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От составителей 

 

 

В сборнике представлены материалы выступлений участников III 

открытой городской детской научно-исследовательской конференции 

«Диалоги об искусстве» для учащихся ДМШ и ДШИ. 

 

Цель конференции: от мотивации – к качеству обучения. 

 

Задачи конференции: 

1. повышение мотивации учащихся к обучению в ДМШ и ДШИ; 

2. стимулирование научно-исследовательской и творческой активности 

учащихся; 

3. развитие познавательных способностей учащихся, и стремления к 

самостоятельному изучению искусства; 

4. формирование опыта публичной защиты, общественного признания и 

популяризации исследовательской деятельности учащихся; 

5. совершенствование учебной работы по предметам теоретического цикла, 

равно как и индивидуальных дисциплин; 

6. выявление наиболее одаренных детей; 

7. усиление профориентационной работы по предпрофессиональному и 

общеразвивающему циклу программ. 
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Состав участников конференции был представлен учащимися и их 

научными руководителями музыкальных школ, школ искусств Республики 

Коми и Архангельской области: МАУДО «Сыктывкарская детская 

музыкальная школа» имени Я.С. Перепелицы; МАУДО «Эжвинская детская 

музыкальная школа»; МАУДО «Детская школа искусств г. Печора»; МБУДО 

«Детская музыкальная школа» п.г.т. Седкыркещ; МБУДО «Детская школа 

искусств» Ленского района с. Яренск.  

 

Сборник предназначен для учащихся детских музыкальных школ, 

детских школ искусств Республики Коми и других регионов. 

 

Доклады представлены в авторской редакции. Материалы размещены на 

официальном сайте школы: http://sdmhsh.ru/nashi-konkursy/detskaya-

konferenciya-2025/. 

 

Составитель: Коршунова В.Л. 

Компьютерная верстка: Коршунова В.Л. 

 

 

 

 

 

 

 

 

© Материалы III открытой городской детской научно-

исследовательской конференции «Диалоги об искусстве» для учащихся ДМШ 

и ДШИ/Сост. Коршунова В.Л. - г. Сыктывкар, МАУДО «СДМШ», 2025., 89 

стр.  
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«Советский Паганини» - Леонид Коган 

 

Щелканова Виктория, 8 лет 
 

МАУДО «Сыктывкарская детская 

музыкальная школа» имени Я.С. Перепелицы,  

научный руководитель Мисник Екатерина Владимировна 

 

Один из величайших скрипачей 20 века, «советский Паганини», 

педагог и основатель целой династии музыкантов — это всё о 

Леониде Когане. 

Леонид Борисович Коган родился в интеллигентной семье в 

Днепропетровске 14 ноября 1924 года.  

Отец немного умел играть на скрипке и показал азы сыну. По 

семейному преданию, мальчик не засыпал, пока инструмент не 

клали около его кровати. Радости не было предела, когда он наконец 

получил свою первую скрипку-четвертинку.  

Он занимался на скрипке с шести лет, а в 

девятилетнем возрасте оказался уже в 

Москве — в Особой детской группе при 

Московской консерватории.  

Но уже в 20 лет Коган стал солистом 

Московской филармонии и за несколько 

лет активной гастрольной деятельности 

завоевал репутацию одного из самых талантливых музыкантов 

страны.  

В 1951 году бельгийская королева Елизавета написала письмо 

Сталину с просьбой прислать делегацию советских скрипачей на 

конкурс в Брюсселе, который был возобновлен после войны. Вождь 

оставил на послании резолюцию: «Послать и победить».  Узнав о 

требовании Сталина, решили, что первую премию может завоевать 

только Коган и молодого артиста отправили на конкурс.  

Несмотря на огромную ответственность, Коган поразил 

публику — Первая премия, Большая золотая медаль. И — старт 
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поистине мировой карьеры, выступления в лучших залах мира с 

самыми известными оркестрами и дирижерами. 

Несмотря на то, что Коган получил 1 место, на общей памятной 

фотографии он всё равно стоит с самого краю – музыкант не любил 

публичность. 

Фото: Л. Коган - крайний слева после конкурса в Брюсселе 1951 

 

В родной стране Коган оказался на самой вершине 

музыкального олимпа. Его обожали меломаны, ценили коллеги по 

цеху — и как артиста, и как человека. Сохранилась записка 

Мстислава Ростроповича, называвшего Леонида Лирой. «Из всех 

друзей по странам мира / Тебя предпочитаю — Лира». 

В 1952 году Когана назначают преподавателем Московской 

консерватории, в будущем он будет заведовать кафедрой скрипки. 

В консерватории к нему стояла очередь из желающих 

студентов.  Он считал важным постоянное общение с молодыми 

талантливыми музыкантами. С каждым учеником он работал 

индивидуально «Талантливому ученику нужно только не мешать, а 

всемерно помогать выявить собственное «Я» - говорил Коган.  

https://russkiymir.ru/upload/medialibrary/a04/2eh85xsrludwdr2i92svxlv3e0kio0lr.jpg
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Своим детям – сыну Павлу, скрипачу и 

дирижеру, и дочери – пианистки Нине, он 

также передал многие секреты 

исполнительского мастерства. Некоторые 

произведения Леонид Коган разучивал и 

исполнял – с детьми. 

14 ноября 2025 года исполняется 101 год 

со дня рождения мастера. Леонид Коган 

был редкостно добрым человеком, сердечным, отзывчивым. Он 

практически не расставался со скрипкой. Был очень 

интеллигентным, мягким, но требовательным в искусстве. 

Жизненный путь артиста оборвался 17 декабря 1982 года, от 

сердечного приступа, во время поездки из Москвы на концерт в 

Ярославль, где он должен был выступать со своим сыном. 

Леонид Коган – один из тех музыкантов, у которых в музыке 

была сконцентрирована вся жизнь. Его скрипка звучала всегда по-

особенному. У Когана был свой, узнаваемый звук и совершенно 

невероятная техника. Он повторял: «Я 

хочу играть так, как чувствую». Он и в 

самом деле играл так, как будто бы 

полностью сливался со скрипкой. Его 

исполнение Паганини считалось лучшим 

среди советских скрипачей.  

После себя маэстро оставил пластинки, 

на которых запечатлено исполнительское 

мастерство великого артиста. 
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Моё знакомство с творчеством П.И. Чайковского 

Третьяков Алесь, 9 лет 
 

МАУДО «Сыктывкарская детская 

музыкальная школа имения Я.С. Перепелицы, г. Сыктывкар, 

научный руководитель Можарова Ольга Евгеньевна 

 

2025 год – это год 185-летия со дня 

рождения великого русского композитора XIX 

века Петра Ильича Чайковского (25 апреля (7 

мая) 1840 г., Воткинский завод, Вятская 

губерния – 25 октября (6 ноября) 1893 г., Санкт-

Петербург). Вероятно, у каждого человека при 

упоминании его имени сразу возникают в 

голове свои образы и картинки: балет 

«Щелкунчик» и грозный Мышиный король, 

балет «Лебединое озеро» с Танцем маленьких лебедей, пьесы 

«Детского альбома», опера «Евгений Онегин», перечислять можно и 

дальше. 

Моё знакомство с творчеством Петра Ильича Чайковского 

началось в прошлом году, когда я пришёл в 1 класс фортепианного 

отделения в Сыктывкарскую детскую музыкальную школу имени 

Якова Сергеевича Перепелицы. Наш преподаватель, Марина 

Александровна Павленко, открыла нам творчество этого 

композитора. На уроке «Слушание музыки» мы глубоко изучали 

пьесы «Детского альбома» и музыкальные произведения балета 

«Щелкунчик».  

Мы с интересом посмотрели мультфильм «Щелкунчик» 1973 

года, в котором увидели, насколько музыка композитора раскрывает 

повествование фильма, заставляет беспокоиться, грустить, 

переживать и радоваться за героев. Затем мы обсуждали, как звучала 

музыка, какие выразительные средства использовал Пётр Ильич в 

этом произведении. А потом к наиболее запомнившемуся эпизоду 

мы рисовали картинку. Я нарисовал гибель Мышиного короля. На 

слух мы учились узнавать различные фрагменты музыкальных 

этюдов балета: танец феи Драже, танец Пастушков, Китайский 
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танец, Трепак и другие. Мой самый любимый отрывок – танец 

Трепак, потому что эта музыка быстрая, весёлая и радостная. 

Состязанием в викторине мы закрепили знание этих музыкальных 

произведений. 

Готовясь к конференции, мы с моим преподавателем по 

фортепиано, Ольгой Евгеньевной Можаровой познакомились более 

подробно с биографией композитора. Оказалось, он был вторым 

ребёнком в семье, в которой 

воспитывалось шестеро 

детей. Пётр Ильич 

Чайковский рос очень 

добрым мальчиком, боялся 

кого-нибудь обидеть или 

огорчить. Он был 

невероятным выдумщиком 

на забавные истории и 

весёлые игры. С другой 

стороны, у него была одна особенность – любовь к уединению и 

тонкое, чуткое прислушивание ко всем звукам, что раздавались 

вокруг него. Эти звуки превращались в мелодии, звучавшие в его 

голове, которые порой мешали ему, и он не знал, куда от них деться. 

Был такой случай. В доме будущего композитора был устроен 

праздник, звучала музыка, все танцевали. К концу вечера Петя ушёл 

к себе в комнату раньше всех. Когда в неё вошла няня, он лежал в 

своей кроватке и плакал. Няня спросила, что с ним, и он ответил, 

показывая на свою голову: «Музыка звучит у меня здесь. Избавьте 

меня от неё, она не даёт мне покоя». 

Шло время, и постепенно юный Пётр стал садится за 

фортепиано и подбирать разные мелодии. Музыка, которая звучала 

внутри него, всё больше и больше захватывала его, так он начал её 

записывать.  

Пётр Ильич Чайковский написал одиннадцать опер, три балета, 

семь симфоний, более ста пьес для фортепиано, три фортепианных 

концерта, свыше ста романсов и многое другое. Он был не только 
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композитором, но и дирижёром оркестра, а также преподавал в 

Московской консерватории. 

 
В честь юбилейной даты в городе Ижевске в этом году было 

грандиозное событие – 68-ой Фестиваль искусств «На Родине Петра 

Ильича Чайковского». На одном дне фестиваля мне с мамой удалось 

побывать. У меня захватило дух! Поскольку сам концерт проходил 

под открытым небом стадиона «Динамо», оркестр и дирижёр были 

прямо напротив зрителей, а балет, хор и солисты выступали на 

сцене. 

А ранее, в феврале 2025 года, на сцене нашей филармонии 

проходили концерты «Шедевры инструментальной музыки», где 

выступал фортепианный дуэт сестёр Бобриных из Москвы с 

программой «Русские сказки». Как было здорово, когда они 

исполняли мелодии из балета «Щелкунчик»! Я, сидя в зале, всё 

узнал, несмотря на то, что композиции были исполнены без 

большого разнообразия оркестровых инструментов, которые 

звучали в оригинале. 

В Театре оперы и балета нашей республики тоже есть 

постановки на музыку Петра Ильича, надеюсь, что скоро я на них 

побываю! 

Список литературы: 

1. https://music-sad7podr.edumsko.ru/folders/post/2284489 

2. Айбиндер А.Г. Чайковский. Неугомонный фатум. – М.: Молодая 

гвардия, 2022. – 415 с. 

 

https://music-sad7podr.edumsko.ru/folders/post/2284489
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Композиторы Республики Коми. С.В. Головина 

 

Ергакова Галина, 9 лет 
 

МАУДО «Эжвинская детская музыкальная школа»,  

научный руководитель Ергакова Ольга Валерьевна 

 

Мое исследование   посвящено 

замечательному коми композитору, 

преподавателю Эжвинской детской музыкальной 

школы, моему преподавателю – Светлане 

Вадимовне Головиной. 

Светлана Вадимовна родилась в Республике 

Коми, в селе Койгородок Койгородского района. 

Училась в Эжвинской детской музыкальной 

школе и после окончила Сыктывкарское училище искусств по 

классу фортепиано. 

Интересный факт - поступила в училище Светлана Вадимовна 

на народное отделение по классу баяна к преподавателю 

Смышляевой Ольге Евстафьевне. А вот окончила уже как пианистка 

у Кармановой Светланы Ивановны. обучаясь в училище, Светлана 

Вадимовна посещала уроки композиции у композитора Михаила 

Львовича Герцмана. В последствии, она поступила в 

Петрозаводскую государственную консерваторию на теоретико-

композиторский факультет и окончила ее. 

С 1992 года Светлана Вадимовна работает преподавателем в 

Эжвинской детской музыкальной школе по классу фортепиано. На 

сегодняшний день она преподает музыкальную литературу для 

учащихся музыкальной школы, посвящает детей в тайны мировой 

классической музыкальной культуры.  

Светлана Вадимовна пишет замечательные произведения для 

учащихся, которые исполняются ими с большим удовольствием не 

только в стенах школы, но и на различных конкурсах, и за пределами 

Республики, например, пьесы из детского альбома для фортепиано 

или песни для детского хора и фортепиано. 
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Нельзя не отметить, что Светлана Вадимовна ведет уроки 

композиции в школе, на которых учит своих юных композиторов не 

только сочинять, но и импровизировать. Среди таких учащихся есть 

те, которые уже принимали участие в композиторских конкурсах и 

занимали призовые места: Чамашкина Ирина, Поленко Мария, Чмир 

Артём, Сивков Родион и др. 

Светлана Вадимовна принимала участие в профессиональных 

конкурсах как композитор в гг. Москва, Петрозаводск, Вологда, 

Казань, Санкт-Петербург, где была отмечена как высокий 

профессионал своего дела и получила призовые места. 

 

 
 

В 2002 году в Сыктывкаре вышел сборник песен Головиной С.В. 

на стихи коми поэтов «Времена года». 

Ею написано множество произведений, которые собраны в 

шесть сборников. Но буквально недавно вышел седьмой сборник, и 

выпустила его эжвинская детская музыкальная школа. 

За период с 2011 года по 2022 год она написала несколько 

сборников пьес и песен для учащихся детских музыкальных 

школ: «Детский альбом для фортепиано», «Детский альбом для 

фортепианного ансамбля», «Пьесы-малышки для фортепиано», 

«Детский альбом для блокфлейты, флейты и кларнета», «Детский 

альбом для баяна», «Песни для детского хора и фортепиано». 

Эжвинская детская музыкальная школа каждый год организует 

концерты, посвященные творчеству С.В. Головиной, проводит 

программы как в школе, так и на выездных площадках г. 

Сыктывкара и районов. Мероприятия проходили в центре Коми 

Культуры Эжвинского района, в детской школе искусств г. 
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Сыктывкара, Доме развития культуры и искусства, Сыктывкарской 

детской музыкальной школе им. Я. С. Перепелицы. 

За свой труд Светлана Вадимовна её присвоено звание Лауреат 

премии Правительства Республики Коми. 

Предлагаю послушать пьесу «По дороге к реке Сысоле» в 

исполнении трио «Созвучие».  

Вот что говорит сама Светлана Вадимовна про эту пьесу: 

«Это моя поездка из Сыктывкара в Койгородок. Чтобы попасть 

в Койгородок, надо проехать почти 200 км мимо разных коми сёл и 

деревень, мимо речек с красивыми названиями: Пажга, Гарья, 

Визинга, Пыёлдино, Гагшор, Подзь, Грива, речка Öмидзь (малинка), 

Гагшор - это ручей с жучками и мошками. И потом подъезжаем к 

мосту через реку Сысола, на другом берегу - Койгородок. Я еду в 

автобусе и смотрю на эту красоту, лес, деревни, речки. В музыке мои 

мечты и мои размышления о родной деревне». 
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Музыка скрипки, как музыка души 

 

Доманова Милена, 10 лет 
 

МАУДО «Сыктывкарская детская 

музыкальная школа» имени Я.С. Перепелицы,  

научный руководитель Мисник Екатерина Владимировна 

 

У любой скрипки есть душа. Она оживает в тот 

момент, когда скрипач берет скрипку в руки и 

проводит смычком по струнам, вкладывает в нее 

свою душу. И эти две души, неживая и живая, 

становятся единым целым. И тогда скрипка оживает, 

и начинает говорить человеческим голосом, плачет 

и смеется, будоражит и волнует, заставляет других 

плакать и смеяться, замирать и уноситься в 

поднебесье. Она ведет за собой, гипнотизирует и очаровывает, 

сковывает вашу волю, подчиняет своей мелодии, а мелодии так 

прекрасны! И люди изменяются в эти мгновения и становятся 

такими же прекрасными, как эти мелодии, и текут у них слезы 

покаяния и раскаяния, слезы любви и восторга... 

Скрипка умеет мечтать. Она так хочет поделиться своими 

мечтами! Она многое повидала за свою жизнь, даже помнит день 

своего рождения. Это было в далекой Италии. Создавший ее Мастер 

благословил скрипку и бережно передал ее из рук в руки первому 

хозяину. С тех пор много воды утекло, много времени пробежало. 

Скрипка помнит все руки, которые касались ее, которые владели ей 

и заставляли петь… Сильные, нежные, нетерпеливые, ласкающие 

руки... Вместе со своим хозяином она исколесила много дорог. Они 

играли на свадьбах и похоронах, их часто приглашали, их любили. 

Скрипка мечтает в тишине, и в своих мечтаниях уносится далеко-

далеко… Как обидно, когда в душе рождается столько образов, 

видений, столько необычайных картин и фантазий, а ты вынуждена 

молчать… Не произносить ни одного звука! Мечтатель, который не 

может поделиться мечтой, зажечь огонь в сердцах, повести за собой 

в удивительный мир! И никто не догадывается, как одиноко скрипке, 
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как ей хочется рассказать о своих мечтах, о том, что видит в своем 

воображении. И от этого скрипке становится грустно и печально. И 

так тянется изо дня в день. Вынужденное молчание и одиночество. 

В такие минуты скрипка поет сама себе неслышным голосом… 

В современном мире, полном стресса, люди ищут способы 

выразить свои чувства, и музыка скрипки остается одним из самых 

проникновенных "языков души". Почему именно звук скрипки, а не 

другого инструмента, так часто ассоциируется с человеческими 

эмоциями, голосом, плачем и смехом? Что делает его столь 

«одушевленным»?  

ПРОИСХОЖДЕНИЕ СКРИПКИ 

Страна происхождения скрипки – Италия. 

Именно здесь она получила свой изящный 

облик и нежный звук. Гаспаро и Амати 

считаются основоположниками скрипичного 

мастерства.  

На протяжении всего 16 века изготовлением 

скрипок занималось целое семейство - Амати. 

Андреа Амати основал школу скрипичных 

мастеров и усовершенствовал музыкальный инструмент скрипку, 

придав ей изящные формы.  

Знаменитый скрипичный мастер, Гаспаро де Сало, поднял 

искусство изготовления скрипок на очень высокий уровень. Именно 

он придал скрипке тот внешний вид, что мы знаем сейчас Некоторые 

изделия этих знаменитых мастеров дожили до наших дней…  

Выбор дерева для скрипки — это не случайность, а результат 

многовековых экспериментов и наблюдений основанной на 

акустических и практических свойствах древесины. 

Мастерам нужен был материал, который сочетал в себе, 

казалось бы, противоположные качества: высокая жесткость и 

легкость, чтобы выдерживать натяжение струн (около 25-30 кг), но 

при этом легко вибрировать; выдающиеся акустические свойства: 

дерево должно не глушить, а красиво усиливать и окрашивать звук; 

 прочность и долговечность;  

 инструмент должен служить десятилетиями; 



16 

 

 обрабатываемость: дерево должно хорошо поддаваться резьбе и 

обработке. 

Именно сочетание ели для верхней деки и клена для нижней 

деки, обечаек и грифа стало золотым стандартом, потому что оно 

идеально отвечает этим требованиям. 

Почему именно в Италии?  

Итальянским мастерам невероятно повезло с расположением. 

Рядом, в Альпах, росли огромные леса идеальной резонансной ели и 

клена. Они имели прямой доступ к лучшему в мире материалу, 

который к тому же был прекрасно высушен горным альпийским 

воздухом. Сушка древесины — еще один критически важный этап, 

на который могли уходить десятилетия. 

СКРИПАЧ КАК "СО-ТВОРЕЦ" ДУШИ МУЗЫКИ 

Личность исполнителя и его внутренний мир играют важную 

роль в интерпретации скрипичных произведений. Воплощая 

музыкальные образы в реальное звучание, исполнитель сливает в 

единое целое свой внутренний мир с миром отражённых в 

сочинении идей и чувств. В этом процессе музыкант выявляет 

основную идею произведения, определяет своё отношение к ней и 

даёт ей своё толкование.   

Интерпретация обусловливается такими факторами, как: 

 эстетические взгляды исполнителя; 

 жизненный опыт; 

 художественный вкус; 

 индивидуальные особенности дарования; 

 интеллект и эмоции; 

 общекультурный и музыкальный кругозор; 

 особенности воспитавшей исполнителя школы и другие. 

Музыкант может представить собственную интерпретацию 

произведения и придать ему неповторимый звуковой облик, 

опираясь на собственный художественный вкус и опыт.  

Таким образом, исполнитель совместно с композитором 

становится творцом процесса созидания, опираясь на традиции, 



17 

 

технические и художественные навыки, а также творческое 

воображение.  

Весь мир знает такие имена скрипачей- исполнителей, как 

Леонид Коган, Владимир Спивак, Давид Ойстрах, Виктор 

Третьяков, Владимир Спиваков. 

У каждого из них разный путь к известности, разная судьба –

поэтому манера исполнения и звучание скрипки, как и их характеры 

разные.  

Леонид Коган (1924 – 1982) Один из величайших 

виртуозов 20 века. Обладал безупречной техникой, 

мощным и страстным звуком. 

Блестяще исполнял сложнейшие произведения 

(Паганини, Вьетан) и современную музыку. Является 

эталоном виртуозности и страсти. 

Давид Ойстрах (1908 – 1974) Легенда мировой 

скрипичной школы, музыкант планетарного масштаба. 

Его стиль отличался непревзойденной певучестью, 

теплым и глубоким звуком. Для Ойстраха писали многие 

композиторы (Шостакович, Хачатурян). Является 

эталоном звука и человечности. 

Виктор Третьяков родился в 1946 году. Выдающийся 

представитель советской скрипичной школы. Обладает 

виртуозной техникой, мощным, насыщенным звуком и 

яркой артистической индивидуальностью. Много лет 

был профессором Московской консерватории и 

ведущим солистом. 

Владимир Спиваков (род. 1944). Известен как 

скрипач-виртуоз с изысканным, "фарфоровым" звуком и 

тонким музыкальным вкусом. Один из самых 

влиятельных музыкальных деятелей современной 

России. 

ЗАКЛЮЧЕНИЕ 

Физика и акустика создали инструмент с "человеческим" 

тембром. Исполнительская техника позволяет "оживить" этот тембр, 

наполнив его эмоциональной дрожью и нюансами. 
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Композиторы и слушатели исторически и культурно закрепили за 

скрипкой роль "посредника между душой композитора/исполнителя 

и душой слушателя".  

Таким образом, музыка скрипки по праву может называться 

"музыкой души", так как она обладает уникальным сочетанием 

физических, технических и художественных свойств, делающих её 

звучание максимально приближенным к непосредственному 

выражению человеческих чувств. 
 

И отзывчива, как сердце, 

     скрипка плачет и поёт, 

и танцует в лёгком скерцо, 

  пляшет вежливый гавот. 

 

Нот воздушные страницы - 

   паруса летят в туман. 

Грациозное корытце - 

   скрипка вышла в океан. 

 

В симфонической пучине 

   скрипке первой выходить. 

За собою, как богине, 

   флот оркестра выводить. 

 

Отвлекает скрипка душу 

   от сомнений и тревог. 

Скрипку лёгкую послушав, 

   улыбнётся даже Бог!.. 

 

Список литературы: 

1. https://soundbeat.ru/article/obertony-ili-fizika-muzykalnogo-zvuka 

2. https://cyberleninka.ru/article/n/k-voprosu-o-parallelyah-intonatsionno-

vyrazitelnyh-harakteristik-skripki-i-chelovecheskogo-golosa 

3. https://rk-culture.ru/upload/pdf/Metod_Trofimov_A.V..pdf 

 

  

https://soundbeat.ru/article/obertony-ili-fizika-muzykalnogo-zvuka
https://cyberleninka.ru/article/n/k-voprosu-o-parallelyah-intonatsionno-vyrazitelnyh-harakteristik-skripki-i-chelovecheskogo-golosa
https://cyberleninka.ru/article/n/k-voprosu-o-parallelyah-intonatsionno-vyrazitelnyh-harakteristik-skripki-i-chelovecheskogo-golosa
https://rk-culture.ru/upload/pdf/Metod_Trofimov_A.V..pdf
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Михаил Иванович Глинка. Ноктюрн «Разлука» 

 

Артеева Арина, 11 лет 
 

МАУДО «Сыктывкарская детская  

музыкальная школа» имени Я.С. Перепелицы, 

научный руководитель Можарова Ольга Евгеньевна 

 
Как будто, исподволь, нам начали рассказ, 

Вначале тихо, нежно и спокойно, 

Окутывая светлой грустью нас, 

Гармонии мираж возводят стройно. 

В нём сила тонкой пламенной души. 

Грядущая за радостью разлука, 

В нём гимн любви, как плачь, звучит в тиши. 

И боль твоей становится, и мука. 

Екатерина Шушковская 

Это отрывок из стихотворения под названием «Глинка. 

Ноктюрн Разлука». Автор, Екатерина Шушковская, посвятила 

стихотворение великому мастеру и его произведению. 

Михаил Иванович Глинка (1804–1857) — 

великий русский композитор, автор 

множества произведений, которые известны 

всему миру.  

Родился 1 июня 1804 года в родовом имении 

Новоспасское Смоленской губернии. Его семья принадлежала 

к старинному дворянскому роду. Когда Мише исполнилось десять 

лет, он начал обучаться игре на фортепиано. Для этого его мама 

пригласила гувернантку из Петербурга - Варвару Кламмер. Затем с 

Михаилом занимался крепостной 

музыкант из оркестра дяди, который 

учил его играть на скрипке.   

В возрасте тринадцати лет 

Михаила Глинку отправили в 

Петербург - в Благородный пансион 

при Главном педагогическом 

институте. Учёбу Михаил сочетал с 
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серьёзными занятиями музыкой у лучших преподавателей. 

Любимым учителем Глинки был пианист Карл Майер. 

 После окончания пансиона Глинка поступил на службу в 

Главное управление путей сообщения. Но сочинять не перестал. 

Признание пришло к композитору, когда еще совсем молодой 

Глинка блестяще проявил себя в среде так называемых 

«дилетантов». Эти люди занимались искусством не ради денег, а для 

развития собственных талантов. 

 
За всю жизнь Михаил Иванович Глинка создал более 70 

произведений. Каждое из них вошло в золотой фонд мировой 

музыки. Самые известные сочинения - оперы «Иван Сусанин» и 

«Руслан и Людмила». Из симфонических произведений ярко 

выделяется «Камаринская», являющаяся вариацией народной 

свадебной песни. 

В операх и романсах Михаила Глинки черпали вдохновение все 

следующие поколения русских композиторов. 

Так же он внёс большой вклад в отечественную фортепианную 

литературу. Любовь к этому инструменту у Глинки неразрывно 

связанно с его артистической деятельностью, высоким 

исполнительским мастерством. Анна Петровна Керн в своём 

«Дневнике» так отзывается об игре Михаила Глинки: «Он 

поклонился своим выразительным, почтительным манером и сел за 

рояль... раздались чудесные звуки... я никогда ничего подобного не 

слыхала, хотя и удавалось мне бывать на концертах Фильда и многих 

других замечательных музыкантов; такой мягкости и плавности я 

никогда ни у кого не встречала! У Глинки клавиши пели от 
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прикосновения его маленькой ручки. Он так искусно владел 

инструментом, что до точности мог выразить всё, что хотел; 

невозможно было не понять того, что пели клавиши под его 

миниатюрными пальцами». 

Фортепианные произведения Глинки необыкновенно легки и 

воздушны, а своей мелодичностью очень напоминают русский 

романс. 

Сегодня я хочу рассказать про одно из самых трогательных и 

лиричных фортепианных сочинений Михаила Ивановича Глинки, 

ноктюрн «Разлука». 

Он был написан в 

1839 году, в период, 

когда композитор 

находился в Испании. 

Это время стало для него 

временем глубоких 

размышлений и тоски по 

Родине, а также по 

близким людям. 

Предположительно, 

произведение было посвящено его сестре Елизавете Ивановне 

Флёри. 

Ноктюрн близок к сочинениям учителя Глинки — ирландского 

пианиста Джона Фильда, создавшего жанр фортепианного 

ноктюрна, а также Фредерика Шопена. В музыке слышна 

утонченность, нежность интонаций. Сам композитор в своих 

записях упоминал это сочинение как нечто сокровенное и личное.   В 

отличие от его оперных шедевров, таких как «Иван Сусанин» или 

«Руслан и Людмила», «Разлука» — это произведение, лишённое 

пафоса и театральности. Оно словно письмо, написанное в тишине 

ночи, полное ностальгии и светлой грусти.  

Ноктюрн «Разлука» считается одним из первых образцов этого 

жанра в русской музыке. До Глинки русские композиторы редко 

обращались к камерным формам, предпочитая более масштабные 

жанры. Глинка же, будучи новатором во многих областях, открыл 
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для русской музыки путь в мир лирической фортепианной 

миниатюры. 

Интересен музыкальный язык произведения. Главная тема 

ноктюрна строится на плавном, словно вздохе, движении мелодии. 

Оно поддерживается аккомпанементом из мягких арпеджио. Этот 

приём создает ощущение лёгкости и одновременно наполненности 

каждой ноты смыслом. 

Особого внимания заслуживает гармоническая структура 

произведения. Композитор использует модуляции, создавая эффект 

нарастания эмоционального напряжения. При этом каждая новая 

тональность открывает дополнительные грани основного чувства – 

тоски по близкому человеку. Например, переходы между мажором и 

минором усиливают контраст светлых и тёмных эмоций. 

Динамический диапазон произведения остаётся 

преимущественно в рамках пиано и пианиссимо, что усиливает 

доверительный характер музыки. Редкие вспышки форте служат 

лишь для подчёркивания наиболее драматичных моментов 

повествования. Именно такая сдержанность позволяет слушателю 

глубже прочувствовать каждую ноту и эмоцию. 

Мои впечатления от прослушивания ноктюрна «Разлука»: это 

не просто музыкальное описание расставания. Это глубокое 

философское размышление о времени, расстоянии и необратимости 

уходящих моментов жизни. Это музыка для уединения, для 

вечернего размышления у окна, когда за стеклом медленно падают 

первые капли дождя. Она вызывает одновременно тихую грусть и 

даёт надежду на светлое и доброе. 

Произведение длится всего около четырёх минут, но за это 

время успевает передать целую гамму тончайших переживаний. 

За почти два столетия существования произведения оно 

получило множество различных интерпретаций. Каждый пианист 

находил в нём что-то своё, особое. Святослав Рихтер подчёркивал 

драматизм произведения, а Эмиль Гилельс делал акцент на его 

хрупкой лиричности. Но основное настроение произведения 

остается неизменным – это всегда история о любви и разлуке, 

рассказанная музыкальным языком. 
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Помимо оригинальной фортепианной композиции, 

существуют многочисленные переложения «Разлуки» для разных 

инструментов. Наиболее популярны обработки для виолончели и 

фортепиано, скрипки и фортепиано. Известны также переложения 

для фортепианного трио, для кларнета, фагота, валторны и других 

инструментов. 

Ноктюрн «Разлука» продолжает звучать в концертных залах 

всего мира.  Современные исполнители находят в этом небольшом 

сочинении огромное пространство для личного прочтения. Кто-то 

делает акцент на меланхолии, кто-то — на светлой, почти 

молитвенной интонации. Это и есть признак настоящего шедевра: он 

остаётся открытым для диалога с каждым новым поколением 

слушателей и исполнителей.  
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Влияние пения на всестороннее развитие детей 

Поздеева Юлия, 12 лет, Ячменева Яна, 13 лет,  

Ситкарева Маргарита, 14 лет 
 

МАУДО «Сыктывкарская детская  

музыкальная школа» имени Я.С. Перепелицы, 

научный руководитель Глуховская Гузаль Фаридовна  

 
Введение 

Данный проект направлен на изучение влияния пения на 

здоровье и развитие детей. Пение – один из любимых детьми видов 

музыкальной деятельности. Пение имеет множество положительных 

эффектов на физическое и психическое здоровье. Во время пения 

активируются различные группы мышц, улучшается дыхание, 

повышается уровень кислорода в крови. Через пение человек 

выражает свои эмоции, испытывает радость и удовлетворение. 

Однако мало кто задумывается о том, как пение может влиять на его 

физическое и психическое состояние. Как именно пение влияет на 

детей и его самочувствие, и в чем ее польза? Полученные данные 

будут полезны для разработки рекомендаций по использованию 

пения в качестве средства поддержания здоровья и благополучия. 

Ведь в профессии вокалиста иметь здоровый, красивый голос просто 

необходимо. 

Актуальность выбранной темы заключается в том, что, 

занимаясь вокалом, у нас появилось желание больше узнать о 

целебных свойствах, которыми обладает пение. 

В начале нашего исследования нам было интересно узнать - что 

учащиеся нашей школы знают о роли пения в нашей жизни и почему 

люди поют? 

Для этого мы провели анкетирование. В анкетировании 

приняли учащиеся вокально-хорового отделения МАУДО СДМШ. 

Нами было опрошено 27 человек от 12 до 15 лет. 

С помощью анкетирования мы выяснили, что большинство 

учащихся школы на вопрос, любишь ли ты петь ответили – да, 

только три человека написали – нет. 
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На вопрос в какой обстановке (ситуации) нравится тебе петь, 

ребята отвечали по-разному: в хоре; на уроке; с друзьями и 

несколько человек написали в спокойной обстановке; в закрытой 

комнате; там, где есть дисциплина; когда никого нет. 

На вопрос что испытываешь, когда поешь - в основном ответы 

были положительные: радость, словно приобретаю крылья, 

легкость, расслабление, спокойствие, чувство гордости, патриотизм 

и лишь шесть человек ответили: ничего не чувствую. 

Мы выяснили, что наши ученики любят петь разные песни, в 

разных жанрах, серьезные песни, песни со смыслом, спокойные, 

радостные. 

На пятый вопрос: Влияет ли пение на твое здоровье? Несколько 

опрошенных учеников ответили, что затрудняются сказать, ничего 

подобного не замечали, может только на горло. 

Исходя из этих данных, мы определили цель нашей работы – 

узнать о роли пения в жизни человека, выяснить, как влияет пение 

на физическое и психическое состояние детей, их здоровье, 

способно ли оно повысить самооценку. Расширить кругозор 

посредством изучения о влиянии пения на организм человека. 

Для её достижения были поставлены следующие задачи: 

1) Изучить литературу по данной теме. 

2) Провести анкетирование и диагностику среди учащихся. 

3) Выявить, влияет ли пение на организм человека; 

4) Выяснить, как пение оказывает влияние на психологическое 

состояние человека; 

5) Узнать есть ли польза от пения в отношение здоровья. 

Гипотеза – предполагается, что систематические и 

целенаправленные занятия пением будут способствовать душевному 

спокойствию, лечебному воздействию на организм человека, и 

повышению его самооценки. 

Объектом исследования является пение. 

Предметом исследования является влияние пения на развитие 

детей. 

В ходе работы были использованы следующие методы: 

- анализ научной литературы и систематизация информации 
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- анкетирование и диагностика учащихся, интервьюирование 

- обработка результатов 

Физиологические аспекты пения 

Вы когда‐нибудь пробовали петь? 

Петь необходимо, потому что песня  

благотворна и помогает нам в жизни… 

М.Р. Гофман 

Пение как форма искусства и самовыражения не только 

развивает музыкальные навыки, но и оказывает значительное 

влияние на физиологические процессы в организме человека. 

Современные исследования показывают, что пение может служить 

средством улучшения дыхательной функции, укрепления сердечно-

сосудистой системы и поддержания здоровья голосовых связок. 

Шаляпин говорил: «Петь надо – как говоришь, но говорить-то 

надо правильно. Песня может исправить даже горбатого. Русские 

люди поют песню с самого рождения – от колыбели. Поют всегда. В 

поле, у речки, на сеновалах, за лучиной… Люди пели, возвращаясь с 

работы, с длительных походов. Одержим был песней русский народ. 

Великая в нем бродила песенная мощь…». 

Голос человека - это уникальный музыкальный инструмент, 

который имеет благотворное влияние на здоровье человека.  

Здоровье вокалиста - это один из главных факторов его успеха. 

На состояние голоса влияет работа многих систем организма: 

голосообразующие органы, включая органы дыхательной системы и 

пазухи носа, органы слухового аппарата, костно-мышечного 

аппарата, желудочно-кишечного тракта, нервной системы, а также 

работа желез внутренней секреции. 

Детский голос является очень хрупким инструментом. 

Развитие органов голосового аппарата ребенка имеет ряд 

особенностей: отдельные органы голосового аппарата развиваются 

неравномерно, процесс роста происходит скачкообразно, другие же 

напротив развиваются почти незаметно.   
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Физиологические аспекты 

пения включают изучение 

работы дыхания, голосовых 

связок, резонаторов и нервной 

системы в процессе 

голосообразования. Эти 

аспекты важны для понимания, 

как элементы голосового 

аппарата взаимодействуют 

между собой, и для управления голосом. 

Занятия вокалом – мера профилактики в предупреждении 

простудных заболеваний.  

Певческое дыхание отличается от обычного, 

физиологического: выдох значительно удлиняется, а вдох 

укорачивается. Ритм дыхания меняется в зависимости от 

исполняемого произведения.   

Диафрагма во время пения должна быть не расслабленной, а 

активной, чтобы тормозить выдох.  

Мышцы живота и диафрагма помогают регулировать 

певческий выдох.   

Отдельных изолированных типов дыхания в пении нет — 

обычно используется смешанный тип, с преобладанием грудного 

или брюшного типа.  

Резонаторы 

Резонаторы в голосовом аппарате — полости, резонирующие 

на возникающий в голосовой щели звук и придающие ему силу и 

тембр. У певцов различают верхний (головной) и нижний (грудной) 

резонаторы: 

Головное резонирование ощущается как вибрация в голове 

(область маски, зубов, темени) — из-за присутствия в голосе 

высокочастотных обертонов. 

Грудное резонирование ощущается как вибрация в груди 

(трахея, бронхи) - в ответ на низкие обертоны голоса. 

Нервная система 
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Связки смыкаются и размыкаются под влиянием импульсов, 

идущих из головного мозга.   

Условные рефлексы вырабатываются в процессе занятий, 

например, при виде организованного зрителя, рампы, звуков 

оркестра.  

Связки 

Звукообразование происходит при прохождении воздуха через 

сомкнутые голосовые складки. Частота колебаний определяет 

высоту звука (например, 100 Гц — низкий мужской голос, 200 Гц — 

высокий женский). 

Связки меняют форму во время пения: на высоких звуках — 

тонкие и длинные, смыкаются краями, внизу — короткие и толстые, 

смыкаются более плотно. 

 «Искусство пения – это искусство правильно дышать» - 

говорили во времена старой итальянской школы вокала. Когда 

человек поёт, у него тренируется дыхательная мускулатура и 

развивается диафрагмальное дыхание, что в комплексе улучшает 

дренаж лёгких.  

Учитывая особенности физиологического развития голосового 

аппарата детей важно помнить:  

 не перетруждать,  

 не утомлять,  

 следить, чтобы ребенок не форсировал звук - особенно на 

верхних нотах,  

 перед началом занятия осведомиться у ребенка о его 

самочувствии, ведь даже легкие недомогания влияют на тонус 

голосового аппарата, а тем более простуды, насморки, першение и 

боль в горле, 

 выбирать репертуар соответственно возрасту ребенка, 

диапазону его голоса, окраске голоса, учитывая характер и 

эмоциональный фон ребенка.  

 не забывать о влиянии на голос различных зажимов и начинать 

занятия с разминки - несложных физических и дыхательных 

упражнений на снятие определенных зажимов, как физических, так 
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и психологических, которые часто и перерастают в физические, 

желательно делать эту разминку вместе с учеником. 

Психологические аспекты пения 

Великий советский психолог Лев Выготский, утверждал, что 

внутренняя и внешняя речь неотделимы друг от друга. Когда мы 

учимся пению или ставим речь, мы не просто изменяем то, как наши 

голосовые связки создают звуки. Мы влияем и на наши мысли, и на 

нашу психику. 

В процессе творчества певец переживает различные чувства: 

напряжение, иногда страх перед выступлением, которые сменяются 

удовлетворением, радостью, подъёмом после удачного исполнения. 

Эмоции, возникающие при пении, могут носить как положительный, 

так и отрицательный характер. Например, чувство радости улучшает 

звучание голоса, делает его звонче, а подавленное состояние, 

наоборот, делает звук приглушённым.   

Психологические аспекты пения включают влияние пения на 

человека как на физическом, так и на психологическом уровне.   

Некоторые психологические аспекты пения: 

 Эмоциональное влияние. В процессе творчества певец переживает 

различные чувства: напряжение, страх перед выступлением, 

удовлетворение, радость и подъём после удачного исполнения. 

Эмоции, сопровождающие пение, закрепляются в повседневном 

поведении.   

 Роль эмоций. Эмоции в пении играют две роли: эстетическую 

(средства музыкально-художественной выразительности) и 

дидактическую (средства формирования голоса певца, 

воздействия на вокальную технику).   

 Влияние темперамента. Исполнители с сильным типом 

темперамента (сангвиники, холерики, флегматики) легче 

переносят волнение на сцене, они более эмоционально 

раскрепощённые.   

 Значение самооценки. Самооценка важна для укрепления желаний 

и воли при необходимости выразить себя через голос.   
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 Влияние эмоционального состояния на голосообразование. 

Эмоциональное состояние напрямую отображается в дыхании и 

голосе, а также оказывает непосредственное влияние на 

физиологическое состояние голосового аппарата.  

По силе эмоционального воздействия 

на психику человека с голосом не 

может сравниться ни один 

музыкальный инструмент. Вот почему 

поклонников и фанатов у вокалистов 

всегда намного больше, чем у самых 

лучших инструменталистов. На 

концертах известных певцов зрители 

впадают в экстатическое состояние и в буквальном смысле сходят с 

ума, причем было это всегда. Во время обрядов шаманов, во время 

выступлений Шаляпина и Карузо поклонники точно так же теряли 

сознание, как и на концертах «Биттлз» или Майкла Джексона. 

Словом, голос – это страшная сила. 

Групповое пение улучшает социальные связи и социальную 

сплочённость. Совместное пение создаёт сильное чувство общности 

и социальной включённости, которая является ключевой частью 

восстановления для людей с проблемами психического здоровья. 

Чувство связи с другими людьми создаёт социальную и 

эмоциональную систему поддержки, в которой человек чувствует 

себя любимым, уважаемым и ценным. Музыка помогает снимать 

стресс, смягчать беспокойство и укреплять уверенность в себе. 

Исследования показывают, что исполнение и прослушивание 

музыки может снизить уровень кортизола, тем самым уменьшая 

стресс.   

Пение обеспечивает безопасный способ выражения эмоций, 

позволяет сосредоточиться на внутренних процессах, что помогает 

«отключить» поток сознания и полностью проживать настоящий 

момент, сосредотачиваясь на звуке, действии, дыхании, ощущении и 

удовольствии от песни. 

При обучении вокалу, особенно в группах, мы учимся слушать и 

согласовывать свои звуки с другими. Это, в свою очередь, может 



31 

 

улучшить наши социальные навыки и способность к 

сотрудничеству. 

Пение - это процесс, который может изменить ваш мозг и ваше 

восприятие мира. Пение способствует более интенсивной работе 

мозга, укреплению нейронных связей, а также интенсивному 

«включению» человека в мыслительный процесс. 

Пение влияет на способность снижать уровень стрессовых 

состояний и тревожности. Исследования показывают, что 

музыкальные упражнения, включающие пение, активируют области 

мозга, отвечающие за регуляцию эмоций, способствуют выработке 

гормонов счастья — серотонина и дофамина. В результате дети 

чувствуют себя более спокойными, расслабленными и уверенными 

в себе. Это особенно важно для детей, испытывающих трудности в 

адаптации, социальном взаимодействии или страдающих от 

тревожных расстройств. Родители поощряющие регулярные занятия 

пением помогают им обрести внутренний баланс и повысить 

уровень эмоциональной устойчивости (Приложение 1). 

Кроме того, пение способствует развитию эмпатии и социальной 

чувствительности.  

Здоровье и безопасность 

С давних времен известна положительная роль пения при 

лечении нервных и психических недугов. В древней Греции 

практиковали хоровое пение как средство от бессонницы. Тибетские 

монахи и сегодня рекомендуют пение для излечения от нервных 

болезней. И совсем неважно умеете вы петь или нет. Главное - уметь 

выражать свой внутренний мир в музыке, что является эффективным 

средством снятия внутреннего напряжения и стрессов. Когда 

человек поет, мозг начинает вырабатывать эндорфин – гормон 

радости. Также оно оказывает положительное влияние на общее 

физическое здоровье. 

Пение тесно связано с общим развитием ребенка и 

формированием его личностных качеств. В процессе пения 

активизируются умственные способности детей. Восприятие 

музыки требует внимания, наблюдательности. Очевидно 

воздействие пения и на физическое развитие детей. 
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Всем известно, что церковное пение на протяжении многих веков 

служило оздоровительным средством. В древности лечение пением 

использовалось у всех народов для борьбы с разными заболеваниями 

и недугами, словно интуитивно, наши предки чувствовали, что в 

пении таится огромная оздоровительная сила. 

Так, например, в Египте хоровым пением лечили бессонницу. От 

расстройств нервной системы и радикулита пением под звуки трубы 

исцеляли в Древней Греции. Демокрит считал пение, как 

действенное средство при исцелении бешенства, а Пифагор и 

Аристотель лечили лечебным пением от помешательства и 

душевных болезней. В Древней Руси считали, что пение — это 

естественное состояние души, её порыв, и что в человеке поёт сама 

суть человеческая. 

Хоровое пение собирает, как правило, значительное число 

участников, начинают петь и такие больные, которые раньше 

пассивно относились к активации музыкой. Преимущество хорового 

пения заключается в том, что в хоре каждый участник вовлекается в 

общий творческий процесс. Хор – не собрание поющих, а 

объединение множества личностей в единстве созидаемого 

музыкально-художественного образа вокального произведения. В 

процессе решения общих творческих задач у участников хора 

возникает чувство единения, создающее предпосылки к 

преодолению расстройств контакта и социальной адаптации. Кроме 

того, положительное значение имеет и момент «анонимности» 

каждого поющего, чувство своей укрытости и защищенности в 

общей массе, которое способствует устранению боязни 

самовыражения. 

Удачное выступление хора перед аудиторией позволяет его 

участникам пережить удовольствие, радость, формирует высокую 

самооценку, способствует преодолению аутизма, инертности, 

отрицательного отношения к труду; повышает эффективность 

последующих занятий. В пении есть нечто, что приближает нас к 

природной гармонии.  

Учёные недавно открыли еще одно свойство: оказывается, 

поющие, танцующие, играющие дети получают больше "пятерок" и 
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по учебным предметам. Ведь музыка - питание для мозга. Развитый 

на музыкальной основе интеллект не может не проявлять себя в 

любых видах деятельности. Одна из которых учебная. 

В школе часто можно услышать, как дети визжат, кричат, громко 

разговаривают. Оказывается, всё это портит голосовые связки, а 

также понижает слух. 

Если ребенок пытается петь громко, он вытягивает шею, при этом 

гортань под напором воздуха поднимается, кровеносные сосуды на 

шее переполняются кровью, а сосуды, расположенные в голосовых 

связках от перенапряжения могут лопнуть, что влечёт за собой 

неровности краёв связок и длительную хрипоту. 

Поэтому, чтобы получить пользу от пения, нужно петь регулярно 

и правильно. Звук должен идти не из горла, а глубоко из груди, почти 

от живота. При этом укрепляются голосовые складки, что 

способствует интенсивному и планомерному развитию голосового 

аппарата. Необходимо помнить, что проще предупредить нарушения 

голоса, чем вылечить его. 

Пение - это своеобразная гимнастика, которая прививает ребенку 

художественные навыки. Репертуар для пения должен быть 

правильно подобран по диапазону, текст понятен. Поставленные 

задачи перед певцом, должны быть четко сформулированы и 

доступны. Занятия пением не должны превышать 30-45 минут. 

А при работе с народными песнями, по словам специалистов, 

происходит коррекция отдельных черт личности человека. В 

русских народных песнях манера извлечения звука такова – звук 

посылается как бы в пространство, губы растягиваются в улыбке. Вы 

поёте и улыбаетесь. За счёт этого звук становится светлым, чистым 

и свободным. Постепенно, в результате постоянной тренировки 

улыбки и качества звука происходит влияние на саму личность 

человека. Внешняя улыбка становится улыбкой внутренней, и мы 

сквозь нее начинаем смотреть на мир и на людей. 

Изучая все тонкости пения и на вокале, и во время нашего 

исследования, мы решили для учащихся нашей школы создать 

памятку как правильно петь и как беречь свой голос (приложение № 

2).  
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Заключение 

Из всего вышеизложенного можно сделать вывод, что 

регулярные занятия вокалом тренируют дикцию ребенка, 

способствуют улучшению настроения. Ребенок становится 

спокойней, счастливей, активней. 

Занятия пением способствуют развитию уверенности в 

собственных силах и возможностях у детей. Дети учатся выражать 

себя через голос и творчество, развивая навыки самовыражения. 

Пение помогает детям ощутить личную значимость и 

ответственность за результат. Регулярные выступления и практика 

способствуют преодолению страхов, развитию коммуникационных 

навыков и социальной самостоятельности 

Более того, занятия вокалом приносят для детского организма 

следующую пользу: 

 развивают слух и чувство ритма; 

 прививают музыкальный вкус; 

 улучшают память (поскольку ребенку нужно запоминать 

мелодию, текст, паузы, ритм и пр.); 

 способствуют развитию способностей к импровизации; 

 стимулируют речевую активность (в процессе пения ребенок 

не просто четко проговаривает слова, а пропевает их); 

 нормализуют, развивают и улучшают дыхательную функцию 

(уроки пения очень эффективны при астме); 

 эффективно устраняют речевые нарушения (например, во 

время пения ребенок перестает заикаться); 

 развивают коммутативные способности, внимательность, 

дружелюбность, умение работать в коллективе; 

 раскрепощают, устраняют комплексы, страхи. 

Проведенные исследования и обзор литературы позволили нам 

сделать выводы о пользе пения для детского организма. Мы узнали 

и почувствовали на себе, когда владеешь голосом - это придает 

уверенность, становишься уравновешенней и спокойней.  

Поэтому, если вы хотите привести в порядок легкие, улучшить 

кровообращение, избавиться от стресса, исправить осанку, 
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улучшить дикцию и постановку голоса, и даже в какой-то мере 

исправить заикание, да и просто поднять настроение – пойте! 

Пение дарует здоровье и хорошее настроение. 
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РЕКОМЕНДАЦИИ ДЛЯ РОДИТЕЛЕЙ И ПЕДАГОГОВ 

Поддержка детей в занятиях пением 

 

Поддержка детей в занятиях пением играет важную роль в их 

эмоциональном и личностном развитии. Когда родители и педагоги 

создают благоприятную и вдохновляющую атмосферу, дети 

чувствуют себя уверенно и мотивированы продолжать 

совершенствоваться. Создание положительной атмосферы, в 

которой ребенок чувствует себя комфортно и свободно выражает 

свои Памятка для родителей и педагогов: 

1. Избегать критики и сравнения с другими, поощрять 

индивидуальные достижения и прогресс, принимать ребенка 

таким, каков он есть. 

2. Поддержка должна быть искренней и безусловной, чтобы 

ребенок не боялся ошибаться и мог воспринимать занятия как 

источник радости и самореализации.  

3. Создавать условия для регулярных занятий, чтобы ребенок мог 

видеть свои успехи и чувствовать прогресс. Регулярность 

помогает закрепить навыки, развивать дисциплину и 

формировать устойчивую привычку к музыкальной 

деятельности 

4. Поддержка со стороны взрослых включает и организацию 

участия в совместных выступлениях, концертах и конкурсах. 

Такие мероприятия помогают ребенку почувствовать свою 

значимость, укрепляют уверенность в себе и развивают чувство 

ответственности. 

5. Помогать ребенку преодолевать страхи, учить техникам 

релаксации и концентрации, что способствует развитию 

эмоциональной устойчивости. 
 

Приложение 1  
 

РЕКОМЕНДАЦИИ ДЛЯ РОДИТЕЛЕЙ И ПЕДАГОГОВ 

Поддержка детей в занятиях пением 

 

Поддержка детей в занятиях пением играет важную роль в их эмоциональном и 

личностном развитии. Когда родители и педагоги создают благоприятную и 

вдохновляющую атмосферу, дети чувствуют себя уверенно и мотивированы 

продолжать совершенствоваться. Создание положительной атмосферы, в которой 

ребенок чувствует себя комфортно и свободно выражает свои чувства.  

Памятка для родителей и педагогов: 

1. Избегать критики и сравнения с другими, поощрять индивидуальные 

достижения и прогресс, принимать ребенка таким, каков он есть. 

2. Поддержка должна быть искренней и безусловной, чтобы ребенок не боялся 

ошибаться и мог воспринимать занятия как источник радости и самореализации.  

3. Создавать условия для регулярных занятий, чтобы ребенок мог видеть свои 

успехи и чувствовать прогресс. Регулярность помогает закрепить навыки, 

развивать дисциплину и формировать устойчивую привычку к музыкальной 

деятельности 

4. Поддержка со стороны взрослых включает и организацию участия в совместных 

выступлениях, концертах и конкурсах. Такие мероприятия помогают ребенку 

почувствовать свою значимость, укрепляют уверенность в себе и развивают 

чувство ответственности. 

5. Помогать ребенку преодолевать страхи, учить техникам релаксации и 

концентрации, что способствует развитию эмоциональной устойчивости. 

6. Не менее важна эмоциональная поддержка в периоды неудач или трудностей. 

Каждый ребенок сталкивается с препятствиями на пути к мастерству, и важно 

помочь ему понять, что ошибки — это часть процесса обучения. В такие 

моменты нужно проявлять терпение, поддерживать и напоминать о том, что 

главное — получать удовольствие от пения и развиваться шаг за шагом.  

7. Совместное прослушивание музыки, обсуждение песен и исполнителей 

помогает развивать музыкальный вкус и интерес к пению. 

В целом, поддержка детей в занятиях пением — это комплексный процесс, 

включающий эмоциональную поддержку, создание благоприятных условий для 

развития, поощрение инициативы и систематическую работу. Такой подход 

способствует формированию у ребенка позитивного отношения к музыке, развитию 

эмоционального интеллекта и уверенности в себе. Важно помнить, что каждый 

ребенок уникален, и его успехи в пении зависят не только от природных 

способностей, но и от поддержки окружающих. Именно искренняя вера и поддержка 

взрослых помогают детям раскрыть свои внутренние ресурсы и обрести гармонию 

через музыку. 
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РЕКОМЕНДАЦИИ ДЛЯ РОДИТЕЛЕЙ И ПЕДАГОГОВ 

Поддержка детей в занятиях пением 

 

Поддержка детей в занятиях пением играет важную роль в их 

эмоциональном и личностном развитии. Когда родители и педагоги 

создают благоприятную и вдохновляющую атмосферу, дети 

чувствуют себя уверенно и мотивированы продолжать 

совершенствоваться. Создание положительной атмосферы, в 

которой ребенок чувствует себя комфортно и свободно выражает 

свои Памятка для родителей и педагогов: 

6. Избегать критики и сравнения с другими, поощрять 

индивидуальные достижения и прогресс, принимать ребенка 

таким, каков он есть. 

7. Поддержка должна быть искренней и безусловной, чтобы 

ребенок не боялся ошибаться и мог воспринимать занятия как 

источник радости и самореализации.  

8. Создавать условия для регулярных занятий, чтобы ребенок мог 

видеть свои успехи и чувствовать прогресс. Регулярность 

помогает закрепить навыки, развивать дисциплину и 

формировать устойчивую привычку к музыкальной 

деятельности 

9. Поддержка со стороны взрослых включает и организацию 

участия в совместных выступлениях, концертах и конкурсах. 

Такие мероприятия помогают ребенку почувствовать свою 

значимость, укрепляют уверенность в себе и развивают чувство 

ответственности. 

10. Помогать ребенку преодолевать страхи, учить техникам 

релаксации и концентрации, что способствует развитию 

эмоциональной устойчивости. 
 

Приложение 2  

 

Памятка для учащихся МАУДО «СДМШ» имени Я.С. Перепелицы 

 

ПРАВИЛА ПЕНИЯ 

 

1. Пой естественным голосом, без крика и напряжения. 

2. Дыхание надо брать спокойно, не поднимая плеч. Распределяй дыхание до конца 

фразы. 

3. Во время пения следи за своей осанкой: 

- спина должна быть прямой; 

-  корпус, голова, шея ненапряженными; 

- руки в свободном положении на коленях или опущены. 

4. Гласные в песни тяни, а согласные произноси коротко и отчётливо. 

5. Слушай себя во время пения и следи за тем, чтобы голос звучал красиво. 

6. Думай, о чём поётся в песне и исполняй её выразительно. 

7. Когда поёшь не один, прислушивайся к пению других. Твой голос не должен 

выделяться. 

 

БЕРЕГИТЕ ГОЛОС 

 

1. Не надо говорить громко, а тем более кричать! 

2. Нельзя петь зимой на улице! 

3. Нельзя перед пением употреблять в пищу ничего, что могло бы раздражать 

горло: острое, соленое, горячего, холодного, использовать семечки, орехи. 

4. По утрам полезно полоскать горло комнатной водой. 

5. В холодное время года, придя с улицы, перед пением нужно согреться, а выходя 

после пения — предварительно остыть. 

6. Отрицательно действуют на голос общее переутомление, нервные потрясения. 

7. Вредно действуют на голосовой аппарат холод, жара, пыль, а также табак и 

особенно пиво, спиртные напитки. 

8. Укрепление здоровья, закалка организма от простудных заболеваний, 

правильная организация питания и отдыха повышают жизненный тонус и 

положительно отражаются на голосе. 

 

Помните! 

Человеческий голос очень хрупок и нуждается в бережном к нему отношении. 
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Мир прелюдий Сергея Васильевича Рахманинова 

Соболев Михаил, 13 лет 
 

 МАУДО «Сыктывкарская детская 

музыкальная школа» имени Я.С. Перепелицы,  

научный руководитель Распутина Галина Анатольевна 

 
Прелюдия в музыке – это короткое музыкальное произведение, 

не имеющее строгой формы. Поскольку прелюдии позволяют в 

лаконичной, ювелирно отточенной миниатюре-афоризме передать 

мгновенное настроение, внезапно возникшую мысль, к данному 

жанру нередко обращались в своём фортепианном творчестве такие 

композиторы   как   И. Бах,  А. Скрябин, Ф. Шопен,    А. Лядов,    

Д. Кабалевский,     К. Дебюсси,   Д. Шостакович,   Р. Щедрин,   

С. Слонимский. Многие из них объединяли прелюдии в циклы из 24 

пьес – своего рода музыкальную энциклопедию разнохарактерных 

образов. Эта традиция ведет начало от Иоганна Себастьяна Баха, 

который создал «Хорошо темперированный клавир» - два цикла из 

двадцати четырех прелюдий и фуг в каждом.  

Жанр прелюдии, получивший очень 

широкое развитие в русской 

фортепианной музыке рубежа 19-20 

веков, своеобразно трактуется Сергеем 

Васильевичем Рахманиновым. Его 

прелюдии отличаются крупными 

масштабами, наличием внутреннего 

развития, «концертностью» фактуры. Сергей Васильевич говорил, 

что любая прелюдия по своей природе – это абсолютная музыка, ее 

нельзя ограничивать рамками какой-либо программы, приписывать 

ей звукоподражаемость и другие всевозможные значения. 

Абсолютная музыка может просто навести на мысль или вызвать у 

слушателя настроение, доставить интеллектуальное удовольствие 

своей красотой, художественным совершенством. 

Несмотря на отсутствие программных заголовков, музыка 

Прелюдий композитора чрезвычайно образна и часто рождает 

определенные картинные ассоциации. В своей презентации я 
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использую картины Исаака Левитана и Василия Сурикова, так как 

Левитан был особенно близок по духу Рахманинову. По его словам, 

именно он проще всех показывает русскую природу и землю. А 

картины Сурикова неизменно поражали Сергея Васильевича своей 

глубиной. Музыку Рахманинова, и картины этих художников 

объединяет безграничная любовь к России, которая отражена в 

полной мере в их творчестве. Личность композитора настолько 

интересна и масштабна, что наряду с картинами мне хотелось бы, 

чтобы в презентации присутствовали цитаты самого композитора. 

Впервые Рахманинов написал 

прелюдию в 1892 году. Это знаменитая 

прелюдия до-диез минор. В этой 

небольшой трехчастной пьесе в 

свернутом, концентрированном виде 

отражены образные миры всей музыки 

Рахманинова. Сквозное развитие 

получает основной эпический 

драматический образ колокольного 

звучания. В средней части бушует лирическая стихия, окрашенная в 

трагедийные тона. В репризе образ первой части тоже становится 

более трагичным. Особую роль приобретает кода, утверждающая 

колокольный образ. Прелюдия до-диез минор быстро обрела 

мировую популярность. И 27 апреля 1919 года в Нью-Йоркской 

Метрополитен-опере фирма механических фортепиано «Ampico» 

купила Прелюдию за миллион долларов. 

Елена Гнесина, великий русский педагог, пианистка, 

общественный деятель, позже вспоминала о том впечатлении, 

которое произвело исполнение этого произведения на слушателей: 

«Прелюдия нас поразила, в отличие от обычных юношеских опытов, 

она была совершенно самобытна, обещая в будущем раскрытие 

огромного композиторского таланта ее автора». 



40 

 

Значительно позднее написания прелюдии до 

диез минор, в 1903 году, композитор создаёт 

опус 23, который состоит из 10 прекрасных и 

необыкновенных Прелюдий. 

В 1910 году, Рахманинов сочиняет еще 13 

прелюдий, обозначив их опусом 32, а в качестве 

Пролога, открывающего цикл, помещает 

знаменитую «колокольную» Прелюдию до-

диез минор ор.3.  

 Таким образом, прелюдий стало 24, и все они написаны в 

разных тональностях. Но в отличие от Баха, расположившего 

прелюдии и фуги по хроматической восходящей шкале, и от Шопена 

и Скрябина, которые чередовали тональности по квинтовому кругу, 

Рахманинов не придерживался строгого тонального порядка, 

использовал его лишь частично.  

 Каждая пьеса в его цикле самодостаточна, а в целом все 24 

прелюдии – масштабные концертные пьесы - воссоздают широкий 

многообразный мир рахманиновских художественных образов.  

Музыка Прелюдии си бемоль-мажор заливает 

все вокруг ослепительным светом, являя 

собой образ бурного вселенского ликования 

«Узнаю тебя, жизнь! Принимаю! И 

приветствую звоном щита!» Эта цитата из 

поэзии А. Блока наглядно описывает 

солнечное торжествующее звучание 

прелюдии.  

В следующей Прелюдии ре-

минорной возникает другой образ – 

угрюмый, даже зловещий. 

Использование гармонических 

последовательностей, сложных 

мелодий и динамических контрастов 

создаёт ощущение напряжения на 

протяжении всего произведения. Прелюдия колеблется между 
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моментами меланхолии, отчаяния и моментами восходящей 

надежды и триумфа. 

 Недолго длится мрачное состояние, 

Прелюдия ре мажор уводит нас в 

царство рахманиновской лирики. Это 

поэтически-одухотворенное претво-

рение красоты русского пейзажа 

рождает ощущение покоя. Эстетический 

образ – это волны, качающие лодку. 

Тема словно парит над аккомпанементом, создавая ощущение 

легкости и непринужденности. Постепенно движение усиливается и 

приводит к динамической кульминации. Прелюдия наводит на 

философские размышления, открывает слушателю невероятную 

глубину возвышенных переживаний. 

Прелюдию ре мажор сменяет 

печально-скорбная прелюдия Соль 

минор. Воинственная красота, сила воли 

человека, мужественный и суровый 

героический марш – все это отражается 

в данной прелюдии. Пианистка Зоя 

Прибыткова вспоминала: «Мне всегда бывало жутко от исполнения 

Рахманиновым этой Прелюдии. Начинал он тихо, угрожающе тихо 

... Потом crescendo нарастало с такой чудовищной силой, что 

казалось - лавина грозных звуков обрушивалась на вас с мощью и 

гневом ... Как прорвавшаяся плотина». 

Особую очаровательность и 

просветленность имеет Прелюдия ми 

бемоль мажор – одна из 

выразительнейших прелюдий цикла. 

Ровное поступательное движение и 

длительная парящая над 

аккомпанементом мелодия создают 

ощущение легкости и спокойствия.  

 Когда однажды Е.Ф. Гнесина сказала автору Прелюдии, что эта 

пьеса «такая светлая, радостная и волнующая, очевидно создана в 
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очень хороший день», ей довелось услышать в ответ: «Да. Вы правы, 

она действительно вылилась сразу в тот же день, когда родилась моя 

дочь».  

В прелюдиях опуса 32 контрасты между 

пьесами становятся ещё более 

глубокими.  

Появляются пьесы трагического 

характера, например, Прелюдия си 

минор, вызывающая в памяти сцены народных бедствий и 

музыкальных драм М. Мусоргского, драматические эпизоды 

картины В. Сурикова «Утро стрелецкой казни».  

 В окружении свирепых, 

исполненных стихийной мощи 

Прелюдий ми минор и фа минор очень 

хрупко, нежно звучит выписанная 

тончайшими «акварельными» красками 

Прелюдия соль мажор, подобная 

прекрасному цветку, устоявшему перед 

стихией.  

Замечательной красоты лирический 

звуко-пейзажный образ русской тройки 

предстает в Прелюдии соль-диез минор. 

Эта картина приобретает 

символическое значение бесконечно 

длящегося жизненного пути, мысль о 

котором тосклива и грустна.  

Рахманинов постоянно включал прелюдии в свои концертные 

программы, и они стали очень популярны в слушательской 

аудитории, поражавшейся концертной виртуозности, 

мелодическому богатству «поющей» музыкальной ткани, сквозь 

которую временами проступают церковные напевы и колокольные 

звучания.  

 Монументальность музыки покрывает слушателя с головой. 

Возможно, благодаря подобному эффекту многие режиссеры 

используют прелюдии Рахманинова в кино. Прелюдии Рахманинова 



43 

 

звучат в таких фильмах как «Анна Каренина», «Доктор Живаго», 

«Области тьмы», «Индийский шарф», «Шесть демонов Эмили 

Роуз», «Блеск», «Рай Деми», «Бей по льду», «Вечеринка окончена», 

«Голос из камня», «Опасная правда».  

Гений композитора создал необыкновенные творения - 

Прелюдии, которые во все времена восхищали слушателей всех 

стран, народов и национальностей, которые по праву входят в 

список шедевров мирового уровня культуры и искусства. В то же 

время, Прелюдии Рахманинова - один из величайших символов 

русской фортепианной культуры, которые лично меня поражают 

своей силой, глубиной чувств, красотой звука, образностью и 

масштабом.  
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Коллективное музицирование на примере оркестра 

аккордеонистов Сыктывкарской детской музыкальной школы 

имени Я.С. Перепелицы 

 

Залужская Серафима, 14 лет 
 

МАУДО «Сыктывкарская детская 

музыкальная школа» имени Я.С. Перепелицы,  

научный руководитель Болдырева Елена Викторовна 
 

Коллективное музицирование представляет собой процесс 

совместного исполнения музыки несколькими людьми 

одновременно. Это форма музыкального творчества, включающая 

игру на различных инструментах либо вокальное исполнение в 

составе группы. Коллективное музицирование охватывает широкий 

спектр форматов, начиная от камерных ансамблей, состоящих всего 

из двух-трех исполнителей, и заканчивая масштабными 

симфоническими оркестрами и крупными хоровыми коллективами. 

Оно предполагает тесное взаимодействие участников друг с другом, 

координацию действий и создание единого художественного образа, 

который становится результатом общей творческой энергии 

музыкантов. 

С помощью коллективного музицирования можно развить 

полезные качества, которые пригодятся не только в музыке, но и в 

повседневной жизни. Например, благодаря первым успехам перед 

большой аудиторией юный оркестрант начинает острее ощущать 

полезность своего труда. 

Игра в оркестре прививает детям чувство коллективизма, 

повышает общую дисциплинированность, формирует 

ответственность за порученное дело. 
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Знакомясь с новыми произведениями, участник оркестра 

обогащает свой кругозор, музыкальное воспитание, повышая, таким 

образом, своё общее развитие. 

Игра в оркестре – это очень хорошая практика, так как 

позволяет большому количеству учащихся приобщиться к 

концертной деятельности, особенно тем, кто по тем или иным 

причинам не может выступать перед большой аудиторией сольно. 

Учащиеся не только развивают профессиональные музыкальные 

умения и навыки, но также учатся понимать партнера, 

прислушиваться к нему. 

С помощью оркестра можно заинтересовать учащихся 

заниматься музыкой. Выступления, к которым готовится оркестр, 

всегда являются большой радостью и праздником для оркестрантов, 

при этом учащиеся почти не испытывают волнения на сцене, как это 

часто бывает при сольном исполнении. Эти выступления не только 

вызывают счастье, но и рождают чувство удовлетворённости, когда 

дети видят результаты своего труда и его общественную значимость. 

Среди большого количества профессиональных музыкальных 

коллективов можно выделить симфонический оркестр, камерный, 

духовой, эстрадный и эстрадно-джазовый, оркестр русских 

народных инструментов, оркестр баянистов-аккордеонистов.  

Оркестр аккордеонистов-баянистов — это уникальный 

музыкальный коллектив, состоящий из музыкантов, играющих на 

баянах и аккордеонах, объединенных для создания гармоничного 

звучания и выразительного исполнения. Эти два инструмента имеют 

свои отличия, но они прекрасно дополняют друг друга в ансамбле.  
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Такие оркестры часто выступают на различных мероприятиях, 

включая концерты, фестивали и культурные вечера. В их репертуаре 

можно встретить разнообразные музыкальные жанры — от 

народной музыки до классических произведений, а также 

современные мелодии. Игра в оркестре дает возможность 

музыкантам не только проявлять свои навыки, но и объединять 

усилия для создания яркого и запоминающегося музыкального 

опыта для слушателей. 

Таким образом, оркестр аккордеонистов-баянистов — это не 

просто группа музыкантов, а настоящая команда, которая живет и 

дышит музыкой, даря людям радость и эмоции. 

В мире существует множество оркестров баянистов-

аккордеонистов, которые радуют слушателей своим мастерством и 

разнообразием музыкальных стилей. Наиболее известные оркестры 

баянистов-аккордеонистов: оркестр баянистов и аккордеонистов 

имени Павла Смирнова (Санкт-Петербург), оркестр баянистов и 

аккордеонистов «Гнесин – гармоника» музыкального училища им. 

Гнесиных (Москва), Эстрадный оркестр аккордеонистов (Санкт-

Петербург), Даугавпилсский оркестр аккордеонистов (Латвия). 

 Бывает и школьный оркестр – самый 

первый оркестр для многих юных 

музыкантов. Оркестр, в котором играю 

я – это оркестр аккордеонистов. 

Я очень люблю играть в оркестре 

аккордеонистов. Каждая репетиция или 

концерт становятся настоящим праздником души, ведь общение с 

оркестрантами заряжает позитивом и вдохновением. У нас особая 
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атмосфера дружбы и взаимопонимания: никто никого не задевает, 

мы уважительно относимся друг к другу и поддерживаем любые 

начинания каждого участника коллектива. В этом также большая 

заслуга нашего руководителя и дирижера. Уже четыре года мы 

играем вместе, и за всё это время ни разу не случалось, чтобы мы не 

обменялись хотя бы парой добрых слов перед началом занятия или 

выступления.  Именно благодаря нашей крепкой связи и душевному 

единению нам удаётся создавать гармоничную и выразительную 

музыку, способную тронуть сердца слушателей. 

 

Наше первое выступление состоялось в Центре культурных 

инициатив «Югор» 17 декабря 2022 года, став значимым событием 

не только для нашего оркестра, но и для всех ценителей народного 

искусства. Именно в этот вечер мы впервые представили широкой 

аудитории музыкальное произведение Якова Сергеевича 

Перепелица — "Две Коми народные печорские песни". Этот выбор 

оказался символичным, поскольку позволил нам 

продемонстрировать богатство музыкальной культуры народа коми, 
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передать его самобытность и эмоциональную глубину и узнать 

больше о творчестве композитора, имя которого носит наша 

музыкальная школа. Это выступление стало для нас важной частью 

творческого становления, открыв новые горизонты музыкального 

взаимодействия с публикой. Аудитория приняла нашу работу тепло 

и восторженно, подтвердив значимость обращения к народному 

наследию и необходимость сохранения традиций. Таким образом, 

этот концерт стал отправной точкой для дальнейших творческих 

поисков и развития коллектива. 

 Мы активно принимаем участие в муниципальных конкурсах, 

завоевывая почетные места. Но самое главное достижение для нас 

— это получение звания заслуженного артиста и гордости школы, 

что стало вдохновением для всех членов коллектива.  

Особое место для нашего оркестра занимают выступления 

перед широкой аудиторией. Мы являемся постоянными 

участниками школьных концертов: «Путешествие в мир ансамбля», 

«Зимняя фантазия», «На сцене только мальчики», «Я помню! Я 
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горжусь!», «Мой друг аккордеон», отчетных концертов школы в зале 

Республиканской филармонии Коми. Также нередки выступления на 

различных площадках города: в Республиканском доме-интернате 

для престарелых и инвалидов, совместные концерты с "Детской 

школой искусств" в концертном зале "Сыктывкар", в культурно-

досуговом центре "Шудлун", в зале Академии Государственной 

службы. Своей игрой мы дарили радость слушателям, 

демонстрировали мастерство исполнения музыкальных 

произведений разных жанров. Всё это стало неотъемлемой частью 

творческого пути коллектива. 

Недавно мной было проведено исследование среди участников 

оркестров народного отделения нашей школы. Полученные 

результаты показали, что абсолютно каждому участнику оркестра 

нравится играть вместе и выступать перед зрителями. Среди 

опрошенных 64% составляют музыканты-аккордеонисты, тогда как 

оставшиеся 36% представляют оркестр русских народных 

инструментов. Что касается факторов, влияющих на успешность 

совместной игры, участники выделили следующее: 

- Важнейшую роль играет глубокое знание своей партии (33%) 

- Регулярное посещение занятий и совместных репетиций также 

значимо для достижения качественного звучания коллектива (24%) 

- Высокий уровень дисциплины и ответственности музыкантов 

позволяет обеспечить порядок и стабильность выступлений (23%) 

- Наконец, хорошие отношения внутри группы способствуют 

созданию благоприятной атмосферы и лучшему взаимодействию 

между участниками оркестра (20%). 
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Сейчас я предлагаю вам погрузиться в удивительный мир 

музыки, исполненной оркестром аккордеонистов нашей школы.  

Своё выступление я хочу закончить фразой: “Каждый музыкант — 

это уникальная нота, звучащая вместе в единой гармонии 

коллектива”. Наш коллектив — это настоящая команда. Каждый из 

нас особенный, мы такие разные, но именно 

эта разница помогает нам создавать 

настоящую магию музыки. 

Играя на разных инструментах, 

исполняя разные партии, мы 

объединяем наши голоса в единое звучание, 

которое дарит радость слушателям. Именно в этом и заключается 

сила нашего творчества — в единстве разнообразия. 
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Новые тенденции в музыкальной нотации XX вв. 

Василевич Лада, Варнавина Амалия, 15 лет 
 

МАУДО «Сыктывкарская детская 

музыкальная школа» имени Я.С. Перепелицы,  

научный руководитель Павленко Марина Александровна 

  

Музыкальная нотация – это способ фиксации музыки на бумаге 

с помощью письменных знаков. Она развивалась, 

совершенствовалась на протяжении длительного времени. Поиски 

новых способов записывать звуки особенно активно проявились в 

эпоху модернизма и авангардизма (XX век). В данной работе 

поставлена цель - познакомиться с различными видами нотации, 

начиная с античности, более глубоко изучить современные способы 

записи музыки.  

Немного истории… 

Музыка сопровождала человека на протяжении всего его 

существования: ритуальные обряды, досуг, религия, творчество и 

самовыражение не обходились без музыкального сопровождения. 

Долгое время музыкальные произведения пели и играли по памяти, 

передавали, так сказать, «из уст в уста». Но попытки записать 

мелодию предпринимались 

постоянно. У разных народов 

были свои способы записи 

музыки. В Древней Греции 

нотами служили буквы, а в 

григорианской музыке сложилась особая система записи звуков – 

невма. На Руси для той же цели 

употребляли собственную 

систему «крюков» или «знамен». 

Все эти способы позволяли 

определить лишь направление 
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мелодии, но не точную интонацию.  

И вот наступает XI век… Гвидо Аретинский (около 991–1033) 

стал ключевой фигурой в истории музыкальной нотации 

СРЕДНЕВЕКОВЬЯ.  Простой монах из города Ареццо, учитель 

пения в монастыре стал, по сути, создателем уникальной нотации, 

усовершенствованным вариантом которой мы пользуемся до сих 

пор. 

Особенности нотации Гвидо: 

 использование нотного стана из 

4 линий, с подвижным ключом в 

начале строчки, что позволило 

более точно фиксировать высоту 

ноты; 

 разработана система названий для нот на основе первой строки 

гимна-распевки "Ut queant laxis". Нот было 6, и они получили 

названия "ut", "re", "mi", "fa", "sol", "la".  

С развитием музыкальной культуры появилась более 

совершенная нотная запись. В XV-XVII веках система Гвидо 

совершенствовалась: добавилась 5 линейка к нотному стану, 

появился размер, тактовые разграничения, более точные 

длительности нот, динамика, определённые ключи (скрипичный и 

басовый), седьмая нота – СИ.  Это время стало золотым веком для 

композиторов, таких как Бах, Моцарт и Бетховен, использовавших 

новую нотацию для создания сложных музыкальных произведений.  

Следующий важный этап в развитии нотация – это XX век, эпоха 

МОДЕРНИЗМА (от лат. сл. – современный) и АВАНГАРДИЗМА (от 

фр. сл. – передовой отряд), стремившимся к экспериментам и 

новаторству. Считается, что эта эпоха начала свое существование в 

1907-м году и завершилась в шестидесятых годах двадцатого 

столетия. Новые музыкальные течения XX века принесли с собой и 

изменения способов нотной записи. За последний век современная 

музыка сделала гигантский прорыв на пути к исполнительскому 

мастерству, расширив тем самым и нотацию. Всё чаще в 

музыкальных произведениях можно услышать необычные звуки, 

призвуки, скрипы и даже шумы, которые сложно вписать в пять 
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привычных линий. Более того, у каждого крупного композитора 

формируется свой метод обозначений того или иного приема игры, 

свой метод звукописи. 

Один из пионеров современной музыки, 

Чарльз Айвз, в своей «Вселенской 

симфонии» (работа над которой была 

завершена в 1924 году) не только 

использовал огромный состав 

традиционных и нетрадиционных 

инструментов, но и включил в оркестровку 

удивительные объекты — куски дерева, 

доски различных размеров, глиняную 

трубу, ведро, подвешенные тарелки и даже 

стаканы. Эти неожиданные элементы придавали произведению 

уникальную текстуру и богатство звучания.  

Особенности нотации этого произведения: 

 использование нескольких систем нотоносцев для различных 

оркестровых групп; 

 цветовые обозначения в партитурах; 

 сложные ритмические обозначения: дробные тактовые размеры 

- ⁷⁄₈ и ¹¹⁄₁₆; 

 полиметрия — одновременное использование различных 

размеров; 

 свободная ритмика без четких тактовых черт, что позволяло 

музыкантам импровизировать и вносить свои интерпретации; 

 обозначение тембровых эффектов - «звук как от далёких гор»; 

 независимые темпы для разных групп оркестра. 

Свою лепту в развитие нотного письма внесли композиторы – 

представители авангардизма, которые пользовались в своём 

творчестве музыкальным методом АЛЕАТОРИКИ (от латинского 

alea – игральная кость, жребий, случайность) – метод композиции, 

подразумевающий появление элементов случайности, полную 

непредсказуемость творческого результата.  

Варианты применения алеаторики: 
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 процесс сочинения произведения, основанный на случайном 

отборе нот и их ритмического оформления; 

 процесс исполнения «стабильного» авторского музыкального 

текста отдельными частями в произвольном порядке; 

 неточная, приблизительная фиксация в нотной записи 

отдельных участков формы; 

 музыка, целиком записанная графической нотацией, без 

обычных нотных знаков. 

Приверженцы музыкальной алеаторики отказываются от 

строгой письменной фиксации своих произведений, предоставляя 

исполнителю свободу выбора. Композиторы, считающие, что их 

замыслы должны исполняться в духе импровизации, часто 

используют нотную запись в виде «намёков» или музыкальной 

графики.  

В поисках способов организовать 

бесконечное множество звуков с 

помощью случайности, Джон 

Кейдж создал свои фортепианные 

«Южные этюды», которые были 

записаны необычным образом: на 

карты звездного неба 

накладывались прозрачные листы с нотами. Этот подход стал одним 

из первых примеров использования элемента случайности в музыке. 

В начале XX века в Европе началось стремление к обновлению 

музыкальной темперации и использованию микрохроматических 

интервалов. Хотя интервалы меньше полутона использовались еще 

в античности и Византии, они стали обычным элементом восточной 

современной музыки. Для обозначения этих звуковых соотношений 

была разработана система нотных обозначений. Микротоновая 

организация звука стала популярным 

направлением в современной 

композиции и продолжает 

развиваться, принимая иногда 

необычные формы.  
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Развитие в XX веке такой техники, как СОНОРИЗМ, также 

способствовало появлению новой нотации. Так как спецификой 

соноризма является выдвижение на первый план красочных 

эффектов звучания без определенной высоты, то вместо точной 

фиксации тона конкретными нотами появляются линии, извилистые 

дуги, графические схемы, напоминающие запись кардиограммы 

сердца и другие новые знаки, 

отражающие тот или иной тембр 

звучания. В числе ярких 

сонористических произведений 

«Плач по жертвам Хиросимы» 

Кшиштофа Пендерецкого. 

 Кластер, что в переводе с английского 

означает «гроздь» или «скопление», — это 

интересная техника в музыке! Представьте, что 

вы берете несколько нот, расположенных рядом 

друг с другом, и играете их одновременно. Это 

созвучие создается с помощью малых или 

больших секундах. На 

фортепиано кластеры 

можно играть не только 

пальцами, но и ладонью или даже локтем, охватывая целые участки 

клавиатуры! Генри 

Кауэлл считается 

создателем этой 

необычной техники, 

которая добавляет новые 

краски и эмоции в музыку. 

В XX веке 

пространственная музыка 

стала популярным 

направлением, когда 

композиторы начали 
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экспериментировать с тем, как звук распространяется в 

окружающем пространстве. Автор сознательно фокусирует 

внимание на расширении пространства музыкального произведения 

вовне, за рамки концертной сцены. Подобные опыты проводились в 

разные эпохи – к примеру, при исполнении духовных мистерий во 

время церковных служб внутри больших соборов. Известно, что 

«Страсти по Матфею» И.С. Баха многохорны и требуют для 

исполнения двух оркестров и двух органов – композитор 

предполагал расположить их в разных местах церкви св. Фомы для 

создания «стереофоничности» звучания посредством размещения 

слушателей в центре пересекающихся звуковых потоков. 

Пространственная музыка открыла новые горизонты для восприятия 

и взаимодействия с музыкальными произведениями, делая их ещё 

более захватывающими и инновационными. 

В заключении, представляем вам 2 произведения современной 

музыки, которые считаются поистине значимыми для всего 

музыкального искусства 

Эрл Браун, близкий друг Джона Кейджа, в 1952 году создал одну 

из своих самых известных пьес — «Декабрь 1952».  В комментариях 

к пьесе говорится, что её можно исполнять в любом направлении и с 

любой точки пространства, в любое время и с любой ротационной 

позиции. Исполнителям предлагается использовать три измерения 

— вертикальное, горизонтальное и временное. Толщина линий на 

партитуре указывает на громкость звука и возможные кластеры.  
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Важно, чтобы исполнение происходило непосредственно по 

графической «импликации», индивидуальной для каждого 

музыканта, без заранее заданных условий, кроме общего времени 

звучания. Это создает уникальное пространство для импровизации и 

постоянных изменений, делая каждое исполнение неповторимым. 

Таким образом, «Декабрь 1952» 

открывает новые горизонты в 

музыке, позволяя каждому 

музыканту интерпретировать 

произведение по-своему. 

Существует огромное множество 

вариантов исполнения.  

А теперь представьте: музыканты выходят на сцену, садятся за 

инструменты... и не издают ни единого звука. Наступает тишина. Но 

это лишь на первый взгляд. Перед нами — не отсутствие музыки, а 

её полное переосмысление. «4′33″» Джона Кейджа — это не тишина, 

а три акта, наполненные жизнью. В течение четырёх минут тридцати 

трёх секунд композитор предлагает нам отбросить все ожидания и 

просто слушать окружающий мир. Он показал, что музыка — это не 

только то, что создаёт композитор, но и то, что нас постоянно 

окружает. Каждое исполнение этой пьесы уникально, как уникален 

каждый момент нашей жизни. 

Сегодня каждый композитор стремится найти свою уникальную 

нотацию, отражая не только высоту звука, но и другие параметры, 

влияющие на звучание. Главная задача композитора — четко 

передать исполнителю замысел произведения. 



58 

 

Новые тенденции в музыкальной нотации XX-XXI веков 

доказали, что нотация — это не просто система записи, а 

полноценный художественный язык, способный не только 

фиксировать музыкальные идеи, но и активно влиять на их 

рождение. Современная партитура стала местом встречи 

композитора, исполнителя и технологий — пространством, где 

рождается музыка будущего. 
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История одного инструмента. Гитара 

 

                                 Кузьмина Надежда, Изъюров Роман, 15 лет 
 

           МАУДО «Сыктывкарская детская  

музыкальная школа» имени Я.С. Перепелицы   

научный руководитель Виричева Людмила Юрьевна 
 

Гитару используют в подавляющем большинстве жанров 

современной музыки.  Но история её возникновения и развития 

знакома далеко не каждому. 

И тут нам на помощь приходит замечательная наука – 

органология, основа её – это изучение истории возникновения 

инструментов через исследования барельефов, скульптурных 

изображений, предметов искусства, живописи. 

История гитары уходит своими корнями глубоко в прошлое 

человечества. Достоверно известно, что первые струнно-щипковые 

инструменты, которые являются прародителями современной 

гитары, появились в глубокой древности, 3-4 тысячелетия до нашей 

эры. 

Подобного рода инструменты сохранились в 

некоторых странах до наших дней: тамбурица 

– на Балканах, ситар – в Иране, саз – в Турции, 

дутар – в Центральной Азии. 

В Древнем Египте была популярна лютня с 

длинной шейкой – нефер, наблы. В Древней 

Греции и Риме был популярен инструмент 

кифара, лира. Более приближенным к гитаре 

инструментом был китайский жуань.  

 

Не исключено, что рождение гитары как 

таковой, пришло именно из Средневосточных регионов, через 

Египет, распространившись по Азии и Европе. 

В Европе гитара появилась в VI веке, это была латинская гитара. 

Считается, что ее завезли арабы вместе с лютней. Понятие «гитара», 

возможно, произошло от слияния двух старинных понятий 
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«сангита» и «тар», что в переводе означает, соответственно, 

«музыка» и «струна». Есть также предположение, что название 

«гитара» произошло от другого слова – «кутур», означающего 

четырехструнный. Первые упоминания о музыкальном инструменте 

именно под названием гитара появились в XIII веке. 

В средних веках основным центром развития гитары была Испания. 

Гитара становится здесь основным музыкальным инструментом, 

любимым королями и простым народом. В этот период различают 

две разновидности гитары: 

- Мавританская гитара. Имела овальную 

форму и более резкий звук. Игра 

производилась медиатором (плектром). Её 

использовали профессиональные 

музыканты, особенно при дворах знати, 

поскольку её объёмный резонанс позволял 

ей выделяться среди прочих инструментов 

оркестра. 

- Латинская гитара. Имела более мягкое 

звучание и усложненную форму. Она предназначалась главным 

образом для домашнего музицирования и сопровождалась 

голосовым исполнением романсов и народных песен. 

До того, как гитара стала испанским народным музыкальным 

инструментом, она имела три-четыре струны. В XVI Висенте 

Эспинель добавил инструменту 5 струну, и она получает испанский 

строй (E, H, G, D, A). Струны были сдвоенными, и лишь первая 

оставалась одинарной. Она служит музыкальным сопровождением 

танцев. На протяжении XVI-XVII веков гитара существовала только 

как аккомпонирующий инструмент (играли аккордовой техникой), 

так как на двойных струнах было сложно вести мелодию. 

 Но, несмотря на это, в данный период появляются первые 

музыканты-виртуозы и композиторы, 

которые писали именно для 5-ти струнной 

гитары и подняли ее на достаточно 

высокий уровень. Среди них француз 
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Роберт де Визе (1650-1725), немецкий композитор - Сильвиус 

Леопольд Вайс (1687 —1750). 

         Тем не менее, несмотря на растущую популярность, в XV-XVI 

веках доминирующими инструментами оставались лютня и виуэла.  

Эти старинные щипковые инструменты 

значительно превосходили гитару в объёме 

репертуара и популярности среди 

аристократии Европы. Композиторы 

сочиняли для лютни целые циклы танцев, 

сюиты, концерты и сольные произведения, 

часто используя её возможности для сопровождения вокального 

соло. 

          Это обстоятельство сказывалось на судьбе гитары: 

композиторы редко писали оригинальные произведения 

непосредственно для неё. Большинство известных произведений той 

эпохи — переложения композиций, созданных изначально для 

лютни. Лишь постепенно начали возникать самостоятельные 

гитарные пьесы, чаще всего записываемые в рукописных нотах. 

Во второй половине XVIII века появляется шестиструнная 

гитара (по утверждениям историков - в Испании). С появлением 

шестой струны и заменой двойных струн одинарными, начинается 

триумфальное шествие гитары по странам и континентам. 

Музыкальные возможности шестиструнной гитары оказались столь 

велики, что она становится самым любимым инструментом. 

Диапазон звучания значительно расширяется, форма инструмента 

увеличивается и становится удобнее. Постепенно формировался 

репертуар гитары. Важную роль в 

популяризации этого инструмента 

сыграла деятельность таких 

гитаристов – виртуозов, как 

итальянцев Мауро Джулиани 

(1781-1829) и Фернандо Сора 

(1778-1839).  Испанский исполнитель Дианисио Агуадо (1784-1849) 

автор «Школы игры на шестиструнной гитаре». Он ввел в широкую 
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практику использование ногтевого 

звукоизвлечения. Матео Каркасси 

(1792-1853) - многочисленные сочинения 

Каркасси (сонаты, рондо и т.д.) входят в 

репертуар современных исполнителей. 

В течение всего времени существования 

гитары, ее конструкция претерпевает значительные изменения, 

мастера экспериментируют с размерами и формой корпуса, 

креплением грифа и прочим. И лишь во второй половине XIX века 

испанский гитарный мастер Антонио 

Торрес (1817-1892) придает гитаре 

современную форму и размер. Гитара 

конструкции Торреса стала образцом для 

подражания и сегодня носит название 

«классическая гитара».  

          В первой половине XIX века в Европе наступает «золотой век» 

гитары.  Важнейшим событием стало создание международной 

системы нотной записи для гитары, предложенной бельгийским 

композитором и теоретиком Феликсом Дальбеером. Новая система 

позволила исполнять ранее неиспользуемый материал, открыв 

доступ ко всему мировому музыкальному наследию. 

Для неё пишут музыку такие замечательные композиторы, как 

Ф. Шуберт, Г. Берлиоз, К. Вебер.  Гениальный скрипач Никола 

Паганини был так же прекрасным гитаристом. Играя на этих двух 

инструментах, он многие гитарные приёмы перенёс на скрипку, а 

скрипичные на гитару. Он написал для гитары 160 сольных пьес, 2 

сонаты для гитары и скрипки, трио, квартеты для скрипичных 

инструментов с гитарой.  

Ренессанс гитары в XX веке связан с именем 

величайшего испанского гитариста-виртуоза 

Андреса Сеговии (1893-1987). Неукротимая 

энергия и огромный артистический талант 

этого мастера гитары вывели инструмент в 

большие концертные залы, способствовали 

повсеместному распространению гитары и 
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расширили репертуарные рамки. Его концерты проходили с 

огромным успехом    во многих странах.     

          В Европе гитара была известна уже на протяжении пяти веков, 

а в Россию она попала относительно поздно. В России гитара 

появилась в середине XVIII века. 

  Анализ произведений для гитары, бытовавших в России в то 

время, показывает, что они написаны для гитары пятиструнной. 

Первыми исполнителями на гитаре и педагогами были итальянские 

музыканты и певцы, приезжавшие на службу к русским 

аристократам и выступавшие на придворной сцене.  

История не сохранила сведений о первых итальянцах, 

демонстрировавших в России искусство игры на гитаре. Некоторые 

биографические факты сохранились о Джузеппе Сарти и Карло 

Коннобио.  

Помимо гитары шестиструнной, заменившей пятиструнную, на 

рубеже XVIII и XIX веков в России появилась еще и семиструнная 

гитара. Бесспорных сведений о происхождении семиструнной 

гитары нет, но, благодаря распространению только в России, она в 

дальнейшем стала именоваться русской семиструнной гитарой.  

Процесс развития русской музыки протекал под знаком 

претворения русской песенности. Зарождение русского романса, 

оперной арии и инструментальных форм происходило на основе 

народной песни. В домашнем музицировании начала XIX века 

главное место занимали песни-романсы с несложным 

сопровождением и инструментальные вариации на темы народных 

песен. Семиструнная гитара оказалась инструментом, который 

наилучшим образом удовлетворял целям домашнего 

музицирования. Главным ее назначением стал аккомпанемент.  

Тесная связь семиструнной гитары с народной песней и 

бытовым романсом определила и направление ее использования в 

качестве сольного инструмента. Свободные импровизации на 

народные песни и вариации на песенные темы стали той формой, в 

которой наиболее значительно проявили себя русские гитаристы-

семиструнники.   
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В XIX веке популярности гитары в России способствовали 

цыгане, для которых она была излюбленным инструментом. Русская 

песня занимала основное место в репертуаре цыганских хоров. 

Цыгане выступали в местах общественных увеселений, на народных 

гуляньях, в загородных ресторанах. Их искусство становится 

неотъемлемой принадлежностью русской музыкальной жизни… 

Цыганское пение, а вместе с ним и гитара, находили страстных 

поклонников, среди которых были А.С. Пушкин, М.Ю. Лермонтов, 

И.С. Тургенев, Н.А. Некрасов, Л.Н. Толстой, А.Н. Островский, Г.И. 

Успенский.  

 Одним из первых гитаристов, сыгравших 

значительную роль в популяризации семиструнной 

гитары, был Игнатий (Игнац) Гельд (1766 – 1816), 

чех по национальности. В 1798 году он издал в 

Петербурге   Школу-самоучитель для семиструнной 

гитары. Нужно отметить, что И. Гельд занимался 

популяризацией не только семиструнной, но и 

шестиструнной гитары. Им была издана Школа для шестиструнной 

гитары с текстом на русском и немецком языках под названием 

«Усовершенствованная гитарная школа для шести струн, или 

Руководство играть самоучкою на гитаре». 

Итак, получив широкое распространение в быту в конце XVIII 

– начале XIX века, семиструнная гитара получила импульс для 

развития и как профессиональный, концертный инструмент.   

Это связано с появлением ярких личностей (в первую очередь 

Андрея Осиповича Сихры и Михаила Тимофеевича Высотского), 

которые подняли искусство игры на семиструнной гитаре на 

высокий профессиональный уровень. 

Семиструнная гитара, получив широкое распространение в 

домашнем музицировании с конца XVIII века, за короткий 

промежуток времени – к 20 – 30-м годам XIX века – приобрела 

значение концертного инструмента. Вместе с тем, в это время не 

было заложено прочных основ профессионального обучения на 

гитаре; частная практика преподавателей гитаристов была 

рассчитана, как правило, на простейшее овладение 
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аккомпанементом. Предпринимавшиеся попытки организовать 

профессиональное обучение носили единичный характер. 

 «Достигнув вершины в 30-х годах, русское 

гитарное искусство остановилось в своём 

развитии, почти не обогащаясь мастерством и 

опытом Запада. Оно превратилось в чистое 

любительство, на фоне которого выделились 

лишь немногие гитаристы-профессионалы» 

(Борис Вольман). Эти причины, а также 

снижение интереса к гитаре в Западной 

Европе во многом обусловили то обстоятельство, что семиструнная 

гитара к середине XIX века утратила прогрессивную роль в 

отечественном музыкальном искусстве.  

Те же функции, что и семиструнная гитара, впервые 

десятилетия XIX века выполняла в России и шестиструнная, но она 

была более связана с гитарным искусством Запада. Она 

сопровождала пение французских романсов и итальянских 

канцонетт, часто применялась в ансамблях с другими 

инструментами. Использовавшаяся далее в виде сольного 

инструмента, она знакомила русских слушателей с образцами 

западной музыки, что частично делала и семиструнная гитара.  

Русское гитарное искусство зародившееся, во второй половине 

XVIII века, первые два десятилетия XIX века сделало большие 

успехи и привлекло общее внимание. Игру на шестиструнной гитаре 

пропагандировали как русские гитаристы, так и иностранцы. Ими 

создавались гитарные школы, художественная и учебная 

литература. Большой след в истории классической гитары в России 

оставили гастроли Мауро Джулиани и Фернандо Сора. Джулиани в 

память о поездке написал «Шесть вариаций на русские темы», а Сор 

написал изящное произведение «Воспоминание о России». В 1824 

году на сцене Большого театра был поставлен его балет 

«Сандрильона». 

Обучение на гитаре проводилось как отдельными педагогами, 

так и в учебных заведениях. В начале XIX столетия появляются 

школы и пособия для шестиструнной гитары. 1821 – 1823 годах в 
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Москве и Нижнем Новгороде были открыты "Музыкальные 

академии", в которых юноши и девушки обучались игре на гитаре. 

Появляются  выдающиеся  русские  гитаристы-виртуозы  - 

М. Соколовский, Н. Макаров, В. Лебедев. 

         Но…. Во второй половине XIX столетия наступает упадок 

гитарного искусства, коснувшийся как стран Западной Европы, так 

и России. Достигшая своего полного расцвета оперная, 

симфоническая и инструментальная музыка отодвинула гитару на 

задний план и задержала ее развитие на многие десятилетия. 

В России упадок гитары сказывался очень остро. Распадались 

общества гитаристов, почти перестала издаваться нотная 

литература, и постепенно почти всё преподавание гитары перешло в 

руки частных слушателей.   

Если с конца XIX века в некоторых странах Западной Европы 

гитара с сольным репертуаром вновь стала появляться на 

профессиональной концертной эстраде, то в России в это время 

сольное исполнение на гитаре можно было услышать, как правило, 

только в домашних или иных любительских концертах.  

Впервые годы после революции активизировалась работа 

клубов, в которых было организовано обучение игре на различных 

музыкальных инструментах, включая гитару. 

В 1926-м и 1927 годах в Москве, 

Ленинграде, Киеве, Одессе, Харькове 

и Тбилиси состоялись концерты 

испанского гитариста Андреса 

Сеговии, в корне изменившие 

пренебрежительное отношение к 

гитаре многих видных деятелей 

искусства и музыкальной 

общественности. Концерты А. Сеговии продемонстрировали 

неизвестные широкому кругу музыкантов возможности гитары. Они 

оказались неожиданным событием и для большинства поклонников 

гитары. В 1930 году было принято решение об открытии классов 

гитары в музыкальных учебных заведениях. 
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Были открыты классы гитары во Дворцах пионеров, в 

начальных, средних и высших учебных музыкальных заведениях. 

Деятельность  талантливых    советских   педагогов-гитаристов  —  

П.П. Агафошина (1874—1950), П.И. Исакова (1885—1957), В.И. 

Яшнева (1879—1962), М.М. Гелиса (р. 1903), А.В. Попова (р. 1892) 

— свидетельствовала о новом расцвете гитарного искусства в 

советское время. 

Заключение 

 Звук гитары привлекает многих классических и эстрадных 

композиторов и исполнителей. Сейчас гитара – самый 

распространенный музыкальный инструмент. Гитара прекрасно 

существует как сольный инструмент, так и сочетается с другими 

инструментами в ансамбле. Велико число желающих освоить этот 

инструмент, удивляющий разнообразием приемов игры. Гитарное 

искусство постоянно развивается, виртуозные и выразительные 

возможности дают основания предполагать дальнейший расцвет 

искусства игры на этом инструменте. 
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П.И. Чайковский. Торжественная увертюра «1812 год»: связь 

поколений 

Новицкая Варвара, 15 лет 
                        МБУ ДО «Детская школа искусств Ленского района», с.Яренск 

                      научный руководитель Лукошникова Инна Викторовна 

Вступление 

В этом году наша страна отмечала два больших юбилея -  185- 

летие со дня рождения великого русского композитора Петра 

Ильича Чайковского и 80-летие Победы в Великой Отечественной 

войне. Герои Великой Отечественной брали пример с героев 

Отечественной войны 1812 года.  Обе войны имеют исторические и 

музыкальные параллели. 

Петр Ильич Чайковский с гордостью за нашу победу в 

Отечественной войне 1812 года написал Торжественную увертюру 

«1812 год», где ярко показал в музыке идею мощи Российского 

государства и наивысший подъём патриотизма, что является 

актуальным и сейчас. Образы русского народа, показанные в 

увертюре П. И. Чайковского «1812 год», не стареют. Уже более 200 

лет прошло, но героический подвиг, совершенный нашим народом в 

Отечественной войне 1812 года, и теперь вызывает восхищение.  

Объект исследования - творчество Петра Ильича Чайковского. 

Субъект исследования - Торжественная увертюра «1812 год». 

Цель - рассмотреть значимость и актуальность Торжественной 

увертюры «1812 год» с конца 19 века и по сегодняшний день. 

Задачи: 1) показать художественную ценность увертюры; 

2) сделать музыкально- тематический анализ произведения; 

3) установить духовную взаимосвязь поколений, провести 

музыкальные и исторические параллели между двумя великими 

событиями;   

4) указать на использование Торжественной увертюры «1812 

год», а также её отдельных музыкально- тематических фрагментов в 

современной русской и западной культуре. 

Методы: аналитический, исторический, биографический, 

иллюстративный. 
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В работе были использованы классические музыковедческие и 

исторические труды и ресурсы сети интернет. 

Актуальность исследования в том, что нам необходимо 

сохранять память о героях- защитниках Родины, рассказывать о 

музыкальных произведениях и композиторах, показывающих 

героизм, духовную мощь и патриотизм русского народа. Также 

актуальным является то, что в исследовании рассматривается 

духовная взаимосвязь поколений, переданная через призму двух 

Отечественных войн, объединены два значимых юбилея- 185- летие 

со дня рождения Петра Ильича Чайковского и 80- летие Победы в 

Великой Отечественной войне. 

История создания произведения 

В мае 1880 г. Петр Ильич Чайковский отдыхал в Каменке, в 

имении своей сестры Александры Ильиничны Давыдовой. 18 

сентября друг Чайковского и пропагандист его творчества 

знаменитый пианист Николай Григорьевич Рубинштейн попросил 

композитора написать сочинение в любой форме, 

продолжительностью от 15 до 25 минут к открытию в Москве 

Всероссийской художественно-промышленной выставки в 1882 г. 

или на коронацию Александра II. 

Идея написания музыки на эти события не нравилась 

Чайковскому, но в 1882 г. Россия отмечала 70-летний юбилей 

победы над Наполеоном. Вторжение в Россию вражеских войск, 

самоуверенность и падение Наполеона, решившего, что он покорил 

великую страну, самоотверженный подвиг народа, торжество 

русской победы- именно это очень 

привлекло композитора, и он 

решил, что будет Увертюра, 

посвящённая битве при деревне 

Бородино под Можайском. 

Вдохновило композитора и то, что 

участники войны с Наполеоном, 

Давыдовы и Раевские, состоявшие 

друг с другом в близком родстве, 
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жили в поместье Каменка, где Чайковский работал над сочинением. 

Сочинение продвигалось быстро, оно было закончено уже 7 

ноября 1880 года, а 8 августа 1882 года состоялось премьерное 

исполнение в симфоническом концерте Московского отделения 

Русского музыкального общества, под управлением дирижёра 

Ипполита Карловича Альтани. 

Концерт проходил на площади перед Храмом Христа Спасителя, 

слушателями стали десятки тысяч москвичей. Всех поразил 

увеличенный состав оркестра, пушки, стоявшие по бокам и в ритм 

выполнявшие триумфальные залпы, салюты, а также грандиозный 

праздничный колокольный звон. 

Уже при жизни Чайковского 

увертюра с большим успехом 

исполнялась в Праге, Берлине, 

Брюсселе, Москве, Смоленске, 

Павловске, Тифлисе, Одессе, 

Харькове, иногда, по требованию 

публики, «на бис», как, например, в 

Одессе, зимой 1893 года. В 1885 

году Торжественная увертюра 

«1812 год» была исполнена под 

руководством Милия Алексеевича 

Балакирева в Смоленске на 

церемонии по случаю открытия памятника Михаилу Ивановичу 

Глинке. С тех пор она стала одним из самых любимых и часто 

исполняемых произведений композитора, символом 

патриотического духа и торжества.  

Увертюру «1812 год» по достоинству оценило и правительство 

Российской Империи. Императорским указом композитор был 

награжден одним из высших российских орденов – Св. Владимира I 

степени.  

Анализ и музыкальные образы произведения 

Торжественная увертюра «1812 год» (Es-dur. Ор. 49) 

принадлежит к особому виду произведений, исполняемых на 
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открытом воздухе или в больших помещениях, с большим составом 

симфонического оркестра.  

В состав оркестра для 

исполнения Торжественной 

увертюры  вошли: струнные, 2 

флейты, флейта- пикколо, 2 гобоя, 

английский рожок, 2 кларнета, 2 

фагота, 4 валторны, 2 корнета, 2 

трубы, 3 тромбона, туба, литавры, 

треугольник, бубен, малый 

барабан, тарелки, большой барабан, колокола (Чайковский отметил, 

что «колокола должны быть большие, строй их безразличен; бить в 

них следует, подражая праздничному перезвону»), cannone 

(инструмент, употребляемый в театре для изображения пушечного 

выстрела (примечание П.И. Чайковского), banda (adlibitum), группа 

инструментов военного оркестра (по желанию). 

Чайковский очень интересно выстроил драматургию 

произведения и добавил необычные звуковые эффекты: 

колокольный звон и залпы салюта из настоящих пушек. 

Увертюра написана в сонатной форме со вступлением и кодой.       

Вступление медленное, в нем три самостоятельные темы. О начале 

войны в России объявляли на церковных службах, поэтому 

композитор начинает увертюру с церковного тропаря Воздвижению 

Креста Господня «Спаси, Господи, люди Твоя» (тропарь имеет 

значение молитвы о даровании победы). Он звучит в строгом 

хоральном изложении, которое исполняют альты и виолончели. 

Второй раздел вступления показывает картину народного 

смятения перед лицом вражеской угрозы. Третья тема имеет 

характер военного марша. На фоне тремоло литавр и дроби малого 

барабана гобои, кларнеты и валторны звучат как доносящиеся 

издалека звуки труб. Восходящий «золотой ход» усиливает характер 

светлой героики.  

Таким образом, Вступление показывает подкрепляемую верой 

стойкость духа, предчувствие бедствий войны и надежду на победу. 
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Центральный раздел, в форме сонатного аллегро, развивает 

намеченные во вступлении образы и дополняет их. 

Остродраматический характер, проявившийся в развитии второй 

темы вступления, теперь определяет собой главную партию (es-

moll), которая отличается подчеркнутой патетикой, а размашистость 

и резкие ритмические акценты придают ей характерные черты тем 

борьбы. 

Две нарастающие динамические волны каждый раз приводят к 

возникновению новой темы-цитаты- начальные обороты 

«Марсельезы», звучащие преимущественно у медных духовых 

инструментов (т. 120–135, 150–158), и теперь однозначно 

ассоциируется с французским войском. 

В побочном и заключительном разделе экспозиции показан 

образ русского народа. Побочная тема (с т. 163, Fis-dur), мягко и 

певуче проходит у струнных, сочетает русский песенный колорит с 

типичными чертами лирики Чайковского Заключительная (с т. 207, 

es-moll) воспроизводит хороводную песню «У ворот, ворот 

батюшкиных». 

Её изложение подразумевает конкретный программный 

замысел. С самого начала она идёт в прозрачной фактуре 

приглушенным звуком у флейты и английского рожка. Затем тема 

песни уходит в низкий регистр и замирает в звучании виолончелей. 

Всё это показывает картину уходящего за горизонт русского войска.  

Разработка (с т. 224) очень короткая, всего 34 такта (экспозиция- 

128 тактов), основана на материале главной партии (включая цитату 

из «Марсельезы»), и непосредственно вливается в репризу (с т. 258), 

где главная партия сильно сокращена и представлена последней 

кульминационной волной.  

Дальнейшее музыкально-

драматургическое развитие 

происходит в масштабной коде, 

состоящей из трех разделов. 

Первый (с т. 307) носит 

разработочный характер. 

Тематически он продолжает 
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заключительную партию, к ней присоединяется «Марсельеза», 

которая «одерживает верх» и в кульминации первого раздела коды 

утверждается в мощном проведении мелодии в ритмическом 

увеличении у корнетов и труб на фоне вихревых пассажей струнных 

и деревянных духовых с валторнами и грома батареи ударных. Здесь 

же прописана партия инструмента «cannone» («пушка»).        

Но торжество французов временное. Перелом готовится 

унисонными пассажами струнных и деревянных духовых 

инструментов, постепенно замедляющих свой темп и готовящих 

предельно мощное и величественное Largo - второй раздел коды (с 

т. 358, Es-dur).  

В оркестровом tutti, усиленном дополнительным духовым 

оркестром (banda) и перезвоном колоколов, звучит первая тема 

вступления - тропарь «Спаси, Господи, люди твоя», 

символизирующий победу русского народа.  

Третий раздел коды (с т. 380, Allegro vivace) - ликующее 

завершение увертюры, где на ff с 

применением всех основных и 

дополнительных оркестровых 

средств возвращается маршевая 

тема вступления, а потом на фоне 

праздничных фанфар и 

пушечного салюта звучит гимн 

«Боже, Царя храни».  

Музыкальные образы и темы увертюры очень конкретны. 

Напевная мелодия побочной партии близка лирическим народным 

песням. С образом напева «У ворот, ворот батюшкиных» 

композитор связывал духовную стойкость русских воинов. Для 

характеристики французского нашествия Чайковский взял тему 

«Марсельезы», звучащей напряжённо и зловеще. 

Это очень интересное образное решение, так как русское 

дворянство брало пример с французской культуры, они 

разговаривали на французском языке, повторяли их моду и манеры. 

Но когда наполеоновская армия подошла к Москве, все французское 

https://ru.wikipedia.org/wiki/%D0%9C%D0%B0%D1%80%D1%81%D0%B5%D0%BB%D1%8C%D0%B5%D0%B7%D0%B0
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приобретает враждебный и зловещий окрас, и «Марсельеза» рисует 

образ врага. 

«Марсельеза» нигде не звучит в увертюре целиком, не имеет 

собственной экспозиции, а включается в развитие иного материала, 

и сама тут же становится предметом разработки, единственное 

исключение составляет последнее проведение «Марсельезы» в коде, 

но и оно не содержит мелодию полностью. 

Особенности Торжественной увертюры «1812 год» 

Увертюра отличается обилием цитат и автозаимствований при 

сравнительно небольшом объеме оригинального материала, 

созданного специально для нее. Надо заметить, что некоторые 

известные музыканты считали увертюру «неудачной», указывали на 

её «недостатки» и даже пытались их исправлять.  

Так, например, молодой Александр Константинович   Глазунов 

указал на «фальшивое сочетание гимна «Боже, Царя храни» с 

фанфарной темой из вступления» и анахронизм в его применении, 

так как гимн Алексея Федоровича Львова «Боже, Царя храни» был 

сочинен позже Отечественной войны 1812 года. 

По современным данным, именно Глазунову принадлежит идея 

заменить гимн «Боже, Царя храни» на тему хора «Славься» из оперы 

Михаила Ивановича Глинки «Жизнь за царя». 

В советское время судьба увертюры «1812 год» была трудной. В 

1927 году Главный репертуарный комитет запретил её публичное 

исполнение. Победа России над Наполеоном была названа войной 

«реакционного народа» против «республики, наследницы Великой 

французской революции». Гениальное сочинение вернули в 

концертные программы после 1934 г. В 1940-х годах была сделана 

запись Торжественной увертюры под управлением дирижёра 

Николая Семёновича Голованова, но гимн «Боже, Царя храни» был 

заменен на тему хора «Славься». 

Гонения на великое произведение возобновились и в 

хрущёвскую «оттепель», когда кинорежиссёр Михаил Ромм, 

выступая перед деятелями науки и искусства в 1963 г., заявил: «Вот 

у нас традиция: исполнять два раза в году увертюру Чайковского 

"1812 год"… Эта увертюра несёт в себе ясно выраженную 
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политическую идею - идею торжества Православия и самодержавия 

над революцией. Ведь это дурная увертюра…. Я не специалист по 

истории музыки, но убеждён, что увертюра написана с явным 

намерением польстить Церкви и монархии. Зачем Советской власти 

под колокольный звон унижать "Марсельезу", великолепный гимн 

французской революции? Зачем утверждать торжество царского 

черносотенного гимна?».  

  В итоге известный советский композитор Виссарион 

Яковлевич Шебалин создал версию Торжественной увертюры, где в 

основном тексте партитуры гимн «Боже, Царя храни» был заменён 

темой хора «Славься», а авторский текст этого места был дан в 

приложении. В настоящее время увертюра повсеместно звучит в 

авторской оригинальной версии. 

Есть ещё одна исполнительская версия- использование хора в 

первой теме вступления и в коде. В редакциях Сергея 

Кусевицкого и Эндрю Корнэлла темы молитвы и русского гимна 

дублируются смешанным хором. 

Ещё одной особенностью увертюры является то, что Чайковский 

использовал те мелодии гимнов России и Франции, какие 

существовали на момент написания произведения. В период 

правления Наполеона гимном Франции была «Походная песня», а 

«Марсельеза» стала гимном страны в 1871 г. Российский гимн 

«Боже, Царя храни» был написан в 1833 г., а до этого гимном России 

была песня на стихи Гавриила Державина «Гром победы, 

раздавайся!». 

Впервые запись увертюры «1812 год» с настоящей 

артиллерийской канонадой была сделана симфоническим оркестром 

Миннеаполиса в США в пятидесятых 

годах 20 века. Из-за пушечных выстрелов 

и колокольного звона при 

воспроизведении увертюры звуковые 

частоты получились такими низкими, что 

многие проигрыватели в данных местах 

не выдерживали: дело доходило до 

поломки игл звукоснимателя. По этой 

https://ru.wikipedia.org/wiki/%D0%9A%D1%83%D1%81%D0%B5%D0%B2%D0%B8%D1%86%D0%BA%D0%B8%D0%B9,_%D0%A1%D0%B5%D1%80%D0%B3%D0%B5%D0%B9
https://ru.wikipedia.org/wiki/%D0%9A%D1%83%D1%81%D0%B5%D0%B2%D0%B8%D1%86%D0%BA%D0%B8%D0%B9,_%D0%A1%D0%B5%D1%80%D0%B3%D0%B5%D0%B9
https://ru.wikipedia.org/w/index.php?title=%D0%9A%D0%BE%D1%80%D0%BD%D1%8D%D0%BB%D0%BB,_%D0%AD%D0%BD%D0%B4%D1%80%D1%8E&action=edit&redlink=1
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причине Торжественную увертюру «1812 год» Петра Ильича 

Чайковского стали применять для проверки качества динамиков в 

низкочастотных диапазонах, и это ещё одна особенность 

Торжественной увертюры. 

Связь поколений: музыкальные и исторические параллели 

Отечественных войн 

Отечественная война и Великая Отечественная имеют 

множество исторических параллелей. Даже время начала этих войн 

почти совпадает. Бонапарт перешел Неман 12 июня 1812 г., нацисты 

и их европейские союзники напали на СССР 22 июня 1941 года.  

И в том, и в другом случае у врага в начале войны было 

количественное, стратегическое и тактическое превосходство. В 

обеих войнах было вынужденное отступление. Наполеон, как и 

Гитлер, обвинял Россию в намерении напасть на него. 

Кто только не воевал на советско-германском фронте - 

австрийцы, фламандцы, французы, итальянцы, румыны, хорваты, 

венгры, финны, норвежцы, испанцы… Нашествие «двунадесяти 

языков», прямо по Лермонтову: «Все промелькнули перед нами, все 

побывали тут». 

И в том, и в другом случае битва под Москвой явилась началом 

перелома в войне. Обе Отечественные войны закончились 

освобождением Европы и ее переустройством совместно с 

союзниками: Венский конгресс после Отечественной, Ялта и 

Потсдам после Великой Отечественной. И та, и другая война были 

народными, и русский, и советский народ дали великие примеры 

мужества, верности и чести.  

В речи 3 июля 1941 г. Сталин призвал идти к победе «под 

знаменами Кутузова», а позднее был учреждён орден Кутузова. Для 

поднятия боевого духа советским частям давали знамена русских 

полков, участвовавших в Бородинском сражении 1812 г. 

Наполеон писал: «Это была битва гигантов. Из всех моих 

сражений самое ужасное то, которое я дал под Москвой. Французы 

держали себя достойными одержать победу, а русские стяжали 

право быть непобедимыми». 
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«Сей день пребудет вечным памятником мужества и 

отличной храбрости российских воинов… Французская армия под 

предводительством самого Наполеона, будучи в превосходнейших 

силах, не превозмогла твердость духа российского солдата, 

жертвовавшего жизнею за свое Отечество» - М.И. Кутузов. 

Но главное - война 1812 г. явилась как бы «вразумлением» 

русскому обществу, увлекшемуся подражанием Европе и Франции. 

Французы воочию показали свою «культурность и 

цивилизованность»: лошади в Кремлевских соборах, расправы над 

ранеными и пленными, «собственная исключительность». 

Музыкальные произведения как зеркало отражают историю. 

События двух Отечественных войн имеют музыкальные параллели. 

Война 1812 г. побудила профессиональных композиторов к 

написанию произведений на патриотические темы, на темы 

российской истории, вызвала огромный интерес к русскому 

фольклору. Такой же эффект оказала и Великая Отечественная.  

Увертюра «1812 год» звучала в годы Великой Отечественной 

как гимн народу, сумевшему отстоять свою независимость в 

смертельной схватке с врагом, как призыв к победе.     

Исполнение Торжественной увертюры в США и Франции 

Увертюра «1812 год» до сих пор исполняется на концертах и 

праздничных мероприятиях во всем мире, сопровождаясь 

фейерверками и залпами настоящих пушек, что делает ее 

исполнение особенным. 

В США эта увертюра с 1974 по 2022 г. являлась традиционной 

завершающей частью музыкальных концертов в честь Дня 

независимости США, так как в истории США 1812 г. имеет такое же 

большое значение, как и у нас: в это время США воевали с Англией 

за независимость и в результате обрели суверенитет. На красочный 

салют американцы любовались под звуки гимна Российской 

империи «Боже, царя храни!» 

Традицию исполнять Торжественную увертюру  П.И. 

Чайковского в День независимости заложили 

руководитель Бостонского оркестра  Артур Фидлер и 

бизнесмен Дэвид Мугар. Они использовали в финале настоящие 

https://ru.wikipedia.org/wiki/%D0%94%D0%B5%D0%BD%D1%8C_%D0%BD%D0%B5%D0%B7%D0%B0%D0%B2%D0%B8%D1%81%D0%B8%D0%BC%D0%BE%D1%81%D1%82%D0%B8_%D0%A1%D0%A8%D0%90
https://ru.wikipedia.org/wiki/%D0%94%D0%B5%D0%BD%D1%8C_%D0%BD%D0%B5%D0%B7%D0%B0%D0%B2%D0%B8%D1%81%D0%B8%D0%BC%D0%BE%D1%81%D1%82%D0%B8_%D0%A1%D0%A8%D0%90
https://ru.wikipedia.org/w/index.php?title=%D0%91%D0%BE%D1%81%D1%82%D0%BE%D0%BD%D1%81%D0%BA%D0%B8%D0%B9_%D0%BE%D1%80%D0%BA%D0%B5%D1%81%D1%82%D1%80_%D0%BF%D0%BE%D0%BF%D1%83%D0%BB%D1%8F%D1%80%D0%BD%D0%BE%D0%B9_%D0%BC%D1%83%D0%B7%D1%8B%D0%BA%D0%B8&action=edit&redlink=1
https://ru.wikipedia.org/wiki/%D0%A4%D0%B8%D0%B4%D0%BB%D0%B5%D1%80,_%D0%90%D1%80%D1%82%D1%83%D1%80
https://ru.wikipedia.org/w/index.php?title=%D0%9C%D1%83%D0%B3%D0%B0%D1%80,_%D0%94%D1%8D%D0%B2%D0%B8%D0%B4_%D0%93%D1%80%D0%B5%D0%B9%D0%B2%D1%81&action=edit&redlink=1
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пушки, колокола и фейерверки. Этот финал оказался чрезвычайно 

эффектным. 

Профессор Бостонской консерватории Джен Суффорд отмечал, 

что запуск фейерверков - естественное начало традиционного 

фейерверк-шоу на День независимости, а завершение 

Торжественной увертюры в любом случае звучит возвышенно и 

празднично — как кульминационный пункт вечера, «взрыв радости, 

фейерверков и пушек». 

Во Франции тоже очень любят увертюру «1812 год», её 

торжественное звучание украшает французские национальные 

праздники. 

Использование увертюры в кинофильмах, анимации и медиа- 

проектах 

Музыку Торжественной увертюры часто можно встретить в самых 

разных по содержанию фильмах, анимации и медиа- проектах, что 

говорит о её большой популярности в мире. 

Так, она исполнялась школьным оркестром в мультсериале 

«Симпсоны»; в начальной и завершающей сценах фильма «V — 

значит вендетта»; в фильме «King’s Man: Начало»; в сериалах 

«Коломбо»,  «На краю Вселенной» и других; исполнялась на 

телеканале «Россия» в рекламе проекта «Имя России» и в заставке 

программы «Вести недели» в  2001-2002 г. и в  других проектах. 

 

 

https://ru.wikipedia.org/w/index.php?title=%D0%A1%D1%83%D0%BE%D1%84%D1%84%D0%BE%D1%80%D0%B4,_%D0%94%D0%B6%D0%B5%D0%BD&action=edit&redlink=1
https://ru.wikipedia.org/wiki/%D0%A1%D0%B8%D0%BC%D0%BF%D1%81%D0%BE%D0%BD%D1%8B
https://ru.wikipedia.org/wiki/V_%E2%80%94_%D0%B7%D0%BD%D0%B0%D1%87%D0%B8%D1%82_%D0%B2%D0%B5%D0%BD%D0%B4%D0%B5%D1%82%D1%82%D0%B0_(%D1%84%D0%B8%D0%BB%D1%8C%D0%BC)
https://ru.wikipedia.org/wiki/V_%E2%80%94_%D0%B7%D0%BD%D0%B0%D1%87%D0%B8%D1%82_%D0%B2%D0%B5%D0%BD%D0%B4%D0%B5%D1%82%D1%82%D0%B0_(%D1%84%D0%B8%D0%BB%D1%8C%D0%BC)
https://ru.wikipedia.org/wiki/King%E2%80%99s_Man:_%D0%9D%D0%B0%D1%87%D0%B0%D0%BB%D0%BE
https://ru.wikipedia.org/wiki/%D0%9A%D0%BE%D0%BB%D0%BE%D0%BC%D0%B1%D0%BE_(%D1%82%D0%B5%D0%BB%D0%B5%D1%81%D0%B5%D1%80%D0%B8%D0%B0%D0%BB)
https://ru.wikipedia.org/wiki/%D0%9D%D0%B0_%D0%BA%D1%80%D0%B0%D1%8E_%D0%92%D1%81%D0%B5%D0%BB%D0%B5%D0%BD%D0%BD%D0%BE%D0%B9
https://ru.wikipedia.org/wiki/%D0%A0%D0%BE%D1%81%D1%81%D0%B8%D1%8F_(%D1%82%D0%B5%D0%BB%D0%B5%D0%BA%D0%B0%D0%BD%D0%B0%D0%BB)
https://ru.wikipedia.org/wiki/%D0%92%D0%B5%D1%81%D1%82%D0%B8_%D0%BD%D0%B5%D0%B4%D0%B5%D0%BB%D0%B8
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Заключение 

Я люблю произведения П.И. Чайковского и мне очень нравится 

Торжественная увертюра «1812 год». Я не случайно выбрала её для 

исследования, так как увертюра с мощной идеей патриотизма 

русского народа актуальна именно сейчас. Наш народ был 

непобедим в войне с французской армией, самой сильной армией 

того времени, а в XX веке одержал победу над фашизмом. Звуки 

увертюры сопровождали трансляцию фронтовых сводок во время 

Великой Отечественной войны, звучали для воинов, уходящих на 

фронт и защищающих нашу Родину. 

 Но, к сожалению, есть люди, которые хотят стереть 

историческую память о подвигах русского народа. Мы должны 

бороться с этим и доказывать свою точку зрения. 

 

О чем шумите вы, народные витии? 

Зачем анафемой грозите вы России? 

              <…>И ненавидите вы нас… 

За что ж? ответствуйте: за то ли, 

Что на развалинах пылающей Москвы 

Мы не признали наглой воли 

Того, под кем дрожали вы? 

За то ль, что в бездну повалили 

Мы тяготеющий над царствами кумир 

И нашей кровью искупили 

Европы вольность, честь и мир?.. 

               Вы грозны на словах — попробуйте на деле! 

               Иль старый богатырь, покойный на постеле, 

               Не в силах завинтить свой измаильский штык? 

               Иль русского царя уже бессильно слово? 

Иль нам с Европой спорить ново? 

Иль русский от побед отвык? 

               Иль мало нас? Или от Перми до Тавриды, 

              От финских хладных скал до пламенной Колхиды, 

От потрясенного Кремля 

До стен недвижного Китая, 

Стальной щетиною сверкая, 

Не встанет русская земля?.. 

Так высылайте ж к нам, витии, 
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Своих озлобленных сынов: 

Есть место им в полях России, 

Среди нечуждых им гробов 

                                                (А. С. Пушкин, «Клеветникам России», 1831 г.) 
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Роль произведений современных композиторов для гитары  
в обучении и развитии учащихся ДМШ и ДШИ 

 

Курдюмов Денис, 12 лет 
МАУ ДО «Детская школа искусств г. Печора» 

научный руководитель Третьякова Лариса Алексеевна 

 

Я занимаюсь в классе гитары уже пятый год и хотел бы 

поделиться своим взглядом на произведения, которые играл в 

младших классах. За время обучения мне удалось познакомиться как 

с классическими произведениями, так и с произведениями 

современных авторов.   

Безусловно, между данными видами произведений существует 

большая разница, в первую очередь стилистическая.  

Для учеников младшего возраста классические произведения 

сложны для понимания, тогда как произведения современных 

авторов, не требуя серьезных интеллектуальных затрат, позволяют 

реализовывать одно из самых больших желаний любого ученика 

младших классов - выступление на сцене, участие в конкурсах.  

Характерной особенностью произведений современных 

композиторов, является программность их сочинения, что позволяет 

ещё до знакомства с нотами легко представить, как может звучать та 

или иная пьеса или этюд. В работу включается фантазия и перед 

глазами четко возникает образ.  Как следствие облегчается 

восприятие, возрастает интерес к работе за инструментом.  

Рассмотрим подробнее произведения некоторых современных 

авторов. 
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В первую очередь, мне бы хотелось 

рассказать о творчестве Людмилы Николаевны 

Ивановой. Её пьесы отличаются красотой и 

мелодичностью, а также легкостью в 

исполнении, что делает их идеальным вариантом 

для начинающих гитаристов.   

Особенно хочется отметить сюиту «Театр 

приехал». Сюита, написанная по мотивам сказки 

«Золотой ключик, или Приключения Буратино», состоит из восьми 

пьес. Каждая пьеса обладает особым смыслом и яркими 

музыкальными характеристиками. Композитор посредством музыки 

передает атмосферу известной сказки и характеры ее персонажей.  

 Вместе с другими ребятами из класса гитары, мне 

посчастливилось принять участие в концерте-иллюстрации 

«Буратино», организованном нашим преподавателем, Третьяковой 

Ларисой Алексеевной для воспитанников детского сада. Концерт 

произвёл на маленьких слушателей неизгладимое впечатление. 

Юные зрители были полностью поглощены происходящим на сцене, 

внимательно следили за развитием музыкального повествования и, 

что особенно ценно, без труда улавливали смысл каждой пьесы.  

 Произведения Виктора Викторовича 

Козлова из сборника "Маленькие тайны 

сеньориты гитары" обладают яркой образностью 

и конкретной методической направленностью. 

Рассмотрим 3 совершенно разные по характеру и 

стилю пьесы: «С неба звездочка упала», «Румба» 

и «Дедушкин рок-н-ролл» 
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«Дедушкин рок-н-ролл» - яркая, задорная пьеса, которая 

развивает чувство ритма и помогает освоить современные приемы 

игры. 

«С неба звездочка упала» - лирическая, нежная пьеса.  Создаёт 

атмосферу волшебства и сказки. Помогает освоить певучее 

звукоизвлечение. 

«Румба» - энергичная композиция. Отличается чётким ритмом 

и темпераментом. 

Подводя итог, хочется сказать, что характерной особенностью 

творчества В. Козлова в первую очередь является жанровое 

многообразие, которое способствует развитию различных 

исполнительских навыков: как различных видов традиционной 

техники, так и новейших приемов, появившихся в исполнительской 

практике в конце XX века. 

 Произведения Александра Виницкого 

написаны в джазовой и блюзовой манере.  В 

пьесах А. Виницкого умело и доступно показаны 

для детей самые основы джаза: различные 

ритмические и гармонические формулы, 

характерные для этого стиля. Пьесы отличает 

задорный, шаловливый характер, они полны 

оптимизма и юмора. 

В репертуаре композитора есть этюды, которые могут 

исполнять дуэтом обучающиеся, которые находятся на разном 

уровне технических возможностей, что позволяет новичкам уже на 

ранних сроках обучения участвовать в концертах. 
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Так в нашем классе Третьяковой Ларисой Алексеевной был 

организован конкурс на лучшее исполнение пьесы А. Виницкого 

«Происшествие». Исполнение проходило за ширмой, а в роли жюри 

находились обучающиеся старшего хора ДШИ. И, должен сказать, 

это был очень волнительный, но очень интересный опыт для обеих 

сторон: как для конкурсантов, так и для членов «жюри».  

Произведения Л. Ивановой, В Козлова, А. Виницкого, звучат 

самобытно, легко ложатся на слух, несмотря на то, что порой 

довольно сложны ритмически и гармонически.  

Творчество современных российских композиторов играет 

важнейшую роль в системе музыкального образования. Их 

произведения становятся эффективным инструментом в учебно-

воспитательном процессе, способствуя комплексному развитию 

учащихся. 

На занятиях с помощью этих произведений происходит: 

 усвоение теоретических основ музыкального искусства 

 совершенствование исполнительского мастерства 

 развитие творческого мышления и образного восприятия 

 формирование эстетического вкуса и общей музыкальной 

культуры. 

Особую ценность представляет то, что музыка отечественных 

авторов: 

 близка и понятна российскому слушателю 

 откликается в сердцах юных музыкантов 

 пробуждает искренний эмоциональный отклик 

 стимулирует желание заниматься музыкой. 
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Именно поэтому включение произведений современных 

российских композиторов в репертуар детских школ искусств 

способствует повышению интереса ко всему процессу обучения в 

целом и, на мой взгляд, является необходимым условием 

полноценного музыкального образования и воспитания 

подрастающего поколения.  
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В.В. Андреев – создатель первого оркестра русских народных 

инструментов 

 

Решке Полина, 12 лет  
МБУДО «Детская музыкальная школа» п.г.т. Седкыркещ 

научный руководитель Гринева Владлена Олеговна 
 
 

                        «Имя Андреева – как русский национальный гимн. 

Услышав его, каждый русский должен встать». 

Валерий Гаврилин 

 

Прошло вот уже 164 года со Дня рождения великого музыканта, 

создателя первого оркестра русских народных инструментов, 

возродившего полузабытую всеми балалайку и превратившего ее в 

уникальный концертный инструмент — Василия Васильевича 

Андреева. 

Так как я учусь играть на народном музыкальном инструменте – 

домре, имя Василия Андреева для меня имеет большое значение. 

Если бы не его просветительская деятельность, возможно, у меня не 

было бы возможности обучаться игре на данном инструменте. 

Родился Василий Андреев 3 января 1861 

года в городе Бежецке Тверской губернии, 

в семье потомственного почетного 

гражданина, купца Василия Андреевича 

Андреева. Когда мальчику исполнилось два 

года, умер отец и все заботы по воспитанию 

сына взяла на себя его мать, Софья 

Михайловна – умная, образованная женщина. Мальчик счастливо 

сочетал в себе лучшие качества своих родителей: от матери 

унаследовал музыкальность, доброту; от отца — энергию, 

предприимчивость и волю. 

Василий Васильевич рано начал интересоваться русским-

народным творчеством и особенно музыкой. Однажды пятилетнего 

Васю застали в комнате для слуг с гармошкой в руках. Увлечение 

«неподобающим» инструментом привело воспитателей в ужас, 
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инструмент был изъят, но с этого дня мать решила, что стоит обучать 

мальчика музыке. Последующие занятия на фортепиано не охладили 

интереса юного музыканта к гармонике. 

«14 лет от роду я играл самоучкой на 12 инструментах, не зная 

ни одной ноты», - писал Василий Васильевич в воспоминаниях. В 

старших классах гимназии он занимался на скрипке у профессора 

Санкт-Петербургской консерватории Н.В. Галкина. 

Летом 1883 года в своем имении Марьино Василий впервые 

услышал, как деревенский работник старик Антип играл на 

самодельной балалайке песню «Вдоль по Питерской». Игра 

сельского виртуоза глубоко заинтересовала Андреева. Вот что он 

рассказывал об этом: «Меня прежде всего поразила в балалайке 

примитивность ее конструкции, оригинальная форма и приемы 

игры. Отобрав у Антипа балалайку, я прежде всего ознакомился с ее 

строем, затем стал работать целыми днями над техникой и 

изучением приемов игры». 

Через год произошла еще одна судьбоносная встреча Василия 

Андреева с балалаечником-любителем бежецким помещиком 

Александром Степановичем Паскиным. Помещик играл блестяще, 

виртуозно. Послушав его, Андреев заказал для себя балалайку у 

бежецкого мастера Антонова. 

В 1884 году Андреев отважился выступить в качестве солиста-

балалаечника на благотворительном концерте в Самаре. 

Долгие часы проводит Андреев за расчетами и чертежами, 

решив усовершенствовать инструмент, ищет новые приемы игры, но 

ощутимого движения вперед нет. Наконец, после долгих раздумий, 

с согласия и благословения матери, 23-летний Андреев решает 

поехать в Петербург, где долгое время безуспешно обращается к 

известным музыкальным мастерам с просьбой сделать ему 

усовершенствованную балалайку. Один из них с условием «нигде и 

никому о том не рассказывать» соглашается изготовить концертный 

инструмент. 

В то время балалайка считалась примитивным и "базарным" 

инструментом, не воспринималась всерьёз в академической 

музыкальной среде. Однако Андреев увидел в ней большой 
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художественный потенциал. Он занялся усовершенствованием 

конструкции инструмента и совместно с мастером Савельевым 

создал новые формы балалаек — разных размеров и строев, включая 

пикколо, приму, альт, бас и контрабас. Это позволило сделать 

инструмент пригодным для ансамблевой и оркестровой игры. 

В печати первое упоминание о деятельности В. В. Андреева 

относится к 1886 году. И если в самом начале на игру В. В. Андреева 

смотрели как на чудачество, то по прошествии нескольких месяцев 

многие увидели в балалайке нечто большее. 

 В 1887 году Андреев организовал 

Кружок любителей игры на 

балалайке, который в 1896 году был 

преобразован в Великорусский 

оркестр. В состав вошли не только 

балалайки, но и другие русские 

инструменты: домры, гусли, ложки, 

свирели, жалейки, а позже и баян, что 

позволило создать полноценное, звучание. 

Оркестр быстро стал популярным, гастролировал по России и за 

рубежом. Его выступления восхищали слушателей, а сама идея 

возрождения народных инструментов вызывала живой интерес как в 

музыкальной среде, так и среди широкой публики. 

Андреев активно занимался не только организационной, но и 

творческой работой. Он писал оригинальные композиции и 

аранжировки для народного оркестра, создавая репертуар, который 

соответствовал новым возможностям инструментов, множества 

вальсов, мазурок, полонезов и маршей, а также обработок народных 

песен. 

 Он также способствовал 

обучению новых музыкантов, 

разрабатывал методические 

материалы, организовывал школы и 

курсы для подготовки исполнителей 

на народных инструментах. Он является автором «Школы для 

балалайки» (1894 г.). 
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Андреев добился введения обучения игре на балалайке в армии. 

Тысячи и тысячи мужчин, возвращались из армии домой, 

научившись хорошо играть на этом инструменте. 

Деятельность Андреева оказала огромное влияние на развитие 

русской музыкальной культуры. Он не только возвысил статус 

народных инструментов до академического уровня, но и создал 

основу для будущей системы музыкального образования в этой 

области. Благодаря ему возникли профессиональные оркестры 

народных инструментов, открылся путь к созданию новых 

произведений для этих ансамблей, появился интерес к народному 

исполнительству в классической традиции. 

Деятельность Андреева высоко ценили Л.Н. Толстой, И.Е. 

Репин, а также П.И. Чайковский. 

Василий Васильевич Андреев умер в 1918 году, но его дело 

продолжили ученики и последователи. Его имя по праву стоит в ряду 

крупнейших деятелей русской музыкальной истории. 

 

 


