тему «Су У»: симфонической поэмы 
Чжан Сяоху «Су У» (1945), симфонической фантазии Чжан Сяо-
фу «Су У» (1992), пьеса для смешанного духового оркестра Юй 
Цзяньфана «Дух Су У» (2018). Выявлено, что мелодия школьной 
песни «Су  У пасет овец» выступает в  качестве тематическо-
го материала для обозначенных сочинений. Однако способы 
выражения национального начала в  них различаются и  тес-
но связаны с  соответствующими историческими периодами. 
Чжан Сяоху — представитель начального этапа становления 
китайской композиторской школы, сосредоточился на рабо-
те с мелодикой, тонально-гармоническим языком и составом 
исполнителей. Он ввел вокалистов и хор с целью демократи-
зации языка инструментальной музыки. Чжан Сяофу работал 
после периода «реформ и открытости», в своем произведении 
он перенес акцент с первостепенных выразительных средств 
в  измерение тембра и  акустики посредством создания «сте-
реополя». Произведение Юй Цзяньфана было создано в  зре-
лый этап развития школы и  имело конкретные культурно-
идеологические предпосылки — создание героического образа 
Су У как идеального гражданина и патриота и его жизни На 
основе сравнительного исследования можно сделать вывод: 
в  процессе развития китайской симфонической музыки на 
протяжении ста лет понятие «национальное начало» посто-
янно переопределялось в соответствии с изменением истори-
ческого контекста. Су У как культурный архетип, обладающий 
глубоким духовным содержанием, предоставлял композито-
рам разных эпох устойчивый творческий импульс и простран-
ство для интерпретации.

Ключевые слова: «Су У пасет овец», Чжан Сяоху, Чжан 
Сяофу, Юй Цзяньфан, симфоническая поэма, симфоническая 
фантазия, стереополе
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Abstract. This article carries out a comparative study of three 
works by Chinese composers for orchestras on the theme of “Su 
Wu” : the symphonic poem “Su Wu” by Zhang Xiaohu (1945), the 
symphonic fantasy “Su Wu” by Zhang Xiaofu (1992), the piece for 
mixed wind orchestra “The Spirit of Su Wu” by Yu Jianfang (2018). 
It has been revealed that the melody of the school song “Su Wu 
Herds Sheep” serves as thematic material for the designated com-
positions. However, the ways of expressing the national principle 
in them differ and are closely connected with the corresponding 
historical periods. Zhang Xiaohu — a representative of the initial 
stage of the formation of the Chinese composer school — concen-
trated on work with melodics, tonal-harmonic language and the 
composition of performers. He led solo vocalists and choir with 
the aim of democratizing the language of instrumental music. 
Zhang Xiaofu worked after the period of “reforms and openness”; 
in his work he shifted the emphasis from primary expressive 
means into the dimension of timbre and acoustics by means of 
creating a “stereo field.” The work of Yu Jianfang was created at 
a mature stage of the development of the school and had specific 
cultural-ideological prerequisites — the creation of a heroic image 
of Su Wu, and to present his life as a model of an ideal citizen and 
patriot. On the basis of the comparative study it is possible to draw 
a conclusion: in the process of the development of Chinese sym-
phonic music over the course of one hundred years, the concept of 
“national principle” was constantly redefined in accordance with 
changes in the historical context. Su Wu as a cultural archetype 
possessing deep spiritual content provided composers of different 
eras with a stable creative impulse and space for interpretation.

Keywords: Su Wu Tends Sheep, Su Wu soul, Zhang Xiaohu, 
Zhang Xiaofu, Yu Jianfang, symphonic poem, symphonic fantasy, 
stereo field
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Одним из главных художественных устремлений 
китайских композиторов в  ХХ и  XXI  веках явился 
поиск путей воплощения в  музыке национальной 
ментальности. Однако способы ее реализации в ка-
ждом конкретном авторском прочтении разнятся 
и зависят как от собственного видения композито-
ра, так и  от этапа развития мастерства представи-
телей школы в  целом. Другими словами, в  разные 
историко-культурные периоды проблема отражения 
национального в музыке находила индивидуальные 
уникальные трактовки, выражала художественные 
приоритеты композиторов и  определялась запро-
сами общества. В данном контексте весьма привле-
кательным видится компаративное рассмотрение 
сочинений различных этапов развития националь-
ной композиторской школы в  ракурсе воплощения 
элементов традиционной культуры.

Социальные доминанты 
в сочинениях на тему «Су У» 
китайских композиторов (на примере 
произведений для оркестра)
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Аннотация. Статья посвящена вопросу преломле-
ния национальных традиций погребения и  поминовения, 
сложившихся во Внутренней Монголии, в  фортепианных 
сочинениях китайских композиторов. На примере «Погре-
бальной песни» Сан Туна из цикла «Семь пьес на темы на-
родных песен Внутренней Монголии» (1953) и  «Поминаль-
ного обряда» Ли Шисяна из Десятой сюиты «Улигер» (2001) 
рассмотрены приемы воплощения обрядовых погребальных 
образов в фортепианной музыке. Обращение композиторов 
к  традиционному мемориальному искусству Внутренней 
Монголии позволяет выделить несколько уровней его реа-
лизации: жанровый (протяжные «длинные напевы» уртын 
дуу, выросшие из ритуальных форм общения с  миром ду-
хов и почивших предков; эпическое сказительное искусство 
улигер, повествующее о великих подвигах богов и полковод-
цев прошлого); тематический (цитирование двух повество-
вательных песен уртын дуу — «Сэхэн» и «Динкэрзаб» в пьесе 
Сан Туна); ладово-интонационный (применение ладов и ме-
лодических формул чжи-лада и  юй-лада, характерных для 
монгольского фольклора разных географических областей 
Китая); исполнительский (имитация двухголосной горловой 
техники пения хоомей; импровизационная практика скази-
телей национального эпоса улигер); религиозно-обрядовый 
(воссоздание колорита буддийского ритуального поминаль-
ного пения Маани-напевов, чтения мантр и  сопровождаю-
щих их звуков колокола в пьесе Ли Шисяна).

Ключевые слова: традиционная музыка Внутренней 
Монголии, Сан Тун, Ли Шисян, китайская фортепианная му-
зыка, монгольские мемориальные традиции
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Abstract. The article is devoted to the issue of refraction 
of Mongolian national traditions of burial and commemoration 
in piano works of Chinese composers. Using the example of “Fu-
neral Song” by Sang Tong from the cycle “Seven Pieces on the 

Themes of Inner Mongolian Folk Songs” (1953) and “Sacrifice 
Memorial Ceremony” from the Tenth Suite “Uliger” (2001) by Li 
Shixiang, the techniques of embodying ritual funeral images in 
music are examined. The composers’ appeal to the traditional 
memorial art of Inner Mongolia allows us to distinguish sever-
al levels: genre (drawn-out “long chants” urtyn duu, which grew 
out of ritual forms of communication with the world of spirits 
and deceased ancestors; the epic narrative art of uliger, narrating 
about the great feats of gods and generals of the past); thematic 
(citation of two narrative urtyn duu songs — “Seheng” and “Dink-
erzab” — in Sang Tong’s play); modal and intonational (use of 
the modes and melodic formulas of the zhi-mode and yu-mode, 
characteristic of Mongolian folklore from different geographic 
regions); performance (imitation of the two-part throat singing 
technique of khoomei; improvisational practice of storytellers of 
the national epic uliger); religious and ritual (recreation of the 
coloring of the Buddhist ritual memorial chant Maani-chant, the 
recitation of mantras and the accompanying bell sounds).

Keywords: traditional music of Inner Mongolia, Sang Tong, 
Li Shixiang, Chinese piano music, Mongolian memorial tradi-
tions
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Монгольский народ принадлежит к  числу древ-
нейших восточноазиатских этнических групп. Его 
жизнь оказалась исторически связана с  восьмью 
регионами КНР, включая Цинхай, Ганьсу, Нинся, 
Синьцзян, Цзилинь и  Хэйлунцзян, а  автономный 
район Внутренняя Монголия на северо-востоке 
Китая служит основным местом проживания 
и включает самый высокий процент монгольского 
населения в мире.

Музыкальная культура монголов, уходящая кор
нями в  глубину веков, чрезвычайно богата и  са-
мобытна. Она вбирает в  себя различные жанровые 
сферы: песни (протяжные «длинные напевы» ур-
тын дуу и «короткие напевы» — богино дуу); музыку 
для струнно-смычковых инструментов хучин хуура, 
морин хуура (его гриф украшен резной головой ло-
шади), струнно-щипкового хобуса, котелкообраз-
ного барабана; традицию эпического сказа (тууль 
陶力, хаолайбао 好来宝, улигер 乌力格尔); песенно-
танцевальные жанры (танец с чашами 盅碗舞, танец 
с палочками 筷子舞, танец андай 安代舞, ритуальный 
мистериальный танец цам 查玛舞); сопровождение 
религиозных обрядов, связанных с  шаманизмом 
и тибетским буддизмом (ламаизмом).

Традиционная музыка, возникшая в разные исто-
рические периоды, до сих пор продолжает свое бы-
тование, вызывая активный интерес со стороны про-
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Аннотация. Статья посвящена анализу методических 
трудов польского пианиста, композитора и педагога Антона 
Контского (1817–1899) в контексте развития фортепианной 
педагогики середины XIX  века. Рассматриваются основные 
положения его педагогической системы, изложенные в сбор-
нике упражнений «L’Indispensable du Pianiste» и  цикле пу-
бликаций «Изложение методы фортепианной игры». Особое 
внимание уделяется взглядам Контского на соотношение 
технической подготовки и художественного воспитания ис-
полнителя, а также его представлениям о роли общего обра-
зования музыканта. Цель исследования заключается в выяв-
лении особенностей педагогической концепции Контского 
и определении ее места в истории фортепианной педагоги-
ки XIX века. Методологическую основу исследования состав-
ляют источниковедческий и  сравнительно-аналитический 
методы. В  работе используются неопубликованные мето-
дические труды Контского и материалы музыкальной пери-
одики XIX  века. В  результате исследования делается вывод 
о  том, что методические труды Контского занимают про-
межуточное положение между педагогикой виртуозного 
направления первой половины XIX  века и  более поздними 
концепциями, ориентированными на всестороннее разви-
тие личности музыканта. Несмотря на сохранение ряда эле-
ментов предшествующей педагогической традиции, система 
Контского отличалась прогрессивным стремлением к гармо-
ничному сочетанию технического, художественного и  ин-
теллектуального воспитания исполнителя.

Ключевые слова: Антон Контский, фортепианная пе-
дагогика, история пианизма, методика обучения игре на 
фортепиано, исполнительское искусство
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Abstract. This article analyzes the pedagogical works of 
the Polish pianist, composer, and teacher Anton Kontski (1817–
1899) in the context of the development of piano pedagogy in the 
mid‑19th century. It examines the main tenets of his pedagogical 
system, as set forth in the collection of exercises “L’Indispensa-
ble du Pianiste” and the series of publications “An Exposition of 
Piano Playing Methods”. Particular attention is paid to Kontski’s 

views on the relationship between technical training and the 
artist’s artistic development, as well as his ideas regarding the 
role of a musician’s general education. The aim of the study is 
to identify the distinctive features of Kontski’s pedagogical con-
cept and to determine its place in the history of 19th-century 
piano pedagogy. The methodological basis of the study consists 
of source criticism and comparative-analytical methods. The 
study utilizes Kontski’s unpublished pedagogical works and ma-
terials from 19th-century music periodicals. The research con-
cludes that Kontski’s pedagogical works occupy an intermediate 
position between the virtuoso-oriented pedagogy of the first half 
of the 19th century and later concepts focused on the compre-
hensive development of the musician’s personality. Despite re-
taining a  number of elements from the preceding pedagogical 
tradition, Kontski’s system was distinguished by a  progressive 
striving for a harmonious combination of the performer’s tech-
nical, artistic, and intellectual education.

ano playing, piano teaching methods, performance art
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logical Works: Key Aspects of Musician-Performer Education. 
Aktualnye problemy vysshego muzykalnogo obrazovaniya = 
Actual problems of high musical education. 2026; 2 (81); 69–74 
(In Russ.). http://doi.org/10.26086/NK.2026.81.2.012

Фигура Антона Контского (1817–1899) — польского 
пианиста, композитора и педагога — довольно слабо 
изучена в отечественном музыкознании. В середи-
не XIX века его имя гремело в Париже, Вене и Петер-
бурге; из-за своей популярности он был «вынужден» 
давать по семь-восемь, а  однажды сыграл и  трид-
цать концертов подряд, как пишет Ф. Булгарин [1, 
с.  193]. Он же, услышав пианиста на первом кон-
церте в столице, отзывается о его игре следующим 
образом: «Это просто очарование! Кажется, будто 
у него шесть рук! Верность, чистота, энергия, сила, 
быстрота — сверхъестественные. Г. Контский играет 
с большим чувством и каждому тону дает свой осо-
бенный характер. Звуки фортепиано так сливаются 
под его пальцами, что кажется слышишь и  пение, 
и скрипку, и виолончель. Такого виртуоза на форте-
пиано еще не слыхали в Петербурге» [2, с. 241]. Но 
эти строки — не пустая газетная похвала. Испол-
нительский стиль Контского описывается во мно-
жестве отзывов на его концерты. В прессе встреча-
ются фельетоны, в которых говорится, что «трудно 
решить, какое качество преобладает в его игре; эта 
игра столько же энергическая и блестящая, сколько 
мягкая, приятная, спокойная; в ней мирятся самые 
противоположные качества» [3, с. 236]. Такая дихо-
томия может говорить о том, что исполнительский 
стиль пианиста находился в переходном положении 
между классицистским и  романтическим типом 
исполнения. Развитие этой мысли и  эстетические 
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Аннотация. Статья посвящена изучению феномена 
трансгрессии, определению его места в  художественно-
эстетической системе современной культуры. Опираясь 
на тезис о  том, что художественно-эстетическая практика 
строится вокруг проблемы предельности, преодоление или 
снятие каких‑либо социальных, культурных, религиозных 
или онтологических регулятивов, авторы определяют транс-
грессию как базовую, основную доминанту человеческого 
существования, которая конституируется через игру очер-
чивания границ-пределов и их нарушения. Подчеркивается, 
что в  философско-эстетическом и  культурологическом дис-
курсах XX века особая акцентуация внимания на феномене 
трансгрессии обусловлена, с точки зрения авторов, появле-
нием в  художественном поле ряда произведений, содержа-
тельной основой которых выступают деструктивные и  не-
гативные аспекты человеческого бытия. Проведя историко-
терминологический анализ феномена трансгрессии в опоре 
на идеи И. Канта, Г. В. Ф. Гегеля, М. Хайдеггера, М. Бахтина, 
Ж. Батая и  М. Фуко, рассмотрев особенности смены всех со-
циокультурных парадигм, эпох и  стилевых направлений, 
авторы приходят к выводу о  вневременном статусе транс-
грессии. Трансгрессивность представлена как феномен, пре-
допределяющий и  институциализирующий как искусство, 
так и культуру в целом, основным механизмом развития ко-
торых является движение к  преодолению границ-пределов, 
канонов, законов формы. Сам же трансгрессивный опыт че-
ловека обогащает опыт эстетический, расширяя тем самым 
область современной художественной практики.

Ключевые слова: трансгрессия, трансгрессивный опыт, 
внутренний опыт, трансгрессивное искусство, трансгрессив-
ность культуры
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Abstract. The article is devoted to the study of the phe-
nomenon of transgression, and to the determination of its place 

in the artistic and aesthetic system of modern culture. Based on 
the thesis that philosophy, culture, and artistic and aesthetic 
practice are built around the problem of the limit, the overcom-
ing or removal of any social, cultural, religious, or ontological 
regulations is defined as the basic, fundamental dominant of 
human existence, which is constituted through the game of de-
lineating the boundaries and transgressing them. It is empha-
sized that in the philosophical, aesthetic, and cultural studies 
of the 20th century, a  special emphasis on the phenomenon 
of transgression is due, according to the authors, to the emer-
gence in the artistic field of a number of works that are based 
on destructive and negative aspects and elements of human ex-
istence. Based on the historical and terminological analysis of 
the transgression phenomenon, which is based on the ideas of 
Immanuel Kant, Georg Wilhelm Friedrich Hegel, Martin Heide-
gger, Mikhail Bakhtin, Georges Bataille, and Michel Foucault, 
and the analysis of the changing sociocultural paradigms, eras, 
and styles, the article concludes that transgression has a time-
less status. Transgression is presented as a phenomenon that 
predetermines and institutionalizes both art and culture in 
general, the main mechanism of development of which is the 
movement towards overcoming boundaries, canons, and laws 
of form. The transgressive experience itself enriches the aes-
thetic experience, thereby expanding the field of contemporary 
artistic practice.

Keywords: transgression, transgressive experience, inner 
experience, transgressive art, cultural transgression

For citation: Ulyanova L. N., Shuralev R. I. The phenomenon 
of transgression in the context of modern art culture. Aktualnye 
problemy vysshego muzykalnogo obrazovaniya = Actual prob-
lems of high musical education. 2026; 2  (81); 75–80 (In  Russ.). 
http://doi.org/10.26086/NK.2026.81.2.013

История искусства, как и история культуры в це-
лом, — это всегда процесс очерчивания пределов, 
выявления границ возможного, досягаемого, до-
зволенного. Как справедливо заметил Б. Г. Соко-
лов, «проблема предела <…> вечный спутник чело-
века, его мышления и философии» [1, с. 65]. Вопрос 
о  пределе человеческого опыта, в  XX  веке стано-
вится крайне актуальным и  острым: появление 
в  философии и  искусстве темы маргинальности, 
ранее практически не затрагиваемой и не освеща-
емой, свидетельствует о возникновении стойкого 
интереса к проблеме Иного, если осмыслять марги-
нальность не только как периферийность, но и как 
андеграундность, что в  сущности своей означает 
«под-материальность», «под-основность». Рефлек-
сия философии и культуры XX века относительно 
связи Иного и  маргинального, выброшенного на 
предел человеческого опыта, ознаменовала по-
явление гетерологической области философского 
дискурса. Этим, в частности, занимался француз-
ский философ Ж. Батай, определяя гетерогенное, 
т. е. иноприродное, инаковое, низкое, кощунствен-
ное, как базовую материю, скрытую от челове-
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Аннотация. В  статье анализируется феномен «неяв-
ного ученичества» (скрытой передачи идей) на материале 
китайской композиторской школы Хуан Цзы (1904–1938). 
Обосновывается, что влияние педагога не ограничивается 
его непосредственными учениками, а распространяется че-
рез публичные лекции, совместные проекты и последующую 
научную рефлексию. На примере музыковеда Цянь Жэнька-
на (1914–2008), не являвшегося учеником Хуан Цзы по ком-
позиции, но ставшего главным исследователем его наследия, 
раскрываются механизмы «неявного ученичества». Доказы-
вается, что долговременная жизнеспособность научной шко-
лы обеспечивается не только творческой практикой «явных» 
учеников, но и  теоретической рефлексией, историзацией 
наследия «неявными» учениками. С  опорой на сравнение 
с «Могучей кучкой» выявляются границы понятия: оно при-
менимо лишь при наличии центральной фигуры Учителя как 
носителя систематизированной концепции.

Ключевые слова: неявное ученичество, Хуан Цзы, 
Цянь Жэнькан, китайская национальная музыкальная тра-
диция, культурная преемственность
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Abstract. The article examines “implicit discipleship” (cov-
ert transmission of ideas) through the case of the Chinese com-
poser school of Huang Zi (1904–1938). It argues that a teacher’s 
influence extends beyond formally registered students through 
public lectures, collaborative projects, and subsequent scholarly 
reflection. Using musicologist Qian Renkang (1914–2008), who 
was not a composition student of Huang Zi but became the lead-
ing researcher of his legacy, the mechanisms of implicit disci-
pleship are uncovered. The study demonstrates that a  school’s 
long-term viability depends not only on the creative practice 
of “explicit” disciples but also on the theoretical reflection and 
historicization of the legacy by “implicit” disciples. Comparison 
with Russia’s “Mighty Handful” delineates the concept’s bound-

aries: implicit discipleship applies only where a central Teacher 
figure exists as bearer of a systematized framework.
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Chinese national musical tradition, cultural continuity
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В  музыкознании понятие «школы» традиционно 
связывают с  термином «наставничество». Как пра-
вило, исследователей интересует, кто у кого учился, 
как передавались знания и  навыки, как продолжа-
лась стилевая линия. Этот подход продуктивен, но 
он порождает вопрос: почему одни школы сохра-
няют жизнеспособность после смерти основателя, 
а другие распадаются вместе с уходом его ближай-
ших учеников? Традиционный взгляд сосредоточен 
на «зарегистрированных» учениках — тех, кто чис-
лился в классе педагога по основной специальности. 
Однако реальное распространение идей часто шире 
непосредственного наставничества. Влияние круп-
ного педагога может простираться через публич-
ные лекции, учебники, совместные проекты, устную 
традицию. Этот феномен мы  называем «неявным 
ученичеством». Понимание его механизмов может 
объяснить, как одни школы переживают своих осно-
вателей, а другие — нет.

Статья предлагает теоретическое осмысление 
этого феномена на материале школы Хуан Цзы 
(1904–1938). Получив композиторское образование 
в США, он с 1929 года преподавал в Шанхайском на-
циональном музыкальном институте. За короткую 
жизнь (34  года) он воспитал плеяду выдающихся 
композиторов — Хэ Лютина, Чэнь Тяньхэ, Цзян Дин-
сяня, Лю Сюэаня, вошедших в историю как «четверо 
учеников» (四大弟子). Однако влияние Хуан Цзы не 
ограничилось этой четверкой.

В качестве типологической параллели привлека-
ется пример объединения «Могучая кучка» (М. А. Ба-
лакирев, А. П. Бородин, Ц. А. Кюи, М. П. Мусоргский, 
Н. А. Римский-Корсаков) [1]. Это позволит, во‑пер-
вых, показать уникальность китайского материала 
через сравнение с  хорошо изученным феноменом; 
во‑вторых, очертить границы понятия «неявное уче-
ничество», показав, где оно применимо, а где требу-
ется иная терминология.

Основной вопрос статьи: что такое «неявное уче-
ничество», каковы его механизмы, в чем его теоре-
тическое значение и где его граница?
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