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[lpuiAMiTh MMpi BiTAHHA 3 HATOAM BIIKPUTTS HAYKOBO-TPAKTHIHOT
CTYCHTCBKOI KOH(pepeHuil «YkpalHCbka My3uuHa KyJIbTypa OYMMa
MOJIOJIi: TEOPETUYHHU, ICTOPUUHUIA 1 MeIArOridHIN ACIIEKTH.

Jtst GaraTboX y4acHUKIB KOH(QEPEHLIT e IMPOKI MOMKITHBOCTI TS
TBOPYOI camopeanisalii, 3MOry rpyHTOBHO JOCHIIUTH OCOGIMBOCTI
TBOPYOCTI ~ BHJATHUX  YKPAiHCBKMX — [€Jaroris, KOMMO3UTOPIB i
MY3HUKAHTIB, AKi TBOPUIIN ICTOPIFO HALIOT KyJILTYPH.

Hexail ywacts y choroauilumiii koH(pepenuii crane s Bac,
IAHOBHI ~ CTYJGHTH, MOYATKOM WIKABOI MOWIYKOBOI JIisUIBHOCT,
AOCSTHEHB y Ti3HAHHI GE3MEKHOTO i LIKABOr0 CBITY Ta BallIOro TBOPYOro
3pOCTaHHS.

BrieBHeHa, 110 Balla HANONCIIMBICTD, AONUTIMBICTL Ta YYT/IMBA
CllyXalbKa ayJuTopisi JOMOMOIKYTh BHABMTH BAlli JOCATHEHHS i CTATH
KOH(EPEHLIT CIPaBKHIM My3UUHIM CBITOM.

Baxaro ycrixy i 3a10BosienHs Bcim yuyacHukam, oprasisatopawm,
BUKJIala4aM BiJIKDUTOI HAYKOBO-TIPAKTUUYHOT CTYICHTCHKOT KOH(epeHIii.

I xait neBisom Haworo cryaeHrcskoro (opymy Oyge Aymka
BujatHoro ¢inocopa Coxpara: «KTo X0ueT cABUHYTHL MHP, IYCTb
cIBHHET cebs!».

Hupexrop,
3aciyKeHuii Jisy Y
MHUCTELTB YKpaiHu (%7 " M.B.SIBopcbka
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"Українська музична культура очима молоді: теоретичний, історичний і педагогічний аспекти"
Секція 2 «Виконавські відділи»
м.Сєвєродонецьк

25 листопада, 2016 р.

Українська музична культура очима молоді: теоретичний, історичний і педагогічний аспекти:

матеріали обласної відкритої науково-практичної студентської конференції 

(25 листопада 2016 року)

З найдавніших часів видатні мислителі наголошували, що оволодіння людством високою мораллю, наукою, культурою – запорука прогресу. Кожна людина – це частка свого народу, нації, а національне виховання є одним з головних пріоритетів і органічним компонентом розвитку освіти. 

Одним з напрямків роботи  навчального закладу, який сприяє формуванню якісної освіти є залучення студентів до науково-дослідницької роботи. Практика показує, що науково обґрунтована організація пошукової діяльності студентів сприяє оволодінню методології наукових пошуків, формує пізнавальну активність і аналітичний підхід у роботі, удосконалює навички роботи з літературою, вчить систематизувати дослідницькі матеріали та виховує відповідальність за результат своєї роботи. Проведення науково-практичних, музично-теоретичних конференцій – це ефективна форма підведення підсумків пошукової роботи.

Дослідження культурного національного коріння та вивчення тенденцій у сучасному мистецькому просторі - важлива і вкрай необхідна справа у відродженні національної свідомості, що  вбирає в себе віру в духовні сили своєї нації, її майбутнє.

25 листопада 2016 року на базі КЗ «Сєвєродонецьке обласне музичне училище ім.. С.С.Прокоф’єва» відбулася обласна відкрита науково-практична студентської конференція «Українська музична культура очима молоді: теоретичний, історичний і педагогічний аспекти», у якій взяли участь студенти і викладачі Артемівського музичного училища ім. І.Карабиця, Маріупольського музичного училища та КЗ «Сєвєродонецьке обласне музичне училище ім.С.С.Прокоф’єва».

Робота конференції відбувалася одночасно на двох секціях, де були представлені 32 доповіді.

Тематика студентських повідомлень досить різноманітна і торкалася питань теорії та історії українського музичного мистецтва, психології і педагогіки, проблем розвитку музичних жанрів та виконавства.

Завідуюча навчально-методичним кабінетом

Міхалєва О.Є.

Укладач: Скрипнік Л.М., викладач вищої категорії ПЦК «Теорія музики»,

кандидат мистецтвознавства.

Комп’ютерна верстка: Середа О.О.
Рекомендовано до друку навчально-методичною радою КЗ «Сєвєродонецьке обласне музичне училище ім.С.С.Прокоф’єва» (протокол № 4 від 7.11.2016 р.).
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Апухтін Максим Олександрович

КЗ «Сєвєродонецьке музичне училище ім. С.С.Прокоф'єва»

ІІ курс, спеціалізація «Оркестрові народні інструменти»

Керівник - викладач-методист,

Заслужений працівник культури України
Вашколуп Володимир Васильович

МУРЗА ВОЛОДИМИР АНАТОЛІЙОВИЧ - 

УКРАЇНСЬКИЙ БАЯНІСТ-ВІРТУОЗ ЗІ СВІТОВИМ ІМ'ЯМ

Мурза Володимир Анатолійович - всесвітньо відомий виконавець, баяніст-віртуоз, талановитий педагог, професор.

Народився 18 червня 1961 р. e селищі Усть-Ігум Олександрівського району Пермської області. Закінчив Одеську державну консерваторію ім А.В. Нежданової в 1987 р. З цього ж року, викладає на кафедрі народних інструментів в Одеській державній консерваторії ім. А.В. Нежданової. З 1988 р. - соліст Одеської філармоніі.Лауреат національних і міжнародних конкурсів.

Професійна виконавська діяльність Володимира Муруи почалася з 1988р. З цього часу він зіграв більш ніж 500 сольних концертів в Україні та за кордоном. Підготував близько 20-ти концертних програм, що включають в себе музику різних стилів і жанрів. Гастролював у Німеччині, Фінляндії, Канаді, Болгарії, Сербії, Чорногорії, Польщі, Боснії і Герцеговині, Австрії, Іспанії, Литві, Росії.

Володимир Анатолійович регулярно виступає з симфонічними, камерними оркестрами, оркестрами народних інструментів. Має концертні програми з камерним квартетом «Гармонії світу», сімейним інструментальним тріо «Мурза».

У концертному репертуарі Володимира Анатолійовича Мурзи близько 150-ти оригінальних творів і в перекладенні для баяна. Він є першим виконавцем більш ніж 30-ти творів В.Власова, О. Назаренко, Про Польового, М. Імханіцького, Д. Косоріч. Є автором багатьох перекладень і транскрипцій інструментальної та оркестрової музики, а так само виконавським редактором творів оригінальної музики.

Володимир Мурза має наукові роботи та публікації в різних виданнях. Учасник багатьох міжнародних фестивалів і семінарів. Неодноразово запрошувався членом журі до міжнародних конкурсів. Самобутність виконавської таланту в поєднанні з педагогічним даром привертає на навчання в його клас вітчизняних та іноземних студентів.

Серед його вихованців лауреат 25-ти міжнародних конкурсів Ірина Серотюк, 13-ти міжнародних конкурсів Марія Серотюк. Також це лауреат 12-ти міжнародних конкурсів Володимир Олійник, лауреати міжнародних конкурсів югославські акордеоністи Предраг Янкович, Ненад Стевановіч, лауреати міжнародних конкурсів Олексій Титов, Олександр Томаш, Тетяна Наконечна, дует баяністів Василь і Григорій Кухарчук, китайська баяністка Хон Лу.
Творчий вигляд цього виконавця характеризує, перш за все, невтомна жага художнього артистичного пошуку. Кожен концерт баяніста - подія, яке репрезентує черговий висхідний етап його музичної біографії, в якій жодного разу не спостерігалося «перепочинку» або «очікувань», він завжди - свіжість втілення і новий щабель сходження.

Володимир Анатолійович Мурза має фондові записи на телебаченні і радіо. Про його творчість зняті телепередачі Одеського обласного телебачення, радіо «Гармонія світу», телебачення та радіо Німеччини, Югославії. Він записав три сольних компакт-диска.

Про творчу діяльність Володимира Мурзи опубліковані статті в таких книгах, як: «Історії баянного виконавства» А. П. Басурманова - Москва, 2003  р. «Історії виконавства на народних інструментах» М. А. Давидова - Київ, 2005р. «Історії баянного і акордеонного виконавства» М. І. Іхманіцького - Москва, 2006 р. «Одеська академічна школа народно-інструментальго мистецтва» В. М. Євдокимова. - Одеса, 1999 р., а так само в численних публікаціях і рецензіях в пресі України і за кордоном.

 Володимир Мурза володіє магічним даром спілкування з публікою, закоханої в його талант. Він брав участь в проведенні семінарів та майстер - класів в Сербії, Боснії і Герцеговині, Росії, Литві, Польщі.

Так само він бере активну участь у громадській діяльності, очолюючи обласне відділення Асоціації баяністів-акордеоністів України.

З огляду на великий внесок Володимира Мурзи в розвиток національної культури, унікальність і самобутність виконавської майстерності, інтенсивну концертну діяльність в Україні та за кордоном, а так само беручи до уваги позитивні результати педагогічної та громадської діяльності, йому присвоєно почесне звання «Народний артист України».

Література:

1.http://www.goldaccordion.com/id384

2.http://odma.edu.ua/rus/structure/faculties/orchestral_faculty/folk_instruments/murza_b
Веслогузов Ілля Юрійович

КЗ «Сєвєродонецьке музичне училище ім. С. С. Прокоф'єва»

І курс, спеціалізація «Інструментальне мистецтво естради»

Керівник – викладач музично-теоретичних дисциплін 

Михайлова Анастасія Олегівна
УКРАЇНСЬКА МУЗИЧНА ТРАДИЦІЯ В ПОСТМОДЕРНІСТСЬКОМУ ЗВУЧАННІ

Світ навколо нас стрімко змінюється, що віддзеркалюється в філософії, естетиці, мистецтві. Повне заперечення традиції в парадигмі модерну [3], в постмодерні змінилося співіснуванням «нового» і «старого» місцями в парадоксальних формах у мистецтві, де «діалог» стилів, «діалог» епох свідчить про тенденцію множинності традицій, поділу на частини. В епоху постмодерну з'являються різні течії, які намагаються пояснити стан глибокої кризи сучасної культури. Постмодернізм як «новітніша» течія, що претендує на вираз своєрідного «духу часу» і спочатку оформилася в руслі постструктуралістських ідей, поступово виходить за рамки мистецтва, літератури й філософії, втягуючи в поле свого впливу все нові й нові сфери суспільної думки та життя [2].

Один з найбільш відомих тез постмодернізму «світ як текст», тому не тільки літературні, а й музичний твори стали розглядатися як текст. "Наратив", "текстуальність", "інтертекстуальність" –  це найважливіші поняття, які використовуються постмодернізмом для опису сучасної реальності, основні слова його мови. "Ніщо не існує поза текстом" – стверджує Ж. Дерріда [4]. Культура будь-якого історичного періоду виступає як сума текстів, де вони постають в абсолютно новому контексті (цитати й алюзії). Співприсутність в одному тексті двох або біліше текстів створює явище інтертекстуальності. Постмодерністський текст існує за рахунок багатьох інших попередніх текстів. Іноді твір може цілком складатися з цитат, або повністю повторювати інші твори, привносячи в нього лише нові акценти, з метою вилучення нового сенсу [1]. Саме принцип плюралізму є фундаментальним для осмислення культури постмодернізму. З цього принципу випливають і такі характеристики постмодернізму, як відмова від канонів і авторитетів, фрагментарність, невизначеність, еклектичність, деконструкція, іронія, гра, симуляція, карнавалізация, які, в свою чергу, визначають специфіку моделі культури постмодерну. Постмодерністське мистецтво долає орієнтацію модернізму на художню еліту, залучає в простір творчості фольклор, карнавал, «масову культуру».

Музика течії постмодернізму може характеризуватися комбінацією різних музичних жанрів і стилів, для неї характерна також іронія, бажання стерти які би там не було межі між кітчем і високим мистецтвом. Мета роботи – показати сучасну творчість в якості музики деяких виконавців, яка має основні риси постмодернізму, такі як відносність висловлювання, його контекстуальність, умовність, цитування, інтертекстуальність, еклектичність та ін. Більш детально ми розглянемо застосування фольклору в контексті цитування та інтертекстуальності в сучасній етно-хаус музиці.

Музичний фольклор – це народна творчість, куди можна віднести народні пісні й танці, билини й інструментальні награвання [5]. У народній культурі й народних піснях багато глибинних смислів і послань, а пісні – джерело мудрості й емоцій. «Створює музику народ, а ми, художники, її тільки аранжуємо», –  сказав колись М. І. Глінка. Сучасні виконавці не тільки аранжують, мікширують, переінтоновують, а й органічно вплітають в музичну тканину народні наспіви. А народні інструменти, особливо бандура, трембіта, дримба, всілякі ударні це ж справжні енергетичні «патерни». З них буквально ллється неймовірна енергія, яку залишається тільки направити в потрібне русло, щоб люди сприйняли звучання народних інструментів таким, яким воно спочатку замислювалося, а не поверхневим, яким воно зараз сприймається в масовій культурі. Розвитком пісенно-інструментального фольклору і його популяризацією в сфері сучасної музичної індустрії необхідно кваліфіковано займатися. На сьогоднішньому етапі це робиться швидше інтуїтивно, в рамках цитування етнічних мотивів та включення їх в чужу, з першого погляду, інтонаційну середу. Зараз багато сучасних груп використовують український народний фольклор у своїх творах. Розглянемо деякі з колективів, які вплітають народний мелос у сучасне звучання.

Власне, «ДахаБраха» як постмодерністський гурт намагається бабусиним пісням надавати нове дихання. Пісні, виконувані в аутентичній манері, поєднуються зі звучанням широкого ряду інструментів: віолончель, акордеон, барабан, жалійка, флейта та багато інших, а також усі твори гурту представляють собою своєрідну гру в різних музичних жанрах: мінімалізм, хіп-хоп, соул, блюз («Над Дунаєм», «Івана Купала», «Ой за лісочком», «Колискова», «Карпатський реп», «Yanky» та ін.). Учасники «ДахаБраха» вважають, що здобутки народної культури треба переосмислювати, актуалізува​​ти, особливо враховуючи те, що аутентичний фольклор дуже тісно прив’язаний до конкретних дій або свят – жнив, Різдва, Івана Купала тощо. Обряди зникають, а разом з ними зникають і пісні, відмирає цілий пласт культури.  Стародавня щедрівка «Дівка Марусечка» у виконанні гурту існує тепер в контексті соул-звучання, де акордеон, басовий барабан, віолончель та маракаси створюють неповторну медитативну ауру. В кульмінації фактура спрощується до максимуму, а згодом зовсім залишаються два голоси, які цитують всесвітньо відому різдвяну українську пісню «Щедрик». Музичний стиль гурту визначається учасниками як «етно-хаос», що підкреслює «хаотичне» поєднання різних етнічних складових. Гурт використовує українські народні пісні, що записані саме виконавцями та їх колегами-фольклористами у фольклорних експедиціях у різних регіонах України.
Незвичайне, з точки зору традиції, але цілком характерне для нової постмодерної доби поєднання – це народна й електронна музика. І це не просто «українські пісні» в сучасній обробці, а відродження звучання народних музичних інструментів. Свій стиль сучасна українська група «Onuka» називає фолькотронікой. Засновник і головна солістка Ната Жижченко (етнокультуролог за освітою) вважає, що вони «призводять українську музичну традицію у відповідність зі звучанням 21-го століття» [6]. Інструментарій групи являє собою наступні інструменти: клавішні, ударні, тромбони, валторни, трембіти, цимбали, сопілка й бандура. Багато композицій групи «Onuka» дивним чином переносять слухача з нашого часу то в майбутнє, то в минуле, і знову в майбутнє, і знову в минуле, утворюючи тим самим справжній «діалог» епох («Місто», «Завтра», «Look», «Time», «Svitanok» і т. д.). Пісня «Untitled» починається заспівом бандури, де звучить цитата української козацької народної пісні «Ой на горі та й женці жнуть». Майстерно учасники групи відтворюють звучання трембіти, сопілки, цимбал та ці народні музичні інструменти дійсно звучать по-новому. Зовсім недавно «Onuka» виконала композицію «Other» разом з Національним оркестром народних інструментів. 

Вплив культури постмодерну на сучасну музику змушує «автора – виконавця – слухача» зливатися в єдиному пориві музичного потоку. Між ними немає кордонів: історична епоха, сцена, концертний зал. Вони єдине ціле, вони рівноправні учасники вистави, де автор вільний від думки слухачів. У свою чергу виконавець трактує твір як свій власний твір, привносячи новий сенс, можливо діаметрально протилежний авторського задуму. Цитування, інтерпретація та існування народної пісні в нових, часом далеких музичних контекстах (інтертекст) є свого роду експериментом, який дає старим пісням нове життя. Грамотна популяризація фольклору й етнічної музики сприяє відродженню інтересу до народної культури й дає можливість слухачам звернутися до першоджерела, порівнювати й творчо мислити.
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Науковий керівник – Шекіта Людмила Всеволодівна
ТВОРЧИЙ ПОРТРЕТ АРТЕМА НИЖНИКА

Баян - один з наймолодших сучасних інструментів. Як специфічна конструкція гармоніки баян з'явився лише у кінці ХIХ ст. На початку ХХ ст. харківський майстер Костянтин Мищенко налагодив виготовлення хроматичних гармонік в Україні. Пізніше виникають фабрики в Києві (1931 р.)   і Житомирі (1934 р.). До 60-х років ХХ століття йде робота по вдосконаленню конструкції баяна. 

З вдосконаленням конструктивних особливостей баяна, появи виборної системи, яка припускає повний хроматичний звукоряд обох рук, з'явилася і потреба в оригінальному репертуарі для цього інструменту. Першими творами академічного зразка були концерти Н. Рубцова для баяна з оркестром (1939 р.) і соната h - moll українського композитора Н. Чайкіна (1945 р.). У цих творах дуже яскраво виражений народний тематизм. Вашій увазі надається фінал концерту для баяна Н. Чайкіна. Як тема, використовується народна пісня «В Кузні».

На цій висхідній хвилі до написання творів для баяна приєднуються і великі вітчизняні композитори, виникає ціла плеяда видатних виконавців і з'являється потреба в новій музиці для баяна. Першим яскравим новатором став В. А. Золотарьов, на жаль він трагічно пішов з життя в 1975 році (у віці 33 років). Вашій увазі пропонується фрагмент з фіналу 3 сонати (вона була написана в останній рік життю композитора).

Завдяки подвижницькій праці московського баяніста Ф. Р. Липса ідею нової музики для баяна підтримала всесвітньо відомий авангардний композитор С. А. Губайдуліна. Вона написала для баяна немало масштабних п'єс, у тому числі – «De Profundis», «Сім слів Христа».

Ця робота присвячена творчості сучасного українського виконавця, педагога і   композитора, випускника Артемівського музичного училища - Артему Нижнику.

Артем Олександрович Нижник народився в місті Артемівськ, Донецькій області. Закінчив Артемівську школу мистецтв по класу баяна і поступив в Артемівське музичне училище в клас викладача Власенка Є. І. Вже в училищі кожен виступ А. Нижника був подією! Ось цитата з міської газети «Вперед» про сольний концерт Артема : «У багатьох хлопців емоції під час гри на інструменті практично були відсутні, деякі навіть ворухнутися боялися. Цей же розгойдувався мало не навколо своєї осі в такт мелодії, чим примушував дивитися на себе безперервно». Ніхто не сумнівався в неабиякому таланті Нижника, в його блискучому майбутньому. Артем виправдав найсміливіші очікування його преподаватлей.

А. Нижник закінчує училище екстерном в 1998 р. (за 3 роки) і продовжує навчання в Донецькій Державній музичній академії ім. С. С. Прокоф’ева у професора-академіка В. В. Воєводіна. Там же, в 2006 році закінчує асистентуру-стажування і проходить навчання в літній музичній академії в Швейцарії у викладача Елізабет Мозер. З 2003 по 2014 рр. працює старшим викладачем кафедри акордеона ДГМА ім. С. С. Прокоф’ева, отримує місце доцента. 

Артем - володар найпрестижніших нагород в сучасному виконавському мистецтві гри на баяні. Він є Лауреатом міжнародних конкурсів «Acco Holiday», кубку світу в Клингенталі, двічі - кубку Кривбасу, Гран-прі міжнародного конкурсу в Казахстані та ін.

«Его игра на сцене – это не игра совсем, это – жизнь, проживание жизни вот сейчас, сию минуту для нас. Это со-творение того феномена, что мы называем музыкой. Это – действо, это распятие себя на сцене, прилюдно, за каждого. Это срывание всех одежд со своей души, это сакральное ис-по-ведание перед Ним» (уривок із статті Л.В. Шекіти «Земне і небесне Артема Нижника»).

Своє композиторське дарування Артем Олександрович почав проявляти ще в роки навчання в училищі. У 1998 р. був відмічений I премією на конкурсі молодих композиторів ім. Н. Лисенка в Полтаві. Артем Нижник - часто виконуваний композитор, він пише для різних інструментів і складів. Окрім музики для баяна, є твори для домри, фортепіано, ансамблів, оркестру. А. Нижник - член НВМС. Сильне враження в середовищі музичної громадськості справила Партита № 2 «Мактуб» Артема Нижника («мак туб» в перекладі з арабського - так визначено; доля).

Це одно з самих виконуваних творів композитора у всьому музичному світі. Воно написане для баяна соло, проте самим автором зроблена ще і версія для баяна з оркестром. Цього року у Білгороді відбулася прем'єра нової редакції Партити, вона була виконана повністю філармонічним оркестром під управлінням Євгенія Алешникова, соліст - Олексндр Сахарчук.

З 2014 року Артем Нижник живе і продовжує свою творчу діяльність у Білгороді, займається організацією конкурсів і міжнародних фестивалів, має великий клас талановитих студентів і продовжує виконавську кар'єру. З останніх творів - масштабна оркестрова сюїта за мотивами казки «12 місяців» і сюїту для баяна «Серце дракона», прем'єру якої зіграла відома українська баяністка - Ірина Серотюк.

Закінчити свій виступ я хотів би цитатою з інтерв'ю Артема Нижника - «Я пишу музыку, потому что не могу не писать, потому что это моя потребность и естественный способ высказаться. Думаю, многие композиторы испытывают примерно то же самое.
Важным является то, что композиторы и вчера, и сегодня говорят с нами языком звуков о человеке и месте человека в мире. Говорят, для того, чтобы быть понятыми другими людьми, чтобы люди лучше поняли самих себя. Иными словами, композитор вчера и сегодня – это человек, транслирующий обществу некие смыслы, своё видение красоты и гармонии. Искусство, в частности музыка, музыка современная – это лишь отражение, зеркало нашего мира, всего существующего в нём, красивого, а может быть и не очень».
Єфименко Арина

Маріупольське музичне училище

ІІІ курс, спеціалізація «Естрада»

Науковий керівник – Полуда Ю.В.

КАВЕР ЯК ЖАНР СУЧАСНОЇ ЕСТРАДНО-ДЖАЗОВОЇ МУЗИКИ

Кавер –  походить від англійського слова «cover» - «покривати», «перекривати». Сучасні дослідники-музикознавці стверджують, що зараз існують поняття терміну як окремої форми, а також самостійні види: кавер-версія, кавер-версія пісні, інструментальна, акустична кавер-версія та інші. Крім даних, існують також суміжні (близькі за значенням) різновиди, такі як ремейк, ремікс, аранжування, обробка, транскрипція, парафраз, перекладення, інтерпретація. Інколи вони настільки близькі, що їх важко відокремити або ідентифікувати.

В ХХ-ХІ сторіччях багато популярних музикантів і музичних груп починали свій шлях саме як кавер-групи, поступово «обростаючи» своїм власним оригінальним матеріалом. Тому є досить просте пояснення. Коли мало кому відома команда виконує свої оригінальні композиції, що не ротовані по радіо, телебаченню й невідомі слухачеві, то публіка насилу може витримати весь концерт. Однак, якщо група виконує кавер-версії відомих хітів, то люди, вже знаючи ці композиції, більш сприйнятливі до них, адже вони їх вже колись чули. Деякі колективи на своїх виступах поєднують дві програми: свою авторську й популярні кавер-версії для того, щоб публіка поступово звикала до їх нової творчості.

Професійні музиканти зазначають, що виконувати кавери популярних пісень – робота не з легких, адже виконання відомого хіта має бути за якістю не гірше оригінального, потрібно надати йому своє бачення і обов'язково постаратися не зіпсувати, щоб донести пісню до слухача в кращому вигляді.
Кавер-версії можуть переосмислювати оригінальний авторський твір за різними параметрами. До них можна віднести наступні трансформації:

1. мовно – стильові  (наприклад, класичний твір перетворюється на джазовий);

2. жанрові (наприклад, перетворення соул-балади в рок-балладу або інші модифікації. Один з цікавих прикладів – композиція «Carol Of The Bells», в основу якої покладена обробка української народної пісні М.Леонтовича «Щедрик», у хард-роковому виконанні колективу Trans-Siberian Orchestra. Сюди також можна віднести й мікс жанрів, коли, наприклад, до основного приспіву (скажімо, оперного жанру) додається заспів в кардинально новому стилі (реп або дабстеп). Такою стала в свій час гучна композиція Warren G. & Sissel на тему хору з опери І.Бородіна «Улетай на крыльях ветра» (мікс репу та оперного вокалу). Цікаво, що й зараз до цієї композиції не втрачають інтересу й сучасні виконавці. Так, відома співачка Пелагея переспівує цю композицію в обробці Dubstep Remix);

3. акустичні. В цій сфері сформувався окремий напрям – acoustic cover. При цьому популярними одразу стали не тільки окремі композиції, а й цілі альбоми. Серед них відомі акустичні альбоми таких груп як Nirvana (альбом «Unplugged in New York»), Король и Шут (їх альбом так і називається «Акустичний альбом»), Океан Ельзи (альбом «Tvій формат»);

4. за кількісним складом виконавців кавер-версія може бути сольною, ансамблевою, оркестровою та ін. Важко перелічити, скільки існує обробок, наприклад, для одного з найпопулярніших складів – вокального джазового ансамблю. Зараз їх працює велика кількість, і всі вони виконують різного роду кавери. Це такі колективи як зарубіжні Take 6, Pentatonix, Postmodern Jukebox, російський Хор Турецького, українські ManSound, Піккардійська терція та багато інших;

5. за якісним складом виконавців. Такий кавер змінює звуковий образ оригіналу, надає твору інших темброво-інструментальних характеристик. Так, для прикладу, згаданий вище  «Carol Of The Bells» з’явився на світ ще й в такому оригінальному викладенні –  для  12-ти віолончелей авторів і виконавців The Piano Guys.

Також за ступенем трансформації оригінального авторського твору серед кавер-версій відрізняють класичний та оригінальний кавер.

Класичній кавер – це виконання композиції в оригінальній формі без внесення будь-яких існуючих видів змін, заміни акомпонуючих інструментів, виключення музичних ліній та переробки тексту.  

Оригінальний кавер – це переробка композиції на новий лад, підбір цілком іншого стилю, аранжування під початковий текст, виключення куплетів чи навіть приспівів синглу, заміна музичного напрямку пісні, додавання додаткових обробок на класичну версію мелодії. 

Роль каверу в сучасній музичній культурі неможливо переоцінити. Він настільки розповсюджений, що часто навіть домінує над авторськими композиціями. Найчастіше в каверах пісні отримують «друге життя», старі пісні звучать по-новому або в покращеному, оновленому вигляді. Часто кавери, зроблені видатними талановитими музикантами, слухаються цікавіше своїх оригіналів. Інтернет-мережа пропонує безліч варіантів обзорів каверів, які перевершили свої оригінали. Наведемо кілька прикладів:

· композицію «I Will Always Love You» світ знає у виконанні Уітні Хьюстон. Насправді автором й першою виконавицею всесвітньо відомого хіта  була Доллі Партон;

· пісня «Hallelujah», яку написав Леонард Коен, але виконання Джеффа Баклі багатьма визначається найкращим;

· трек «FeelingGood», який був знаним у виконанні Ніни Симон, Джона Колтрейна й Семмі Девіса-молодшого. Однак, лише рок-тріо Muse надав йому світового розповсюдження;

· гурту Aerosmith вдалося зробити практично неможливе: вони переспівали пісню «Come Together» краще, ніж це зробив гурт Beatles. Це була одна з перших та найуспішніших кавер-версій цієї пісні. Сингл прийшовся до душі публіці й зайняв 23 сходинку в гарячій сотні журналу «Billboard»;
· пісня гурту Metallica, яка має назву «Whiskey in the Jar» дуже популярна, але насправді ця версія – лише кавер ірландського гурту Thin Lizzy. Він, в свою чергу, взявши за основу ірландську народну пісню, виконав її рок-обробку, додавши оригінальний риф, який і зараз асоціюється саме з рок-версією Thin Lizzy. І кавер гурту Metallica не єдина, але це найвідоміша версія пісні;
· «Dazed and Confused»  – авторська пісня співака Джека Холмса, але відомою усьому світу вона стала завдяки виконанню групою Led Zeppelin. Так само й фольк-пісня співачки Енн Бредон «Babe I'm Gonna Leave You» стала відомою завдяки Led Zeppelin, незважаючи  на велику кількість  інших каверів на цю композицію;
· нова версія пісні «Crazy in Love» виконавцями Emeli Sande та The Bryan Ferry Orchestra була записана для саундтреку до фільму «Великий Ґетсбі». Цікаво, що цей кавер на пісню Beyonce, зроблений у стилі джазу 20-х років, зміг повністю передати атмосферу фільму;
· Marilyn Manson амбіційно намагався перевершити Eurythmics, переспівуючи їх легендарний хіт «Sweet Dreams». Він взяв відомий хіт і зробив його повільним, похмурим, але чутливим. Не можна однозначно сказати, яка версія краще, але кавер Manson заслуговує на увагу;
· німецький музичний колектив Gregorian відомий тим, що переспівує поп- та рок-композиції у стилі, який імітує григоріанські наспіви. Виконання «монахами» за канонами григоріанського хору пісня Pink Floyd «Comfortably Numb» звучить урочисто та потужно.
Так що ж таке кавер? «Кавер-версія – це авторська музична композиція, що виконується іншим музикантом та інтерпретується ним по-своєму», –  пише DrumClub 250.

«Модний кавер – що це таке? – надає свою трактовку сайт lyuboznat.ru, – По суті, кавер – це інше переосмислення музичного твору, при чому не обов’язково йде про пісню. Існує немало версій інструментальної музики, що виконується в іншому аранжуванні й обробці. Оскільки в наш час є численні можливості обробки музичних композицій, з’явились цікаві нові версії  класики або навпаки – переспівування сучасних творів у класичному стилі».

Нарешті, один з солістів кавер-групи Retro-band Holiday говорить зовсім дохідливо та позитивно: «Кавер-група – це група людей, музикантів, які переспівують відомі хіти собі й людям на радість!»

Література та джерела:

1. Конен В. Третий пласт: новые массовые жанры в музыке XX. – Москва: «Музыка», 1994

2. Конен В. Рождение джаза. – Москва: «Советский композитор», 1990
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Керівник - викладач-методист,
Заслужений працівник культури України
Вашколуп Володимир Васильович

ТВОРЧИЙ ПОРТРЕТ ВИДАТНОЇ БАНДУРИСТКИ СУЧАСНОСТІ НІНИ ВАСИЛІВНИ МОРОЗЕВИЧ

Морозевич Ніна Василівна, професор кафедри оркестрових народних інструментів Одеської державної консерваторії імені А.В.Нежданової по класу бандури, солістка-бандуристка Одеської обласної філармонії, заслужений діяч мистецтв України, заслужена артистка України.

У 1979 році Ніна Василівна закінчує Сєвєродонецьке музичне училище, після успішного навчання в Сєвєродонецьку Ніна Василівна в 1982 році в Київську вступає до державної  консерваторії імені П.І.Чайковського. З 1987 року закінчує консерваторію і починає викладати на кафедрі народних інструментів Одеської державної консерваторії, нині Одеська державна музична академія, імені А.В.Нежданової. Вже через рік після закінчення консерваторії вона стає солісткою Одеської обласної філармонії . А в 1992 році проходить асистентуру-стажування по класу бандури у-народного артиста України, Професори С.В.Баштана, клас вокалу професора В.Н.Куріна. С1994 року стає керівником а також артисткою тріо бандуристок «Мальви» .С1996 року вона є лауреатом Міжнародного конкурсу в складі тріо, який проходив в Івано-Франківську. З ініціативи Ніни Василівни був заснований спеціальний клас бандури в академії. З 2004 року є кандидатом мистецтвознавства.
Ніна Василівна брала участь в музичних і літературно-музичних програмах Одеської обласної філармонії, а саме: «Невідсвітне слово», присвячена          Т. Шевченко, «Народна пісня - душі людської вічне віткріття», а також виступала на численних концертних майданчиках міста, області і в гастрольних концертах.

Створене тріо «Мальви» є лауреатами I-ої премії Міжнародного конкурсу на краще виконання української пісні, учасниками різних фестивалів в Україні та за кордоном, творчих звітів Одеської області в м Києві. Неодноразово колектив демонстрував своє мистецтво в містах Молдови, Німеччини, Франції, Голландії, Бельгії, Польщі, Фінляндії, Великобританії, Арабських Еміратах, Румунії, Росії.

Їх творчість високо оцінено численними дипломами і грамотами за високу майстерність і пропаганду національного мистецтва.

До складу тріо входять: дипломант Міжнародного конкурсу імені Г. Хоткевича Тетяна Васильцева, заслужена артистка України Галина Сукенник, заслужений діяч мистецтв України Ніна Морозевич.

У 2003 році Н.В. Морозевич захистила кандидатську дисертацію на тему «Бандурне мистецтво як культурне надбання сучасності», де досліджувала бандурна мистецтво з позицій поетики бандурного звуку з позначенням вокально-інструментального синкретизму бандурного творчості, вокальний аспект бандурного артистизму, а також виявила документальні факти розвитку бандурного виконавства Одеського регіону.

Неодноразово Ніна Василівна запрошувалася до складу журі дитячих та юнацьких Міжнародних конкурсів-фестивалів.

Будучи позаштатним головою Національної Спілки кобзарів України в Одеському регіоні, Н. В. Морозевич має тісний творчий контакт з викладачами-бандуристами музичних шкіл, музичного училища, педагогічного університету Одеси, а так само з багатьма навчальними закладами України.

Ніна Василівна Морозевич є висококваліфікованим педагогом і методистом. Підготувала близько 50 випускників, серед них: заслужені артисти України, лауреати різних міжнародних конкурсів, солісти ансамблів, оркестрів, тощо.

З огляду на величезний внесок в розвиток національної культури з 2009 року їй було присвоєно звання «Заслужений діяч мистецтв України».

Колесникова Вероніка Андріївна

                                                                     КЗ «Сєвєродонецьке  обласне музичне училище ім. С.С. Прокоф’єва»

ІV курс, спеціалізація «хорове диригування»

Керівник – викладач І категорії 

Пікалова Людмила Андріївна
ДЕЯКІ АСПЕКТИ РОЗВИТКУ ЖАНРУ ЕТЮДУ В УКРАЇНСЬКІЙ МУЗИЦІ

 (НА ПРИКЛАДІ ЕТЮДІВ В. КОСЕНКА)

Етюд (від французького „вивчення”, „навчання”) є завершеною з точки  зору форми п’єсою, призначеною для розвитку технічних навичок музиканта. Етюди створюють основу для формування віртуозності, яка є невід’ємною складовою цілого комплексу виконавських здібностей, засобом розкриття художніх задумів артиста на сцені.
Природно, що вивчення і виконання етюдів має велике значення для музиканта будь-якої спеціальності на будь-якому етапі навчання. Роль жанру етюду в музичній педагогіці важко переоцінити.
Історично склалися два типи етюдів, в тому числі фортепіанних: інструктивні (суто технічні, навчальні) і художні (концертні).
У фортепіанному виконавстві найвідомішими інструктивними етюдами є твори    К. Черні, незамінні для юних піаністів.    Також широко використовуються у фортепіанній педагогіці етюди М. Клементі, І. Крамера. На основі інструктивних етюдів склався жанр художнього, концертного етюду, в якому високотехнічні якості співіснують із неповторною образністю, змістовністю. Фундатором концертного романтичного фортепіанного етюду став Ф. Шопен. 
Традиції Шопена в жанрі концертного етюду розвиває Ф. Ліст: його етюди масштабні, надто віртуозні, і при цьому живописні, програмні. Вагомий внесок у розвиток концертного етюду зробили й російські композитори. Широко відомі художні етюди О. Скрябіна; показовим є жанрове визначення „Етюдів-картин” у С. Рахманінова. У XX столітті стилістика концертних етюдів змінюється: віртуозність асоціюється не з романтичною розкутістю почуттів, а з енергією, ударністю, силою, як в етюдах С. Прокоф’єва.
В українській фортепіанній літературі XIX століття концертний етюд як самостійний жанр представлений слабо. Можна обґрунтувати цей факт тим, що будь-яка молода національна фортепіанна школа утверджується, як правило, у творах, близьких до народного мистецтва і не пов’язаних з певними інструктивними завданнями.
Другою причиною малого розповсюдження жанру етюду є слабкий розвиток фортепіанного виконавства в Україні тих часів. Професіональне навчання лише починало розгортатися, а щоб зацікавити піаніста-аматора технічним твором, композитори „маскували” проблематику жанру різними „уточненнями”, або ж просто уникали слова „етюд”. Рідкісні приклади концертних етюдів майже завжди програмні. Цікаві з цієї точки зору „Етюд-козак” М .Завадського, „Етюд-полька” П. Сокальського, які тяжіють до образів народного танцювального мистецтва, його моторики та „інструментовки”  (імітація ансамблю „троїсті музики” у фортепіанній фактурі).
Більш активний розвиток жанру етюду в Україні характерний вже для післяреволюційних часів, що обумовлено широким розвитком професійної освіти та активізацією концертного життя. Сплетіння багатьох стильових напрямків, характерне для української музики перших післяреволюційних років, особливо відбилося на фортепіанній музиці. Жанр фортепіанної мініатюри для багатьох композиторів став лабораторією музичного експерименту.
Свіжістю й безпосередністю вирізняються фортепіанні твори В. Косенка з  їх романтичним ліризмом, психологічною глибиною, в тому числі, значна  роль його етюдів ор.8 та ор.19 у формуванні віртуозного стилю української фортепіанної музики. 
В. Косенко був прекрасним, високопрофесійним піаністом-віртуозом. Він закінчив Петербурзьку консерваторію по класу фортепіано (1918 р.) і вже в студентські роки добре володів віртуозною технікою. Далі Косенко багато виступає з концертами і багато уваги приділяє вдосконаленню своєї піаністичної майстерності. Зокрема, він пише ряд вправ інструктивно-педагогічного плану, які можна вважати прикладами інструктивних етюдів.
В атмосфері пореволюційних романтичних віянь написаний цикл етюдів Косенка ор.8, в яких відбилася лірико-психологічна сторона його композиторського обдарування. Серед цих етюдів є забарвлені у світлі елегійні тони; є й п’єси, сповнені драматизму, часом і трагедійності. Таким чином, у циклі можна вирізнити дві провідні образні лінії. Перша з них продовжує традицію російських музичних пейзажів, яскраво виявлену в „Етюдах-картинах” С. Рахманінова; друга пов’язана з революційними вольовими образами, маршовими ритмо-інтонаціями.
За настроєм етюди Косенка ор.8 зближуються з етюдами Скрябіна, але за будовою вони ближчі до етюдів-картин Рахманінова: незмінна фактурно-технічна формула протягом всього етюду зустрічається досить рідко, частіше для цих творів характерні фактурні контрасти.
Над ор.8 Косенко працював протягом 1922-23 рр., але розміщує етюди не за хронологічною послідовністю, що свідчить про драматургічну єдність задуму в циклі.
Етюди ор.8 стали однією з вершин втілення романтичного обдарування Косенка. У своїй подальшій творчості, не пориваючи з романтичними настроями, композитор тяжіє також до героїки, означеної деякими образами циклу фортепіанних етюдів.
У 1920-ті рр. ним написані „11 етюдів у формі старовинних танців” ор.19. У цьому циклі переінтонування старовинних танцювальних форм здійснено у рамках жанру художнього фортепіанного етюду.
Форма циклу суворо організована і спирається на традиційний чотиричастинний стрижень старовинної клавірної сюїти, основними ланками якої були алеманда, куранта, сарабанда, жига. У схемі клавірних сюїт Баха, Генделя та інших композиторів того часу контрастна спільність алеманда-куранта нероздільна. У циклі Косенка між цими танцями з'являється Менует. Суперечність пом'якшено, драматургічні зв'язки розтягнено. Виникають передумови для розширення схеми, що дозволяє в подальшому ввести до циклу такі розгорнуті форми, як Пасакалія.
У класичній сюїті злам руху відбувається один раз — у сарабанді, після якої його поступове накопичення приводить до узагальненої моторики фінального номера — жиги. У циклі Косенка злам руху відбувається двічі. Пожвавлення, що виникло в танцях «триптиха», підкреслене динамічністю парного метру, переривається відходом у сферу інших, менш активних образів Менуета і остаточно розчиняється в урочистому розгортанні Пасакалії. Її повільні розділи, витримані у близькому до Сарабанди характері, свідчать про наявність двох «ліричних центрів» у сюїті Косенка, а не одного, звичайного у класичній сюїті.
Відмінна риса фортепіанного стилю Косенка — співучість, що пронизує усі елементи фактури. Токкатні, сухі барви для нього не типові. Віртуозні послідовності акордів, октав, подвійних нот, каскади блискучих пасажів вимагають при виконанні його творів співучого легатного звучання, їх «вокальна» природа превалює над «ударними» прийомами гри.
Поряд з цим для етюдів українського композитора характерна концертність, особлива насиченість викладу. Композитор цінує у фортепіано багатоманітність його виражальних засобів і вміє користуватися ними з блиском і майстерністю, що свідчить про чудове знання можливостей інструмента. Чимале значення має та обставина, що при всьому багатстві віртуозних елементів фактура його п'єс надзвичайно зручна, піаністична. Косенко-педагог завжди прагнув виховати у своїх учнів красивий співучий звук. Ця його вимога була зв'язана з неабияким мелодичним обдаруванням самого композитора, яке знайшло своє вираження у пластичних мелодіях етюдів, численних повільних кантиленних номерах.
 
Виконання самого Косенка, який завжди захоплювався мелодичною стихією, славилося м'яким співучим туше. Через свою мелодичну насиченість ряд етюдів Косенка виходить за межі чисто фортепіанного репертуару. Відомі переклади його етюдів для таких кантиленних інструментів, як віолончель, орган 
та ін.

І все-таки неважко виділити найбільш цікаві для композитора галузі технічного озброєння піаніста. Крім дрібної пальцевої техніки, незмінної учасниці орнаментальних елементів фактури, велике місце займають у нього різні комбінації подвійних нот. Значне місце в етюдах відведено крупній октавно-акордовій музичній тканині. 


За своєю питомою вагою в репертуарі шкіл, училищ, консерваторій, у репертуарі концертуючих піаністів етюди Косенка займають провідне місце в українській фортепіанній музиці.

Фортепіанні етюди Косенка, безумовно, найбільш цікавий зразок цього жанру в Україні. Їх вичерпне, часом всеосяжне значення для педагогічного й концертного репертуару легко пояснює майже повну відсутність інших етюдних циклів в українській фортепіанній літературі, починаючи з 30-х років. Водночас жанр фортепіанного етюду продовжує захоплювати українських композиторів своєю динамічністю, красою нових фактурних рішень, розкриттям нових можливостей інструмента. Серед цікавих творів цього жанру слід назвати «Концертний етюд-рондо» Б. Лятошинського, етюди-картини М. Сільванського і А. Коломійця, «Етюд» Б. Буєвського і т. д.

Але ще довго фортепіанні етюди Косенка — найцінніша частина його фортепіанної спадщини — будуть неперевершеним зразком української радянської фортепіанної музики. 
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Керівник – викладач вищої категорії 
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ЖАНР ХОРОВОЇ СЮЇТИ В ТВОРЧОСТІ Т. СИДОРЕНКО-МАЛЮКОВОЇ (СЮЇТА "ЛЕСНОЙ ЯНТАРЬ" СЛОВА В. КАРПЕКО)

   Українська музична культура 20 століття

   Музичний геній українського народу найяскравіше проявився  в хоровому і пісенно-романсовому мистецтві.

   Хорова музика - найбільш древня область українського музичного мистецтва. Синтез стильових принципів українського фольклору та професійного хорового письма вплинув на творчі пошуки різних жанрів  музики. Цілющим джерелом класичної хорової творчості, була українська поезія.

   Найважливіший етап розвитку хорової творчості починається в  20-і роки 20 століття, коли творчу естафету майстрів хорового жанру підхопили молоді композитори України. Спостерігається грандіозний підйом масового хорового руху, повсюдне зростання хорових колективів, а в великих центрах - художня діяльність професійних капел з різною творчої спеціалізацією. Це створило композиторам найбільш сприятливі умови для творчості і експериментування.

  Хорова література того часу відрізняється різноманітністю і широтою втілення сучасності, багатством жанрових різновидів, великим числом унікальних, єдиних у своєму роді, оригінальних творчих рішень. Розвиток досягнутого поєднується з формуванням нових принципів відображення життя народу, нових засобів музичної виразності. Намічається тенденція створення хорових циклів.

  Хорові цикли тих років зіграли найважливішу роль в активізації художнього мислення і в підвищенні виконавської хорової культури свого часу.

У пошуках нових форм композитори зверталися до різних концертних програм: тематичним, історичним, авторським. Все це стимулювало творчий пошук композиторів.

  Значно поповнилося хорова література в 1949р. З'явилися класичні цикли Б. Лятошинського на слова О. Пушкіна, а капельні хори Ю. Мейтуса, А. Штогаренка, ряд хорів М. Вериківського, А Кос-Анатольського, І. Шамо. Це був якісний стрибок у розвитку жанру, де новий художній рівень був досягнутий в результаті загального зростання професіоналізму українських композиторів.

  Деякий підйом хорової творчості спостерігається в середині 50-х років. Найчастіше звертаються до хорової композиції майстри цього жанру. Істотний внесок в хорову творчість 50-х років зробили львівські композитори М. Колесса, А. Кос-Анотольскій, Е. Козак.

  У хоровій творчості українських композиторів також спостерігаються пошуки різноманітного відображення дійсності, прояв індивідуальних стилів, розширення інтонаційно-образних і жанрових сфер. Помітні нові тенденції в композиторських рішеннях багатьох творчих проблем, помітно розширилося коло тем, образів, з'явилися нові різновиди жанрово-характерних хорів, стали більш різноманітними і динамічними способи їх образного-втілення.

  У хорах-замальовках вирішуються нові завдання створення вокального колориту.

  Близькість до інструментальних прийомів створення образу можна відзначити в творах, де вихідним інтонаційним осередком стає коротка поспівка або оборот.

  Українська хорова література все більше збагачується циклічними композиціями. Це, безсумнівно, показник певної зрілості художньої думки, великої творчості досвіду композиторів, становлення широких художніх концепцій.

  Циклічні твори зазвичай свідчать про тривалу зацікавленість композитора художньою ідеєю, цілеспрямованим пошуку, припускають досягнення якогось нового творчого результату.

  До певної міри цикли підсумовують творчі пошуки композиторів.

  Для розглянутого періоду можна відзначити тематичні хорові цикли.

  Тематичні цикли більш типові для кінця 50-х і початку 60-х років 20 століття. Для них характерна наявність узагальнюючої ідеї або теми. Багато з тематичних циклів є серії хорів, об'єднаних програмою, назвою. До таких можна віднести лірико-жанровий цикл «Про нашу любов» і героїко-характерні «Чотири пісні» А. Штогаренка на слова П. Воронька.

  У камерних циклах «Лісовий янтар» Т. Сидоренко-Малюкової (1961, слова В. Карпеко) «Пори року» Н. Дремлюги (1961, слова О. Моруніч і Д. Луценко), «Картинки природи» А. Зноско-Боровського ( 1963 слова А. Бродського) виявилося захоплення картинної програмності. У циклах поставлені, в основному, лірико-живописні завдання.

  Хорові цикли 60-х років - результат інтенсивної та плідної роботи українських композиторів. Кращі хорові цикли були найбільш значними досягненнями української хорової музики.

  Тамара Степанівна Сидоренко-Малюкова (нар. 15 лютого 1919) — композитор, музичний педагог, заслужений діяч мистецтв УРСР (1981).

Народилась 15 лютого 1919 року в селі Красному Скадовського району Херсонської області.

У 1937 році закінчила Миколаївське музичне училище по класу фортепіано.

У 1946 році закінчила Одеську консерваторію по класу композиції. Учениця Орфеєва С. Д.

З 1946 року — викладач Одеської консерваторії, з 1964 року — доцент. У 1966 — 1970 роках очолювала кафедру теорії і композиції.

У 1954 — 1968 роках та з 1976 року — голова правління Одеської обласної організації Спілки композиторів УРСР.

1956 року написала музику до фільму «Коні не винні».

  Автор балету «Чарівні черевички» (1982); вокально-симфонічного триптиху на вірші Е. Межелайтіса (1977); 3-х симфоній (1946, 1950, 1986); концертів з оркестром: для арфи (1981), для сопрано (1987); камерно-інструментальних творів; 5 вокальних циклів на вірші Лесі Українки, Ф. Гарсія Лорки, С. О. Єсеніна, романсів; обробок народних пісень, музика до театральних вистав і кінофільмів.

У 2004 році брала участь в роботі творчого колективу, що створив гімн Миколаєва.

Хоровий цикл «Лесной янтарь»  Цикл (з грецької) - кругообіг; а в музиці - це сукупність творів, об'єднаних загальним задумом змісту; цикл хорів - ряд тематичних об'єднаних хорів.

Однією з найбільш улюблених композиторами того часу тим є тема «Природа і людина» різноманітну переломлюються і в вільних обробках народних пісень, і в оригінальних хорах. Цикл одеського композитора Т. С. Малюкової (Сидоренко) «Лісовий янтар» - то чотири різнохарактерні картинки, свого роду жанрово-пейзажні етюди, які мають також підзаголовок «Времена года», оскільки складаються з таких творів: «Весна», «Літо »,« Осінь »і« Зима ».

Літературний текст написаний В. Карпеком - вірші, поетичні замальовки пейзажу, який відповідає певній порі року:

  1 хор «Весна»

«Молчать наскучило снегам,

И в звон их вторгся птичий гам
Сплетая внешних песен нить:

Фить -фить, фьюить; фить-фить-фиюить»

У цьому хорі розповідається про пробудження природи відо сну, про весняний приліт птахів »

Прозора фактура, світла мелодія доручена жіночому хору. Мажорна тональність, невеликий пунктирний ритмічний малюнок надають музиці життєрадісний характер.

  2 хор «Літо»

«Еще почти не рассвело…

Еще глухое озеро лесное

Лежала глыбою литою,

Казалось твердым, как стекло»

Це річний світанок на лісовому озері.

  3 хор «Осінь»

«Осенний лес накрыт тяжелой тучей

Осинок тонкоствольных голытьба,

Окутана шиповником колючим,

Как чья-то позабытая судьба»

У хорах «Літо» й «Осінь» - показана тонкість і багатство голосоведення, зіставлення тембрових фарб. Це приклад майстерності звукопису, коли засобами музики досягається наче зримий образ.

  4 хор «Зима»

«Дорогой санною летим,

Не пыльно и не тряско.

И от по зимнему пути

Влетаем прямо в сказку»

Фінальний хор сюїти контрастує з попередніми її номерами своїм характером і формою звучання. Якщо номера сюїти «Літо», «Осінь» відрізняються споглядальністю і самозаглибленістю, то перший і останні хор  «Весна», «Зима» більш рухливі і динамічні.
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ТВОРЧІСТЬ ГЕННАДІЯ САСЬКА: 
СТВОРЕННЯ МУЗИЧНОГО ДІАЛОГУ ЧАСІВ

XXI століття в житті і в мистецтві визначило ряд значущих проблем, від вирішення яких в майбутньому багато що залежить. Саме до таких можна віднести проблему збереження національної культури і національної самосвідомості. Сучасні засоби комунікації сприяють створенню світу без кордонів з усередненим типом мислення масової свідомості, яка стирає цінність національної культури і значення особистості в загальній біомасі. Розрив зв'язку поколінь у часі призводить до утворення пустот в ментальності націй, так ба мовити «чорних дірок» у культурі, де губляться цінності і досвід попередніх поколінь. Людина і суспільство завжди були сильні своїми національними традиціями, своїми родовими коренями, які утримують духовну спадщину предків. Живо відтворюючи події національної історії та культури в мистецтві, можна створити живий зв'язок поколінь і національну єдність,особливу співзвучність минулого і сучасного часу в мистецтві.

  
Ці питання, потрібно віддати належне, завжди були в зоні уваги українських композиторів, але зараз вони набувають особливого значення. Епоха постмодернізму переживає період перенасичення від доступності і змішання стилів, напрямків, так званої інформаційної всеїдності, і, як наслідок, депресію від втрати критеріїв краси та зниження рівня моральних цінностей. Це, в свою чергу, спонукає сучасних композиторів знаходити для відтворення образів національної тематики свіжі і нетривіальні рішення.

Це підтверджує творчість сучасного українського композитора, члена Національної спілки композиторів України з 1973р., лауреата премії ім. В.Косенка (2002), Заслуженого діяча мистецтв України (2008), лауреата премії «Київ» ім. Артемія Венделя (2010) - Геннадія Михайловича Сасько.

Творчість композитора ось уже понад 30 років розвивається в широкому мистецькому та жанровому діапазоні, в якому можна виявити кілька тенденцій. Серед них - звернення до образної сфері, пов'язаної з національною історією і культурою, а також - тяжіння до використання старовинних жанрів, наприклад, Фантазія для фортепіано, Арія, Поліфонічна фантазія, Токата з циклу фортепіанних п'єс «Мозаїка». У музиці композитора орієнтація на фольклорну тему відбувається настільки природно, реалістично і яскраво, що набуває стилістичної характерності на якомусь генному рівні. Витоки такої глибинної фольклорності можна шукати у давній історії предків композитора, що йде своїм корінням в XVI століття, в славний козацький рід, представники якого залишили свій слід у багатьох визначних подіях нашої батьківщини. Були в історії роду і важкі сторінки. Так в 1922 році дід композитора, священик, загинув під час репресій за спеціальним наказом Леніна ... Потрібно відзначити і музичні корні композитора, а вони представлені ​відомими і знаковими для музичної історії України іменами - Л.Колодуб, М.Тіц, С.С.Богатирьов. Діяльність Геннадія Михайловича багатогранно протікала в виконавстві, педагогіці, музично-громадській роботі, редакторстві, видавничій справі.

 
Музична спадщина Г. Саська теж різноманітна: це монументальні твори і мініатюри, симфонічна, кантатно-ораторіальна, камерна музика, твори для дітей, театру і т.д. Але червоною ниткою творчості Г.Саська є тема діалогу часу і культури епох, архаїки і сучасності. Їм написані "Слов'янська поема" для симфонічного оркестру, «Батькiвська нива» фольк-ораторія, «веснонько, весно» хорова поема, «Веснянi барви» цикл п'єс для клавесина, «Аз рех'» органна симфонія, «Дума про 33-тiй» хоровий твір тощо.

Фортепіанна музика Г.Сасько - цікавий пласт сучасної музики, що має свій особливий стиль. У центрі нашого вивчення - п'єси фортепіанних циклів «Мозаїка» і «Відлуння століть». Музичний текст цих творів - це психологічний, духовний, ментальний зв'язок з життям, історією та музикою предків. Композитор вступає в діалог з минулим, створюючи сучасними художніми засобами яскраву і видовищну музичну картину. Панорамна об'ємність, барвистість гармонії, ритму, мелодійної інтонації, наслідування мовних зворотів, звучання народних інструментів і особливе почуття авторської приналежності до зображуваного - все народжує якийсь ефект присутності, візуалізації образів. Творчість композитора наповнена унікальним зв'язком з архаїчними пластами нашої історії і культури. Уникаючи прямого цитування та стилізації, використовуючи органіку національних мотивів і фарб, особливе почуття часу і всілякі композиторські техніки, він створює в своїй творчості справжній зв'язок епох і культур, зберігаючи свіжість та живу чарівність своєї музики. Це досягається певним вибором жанрової сфери, оригінальністю інтонаційно - гармонійної мови, синтаксису його музики, картинності образів, яким притаманна особлива просторова візуалізація змістовної сфери. 

Стереофонічність - особлива риса музики Г.Саська. Ефектність і національний колорит творів робить їх виконання на концертній і конкурсній сцені яскравою подією, що підтверджує їх присутність в програмах учасників Міжнародного конкурсу пам'яті імені В.Горовиця, Міжнародного конкурсу ім. М.Лисенка, Всеукраїнського конкурсу молодих піаністів ім. В.Косенка, Міжнародного конкурсу ім. В.Барвінського і численних концертів.

У чистому вигляді ідея нового етапу осмислення національних музичних витоків  представлені ​​в фортепіанному циклі «Мозаїка», який написаний в 1984р. «Діалог у часі» в цьому циклі представлений як звернення до старовинних барокових (Арія, Поліфонічна фантазія, Токата), народних (Народне сказання, Веснянка) жанрів; є в ньому п'єси джазової стилістики та п'єси дитячої образної сфери. П'єси в циклі розташовані за принципом ускладнення образної сфери та технічного втілення, що природно для принципу формування і розвитку піаніста - музиканта. Антологія художньої сфери немов збирає музичну мозаїку з різного історичного часу, стилів і вікових інтересів людини. І це символічно: цикл був присвячений синові, підростаючому піаністу.

 
Думка про національну самосвідомість - як одну з головних тем творчого стилю, підтверджується логікою ще одного фортепіанного циклу Г.Саська «Відлуння століть» (давній Київ). Цей твір присвячено 1500-річчю Києва. Написаний в 1982 році, він відразу став популярним. Незвичайні образи восьми п'єс циклу - це воістину знакові віхи, події або пам'ятки старовини нашої історії і культури. Ці п'єси - символічна прогулянка Києвом - створюють картини нашого минулого. Час і події давнини оживають, немов у театрі або кінематографі (мабуть, дається взнаки досвід роботи композитора в цьому жанрі).

 
Г. Сасько - майстер візуальних образів. Кожна п'єса має назву, яка витримана в стилі давньоруської мови (Городище Кия, Весняні хороводи на Болонії, Софія Київська, Бабин торжок, Каплиця над Почайна, Аскольдова могила, Таємниці Лаврських печер, Свято на Всеволодів пагорбі); кожній п'єсі адресована цитата старослов'янською мовою з літописних першоджерел: «Повість временних літ», «Києво-Печерський патерик», «Житіє Феодосія Печерського». Збірник 2007р. випуску містить ілюстрації Михайла Розенберга, створені на основі фресок собору Святої Софії Київської, серед яких є і зображення музикантів, що грають на лірі, лютні, флейті, органі, хутро якого роздмухують скоморохи. Все створює занурення в минуле. Здається, що точно вказано посвячення 8 пам'ятників історії, але асоціативна пам'ять народжує ще більшу їх кількість, де кожен образ - лише поштовх пам'яті, ланка з ланцюжка історії.

 
Композитора Г.М. Саська характеризує надзвичайна витонченість всіх деталей, його ремарки ведуть виконавця, а значить і слухача, в коридорі створеного ним переходу часу: йому навіть важливо вказати - брати цілу або полупедаль, створити детальні вказівки темпу і його змін, градацій динаміки, різниці емоційних і звукових станів. Відчувається високий рівень розуміння можливостей інструменту і необхідних виконавських прийомів.

Гармонійне поєднання емоційного підйому без перехльосту і надриву передають авторське відчуття смаку в поєднанні національної тематики та старовинних жанрів, розкривають багатогранність змістовної глибини. Інтертекстуальність музики розкриває свою багатофункціональну спрямованість: зчитування подій і фактів історії, особливостей часу, культурних традицій, обрядів, власне читання музичної мови минулих епох. Підбір цитат і малюнків, звернення до суміжних жанрів мистецтв розширюють естетику сприйняття і апелюють до конкретної програми. Взаємодія мистецтв народжує особливу об'ємність сприйняття, яка створена завдяки композиторській техніки втілення образу в звуковій барвистості. Весь комплекс засобів підсилює когнітивне і комунікативне сприйняття музики, утворюючи особливий ток під'єднання і занурення в процес звучання, розчиняючи відчуття реального часу. Така музика заповнює порожнечі в розривах між поколіннями, бо створює реальну картину нашої історії.

  
Музика досягає своєї головної мети, оскільки крім естетичної і духовної радості спілкування з нею, викликає почуття належності до національних витоків і цінностей.
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АНДРІЙ ШТОГАРЕНКО. РИСИ ТВОРЧОСТІ

Андрій Якович Штогаренко належить до числа українських композиторів з яскравим індивідуальним стилем. Високохудожня, національно забарвлена форма, своєрідність мистецьких засобів, глибина життєвого змісту – такі кращі риси його творчості, що завоювали симпатії численних слухачів.

Розглядаючи постать композитора, неминуче приходимо до висновку, що він і являє собою тип саме того художника, якого з повним правом називаємо українським митцем.

У доробку композитора можна виділити кілька груп образів. Першу з них складають ті, в яких відтворено героїку боротьби народу. Мужній, суворий, активно-динамічний характер цих образів накладає свій відбиток на стиль в цілому.

Поряд з героїчними, мужніми образами значне місце посідає лірика найрізноманітніших планів. Часом вона світла, спокійна, епічно-врівноважена, часом – схвильована, емоційно напружена і навіть скорботна, але майже завжди забарвлена в суворо-мужні тони. Загострена чутливість або психологічне самозаглиблення мало властиве творчій манері композитора. 

Помітне місце посідають також сатиричні і гумористичні образи. Їх втілено у багатьох його творах, різних за тематикою і жанрами. 

Ще одну, досить значну сферу музики становлять танцювальні образи народного характеру, які не тільки відтворюються в окремих жанрово-побутових картинах, а й накладають свій відбиток на інші образи, часом навіть ліричні. 

Всі ці образні сфери зумовили вибір відповідних виразних засобів, що походять з різних джерел. Одним з найважливіших з них, що великою мірою визначають національну своєрідність музики композитора, є українська народна творчість.

Серед фольклорних жанрів Штогаренка цікавлять перш за все українські думи та історичні пісні, деякі побутові пісні, жартівливі пісні-танці, народна інструментальна музика. Він часто використовує характерні для них інтонації, ладові, гармонічні, поліфонічні, структурні та інші особливості, творячи за їх допомогою оригінальні теми, які виявляються близькими за характером до народних пісень і танців.

Значний вплив на композитора мали не лише інтонації поспівки й ритмічні засоби народної пісні, а деякі характерні для неї прийоми варійованої повторності. Навіть такий засіб, як секвенція, органічно зливається в нього з прийомами, властивими музичному фольклору.

Композитор завжди прагне до інтонаційно-образної цілісності, органічної єдності. За допомогою спільних інтонаційних ланок композитор поєднує різні за матеріалом музичні епізоди.

Багатством і різноманітністю позначена ладо-гармонічна мова Штогаренка. Вона включає всі відомі засоби класичної, а також української народної музики. Використання ладових особливостей української народної музики значною мірою обумовлює структуру гармонії Штогаренка. Впливають на гармонію й особливості українського народного багатоголосся, яке здебільшого виступає у композитора у вигляді підголоскової поліфонії. Мелодичні зв’язки між окремими звуками в кожному з голосів, вільний перехід від однієї кількості голосів до іншої, ритмічна спільність між ними – всі ці особливості підголоскової поліфонії відбиваються і на гармонії. Важливою рисою творчої манери є широке застосування колористичних засобів гармонії. Колоритними поєднаннями акордів композитор нерідко завершує музичну форму або окремі її розділи.

Для Штогаренка характерне прагнення до мелодизації, поліфонізації фактури. Як наслідок пожвавлення гармонічних голосів виникають різноманітні проміжні акорди. Одним з часто використовуваних ним фактурних прийомів для втілення незвичних образів є унісонне ведення мелодії в крайніх регістрах. Ще один фактурний прийом, який ускладнює вертикаль, - перетворення окремих допоміжних звуків в акордові. Треба визначити й таку специфічну для музики Штогаренка рису, як наявність численних органних пунктів. Це своєрідний засіб імітації гри на народних інструментах. Широко використовує композитор витримані звуки у верхніх і середніх голосах, найчастіше у вигляді остинатних фігур, які не тільки об’єднують, а й значною мірою динамізують музичну тканину. Домінуючими в гармонії залишаються акорди, які будуються за терціями. Вони нерідко ускладнюються за рахунок застиглих прохідних, допоміжних, затриманих звуків, остинатних повторень. При тому характерним є вільне розташування звуків у квартових акордах, які майже не зустрічаються в основному виді. Композитор часто будує їх не лише за чистими, а й за зменшеними та збільшеними квартами чи квінтами. У тих випадках, коли вони подаються в різноманітних фактурних розміщеннях, грань між ними й багатоскладовими терційовими акордами не завжди відчутна.

У музиці Штогаренка переважає гомофонно-гармонічний склад. В його творах інколи налегко помітити перехід гомофонно-гармонічного складу до контрастної поліфонії. Він нерідко використовує такі форми імітаційної поліфонії, як фуга і фугато. Застосовує канони.

Уся музика Штогаренка пройнята стихією мелодизму, що значною мірою зумовлює неповторність його авторського почерку. Безпосередньо виростаючи з українського фольклору, мелодика композитора зберігає найтісніші зв’язки  з багатьма його жанрами. Український національних характер мелодики композитора великою мірою визначається опорою на народну думу як на художню єдність з усіма її поетичними й музичними компонентами.

Штогаренко не обмежує своїх пошуків тільки національною тематикою. Він належить до тих майстрів, які широко послуговуються у творчості літературними текстами й музичним фольклором інших народів.

Спираючись на фольклор, продовжуючи кращі традиції класичної музики, майстерно використовуючи досягнення композиторів ХХ століття, Штогаренко створює свій індивідуальний стиль, який служить для глибокого і правдивого відтворення сучасності.
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Артемівське  музичне училище ім. І. Карабица

III курс ПЦК «Фортепіано» 

Науковий керівник – відмінник освіти України,

викладач-методист  Шекіта Людмила Всеволодівна
СПІВТВОРЧІСТЬ СТУДЕНТІВ ТА ВИКЛАДАЧІВ ЯК СПОСІБ АКТИВНОГО ПІЗНАННЯ МУЗИЧНОЇ ТА КУЛЬТУРНОЇ СПАДЩИНИ УКРАЇНИ

 В Артемівському музичному училищі ім. І. Карабиця неодноразово здійснювались масштабні сценічні вистави, в яких було залучено велику кількість учасників. Це були театралізовані музичні спектаклі за різною тематикою: «Болдинська осінь» (де разом з поезією Пушкіна звучала музика Чайковського, Глінки, Свіридова); «Снігуронька» (з музикою Римського-Корсакова, Мусоргського, Стравінського); «Суд над героями опер Верді» (на музичному матеріалі опер «Риголетто», «Травіата»); «На високому Олімпі» (за мотивами опери Глюка «Орфей та Евридика») тощо. 

 Цією роботою вже багато років займається викладач музичної літератури, відмінник освіти України Шекіта Л.В., яка особисто пише літературні сценарії та виступає у ролі режисера цих масштабних вистав.

Значення подібних заходів дуже велике. По-перше, досконально вивчається учбовий матеріал, по-друге – колективна співпраця студентів та викладачів створює особливу атмосферу довіри, спонукає до творчої взаємодії, а також розвиває творчу особистість студентів, їх акторські та організаційні здібності, виховує самостійність в роботі. 

«Вечори на хуторі близ Диканьки» - один з найцікавіших спектаклів, створених у нашому училищі за останні роки. Звернувшись до творчості Миколи Васильовича Гоголя, студенти та викладачі поринули у світ колоритного полтавського гумору, народних пісень та обрядів, казкової фантастики. В процесі роботи над сценарієм знову і знову перечитувались соковиті сторінки безсмертної повісті Гоголя, відбирався матеріал саме до нашого спектаклю, підбирались виконавці головних ролей, масових сцен, танцювальних та хорових номерів. Паралельно йшла робота над виготовленням декорацій, костюмів та театрального реквізиту. Деякі деталі для костюмів робились спеціально під заказ – орден св. Андрія Первозваного, хрест св. Володимира, вуса для Пацюка, ріжки та хвіст для чорта… Дуже прикрасили спектакль бронзовий підсвічник, старовинні перуки, шкіра вівці, аутентичні вишиванки з Полтавської області. Цікаво, що ці вишиванки: рушники та скатертину вишивала у маленькому полтавському селі Деркачі більше ста років тому назад бабуся нашого викладача П.П. Шекіти, який колоритно зіграв роль Голови у нашій виставі. 

Участь викладачів у якості акторів у спектаклі підняла «Диканьку» на високий рівень.

Викладачі училища (Скородумова Л.Б., Лобаченко Т.М., Григоренко І.Д.) взяли участь у сцені «скандальних жінок», що голосно кричали: «Вакула утопився!»; «Ні, Вакула повісився!» та у сцені балу в Санкт Петербурзі. Роль Катерини II зіграла викладач Шекіта М.П.

Хочу сказати, що саме співпраця з викладачами багато чого навчила нас, студентів, а саме: 

· уважно ставитись до авторського тексту;

· творчо працювати над інтонацією, мовленням;

· «слухати» та «відчувати» партнера;

· поважно відноситись до фольклорного та матеріалу; 

· віддавати багато сил саме на репетиції.

Розширимо ці тези:

1) Робота над текстом. Незабутніми були читання тексту Гоголя, ніби такого знайомого, але викладачі відкрили нам заново «співучу» мелодію, народний гумор, поетичні порівняння, точність гоголівського діалогу;

2) Робота над інтонацією. Викладачі не раз нагадували нам, що ми – музиканти, ми особливо відчуваємо інтонаційні зміни мови, її ритміку, динаміку. Деякі фрази ми повторювали багато разів, щоб знайти вірну інтонацію. Особливо різне мовлення було у Гоголя, коли він знайомив глядачів з дійовими особами. Наприклад, він дуже поважно читав про пана Голову: «О, это важное лицо на селе, важное лицо на важной голове!», а текст про Дьяка читав тонесеньким голосом особливо слова про «несравненную Солоху»;

3) Колективність праці. Спектакль – це колективна робота. Треба навчитись «слухати» партнера, «відчувати» його. Ми запам’ятали, що немає малих, неважливих ролей, кожну роль можна зіграти цікаво і навпаки – «провалити» головну роль;

4) Робота з фольклором. Фольклорний матеріал спектаклю – щедрівки, колядки, ліричні пісні – це такий скарб, що пізнавати його можна все життя. Дуже цікаво було працювати над українським народним пісенним матеріалом, виступати на сцені в мальовничих, яскравих українських народних костюмах;

5) Відношення до репетицій. Деякі студенти вважали, що на репетиціях можна грати не в повну силу: «От на спектаклі я дам емоції та голос!». Наші викладачі вчили, що на репетиції треба також бути уважним, віддавати багато сил, шліфувати кожну фразу, кожний сценічний рух. 

Отже, дружня співпраця разом з викладачами змінила наше ставлення до багатьох речей, розширила наш світогляд, навчила бути гідними великої культурної спадщини наших предків.

За жанром «Диканька» - це незвичний спектакль, що поєднав художню прозу (авторський текст Гоголя та текст нашого режисера спектаклю) та ряд музичних номерів, що відрізнялись по стилю та способу виконання. Багато музичних епізодів виконувалась «наживо» - такі, як Колядки та Щедрівки у виконанні студентських хорових ансамблів, або п’єса випускника училища композитора Миколи Стецюна «Українська фантазія». Її зіграв ансамбль народних інструментів і цей номер вдало увійшов у сцену «Палац Катерини II у Петербурзі», де запорожці грають для Катерини українську музику, це було просто неперевершено!   

Сольний спів самого Гоголя та красуні Оксани також прикрасив спектакль. Незвичний фантастичний колорит у сценах з Чортом та Бабою Ягою створила музика Мусоргського (симфонічна фантазія «Ніч на Лисій горі» та «Баба Яга» з циклу «Картинки з виставки»). Уривок з опери Римського-Корсакова «Ніч перед Різдвом» було використано у сцені Солохи з Чубом.

 Інструментальна музика Генделя («Музика на воді») супроводжувала танок «Менует» придворних дам на балу у Петербурзі. Ряд танцювальних номерів виконувались під сучасні естрадні пісні (з мюзиклів «Сорочинська ярмарка» та «Вечори на хуторі близ Диканьки»).

Спектакль мав такий величезний успіх, що ми його показали ще один раз, його подивились більш ніж 400 студентів, викладачів та мешканців міста, а в спектаклі прийняло участь 55 студентів та викладачів! Міська газета «Вперед» надрукувала статтю про спектакль.

 Дуже колоритно була зіграна роль Гоголя (студентом 4 курсу), який ніби створював «наживо» свій текст на сцені. Головні ролі Оксани та Вакули були віддані дійсно закоханим студентам, їх гра була переконливою та емоційною. Взагалі ролі були підібрані дуже влучно і кожен студент зміг розкрити свій творчий потенціал на сцені. 

 Свою роботу я хочу закінчити словами автора сценарію та режисера спектаклю: «Я вдячна всім учасникам спектаклю – викладачам, студентам. Всі ви талановито зіграли свої ролі. дуже приємно, що після спектаклю глядачі підходили зі словами великої вдячності, а самі учасники збагнуть все значення своєї праці через багато років. Наші випускники через роки з великим хвилюванням згадують подібні спектаклі з їх участю, знаходячись в Ізраїлі, Монголії, Німеччині, Росії та в різних кутках України. Я радію, що в нас було саме два спектаклі, бо кожен був неперевершеним, а Гоголь – це скарб, наш дух та історія і до нього можна звертатись ще багато разів».  

Овдієнко Ю.

Артемівське музичне училище ім. І. Карабиця
II курс, ПЦК «Фортепіано»
Науковий керівник - викладач ПЦК «Теорія музики» 

Шекіта Марія Петрівна
СУЧАСНА УКРАЇНСЬКА ОПЕРА 
ТА ЇЇ СЦЕНІЧНЕ ВТІЛЕННЯ 
(НА ПРИКЛАДІ ОПЕРИ-БАЛЕТУ «ВІЙ» В. ГУБАРЕНКО)
Синтез мистецтв є одним з важливих принципів при створенні середовища, що відповідає ідейно-художнім запитам сучасного суспільства. У історії мистецтва відомі різні форми синтезу. Одно з важливих місць в культурі будь-якого народу займає музика. Синтез мистецтв в музиці постійно розвивається. Продукт такого синтезу - опера, яка набула рис окремого виду мистецтва, і її популярність не має меж в часі і просторі. При з'єднанні опери і балету з'являється синтетичний вид мистецтва - опера-балет.

Опера-балет - музично-театральний жанр, що склався у Франції на рубежі XVII - XVIII століть. Опера і балет зобов'язані своїм походженням придворним святам, які в XVI столітті відрізнялися особливою урочистістю і грандіозністю. Незабаром ці пишні інсценування балетних і оперних спектаклів знаходять світову славу і дуже швидко розвиваються, постійно удосконалюючись. Слід підкреслити, що на шляху свого становлення це мистецтво не мало розмежувань на оперу і балет. Усі подібні спектаклі гармонійно поєднували в собі танцювальні і вокальні номери.

Українська опера як самостійна національна oпера виникла в останній третині ХIХ століття, спираючись на традиції європейського і народного музичного театру. Діяльність любительських і відкриття перших професійних театрів (Київ - 1803 р., Одеса - 1810 р.), в яких ставилися музично-сценічні твори на національні сюжети, зіграли важливу роль в становленні української опери. Старою в національному репертуарі вважається опера «Запорожець за Дунаєм» С. Гулак-Артемовського (1863 р.), але засновником жанру вважається Н. Лисенко, який працював в цьому жанрі систематично. Оперні твори цих композиторів дуже популярні і зараз. Вони досі живуть повнокровним сценічним життям.

Цікаво відмітити, що оперний жанр також використали і розвивали сучасні українські композитори. Віталієві Губаренко належить провідне місце серед оперних композиторів України ХХ ст. На думку Л. Кияновської, кожна з його 13-ти опер «притягає небанальним, своєрідним рішенням в поєднанні музики і сценічної дії, що відповідає індивідуальному задуму і вибору сюжету». 

Окрім оперного жанру, композитор звертався також до інструментальних і камерно-вокальних жанрів. У них композитор, зокрема, виявив цікавість до українських фольклорних обрядів (симфонічна поема «Купало»), інтимної лірики українських поетів (вокальні цикли «Квіти і настрої» на слова И. Драча, "Осінні сонети" на слова Д. Павличко, «Протягни долоні» на слова В. Сосюри).

Опера-балет  «Вій» Віталія Губаренко була написана в 1982 році. Поставлена в Одесі в 1984 році. Тоді постановка мала оглушливий успіх і не сходила з сцени упродовж 6-ти сезонів. У 1999 році окремо були написані хореографічні сцени - тільки для балету, без слів. Поставлені були в Києві. 

У сучасній постановці - версії об'єднані в одно твір. Автор лібрето Марина Черкашина-Губаренко вважає, що зараз це, швидше, більше балет-опера, ніж опера-балет. І це не випадково, тому що постановник - досвідчений балетмейстер Георгій Ковтун. Прем'єра нового спектаклю в театрі опери і балету відбулася 20 вересня 2014 року.
Вже жанрове визначення «Вія» - «опера-балет» вказує на своєрідне поєднання властивостей двох театральних жанрів. Цікавий той факт, що в опері «реальний світ» зображується оперними засобами, а світ фантастики зображений засобами балету. Опера-балет «Вій» є зразком монтажного типу композиції, де є і синтез оперних жанрів (лірико-комічною, психологічною, епічною опер) з властивими їй специфічними драматургічними властивостями. 

Отже, образний світ твору розподіляється на два паралельних плани - світ реальних і фантастичних персонажів. При цьому два світи розмежовуються на усіх можливих рівнях. Якщо реальний світ, теж досить суперечливий, все ж характеризується використанням інтонацій і жанрів традиційної опери, то світ фантастики грунтується на засобах виразності сучасного балету: гармонійна примхливість, інтонаційна загостреність, специфічність тембрів челести, віброфона.

Опера-балет «Вій» складається з 2-х дій (7-ми картин) з прологом і епілогом. Пролог опери-балету є розвиненою хоровою сценою. Вона характеризується динамічністю, гнучкістю, музична мова точно йде за сценічною ситуацією. Саме хор експонує головних дійових осіб (Хому, Тиберія, Тіта), дає їм першу музичну узагальнену характеристику. 

 
Хорова сцена прологу характеризується поєднанням двох функцій: 

1) узагальнені характеристики дійових осіб; 

2) функція рушійної сили твору, де хор - активний учасник подій.

Прийоми для передачі фантастичних картин складні, різнопланові, динамічні.  У «Вії» Гоголеві вдалося створити дивовижний контраст похмурого сюжету і іронічного відношення до героїв. Спектакль наповнений містичним сенсом, який передається за допомогою музики, голосу, хореографії, декорацій, костюмів (художник по костюмах - Золотце Цирценс).

            Образ Гоголя буквально пронизує усю музично-театральну дію, будучи його головним героєм. Він створює своїх персонажів, які народжуються з його свідомості і, набуваючи свого життя, вступають в конфлікт з самим автором. За задумом режисера -постановника Гоголь і є Вій! Відмінно, що ця роль віддана танцюристові, а не співакові. Це дало можливість діяти «з боку», непомітно, без слів, спостерігаючи за своїми героями. З відчаєм Гоголь розуміє, що його герої починають діяти окрім його волі. 

Хома-філософ був органічний у своїй двоїстості - як вокаліст (А. Стрюк) і танцюрист - душа Хоми (Б. Чабанюк). Панночка (М. Рязанцева) підкупила своєю незвичністю, трагічною обраністю, специфічною, «незграбною» пластикою.

Містика, спецефекти, що холодять кров звуки, польоти під куполом сцени, похмурі декорації, фантастичні костюми нечесті - усе це надавало спектаклю ореол гоголевській таємничості. 

Важко з першого разу охопити усі елементи представлення: драматургію спектаклю, спів солістів, хору, гру оркестру, хореографію, сценічні ефекти. Хочеться заворожено стежити за усім ходом дійства, стаючи повноправним учасником фантастичних подій.

Папушой Сергій Михайлович

КЗ «Сєвєродонецьке музичне училище ім. С. С. Прокоф'єва»

І курс, спеціалізація «Хорове диригування»

Керівник – методист  вищої категорії, 
старший викладач 

Пасічник Наталія Федорівна

МУЗИЧНА ПАМ'ЯТЬ: ПРИЙОМИ РОЗВИТКУ І ОСНОВИ ШВИДКОГО ЗАПАМ'ЯТОВУВАННЯ
Музика займає в житті суспільства важливу роль, і багато висновків про розвиток музичних здібностей з'явилися кілька сотень років тому. Однак наукові дослідження зв'язку здібностей до музики і інших психічних активностей людини ведуться з моменту розвитку психології. 

Музична пам'ять є значущою частиною музичних здібностей, таких як музичний слух і почуття ритму. При цьому вона характеризується збереженням не тільки самого твору, а й асоціацій емоцій і переживань людини в моменти прослуховування або програвання музики. У цьому її унікальність і специфічність як процесу мозкової активності людини. 

Музична пам'ять - це здатність зберігати музичний матеріал і потім його відтворювати відповідно до оригіналу.

Запам'ятовування музичних творів в повсякденному житті виходить спонтанно, і ми часто не замислюємося про механізми, що воскрешають в нашій свідомості музику, ритм, слова пісень. Однак утримання в свідомості творів музики і подальше їх відтворення має свої закони і принципи дії.               Дослідження.
Як і в будь-якому іншому науковому напрямку, в питанні виділення музичної пам'яті в окрему структуру існувало 2 точки зору:

1. Одні дослідники говорили про специфічність даного феномена, що є окремою структурою в психіці.

2. Інші вчені дотримувалися думки, що музична пам'ять в природі не існує - це комплекс кількох категорій пам'яті людини.

На сьогоднішній день існує поширена і отримала своє підтвердження в подальших дослідженнях точка зору, яка полягає в наступному:

У процесі запам'ятовування музики беруть участь всі основні види музичної пам'яті - рухова, емоційна, зорова, слухова, логічна. Яка з них буде грати більш значиму роль - залежить від індивідуальних властивостей особистості самого музиканта.
У більшості випадків найголовнішим ресурсом в запам'ятовуванні музики є слухова, потім по значимості йдуть тактильна і рухова пам'ять. Після прояснення суті феномена вчені зацікавилися питаннями її розвитку. Римський-Корсаков писав, що музична пам'ять дана нам від природи і якого-небудь поліпшення піддається погано. Однак більша частина вченого співтовариства схилялася до думки, що музична пам'ять, як і інші види пам'яті людини, піддається розвитку, і існують ефективні методи, що дають позитивний результат при регулярному використанні.   На думку Н. Рубінштейна, методи на розвиток здібностей до музики повинні ґрунтуватися на розумінні та усвідомленні твору, а не на бездумному заучуванні і програванні.            Розвиток в дитячому віці

До 10 років розвивати здібності до музики набагато простіше - в цей період психіка сприйнятлива, гнучка. Дитина допитливий, асоціативний ряд формується швидко і надовго. Педагогами розроблені методи, які є ефективним засобом для розвитку музичної пам'яті, найбільш ефективні з них:

                1. «Повтори ритмічний малюнок». Попередньо готуються картки на всіх дітей з ритмічним малюнком - це зображення нот без нотного стану, різні за тривалістю. Кожному дістається по картці. Діти по черзі виходять, показують її і прохлопивают малюнок. Решта намагаються запам'ятати його, і, коли ведучий картку закриває, діти повинні пропустити долоньками малюнок на пам'ять. Ця вправа розвиває не тільки пам'ять, а й почуття ритму.

                2. «Ритмічні замальовки». Дорослий вибирає на кожну дитину з однієї простої мелодії, програє її, і діти повинні на пам'ять простукати ритми. Якщо можливості дитини не дозволяють впоратися із завданням, то він пропускає свій хід, а потім йому дістається інша мелодія. Викладач стежить, хто з хлопців справляється із завданням краще або гірше, і в залежності від цього визначає ступінь навантаження.

                 3. «Скакалки». Викладач програє мелодію на фортепіано. Завдання вихованців - запам'ятати її рух, ритмічний малюнок, після чого відтворити мелодію в різних октавах. Поступово вчитель ускладнює дану вправу, додаючи паузи, змінюючи тональність. Хлопці повинні запам'ятати програні мелодії і відтворити згодом в точності.

                 4. «Вгадай мелодію». Викладач вибирає кілька незнайомих дітям мелодій, присвоює їм номери і програє їх. Потім з уривків з цих творів хлопці повинні визначити музичний номер. Так само вчитель може перемішати кілька нот з різних мелодій, а хлопці повинні помітити плутанину і розібрати по її нотах.

Великі музиканти

В історії відома феноменальна, вкрай рідко зустрічається музична пам'ять, яка закладена з народження і проявилася без будь-якого попереднього розвитку в ранньому дитячому віці. Таких музикантів ми знаємо, їх імена запам'яталися на століття.

               1. Найбільш яскравий приклад - Моцарт. Його музичні можливості дивують: йому було досить один раз прослухати музичний твір, щоб потім відтворити його на слух. Перший концерт відбувся, коли Моцарту було 3 роки.

               2. Віллі-Ферреро вперше диригував у віці 6 років. Все що програються твори він тримав в пам'яті, а потім міг уже по-своєму відтворювати музику практично без підготовки.

               3. Також феноменальна музична пам'ять відзначалася у Л.Н. Оборина, С.Е.Фейнберга, композитора А. Глазунова, Л. Бетховена. Наші сучасники говорять про високий рівень музичної пам'яті Й. Кобзона, який в будь-який момент зможе виконати будь-яку свою пісню, хоча у нього їх тисячі.

Прийоми ефективного запам'ятовування музичних творів

В.І. Муцмахер розробив методи розвитку пам'яті, які полягають в прийомах інтелектуальної діяльності людини, які допомагають запам'ятати музичний текст:

                1. Смислова угруповання. Твір ділиться на окремі частини, які несуть смислове навантаження. І якщо відбувається забування, пам'ять спирається на значущі, смиловие моменти, що допомагає відтворити в свідомості музичний тест цілком, зв'язавши між собою частини.

                 2. Змістові співвіднесення. Порівнювання, протиставлення характерних рис гармонійного плану, мелодії, тональності, акомпанементу.

І.Гофман запропонував формулу найпростішого запам'ятовування музики. Вона складається з 3 частин:

                  1. Робота без інструменту. На цьому етапі вивчається нотний текст, відбувається уявне сприйняття музики, яке здійснюється за рахунок визначення основного настрою мелодії, і за допомогою чого воно виражається, ключової ідеї твору, позиції автора і своєї власної позиції щодо цієї музики. Цей етап запам'ятовування істотно впливає на формування мислення, зорової пам'яті, здібностей до аналізу.

                  2. Робота за інструментом. Її суть в програванні твори в певному темпі, але не обов'язкова точність виконання. На цьому етапі починається відпрацювання музичного твору, визначаються смислові частини, проблемні місця, незвичні руху.

                  3. Робота напам'ять (без тексту). Виконання гри напам'ять повністю поглинає музиканта, саме тому даний навик є важливим у розвитку музичної особистості. При цьому сам виконавець за бажанням і потребам зосереджується на різних сторонах твори: баси, мелодія або педалі. На даному етапі важливу роль набувають асоціації музиканта: вони наповнюють твір змістом, душевністю, емоціями. Також, зв'язок з асоціаціями - один з принципів розвитку пам'яті в цілому.

                  4. Коли твір вивчено, необхідно регулярне повторення з метою закріплення в пам'яті. І чим старша людина, тим більше необхідно здійснити повторень, так як можливості пам'яті з віком зменшуються. Повторення рекомендується робити осмислено, шукати нове смислове наповнення або зв'язку між частинами твору.

                  5. Робота без інструменту і нот. Етап, який є найскладнішим, але саме до нього і варто прагнути як до основного показника майстерності. Супроводжується він розвитком слухових образів, які посилюють виразність гри, її яскравість, велику заглибленість виконавця.

Вплив комплексних і систематичних занять

Виходячи з аналізу вищеописаних вправ, можна зробити висновки, що формування музичної пам'яті має на увазі використання комплексу заходів, коли в процесі задіяні зорові, рухові, слухові, логічні ресурси людини. Основа їх розвитку - регулярність.

Музична пам'ять поєднує в собі рухове і художнє мислення, і вдосконалення одного без іншого не зможе дати потрібного ефекту.
Коли виповнюється музичний твір, задіяний весь минулий досвід виконавця. Чим більше в арсеналі варіантів виконання, тим якісніше буде виконано твір, і тим впевненіше почуватиме себе музикант.
І так в завершенні я можу сказати, що музичну пам'ять потрібно розвивати граючи на інструменті не тоді коли хочеться, а бодай трохи трохи, але кожен день. Це повинно бути систематично. І ще я б хотів звернути увагу на те, що для нас, як для майбутніх викладачів потрібно знати: що музичну пам'ять потрібно розвивати у дітей в ранньому віці. Так як я казав вже раніше, що до 10 років розвивати здібності до музики набагато простіше - в цей період психіка сприйнятлива, гнучка. Дитина допитливий, асоціативний ряд формується швидко і надовго. Для повноцінного розвитку музичної пам'яті важливо не забувати і про інші сторони особистості дитини, прямо або побічно пов'язані з музичними здібностями. 
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МІЖНАРОДНИЙ ФЕСТИВАЛЬ СУЧАСНОГО МИСТЕЦТВА 

«ДВА ДНІ І ДВІ НОЧІ НОВОЇ МУЗИКИ» В ОДЕСІ

Міжнародний фестиваль сучасного мистецтва «Два дні і дві ночі нової музики»  з'явився на музичній карті України в 1995 році. Фестиваль організовується і проводиться Міжнародною громадською організацією «Асоціація Нова Музика». Підтримку фестивалю надає Міністерство культури України, одеська міська і обласна рада, а також культурні фонди і громадські організації.

Цей музичний фестиваль проходить в Одеській обласній філармонії, він, як відмічають організатори, покликаний сприяти розвитку новітніх тенденцій в мистецтві, підтримувати творчі експерименти, зміцнювати культурні зв'язки між різними країнами, а також сприяти інтеграції України у світовий культурний простір. Фестиваль є парадом досягнень українського і світового мистецтва, демонстрацією нових ідей в областях форми, змісту і виконання.

«Два дні і дві ночі нової музики» - один з найбільших фестивалів Нової музики і виконавського мистецтва в Україні.

Унікальність цієї художньої акції полягає в тому, що він моделюється за логікою композиторського мислення і відповідно до авторської концепції, де органічно поєднуються різні види мистецтв.  Це - свого роду безперервне музична вистава, під час якої створюється грандіозна композиція-перформенс з особливою атмосферою, в якій із захватом беруть участь як глядачі, так і виконавці.

 У Одесу прагнуть приїхати зірки виконавської майстерності і видатні композитори з метою продемонструвати свої творчі досягнення. Кожного разу все більший інтерес викликають прем'єри українських творів. На одеському фестивалі українська музика не поступається сучасним світовим досягненням.

У фестивалі щорічно беруть участь представники самих різних країн світу, включаючи, приміром, Великобританію, Грецію, Грузію, Естонію, Ізраїль, Канаду, Монголію, Нідерланди, Німеччину, Польщу, Сербію, Хорватію, Францію, Швейцарію та ін. В програму фестивалю традиційно включаються не просто музичні виступи учасників, а цілі арт-перформанси в комбінації з різний візуальний, мультимедійний акція.

Фестиваль «Два дні і дві ночі» увійшов до числа великих досягнень України. Він є справжньою «майстернею» для українських музикантів, особливо для студентів, які дістають можливість відвідати класи провідних художників і поспілкуватися з ними. На фестивалі представлені пріоритетні напрями сучасного мистецтва і, незалежно від кваліфікації, кожен може дізнатися багато нового для себе.

Фестивальний рух є показником і своєрідним каталізатором інтенсивності і якості художнього життя будь-якої країни. Ці фестивалі визначають напрями розвитку мистецтва, формують нові ідеї, відкривають нові безмежні горизонти творчої діяльності. Це не лише свято і насолода для публіки, але і своєрідний механізм регулювання і корекції естетичних смаків, поглядів, зміцнення певних ідеалів.

Фестиваль «Два дні і дві ночі музики» - це 48-годинна безперервна акція, дві 12-годинних музичних доби, які починаються опівдні в п'ятницю і тривають до ранку воскресіння з перервою в суботу з 4-х ранку до 16-ї години наступного дня. Увесь фестиваль розділяється на Перший день, Першу ніч, Другий день і Другу ніч. Кожна музична година присвячується новому перформенсу, який іноді схожий на звичайний концерт, а іноді на дійство, що театралізується, скомбіноване з акціями і інсталяціями виконавських, візуальних, мультимедійних і синтетичних мистецтв.

Кожна музична година має відкриту форму, яка представляє собою зовні не пов'язані між собою виступів двох окремих солістів, які сходяться у своєрідному змаганні - дуелі-дуеті. Нетрадиційні акції вимагають нетрадиційної ситуації і в залі. Перформери використовують спеціально обладнаний майданчик в центрі приміщення.

Виходячи з ідеалу вільного розвитку мистецтва, фестиваль береться за просування новаторських напрямів сучасної музики і синтетичної різноманітності мистецтва, не обмежуючи поняття Нової музики і Нового мистецтва стильовими, ідеологічними і або іншими рамками. В основному на фестивалі чутно створені за останні роки твори класичного авангарду і пост-модерну, які представляють різноманітні течії як живий, так і електронної, комп'ютерної, акустичної музики. Взагалі фестиваль спрямовується на розвиток нових форм комунікації між музикантами, між музикантами і публікою, на театралізацію музичного мистецтва разом з усіма іншими, а також і на синтез різних видів мистецтва. Ця загальна тенденція отримує в кожному фестивалі особливі акценти.

23-25 квітня 2016 року в Одеській обласній філармонії проходив XXII Міжнародний фестиваль сучасного мистецтва «Два дні і дві ночі нової музики». Країнами-учасницями стали Австрія, Азербайджан, Бельгія, Великобританія, Німеччина, Данія, Еквадор, Ізраїль, Іран, Іспанія, Італія, Корея, Литва, Нідерланди, Норвегія, Польща, Росія, Словаччина, США, Туреччина, Україна, Фінляндія, Франція, Чилі, Японія.

Інтернаціональною виявилася  програма мини-моно-опер, вигаданих студентами-композиторами українських музичних ВУЗів. Інших авторів надихали тексти Сент-Екзюпері («Цитадель» Андрія Малинича), Беккета («Чи не так, Диди» Назара Скрипника), Рембо («Мрійник» Миколи Хшановского), Бродського («Переживи» Ганни Стояновой). Виконував усі маленькі опери австрійський бас-баритон Руперт Бергман.

Видовищем, що самим, що театралізується, виявилося виконання п'єси бельгійського композитора Пиета Сверца «Клонос» для альтового саксофона і фортепіано. Окрім піаністки Маріани Лакарен і саксофоніста Ганни Степановой, в концертному номері брали участь актриса Карина Шрагина і дівочий танцювальний колектив Юлії Твориловой. Яскраве враження залишили литовці, композитор Витаутас В. Юргутис і відеоартист Вацловас Невчесавкас, їх Metroscan- проект, що з'єднав електронну музику і проекцію на великому екрані. Умовність меж у музичному світі продемонстрували також польсько-український ансамбль Neo Temporis Group, ансамбль перкуссии Фрайбургского музичного університету, де скандинави є сусідами з азіатами (керівник ансамблю Бернхард Вульф - беззмінний президент фестивалю), словацько-польський дует Олени Будзинаковой (акордеон) і Гжегожа Палюса (баян).

Український струнний квартет «Гольфстрім» пропагував вітчизняну нову академічну музику, а фінський дует Микко Раасакка (кларнет, бас-кларнет і фінський пастуший духовий інструмент ліру) - Антти Вахтола (фортепіано) разом з музикою фінських композиторів представили твори німецьких, французьких і турецьких авторів. Даниною пам'яті попередників стали блоки програми, присвячені пам'яті одеського композитора Олександра Красотова (1936-2006) і французького експериментатора в області електронної і мікрохроматичної музики Пьера Бульозу (1925-2016). Це був місток, перекинутий до покоління нинішніх студентів, які здатні здивувати в майбутньому музичний світ.

За роки проведення фестивалю встановилася співпраця з іноземними і міжнародними фондами і культурними центрами. Вже багато років одеський форум показує, що Україна є надійним і повноцінним партнером європейської культурної співдружності.

Захід об'єднує музикантів,  художників,  акторів,  режисерів різних країн, дозволяє їм демонструвати своє володіння  мовою  мистецтва,  народжує  загальні художні проекти і культурні акції. Результат фестивалю - нові твори,  які створюють іноземні композитори для українських музикантів, а українські автори - для іноземних виконавців.

Проскура Ганна Сергіївна

 КЗ “Сєвєродонецьке обласне музичне училище 
ім. С.С.Прокоф'єва”
ІV курс, спеціалізація "оркестрові народні інструменти» 

Керівник – викладач-методист, 
Заслужений працівник культури України 

Дегтярьова Лідія Омелянівна
УКРАЇНСЬКА МУЗИЧНА КУЛЬТУРА ОЧИМА МОЛОДІ

 Розбудова української музичної освіти і культури.

Наука, знання, культура, духовність – це продуктивні сили суспільства. В сукупності – це те ядро національної енергії, яке ми звичайно називаємо інтелектом нації і на яке ми маємо передусім розраховувати в наших намірах інтегруватися в європейський економічний, культурний і політичний простір. Йдеться про гуманітарний потенціал, який має суттєво вплинути  на динаміку процесів економічного розвитку.

Згадаємо мудрі слова Папи Римського, звернення до української молоді 25 липня 2001 року: «Справжня цивілізація не вимірюється тільки економічним поступом, але в основному людським, моральним і духовним розвитком народу». 

Реалізувати «людиноцентричну» модель розвитку українського суспільства можна і треба! Для цього слід зробити гуманітарну політику в державі пріоритетною. Це означає, що основним джерелом, основою і критерієм розвитку сучасного суспільства й держави мають бути культура, наука, освіта, інтелект. Для цього маємо формувати нові підходи до політики галузі культури, духовної сфери, гуманітарного розвитку взагалі. Тому наголошуємо саме на культурі, духовності та формуванні інтелектуальної еліти. Передусім тому, що культура має бути основним фактором консолідації українського суспільства, громадянського єднання до злагоди. Українська культура здатна оживити моральні і духовні сили нації, повернути наше цивілізоване обличчя назустріч новим європейським вітрам.  

Cучасне суспільство висуває підвищені вимоги до кожної особистості,  до розвитку творчого потенціалу, реалізації музичної діяльності. На сьогодні можна констатувати  факт поступового зниження музичної культури  суспільства, що виявляється у спрощенні музичного мислення, пасивно-споживчому сприйнятті музики. На жаль, цьому сприяють ЗМІ. Якщо  раніше пропагувалася класична, народна музика, то тепер це для телевізійних неуків «не формат». Теж саме  і з народною творчістю. В нашому місті в палаці культури «Хіміків» є творчий колектив «Купава». Як тільки-но вони намагаються заспівати народну пісню, то директор палацу їм говорить: «не формат» на телебаченні. От  і не чують юні покоління народних пісень, не знають  їх. Але ж народна пісня, настояна на пахощах національного мелосу, щирих почуттях. Національний хор ім. Г. Верьовки гастролював  в Америці. Особливим успіхом користувався «Щедрик» М. Леонтовича, твір, який раніше американці вважали своїм, називаючи «Різдвяні дзвони». Тож  цей колектив вперше відкрив  їм істинного автора  М. Леонтовича, якого президент Франції Шарль де Голь нарік «українським Бахом».

Така країна, як  Японія, що піклується про збереження національної культурі, в перший клас школи приймає дитину, яка заспіває  12 народних пісень. Тому розбудова української  національної культури  вимагає від нас, майбутніх педагогів високої  педагогічної майстерності, удосконаленні  навчального процесу, здатності  курувати  процесом  творчої особистості учня.

Музика виховує дітей.

Володіючи великою силою емоційного впливу, музичне мистецтво виховує почуття людини, формує її уподобання, розвиває художне мислення. Музика має схожу з мовою інтонаційну природу. Деякі музичні інструменти своїм тембром нагадують голос людини. Ще з раннього віку дитини важливо мати досвід сприйняття звучання музичних  інструментів різного тембру. В цьому допомагає слухання музики у виконанні оркестрів, ансамблів і т. д. Можна багато розказувати дитині про красу музики, але краще дати послухати. Діти, яким співали колискову, читали казки, мають набагато більший творчий потенціал. Музичний розвиток впливає на загальний  розвиток дитини, що ще може вплинути на розвиток дитини? 

Вміння відтворити звук заданої висоти і протяжності, проспівати нескладну мелодію, повторити ритмічну фігурацію, співставити схожі мелодії – все це потребує розумових зусиль, розвиває емоційну сферу дитини, робить її добрішою. Інколи діти чують розмову дорослих: «Віддаємо його  в  музичну школу, щоб не бігав на вулиці» в дитячій голівці виникає неприязнь до цієї музичної школи, бо відразу видно, що через неї гуляти на вулиці більше не буде. Здавалося б, дія батьків - прилучання дитини до музики - має позитивну сторону, але подати це можна по-різному. Музична і естетична освіта взагалі робить життя людини більш цікавим, розширює кордони доступного світовідчуття. Доступного не в плані «взяти», а в плані «зрозуміти». Батькам, діти яких навчаються в  музичній школі, задавали питання: «Навіщо потрібна музика вашій дитині?» Відповідали по - різному: щоб став музикантом, для загального розвитку. А один батько сказав «Щоб не ріс злим». Ця  відповідь здається особливо важливою. музика формує духовний світ людини.
Займатись музикою можна легко, весело, природно. Заняття музикою - це постійне тренування уваги, коректується нервова система і діти стають більш посидючими, зібраними. Якщо дитина виконує твір в присутності публіки, то тренує вольові якості, вміння зібратися в потрібний час і зіграти найкраще. Дуже важливо на початку знайомства з музикою не протиставити дитину  і музику один проти одного. 
Українські народні інструменти (бандура) і сучасність.

Сьогодні треба ретельно добирати репертуар, шукати різноманітні, нестандартні  підходи до молодої публіки. Це дуже вдало робить гурт «Шпилясті кобзарі». Шестеро хлопців під орудою Я.Джуся за півроку виступили в Словаччині, Іспанії, Нідерландах, Німеччині і т.д. На жаль, не приїхали до нас, але  мі маємо змогу їх послухати в запису.
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ТРАДИЦІЇ ЖАНРУ ТОКАТИ В СУЧАСНІЙ УКРАЇНСЬКІЙ

ФОРТЕПІАННІЙ МУЗИЦІ 

(НА ПРИКЛАДІ ТОКАТИ ДО МАЖОР В. ФІЛІПЕНКА)

Жанр токати один з популярних жанрів фортепіанної музики. У перекладі з італійського toccata, toccare - дотик, торкатися, чіпати, штовхати. Також існує зв'язок цього терміну з італійським tocco - удар молоточком, пальцем, що пояснює якість торкання : дотик пальця до клавіші подібно до удару молоточка. Ця назва давалася творам, написаним для клавішних інструментів. Токата - те, що грається, кантата (cantare - співати) те, що співається. Тут важливо відмітити, що токатний принцип гри на клавірі обумовлений облаштуванням інструменту і невід'ємний від ударної із самого початку. Поступово токатність - як технічний і образний прийом - стала проникати і в інші жанри музики клавіру.

Витоки інструментальної токати відносяться ще до XVI ст. Її появу зв'язують з іменами Клаудіо Меруло і Джироламо Фрескобальді. Свого світанку цей жанр досяг в творчості барочного композитора И.С. Баха, що остаточно закріпив той унікальний комплекс, завдяки якому токата впізнана і сьогодні. Токати Баха відрізнялися небувалим розмахом форми, глибиною зміст, імпровізаційністю, багатством тематичного матеріалу.

Післябахівська токата розвивалася в основному як віртуозний жанр «етюдного» плану, завдання якого - демонстрація технічних можливостей виконавця. У ХIХ ст. токатою називалася фортепіанна п'єса із складною акордовою і фігураційною технікою (К. Черні, Р. Шуман,  Й. Рейнбергер). 

 Новий виток еволюції токати пов'язаний з початком ХХ століття. Разом з токатою для фортепіано (К. Дебюсі, М. Равель, С. Прокоф’ев, А. И. Хачатурян, Ф. Бузоні, Е. Кшенек та ін.) і органу (М. Регер, М. Дюпре, Й. Аренс, В. Фортнер) з'являються також токати для оркестру (А. Казелла, О. Герстера, А. Малявського), для скрипки з оркестром (И. Стравінського). Що стосується форми, то токата могла бути як самостійним твором, так і частиною циклу.

Токата і токатность - невід'ємна частина сучасної фортепіанної культури. Це комплекс, в якому об'єднані художній образ руху, пружність ритму і особливий принцип організації фактури. Токата розвивається як віртуозна концертна п'єса з новим, підкреслено ударним типом піанізму, механістичним ритмом і терпкістю музичної мови. Фортепіанна токата ХХ століття відмічена особливим динамізмом. Композитори часто вводять токатний принцип в твори для створення відчуття напруги, тривоги, дієвості, активності, конфліктності і т. д.

Сьогодні фортепіанна токата розвивається в руслі декількох стильових напрямів, що визначає специфіку композиторських інтерпретацій жанру: токата неокласичного типу, токата як жанровий мікст, створена на основі стабільного комплексу і збагачена ознаками іншого жанру, токата авангардного типу, що відбила нетрадиційний круг художнього змісту і засобів його втілення : токата-рефлексія, токата-колаж, токата-ретроспектива.

Жанр токати широко представлена численними творами українських композиторів:                     «Токкатина» В. Косенко, «Гуцулська токата» А. Кос-Анатольского, «Токата-прелюдія» И. Шамо, «Токата» Ю. Щуровского, «Токата» І. Берковича, «Токата» А. Красотова, «Прелюдія, токата, канон» В. Станковича, «Прелюдія і токата» І. Карабиця, «Токатина» з циклу «П'ять п'єс" В. Cільвестрова, «Токата» М. Скорика, «токата-поема» Ж. Колодуб, «Токата-кампана» Л. Шукайло, «Інтродукція і токата» В. Птушкіна, «Токата»  В. Філіпенко.

Особливість української фортепіанної токати полягає в підкресленні національного українського колориту, особливо це відноситься до частого використання ритмічного і темпового своєрідність закарпатської коломийки (І. Алексейчук «Коломийка», А. Затін «Токката»).

 У ряді українських композиторів, що зверталися у своїй фортепіанній творчості до жанру токати виділяється ім'я Філіпенко Віталія Аркадійовича. Композитор народився в 1939 р. в сім'ї відомого композитора Аркадія Філіпенко, закінчив в 1965 р. Київську консерваторію по класу композиції А. Я. Штогаренко, по фортепіано займався у К. М. Михайлова. Створив твори в різних жанрах: хорова музика, балети, оперети; велике місце займає жанр музики до кінофільмів. Фортепіанна творчість представлена Сонатою-поемою, Гуморескою, двома прелюдіями, Рондо і знаменитою Токатою, написаною в 1968 р.

Токата До мажор зайняла гідне місце в програмах українських сучасних піаністів, підкупивши музикантів своєю життєствердною енергією, імпульсивністю ритму, сучасністю гармонійної мови, дзвінкістю моторики, ефектною віртуозністю.

 Пружність мартелятної фактури визначило яскраву характеристику образного змісту твору. Початкові дзвінкі репетиції, звучні в основній тональності До мажор, нагадують технікові гри на цимбалах (популярному і нині народному закарпатському інструменті, де звуки витягаються за допомогою швидкого чергування дерев'яних паличок по струнах). Далі звучність зростає за рахунок ущільнення фактури, використання усього регістра фортепіано, додавання динаміки. Це звукопис малює картину народного свята з яскравим дзвоновим передзвоном - благовістом. Національний колорит посилюється при використання ладів народної музики.

Немов чарівною силою, зупиняється токатний звукопис, поступаючись місцем невеликому речитативу, який виконується в іншій образній сфері, - роздумів і філософського осмислення. Але різкий активний токатний імпульс завершує твір.

Толстова Анастасія

КЗ «Сєвєродонецьке обласне

музичне училище ім.С.С.Прокоф'єва»,

II курс .спеціалізація «Хорове диригування»

Керівник – викладач вищої категорії

Юрченко Наталія Григорівна
ДО ПИТАННЯ ПРО ГАРМОНІЮ

У наших діях, почуттях і думках незмінно присутній внутрішній ритм. Існують різні ритми вібрації нашого організму. Коли ці ритми гармонійно поєднуються один з одним, особистість здатна діяти як єдине ціле. Така інтеграція зміцнює Силу Особистості. Коли ритми нашого тіла і духу втрачають синхронність (через прискорення одних вібрацій і уповільнення інших), єдність слабшає, координація порушується і стає менш ефективною.

Якщо, наприклад, певні ритми мозку сповільнюються (втома або лінощі) або частішає серцебиття (страх або гнів), то тьмяніє ясність думки, втрачається зібраність і здатність до творчості.

Певні музичні ритми здатні пробуджувати в слухачів життєлюбність, натхнення і душевну рівновагу. Музична терапія - це століттями апробований спосіб лікування деяких захворювань, пов'язаних з розумовою та емоційною діяльністю. Цілюща сила музики була відома ще стародавнім єгиптянам, індусам, китайцям, персам і грекам. Піфагор зціляв багато захворювань музикою, яку він сам складав. Піфагорійці починали і завершували кожен день співом. Ранкові пісні призначалися для пробудження розуму і підготовки його до "денної роботи", вечірні ж пісні повинні були готувати до відпочинку і сну. Ось уже тисячі років матері заколисують своїх дітей колисковими піснями. Бах написав твір, що став згодом відомим як Голдбергські варіації на прохання графа Кайзерлинга (посла в Росії), який страждав безсонням. Коли граф не міг заснути, він запрошував свого піаніста Йоганна Голдберга і просив його зіграти одну з композицій Баха. Це настільки допомагало графу, що він навіть попросив Баха надати йому честь і прийняти від нього як винагороду пам'ятний дар (вельми масивну "штучку" з чистого золота).

Музика Бетховена здобула загальну любов завдяки піднесеності і цілісності. Цілісність - це зведення елементів у щось єдине, тобто об'єднання. Краса, знання і духовність, пов'язані між собою в кожній особистості, - основа цілісності. Об'єднання за своєю суттю близьке до гармонії. Люди, які не прагнуть до гармонії і співпраці в повсякденному житті, втрачають в собі принцип цілісності, який стимулює цілющі процеси в організмі (наприклад, покращує пам'ять і здатність засвоювати знання, надає легкість і грацію рухів) і вносить впевненість та спокій в наше існування.

Музика несе в собі потужну силу об'єднання. Великий скрипаль Ієгуді Менухін писав: "Музика перетворює хаос в гармонію; як ритм зводить всі елементи музики в єдине ціле, так мелодія об'єднує окремі фрази, а гармонія зводить воєдино непоєднуване. Коли хаос поступається місцем гармонії, а шум - музиці і коли ми через музику стикаємося з вищим порядком речей, заснованим на строгих математичних пропорціях, звичайний музичний повтор знаходить спрямованість, нескінченно помножені елементи – силу, а випадкові асоціації – мету".

Сучасні методики навчання передбачають використання різних елементів музики бароко, характерної своєю химерністю, оскільки вона підсилює здатність розуму приймати і засвоювати інформацію. Студенти, які навчаються за цими методиками, в змозі освоїти іноземну мову всього лише за кілька місяців; при цьому вони отримують задоволення від самого процесу навчання. У своїй книзі "Найкраще навчання" Шейла Острандер і Лінн Шредер описують подібні методики, в яких використовується музика, навіювання і ритмічне дихання в поєднанні з різними інтонаціями голосу викладача, що занурює учнів у стан релаксаційної концентрації. Такий метод навчання змушує одночасно працювати ліву і праву півкулі головного мозку і відкриває нові можливості взаємодії свідомості та підсвідомості. Знімаючи напругу і неприємні відчуття, які у більшості людей асоціюються з процесом навчання (результат упередження і негативного досвіду), музика разом з позитивним навіюванням або образною терапією сприяє єднанню тіла і духу для цілеспрямованої діяльності.

Дослідники виявили, що повільні пасажі з творів Баха, Вівальді, Телемана, Кореллі і Генделя володіють ідеальним ритмом (60 ударів за хвилину), що уповільнює пульс, розслаблює організм і приводить розум до стан гармонії. При цьому зводиться нанівець напруга і стомленість. Нові методики, "розслабляють" учнів, створюють оптимальні "складові" ефективного навчання: розслаблення, концентрацію і максимальну увагу. Аналогічні методи, які використовують ритмічні можливості музики, застосовуються у викладанні мов, тренуванні спортсменів, при знятті гострого болю.

В молодості знаменитий польський піаніст Артур Рубінштейн відправився в Америку в своє перше концертне турне. Це було і його перше трансатлантичне плавання. Після кількох безсонних ночей і неодноразових нападів морської хвороби Рубінштейн вибрався із задушливої ​​каюти, щоб прогулятися по верхній палубі. Двері на прогулянковий майданчик виявилися замкненими, і тоді він вирішив піти в салон і трохи пограти на піаніно. Під час гри він раптом виявив, що при ритмічній мелодії його подих раптом "підлаштовується" під музичний ритм і хворобливі відчуття, викликані хитанням корабля, зникають. Щоб переконатися у правильності свого "відкриття", він вирішив не виходити з салону і продовжувати гру на піаніно. Стюард, який виявився великим любителем музики, приносив йому їжу в салон. Незабаром і інші пасажири, що страждали від хитання, почали заповнювати салон, щоб послухати гру Рубінштейна. Всі вони були єдині в своїх відчуттях: від звуків музики їм відразу ставало легше.

Музика не раз опинялася ефективним засобом для поліпшення навчання і трудового процесу. Доктор Джон Даймонд описує, наприклад, успішне застосування музики на заводі з виробництва та ремонту сучасного електронного обладнання. Тут особливо необхідна концентрація і чіткість думки, а по внутрішньому радіо часто передавали рок-музику. Хтось запропонував покласти цьому край. Але керівництво вирішило замінити рок-музику на якусь більш спокійну і не настільки агресивну - в результаті у всіх цехах зросла продуктивність праці і різко зменшилася кількість браку, хоча багато службовців протестували проти цієї "акції".

У наш неспокійний час, коли шум стає постійним фоном повсякденного життя, потрібно привернути суспільну увагу до такого питання, як необхідність тиші і самоти. Це важливо для процесу мислення і душевної рівноваги. Використання будь-якої музики як фону для діяльності вносить свій вельми відчутний "внесок" в шумове забруднення середовища. Генеральна Асамблея Міжнародної ради ЮНЕСКО з музики затвердила резолюцію, яка засуджує «не допустиме посягання па свободу особистості і на право кожного на тишу в зв'язку з надмірним використанням у приватних і громадських приміщеннях музичних записів і трансляцій".

Продумано підібрана музика може виявитися корисною не тільки для здорових, але і для тяжкохворих людей.

Дослідники монреальського госпіталю "Роял Вікторія" використовували музику, щоб знизити больові відчуття і заспокоїти приречених пацієнтів. Розробки монреальських вчених показали, що музика, розслабляючи м'язи і змінюючи настрій хворого, також змінювала його больові відчуття. Завдяки цьому іноді навіть виникала можливість майже повністю відмовитися від знеболюючих наркотичних засобів. Музика знижувала відчуття самотності і порушувала ту саму "змову мовчання", яка так часто оточує безнадійно хворих людей. Більшість пацієнтів у госпіталі "Роял Вікторія" страждали або від нестерпного болю, або від всепоглинаючого страху. Так, наприклад, одна хвора молода жінка, в минулому товариська і повна енергії, відчувала панічний страх перед нападами болю. Її постійно відвідували турботливі рідні, готові зробити все, щоб хоч якось полегшити її страждання, але ні їх присутність, ні їх співчуття не могли зняти цього невідступного страху і напруги. Зрештою до хворої запросили лікаря, що лікував музикою. Лікар приготувала касету із записом фрагментів музичних творів, спеціально підібраних, щоб викликати у пацієнтів стан розслабленості. Результати виявилися вражаючими. Пацієнтка дуже швидко заспокоїлася і заснула. Вона знову і знову просила поставити їй цю касету.

Музика здатна глибоко впливати на людський організм. За допомогою музики можна перемогти звичайну застуду, зняти нервову напругу, підняти тонус і т.п. При цьому корисні вправи "з підгонки" ритму вашого організму під ритм прослуховування музики. За нев'янучою енергією літніх диригентів можна говорити про величезні життєствердні можливості, закладені в музичних ритмах. Середня тривалість життя чоловіків у Сполучених Штатах Америки дорівнює приблизно 70 років, і близько 80% диригентів цього віку не просто живуть, а продовжують працювати.

Ми реагуємо на звукові хвилі не тільки слухом, але і всім своїм єством. Навіть глухий може навчитися розпізнавати природу і ступінь напруженості різних звуків. Те ж саме відбувається і зі світлом - ми сприймаємо його не тільки очима, а й усім організмом. Як глухий здатний відчувати звуки, так сліпий здатний розрізняти кольори. У фізичному розумінні колір і звук - всього лише хвилі енергії різної довжини.

Подібно музиці, колір впливає на наші думки і почуття, стимулює уяву, збільшує або послаблює життєву енергію. Як і музика, колір має свою мову.

Глибина, тональність і насиченість оточуючих нас фарб здатні робити глибокий вплив на психіку людини. Кольори можуть умиротворяти або розбурхувати, надихати або кидати в розпач. Краса і гармонія полотен великих художників здійснюють на глядача такий же вплив, як прекрасні мелодії великих композиторів. Колір також може володіти цілющими властивостями. Щоб допомогти хворим боротися зі своїми недугами, в клініках Європи експонувалися картини, написані художником Миколою Реріхом. Для його картин характерні умиротворення, гармонія, життєлюбність. Реріх – майстер найтоншого поєднання кольорів і досконалих композицій. Зображення величної природи і духовно спрямованої людини привертає глядача до спокійного і безстрашного світосприйняття, що сприяє процесу одужання.

Подібно живопису і музиці, заснованої на принципах гармонії, художня література також здатна своїми образами, а поезія і ритмами благотворно впливати на людину. Доктор Даймонд виявив, що щитоподібна залоза зміцнюється, діяльність півкуль головного мозку врівноважується, а життєва енергія зростає, коли людина дивиться на краєвид, що відображає гармонію природи, або читає твори високої поезії. Сприйняття віршів об'єднує в собі розвиток розумових і розмовних навичок (ліва півкуля), а також музичних, ритмічних навичок (права півкуля). Музика, живопис і поезія, як і інші форми мистецтва, засновані на принципах гармонії, мають здатність надихати людину, активізувати і розслаблювати, знімати стреси і хворобливу напругу і зводити воєдино тіло, розум та почуття для свідомої творчої діяльності.

Із принципів гармонії та єдності випливає поняття краси: краса в поведінці, почуттях, думках, словах і творчості. Побутує думка, мовби краса не підлягає визначенню, бо існує вона лише в уяві глядача. Однак сучасні дослідження мають дані про наявність об’єктивних критеріїв краси. Краса відображає інтеграційний принцип гармонії і здатність надавати натхненний вплив на фізичні, інтелектуальні і емоційні можливості людини, які в свою чергу підсилюють життєву енергію і зміцнюють Силу Особистості.
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РОБОТА ПЕДАГОГА 
З ДІТЬМИ, ЯКІ НЕПРАВИЛЬНО ИНТОНУЮТЬ 
Одним з аспектів роботи викладачів-хормейстерів є навчання вокалу та співу дітей з неправильною інтонацією. На жаль, педагоги приділяють недостатню увагу дітям із погано розвиненим музичним слухом, що перш за все негативно позначається на інтонуванні. Мова йде про так званих «музично безслухих» дітей, або «гудошників». Таких дітей нерідко усувають від загального музичного виховання, що обмежує їх музичний розвиток. У таких учнів поступово створюється наполегливий і глибокий комплекс уявлень про свою музичну неповноцінность, який ще більше посилюється у школі через насмішки однолітків.

З практики відомо, що число дітей, що фальшиво співають у класі, поступово зменшується в результаті роботи, і це говорить про те, що сам факт фальшивого співу вимагає уважного ставлення до нього, з'ясування його причин.

 Сьогодні музично-слухова чутливість помітно знизилася, і якщо ми хочемо домогтися від наших учнів прийнятною ступеня музичної чутливості, то це портебує від нас значних зусиль.

Цікаву роботу виконав відомий педагог-методист Олександр Леонтійович Маслов, який описав її в книзі «Методика співу в початковій школі, заснована на новітніх даних експериментальної педагогіки».

А. Л. Маслов виділив особливу групу всіх дітей, що фальшиво співають, і насамперед піддав їх медичного огляду з точки зору стану слухового та голосового апаратів. З'ясувавши, що у значної групи дітей причина фальшивого співу не пов'язана з тим або іншим органічним дефектом, тобто, що діти фізично цілком здорові, він почав з ними заняття співом. В результаті проведеної роботи А. К. Маслов зробив висновок, що у дітей слух присутній, але діапазон їх голоів виявився зміщеним від того діапазону, в якому зазвичай співають діти.

 У роботі з невірно співаючими головна складність полягає в тому, що уроки бувають тільки один раз на тиждень. Крім того, основна форма роботи на цих уроках колективна, а діти, які мають вади у розвитку музичного слуху і голосу, вимагають від педагога індивідуального до них підходу.

Практика показує, що здебільшого відстаючими в хоровому співі виявляються діти, які були вокально занедбані в дошкільному періоді. Звідси випливає, що необхідно знайти методи роботи, які допомогли б розвинути музичний слух і у цих дітей, що відстають у своєму розвитку.

 Не треба поспішати з визначенням музичних даних. Дійсно, можна сказати, що у людини немає музичного слуху або відсутні музичні здібності тільки на підставі його співу?

Учень зі слабким розвитком слуху повинен бути оточений дітьми, що співають чисто. Ніхто з дітей не повинен знати, що їх розподілили за якимось ознаками нестачі голосу або слуху. Ці відсталі діти повинні бути завжди в полі зору вчителя, на них слід звертати особливу увагу: вчитель повинен їх частіше запитувати, слухати під час спільної роботи.

 При разучивании пісні ми пропонуємо відстаючим дітям повторювати важкі місця або поспівки з пісні.

Дітей з неправильною інтонацією необхідно частіше садити біля себе до інструменту, стежити за їх співом і допомагати їм виправляти свої недоліки і помилки. Невстигаючих треба частіше запитувати, заохочувати їх найменші досягнення: спроби заспівати чисто, ритмічно, з ясним фразуванням. Треба оточувати цих дітей турботою і увагою.

 Діти часто соромляться співати одні, хвилюються, червоніють, що призводить до неточного інтонуванням. Відсутність у дітей співочого досвіду, недолік розвитку музичного слуху, психологічні причини (сором'язливість, неуважність), захворювання горла, вух, – такі основні причини, що перешкоджають нормальному інтонуванням у дітей у початковій школі.

До відстаючим дітям слід підходити індивідуально і намагатися з'ясувати, чому та чи інша дитина співає невірно.

 Відсталі діти музично розвиваються і починають співати правильно. Як правило, основною причиною фальшивого співу найчастіше є відсутність у дітей координації слуху й голосу. Привертає до себе увагу вчителів і змушує замислюватися і такий, наприклад, факт, коли дитина безпомилково називає зіграні знайомі пісні, зауважує внесені вчителем зміни в їх мелодію або ритм, грає мелодію пісні на музичному інструменті, підібравши її самостійно, тобто "на слух", а заспівати її вірно не може. Такі "дивні" випадки зустрічаються і серед професійних музикантів, коли люди безумовно володіють прекрасним музичним слухом, але не можуть чисто заспівати ту чи іншу мелодію. Як правило, у цих дітей до моменту вступу в перший клас, немає ще ніяких співочих навичок, недостатньо розвинене слухове увагу; вони не вміють вслухатися в звуки, порівнювати їх по висоті, не вміють слухати себе, перевіряти якість і точність свого співу. Такі діти не звикли співати; у мові відсутня та енергія, яка необхідна для співу, особливо для співу високих звуків. Тому вони співають мляво і більш низьким звуком, ніж діти музично розвинені.

 Інша причина фальшивого співу і навіть "гудіння" пояснюється наступним: багато невірно співаючі діти переносять манеру "розмовного голосу" в спів. Зустрічаються діти 4-6 років (частіше хлопчики), розмовляють і співають дуже низькими голосами. Цим дітям необхідно відчути правильну висоту звуку. У таких випадках можна використовувати спів звуків верхнього регістра. Високі звуки завдяки своїм акустичним властивостям легше сприймаються на слух, ніж низькі. Використовуючи у розспівах звуки верхнього регістру, можна домогтися за порівняно невеликий термін регулярних хорових занять прекрасних результатів. У всіх випадках (крім хвороби горла) можуть бути з успіхом застосовані методи вокальної роботи. Встановлено, що гучні звуки сприймаються дітьми набагато важче, ніж тихі або помірної сили. Дітям також легше почути більш високий звук першої октави, чим нижчий. Справа в тому, що гучні звуки збуджують нервову систему, стомлюють слух, увагу. Також правильні заняття співом покращують стан гортані. 

До основної причини додаються й інші: різні дефекти голосових і слухових органів. Однак цих дітей також від співу звільняти не слід. Не можна дозволяти співати дітям тільки при гострих захворюваннях (ангіна, гострий ларингіт, інші запальні процеси). Хронічні ж хвороби, навпаки, вимагають систематичних вправ, і спів при цьому є певним лікувальним засобом.

 Правильне проведення занять покращує стан гортані. Якщо в результаті різкого крику в побуті або неорганізованого напруженого співу відбулося незмикання зв'язок з'явилася хронічна осиплість, то систематичний тихий спів на доступній висоті поступово призведе до правильного співочого руху всього голосового апарату, з'явиться можливість поступового розширення діапазону і, нарешті, нормального, природного співу. 

 Але існує ще одна дуже важлива сторона музичного виховання учнів – це вокальне виховання. Нажаль, деякі вчителі деколи взагалі забувають про це і зовсім не використовують вокальну роботу як засіб виправлення інтонації учнів. А між тим правильне вокальне розвиток може і повинно позитивно позначитися на інтонації учнів. 

Володіння методикою роботи з невірно интонирующими дітьми – одна з важливих завдань хормейстера. Спільними зусиллями викладачів, лікарів і психологів необхідно розв'язати цю проблему, що вимагає пошуку нових позитивних результатів.
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