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ДОЗЕМНИЙ УКЛІН ВЧИТЕЛЮ
Наші, на диво схожі, долі з Павлом Івановичем Муравським перепліталися все життя, хоч Павло Іванович родом із Поділля, а я з Покуття. Навіть наші матері народилися в одному році – 1888. За віком ми майже однолітки (я на вісім років молодший за свого вчителя). Обидва ми народилися в подібних стареньких, похилих хатах під соломою. Обидва мали природжений потяг до музики. Тож коли з самого малку відчули на собі непросте сільське життя, то не вельми приваблювала нас тяжка праця хлібороба. Якщо малий Павло під час шарування кукурудзи заснув між рядами, то я прямо з серпом у руці заснув у найгарячішу пору жнив у недожатій смузі пшениці. За це нас по голівці ніхто не гладив. Натомість була сувора виховна робота. Обидва ми насолоджувались красою навколишньої рідної природи й співали багато народних пісень. Обидва пізнали романтичну ідилію сільських пастухів. Павло пас корови, а я переважно вівці, які дуже любив. Можливо, ця любов і допомогла мені написати відому пісню «Вівці мої, вівці», якій я віддав частку свого серця.

Коли надто допитливого Павла спрямували до музичного навчання рідний дядько Сергій і двоюрідний брат Степан, то мене вивів на цю дорогу рідний тато. Він помітив у мені зацікавленість до мистецтва. Подібно з Павлом Івановичем почали ми свої перші кроки у світ музики наукою гри на скрипці. Він носив свою скрипку загорнутою в рушник, ідучи на уроки до брата Степана, а я загортав свою в стареньку вишиту хустину і йшов по науку до місцевого дяка Миколи Лаха. 

Потім, несподівано, нам довелося пережити також подібні непрості життєві випробовування. Мене відрахували із Львівської консерваторії за національні переконання, а Павлові Івановичу бездарні «хорознавці» й чиновники різних рангів створювали нестерпні умови. Його несправедливо відлучили від улюбленої праці, але він лишається непохитний у своїх високомистецьких переконаннях. Дійшло до того, коли для щедро обдарованого Муравського з його тоді вже гучним ім’ям не знайшлося місця в Україні, то він подався за межі своєї Батьківщини в пошуках праці. Та, на щастя, момент істини взяв гору. Все стало на свої місця, і великий український талант знайшов своє місце на рідній землі. А втім, усе по порядку…
Рідний край

Покуття – край особливий: споконвіку славиться мальовничою природою, колоритною мовою, прадавніми традиціями, загадковими легендами, чудовою народною мовою та архітектурою, талановитими, добродушними і незборимими духом людьми. 

Покутська земля дала світові трьох видатних письменників: Василя Стефаника, Леся Мартовича і Марка Черемшину, які «не для слави, а для людей», як вони самі говорили, жили й працювали тут. Звідси почали свій творчий  шлях відомі оперні співаки Марія Стеф’юк, Михайло Голинський, Теодор Юзьків, співак Дмитро Тисяк, композитори Роман Сімович, Анатолій Кос-Анатольський, Ганна Гаврилець, Дмитро Циганков, Остап Гавриш. Покутяни завжди були великими  шанувальниками і хорового співу на Прикарпатті.

Моє живописне село Обертин розкинулось між Коломиєю і Городенкою в самому центрі Покуття, тобто в східній частині Галичини. Через Обертин плине річка з дивною назвою Чорнява, яка несе свої води через Коломийський, Тлумацький, Городенківський райони і впадає у Прут.

Про виникнення кожного села чи міста народ склав свої легенди. Має таку легенду і Обертин. Ще у сиву давнину на одне з укріплених покутських поселень несподівано напали печеніги. Три дні мужньо відбивали ворога захисники поселення, а браму не відчинили. На четвертий день, рано-вранці, печеніги, відчувши безнадійність своїх зусиль, відступили назад, тобто обернулись. З того часу люди назвали це поселення Обертином.

Літописи свідчать, що через обертинські землі переходили різні племена: скити, готи, печеніги, а також слов’яни – тиверці, білі хорвати. У ІХ–ХІ століттях Покуття входило до складу Київської Русі, а в ХІІ–ХІV століттях до Галицько-Волинського князівства. Обертин неодноразово піддавався руйнівному нападу турків  і татар… 

Уже змалку я захоплювався музикою. Любив співати, грати на сопілці, слухати пісні. Особливо був активним на уроках співів у школі. Перший, хто повів мене у світ музики, був місцевий дяк Микола Лах, який навчив нотної грамоти, хормейстерської справи, а головне – гри на скрипці. Часто після  виснажливої роботи в полі, вночі в комірчині при свічці, коли вже всі сплять, крок за кроком опановував мистецтво скрипкової гри. То була перша моя «консерваторія».

До 1939 року в Обертині діяли два відомі на всю округу мистецькі колективи: знаменитий мішаний хор і зразковий духовий оркестр під орудою високопрофесійного музиканта, того ж самого мого вчителя Миколи Лаха. Хор прекрасно співав літургію в церкві й виступав у концертах разом з оркестром. Співаючи в хорі Лаха, я вперше почув тоді дивовижні за красою духовні твори композиторів Д. Бортнянського, М. Березовського, майстерні обробки народних пісень М. Лисенка, М. Леонтовича, К. Стеценка. А всі «Вечорниці» П. Ніщинського пам’ятаю й по сьогодні. Спів у хорі значно вплинув на моє подальше музичне формування.

Тата Петра, маму Анну й нас дев’ятеро дітей: Анну, Софію, Катерину, Антона, Марію, Теклю, Штефана, Ольгу і себе я завжди вважав героями новел співця людської недолі Василя Стефаника, бо жили ми, як і більшість галицьких селян, у злиднях. Та, незважаючи ні на що, жили дружно, весело, придумували різні ігри, жартували. Не обходилось і без дитячих витівок. Слухаючи тужливий спів моїх голосистих сестер, я змалку полюбив чарівні мелодії народних пісень. І ось у мене виникло бажання створити свій домашній хор… Теплими літніми вечорами спів нашого хору було чути далеко. Я робив тоді перші кроки дириґування… Основними слухачами і «рецензентами» наших концертів були сусіди й перехожі. Не було тоді гучних вигуків «Браво!», «Біс!», бурхливих оплесків, а були лише глибокі, щирі зітхання, мабуть від тої насолоди, яку давала їм  народна пісня, що бентежила душу хлібороба й наснажувала на завтрашній трудовий день. 

Минуло декілька років. У сусідньому селі Тишківці звільнилася посада дяка. Мене рекомендує на цю посаду тато. Він спитав: «Справишся сам?». «Спробую», – відповідаю рішуче. Ця «спроба» тривала цілих п’ять років – з 1940 до 1945. Після Обертина село Тишківці стало для мене другою малою батьківщиною. Я любив  розмовляти з тишківськими добродушними, шляхетними й заможними ґаздами і ґаздинями,  завжди чистими й ошатними, які і в будень, і в свято носили яскравий народний одяг. Не раз дивувався їхній високій освіченості. Виявляється, багато з них навчалися в гімназіях, семінаріях, університетах. Згодом вони ставали відомими вчителями, адвокатами, священиками, вченими, політиками, етнографами. У Тишківцях частими гостями були визначні постаті, діячі українського відродження:  І. Франко, В. Стефаник, М. Грушевський, Н. Кобринська, І. Труш. У 1880 році в Тишківцях побував навіть цісар Австро-Угорської імперії Франц Йосиф І.

Вже через місяць із голосистих хлопців і дівчат я створив тут мішаний хор і приступив до вивчення концертної програми. Трохи згодом ми підготували окремі номери з літургії галицьких композиторів. Особливу концертну діяльність розгортали під час Шевченківських днів, у лютому-березні. Мені було приємно, коли після репетиції хлопці, ті ж учасники хору, збиралися на вулиці й співали свої місцеві народні пісні, й співали їх, як вони самі казали, «по-своєму», тобто у своїй манері. Я залюбки приєднувався до них, бо хотів відчути на собі суть цієї краси. І треба було чути, якими музикальними були ці прості сільські хлопці з мозолями на руках, як вони відчували найтонші нюанси пісень, як вільно імпровізували, створюючи своєрідну природну гармонію, на що їм вказувала власна природна інтуїція. А коли приєднувався до нас знаменитий бас-профундо Данило Вівчарук, то хор звучав, як першорядний орган. Шкода, що в той час не було можливості записати таке звучання. Багато з тих пісень я пам’ятаю досі та опрацював їх для хору.

Але чи не найбільше славляться Тишківці родоводом славнозвісних Шухевичів. Про це я дізнався вже згодом від одного мешканця Тишківців, який по секрету розказав мені про своїх славних земляків і навіть показав на старому цвинтарі їхні занедбані могили. А вже в 1989 році я з дружиною Галиною відвідав Тишківці, де ми побачили вже відновлені та впорядковані могили Шухевичів. Саме з Тишківців пішла у широкий світ лише мала частина цього родоводу і дала нам ціле сузір’я відомих національних просвітителів та активних політичних діячів. Приємно відзначити, що ще у 1882 році Ольга Шухевич, дочка місцевого пароха о. Зенона Шухевича, вперше у Західній Україні, разом з тишківчанами, здійснила постановку дитячої опери М. Лисенка «Коза-дереза», сторіччя якої відзначила наша громадськість у селі Тишківці в 1992 році.

Отець Зенон Шухевич був усебічно розвиненою людиною: грав на скрипці, гарно співав, писав вірші. вільно володів багатьма мовами, а, головне, був великим патріотом і дуже активною людиною. В такому ж дусі виховував своїх дітей і парохіян. У Тишківцях він побудував нову церкву, на яку пожертвував величезну на той час суму – тисячу крон! Це був цілий маєток! На місці колишньої сільської коршми, побудував школу, що було дуже символічним. У школі навчалося 120 дітей.

У Тишківцях 1849 року в родині о. Осипа Шухевича (брата о. Зенона), народився син Володимир Шухевич, у майбутньому людина, овіяна легендами: відомий вчений, етнограф, педагог, історик, визначний громадський діяч, надзвичайно ініціативна і творча особистість. Між іншим керував він і хоровим товариством «Боян» у Львові. Щодо просвітницької діяльності у В. Шухевича як педагога був дуже повчальний девіз:

Який вчитель –  такі діти,

Які діти – такий народ.

Враховуючи дуже нестабільний перебіг сьогодення, так і хочеться розвинути цю думку далі:

Який народ – така влада,

Яка влада – така держава.

В. Шухевич зібрав і видав п’ять величезних томів безцінного гуцульського фольклору. Я вважаю це незрівнянним подвигом. Він був дідом генерал-хорунжого УПА Романа Шухевича (псевдо «Тарас Чупринка»), який не менше овіяний славою, ніж його дід.

Жорстокі репресії з боку різних окупантів супроводжували Шухевичів усе життя. Через це рід цих славних патріотів розпорошився по всьому світу. Та хоч би де вони були, всюди лишалися вірними своєму народові та берегли честь і славу свого роду.

Навчання в Муравського й Крушельницької

Йшов 1945 рік. Настала пора здійснювати свою давню мрію – здобути  професійну музичну освіту. І ось із газет довідався, що в тодішньому Станіславі (Івано-Франківську) відкривається музичне училище. Перед приймальною комісією я співав і дириґував. Коли мене попросили заграти на фортепіано, я сказав, що вперше бачу цей інструмент. Можу заграти на скрипці. Заграв вальс Й. Штрауса. Сподобалося. Зарахували на дириґентсько-хорове і вокальне відділення. Навчання йшло успішно. Та вже у 1947 році, наприкінці другого курсу, відбіркова комісія, що прибула із Львівської консерваторії, прослухала кращих студентів і кількох із них рекомендувала на навчання у свій вуз. Я і здивувався, і зрадів, коли довідався, що й мене відібрали.

Навчання у Львівській консерваторії імені М. В. Лисенка – особлива сторінка моєї долі. Моїми вчителями тут були видатні корифеї нашого музичного мистецтва: Станіслав Людкевич, Микола Колесса, Соломія Крушельницька, Василь Барвінський, Роман Сімович, Адам Солтис, Павло Муравський, Одарка Бандрівська, які уособлювали цілу епоху української музичної культури. 

Завжди буду вдячний долі, що звела мене з такими видатними митцями як Соломія Крушельницька, в якої навчався вокалу, а в Павла Муравського навчався головної дисципліни – техніки дириґування (1948–1950 роки). 

Як було приємно спостерігати, коли ці дві знамениті постаті красиво доповнювали одне одного. Було дуже багато спільного в їхній навчальній методиці, мета якої одна – виховати нас не лише висококваліфікованими фахівцями, а й гідними українцями.

Павло Іванович працював тоді художнім керівником і головним дириґентом уславленої хорової капели «Трембіта» й поєднував творчу працю з педагогічною. Кожне його заняття з дириґування – то була велика подія, то було велике свято для мене. Своїм мистецьким авторитетом він навчав нас, студентів, працювати динамічно, із завзяттям. З перших хвилин наш педагог створював у класі особливу творчу атмосферу.

Крім дириґентської техніки, Павло Іванович чимало уваги приділяв погляду й міміці. Він вважав, що погляд – це той необхідний контакт із хором, без якого дириґентові важко домогтися своїх мистецьких задумів і високих результатів. Іноді поглядом можна більше сказати, ніж жестом. «Міміка, – казав він, – це один із найважливіших художньо-виражальних засобів хорового мистецтва. Вона сприяє розкриттю змісту й характеру виконуваного твору». Треба сказати, що і поглядом, і мімікою наш учитель володіє блискуче. Цими засобами він просто-таки гіпнотизує хор і підпорядковує собі цілковито. А ще казав: «Мова дириґентських жестів має бути максимально виразна, емоційна і переконливо передавати те, що відбувається в душі дириґента, а тому дириґентська техніка повинна бути відточена не менш, ніж техніка будь-якого музиканта чи співака». А взагалі, девіз Павла Івановича: «Воля, темперамент, емоційність, досконале володіння дириґентською технікою, висока освіченість – ось ці якості, які необхідні для дириґента як творця, як художника».

Павло Іванович весь свій творчий досвід хормейстера намагався передати нам, студентам. Кажуть, найкращий засіб виховання – це власний приклад. Саме своїм вулканічним темпераментом, своїми яскравими прикладами, як треба відтворити той чи інший характер твору, він надихав і нас. І встояти перед таким прикладом ніхто не міг, навіть безнадійний флегматик. Треба було бачити, як він під час якого-небудь показу всім своїм  єством випромінював імпульси музики й запалював нас своїм піднесенням, своїм цікавим задумом. Як у нього при цьому горіли очі, як кожен помах руки виражав цілий ряд виконавських засобів. Як він динамічно, експресивно  підкреслював найхарактерніші місця твору, як змінювався вираз його обличчя відповідно до динаміки. Спробуйте після цього втриматися від бажання бути подібним на свого вчителя!

Щоб закласти у нас, студентів, основу висококваліфікованих музикантів, він давав нам для дириґування і відповідні твори, що виховували любов до вітчизняної й світової класики, особливу увагу приділяв народній пісні.

Пам’ятаю, як працювали ми з Павлом Івановичем над хоровим твором С. Воробкевича «Огні горять», на вірші Т. Шевченка. За своєю будовою цей твір досить контрастний щодо зміни темпів, настрою і психологічного стану, а отже відповідно до цього має і дириґентські труднощі. Після цілої низки настанов і порад викладача я з великим бажанням і захопленням узявся до роботи. Одного разу ввечері, йдучи з консерваторії до гуртожитку після занять з Павлом Івановичем, який, до речі,зробив мені тоді багато зауважень, а це добряче зачепило мою амбіцію, по дорозі я подумки проробляв деякі складні для дириґування місця. Спочатку дириґував перед собою маленькими умовними рухами. Потім, непомітно для себе, настільки захопився, що зупинився, поступово увійшов, як кажуть, «в образ» і дириґував на вулиці вже енергійними, широкими жестами, наспівуючи потихеньку мелодію чи окремі фрази. З того стану вивели мене слова старенької перехожої: «Боже, Боже, такий молодий, а вже щось йому бракує. Колотить бідний розумом. Скільки людей покалічила та проклята війна». А це ж тільки через Павла Івановича, через талант вселяти бажання плідно працювати й вірити у себе.

Під орудою Павла Івановича хорова капела «Трембіта» сягнула тоді найвищої виконавської майстерності. Всі концерти капели, чи то в сільському клубі, чи у великих концертних залах Києва, Москви, Ленінграда, за кордоном відбувались у переповнених залах і з тріумфальним успіхом. Завдяки яскравому художньому хисту її керівника «Трембіта» стала найпопулярнішою хоровою капелою в Україні й поза її межами. Вона переживала тоді своє блискуче творче відродження, свою весну, свою справжню молодість. Хтось із стародавніх філософів сказав: «Не бійтеся досконалості, ви її ніколи не досягнете». Сказано сильно. Безперечно, кінцевої досконалості просто не буває. Вона мов космос – безкінечна! Вона просто не існує, але прямувати, прагнути до неї треба. Без цього й мови не може бути про зростання чи прогрес будь-якої творчості. Павло Іванович, мабуть, усе життя прагнув хоча б наблизитись до вершини досконалості, й тому його завжди супроводжував успіх. 

Я не раз бував на репетиціях, коли Павло Іванович працював із  «Трембітою». Це була справжня школа, де щоразу відкривалася для мене нова й нова сторінка технології хорової звучності. Спостерігати за роботою Павла Івановича було великою насолодою. Кожного разу він стрімкою ходою буквально влітав у приміщення капели, поспішно привітавшись, починав працювати. І як працювати! Динамічно! Пристрасно! З вогнем! На обличчях артистів хору не було й натяку на якусь байдужість. Усі вони разом із маестро творили, відчуваючи, що дириґент має свій чіткий художній задум, прямує до нього впевнено, а хор із великим бажанням допомагає йому.

Запам’яталась мені робота Павла Івановича над звуком. Він постійно домагався в’язкого, пружного, заокругленого, а головне, кантиленного, співучого й красивого звуку. Часто звертався до хору: «Співайте м’яко, чисто, тепло, щоб від вашого звуку не віяло холодом. Кожну ноту зодягайте в красиву одежу, тоді вони заграють усіма барвами. І найголовніше: завжди, чи на репетиціях, чи на концертах, співайте осмислено, усвідомлено». Відповідно до драматургії кожного твору, він застосовував таке неоціненне природне багатство людського голосу, як тембр. Я тоді зацікавлено спостерігав, як Муравський, наче художник, звуковими барвами малював художні образи кожного твору. Саме завдяки тембру, твори щоразу набували свіжих звукових відтінків, оживали по-новому. Отже я був свідком, коли крок за кроком народжувалося високе  мистецтво, а разом із ним і становлення хорової школи Муравського.

При першій нагоді, я старався відвідувати концерти тодішньої «Трембіти». Це були не концерти, а захоплююче мистецьке дійство, презентація найвищого ґатунку хорової краси. Пам’ятаю: публіка у захваті весь час скандувала стоячи. 

Будучи одним із перших учнів Павла Івановича, я завжди був захоплений його артистичною поведінкою на сцені: молодий, красивий, енергійний, наділений тонкою музикальністю, веселою вдачею, добротою, він щоразу готовий був подати нам, студентам, руку допомоги в будь-якій  ситуації. Признаюся: тоді я дуже хотів бути подібним до свого вчителя. І ось несподівано, негадано моя мрія здійснюється! У Львівській консерваторії деканом тоді працював відомий музичний діяч Іларіон Гриневецький, який у тодішньому Львівському педінституті заснував мішаний хор. У 1948 році він запросив мене до цього колективу своїм помічником. Я був радий, що мав змогу працювати творчо. Згодом Гриневецький цілковито довірив мені хор.

У хорі співало тоді понад 60 осіб. Були це переважно студенти з сільських місцевостей із добрими голосами й патріотичним духом. Ми з півслова розуміли одне одного, коли заходила мова на «актуальні» теми. 

Для апробації нам давали свої нові твори львівські композитори С. Людкевич, Є. Козак, А. Кос-Анатольський і багато молодих авторів. Добрим порадником і консультантом щодо підбору репертуару й подолання деяких труднощів, безперечно, був для мене авторитет Павла Івановича. У такій співдружності зі своїм вчителем, мені працювалося з цим хором на диво легко й цікаво. Коли були якісь труднощі, я завжди думав: а як діяв би тут Павло Іванович?

І мене, і хор «компетентні» органи тримали під «особливим» наглядом, бо ми мали у своєму репертуарі багато патріотичних творів: «Заповіт», «Ой, горе тій чайці», «Дума про Морозенка», «Чуєш, брате мій». Багато з них тодішньою таємною цензурою не так, щоб були офіційно заборонені, але «не рекомендовані» для виконання. Таке собі єзуїтське формулювання.

Під час виконання «Заповіту» чи «Реве та стогне Дніпр широкий» люди в залі з першими звуками цих шедеврів уставали і стоячи слухали їх з високим духовним піднесенням, виявляючи любов і шану до свого генія – Тараса Шевченка. А от коли співалася будь-яка пісня про комуністичну партію, то  люди сиділи похнюплено і апатично сприймали цей нав’язливий, я б сказав, насильницький спів. У таких випадках влада була безсила щось змінити. 

Після мене цим хором керували відомі музичні діячі: мій друг Михайло Антків, композитор Є. Козак і особливо багато кращих творчих років  віддав йому талановитий хормейстер, публіцист Степан Стельмащук, якому не раз «ставили палиці в колеса» ті ж «органи». Але на зло всім енкаведистам хор щоразу набирав невпинного творчого лету. 

Поруч із Павлом Муравським мені хочеться намалювати хоч невеликий словесний портрет найіменитішої співачки, символу світового оперного мистецтва кінця ХІХ – першої половини ХХ століття, моєї вчительки з вокалу Соломії Крушельницької.  

Не розказуватиму, як тріумфально виступала наша Соломія в кращих оперних театрах світу, зокрема Європи та Америки, як їй присуджували золоті корони й вінки, як всесвітньовідомі співаки того часу Енріко Карузо, Тітта Руффо, Федір Шаляпін вважали за велику честь співати з нею, як її красою й талантом захоплювалися Іван Франко, Василь Стефаник, Михайло Павлик, а Шаляпін так був закоханий у Соломію, що навіть освідчився їй, як Соломія Амвросіївна дружила з великим композитором Джакомо Пуччіні. Адже лише завдяки Крушельницькій стала всесвітньо відомою його опера «Чіо-Чіо-Сан», яку ще під час першої прем’єри в Мілані публіка засвистала. 

Я хочу розповісти про свою вчительку дещо з іншого боку – як про людину-патріота, педагога й митця.

Ніколи не забуду першу нашу зустріч. У той час за станом здоров’я вона давала уроки співу вдома. Коли я вперше переступив поріг її оселі, мене зустріла надзвичайно лагідна й привітна жінка. Вразила і хатня скромність великої артистки. Незважаючи на поважний вік, вона на диво зберегла свою колишню красу й жіночну привабливість. Постава в співачки була струнка, підтягнута. Ніякою косметикою не користувалася. На гладенькому, завжди усміхненому енергійному обличчі жодної зморшки. Сиве волосся акуратно зачесане. Шия довга, плечі покаті. Великі блакитні з зеленкуватим відтінком очі хоч і приховували якийсь таємний сум, випромінювали радість до всього, що її оточувало. Це була чарівна, з нерозгаданою, внутрішньою ясною красою жінка. 

Після нашого короткого знайомства Соломія Амвросіївна попросила мене заспівати. Заспівав. «Добре дитино, добре», – сказала й делікатно зробила кілька зауважень. – «А тепер сідай, дитино, і я тобі заспіваю». Коли концертмейстер Богдан Дрималик заповнював кімнату звуками вступу до арії Чіо-Чіо-Сан, Соломія Амвросіївна раптом наче переродилась, випросталась, стала ніби вищою, очі загорілись, вдихнула повітря і... почалося царство музики. Як вона співала! Я вперше почув її густий сильний, неймовірно красивого тембру голос. Голос, який колись чарував мільйони вибагливих слухачів, перед яким схилялися великі композитори й дириґенти світу. Голос, який бентежив і королів, і імператорів, і царів. Співачка володіла ним на диво легко, граціозно. Вона блискуче поєднувала витончений спів із драматичним мистецтвом перевтілення, а красивий тембр був для неї потужним засобом відтворення найбільш таємничих рис кожного художнього образу. Тут велика співачка була сміливою й рішучою. Саме в цьому аспекті виявлялася її найпереконливіша мистецька сила. Я, мов заворожений, слухав і думав: «Господи! Як багато дала матінка-природа цій величній жінці». Вона ж співала лише мені одному, та перебуваючи на високому творчому піднесенні, велика артистка інакше не могла. Жаль, що в той час не було такої досконалої техніки, як зараз, яка могла б достовірно записати це диво. 

На уроках вокалу Соломія Амвросіївна, як і Павло Іванович, була вимогливою. Завжди орієнтувала нас на глибоке осмислення співу, максимальне розуміння художнього образу. Не пропускала найменшої інтонаційної, ритмічної чи текстової неточності. Прагнула, щоб кожний студент, за допомогою педагога, самостійно вмів знайти дорогу до високого мистецтва. Постійно навчала: «Ноти – це мовчазні знаки, які ще нічого не говорять про свою величезну художню силу. І треба дуже багато докласти зусиль, уміння, щоб твір ожив під пальцями піаніста, під смичком скрипаля, чи в голосі співака і по-справжньому хвилював слухачів». 

Власним прикладом прищеплювала нам любов до мистецтва, до літератури, особливо до музики, яку любила до нестями. Часто говорила філософськи: «Музика – це життя, а життя – це музика». 

Наша вчителька завжди була для нас взірцевою володаркою сильного духу, оптимісткою. Вражала працьовитістю, заохочувала займатися спортом і вивчати іноземні мови. 

У Соломії Амвросіївни дітей не було. Дітьми вона називала своїх учнів, яким дарувала нерозтрачену ніжну ласку. Часто після занять запрошувала на кухню, щоб пригостити чаєм, або ще чимось домашнім, власного приготування. Ми якось ніяковіли, відмовлялися, а вже вдома знаходили в кишенях чи сумці пиріжок, або печиво, нишком покладені вчителькою. Як це було зворушливо... Особливо, коли ти сирота. 

Кімната Соломії Амвросіївни більше нагадувала музей, ніж звичайне помешкання. На столах, на стінах, на підвіконнях – безліч фотографій, що свідчили про великий і славний мистецький шлях артистки. З цих фотографій дивилися на мене Аїда, Дездемона, Ізольда, Ліза, Брунгільда... Соломія Амвросіївна з особливо ніжною любов’ю обережно брала їх у руки, наче найдорожчу реліквію, й розповідала, що це за героїні, з яких опер. Інколи вона спрямовувала свій погляд кудись удалечінь і в такій глибокій задумі довго-довго мовчала. Можливо, їй вчувався шум овацій, захоплення вдячної публіки, вигуки: «Браво! Бравісимо!», запах ніжних квітів, що летіли із залу до ніг артистки. В одну мить на її очах з’явились дві великі сльози, які довго тремтіли в промінні надвечірнього багряного сонця... 

Мені пощастило. Згідно розкладу, я приходив на заняття останнім. Ось тут і була можливість поговорити зі своєю вчителькою на різні, навіть сокровенні теми. В той тривожний час її найбільше хвилювало одне питання: «Що з нами буде?..». Маючи на увазі ті криваві злочини, які чинили енкаведисти в тюрмах Західної України під час відступу на початку війни. Я по всякому заспокоював цю дорогу мені людину. Вона цікаво розповідала не лише про свої гастролі, а й співала для мене чимало народних пісень, у які була до болю закохана. Саме тоді я й почув з її вуст пісню «Вівці мої, вівці», яку згодом глибоко переосмислив і на її основі створив свій варіант ліричної пісні. 

Соломія Амвросіївна знала сім мов. Зі своїми різнонаціональними друзями спілкувалася без перекладача, співала й читала в оригіналі італійською, французькою, англійською, німецькою, іспанською, польською, російською, але ніколи не забувала, що вона українка. Навіть під час світових турне всі концерти завершувала українськими народними піснями під власний акомпанемент. Цим вона утверджувала світовий статус нашої пісні. Співала їх і високим особам, які запрошували її у свої резиденції. Так було і в Петербурзі. Коли в імператорському палаці Крушельницька заспівала кілька арій різними мовами, а потім «Веснівку» В. Матюка на слова М. Шашкевича, цар Микола II, вважаючи Крушельницьку італійською співачкою, запитав по-французьки: «Скажіть, якою мовою ви співали таку чудову пісню?», Соломія гордо підняла голову й рішуче відповіла: «Мовою мого українського народу», а про себе, мабуть, подумала: мовою, яку ви, російські царі, люто ненавидите і своїми указами по-всякому забороняєте. 

І раптом, як грім з ясного неба – сенсація! У самому зеніті світової слави найіменитіша співачка того часу, в 42 роки життя, Соломія Крушельницька, залишає... оперну сцену! «Партії моїх героїнь мають співати молоді», – рішуче заявила вона тоді. А мені зізналася: «Тільки-но я відчула, що мій голос іноді вже не піддається тим вимогам, які диктує розум, бажання, сказала собі: Соломіє – стоп! І перейшла на концертну діяльність». Який повчальний приклад для сьогоднішніх, уже добре підтоптаних естрадних чи інших співаків! 

У 1939 році Соломія Крушельницька приїхала з Італії на батьківщину, щоб відвідати рідні місця на Тернопіллі й своїх близьких у Львові. А першого вересня почалася Друга світова війна. «Я докладала багато зусиль, – каже вона, – щоб вирватись із тієї пастки й терміново повернутися до Італії. Та невдале падіння й перелом ноги перекреслюють усі мої наміри, завдають великих неприємностей. Радянська влада не дала дозволу на виїзд. Мій будинок у Львові націоналізували. Правда, залишили для мене лише одну квартиру на другому поверсі» (через багато років тут створено музей співачки, а вулицю названо її ім’ям). 

Під час воєнного лихоліття Крушельницька дуже бідувала. Лише після війни їй допоміг влаштуватися на педагогічну працю у Львівській консерваторії тодішній ректор цього закладу, чудовий композитор і піаніст, відомий український патріот Василь Барвінський, якого в 1948 році було заарештовано й заслано на 10 років аж у Мордовію. Однак, незважаючи на неодноразове прохання, радянського громадянства співачці не давали. Вона й далі залишалася італійською підданою. За кордон не випускали. Італійські друзі-співаки, композитори, дириґенти більше не отримують від Соломії жодної вісточки. 

Радянською громадянкою Соломія Крушельницька стала лише тоді, коли «добровільно» віддала свою розкішну віллу на березі Середземного моря, названу в її честь «Сальомеа», і все своє майно в Італії у власність радянської держави. 

Та, незважаючи на такі вкрай неприємні життєві колізії, мужня Соломія Амвросіївна не падала духом. Вона й далі залишалася оптимісткою. В неї було чудове почуття гумору. Одного разу, послухавши народні пісні з Покуття в моєму виконанні, які їй сподобались, раптом із грайливою усмішкою поцікавилась: «А сороміцькі коломийки ти знаєш?». Я, звичайно, засоромився, зніяковів. Хіба ж можна такій людині співати подібні коломийки? «Дитино, не стидайся, це ж народна творчість, наш дорогий скарб. Творить народ, а ми лише відтворюємо. Співай, мені дуже цікаво». Ну, я і заспівав, спершу легенькі, благенькі, а потім уже більш гостренькі. Як, наприклад: «Ой, ішла я вулицею, здибала Матія, пошукала там, де треба, – слабенька надія». Боже, як вона реготала! До сліз! А мені було приємно, що в такий важкий час розвеселив свою дорогу вчительку. 

Лебединою піснею був концерт Соломії Амбросіївни у жовтні 1949 року. Велика зала Львівської філармонії не змогла вмістити всіх шанувальників її таланту. Люди стояли під стінами, в переходах, навіть у фойє. Пощастило бути тут і нам, студентам. 

Бурхливими оплесками, стоячи присутні в залі зустріли свою улюбленицю, яка з’явилась на сцені. Щиро усміхнена, схвильована Соломія Амвросіївна низько-низько вклонилася публіці. Тривалі овації й вигуки спалахнули з новою силою і, здавалося, що їм не буде кінця. Лише скромний помах руки співачки поступово вгамував розбурхану залу. Запанувала урочиста тиша. Всі ніби завмерли. Раптом цю тишу пронизують акорди рояля. А за ними, мов струмок, полилася чарівна мелодія пісні «Родимий краю, село родиме...» (Соломія Амвросіївна завжди нею починала свої концерти в Галичині). Голос співачки звучав напрочуд свіжо й рівно, ніби роки не владні над ним. Потім були арії й романси, а наприкінці концерту традиційно заспівала ще багато народних пісень. 

На сцені – море квітів! Зворушливо, з ніжною любов’ю Соломія Амвросіївна пригортає до серця, мов дитя, кожен букет. «Квіти – найдорожчий дарунок від глядачів», – завжди казала вона.

У цей незабутній вечір наша Соломія ніби ще раз пройшла свій життєво-творчий шлях. Такою вона була жінка-митець, жінка-патріот, жінка-легенда.

Більше з моєю улюбленою вчителькою ми не бачилися. Невдовзі мене відрахували з консерваторії як «українського буржуазного націоналіста».  

«Ходіння по муках»

Восени 1949 року УПА значно активізувала свою  боротьбу. А тут ще й сталося загадкове вбивство одіозного журналіста Ярослава Галана. Почались повальні арешти, репресії українських патріотів. Потрапив і я в ті політичні жорна. А було це так. Син основоположника нашої класичної музики Миколи Лисенка – Остап Миколайович читав студентам предмет «Українська народна творчість», але  «русскоязычные» студенти (а їх було лише четверо з двадцяти п’яти в нашій групі) настирливо вимагали читати російською мовою. Майже кожна лекція починалася неприємними вигуками: «На русском! На русском!». Дійшло до дуже прикрого й неприємного інциденту, в якому було тяжко ображено вже тоді літнього викладача Остапа Лисенка, а один із тих студентів навіть заявив: «Не буду я слушать этого собачьего языка!» Мене  це страшенно обурило. Я сподівався, що такий ганебний шовіністичний вчинок стане надзвичайною подією в консерваторії. Однак належної реакції з боку керівництва цього навчального закладу годі було чекати, тим більше, що після репресованого колишнього ректора  В. Барвінського, ректором консерваторії було призначено відомого тоді російського шовініста з українським прізвищем Сергія Павлюченка.

На відкритих партійних зборах я різко покритикував партійну організацію та її секретаря Ганну Шепітько за те, що студент тяжко образив п’ятдесятимільйонний український народ, назвавши його мову собачою. Наприкінці свого виступу заявив: «Може, й українську мову будемо викладати російською?». Оплески студентів і викладачів  свідчили про схвалення моєї репліки. У перерві до мене підійшов (не побоявся) професор Станіслав Людкевич і сказав: «Ти добре, добре говорив, але  дивись, щоб усе це не закінчилось погано». Пересторога професора була пророчою. Далі все пішло за відомим сценарієм. Через два тижні (спочатку треба було зібрати «досьє» на мене) «справу Гринишина» вже розглядали на засіданнях студентських груп, а згодом на позачергових відкритих партзборах за участю ректорату, партійної й комсомольської організацій (а я ж ніколи не був ні комсомольцем, ні членом партії). Після довгих розборів був сфабрикований безграмотний наказ ректора (цитую за оригіналом): «Студента Гринишина – ІІІ курс, диригентсько-хоровий факультет відчислити з консерваторії 18.03.1950 року як скрившого від колективу свою участь в українській буржуазно-націоналістичній молодіжній організації і роботу дяком у церкві». Вийшло так, як у народній приказці: «За моє жито ще мене й побито». Покарали не того, хто тяжко образив викладача й нашу мову, а того, хто за них заступився. 

За лічені хвилини мене було виселено з гуртожитку. Кращим «готелем» для мене тоді став залізничний вокзал. Що робити? По своїй молодечій наївності й за порадою таки консерваторських комуністів пішов шукати «правди» в НКВД з такою думкою: якщо я вчинив якийсь тяжкий злочин, то хай суд скаже своє слово, і я готовий на все. Мені порадили до кого саме звернутись. Нарешті потрапляю до кабінету потрібної особи. За столом сидів понурий, украй огидний тип у цивільному, з неприємними колючими очима. Я привітався, він, не відриваючи очей від якихось паперів, буркнув: «Драсьте, в чем дело?» Я пояснив. «Как фамилия?» Сказав. Миттєво було віднайдено «досьє» на мене. Він похапцем погортав, почитав, нарешті підняв голову, й на його обличчі з’явилася єхидна, вимушена посмішка. Він мені дуже «поспівчував», а тоді відверто каже: «Будешь сотрудничать с нами? Завтра опять будеш студентом!». На що я категорично відповів: «Ні, на таке я ніколи не піду». Раптом він зривається з місця, перетворюється в лютого звіра й кричить: «Так какого … ты пришел сюда?!! Вон отсюда, сволочь!!» І полилося на мене страшне матюччя. Здавалося, земля дрижить. На мене було вилито стільки словесного бруду, на що тільки здатний «великий и могучий руський язык». І це при тому, коли я з великою шаною ставлюсь до російської класичної й сучасної музики, поезії, літератури, образотворчого мистецтва, особливо люблю глибоко змістовні російські народні пісні. Я вискочив звідти мов ошпарений і думаю: хай будуть ваші матюки, аби не «каталажка». Лише згодом усвідомив, з яким небезпечним вогнем я грався. Адже він міг спопелити мене миттєво. Та мене тоді нічого не лякало, бо сили додавав біль за наших багатостраждальних людей і нашу мову. 

З того часу й почалось моє трирічне «ходіння по муках», трирічне приниження й поневіряння в пошуках справедливості. «Компетентні органи» перекрили всі шляхи. На роботу ніхто ніде не приймав, хоч бери й сідай на вулиці та з простягнутою рукою проси милостиню або іди в банду чи накладай на себе руки. 

Місяць добивався правди у високих кабінетах у Києві. Був навіть на прийомі в такої відомої державної людини, як Сидір Ковпак. Усе марно… Остап Лисенко порадив написати «батькові всіх народів» Сталіну. Написали. Незабаром прийшла відповідь: «Получив Ваше письмо на имя тов. Сталина, отвечаем: восстановить Вас студентом Львовской консерватории не представляется  возможым». Механізм такої оперативної відповіді був усім відомий: з Москви подзвонили у Львів, тут дали відповідну характеристику, й відповідь – готова. Здавалось, цій «голгофі» й моєму терпінню кінця не буде ніколи… 

Вчитися далі дала можливість лише так звана хрущовська відлига. За порадою Павла Івановича, який весь час співчував мені й підтримував морально, подався я до Одеської консерваторії, зокрема, до знаменитого на той час хорового дириґента, професора Костянтина Пігрова. І залишився вельми задоволений. Після навчання працював художнім керівником і головним дириґентом Державного Гуцульського ансамблю пісні і танцю Івано-Франківської філармонії. 

З Павлом Івановичем ми продовжуємо нашу творчу дружбу й по сьогодні. Згодом навіть перейшли на «Ти». Під час наших з дружиною Галиною родинних свят Павло Іванович є завжди бажаним гостем. Між Галиною й Павлом Івановичем давно склалися дуже теплі дружні відносини.

Подвижник акапельного співу

Маестро Муравський завжди був противником темперованого строю, тому працює з хором виключно з допомогою камертона, що стало чи не найважливішою складовою його методики. Тут він розумно дотримується традиції церковного співу, а церковні хори, як відомо, споконвіку співають у природному ладові, тобто за принципом природного тяжіння звуків. Такий спосіб акапельного співу  в Україні існує з давніх-давен. У кожній місцевості він має свою особливість, свою виконавську манеру, які вражають щирістю й красою. В автентичних піснях ми відчуваємо голос наших предків, голос нашої землі й голос нашої історії, бо народна пісня – це найправдивіший літопис нашого життя. Саме в такому аспекті й працює Павло Іванович і такі ж цінності прищеплює своїм вихованцям, бо давно переконаний: шлях до високої виконавської майстерності лежить виключно через акапельний спів. 

Павло Іванович, на диво, невтомний працелюб. Не шкодуючи себе, він може працювати по кільканадцять годин на добу. Наприклад, так звану підготовчу, тобто «чорнову роботу» з хором, як він сам називає, ніколи не доручає своїм помічникам, а веде її виключно сам. З кожною хоровою партією працює окремо. «Під час такої роботи, – каже він, –  я маю можливість виявити інтонаційно небезпечні місця, окремі ноти, що  можуть негативно вплинути на художньо-виконавський рівень. Відповідно до драматургії твору, домагаюсь потрібного тембру, кантиленного і красивого звукоутворення, звуковедення, завжди добре опертих на діафрагмі, злагодженого ансамблю в партіях. Якщо проведеш ретельно і продуктивно «чорнову роботу», то хор заспіває професіонально, бо професіоналізм починається саме з цього, а вже при зведенні хорових партій, мені залишається лише завершити роботу над нюансами, фразуванням і ладом, що має пряме відношення до повноцінного розкриття художніх образів твору».
Який ми бачимо конкретний результат такої копіткої праці? Перш за все: вивіреність горизонтального і вертикального строїв, урівноваженість ансамблю між хоровими партіями і хору в цілому, правильність визначення метроритму. Тому не дивно, що коли будь-який хор співає акапельні творі під орудою Павла Муравського, навіть дуже тривалий час, то він завжди стабільно знаходиться в основній тональності, незважаючи на те, що виконувалися твори з наявністю частих тональних відхилень чи складних модуляцій.

Стосовно підготовчої «чорнової роботи», то такий спосіб вивчення твору далеко не всім співакам капел був до вподоби, бо це вимагало багато додаткової праці. Дехто вважає такий метод украй застарілим, мовляв, на сьогоднішній день професійні хори укомплектовані висококваліфікованими, музично грамотними співаками, й немає потреби вчити музичний матеріал з кожною партією окремо, а  залучати до роботи над новим твором відразу весь хор. З цього приводу виникало багато непорозумінь: незадоволення, суперечки, скарги й навіть наклепи у вищі керівні інстанції з боку «доброзичливців». Але Павло Іванович був непохитний. Після багатьох неприємних колізій, які закінчилися для нього драматично, свою правоту він ще раз довів самовідданою працею зі студентським хором кафедри хорового дириґування Київської державної консерваторії (з 1995 – Національна музична академія України) імені П. І. Чайковського. Всі ми пам’ятаємо неодноразові тріумфальні виступи цього відомого колективу у Швейцарії (5 разів), Німеччині, Канаді, Чорногорії, Естонії, Москві, Владимирі. А на Другому Міжнародному хоровому фестивалі в місті Торонто 1993 року авторитетне журі серед 84-х хорів визнало хор Муравського найкращим і присудило йому Перше місце! І провідні зарубіжні музикознавці, й журі фестивалю відзначають: бездоганний лад хору, збалансованість і свіжість звучання, вишуканість динаміки, чіткість фразування, а головне – молодече спрямування. Отож, мистецький метод Муравського міцно утвердився своєю високохудожньою дієвістю. 

А якої високої думки про Павла Івановича мій кращий приятель, широко знаний, талановитий звукорежисер Леонід Бильчинський! Він завжди згадував ту насолоду, коли здійснював записи хорів під орудою Муравського. Навіть інтонаційно найскладніші твори записувались без жодних проб, а прямо з першого разу. І, як результат, було випущено багато  платівок, дисків із зразковим записом  вітчизняної й зарубіжної класики, сучасної хорової музики, народних пісень. На жаль, та висока художня планка, яку поставив колись маестро Муравський перед хоровими колективами «Думка» і «Трембіта», з його вимушеним відходом упала. Падаючи, вона надто боляче вдарила не лише по згаданих колективах, а й по професійній академічній хоровій культурі в цілому. В «Думці» часто змінювалися керівники, але ніхто з них, у силу різних обставин, не досягнув рівня Муравського. Протягом тривалого часу цей колектив не зміг записати жодного твору, настільки розладнано його інтонування… 

Як не дивно, але не всі співаки «Трембіти» свого часу належним чином оцінили виняткове працелюбство Муравського, хоч результат цього працелюбства був очевидний. Дехто, наприклад, дозволяв собі навіть незрозумілі насмішки. То були люди з дивною психологією: «Як-небудь –  аби швидше». Все те особливо проявлялося в той час, коли Муравського невдовзі було запрошено на посаду керівника «Думки». І тут дуже доречно навести пророчі слова Павла Івановича, які мені переповів мій близький приятель, колишній керівник капели «Трембіта» Олег Цигилик. Ось що він сказав: «Пам’ятаю, як на одній із репетицій Павло Іванович зупинив спів хору і спокійно сказав: «Ви так собі насміхаєтесь, жартуєте, а я хочу Вам сказати, як мене вже не буде у «Трембіті», тоді ви ще не раз згадаєте мене, бо я віддав їй частку свого серця». Після  короткої паузи додав: «І тої «Трембіти» вже не буде!». На жаль, так воно й сталось. Із капелою «Трембіта», яка при Муравському трималася в зеніті слави, ще й досі роблять незрозумілі експерименти. 

Павло Іванович увійшов в історію як знаменитий хоровий дириґент, митець-патріот і завзятий подвижник акапельного хорового співу. Одначе надзвичайно цікава його методика роботи з хором і концертна діяльність, крім окремих епізодів і особистої розповіді маестро, до цього часу ще недостатньо досліджена і не вивчена фундаментально нашими музикознавцями. А це майже 75-річна самовіддана творча праця з провідними хоровими колективами України, яка була зорієнтована на відродження і збереження національної духовності й яка стала значним внеском у скарбницю світової культури. 

Мистецтво інтерпретації Муравського

Такий важливий аспект у музичному виконавстві як інтерпретація, тобто тлумачення музичного твору, відіграє чи не найважливішу роль і в дириґентській діяльності. Як не дивно, але далеко не всі композитори, дириґенти, окремі  виконавці визнавали інтерпретацію як могутній засіб художньої виразності. Вони поділялись на її прихильників і противників. І, як виняток, навіть такий широкознаний композитор як І. Стравінський, говорив, що він пише музику не для тлумачення, а для виконання. Всесвітньовідомий італійський дириґент А. Тосканіні сказав ще інакше: «Я виконав VII симфонію Д. Шостаковича, а тепер хай інші її інтерпретують». А от Римський-Корсаков висловився з цього приводу зовсім протилежно: «Коли, нарешті,  будуть судити за таке свавільне поводження з класикою». Так, свавільне, легковажне ставлення до такого потужного чинника, як мистецтво інтерпретації, головним чином до метроритму, спотворює твір до невпізнання.

На щастя,  Павло Муравський належить до прихильників інтерпретації та є її неперевершеним майстром. У чому ж полягає ця майстерність? При наявності його тонкої музикальності, високого професіоналізму, природної інтуїції, при багатій творчій фантазії й уяві Муравський іноді робить музичний твір набагато вищим щодо художньої вартості, ніж його створив композитор. У таких випадках він мимоволі стає ніби співавтором композитора.

Але без оволодіння художньо-виражальними засобами, особливо вокальною майстерністю, інтонацією, нюансами чи метроритмом, домогтися бажаної культури інтерпретації неможливо. І тут треба віддати належне Павлові Івановичу. Він уміє філософськи заглибитись і відшукати те завуальоване, приховане, що з’єднує всі вищенаведені компоненти і робить твір неповторним, високопрофесійним. Пошук щодо розумної інтерпретації, у нього є визначальним і, разом із тим, пізнавальним.

Для прикладу, візьмемо пісню «Сусідка». Чим же привернула увагу широкого кола слухачів ця звичайна, нічим особливим не примітна жартівлива пісня в трактуванні Муравського? Адже її співали й співають багато хорів в Україні. І ніколи вона не була надто  популярною. А от Павло Іванович за рахунок вишуканих нюансів, темпів, динаміки й розмаїтих тембрів зумів зробити з неї перлину. Про що говорить своєрідна анатомія цієї пісні? «Сусідка» має яскраво виражене західноукраїнське походження. Це підтверджують такі діалектичні вирази: «най си вуса підкручу», «позич мені люстерко», «могла би ся втопити, мусів би-м ся женити». А от мелодія пісні, особливо її друга половина, переконує, що вона за своєю специфікою походить від угорського народного танцю «Чардаш», якому завжди притаманні гострі синкоповані ритми. Саме такими легкими пісенно-танцювальними ритмами й приваблює ця пісня в інтерпретації Павла Муравського, яка виконується невеликим, наближеним до зубів звуком, що робить виконання жвавим, легким, граціозним.

Обробку пісні «Сусідка» композитор Яків Яциневич здійснив у куплетній формі, за винятком другого куплету, де спостерігається незначна варіаційність. А така форма, як відомо, завжди ускладнює роботу хормейстера щодо вирішення інтерпретації. Опиратися на музику в даному випадку неможливо, бо вона в усіх куплетах майже однакова, тому доводиться самому шукати й застосовувати широкий спектр художньо-виражальних засобів. Саме так вчинив Муравський. Відповідно до художніх образів у кожному куплеті він знаходить цікаві звукові забарвлення, підсилює ритмічні малюнки, емоційні вирази. І все це робиться тонко, коректно, без ніякої вульгарності. 

Якщо перший і другий куплети звучать у темпі allegro і в динаміці mezzo-forte, то третій, на словах «Маю жінку молоду, не пущу ї по воду», навпаки,  наповнений могутнім звучанням у динаміці fortissimo, надто в повільному, широкому темпі. Тут Муравський уже подбав, щоб кожна хорова партія  продемонструвала свою високу культуру звуку, а хор у цілому прозвучав максимально кантиленно, монолітно. Таке красиве й монументальне звучання сильно впливає на психіку слухача, воно ніби розпирає груди й сповнює невимовної естетичної насолоди. Кульмінація в цьому звучанні припадає на слова «маю жінку», а вже на слова «молоду, молоду» хор поступово зменшує звукову напругу й, сильно підкреслюючи кожну синкопу, поступово переходить до попереднього швидкого темпу. Майже за таким виконавським зразком звучить і четвертий куплет.

«Сусідка» настільки полюбилась і міцно вросла в концертну діяльність студентського хору Муравського, що без неї не мислимий був  жоден виступ. А якщо траплялося, що її не було в програмі якогось концерту, то публіка під рясні аплодисменти скандувала: «Сусідка»! «Сусідка»!! І вимагала її виконання і, як правило, ще й на біс.

Подібні засоби інтерпретаційної виразності Муравський застосовує і в народній пісні в обробці Миколи Лисенка «Стелися  барвінку», яка має не менший успіх, ніж «Сусідка». Тут основну роль відіграє експресивна, хвилеподібна агогіка, що наче магнетично стремить до кульмінацій на слова «низенько» і «козаче». А от кульмінація на слові «мати» знаходиться в помітно вищому теситурному розташуванні, звучить набагато яскравіше й готує перехід до другого, вже іншого за характером куплету. Саме другому куплету Павло Іванович надає великого значення. Вже з перших слів «віддай мене за такого, що немає  вуса», у порівнянні з першим куплетом, він робить його набагато контрастнішим. Хор, ніби стримуючи кожен звук, у повільному темпі надає цьому куплету бадьорого, танцювального ритму. Недарма, саме в цьому місці публіка не втримується і в ритмі хору починає аплодувати. Але вже на першому складі слова «заморгає» Муравський робить довгу фермату і на diminuendo доводить звучання хору до найтоншого філігранного pianissimo, а після непомітної люфтпаузи на словах «він на мене заморгає» стрімко входить у попередній швидкий темп. При переході на слова «ще, ще нижче» застосовує прийом glissando, що надає цьому повторенню легкого злету вгору. Таке контрастне зіставлення темпів вражає багатством образів, робить пісню жвавою, яскравою. І ще одна надзвичайно цікава знахідка Павла Івановича: фінальні слова пісні «ще ближче» хор уже не співає, а несподівано, на видиху, промовляє пошепки, навмисно підкреслюючи при цьому кожну шиплячу «щ», «ж» і «ч», що  сприймається як щось таємничо-інтимне і викликає веселе пожвавлення в залі, а з ним і щирі оплески. 

Крім цього, Павло Іванович чудово знає природу людського вокалу та й сам він володіє гарним голосом приємного тембру і широкого діапазону, а це і є отой важливо-переконливий засіб у його роботі з хором. Бо одна справа багато говорити як треба заспівати ту чи іншу фразу, або високу ноту, а зовсім інша – відтворити це власним голосом. Такий спосіб значно піднімає і авторитет дириґента.

Добре пам’ятаю, як на своєму 80-річному ювілеї, вже «за чаркою», на прохання присутніх, Павло Іванович заспівав свою улюблену, відому пісню Дунаєвського «Серце, тобі не хочеться спокою». У фіналі пісні він надзвичайно легко, в динаміці forte подолав надто високу ноту (ля другої октави) і довго любувався нею. Це був справжній зразок співака-професіонала, бо нота звучала на диво повноцінно, без ніяких особливих зусиль, добре оперта на діафрагмі, у високій позиції. За такий «подвиг» вражені гості нагородили співака шквалом оплесків і шаленими вигуками «Браво!». І коли присутні трохи вгомонились, Павло Іванович вигукнув: «Жінки! То я ще маю успіх!». Незважаючи на поважний вік, він ніколи не втрачає почуття гумору, а іноді буває такий наївний, як дитина.

Справжнім майстром інтерпретації показав себе Павло Муравський в обробках українських народних пісень Миколи Леонтовича. Багаторічна копітка праця композитора над такими ліричними шедеврами, як «Зеленая та ліщинонька», «Праля», «Ой з-за гори кам’яної», «Мала мати одну дочку», «Зашуміла ліщинонька», увінчалася небувалим успіхом. Кожна з них – це окремі новели, в яких засобами гармонічної мови, гострих дисонансних сполучень, поліфонічних, динамічно-нюансових і регістрових прийомів розкрита глибока драматургія людських почуттів. Тут для Муравського відкрилось неосяжне поле художньо-виражальних пошуків. Кожна пісня вражає багатством відповідних  тембрових забарвлень, що виразно окреслює кожен художній образ. А ось обрядово-ігровим пісням «Коза», «Мак», «Ой, ніхто там не бував», «Чорнушко-душко» маестро надав легкості й прозорості у звучанні. Вправне виконання цих зразків приваблює ажурністю звукової фактури й свіжістю інтонацій, створює відповідний настрій. 

Зворушливо драматична глибина простежується і в тлумаченні Муравським українських жалібних пісень Леонтовича: «Козака несуть», «Із-за гори сніжок летить», «Смерть». У цих і в подібних піснях вчуваються ознаки інтонацій традиційного обрядового народного голосіння, народного плачу, які дійшли до нас ще з язичницьких часів і особливо поширені в народних думах. Та ці голосіння й плачі аж ніяк не означають якусь безвихідь, це висока шана полеглим народним героям і тверда, оптимістична впевненість у продовженні священної  боротьби за кращу долю Вітчизни.

Чудовий зразок жалібного народного голосіння-плачу в сучасній інтерпретації показав широко знаний вокальний ансамбль «Піккардійська терція», який  проникливо заспівав пісню-реквієм «Гей, пливе кача» під час прощання з героями Майдану, що полягли в нерівному бою за волю України. Це був вражаючий приклад продовження таких народних традицій, що набули обрисів сьогодення. 

В роботі над українськими народними піснями в опрацюванні Леонтовича в Муравського виробився свій особистий стиль. А взагалі Леонтович і Муравський – це ті дві визначні особистості, яких народила  благодатна подільська земля і які підняли українську хорову культуру до світових висот. Перший – як геніальний творець, а другий – як блискучий виконавець. Мабуть, саме в такому мистецькому виді Леонтович і мріяв почути свої твори, як вони звучать в інтерпретації Муравського. В даному випадку цих двох митців-земляків сміливо можна назвати творчими однодумцями, нерозлучними побратимами, які значною мірою доповнюють один одного. Якби не чекістська куля, то і вітчизняна, і світова хорова культура мали б сьогодні ще багато-багато  безцінних творів з-під пера Богом даного нам Леонтовича. Він упав, мов підстрелений птах, у молодому,  буйному, високому леті своїх творчих сил… А ось Павлові Івановичу, на щастя,  Господь дарував довге творче життя, щоб продовжувати священну справу Леонтовича.

Муравський проявив свій хист умілого інтерпретатора не лише в мініатюрних творах, але й у великих музичних формах, як, наприклад, у кантаті-симфонії «Кавказ» Станіслава Людкевича на вірш Тараса Шевченка, яка має загальний епіко-героїчний характер, але є тут і контрастні ліричні епізоди, конфліктні зіткнення тощо. Павло Іванович глибоко пройнявся психологічною сутністю цих художніх образів, їх настроєм і для кожного епізоду зумів знайти широку палітру звукових барв, завдяки яким кожен образ став рельєфно виразнішим і динамічнішим, що відповідає надто запальним і революційним шевченківським словам «не скує душі живої і слова живого», а якщо додати до цього ще й оркестрові  тембри, то твір звучить воістину вражаюче. В такому ж аспекті Муравський трактує і кантату Людкевича «Заповіт» і багато інших розгорнутих великих музичних полотен. 

Павло Іванович був одним із перших виконавців хоровими капелами  «Трембіта» й «Думка» моїх пісень: «Гей, Карпати», «Вівці мої вівці», «Ой зелена полонина» й інших. Слухаючи ці пісні, я не раз дивувався, як він тонко відчуває характерні особливості гуцульського колориту, як вірно і смаковито тлумачить ці твори. А взагалі хорова інтерпретація Муравського чимось нагадує образотворче мистецтво з його світлотінями, розмаїтими зіставленнями кольорів і тонким художнім чуттям.

Усі ці інтерпретації, тлумачення, можливо, не мали б такої художньої цінності, якби не емоційно вправна, дуже виразна дириґентська техніка Муравського. Кожен його жест інформативний і несе в собі конкретний смисл, акумулює потужну художню силу. Ми ніколи не спостерігаємо в нього зайвих, «холостих» жестів. Він завжди готовий являти свої художні задуми й високу виконавську культуру. Окрім таланту, Павло Іванович наділений ще й безцінним природним даром – потужною позитивною енергетикою. Його стрімка поява на сцені, його грайлива усмішка щоразу вносять той загальний теплий струмінь, що миттєво поширюється на всіх присутніх, створює благодатну ауру й викликає шквал аплодисментів.

Перед хором Муравський справжній чарівник. Для нього хор – це живий інструмент, яким він володіє віртуозно. На перший погляд, у нього ніби абсолютно відсутній натяк на якусь нервозність чи хвилювання, а насправді тут приховується така могутня внутрішня воля і навіть гіпнотична сила, що цілковито підкоряє і слухачів, і виконавців. Усі в очікуванні чогось цікавого, невідомого. В цьому й полягає феномен Муравського.

І ще один штрих до портрета маестро. Я ніколи не бачив, щоб під час виконання навіть найскладнішого в усіх відношеннях твору Муравський був цілковито залежний від партитури. Все він дириґує напам’ять. Адже партитура нівелює отой живий психологічно-творчий зв’язок із хором, який так необхідний для відтворення художніх образів. Тут ще раз варто нагадати відому істину, яку любив часто повторювати видатний музичний діяч, професор Микола Колесса: «Не голова в партитурі, а партитура  в голові». Так, наприклад, працювали Артуро Тосканіні, Натан Рахлін та інші визначні дириґенти світового рівня, які дириґували напам’ять і опери, і симфонії. 

Зустріч з хором музичної академії

Одного разу в мене виникло бажання описати хоч невелику частку з того багатющого арсеналу методики роботи з хором, набутої протягом багатьох десятиріч Павлом Муравським і так мало дослідженої. Ми домовилися з маестро, що буду присутній на занятті в хоровому класі музичної академії. Прийшов. Павло Іванович представив мене. Я із свого боку, щоб не забирати багато часу, коротко сказав  про себе: про основні етапи свого життя, підкреслюючи при цьому, що надзвичайно гордий з того, що я є одним із перших учнів Павла Івановича у Львівській консерваторії імені М. Лисенка. Студенти дуже уважно слухали мене, навіть задали декілька запитань і наприкінці щиро зааплодували.

Мій учитель у своїй праці з хором по-всякому намагався показати своїм вихованцям, яке величезне значення має грамотно-професійне розспівування. Адже воно посідає одне з важливих елементів у хоровій технології й передує складній репетиційній роботі. Пам’ятаю, коли Павло Іванович, ще не дійшовши до пульта, находу, повторюючи декілька разів, інтонує ноту соль-соль-соль, хор тут же підхоплює її. Після незначної корекції цей звук згодом перетворюється в знаменитий, ідеальний унісон, що заворожує приємним, м’яким тембром. Здавалося б: що особливого в одному унісоні? А скільки тут загадкової сили, хвилюючої поезії, ніжного тепла. На міцному ланцюговому диханні, на цьому ж унісоні, Павло Іванович майстерно демонструє нюанс: від ледь помітного pianissimo до могутнього fortissimo і навпаки, де спостерігається напрочуд рівномірне наростання звуку до кульмінації й поступове його затухання. І все це робиться, на диво, без ніякого форсування й порушення інтонації. Далі професор Муравський у межах звуку соль являє різні варіанти хорової звучності: гострі дисонансні сполучення, тональні відхилення, будує різні інтервальні функції тощо. І все це відбувається під суворим контролем інтонування. «Чому саме звук соль Ви обрали для такого розспівування?», – запитую в академіка Муравського. «А тому, що звук соль розташований у найбільш зручній і вигідній зоні й звучить вільно, без напруги. Він найбільш благодатний для пошуку найрізноманітніших художньо-виконавських засобів». 

Показ розспівування хору дещо затягнувся, бо Павло Іванович, як відомо, людина дуже педантична й ніколи не відступить, допоки не досягне бажаного результату: єдиного злиття унісону, тембру, ідеально чистого ладу, добре збалансованого ансамблю, а найважливіше, отого «муравськівського» чарівно-оксамитового звуку. Все це він робить блискуче! Я був у захваті. Та, на жаль, не всіх студентів цікавила така наука. Дехто з них уже почав голосно позіхати, хтось демонстративно взявся читати книжку… Важко уявити собі стан душі Павла Івановича. Він зробив декілька зауважень, та ніхто з них не збирався реагувати на них. Професор Муравський почав нервувати. Така напружена обстановка сильно вплинула на його подальшу працю. В нього буквально на очах згас той творчий вогник, із яким він прийшов до хору. Зрозуміло, що за таких умов, важко втримати високий професійний тонус. А до таких невихованих і агресивних порушників творчої дисципліни застосовують більш суворі й радикальні заходи. Але Павло Іванович як благородна й глибоко інтелігентна людина на це ніколи не піде, бо високе мистецтво й грубість – речі несумісні! На жаль, оті агресивно-хамовиті нездари потрапляють у навчальні заклади не за покликанням, а випадково. Вони є і в багатьох творчих колективах.

У відповідь на їхню негідну поведінку я тоді сказав: «Такі, як ви, хто не поважає свого вчителя, ніколи не збагнуть, яка історично-значуща постать стоїть перед вами, за спиною якої ціла епоха становлення хорової школи в Україні. Вибачтеся й низько вклоніться цій людині!». В той час Павлові Івановичу вже було 97. Вік надто солідний. І коли саме в такий вік у деяких студентів викладач стає об’єктом неповаги, це вже небезпечно, бо чим далі, тим більше таке явище набуває потворних форм, особливо у музичному мистецтві. 

Спостерігаючи таку картину, я розмірковував: чи не пора Павлові Івановичу перейти вже на більш спокійну й менш відповідальну працю –  працю консультанта. Через деякий час так воно й сталося. Для Павла Івановича, який цілковито присвятив себе хоровому мистецтву і яке він любить до самозабуття, це було справжньою драмою… 

Після заняття з хором до мене підійшла невелика група студентів, які стали висловлювати свої «бажання», мовляв, Павло Іванович яскравий представник епохи старшого покоління, яке виховане на суто класичних зразках і яке не завжди легко вписується в сучасне музичне життя. А ми, молодь, крім класики хочемо співати твори сучасних молодих композиторів, що наділені новою гармонічною мовою, цікавою стилістикою, розмаїтими темпоритмами, як, наприклад, народна пісня в обробці В. Зубицького «За нашов стодолов». Саме з цього приводу в нас, іноді, виникають суперечки з керівником хору. Після закінчення музичної академії, нам, її випускникам, доводиться працювати на найрізноманітніших ділянках культури:  керівниками молодіжних і дитячих хорів, вокально-естрадних ансамблів, викладачами й навіть реґентами церковних хорів. Адже на всіх державних хорових капел не вистачить. Я порадив студентам: після занять хору зберіться разом із Павлом Івановичем і спокійно обговоріть це питання. Ваш учитель не є безнадійний консерватор. Ви обов’язково знайдете з ним спільну мову й дійдете бажаного консенсусу. 

І тут я навів один в один аналогічний випадок, який трапився в Одеській консерваторії, де я навчався у 1953–1956 роках. Там навчальним хором керував тоді теж славнозвісний наш учитель, професор Костянтин Пігров, методика якого славилася на весь Союз. Це був витончений інтелігент, аристократ духу. Замолоду керівник церковного хору, згодом засновник і художній керівник Молдавської хорової капели «Дойна», а тоді вже літній, сивий професор, заслужений діяч мистецтв України. Ніколи не забуду його настанов: «Віддавайте шану не лише пісні, але й народові, який її створив» і «Камертон налаштовуйте лише на одне – на правду, на глибину». Ми пізнавали ту правду на вітчизняній і світовій класиці, на творах Леонтовича й Моцарта, але нам також хотілося чогось нового, сучасного. Одного разу ми, студенти, набравшись сміливості, запропонували нашому патріарху розширити рамки  навчального репертуару: до суто класичних додати більше молодіжних і навіть модерних творів. Спочатку професор образився, та все ж частково погодився. І коли під час виступів нашого хору сучасні твори мали великий успіх, на обличчі в професора з’являлася хоч і прихована, та все ж приємна усмішка, тим більше, що його помічником був тоді молодий, енергійний дириґент, завзятий пропагандист нових творів Дмитро Загрецький. Наш патріарх хоч частково й пішов із студентами на певний компроміс, та все ж десь далеко в душі заховав свою образу, бо в кожну річницю нашого «бунту» з якоюсь гіркотою говорив: «Сьогодні рівно рік, як ви кидали у мене каміння». Ось така життєва реальність.

Голова державної випускної комісії

Мені не раз доводилося бути головою Державної випускної комісії дириґентсько-хорового факультету Київської консерваторії – Національної музичної академії імені П. І. Чайковського. З приємністю спостерігав, коли у вщерть переповненій малій залі завжди панує урочиста піднесеність. Гостями тут, як правило, бувають батьки, рідні, друзі випускників, а також викладачі й студенти-друзі з інших кафедр та й просто шанувальники хорового мистецтва міста Києва, бо такі іспити вже давно стали тут доброю традицією. 

І ось один за одним помітно схвильовані,  зосереджені виходять перед хор випускники. Вони вправно, а головне, переконливо, дириґують, демонструючи при цьому своє розуміння інтерпретації кожного твору, його характерні особливості. Хор дуже старається й реагує на кожен найменший помах дириґента-випускника, на його вимогу щодо динаміки, нюансів, темпоритму тощо. Його звучання красиве, величне, а в нагороду молодим дириґентам, їхнім вихователям – розкішні букети пишних квітів.  На очах сльози радості… Адже державні іспити це найбільш хвилююча пора, це підсумок результату вельми напруженої праці й викладача, й студента.

Впродовж усіх іспитів Павло Іванович, будучи вже людиною в поважному віці, не сидить у комісії, а скромно стоїть під задньою стіною, обличчям до хору. Його зір, його слух у постійній напрузі. Він усе аналізує, все запам’ятовує. І так, стоячи три, три з половиною години, уважно спостерігає за кожним своїм вихованцем. Що це оригінальність? Та ні, він як дбайливий учитель хоче ізолювати себе від сторонніх розмов, зосередити всю свою увагу на хід іспиту кожного окремого випускника, щоб потім на прощання сказати їм своє напутнє слово. А я сиджу й думаю: ті дорогоцінні зерна, які Павло Іванович посіяв у душах цих молодих ентузіастів, обов’язково зійдуть і принесуть щедрий урожай на ниві нашої національної хорової культури.

Після останнього іспиту хор, як завжди, дружно й завзято скандує: «Му-рав-ський!», «Му-рав-ський!!». Це має глибоко символічне значення, бо студенти-випускники на прощання ще раз хочуть побачити перед собою свого улюбленого вчителя і ще раз заспівати під його чародійною рукою. Цього з нетерпінням чекають і присутні в залі, бо знають, що Павло Іванович зараз поставить цьому святу красиву художню крапку своїм майстерним дириґуванням, а вони всі будуть у полоні божественної музики. Але що це?! Як тільки Павло Іванович став перед хором, не зважаючи на втому, в студентів з’явився блиск в очах, вони стали підтягнутими, зібраними, а на обличчях лагідно-вдячні усмішки. В руках у маестро хор перетворився в зовсім інший живий інструмент і звучить абсолютно по-іншому. Його спів наповнюється приємним, теплим звуком, якого нема в жодному хорі, з’явилось розмаїття тембрів. Усе це ми особливо відчули під час виконання мрійливої «Прелюдії» Леонтовича, в якій Муравський повно і яскраво ще раз розкрив свій багатогранний діапазон обдарування. Просто не віриться, що такий бурхливий темперамент раптом може заспокоїтись і так виразно, тонко вести музичну канву. На прохання слухачів була тут і невмируща «Сусідка».

І ось несподівано Павло Іванович звертається до присутніх: «Ми вас дуже любимо і хочемо заспівати вам «Многая літа!». Велично, піднесено звучить «Многоліття» Д. Бортнянського. Всі встають… Після завершення такого побажання, в знак вдячності, присутні рясними оплесками нагороджують і хор, і його керівника. Чути окремі вигуки: «Браво!», «Дякуємо!»  Адже це дириґувала жива легенда, яку знає весь світ.

Вітаючи Павла Івановича зі 100-літнім ювілеєм, я ствердив: «Павло Муравський – визначна, широковідома постать світового значення, це ціла епоха в галузі хорового виконавства у другій половині ХХ століття. Павло Муравський – це Знамено, це Символ, це Євангеліє нашої національної хорової культури! Дорогий мій вчителю! Я тричі низько схиляю перед Тобою голову за те, що Ти так багато дав мені, за те, що Ти є. Слава Павлові Муравському!».
30.05.2014

P. S.

…А тепер уже й світла пам’ять!
