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ПРЕДИСЛОВИЕ 

 
 Научно-практическая  конференция  «Педагогическая инициатива»  для 
преподавателей детских школ искусств проводится ГБУДПО «Брянский 
областной учебно-методический центр культуры и искусства»  с целью 
выявления и распространения актуальных и перспективных педагогических 
методик и технологий; активизации методической работы в образовательных 
организациях сферы культуры и искусства; обмена  педагогическим опытом 
преподавателей и совершенствование организации учебного процесса в 
системе художественного образования. 
 В сборнике предложены работы  педагогов по следующим 
направлениям: 
        - методическая разработка:  тематические разработки отдельных 
уроков, сценарии мероприятий, проведение выставок,  мастер-классов, 
обобщения  педагогического опыта; 
     - методические рекомендации: по проведению открытых уроков,  
воспитательных мероприятий, изучению какой-либо темы, знакомству с 
определённой методикой  работы, организации работы педагогического и 
методического  советов,  взаимодействию с общественными организациями и 
учреждениями;  
          - открытый урок. 
   Среди представленных материалов конференции есть методические 
работы  опытных преподавателей ,чей педагогический стаж насчитывает не 
одно десятилетие и тех, кто только  начинает свой путь   в профессиональном 
сообществе.  
 Авторы предлагают свои методики, делятся опытом работы по самым 
актуальным и насущным проблемам в области художественного 
образования. 
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Методические рекомендации 
«Базовые методы и принципы  работы с начинающими  
баянистами (аккордеонистами) в музыкальной школе» 

 
Чебрикова Наталья Ивановна, 

преподаватель МБУДО  
«Детская школа искусств 

№3им.Г.В.Свиридова» 
 

Для становления музыканта особенно важен начальный базовый 
период обучения, когда закладываются основы дальнейшего 
общемузыкального и специализированного развития баяниста (далее, 
аккордеониста). Это самый трудный, ответственный и значимый этап для 
ребенка. В этот период формируются его отношение к музыке и, в целом, 
его духовное и эстетическое развитие. В работе с начинающими 
музыкантами нет определенных стандартов, но существуют некоторые 
устоявшиеся правила, методические рекомендации и приемы, а также 
накопленный годами педагогический опыт. Начинать обучение юного 
баяниста можно по-разному и с любого возраста. В соответствии с 
программой ДШИ рекомендуется начинать с 6,5 лет. Единых рекомендаций, 
пригодных для всех детей, по-видимому, не существует. Но очень важно 
первое знакомство ребенка с инструментом, чтобы, услышав его звучание, 
он заинтересовался бы им. Поэтому изначально педагог должен 
проиллюстрировать определенный музыкальный репертуар, в зависимости 
от возраста ученика. Желательно, исполнить в классе несколько 
разноплановых и даже контрастных пьес. Например, фрагменты 
классических пьес, русских народных песен, популярную детскую песенку, 
эстрадную пьеску. Умело подобранная программа, со вкусом составленная 
и преподнесенная, зачастую производит огромное впечатление на ребенка и 
родителей. Это станет отличной мотивацией для последующего обучения. 
Сформировать впечатление об инструменте, проявить к нему неподдельный 
интерес будущего ученика – вот изначальная задача преподавателя. 

Педагогу, особенно начинающему, необходимо помнить, что учеба в 
двух школах одновременно с одинаковой ответственностью требует 
огромных психологических, физических и умственных затрат. Не сразу дети 
начинают понимать, что обучение игре на инструменте – это, прежде всего, 
труд, требующий от них большого терпения, внимания, усидчивости и 
множества самоограничений. Не все могут привыкнуть к определенному 
режиму и большому объему информации. Наступает разочарование и 
падение интереса к учебе. Родители, неискушенные в музыке, также ждут от 
ребенка быстрых результатов. Педагогу необходимо предвидеть и 
предотвратить этот критический момент: не загружать детей, особенно 
младшего возраста, излишней теорией, доносить ее на понятном языке в 
доступной форме в интересной интерпретации. Можно использовать 
наглядные пособия в виде картинок, муляжей ноток, видеозаписей и др. 
Индивидуальная работа дает такую возможность. Используя 
инновационные формы работы, преподаватель сможет сделать урок 



эмоциональным, интересным и запоминающимся с учениками разных 
возрастных групп. С маленькими детьми лучше проводить урок в игровой 
форме, чередуя усвоение нового материала с ритмическими упражнениями, 
слушанием разножанровой музыки, исполнением танцевальных движений 
типа – пяточка, носок, два притопа, три прихлопа, которые дети знают еще с 
детского сада. Обязательно необходимо соблюдать режим отдыха между 
формами работы – небольшие минутные перерывы. 

После так называемого доинструментального периода обучения идет 
знакомство с инструментом. Постановка баяниста состоит из трех 
компонентов: посадки, установки инструмента, положения рук. Надо 
отметить, что пианисты и скрипачи, как правило, занимаются этим долго и 
скрупулёзно, чего не скажешь о «народниках». Но все мы знаем, что 
правильная постановка игрового аппарата на начальном этапе обучения 
очень важна. Сидеть нужно на передней половине стула с жестким 
сидением, которое находится на уровне колен. Стул нужно подбирать по 
росту. У баяниста опорные точки это – ногами на пол и поясницей на стул. 
Нижняя часть меха лежит всей своей плоскостью (или большей ее частью) 
на левом бедре, а гриф упирается в правое бедро. Исполнитель сидит 
свободно с небольшим наклоном к инструменту, плечи должны быть 
опущены. Центр тяжести инструмента находится на левом бедре и 
постоянно контролируется верхней частью левой ноги вовремяразжима и 
сжима. Нельзя допускать как зависания левого корпуса инструмента при 
разжиме, так и подъема его при сжиме. Выполняя разжим, ученик должен 
ощущать центр тяжести инструмента на левом бедре, чтобы последующий 
сжим не сопровождался поднятием левого корпуса инструмента. Иначе 
вынужденные дополнительные усилия левой руки обернутся ее зажатостью, 
что станет в дальнейшем препятствием к исполнению виртуозных пьес. 
Неправильной считается и такая постановка, при которой исполнитель 
наклоняет инструмент на себя и для сохранения контакта вынужден 
поднимать пятки. При этом возникает излишнее напряжение в ногах и 
корпусе, что в конечном итоге влечет за собой закрепощение всего аппарата 
и приводит к быстрой утомляемости. Такое «заваливание» инструмента 
происходит, как правило, при желании ребенка смотреть на клавиатуру, 
вследствие чего, расположение инструмента под углом приводит к потере 
устойчивости, утрате опоры для нижней площади инструмента, провоцируя 
дополнительные усилия рук с целью его удержания. Поэтому одно из 
безусловных требований педагога на начальном этапе, дабы это вошло уже 
в привычку, является отказ от зрительного контроля пальцевых действий на 
клавиатуре в пользу мысленных представлений и мышечного тренинга. 
Зрительный контроль за перемещением правой руки тормозит ее развитие, 
совершенно не гарантируя точного попадания пальцев на нужные клавиши. 
Кроме того, данная привычка способствует ослаблению внимания к работе 
левой руки с мехом и кнопками левой клавиатуры. 

Следующий этап занятий предусматривает целенаправленную работу 
над звукоизвлечением. Педагог, продемонстрировав на уроке 
соответствующий порядок действий, предлагает ученику объединить 
движение меха с нажатием клавиши басовой ноты «до» в основном ряду 



левой клавиатуры. Процесс звукоизвлечения будет более эффективен, если 
сразу же приступить к тренингу левой руки. Такое «опережение» позволит 
изначально сосредоточить внимание ученика на отдельных элементах 
движений, связанных с ведением, сменой меха и нажатием клавиши. Можно 
дать возможность обучаемому поочередно сыграть все семь звуков 
основного ряда третьим пальцем на разжим и сжим. При этом необходим 
постоянный контроль за мышечной активностью левой руки и ее 
движениями, направляющими процесс звукообразования. Рука исполнителя 
должна находиться в постоянном контакте с рабочим ремнем и сеткой 
левого корпуса инструмента. Недопустима полная расслабленность мышц 
левой руки, что ведет к пассивному движению меха. Ошибочной является 
игра инерционная за счет веса левого корпуса баяна либо аккордеона. Столь 
же недопустимо и излишнее давление левой руки на корпус. Учащемуся 
нужно объяснить и на примере показать, что сила звука зависит от 
характера и эмоциональной динамики музыкального произведения. 
Поэтому движение и сила ведения меха должна соответствовать 
определенному музыкальному оттенку. Сразу можно дать ребенку понятие 
основных динамических оттенков - «форте» и «пиано». Необходимо 
помнить, что левая рука исполнителя – гибкий и чувствительный 
инструмент звукоизвлечения. Поэтому ученику рекомендуется постоянно 
работать над совершенствованием движений по управлению мехом, 
тренируя мышцы левой руки не только в силовом отношении, но и в плане 
реакции, что подразумевает моментальное выполнение различных слуховых 
заданий в той или иной исполнительской ситуации. Постановка левой руки 
по управлению мехом на ранней стадии обучения связана с 
многочисленными трудностями и, в большей степени, определяется 
физическими данными учащегося. Однако и для физически развитого 
ученика этот процесс является новым видом движений, не связанным с 
предыдущим опытом. Поэтому постановка левой руки требует особой 
концентрации внимания и постоянного контроля со стороны преподавателя. 

Поговорим о формировании навыков владения мехом. Здесь 
подразумевается овладение широким арсеналом движений меха, связанным 
со всеми фазами звукоизвлечения, ведения, соединения и снятия звуков, со 
сменами направлений движения, а также контроль за этими движениями. 
Вот почему учащийся должен как можно скорее усвоить постановочные 
принципы, относящиеся к сфере базовых движений. 

Координация действий при разжиме и сжиме в значительной степени 
зависит от уровня воздушной компрессии и давления в меховой камере. Для 
баяниста (аккордеониста) крайне важно распознать ключевые фазы данного 
процесса и управлять ими, поскольку это непосредственно влияет на 
качество звука. При управлении мехом не следует допускать появления 
ослабленных участков меха, сохраняя его упругость. Тем самым 
обеспечивается возможность сменить направление в любой фазе разжима и 
сжима, а также немедленно остановить движущийся мех. Преподавателю 
необходимо работать с учеником над быстрой реакцией левой руки, 
пребывающей в готовности к изменениям движения меха. Нужно 
добиваться осознания ребенком функционального родства между 



человеческими легкими и мехом инструмента. Как и пению, игре на баяне 
должен сопутствовать определенный уровень давления в меховой камере. 
Необходимо дозированно расходовать воздух для озвучивания и 
артикуляции исполняемых звуков. 

Перейдем непосредственно к теме «овладение навыками смены меха». 
Ключевая роль при смене меха отводится гибкому взаимодействию 
синхронного снятия звука (мягкого или резкого) и различных видов атаки 
при смене направлений движущегося меха. Первоначально навык 
формируется при нюансе «р», затем осваиваются другие уровни громкости. 
При этом темп должен быть медленным. Следует добиваться необходимой 
координации движений пальца и меха. Мех необходимо менять спокойно 
без толчка одновременно со снятием пальца с клавиш. Начинающим 
музыкантам можно при этом проговаривать или пропевать короткие 
речитативы: «Саша с Машей ели кашу». Первая часть поговорки идет на 
разжим, а вторая на сжим. Затем производить смену меха при более 
длинных четверостишиях: «Андрей-воробей, не гоняй голубей». С этими 
словами производим разжим, а со следующими - сжим: «Гоняй галочек из-
под палочек». Между фразами и сменой меха ученику желательно сделать 
вдох либо сказать «и». Постоянно необходимо напоминать ребенку о 
плавном ведении меха, как при разжиме, так и при сжиме. Эти движения не 
нужно совершать до упора, необходимо оставлять небольшой запас меха. 
Качественной технике смены меха способствуют ясные слуховые 
представления о начале и завершении фразы, а также уверенное владение 
соответствующими двигательными навыками. 

Вернемся к процессу освоения правой клавиатуры. Наша цель – 
научить ребенка игре, не глядя на клавиатуру, соблюдая правильную 
постановку инструмента. Для этого есть масса способов и приемов. Прежде 
всего, – это всем известные упражнения по косым и вертикальным рядам. 
Но было бы неверно, если мы ограничились бы только этими движениями. 
Исходя из собственной практики, я пришла к убеждению, что большую 
пользу приносят следующие упражнения: игра по три звука вперед и назад. 
При этом ученик должен называть эти звуки, например: «до», «ре», «ми» - 
«ми», «ре», «до»; «ре», «ми», «фа» - «фа», «ми», «ре» и т. д. Также и в 
нисходящем порядке: «до», «си», «ля» - «ля», «си», «до»; «си», «ля», «соль» 
- «соль», «ля», «си»  и дальше.  По пять звуков: «до», «ре», «ми», «фа», 
«соль» - «соль», «фа», «ми», «ре», «до»; «ре», «ми», «фа», «соль», «ля» - 
«ля», «соль», «фа», «ми», «ре»… И в нисходящем порядке. Можно 
разнообразить – дать упражнение через один звук: «до» - «ми», «ре» - «фа», 
«ми» - «соль» (до ноты «до» в восходящем и нисходящем порядке). Более 
продвинутым ученикам можно дать уже в середине года упражнение в 
терцию (три терции вперед и, не повторяя последнюю, назад). Эти 
упражнения можно выполнять как на баяне, так и на аккордеоне. Кстати, на 
аккордеоне их играть еще легче. Эти тренинги способствуют не только 
правильной постановке правой руки, но и осязанию, и координации, т.к. 
ребенок учится мысленно представлять клавиатуру и в дальнейшем уже 
свободно в ней ориентируется. 



Следующей ступенью формирования игровых навыков является 
освоение баса-аккордового аккомпанемента, а именно, нажатие баса и 
аккорда на готовой клавиатуре. Этот игровой навык относится к числу 
основных. Преподаватель должен объяснить ученику, что мелодию 
исполняет правая рука, а левая сопровождает ее, т.е. аккомпанирует.  
Значит, извлекаемые звуки на левой клавиатуре должны быть короче, 
нежели в правой. Со своими учениками я делаю это очень просто и 
доходчиво. Играем следующие короткие упражнения (см. Приложение). 

Целую ноту «до» правой рукой мы выдерживаем полностью на четыре 
счета, а левой рукой четвертные басы и аккорды мы играем только на счет 
«раз», «два», «три», «четыре». Показываю и объясняю учащемуся схему 
игры. На счет «и» мы снимаем палец с клавиши, и звук в левой руке 
прекращает свое звучание. Когда мы исполняем правой рукой половинные 
ноты, то четвертные длительности в левой руке по продолжительности 
звучания превращаются в восьмые ноты: на «раз» играем, на «и» снимаем, 
на: «два» играем, на «и» снимаем. При этом необходимо заострить 
внимание ребенка на том, что бас — это сильная доля, а аккорд – слабая. 
Поэтому бас надо играть с опорой и чуть длиннее, чем аккорд. 
Первоначально целесообразно играть правой рукой только один звук, 
равный целой либо половинной ноте. А затем уже переходить к исполнению 
последовательностей из двух и более звуков. Полезной практикой можно 
считать, когда преподаватель играет правой рукой, а учение левой и 
наоборот. Это дает возможность начинающему музыканту более ясно 
услышать мелодию и понять разницу звучания между основной темой и 
сопровождением. 

Мы рассмотрели основные базовые игровые навыки обучения на 
раннем этапе. В наши дни ранний период формирования будущего 
музыканта-исполнителя приобретает особое значение. Профессиональное 
развитие и совершенствование баяниста (аккордеониста) – длительный 
путь, объединяющий множество взаимосвязанных приемов и методов. 
Каждый из них становится надежным «фундаментом» для последующего 
обучения. Вот почему требования к начальной стадии подготовки, к 
освоению базовых умений и навыков с годами лишь возрастают. 
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Методическая разработка «Организация учебных занятий 
 и домашней работы при обучении ребенка игре на гитаре» 

 
Козловский Александр Юрьевич , 

преподаватель МБУДО   
«Детская школа искусств № 10» 

г. Брянска 
 
Правильная организация занятий ученика требует, чтобы ребенок ясно 

представлял себе цели работы, ее смысл, умел среди многих дел выделить 
главное, умел наметить план и порядок выполнения музыкальных задач. 
Практика показывает, что от плохой организации домашних занятий 
возникают нежелательная перегрузка, хроническая нехватка времени для их 
выполнения и для отдыха. 

Внимание и собранность на уроке, дисциплина и целенаправленная 
организация системы домашних занятий, а главное - ответственность за то, 
что он делает, - вот, пожалуй, важнейшие условия плодотворности занятий 
юного гитариста. С первых уроков обучения в музыкальной школе следует 
не только давать детям новые знания, но и постоянно помнить, что ученик 
является не отдельным пассивным объектом научения, а творческой 
личностью. 

При этом немаловажное значение имеет организация рабочего места, 
как в классе, так и дома. Следует научить ученика ценить время и силы 
педагога, не вынуждать делать указания лишь для того, чтобы на следующем 
уроке услышать те же ошибки, а стало быть, и повторять все заново, - об 
этом следует договориться с учеником в сам начале обучения, и как можно 
тверже и категоричнее. 

Это должно превратиться в нравственное правило отношений ученика 
и учителя. 

Педагог и родители должны понимать, что все это, прежде всего, 
необходимо самому ученику. 

С первых дней обучения в музыкальной школе необходимо учить 
ученика правильно учиться, учить, как рационально работать в классе и 
дома, уметь организовать урок, до минимума сократив потери рабочего 
времени, предложить задание на дом, требующее не просто механического 
повторения классных упражнений, а творческих усилий. 

Объяснить ученику, что сила его воли является основой организации 
труда. И все, конечно же, с доброжелательностью, во имя любви к 
инструменту и музыке. Внимательно изучая возможности ученика в работе 
на инструменте, необходимо воспитывать у него волю, которая проявляется в  
систематичности занятий и в продвижении вперед. 

Следует постоянно нацеливать ученика на познание самого себя, своих 
возможностей и в то же время стремиться к невозможному, стараясь 
преодолевать трудности, тренировать волю, воспитывать характер, 
целеустремленность. 

Развивать силу воли необходимо постепенно и последовательно на 
конкретных задачах, понятных и доступных самому ученику. Это придаст 



ученику уверенности в собственных силах, своих возможностях. Зачастую 
учащиеся невнимательны. Они не могут сосредоточиться, длительно 
кропотливо работать, пропускают вначале что-то важное в положении рук, а 
потом и звукоизвлечении. Чтобы постоянно поддерживать внимание, 
ученику необходимо четко представлять стоящую перед ним задачу, ее 
объем и необходимое для ее выполнения время. 

Эта цель должна быть ясной как учителю, так и ученику. Знания, 
которые ученик получает от учителя, приобретаются учеником на уроке, в 
классе, а домашние задания закрепляют их. Не следует давать на дом ничего 
недопонятого на уроке. 

Для организации домашних занятий полезно использовать режим дня, 
который должен составляться в соответствии со способностями и возрастом 
ученика. Очень важно, чтобы родители обеспечили дома наилучшую 
психологическую атмосферу для занятий. Заинтересованность родителей в 
обучении детей в музыкальной школе благотворно влияет на психику 
ученика. 

Вот несколько важных правил организации домашних занятий: 
Рациональная организация рабочего места; на рабочем месте не должно 

быть ничего лишнего; свет должен падать из-за спины; чистые руки, свежая 
голова; опрятность, хорошее состояние инструмента (гитару хранить в 
чехле); бережное отношение к нотам. 

Занятия проводить ежедневно и, по возможности, в одно и то же время. 
Малышам целесообразно заниматься два раза в день, второй раз в 
присутствии родителей. 

Педагогу следует помочь установить порядок выполнения домашних 
заданий (подход индивидуальный). Задания должны быть ясными, 
конкретными, доступными. После занятий убрать нотную литературу в 
папку. Протереть струны, гитару положить в чехол. 

Начиная работу над музыкальным произведением, необходимо 
проанализировать его с точки зрения формы, тонального плана, гармонии, 
фразировки, динамики, а так же внимательно отнестись к авторскому тексту, 
обратить внимание на все обозначения. Педагог должен познакомить 
ученика с творчеством композитора, со стилем, и самим произведением. 

Большое значение имеет правильный выбор аппликатуры, подходить к 
этому надо творчески, в соответствии фразировки с характером музыки, 
используя тембровые возможности инструмента, учитывая индивидуальные 
возможности ученика. 

В старших классах учащийся должен уметь самостоятельно работать 
над музыкальным произведением. После тщательного разбора ряда 
произведений  в классе педагог в качестве домашнего задания дает 
учащемуся пьесу для самостоятельного анализа. 

Ученики, обучающиеся в последних классах, у которых заложена 
основа классической «школы» игры на гитаре, для достижения ощущения 
свободы и расширения исполнительских возможностей следует 
целенаправленно отходить от типовых аппликатур. Интересна система 
развития техники  правой руки, предложенная профессором Высшей школы 
музыки  Дортмундского университета (Германия, г. Мюнстер) Р. Эверсом. 



Она построена на использовании всевозможных, в том числе и нелогичных 
аппликатурных вариантов исполнения «ломаного» арпеджио  Этюда № 1 Э. 
Вила Лобоса. Данную методику можно использовать и в старших классах  
детской музыкальной школы во всех видах арпеджио.   

Условием успешной самостоятельной работы дома является  
конкретность поставленных задач на уроке, «доминантность требований».  
Когда педагог прорабатывает план с учеником и понятна ученику 
поочередность действий, тогда задаем самостоятельную работу на дом. 
Постепенно ученик привыкает к такому плану и начинает работать без него – 
самостоятельно. Если ученик маленький и ему трудно охватить такой 
большой объем работы, то можно задать самостоятельную работу понемногу. 
Пример – можно задать работу с аппликатурой  или разделить  произведение 
на фразы или предложения.  

Несколько слов о репертуаре на начальном этапе обучения. Эта тема 
очень важная для музыкального развития детей и в целом для процесса в 
обучении. Несмотря на популярность гитары, репертуар для гитары, 
особенно для детей,              оставляет желать лучшего. Немногие профессиональные 
композиторы пишут для детей. Поэтому порой педагогу сложно выбрать для 
ученика пьесы, которые бы отвечали всем требованиям музыкального 
исполнительства, были бы доступны начинающему гитаристу и имели бы 
высокую художественную ценность. 

Развитие музыканта-гитариста, формирование его как личности  зависят 
не только от двигательно-моторных навыков, но и от репертуара. Только при 
серьезном отношении к репертуару можно правильно ориентировать и 
определить верный путь в воспитании музыканта. Зачастую педагоги 
начальных классов обращаются к музыке композиторов М. Каркасси, М. 
Джулиани, Ф. Сора, Д. Агуадо. 

Это очень хорошо, но и в тоже время недостаточно. Для более 
широкого кругозора ученику необходимо играть музыку разных стилей и 
эпох - от Ренессанса до наших дней. Особое место в репертуаре ученика 
должна занять современная музыка. Среди современных композиторов, 
произведения которых отвечают высоким профессиональным требованиям и 
задачам начального обучения, - Никита Кошкин, Штефан Рак, Франц Хьюст, 
Виктор Козлов. 

Именно эти композиторы создают музыкальную литературу для детей        
школьного возраста, приучая их к современному гитарному языку.  
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Методическая разработка  
«Мелизмы в музыке: основные виды украшений.  

Работа над мелкой техникой на уроках по специальности  фортепиано» 
Власова Ульяна Викторовна., 

преподаватель  по классу фортепиано 
«ДМШ Клинцовского района» 

 
Музыка – это искусство красоты звука. В большинстве музыкальных 

произведений над аккомпанементом преобладает мелодия. Выразительность 
мелодической линии, плавность или скачкообразность, тембр – все это задает 
настроение и образ сочинению. Мелизмы помогают обогатить мелодию, 
сделать ее ярче, рельефнее и изящнее. Что такое мелизмы? Откуда появился 
этот термин? Какие бывают знаки для обозначения мелизмов и как 
расшифровываются? 
Цель: познакомить с мелизмами и освоить приемы работы над мелкой 
техникой. 
Задачи: 
- Расширить багаж знаний; 
- Научить правильно читать обозначения в нотном тексте; 
- Изучить новые музыкальные термины; 
- Развивать музыкально-образное мышление, расширять кругозор; 
- Развивать чувство ритма; 
- Повысить уровень познавательной мотивации; 
 - Воспитать усидчивость, силу воли, уметь преодолевать трудности. 

Что такое мелизмы? 
 Мелизмы (от древнегреческого слова «мелос» - «песня, мелодия») - это 
музыкальный термин, объединяющий небольшие музыкальные украшения. 
Встречается данное обозначение как в вокальной, так и инструментальной 
музыке. Мелизмы различаются по длительности звучания, по сложности 
исполнения.  
 Вставными украшениями активно пользовались европейские 
композиторы эпохи барокко (XVII — середина XVIII века). В то время 
поощрялись виртуозность и богатство музыкальной отделки.  
 Композиторы-романтики XIX века искали в мелизмах краски для 
передачи реалистичных образов — пения птиц, детских голосов, девичьего 
смеха. 
 В XX веке мелизматика расцвела в западной музыке: джазе, блюзе, рок-
н-ролле, соуле, ритм-н-блюзе. В этих стилях вставные украшения 
используются как средство импровизации. Основными видами мелизмов, 
используемыми в музыке, принято считать: форшлаг (долгий и короткий); 
 мордент; группетто; трель;  арпеджио 
Форшлаг. 
 Слово переводится как «удар перед нотой». Может состоять из одного 
звука, а может из нескольких. Короткий форшлаг (с перечеркнутой ноткой) 
употребляется значительно чаще, чем длинный.Обозначается мелкой 
перечёркнутой нотой.Исполняется за счёт длительности основной или 
предшествующей ноты. Может состоять более чем из одной ноты. Длинный 



форшлаг обозначается мелкой неперечёркнутой нотой. Исполняется за счёт 
длительности основной ноты. Независимо от указанной длительности 
длинного форшлага, она обычно равна половине длительности основной ноты. 
В современной музыке практически не используется, встречается в основном в 
произведениях эпохи барокко (Генделя, Баха). 

 
 

короткий форшлаг            длинный форшлаг 
Правила игры форшлага: 
1. Играть ноту форшлага быстро. 
2. Правильно выбирать аппликатуру (желательно использовать соседние 
пальцы). 
3. Движение должно быть плавным, скользящим. 
4. Упор необходимо делать на основную ноту. 
Мордент. 
  Мордент - мелодическое украшение, означающее чередование 
основного звука со вспомогательным. Все морденты исполняются за счёт 
длительности основной ноты. Мордент обозначается в нотах короткой 
горизонтальной волнистой линией. Морденты бывают одиночными или 
двойными, перечеркнутыми или неперечеркнутыми. Состоит из основной 
ноты и вспомогательной сверху или снизу линией.  
 Простой (одиночный) мордент состоит из трёх звуков: основного, 
вспомогательного (секундой выше) и повторения основного. Если 
вспомогательный звук необходимо альтерировать, знак альтерации ставится 
над мордентом. 

 
 Перечёркнутый (одиночный) мордент состоит из трёх звуков: основного, 
вспомогательного (секундой ниже) и повторения основного. Если 
вспомогательный звук необходимо альтерировать, знак альтерации ставится 
под перечёркнутым мордентом. 

 
Двойной верхний мордент состоит из двух простых (одинарных) мордентов. 

 
Двойной нижний мордент состоит из двух перечёркнутых мордентов. 

 

https://ru.wikipedia.org/wiki/%D0%9C%D0%B5%D0%BB%D0%B8%D0%B7%D0%BC


Группетто. 
Группетто-мелодическое украшение, состоящее из нескольких звуков: 
верхнего вспомогательного, основного, нижнего вспомогательного и 
основного. Обозначается таким знаком как перевернутая буква «S».  

 
Если группетто находится между нотами, то исполняется за счёт длительности 
предыдущей ноты 

 
Трель. 
 Один из наиболее употребительных мелизмов; быстрое чередование 
двух соседних нот, отстоящих на секунду, большую или малую (напоминает 
трели соловья). Первая нота называется главной, вторая — вспомогательной. 
 Обычно вспомогательная нота стоит выше главной.Обозначается 
буквами «tr» над нотой. Трели  рекомендуется играть не соседними пальцами, 
а через один: вторым и четвертым, например, или первым и третьим, если 
нужен более сильный звук. 

 
 Общая длительность трели зависит от длительности главной 
выписанной ноты. В зависимости от стиля, трель может исполняться 
ритмично, четкими равными нотами, либо с ускорением, либо просто с 
максимально возможной скоростью, свободно. 
 Если около букв tr и главной ноты нет знаков альтерации, форшлагов и 
мелких нот в круглых скобках, то трель играется на ступень вверх, начиная с 
главной ноты. 

 
Правила игры трели: 
1. Не торопиться, когда играешь трели в первый раз. 
2. Нужно переносить вес с одного пальца на другой; 
3. Следить за ровностью звучания; 
4. Играть медленно, пока не почувствуешь свободу в движении; 
5. Постепенно ускорять темп, пока не приведешь его к необходимой 
скорости. 
6. Важно, чтобы трель была ровной и не нарушала общий метроритм в 
композиции. 
 
 
 
Арпеджиато. 

https://ru.wikipedia.org/wiki/%D0%9C%D0%B5%D0%BB%D0%B8%D0%B7%D0%BC
https://ru.wikipedia.org/wiki/%D0%9C%D0%B5%D0%BB%D0%B8%D0%B7%D0%BC
https://ru.wikipedia.org/wiki/%D0%9D%D0%BE%D1%82%D0%B0_(%D0%BC%D1%83%D0%B7%D1%8B%D0%BA%D0%B0)
https://ru.wikipedia.org/wiki/%D0%A1%D0%B5%D0%BA%D1%83%D0%BD%D0%B4%D0%B0_(%D0%B8%D0%BD%D1%82%D0%B5%D1%80%D0%B2%D0%B0%D0%BB)
https://ru.wikipedia.org/wiki/%D0%97%D0%BD%D0%B0%D0%BA%D0%B8_%D0%B0%D0%BB%D1%8C%D1%82%D0%B5%D1%80%D0%B0%D1%86%D0%B8%D0%B8
https://ru.wikipedia.org/wiki/%D0%A4%D0%BE%D1%80%D1%88%D0%BB%D0%B0%D0%B3
https://ru.wikipedia.org/wiki/%D0%A1%D1%82%D1%83%D0%BF%D0%B5%D0%BD%D1%8C_(%D0%BC%D1%83%D0%B7%D1%8B%D0%BA%D0%B0)


 Это способ исполнения аккордов, при котором звуки аккорда берутся 
последовательно один за другим — чаще всего, от самого нижнего к самому 
верхнему (реже наоборот, сверху вниз). В классической пятилинейной 
круглой нотации арпеджированный аккорд обозначается вертикальной 
волнообразной линией, перед аккордом. Арпеджиато также называется 
вид гомофонной фактуры, состоящей из баса и переборов (в произвольном 
порядке) аккордовых и отчасти неаккордовых тонов, как например, в первой 
части «Лунной сонаты» Бетховена.Это разложенный аккорд, то есть каждый 
звук присоединяется друг к другу постепенно, обозначается таким знаком. 

 
А также хочется выделить еще несколько видов украшений. 
Акцент — выделение громкостью определённой ноты или доли в такте. 
Ставятся знаки акцентов как над нотами, так и под нотами. 

 
1. Стаккато — отрывистое извлечение звуков. 
2. Акцентированное стаккато — с большими паузами между звуками. 
3. Маркато- приём игры с подчёркнутой твёрдой атакой каждого звука. 
4. Акцент для выделения долей. 
5. Тенуто – знак, указывающий на то, чтобы задержать ноту чуть больше, 
чем обычно. 
Тремоло - многократное быстрое повторение одного звука, либо быстрое 
чередование двух несоседних звуков, двух созвучий (интервалов, аккордов), 
отдельного звука и созвучия. Частота повторения зависит от числа рёбер на 
ноте (между нотами). 

 
Глиссандо - музыкальный термин, означающий плавное скольжение от 
одного звука к другому; даёт колористический эффект. 
Глиссандо предполагает плавный переход от одного звука к другому через все 
лежащие между ними звуки, возможные для воспроизведения на данном 
инструменте.  

 
 Чтобы ученики не относились к мелизмам как к досадной помехе в 
пьесе, нужно умело преподнести им этот материал, пробудить интерес, 

https://ru.wikipedia.org/wiki/%D0%90%D0%BA%D0%BA%D0%BE%D1%80%D0%B4
https://ru.wikipedia.org/wiki/%D0%93%D0%BE%D0%BC%D0%BE%D1%84%D0%BE%D0%BD%D0%B8%D1%8F
https://ru.wikipedia.org/wiki/%D0%9D%D0%B5%D0%B0%D0%BA%D0%BA%D0%BE%D1%80%D0%B4%D0%BE%D0%B2%D1%8B%D0%B5_%D1%82%D0%BE%D0%BD%D1%8B
https://ru.wikipedia.org/wiki/%D0%93%D1%80%D0%BE%D0%BC%D0%BA%D0%BE%D1%81%D1%82%D1%8C
https://ru.wikipedia.org/wiki/%D0%9D%D0%BE%D1%82%D0%B0_(%D0%BC%D1%83%D0%B7%D1%8B%D0%BA%D0%B0)
https://ru.wikipedia.org/wiki/%D0%94%D0%BE%D0%BB%D1%8F_(%D0%BC%D1%83%D0%B7%D1%8B%D0%BA%D0%B0)
https://ru.wikipedia.org/wiki/%D0%A2%D0%B0%D0%BA%D1%82_(%D0%BC%D1%83%D0%B7%D1%8B%D0%BA%D0%B0)
https://ru.wikipedia.org/wiki/%D0%A1%D1%82%D0%B0%D0%BA%D0%BA%D0%B0%D1%82%D0%BE
https://ru.wikipedia.org/wiki/Marcato
https://ru.wikipedia.org/wiki/%D0%A2%D0%B5%D0%BD%D1%83%D1%82%D0%BE
https://ru.wikipedia.org/wiki/%D0%90%D0%BA%D0%BA%D0%BE%D1%80%D0%B4


любознательность.Например, разучивая Менуэт № 4 G-dur, ученик знакомится 
с мелодией, не обращая внимания вначале на выписанные в нотах морденты. 
Затем он слушает пьесу в исполнении педагога сначала без украшений, затем с 
украшениями и сравнивает. Ребятам, конечно же, больше нравится 
исполнение с мордентами. Пусть самостоятельно поищет, где и как они 
обозначены в нотах. Найдя новые для него значки (морденты), ученик обычно 
с интересом ждет объяснений педагога, и педагог рассказывает, что эти 
значки, украшающие мелодию, представляют собой сокращенный способ 
записи мелодических оборотов, распространенный в XVII – XVIII веках. 
Украшения как бы соединяют, объединяют мелодическую линию, усиливают 
речевую выразительность. И если мелизмы – мелодия, значит и исполнять их 
надо певуче и выразительно, в том характере и темпе, которые присущи 
данной пьесе. Чтобы мелизмы не были «камнем преткновения», их надо 
сначала услышать «про себя», пропеть и только потом играть, начиная с 
медленного темпа и постепенно доводя до нужного. 
 В работе с мелизмами следует применить несколько методов:  
дробление на элементы, исполнение на задержанном звуке,  детальное 
разучивание одной рукой, исполнение с хлопками левой руки, дирижирование 
 постепенное наращивание темпа, игра с остановкой после основного звука 
игра с динамическими изменениями, исполнение в медленном темпе, плотным 
звуком, игра «марширующими» пальцами, исполнение пассажей с 
остановками, искажение ритмического рисунка, дробление более длинных 
длительностей. 

Заключение 
 Невозможно перечислить все разновидности украшений, встречающихся 
в музыке разных эпох и разных стран. Цель данной методической разработки 
– дать представление о музыкальном смысле, цели мелизмов и направить 
внимание исполнителя по верному, обязательно творческому пути. Делая 
выводы о мелизмах, хочется подчеркнуть, что необходимо изучать различные 
способы их исполнения, стремясь к свободному, стройному и выразительному 
произнесению мелизмов.  
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Методические рекомендации по учебному предмету 
«Работа в материале» по дополнительной  предпрофессиональной 

общеобразовательной программе в области декоративно-прикладного 
искусства «Декоративно-прикладное творчество». 

 
Кудрявцева Ольга Валерьевна, 

преподаватель  МБУ ДО «Новозыбковская   
детская художественная школа» 

 
 Данная методическая разработка создана в помощь педагогам 
дополнительного образования, работающим по предмету «Работа в 
материале» по дополнительной  предпрофессиональной 
общеобразовательной программе в области декоративно-прикладного 
искусства «Декоративно-прикладное творчество». 
 Мною была разработана  программа по предмету «Работа в материале», 
которая включающая 4 раздела: роспись по дереву, ткачество (плетение), 
роспись ткани, тряпичная кукла. Каждый раздел программы усложняется с 
последующим годом обучения. 
 Особое место в разделе «Ткачество (плетение)» занимает плетение 
поясов. С одним из видов работы по этому разделу я и хочу вас познакомить. 
Пояс - полоса ткани, кожи или шнур различной длины и ширины, 
предназначенные для опоясывания одежды, и, как правило, скрепляющиеся 
узлом, пряжкой или пуговицей.  Название собственно русское. Так в словаре 
В. Даля читаем: "Пояс - (от поять - обнять) - обвязка, полоса вокруг чего-
либо; по-другому опояска, подпояска, кушак". Пояс бытует с очень 
отдаленных времен, о чем есть убедительные археологические и письменные 
свидетельства. В V веке до н.э. Геродот записал в Причерноморье скифскую 
генеалогическую легенду: Геракл оставил сыновьям в наследство пояс и лук. 
Только один сын - Скиф - сумел натянуть этот лук, и наследство досталось 
ему - родоначальнику скифских царей. Образцы скифских поясов встречены 
археологами в погребениях и зафиксированы в памятниках изобразительного 
искусства. На всех скифских каменных статуях-памятниках умершим 
непременно изображен пояс с луком, булавой и кинжалом. В славянских 
курганах X-XIII веков находят узкие кожаные пояса с медной пряжкой. Пояс 
издревле являлся хранителем "калиты", то есть кошелька: на поясе и за 
поясом носили оружие. Помимо кошелька и оружия, к поясу прикреплялось 
кресало, нож и мешочек с табаком, а за пояс ямщики затыкали кнутовище 
бича или кнута. У женщин к поясу прикреплялся карман, в котором 
хранились ключи от кладовок и сундуков и лакомство для детей, поэтому со 
временем такой карман был назван "лакомка". Наконец, поясом 
подпоясывались просто для удержания тепла.  
 Таким образом, у пояса очень давняя и богатая история. Для некоторых 
видов женской одежды (например, сарафана) практической надобности в 
поясе не было. Но в таком случае его надевали под сарафан на рубаху, и даже 
на голое тело. Объясняется это тем, что пояс в народных верованиях - символ  



дороги, пути через мифические и реальные преграды (так же, как и нитка, 
пряжа, волокно, веревка). Пояс, как часть одежды человека, принимающая  
форму круга, часто употреблялся в качестве оберега, магического объекта, 
способствующего благополучию и удаче того, кто его носит. "Без пояса 
ходить грех", - говорилось в народе. По русским поверьям, ходить без пояса 
было также "грешно", как и без креста. В русском фольклоре без креста, без 
пояса появляются отрицательные герои. Снятие пояса означало приобщение 
к потустороннему миру, нечистой силе. Слово "распоясаться" ведет свое 
происхождение оттуда, из глубины столетий. Оно означает вести себя 
неправильно. Каждый уважающий себя русский человек не позволял себе 
ходить распоясанным даже в избе. Считалось, что подпоясанного человека и 
бес боится, его не тронет ни домовой, ни леший. В быту русских крестьян 
пояс и в XIX веке признавался оберегом, с чем связано и опоясывание 
новорожденного во время крещения. Родившийся человек получал своего 
рода талисман, который сопровождал его всю жизнь.  
 Существовало множество обрядов, связанных с поясом. С помощью 
пояса устанавливается связь между "своим" и "чужим" пространствами, 
старым и новым домом. Так при переходе в новый дом хозяин входил 
первым и втягивал за пояс всех членов семьи. Молодая, входя в дом мужа 
после венчания, бросала пояс на печь.  
 Вера в магическое значение пояса имела место и при дарении поясов во 
время сватовства и свадьбы. Если невеста передала жениху пояс, то уже не 
имела права изменить решение и отказать жениху. Свадебные пояса 
первоначально были красные, как обладающие магической силой, но потом 
стали орнаментированными. Пояса служили также маркировкой свадебных 
чинов (повязывали через плечо) и всей свадьбы (прикреплялся к дуге 
свадебной повозки). Известны и такие свадебные ритуалы: связывали поясом 
жениха и невесту, узел с приданым невесты.  
 Пояс обязательно клали в гроб, не подпоясанным человека на тот свет 
не отправляли. А иногда надевали даже несколько поясов на все случаи его 
загробной жизни. Пояс обеспечивал связь между миром живых и миром 
мертвых. Его вывешивали за окно, полагая, что по нему приходят в дом души 
предков. Пояс употреблялся в заговорах от болезней. Больной лихорадкой 
шел в лес, находил осину, кланялся ей и говорил: "Осина, осина, возьми мою 
трясину, дай мне здоровье". После чего перевязывал осину своим поясом. 
Люди верили, что можно навредить человеку, произведя над его поясом 
различные колдовские действия. На Руси пояс служил и родительским 
благословением, и передавался по наследству из поколения в поколение.  
 Пояса  на Руси, были местного производства и привозные (иранские, 
персидские). Самыми распространенными были пояса из льняной и 
шерстяной пряжи. Известно 10 домашних способов изготовления поясов:  
1) на "кружках" или "дощечках";  
2) на бердышке (сволочек);  
3) на "игле" или "в бутылку";  
4) плетение (полутканье);  
5) дергание (на пальцах);  
6) шнурок (на катушках);  
7) витые;  



8) сетка;  
9) вязаные (крючком, спицами);  
10) обвязанные крючком.  
 Сегодня мы познакомимся с плетеным (полутканым) поясом. 

Материалы и инструменты: 
Шерстяная или полушерстяная 
нить, ножницы. 

 
Делаем заготовку ниток. 
Количество зависит от желаемой 
ширины пояса, а длина примерно 
3 м. 

 
Набрасываем нити для плетения 
на нить основы 

 
Приступаем к плетению.  
Пояс плетется из четного 
количества нитей с двух сторон. С 
лева начинаем нить всегда на 
верх.  

 
Справа,  нить всегда под низ.  
По середине нити переплетаются. 

 



 

 
После нескольких рядов работы 
вот что у вас должно получиться. 

 
В зависимости как были 
заправлены нити, может меняться 
узор. 

 
По окончанию плетения 
оформляем концы пояса. С 
помощью узлов макраме. 

 



Можно вплести различные 
декоративные элементы. 

 
 
 
 

Оформление концов пояса зависит 
от ваших навыков. 

 



В такой технике можно 
выполнить не только пояс, но 
украшения, брелоки  и т.д. 
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Методические рекомендации к занятиям по цветоведению 
«Упражнения по цветовым гармониям. Контрастные цвета. 

Родственные цвета»(из опыта работы) 
 

Ковалева Светлана Петровна, 
преподаватель МБУДО  

«Новозыбковская ДХШ» 
 

 Цвет обладает и большими выразительными возможностями, 
позволяющими передать эмоционально-смысловой настрой художественных 
произведений. Использование цвета в художественных произведениях 
зависит от многих факторов (техники, стиля, вида искусства, авторского 
замысла и индивидуальности мастера); он служит важнейшим компонентом 
художественного образа. 
 Целью занятий по цветоведению является изучение одного из самых 
субъективных средств живописи и композиции - цвета, психологии его 
восприятия, закономерностей смешивания цветов и т.д., а также 
формирование у учащихся культуры цветового восприятия, работы с цветом. 
 Задачи: 
• Выявить индивидуальные творческие способности ученика в области 

цвета; 
• Вооружить ученика знаниями, умениями и навыками на основе усвоения 

теории цвета. 
• Следует довести важность знания контрастных пар и их свойств. Так как 

эти цвета, как дополняют друг друга на контрасте, так и приглушают, 
делают цвета более гармоничными, менее кричащими, если их 
подмешивать друг в друга. 

• Дополнительные цвета, контрастные пары - это те, которые 
располагаются на противоположных концах линий, проведенных через 
центр спектрального круга. Чтобы ученикам легче было ориентироваться 
на практике, нужно запомнить три главные пары: желтый и фиолетовый, 
красный и зеленый, оранжевый и синий. 

 
Контраст – это противопоставление 
двух цветов.  В цветовом спектре  это  
цвета, находящиеся напротив друг друга.  
Так же эти цвета будут взаимодополнительными. 
 

Существует три пары контрастных (дополнительных) цветов: 
1. Красный – зеленый 
2. Синий – оранжевый 
3. Фиолетовый – желтый 

 



 

«Птица на ветке».Работы учащихся 3 класса. 

 

Алексеенко Ира                  Борисенок Вероника Голыго Ангелина 

 

           Данченко Мария Мищенко Алена 

 

Сущенкова Ира                                                       Прокопенкова Даша 



 Родственные сочетания цветов – это сравнительно сдержанная 
уравновешенная спокойная колористическая гамма. Гармония 
родственных цветов основана на похожести цветовых тонов, на нюансе 
цветового тона.  

 

 

 



«Мир насекомых». Работы учащихся 3 класса. 

 Цупикова Рита                                        Аксютина Марина 

Высоцкая Вика                            Сущенкова Ира 

                        Голыго Валерия                        Силенок Таня 

Заключение 
 В методической разработке я привела всего два упражнения. На самом 
деле их можно придумать очень много.Упражнения представлены в виде 
детских творческих заданий, с учетом возрастных особенностей детей, их 
творческих способностей. Приемы и способы получения изображений 
помогут обучающимся лучше понять, как применять полученные знания на 
практике.Представленные материалы могут быть применены, как для классов 
предпрофессионального обучения, так и для групп общеразвивающей 
направленности. 



 
Методические рекомендации «Некоторые вопросы развития  

техники левой руки  при игре на домре» 
 

Привалова Зоя Николаевна , 
 преподаватель МБУ ДО «Унечская 

 детская школа искусств» 
Введение 

Одной из важнейших проблем музыкально-педагогического процесса 
является развитие технического мастерства музыканта. 

Без изучения определенных музыкально-технических приемов, 
являющихся необходимым средством художественной выразительности, не 
могут быть решены и задачи развития исполнительского мастерства, 
художественного воображения, т. е. качеств, воспитание которых является 
целью педагогического процесса. 

В практике музыкальных школ наблюдается несоответствие между 
хорошими музыкально-исполнительскими данными ученика и плохим 
состоянием его игрового аппарата. Разрыв этот связан, прежде всего, 
недооценкой многих важных условий гармоничного развития обучающихся  на 
всех стадиях обучения, начиная с 1-х уроков. 

Воспитание художественного облика музыканта, развитие его творческих 
фантазий, его способность к музыкально-образным представлениям, это лишь 
первое и основное условие, но не гарантия успешного развития 
исполнительского мастерства.  Для этого необходимо ещё воспитание 
исполнительского аппарата, высокой культуры игровых движений. 

Культура игровых движений предполагает развитие чувство мышечной 
свободы, ощущение упругости, гибкости, эластичности мышц. Исполнитель 
должен уметь управлять и мышечными напряжениями и расслаблениями,  
постоянно координировать их со слуховыми ощущениями, подчиняя любое 
игровое движение главной задаче – художественной выразительности. 

Тема «Некоторые вопросы развития техники левой руки на домре» такая, 
которая на практике не всегда получается сразу, а лишь путем ежедневной 
настойчивой, кропотливой работы, это попытка осветить некоторые вопросы 
техники движения левой руки на струнах на основе рационального развития 
игровых движений. Примеров и упражнений можно приводить множество, но 
всегда педагог должен учитывать необходимость параллельной работы над 
совершенствованием технических навыков левой и правой рук, установлением 
между ними хорошей координации. 

О беглости пальцев. 
  Воспитание игровых навыков начинается с 1-х уроков в музыкальной 
школе. Успешность зависит от самых различных условий: размера 
инструмента, правильного  его держания, посадки, естественного положения 
обеих рук и многих других компонентов. Именно в этот период появляется 
необходимость индивидуального подхода к ученику: это надо учитывать 
анатомо - физиологические особенности строения его рук, пальцев, плечевого 
пояса; состояние качеств его психофизиологических реакций. 



 Первоначальная  работа над постановкой: это правильная посадка, 
правильное положение инструмента, найти его три точки опоры, положение 
медиатора. (Пример: посадки, постановки.) 
 Держание инструмента не должно быть напряженным, судорожным, не 
должно вызывать лишние усилия. 
 Одной из причин, тормозящей развитие беглости, является вытянутое, 
напряженное состояние мизинца. Мы знаем, что он слабее других пальцев, 
нажим его на струну в первой позиции в вытянутом положении, как правило, 
вызывает излишние мышечные усилия, что приводит к напряжению всей левой 
руки. Чтобы этого не случилось, я в своей работе  над постановкой левой руки 
обращаю серьезное внимание на положение 1-го пальца. Точка 
соприкосновения основного пальца с грифом при игре звука Си на струне Ля 
зависит от большего или меньшего отведения его к порожку. При коротком  
мизинце 1-ый палец отводится больше, это определяет округлую форму 4-го 
пальца  и естественное положение большого пальца. У одного обучающегося 
он будет расположен ближе к порожку грифа, примерно напротив 1-го пальца, 
у другого  - несколько дальше  между 1-м и 2-м пальцами. В первом случае 
большой палец прилегает к грифу домры боковой стороной ногтевой фаланги, 
во втором – почти серединой. Правильнее  2-ой. 
  Здесь следует обращать самое пристальное внимание на постоянно 
возникающее излишнее напряжение в большом пальце, связанное с 
проявлением врожденного хватательного рефлекса. Большой палец не должен 
сжимать гриф инструмента, так как его свобода и подвижность, особенно при 
смене позиций, необходимы для успешного развития техники левой руки. 
  Большое значение имеют естественное положение пальцев над струнами  
и  подготовка каждого пальца к выполнению игрового движения, ладонь 
находится несколько под углом по отношению к грифу, а не параллельно к 
нему, величина угла определяется длинной мизинца, установленного округло. 
Над используемой струной находится только 1-ый  палец, остальные же 
располагаются естественно, постепенно удаляясь от нее и сохраняя свою 
округлую форму, держать все пальцы над одной струной трудно и от этого 
скорее всего возникает  неестественное, зажатое состоянии руки. При этом 
слабые пальцы- 3-ий и 4-ый оказываются расположенными слишком близко к 
струне. И у этих пальцев просто не получится достаточного радиуса действия 
для свободного и четкого падения (Пример: В.И. Мироманов «Вариации» 
цифра №6, А. Дворжак «Юмореска»). 
  Следует обратить внимание на 2 причины, которые ограничивают 
развитие техники левой руки. 

1-я причина – это, как уже показывает практика, связанность пальцевых 
движений и впоследствии этого появляется плохое ощущение грифа. В силу 
анатомического строения руки, изолированные движения отдельных пальцев 
затруднены. Поэтому надо вести кропотливую работу над максимальным 
освобождением пальцев от этой природной взаимосвязи. Независимость 
пальцев при сознательном управлении движениями каждого пальца даст 
ученику – струннику возможность объединять эти движения  в единый 
двигательный комплекс. А это обеспечит техническую исполнимость 
определенной музыкальной последовательности, фразы, пассажа. 

 



 
2-я причина – это непонимание механизма движения пальцев при 

подъеме со струны. В этот момент кончики пальцев как бы отбрасываются 
вверх, а при опускании на струну падают плашмя или совершают сгибательные 
движения, затрачивая на это излишнюю энергию и время. А также сгибание 
ногтевой фаланги пальца при подъеме его со струны, напоминающее прием 
пиццикато. 
 Из этого следует, что единственно правильным, естественным движением 
пальца является движение совершаемое основной фалангой в пястно – 
фаланговом суставе. Только при активной работе этих суставов можно 
постепенно развивать независимость пальцевых движений, а, следовательно, и 
технику. 
 В своей работе я обращаюсь к  методическим рекомендациям для 
скрипки и домры, и попытаюсь сделать сравнительный анализ некоторых 
компонентов формирования двигательных техники левой руки скрипачей и 
домристов. 
 Из методических рекомендаций, определяющих постановку левой руки у 
скрипачей, педагогам-домристам, бесспорно, необходимо придерживаться 
следующих правил: 
 Кисть с предплечьем составляют одну линию. Но на домре, однако, 
допустима некоторая выпуклость запястья при игре на струне МИ. Все пальцы 
закруглены. Выпрямление фаланговых сочленений  не допускается, ногтевую 
фалангу пальцев рекомендуется ставить перпендикулярно  к плоскости грифа, 
это больше идет для 2-го пальца. Остальные пальчики ставятся иначе.  Пальцы 
1,2,3,4 слегка развернуты вперед в направлении корпуса инструмента. 
«Поперечное» приводит к скованности. Пальцы соприкасаются со струнами 
серединой подушечки, ставятся очень близко к металлическому порожку. 
Большой палец находится напротив  1-го и 2-го пальцев. На последующих 
этапах обучения, если пальцевые мышцы достаточно сильны, возможен 
поворот большого пальца чуть левее 1-го. Поднятие и опускание пальцев 
происходит только в  пястно – фаланговом суставе. Гриф лежит в углублении 
между большим пальцем и первым так, чтобы под грифом образовался просвет 
– он необходим, чтобы максимально уменьшить трение при движении руки 
вдоль грифа. 
 Упражнения – это целенаправленные, многократно повторяемые 
действия, которые осуществляются с целью усовершенствования (Пример 
десяти упражнений с комментариями прилагаются.) 
 Весь музыкальный материал, изучаемый в начальном периоде, надо 
исполнять наизусть. Внимание обучающегося должно быть непосредственно 
направлено на звукоизвлечение, правильное интонированиеи закрепление 
точных свободных движений. Запоминание музыки, ясность художественного 
представления всегда способствует лучшему запоминанию игровых приемов, и 
являются существенным условием продуктивности занятий. 
 Идти от слуха к технике, а не наоборот. Техника левой руки на струнных 
инструментах связана с интонированием. При выработке приемов  падения и 
отскакивания пальцев, необходимо воспитывать предощущения и ощущение 
расстояний на грифе. Это воспитание связано с развитием предслышания и 
объективного слышания интервалов и каждого звука мелодии. Если в процессе 



занятий ученика нарушается связь: предслышание- предощущение-ощущение-
слышание, то интонирование искажается. Гриф на домре поделен 
металлическими порожками на лады. И если обучающийся ставит палец 
вначале или на середину, то и это есть  искажение интонации. Поэтому 
воспитание навыков слухового контроля и критического отношения к своей 
игре является предметом постоянной заботы педагога. 

При исполнении упражнений или пьесы в медленном темпе можно 
подготавливать каждое отдельное движение пальца, а в более быстрых темпах 
возникает необходимость предварительной подготовки. 

 Обучающийся должен ясно представлять интервальное соотношение 
внутри исполняемого звукоряда. Это дает ему возможность предощущать 
направление движения нескольких пальцев (тон или полутон, м.3 или б.3 и 
т.д.).Групповые движения пальцев в быстрых темпах требует особого внимания 
к воспитанию независимости и четкости в работе пястно-фаланговых 
суставов.(Например: Доминантсептаккорд  с  обращениями. Пассажи.) 

Постепенно, в ходе длительного времени при тщательной и настойчивой 
работе двигательный процесс автоматизируется. Важное значение при этом 
имеет хорошая координация обеих рук, особенно при исполнении раздельных 
штрихов. 
 Из всего сказанного при работе с обучающимися над развитием техники 
левой руки необходимо учитывать следующие: 
- при  переходе с одной струны на другую, палец  не следует поднимать до того 
как, следующий займет свое место на другой струне, причем подъем 
предыдущего пальца должен быть более стойким по сравнению с приемом 
отскакивания пальца. Это способствует плавному, лишенному призвуков 
переходу со струны на струну. Это важно при игре штриха legato (Пример:С. 
Рахманинов «Вокализ», П.И. Чайковский «Осенняя песня»); 
- «рулевое» движение левой руки при переходе со струны на струну должно 
обеспечивать одинаковый уровень падения пальцев при игре на различных 
струнах (Пример: В. Мироманов  «Вариации» цифра № 7);  
- в работе над гаммами в нисходящем движении открытые струны обычно не 
используются. Но можно пользоваться открытыми струнами, т.к. именно эта 
аппликатура наиболее характерна для исполнения виртуозных пассажей в 
художественных произведениях (Пример:  гаммы F; Е-dur;   В. Городовская 
«Фантазия»); 
- при  исполнении большой и малой секунды (тон и полутон) наблюдается у 
некоторых обучающихся неестественное движение пальцев, которые приводят 
к напряжению, затрудняют чистое интонирование. Надо следить, чтобы 
вышележащий палец падал на струну с некоторым наклоном в сторону от 
предыдущего пальца, слегка касаясь его средним суставом. То  же самое 
наблюдается при исполнении больших интервалов (септима, кварта). 
Типичным недостатком здесь является отведение основной фаланги 
вышележащего пальца от нижележащего, так называемое перекрещивание 
пальцев, при котором возникает напряженное состояние всей руки, нарушается 
точность интонации. При исполнении малой секунды надо следить, чтобы 
тесное соприкосновение кончиков пальцев не вызывало «склеивание» средних 
суставов, которые должны быть несколько отведены друг от друга. 



-важно отработать чередование большей активности  падения – отскока одних 
пальцев с меньшей активностью, как бы отдыхом других. Это полезно поиграть 
упражнения, гаммы с различной ритмической структурой для четкого 
исполнения музыкальных фраз в произведениях, где встречаются дуоли, 
триоли, квартоли и т.д. Полезно при работе менять темп. В любом случае для 
укрепления пальцев  и выработки независимости движений полезно отскок и 
падение совершать в медленном темпе довольно активно, с одинаковой 
энергией. 
- большое внимание следует уделять воспитанию независимости движения 
обеих рук. Активная деятельность одной руки не должна вызывать у другой 
излишнее напряжение.  Штрих деташе: правая рука активна, а левой руке не 
надо увеличивать энергию подъема. Это приведет к перенапряжению мышц 
(Пример:Н. Будашкин  «Концерт»Iч.); 
- спродвижением обучающихся в старшие классы полезно играть упражнения 
из двойных нот, аккордов. 

Смена позиций 
 Вопросы смены позиции – это отдельная большая тема, которая требует 
подробного освещения в музыкально-художественном и техническом плане.От 
того, в какой позиции мы будем соединять звуки, входящие в состав 
музыкальной фразы, такова будет красота и выразительность нашей игры. 
Смена позиций помогает более точному раскрытию музыкального 
образа.Велико значение смены позиций и в овладении виртуозной стороной 
игры струнников. Самым ярким недостатком является судорожное, 
толчкообразное движение руки вдоль грифа, вызванное ее напряженным 
состоянием. То есть те обучающиеся, которые не сумели приобрести на 
начальном этапе обучения правильность профессиональных навыков и не 
обладающих свободной пальцевой беглостью, в дальнейшем с большим трудом 
избавляются от этого недостатка. Чтобы избежать толчкообразных движений, в 
момент перехода следует ослабить нажим пальца на струну. На первой стадии 
овладения навыков переходов скольжения пальцев  должно быть медленным с 
отчетливо слышащим портаменто (Пример: К. Сен-Санс «Лебедь») 
 Работая над сменой позиций, очень важно проследить за правильным, без 
лишнего напряженного взаимодействия частей рук. В работе участвуют 
предплечье, взаимодействующие с плечом – это ведущая часть.  А ведомая – 
кисть и пальцы.В зависимости от музыкальной фразы обучающийся должен 
ясно представлять характер движения: либо эластично – мягко – спокойно, 
либо эластично – легко – быстро и т.п. В работе над переходами из позиции 
важно учитывать следующие моменты: 
1) Большее или меньшее движение всей руки при переходах в верхние 
позиции зависит от величины кисти и длины пальцев обучающихся. 
2) Для обеспечивая игры в высоких позициях с маленькой ручкой иногда 
приходится выносить большой палец на обечайку. Этот прием требует особой 
ловкости при возвращении руки в низкие позиции. 
Пример: гамма C-dur на 2 октавы. 
3) Групповое расположение пальцев над струной обязательно должно 
сохраниться и при смене позиций. 
Пример: показ на гаммах расположения пальцев в позициях. 



4) При игре в одной позиции каждый палец может занимать различные 
положения в зависимости от хроматического повышения или положения 
основного звука. 
Например: 1поз. – 3-ий палец на струне ля: 
ре – ре бемоль,   ре – ре диез 
 Мера закрепления пальца в каждом случае будет различной, но при игре в 
одной позиции это не вызывает особых затруднений. При переходе же в другие 
позиции, например из 1 в 3 и обратно, этот момент не всегда учитывается, это 
отрицательно сказывается на ощущении новой позиции всей руки и ведет к 
интонационной неустойчивости. При этом надо учитывать, что переход из 
одной позиции в другую должен быть осуществлен на скольжении пальцев 1-го 
или 2-го  (Пример: игра E-dur, A- dur, Д- dur на 1-ой струне с переходом в 4 
позицию. Скользит 1-ый палец) 
5) В высоких позициях из-за тесного расположения пальцев на грифе 
интонирование тонов и полутонов затруднительно. Пальчики как бы вытесняют 
друг друга, поэтому нужна специальная тренировка (Пример:Н. Будашкин  
«Финал»). 

Заключение 
 Итак, техническая работа должна быть постоянно связана 
непосредственными музыкальными задачами, стоящими передобучающимися. 
На различных этапах обучения педагог направляет свое внимание нате или 
иные художественные или технические стороны воспитания, исходя из 
индивидуальных способностей обучающихся, его музыкальной одаренности и 
восприимчивости. И только на основе знаний педагогического мастерства все 
действия будут верны и точны. 
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3. М. Либерман. «Вопросы музыкальной педагогики». Н.- 1980г. 
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Приложение 
 

 
 
 
 

 
 
 
 

В этих упражнениях нижележащие пальцы следует оставлять на струне. Надо 
следить, чтобы напряжение было минимальным. Главная цель – это ясность 
возникновения звука. 
 

 
 
 
 

Это дальнейшее развитие независимости пальцев. Надо следить, чтобы все 
пальцы были над грифом, совершали некоторое содружественное движение.  

 
 
 
 
 

Здесь задача сложнее: двумя пальцами производятся движения, 
противоположные по направлению. В первых двух тактах1 палец поднимается 
со струны почти одновременно с падением 2 пальца. Этот приём даёт 
возможность сыграть терцию до диез – ля легко, а с другой стороны помогает 
хорошо почувствовать отделяемость 1 от 2 пальца в пястно – фаланговом 
суставе. 
В следующем такте 1 палец остается на струне, а противоположные движения 
производятся 2 и3 пальцами. 

 
Во время падения каждого последующего пальца предыдущие поднимаются со 
струны. 

 
 
 



 

 
 

 
 

 
Это упражнение помогает правильно организовать движение пальцев от 
вышележащих нижележащим. В упражнении №10 учитывается все моменты, 
которые были в первых девяти упражнениях. 
 
 
 
 
 
 



В. Мироманов. Вариации на две русские народные песни 
«Ах ты, ноченька» и «При долинушке стояла». 

 

 



 

 



 

 



 

 

 



 



 

 



 

 



 

 



 

 

 

 



 
 

Сценарий тематического классного часа 
«Возникновение и развитие русских народных инструментов» 

 
Малюкова Ирина Ивановна, 

преподаватель МБУ ДО 
«Унечская детская школа искусств» 

 
- Здравствуйте, ребята, уважаемые гости. Сегодня мы собрались, для того, 
чтобы познакомить вас с историей возникновения и развития русских народных 
инструментов. 
Ведущий: 
- Русская народная музыка –это обширная и богатейшая область искусства, 
глубоко уходящая корнями в далёкое прошлое народа. 
 Народная русская музыка чрезвычайно многообразна. Складываясь в 
различные века, эпохи, в различных местностях и социальных группах, 
народные песни. Танцы, инструментальные напевы отражали самые различные 
стороны быта, труда, борьбы народа, его обычаи, мудрость, поверья, 
рассказывали о его героях и вождях. Именно отсюда – обилие и разнообразие 
песенных жанров: обрядовых, былинных, исторических, игровых. 

До нас дошли образцы народной музыки, которые возникли очень давно, 
когда ещё не было письменности, единой государственности на Руси. 

В древней Руси в течение нескольких веков собирателями и 
пропагандистами словесного и музыкального творчества были скоморохи. 

Скоморох – значит гудец, игрец, потешник, веселый молодец. Так в 
древней Руси называли поэтов – певцов, которые исполняли свои, как правило, 
весёлые скоморошины, аккомпанируя себе на каком – либо народном 
инструменте и, зачастую, приплясывая в такт мелодии. Первые выступления 
скоморохов сопровождались игрой на бубне, позднее отдельные скоморохи 
объединились в ансамбли, в состав которых входили трубы, бубны, сопели, а 
также сурмы, домры, волынки, гудки, свирели. 

Носители прогрессивных идей скоморохи – нередко являлись 
зачинщиками, участниками народных волнений. Первыми против скоморохов 
выступило духовенство.  Им запретили выступать. В 1648году  царской 
грамотой повелевалось «все гудейные сосуды сжечь, ослушников наказать 
кнутом, а за повторное ослушание ссылать в отделённые места». По 
свидетельству очевидца тех времен имел случай, когда обоз нагруженный 
различными музыкальными инструментами был, сожжён на болоте за Москвой 
– рекой.  

В результате постоянных гонений, все меньше становилось мастеров, 
изготовляющих музыкальные инструменты для скоморохов. Искусство народа 
постепенно утрачивало массовость, вырождалось. 

Во время царствования Петра I уделялось внимание военным оркестрам. 
Музыка была торжественной и громкозвучной. Позднее в усадьбах вельмож, 
богатых помещиков появлялись крепостные оркестры для услаждения слуха 
господ итальянской музыкой. Итальянская опера быстро вошла в моду при 
дворе. 



 
В XIX веке произошла коренная перемена общественного мнения в 

оценке роли и значения народного творчества. Основоположником русской 
классической школы М. И. Глинка видел в народной музыке неисчерпаемый 
источник вдохновения. Он изучал русскую музыку. Музыкальный язык народа 
его песен – стал родным, близким для Глинки. Золотой фонд сокровищницы 
русского народного творчества составили сборники русских песен, которыми 
были обработаны М.А. Балакиревым, Н.А. Римским – Корсаковым. П. И. 
Чайковским, А.К. Лядовым. Эти композиторы вводили в свои оперы русские 
народные инструменты. В оперу М. И. Глинки «Руслан и Людмила» - введён 
образ певца – гусляра Баяна, партия которого написана в характере былинного 
повествования и воссоздает звучание гуслей звончатых. Замечательный дуэт 
гудошников Скулы и Ярошки в опере А. П. Бородина «Князь Игорь» также 
приближает нас к народному творчеству. 

Повышению общественного интереса к русским народным инструментам, 
музыке, её расцвету – обязано деятельности выдающегося музыканта, 
дирижёра, виртуоза – балалаечника, организатор первого великорусского 
оркестра В.В. Андреева. Изучив выразительные возможности русских 
народных инструментов, Андреев пришел к выводу, что нужно 
усовершенствовать инструменты. 

На основе распространённых народных образцов он реконструировал 
балалайку, создав новый, совершенный инструмент, отвечающий требованиями 
того времени, причем модернизированная Андреевым балалайка не только 
сохранила, но усилила красоту, яркость присущего ей народного колорита. 

Создание концертной балалайки стало начало творческих планов 
Андреева. По его чертежам мастер Ф. С. Посербский изготовил семь балалаек 
различных размеров. Так родился первый ансамбль балалаек, который и явился 
основой Великорусского оркестра. Выступления ансамбля был с радостью и 
энтузиазмом встречен прогрессивными музыкантами того времени.  

Но Андреев не остановился на этом, он экспериментировал с 
инструментами, тембрами. Ему нужен был мелодический инструмент. В 1895 
году в Вятской губернии был найден струнно – щипковый инструмент с 
круглым кузовом, который был реконструирован мастером С.И. Налимовым и 
назван домрой. 

Впоследствии мастер Налимов по чертежам Андреева изготовил домру – 
пикколо, домру – альт, домру – бас. Эти инструменты хорошо сочетались по 
тембру с балалайками, и расширил исполнительские возможности коллектива. 

Дальше в оркестр были введены ударные инструменты (накр, бубен, 
ложки), духовые (жалейка, свирель, брелка) и гусли. 

В оркестре русских народных инструментов есть ещё одна группа 
инструментов, без которой трудно представить современный коллектив, 
которую Андреев не решался ввести в Великорусский оркестр – группа 
гармоник и баянов. 

Почти одновременно с возникновением Андреевского оркестра в конце 
1880 года, аналогичную работу начинает проводить гармонист любитель Н. И.  
Белобородов. Обладая незаурядными способностями, он добился заметных 
успехов во владении инструментом, но примитивность гармоний резко 



ограничивало его исполнительские возможности. По его инициативе мастер 
Л.А. Чулков изготавливает хроматическую гармонику. 

В 1885 – 1886 годах из рабочих оружейного и патронного завода 
Белобородовым был создан «Оркестр кружка любителей игры на 
хроматических гармониках». Созданный Белобородовым оркестр был первым, 
игравшим по нотным партитурам. 

В 1907 году мастер П.Е. Стерлигов создал новую разновидность 
хроматической гармонике, названную баян. В 1903 году Стерлигов создает 
пятирядный баян, а в 1929 году изобретает совмещённую готововыборную 
клавиатуру с механизмом для её переключения. 

С этого момента основной состав современного оркестра русских 
народных инструментов можно считать сформированным. 

Плодотворная деятельность Андреева и Белобородова и их 
многочисленных учеников во многом способствовала развитию народного 
исполнительского творчества. В музыкальных учебных заведениях 
открываются классы баяна, балалайки, домры, в которых готовятся 
профессиональные кадры музыкантов – исполнителей на народных 
инструментах. В числе первых были открыты такие классы в Московском 
музыкально – педагогическом училище им. Октябрьской Революции, Киевском 
музыкальном училище и других учебных заведений. 

В нашей стране стали проводиться конкурсы, фестивали исполнителей на 
народных инструментах. 

В 1926 году состоялись конкурсы гармонистов и балалаечников в 
Москве, Ленинграде. В жюри тогда можно было встретить выдающихся 
государственных  и общественных деятелей: Н.К. Крупскую, А.В. 
Луначарского, крупных музыкантов: А.К. Глазунова, М.И. Ипполитова – 
Иванова, А.Д. Кастальского и др. 

Высокую музыкальную культуру показал Всесоюзный смотр 
исполнителей на народных инструментах (1939г.). Первой премией были 
отмечены виртуозы – балалаечники заслуженный артист РСФСР Н.П. Осипов и 
заслуженный артист РСФС, лауреат Государственной премии, доцент 
музыкально – педагогического института им. Гнесиных П.И. Нечепоренко. На 
этом же конкурсе I премию по баяну получил Иван Паницкий – автор многих 
обработок русских народных песен и оригинальной музыки. 

На концертную сцену выходят целая плеяда молодых и талантливых 
исполнителей на народных инструментах: 

Нагорный Владимир Викторович – балалаечник – гастролировал по 
стране, выступал на радио, много записывался на грампластинки. 

Музыкальная иллюстрация:Б. Мокроусов «Осенние листья» в исполнении 
В. Нагорного. 

Павел Иванович Нечепоренко– имя этого выдающегося балалаечника и 
педагога широко известно как в России, так и за её пределами. Один из 
основоположников современной школы игры на балалайке, художественный 
руководитель оркестры им. В.В. Андреева (1951г.), профессор ГМПИ им. 
Гнесиных, лауреат Государственной премии СССР, Народный артист СССР. 

Музыкальная иллюстрация:Ж.Б. Люлли «Гавот» в исполнении. П. 
Нечепоренко. 



Александр Цыганков – народный артист России, профессор Российской 
Академии музыки им. Гнесиных, композитор – является выдающимся 
профессиональным исполнителем на старинном русском народном 
инструменте – домре. Важными событиями в жизни молодого музыканты были 
победы на I Всероссийском конкурсе исполнителей на народных инструментах 
в Москве в 1972 году, на Международных конкурсах в г. София, г. Братислава. 

В 1971 году А. Цыганков становится солистом Государственного 
академического оркестра русских народных инструментов им. Н.П. Осипова. 

Музыкальная иллюстрация: Вариации на тему цыганской песни 
"Мардяндя"  в исполнении А. Цыганкова. 

Николай Яковлевич Чайкин – композитор, педагог, Заслуженный деятель 
искусства РСФСР 1980 года. Им создано свыше двухсот инструментовок, 
аранжировок, переложений русских, советских и зарубежных авторов. 

Музыкальная иллюстрация:Н. Чайкин «Лирический вальс» в исполнении 
ГеннадияМамайкова. 

Евгений Дербенко – композитор, педагог. Им создано более тысячи 
сочинений в различных жанрах, сто из них записаны солистами, ансамблями и 
оркестрами в фонд Всесоюзного радио. 

Музыкальная иллюстрация:Парафраз на темы известных мелодий в 
исполнении Е. Дербенко. 

Вячеслав Анатольевич Семёнов – родился в г. Трубчевске Брянской 
области – талантливый  исполнителей, композитор, замечательный педагог. 
Яркая виртуозность, эмоциональная открытость, артистизм, огромный и 
разнообразный репертуар, глубокое чувство мелодизма и многие другие 
качества сочетаются в его игре.  

Музыкальная иллюстрация:Ж. Ибер. «Маленький белый ослик» в 
исполнении В. Семёнова. 

Значителен вклад Веры Городовской в пополнении литературы для 
сольных щипковых народных инструментов (гусли). Особенно известны такие 
её пьесы, как «Русский перепляс», обработки русских народных песен для 
балалайки «Под окном черемуха колышется», «Выйду ль я на реченьку» и др.  

Музыкальная иллюстрация:В. Городовская "Пойте гусли" в исполнении 
Русского оркестра им. Осипова. 

Теперь Вы узнали историю возникновения и развития русских народных 
инструментов. А кто был самым внимательным, тот сможет ответить на 
следующие вопросы нашей викторины: 

• Кто были первые исполнители на домре на Руси? 
• Как звали выдающегося музыкального деятеля, который дал новую жизнь 

балалайке? 
• Корпус, какой формы имеет балалайка? 
• Какой музыкальный инструмент изготовил Пётр Стерлигов? 
• На чем играл Баян, когда пел свои былинные песни? 
• На каком инструменте играл Александр Цыганков? 
• Кто появился раньше баян или гармонь? 
• Руководитель оркестра кружка любителей игры на хроматических гармониках? 

Настоящее народное искусство всегда в поисках, в движении. Летят в космос 
ракеты, плывут в океанах атомные корабли, весь мир наполнен гулом моторов. 

https://vk.com/video-82702033_171304543


Достижения науки и техники кажутся невероятными. Изменился человек, круг 
его интересов неизмеримо вырос. А искусство? Музыка? 

Меняются ли они, с развитием цивилизации. Конечно! 
Изменились содержание и формы современной музыки. Появились новые 

музыкальные инструменты. Оказывается, и в век научно – технического 
прогресса игра на простой домре или балалайке может взволновать 
современного человека. 

Очень горько осознавать, как порой незаслуженно уходят традиции 
нашей необъятной Родины в никуда. Мы очень много говорим о культуре, и 
своими же поступками разрушаем накопленные знания, наработки и опыт. 

В нашей школе, мы педагоги стараемся сохранить традиции и обычаи 
наших предков! У нас в школе два оркестра русских народных инструментов 
обучающихся и преподавателей. Преподаватели – народники стараются 
сохранять и поддерживать интерес к народной музыке, её истокам у 
подрастающего поколения. В школе ведётся обучение на домре, балалайке, 
баяне, гармошке, гитаре. Наши ученики постоянные гости в детских садах, 
школах, в реабилитационном центре детей инвалидов. Каждая встреча 
обязательно сопровождается рассказом о русских народных инструментах. 
Ребята с удовольствием исполняют русские народные песни, произведения 
русских, зарубежных и современных авторов. 

В заключении хочу сказать, что будущее русских народных инструментов 
целиком и полностью зависит от того, с каким рвением мы будем подходить к 
пропаганде народной музыки, и я верю, что интерес к русской музыке и 
русским народным инструментам не угаснет никогда. 
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3. Попова, Т. Основы русской народной музыки / Т. Попова. – М., 1977. 
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Методические рекомендации «Музицирование в классе фортепиано» 
 

Фирсенкова Елена Николаевна, 
преподаватель по классу фортепиано 

МБУДО «Дубровская ДШИ» 
Введение 

Основной целью педагогов ДШИ является необходимость не только 
научить ребёнка играть на инструменте, но и во что бы то ни стало 
заинтересовать, увлечь каждого ученика, помочь полюбить музыку и 
радоваться каждодневному общению с ней. 

Поэтому для успешных занятий нужны, конечно же, природные данные 
и желание, но и немаловажны ещё несколько факторов: 

1. Наличие инструмента дома с первых уроков; 
2. Домашний помощник и наставник (мама, папа, сестра, брат с 

музыкальными знаниями) 
3. Музыкальная подготовка. 
На начальном этапе занятий игры на фортепиано, нужно в какой-то 

степени перенестись в эпоху раннего детства, деятельного любопытства. 
Нужно повернуть дело так, чтобы не мы вкладывали знания в пассивно 
подставленные головы, а ученики донимали нас желанием всё узнать и всему 
научиться. Ведь, в самом деле,  именно ученику надо, чтобы его научили, а 
не учителю обязательно надо научить! И значит наша задача – создавать 
такую «окружающую среду», которая будет способствовать самовоспитанию 
и самообучению ребёнка. Обучать необходимо абсолютно всех детей, 
независимо от степени их музыкальной одаренности. Нужен такой подход, 
чтобы в первую очередь привить любовь к музыке, пробудить у них желание 
играть и музицировать самостоятельно и после окончания школы. 
Индивидуальный урок во многом похож на общение с ребёнком в семье: 
 возможность уважать его путь, его выбор, поддерживать его интерес, не 
навязывать то, что ему не нравится, к чему он пока не готов, в репертуар 
включать произведения, которые ему интересны. 

Одной из главных предназначений сферы дополнительного образования 
– развитие различных форм музицирования это-подбор по слуху, 
транспонирование, чтение с листа, игра в ансамбле, аккомпанемент, 
сочинение и импровизация. Эти формы работы особенно востребованы в 
настоящее время. 

Актуальность работы педагогов школ искусств состоит в том, что 
систематическое воспитание детей в атмосфере музыкального творчества 
делает их раскрепощеннее, развивает эрудицию, учит слушать и понимать 
музыку. Ученики приобретают необходимые знания и навыки, которые им 



 
 
 

 
 
 
 

пригодятся во время учебы и в дальнейшей жизни – в музицировании дома, в 
общеобразовательной школе, в кругу друзей.  

Иногда мы забываем об этом и на уроках занимаемся только 
подготовкой к очередному академическому концерту или зачёту. Педагог 
должен быть одновременно историком музыки, теоретиком, учителем 
сольфеджио и игры на фортепиано. Фундамент всех знаний и навыков 
закладываются первые годы обучения, и в дальнейшем лишь добавляются и 
совершенствуются. 

Постоянной заботой должны быть окружены ученики со скромными 
музыкальными способностями. Особое внимание следует обратить на то, 
чтобы у таких   детей не возникло ощущение своей неполноценности, так как 
это будет тормозить их развитие и может привести к утрате веры в себя. 

На первых порах, пока ребёнок мало что умеет- ритм – область, в 
которой он может проявить своё творчество. Это ему более доступно, близко 
и знакомо. Ритм – это основная сила музыки, основа стиха. Чтение песенок- 
попевок с одновременным прохлопыванием его метрической системы - 
первоначальный этап работы над ритмом.  

Ученики должны проходить много различных ритмических формул, 
прохлопывать ритмический рисунок ко всем пьескам, над которыми он 
работает.  

С первых уроков в процессе обучения ученик должен познавать мир 
тональностей. Без знания тональностей невозможна ни одна из форм работы 
по развитию творческих навыков. 

 Хорошо зная буквенно-цифровое обозначение аккордов, ученики в 
будущем могут свободно подобрать аккомпанемент к любой песне, романсу, 
любимой мелодии, что очень важно впоследствии, после окончания школы. 

Гармонический анализ, ведущий к развитию ладогармонического 
мышления и развитию внутреннего слуха, облегчит задачу приобщения 
ученика к импровизации и элементарному сочинению, позволит ему быстрее 
заучивать текст наизусть, опираясь не только на двигательную, но и на 
ладогармоническую память, ускорит формирование умения подбирать по 
слуху. 

Чтение с листа 
Развивать навык чтения нот с листа нужно с первых уроков, что будет 

способствовать более быстрому разбору текста в дальнейшем обучении в 
ДШИ. 

Чем раньше научится ученик слышать соотношение солирующей и 
аккомпанирующей партий, тем активнее будет его слуховое восприятие.   

Процесс обучения чтению с листа в старших классах должен быть 
направлена на интеллектуальное развитие учащихся, формирование 
эстетического вкуса. К этому времени у учеников уже накоплены различные 



 
 
 

 
 
 
 

музыкальные впечатления, что позволяет познакомить их с разными жанрами 
и стилями. 

Влияние музицирования наиболее ярко отражается на изменении 
отношения ученика к работе над классическим репертуаром. К ней он 
подходит сознательно и осмысленно. Музыка для него становится 
источником музыкальных образов и гармоний. 

Подбор по слуху 
Подбирая мелодии на слух, ученик закрепляет слуховые представления, 

развивает внутренний слух. Подбор по слуху, через который проходят все 
дети в начале периода обучения, надо продолжать и совершенствовать 
дальше в течении всего обучения в ДШИ, этим мы будем повышать интерес 
к занятиям. 

До начала подбора мелодий по слуху необходимо выяснить слышит ли 
ученик высотное соотношение звуков, направление движения мелодии 
исполняемой преподавателем и комментирует: вверх, вниз, через клавишу, 
стоит на месте, скачок вверх, скачок вниз, регистр.  

На первоначальном этапе в качестве материала для такой работы 
выбирают лёгкие мелодии с поступенным движением. Занятия проводятся 
следующим образом: педагог несколько раз проигрывает мелодию, учащийся 
слушает, запоминает, делает словесный анализ, после чего поёт её голосом и 
затем можно приступить к попытке подбора на инструменте. Облегчая 
задачу ученика, педагог показывает участок клавиатуры, на которой 
располагаются нужные звуки. 

Подбор басовой линии – начало формирование аккомпанемента. 
Усложнения в следующих классах идут параллельно усложнениям в подборе 
по слуху: постепенное расширение диапазона мелодий, освоение интервалов 
в аккомпанементе сначала крупными длительностями затем игра аккордов в 
гармоническом и мелодическом изложении. Варианты аккомпанемента в 
левой руке надо усложнять исходя из индивидуальных особенностей 
ученика. 
  Сопровождение к мелодии может быть изложено (сыгранно) 
различными способами: основной тон; квинта или терция; трезвучия главных 
ступеней; обращения трезвучий; чередование баса и аккорда (основной тон и 
терция); септаккорды и их обращения; различные виды арпеджио; 
аккомпанемент смешанного типа. 

Некоторые  примеры образов интервалов: 
• секунда – ёжик (маленький и большой); 
• терция – белочка или зайчик; 
• кварта-ворона или черепаха 

Важно познакомить ученика с необходимыми правилами гармонизации: 
• смена аккордов происходит обычно на сильных долях такта; 



 
 
 

 
 
 
 

• в очень медленных темпах смена гармонии в мелодии возможна 
на сильную или каждую долю такта; 

• затакт чаще всего не гармонизуется; 
• по возможности следует избегать параллельных квинт и октав. 

 Теперь ученик может, не играя мелодию, петь её, аккомпанируя себе 
двумя руками. Также дети могут играть ансамблем: один – мелодию (в 
октаву), второй – аккомпанемент (педагог и ученик). 

Транспонирование 
Транспонированиемпо слуху так же нужно заниматься с детьми с 

первых уроков, подбирая простые попевки, песенки от разных звуков. 
Транспонирование по нотам является самым радикальным средством 
развития музыкального слуха, всех видов памяти (слуховой, зрительной, 
пальцевой и др.), навыков чтения с листа методом «графического 
восприятия». При этом осваиваются теоретические знания по гармонии в 
практической деятельности, появляются навыки свободного владения 
инструментом, без чего невозможно перейти к сочинению и импровизации.  

Обязательным моментом при транспонировании, является определение 
ступени, с которой начинается пьеса. Транспонируя песни, надо выбрать 
тональность, затем выяснить с учеником главные ступени новой тональности 
и проиграть их левой рукой. Ученик может вначале транспонировать одной 
рукой, а педагог одновременно с ним будет играть партию другой руки. 

Ансамбль 
Так же с первых уроков мы приучаем детей к ансамблевому 

музицированию. Игра даже одной ноты или исполнение метрической 
пульсации (ладошками, шагами, используя шумовые инструменты) вовлекает 
ученика в процесс совместного музицирования. 

Начинать работу следует с простых обработок детских песен, пьес 
популярной, классической и современной музыки. 

При игре в ансамбле развивается такое важное качество, как умение 
слышать не только себя, но и партнера, а также общее звучание всей фактуры 
пьесы; активизируется фантазия и творческое начало; воспитывается умение 
увлечь своим замыслом товарища, или, когда это необходимо, подчиниться 
его интересам. Чем раньше ребёнок научится слышать соотношение 
солирующей и аккомпанирующей партии, тем активней будет его слуховое 
восприятие. 
 На начальном этапе обучения учащийся осваивает навыки 
ансамблевого музицирования в паре с педагогом. Очень интересные занятия 
детям в шумовом оркестре. С 4 класса по предпрофессиональным 
программам, по которым мы сейчас работаем урок ансамбля является 
обязательным. 



 
 
 

 
 
 
 

 Можно играть разноплановые партии по трудности, например, играют 
в ансамбле ученики разных классов (первый и третий…).Один ведёт 
мелодию, а ученик первого класса аккомпанирует кластерами (или 
наоборот). Можно подбирать любые варианты. 

Даже на начальном этапе занятий в ансамбле, дети с удовольствием 
исполняют свою партию. Пусть это будет всего одна нота или ритмический 
рисунок, но это будет исполнять он – ученик! 

Ансамбль– это такой вид совместного музицирования, которым 
занимаются на любом уровне владения инструментом. К каждому ребёнку 
надо находить свой отдельный подход и лучшим средством для этого 
является игра в ансамбле учителя и ученика. В современной нотной 
литературе достаточно произведений исполняемых ансамблями разных 
уровней и возрастов, но и сам педагог может сделать простые 
инструментальные обработки знакомых мелодий для исполнения своими 
учащимися. Возможно, навыки владения инструментом ещё не значительны, 
но игра в ансамбле, постепенное усложнение исполняемых партий приведут 
кповышениюнавыковисполнения. 

Чтение с листа 

 «Лучший способ научиться быстро читать - это как можно больше 
читать»,-  сказал Иосиф Гофман. Этот знаменитый афоризм произносится как 
напутствие начинающим музыкантам. Действительно, ни один навык не 
может быть приобретён без постоянной тренировки. Развитый навык игры с 
листа представляет собой сложную высокоорганизованную систему, 
основанную на теснейшем синтезе зрения, слуха и моторики. Действие этой 
системы осуществляется при активном участии внимания, воли, памяти, 
интуиции и творческого воображения исполнителя. Навык чтения с листа 
складывается из нескольких основных моментов. Восприятие нотного текста: 
ускоренное («графическое») чтение; структурно – смысловая логика 
(восприятие по горизонтали и по вертикали);  метроритмические и 
звуковысотные ощущения (внутренний слух); зрительная память, развитие 
навыка чтения с листа на одни такт вперёд. 
 Все формы работы по развитию творческих способностей 
подготавливают ученика к развитию навыка чтения с листа. Это этапы, 
которые готовят к формированию связей «вижу-слышу-осязаю»; т.е. 
прочтению графического нотного знака «сплавом»: зрительно, внутренним 
слухом и моторно-осязательно. 
 Начинающий ученик, читая с листа, должен успеть осознать каждое из 
нотных обозначений во взаимосвязи с другими навыками и в момент 
воспроизведения объединить их в единое целое. От постоянной тренировки 
процесс прочтения приобретает быстроту, и со временем играющий будет 
охватывать сознанием не отдельные ноты, а уже целые группы их.Самый 



 
 
 

 
 
 
 

необходимый навык чтения нот с листа – это умение смотреть вперёд,и 
воспитывать его надо с первых занятий на инструменте.  

Импровизация (варьирование) и сочинение 
 Импровизация – самая сложная форма музицирования, это тот редкий 
предмет, в котором счастливо сочетаются теория и практика. Ученик не 
просто получает знания, но учится активно их применять. Теоретический 
материал следует преподносить как можно более доходчиво, не перегружая 
ученика излишними подробностями. Обучение должно идти поэтапно (от 
простого к сложному). 
 Элементы импровизации должны присутствовать на занятиях с самого 
первого урока практически в любом виде деятельности (в работе над 
метроритмом, интонированием, подбором по слуху, исполнением и т.д.). 
Изменяя музыкальную ткань, ребенок осуществляет творческий выбор и 
приходит к активному овладению музыкальным материалом. Сначала можно 
дробить крупные длительности (например, в аккомпанементе) на более 
мелкие, немного изменять мелодию – сочинять к ней подголоски, усложнять 
или упрощать ритмический рисунок. Позднее необходимо научиться менять 
фактуру сопровождения, изменять или добавлять фигурации, украшения и 
т.д. 
 Варьирование, изобретение вариантов, помогает формированию 
навыков сочинения и импровизации. Уроки импровизации и сочинения дают 
дополнительный импульс к занятиям на фортепиано. Они помогают ученику 
ощутить за инструментом чувство свободы, способствуют более вдумчивому 
отношению к произведениям других композиторов. 
 Занятия по сочинению призваны пробуждать и развивать музыкальную 
фантазию, образное мышление, расширять кругозор, способствовать более 
осмысленному отношению к музыке и к изучаемым произведениям.  Одной 
из форм импровизации  является сочинение песенок на заданные стихи. 
Такие задания можно давать на каникулы, чтобы у ребят было больше 
свободного времени для музицирования. Предлагая ребенку сочинить, 
непременно нужно проанализировать характер и содержание текста и 
объяснить:  
 Как организовать мелодию: точно наметить в мелодии начало, 
середину, конец. Для этого после первого предложения можно использовать 
устойчивое и неустойчивое окончание, а в конце второго - обязательно 
устойчивое; рассчитать количество тактов: сколько тактов в вопросе (2 или 
4), столько де тактов должно быть и в ответе; желательно использовать 
единый ритм: в ответе повторить ритм вопроса или частично его изменить. 
 Как разнообразить мелодию: при сочинении мелодии нужно 
использовать: различный ритм, размер; движение по звукам трезвучий вверх 
и вниз (в том числе - тонического трезвучия); гаммаобразное движение 



 
 
 

 
 
 
 

(восходящее и нисходящее); скачки на разные интервалы; повторение одного 
и того же звука; чередование одного и того же звука; чередование двух-трёх 
звуков; перенос на октаву выше или ниже (или в другой регистр) мотива, 
фразы, предложения. 
 Как сочинять мелодии на стихи: внимательно несколько раз вслух 
прочитать текст; исходя из его образного содержания, выбрать подходящий 
темп, лад (мажор или минор), размер; определить начало и конец каждой 
фразы; в соответствии с ритмом слов представить  себе и записать  
ритмический рисунок, следя за тем, чтобы стихотворные акценты совпадали 
с сильными долями тактов; приступить  к поиску наиболее подходящих 
интонаций; выбрать  тональность; начинать мелодию лучше с устойчивого 
звука – 1,3 или 5 ступени; движение мелодии может быть: скачкообразным, 
поступенным (гаммаобразным), восходящим или нисходящим, 
волнообразным, скачкообразным, (охватывать ходы на кварту, квинту, 
сексту, септиму, октаву);  можно использовать различные опевания и 
хроматизмы (движение по полутонам); можно применять секвенцию, 
особенно если в тексте встречается повторение, перечисление чего-либо; для 
развития музыкальной мысли хорошо использовать повторность фраз, их 
вариантность (частичное изменение); предусмотреть кульминацию (самая 
яркая точка в развитии мелодии), если мелодия большая по объёму 
(составляет период); готовую песенку сыграть испеть; подобрать  к ней 
аккомпанемент. 
 Чтобы подобрать аккомпанемент к любой песне, необходимо: 
хорошо выучить мелодию, несколько раз проиграть и пропеть её; играя 
мелодию, определить, какие её звуки аккордовые, требующие гармонической 
поддержки, а какие – неаккордовые; подобрать аккорды. Если возникнет 
трудность с каким-либо звуком, найти аккорды, имеющие его в своём 
составе, и выбрать из них наиболее подходящий; обратить внимание на 
альтерированные звуки, они могут быть признаком отклонения или 
модуляции; секвенция в мелодии может указывать на отклонения; при 
подборе аккордов используются не только основные виды, но и обращения, 
чтобы смена аккордов выглядела плавной и естественной. 

   Готовую песенку переписать в тетрадь. 
 Примеры заданий: закончить мелодию, довести ее до тоники; 
превратить веселую мелодию в грустную и наоборот; заполнить 
пропущенные такты в мелодии, данные педагогом, определить тональность и 
поставить размер; сочинить песенку-попевку на слова, предложенные 
педагогом; на сыгранный «вопрос» ученик сочиняет «ответ»; сочинить 
мелодию по ритмическому рисунку; угадать по заданному ритмическому 
рисунку песенку из любимого мультфильма; сочинять мелодии на заданные 
стихи и подобрать к ним подходящее сопровождение, используя аккорды 



 
 
 

 
 
 
 

главных ступеней; подобрать аккомпанемент к песне по буквенным 
обозначениям аккордов, применяя различные фактурные варианты; играть 
кадансовые обороты в мажоре и миноре в заданных тональностях: K6

4- D – T; 
Т – S - K6

4 - D – T. 
Заключение 

         Нужно отметить, что музицирование доставляет большое удовольствие 
ученикам и позволяет им уже на первом этапе обучения почувствовать себя 
музыкантами. А позитивные эмоции всегда являются серьезным стимулом в 
индивидуальных занятиях    музыкой. Музицирование способствует 
расширению  общемузыкального  кругозора  обучающихся, формированию у 
них представлений о разнообразии жанров, видов, форм музыкального 
искусства, развивает умение анализировать их, формируетисполнительскую 
самостоятельность. 

В старших классах ученики должны уметь подбирать и играть по 
буквенным обозначениям аккомпанементы к песням и романсам, постепенно 
усложняя фактуру и гармонию аккомпанемента, используя все теоретические 
знания и навыки гармонизации. 
 Всё это способствует решению комплекса задач преподавателя, 
развивающего у своих обучающихся интерес к фортепианному 
исполнительству. Умение музицировать значительно облегчает процесс 
обучения, тем самым расширяя музыкальный кругозор и поддерживая 
интерес к музыке.  Успешная работа по музицированию возможна лишь при 
условиях регулярных занятий в классе и дома.  По мере накопления навыков 
и опыта по данному предмету необходимо участие учащегося на различных 
концертах, родительских собраниях, встречах и тематических беседах. 
 Основное предназначение ДШИ и ДМШ воспитание будущих 
любителей и ценителей музыки. Хотелось бы, чтобы наши ученики, 
получившие начальное музыкальное образование, могли использовать свои 
знания в повседневной жизни более обширно. И хочется верить, что 
музицирование поможет нашим выпускникам сохранить не только любовь к 
своему инструменту, но контакт с ним на долгие годы. 

Рекомендованные сборники для музицирования: 
1.М. И. Кириллова, Н. Ф. Пономарёва «Музицирование в классе фортепиано» 
Начальный этап обучения выпуски  1,2,3. 
2. Е.Поплянова «Наиграл сверчок» 2 части 
3. О. Геталова, И. Визная «В музыку с радостью» 
4. Т. Юдовина – Гальперина «Большая музыка маленькому музыканту» 
5. Барахтина Ю. В. «Музицирование для детей и взрослых», 4 части 
6.  А. Петров «То, что хочется играть в 4 руки из кинофильмов» 
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