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АННОТАЦИЯ 

 

Сборник методических работ включает в себя  методические 

материалы педагогов составленный по итогам работы Всероссийского 

педагогического Форума «Гитара. Мировые практики», состоявшегося в 

рамках проекта «Мастерская гитарного искусства».  

Данный проект является значимым событием в музыкальной жизни 

гитаристов, привлекающим внимание педагогов классической гитарной 

музыки.  

 

Цель настоящего сборника — обобщение опыта ведущих 

специалистов, работающих в области музыкального гитарного образования, 

и предоставление педагогам и учащимся  полезных рекомендаций. 

  

 

Электронный сборник методических материалов  Всероссийского  Форума 

«Гитара. Мировые практики»// под редакцией// Г.Г. Погосян, В.В. Иванченко, 

Е.А. Линченко  Пятигорск: 2026-  49 с. 
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МБУДО ДМШ № 2 им. Н.В. Миргородского  
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Нередко нам, педагогам-музыкантам дополнительного образования, 

приходится слышать от учеников о том, как много им задают в школе, так 

что для самостоятельных занятий у них совсем не остается времени. В этом 

проявляется глубочайшее заблуждение, которое, конечно, исходит от не 

очень осведомленных взрослых, что занятия музыкой - некий «десерт», 

желательный, но совсем не обязательный в деле обучения и воспитания. 

Последние научные данные о благотворном влиянии занятий музыкой, и в 

частности, музыкальными инструментами, на развитие интеллекта и 

социализацию ребенка прямо указывают на то, что они должны занять одно 

из самых значимых мест в рейтинге школьных дисциплин. Но и сегодня 

встречаются родители, которые считают все эти замечательные открытия 

недостаточно убедительными, чтобы раз и навсегда отказаться от подобных 

недальновидных требований: «Пока все уроки не сделал, гитару не трогай!» 

Научные исследования и практика ясно показывают нам, что занятия 

музыкальным инструментом ни в коей мере не мешают изучению школьных 

дисциплин, а как раз наоборот очень этому способствуют! Эта статья 

написана для родителей, дети которых учатся играть на гитаре. В первую 

очередь для тех родителей, которые осознают важность и незаменимость 

домашних занятий на инструменте. Занятия в классе с учителем дают 

учащимся основные, базовые знания. Очень важно отрабатывать навыки 

игры и закреплять материал, пройденный в классе, во время домашних 

занятий. Если родители ребенка никогда не занимались музыкой и не знают, 

как помочь ребенку, то здесь перечислены те моменты, на которые следует 

обратить внимание при музыкальных домашних занятиях.  

1. Большое значение для эффективности домашних занятий имеет 

расписание дня. Работа за инструментом требует большого умственного 

напряжения. Самое лучшее время для занятий – утро. Если это невозможно, 

то необходимо, чтобы, придя из общеобразовательной школы, пообедав и 

отдохнув, ребенок сначала позанимался музыкой, а затем готовил школьные 

уроки. Можно также разделить время музыкальных занятий на несколько 

частей, чтобы ребенок мог чередовать приготовление уроков с занятиями за 

инструментом. Такая смена видов деятельности, как утверждают психологи, 
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поможет вашему ребенку меньше уставать и больше успевать сделать за 

одинаковый промежуток времени. Почему еще важно продумать расписание 

дня? Оно должно быть составлено так, чтобы в помещении, где занимается 

ребенок, во время занятий были обеспечены необходимые для этого условия: 

не отвлекали братья или сестры, не был включен телевизор или радио, не 

было шумных разговоров и т.д.  

2. Домашние занятия обязательно должны быть систематическими, 

ежедневными. Только регулярные занятия приносят пользу. Если ребенок 

занимается только перед уроком, такая работа всегда бывает, 

малоэффективна, потому что многое из того, что достигнуто совместными 

усилиями ученика и педагога на уроке теряется, сводится к нулю. Для того 

чтобы выработать привычку к ежедневным занятиям требуется проявить 

волевые усилия, как ребенку, так и родителям. Даже если позаниматься 20 

минут – будет сделан хоть маленький, но шаг вперед! Сколько по времени 

должны длиться занятия? В среднем для детей семилетнего возраста, как 

правило, достаточно 30-40 минут ежедневных занятий, для учеников средних 

и старших классов – до двух, двух с половиной часов в день. Не забывайте, 

при выполнении домашнего задания, главное не количество времени, 

проведенного за инструментом, а качество выполненной работы.  

3. Обязательно следите за записями в дневнике. Родителям важно 

понимать требования, предъявляемые к домашнему заданию педагогом. 

Точное выполнение домашнего задания поможет наиболее эффективно 

использовать силы ученика и педагога. Главное требование к 

самостоятельной работе - это наличие четкой цели, которую нужно достичь 

по окончании работы. Важно понимать, бессмысленное 

времяпрепровождение за инструментом неэффективно, а порой и вредно. 

Общепринято начинать ежедневные занятия с игры гамм и упражнений. Цель 

– разогревание исполнительского аппарата. После этого можно переходить к 

выполнению первоочередных указаний педагога. Какие требования 

встречаются чаще всего? - «разобрать пьесу». Для учеников младшего 

возраста это значит закрепить разбор пьесы, сделанный в классе c педагогом, 

научиться играть правильный нотный текст. Допускаются небольшие 

остановки и замедления темпа для удобства ученика. Для учеников старшего 

школьного возраста это задание означает самостоятельный разбор нотного 

материала. То есть сам ученик дома разбирает новый материал и приносит в 

класс самостоятельный разбор произведения. - «уверенно играть по нотам». 

Что это значит - произведение должно исполняться, глядя в ноты без запинок 

и остановок. Можно сравнить этот процесс с выразительным чтением какого-

либо художественного произведения по литературе (стихотворения или 

рассказа). Ритм и аппликатура должны быть исполнены верно и без ошибок. - 

«выучить наизусть пьесу». Это значит, что произведение должно быть 

выучено наизусть и исполняться в неторопливом темпе верной 

аппликатурой, хорошим певучим звуком без «треска». Также ритм должен 

быть верно исполнен. Не должно быть запинок, остановок, фраз «Ой, забыл!» 



7 

 

и «Не помню, что дальше», не должны путаться различные такты и части 

пьесы. Это задание также можно легко сравнить с выучиванием и чтением 

стихов наизусть. Только вместо стихов мы выучиваем и исполняем 

музыкальное произведение. - «играть выразительно». Это значит, что педагог 

ожидает от ученика точного исполнения всех динамических оттенков, 

указанных в нотах – громко, тихо и др., постепенного нарастание звучания - 

крещендо (cresc.), постепенного убывания силы звука - диминуэндо (dim.), а 

также учитель хотел бы точного исполнения музыкальных фраз. Каждая 

музыкальная фраза имеет свою вершину или кульминацию и это должно 

быть слышно при исполнении произведения. Кульминационная нота 

исполняется чуть громче соседних нот, она как бы подчеркивается 

смысловым акцентом. Также в это задание входит и исполнение различных 

ритмических особенностей - замедлений (ритенуто - rit.) и ускорений 

(аччелерандо - accel.), указанных в нотах. - «подвинуть темп» означает, что 

наступила пора играть быстро, при этом не теряя качества звука, не делая 

ошибок в нотах. Как научиться играть быстро? При каждом следующем 

исполнении пьесы брать темп чуть быстрее. А быстрые исполнения 

чередовать с медленными. Ученикам бывает довольно сложно сравнить 

темпы и сыграть чуть быстрее или чуть медленнее. Для этого задания очень 

полезно использовать метроном. Он четко укажет темп и поможет выдержать 

исполнение пьесы от начала до конца в заданном едином темпе. - «работать 

над качеством звука» - значит, что в данной пьесе следует обратить внимание 

на звук, следует добиться певучего, приятного звука. Не должно быть скрипа, 

треска, незвучащих нот (недожатых струн). Чтобы добиться хорошего 

качественного звука важно найти правильное положение пальцев левой руки, 

при которых каждая нотка будет «дозвучена и пропета». Это задание может 

быть сложно проверить родителям, которые сами не занимались музыкой 

раннее. - «концертное исполнение пьесы». Это завершающий этап работы 

над произведением. Включает в себя отработку навыка выхода сцену, 

поклона перед слушателями, занятие красивой исходной позиции перед 

исполнением - красиво сесть на стуле и правильно взять инструмент в руки, 

настроиться на хорошее исполнение (мысленно повторив правильный ритм и 

темп). «Выход на сцену» можно отрабатывать при помощи вхождения в 

комнату из коридора (в домашних условиях), инструмент при этом положено 

нести в руках и не разбить (что очень важно для самых юных музыкантов). 

Затем следует исполнение пьесы - яркое, выразительное и в конечных 

темпах. В завершении предполагается встать и красиво покинуть сцену 

(комнату). Это задание очень хорошо может быть отработано перед 

родителями, бабушками, дедушками и остальными родственниками. Для 

учеников, готовящихся к участию в конкурсе или концерте, полезно 

проделать все вышесказанное, надев на себя концертную одежду. Потому что 

комфортные ощущения в концертной одежде тоже очень важны для 

хорошего исполнения. Непривычная одежда может отвлекать в момент 

выступления.  
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4. Искренняя заинтересованность. И, наконец, самое важное: 

необходимо, чтобы ребенок постоянно ощущал неподдельную 

заинтересованность в своих успехах со стороны родителей. Просите ребенка 

время от времени поиграть вам и постарайтесь обязательно внимательно 

прослушать все, что он вам захочет исполнить. Не забудьте похвалить его, 

поощрить, если вы смогли услышать в исполнении вашего ребенка желание 

понравиться вам, порадовать своими успехами. Ребенок должен постоянно 

ощущать вашу любовь и поддержку. Если в ребёнке поддерживать интерес, 

то его и заставлять заниматься не надо будет! А чтобы ему было интересно, 

надо обязательно восхищаться его успехами. Поверьте, он захочет вас 

восхищать снова и снова.  

5. Помощь родителей. «Хорошие родители важнее хороших 

педагогов», - так считал известный пианист и педагог Г.Г. Нейгауз, имея в 

виду, что самые лучшие педагоги будут бессильны, если равнодушны к 

музыке, к музыкальному воспитанию родители. По мнению С. Судзуки, 

вовлечение родителей в процесс обучения музыкальным навыкам играет 

очень важную роль, как и в преподавании языковых навыков. В методе 

Судзуки краеугольным камнем является гармоничное взаимодействие 

учителя, родителя и ребенка. Роль родителя заключается, прежде всего, в 

том, чтобы ходить с малышом на все уроки, делать заметки, заниматься с 

ребенком дома. По сути, мама или папа становятся домашними учителями 

своего юного музыканта. Некоторые родители даже сами начинают учиться 

игре на инструменте, чтобы передать ребенку свой опыт. Синичи Судзуки 

говорил, что для того, чтобы у ребенка была правильная осанка и постановка 

руки, необходимо сначала научить этому родителей. В обязанности родителя 

входит посещение концертов, уроков и прочих мероприятий с ребенком. 

Заключение. Основная работа за инструментом проходит в домашних 

условиях, без участия педагога. Успех в обучении зависит от того, как 

ребенок занимается дома, насколько правильно организована 

самостоятельная работа. Для того чтобы ребенок мог успешно справляться с 

новыми, в большинстве случаев весьма непростыми для него заданиями, 

чтобы развитие его музыкальных способностей шло успешно, очень важно 

своевременно и грамотно помочь ему в этом. Именно в первые месяцы важно 

суметь не только увлечь ребенка музыкальными занятиями, но и выработать 

у него привычку трудиться, выполнять указания педагога, тем самым, 

заложив фундамент для успешного обучения в последующие годы. Не только 

от педагогов, но, может быть в большей мере, от родителей воспитанников 

зависит то, насколько успешно ребенок будет учиться в музыкальной школе. 
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РАБОТА НАД ГАММАМИ В КЛАССЕ  ГИТАРЫ 

 

Еремина Надежда Гавриловна  

преподаватель МБУДО ДМШ 2  

им. Н.В. Миргородского 

г. Пятигорск 

 

 

Общеизвестно, что гаммы играть полезно и необходимо, но почему-то 

не все это делают с удовольствием. Между тем, если играть их с умом, это 

превращается в творческий увлекательный процесс. Когда гамма освоена, 

исполнение ее захватывает энергией движения. Вспомним, что катание на 

санках или на лыжах с горы, езда на велосипеде – занятия рутинные, но 

увлекательные, а ведь игра гамм – это еще одновременно и решение 

шахматной задачи, головоломки. 

Давайте разберемся, что может дать работа над гаммами и как именно 

нужно над ними работать. Дело в том, что гаммы – это простейшие 

технические формулы. Они интересны не сами по себе, но своей простотой и 

универсальностью. Выучить гамму, состоящую всего из нескольких нот, 

просто, но, выполняя разнообразные задания, мы можем научиться очень 

многому. Таким образом, можно учиться технике в чистом виде, минуя 

конкретные сложности освоения нотного текста, стиля исполнения, 

сложности переключения внимания с одних задач на другие, которые 

неизбежно должны встретиться в художественном произведении, главная 

цель которого – создание музыкального образа. 

Важно не просто выучить гамму и поиграть ее. Только зная, над чем 

работать, как работать, на чём сосредоточить внимание, можно извлечь 

пользу из исполнения гамм и применить приобретённые навыки в работе над 

произведением. 

Гаммы зачастую являются основными звеньями большинства 

технических эпизодов художественных произведений. Учащийся, ежедневно 

работающий над гаммами, со временем способен довести их до виртуозного 

блеска. Играть гаммы следует всеми штрихами, во всех ритмических и 

артикуляционных вариантах. Такой метод позволяет не только в 

совершенстве овладеть грифом инструмента, но и выработать яркость и 

острую характерность штрихов, наиболее распространенных ритмических 

рисунков и артикуляционных группировок. 

Проигрывание гамм, аккордов, арпеджио, этюдов, упражнений - все это 

требует огромных усилий и большого внимания. 

1.Для начала необходимо ученику дать определение понятий 

«Техника», «Гамма», «Хроматическая гамма», «Тирандо». 

Техника (с греч. «искусный» ) – совокупность приемов, применяемых 

для получения наибольших результатов при наименьшей затрате 

человеческого труда. 
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Гамма – звукоряд неопределённой протяжённости, соседние ступени 

которого стоят друг от друга на целый тон или полутон. Под гаммой в 

школьной исполнительской практике подразумевают восходящие либо 

нисходящие октавные звукоряды. 

Хроматическая гамма — восходящее или нисходящее мелодическое 

движение по полутонам, построенное, как правило, на основе мажорной или 

минорной гаммы. 

Тирандо – прием звукоизвлечения, характеризующийся прижатием 

струны «без опоры» на соседнюю, играется с ощущением «точки», 

оставляемой пальцем на струне. 

2.Определение пассажной техники исполнения как доминирующей при 

изучении и отработке гамм на гитаре. 

3.Определение 2-х пальцевой и 3-х пальцевой техники исполнения на 

гитаре. Показ каждой из них, определение ее возможностей (темповых, 

ритмических, динамических). 

Ссылка на использование каждого вида в разных исполнительских 

школах страны и зарубежья: 

Двухпальцевая техника: доминирует в исполнительских школах 

Европы. Основана на отработке мелкой техники – активной подвижности 

пальцев i-m. 

Трёхпальцевая техника: широко используется в России. 

Популярность её обуславливаю исторически сложившимся чутким 

слышанием и реагированием российского исполнителя на произведения 

арпеджированной, аккордовой фактуры (идущей от народного творчества). 

Именно в таких условиях получила активное развитие аппликатура i-m-a в 

разных вариантах. 

Делается упор на изучение и освоение двухпальцевой техники как 

первоначальной для освоения. 

Необходимо иметь ввиду и разграничение проблем движений левой 

руки и движений правой руки. 

Работа над проблемами исполнения гаммы левой рукой включает в 

себя: 

- позиционную игру гаммы, расположение пальцев левой руки на позицию, 

положение кисти, локтя, 

- технику смены позиции на одной струне («приставление» пальцев при 

движении гаммы вверх, «перетекание» - при движении вниз, при переходе на 

разных струнах, 

- ощущение наклона струны, проблема важности игры с подставкой с 

определенным фиксированным углом наклона инструмента, 

- проблему постановки большого пальца левой руки за грифом, ощущение 

его как опоры кисти, как ориентира для положения пальцев в позиции, смена 

позиции с переносом большого пальца, 

- проблему ощущения затраты силы пальца на прижатие струны, упражнения 

на верное распределение усилий на каждую подушечку пальца, 
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- проблему экономности движения при прижатии, переступании пальцев, 

- проблему исполнение гаммы штрихом «легато» через «переступание» 

пальцев левой руки, упражнения по данной задаче. 

Для работы над исполнением гамм правой рукой ученик должен: 

- определить счет, подобрать «лидирующий» палец –i или m, сориентировать 

его на сильную долю, считать вслух с педагогом, определить физические 

 ощущения при акцентировке ноты (через нажатие/бросок) при игре разных 

ритмических рисунков. 

- исполнять ритмические рисунки : 2-ли, затем – 3-ли, затем – 4-ли, затем – 

пунктирный ритм. Очень полезно объединение их в блок (игра в 

непрерывном порядке), определение опеваний для совпадения сильной доли 

с тоникой, 

- ознакомиться с исполнением 5-лей и 6-лей, подобрать словосочетания для 

удобства определения первой доли, 

- передавать динамические оттенки при исполнении хроматической гаммы 

(крещендо – при игре гаммы вверх, диминуэндо – при игре вниз). 

Физические ощущения при выполнении данной задачи у ученика, 

- сочетание приемов игры «тирандо» и «апояндо» при игре гаммы. 

Применение «апояндо» разово, для маркатированного выделения крайних 

нот тоники в гамме или при акценте в ритмических рисунках крупных 

длительностей (например, 2-лей), 

- проблема игры приемом «тирандо» на басовых струнах, определение опоры 

большого пальца, разворот кисти правой руки перпендикулярно струнам для 

плотного «нешуршащего» звука, 

- проблема нахождения большого пальца p относительно играющих пальцев 

при игре гаммы на разных струнах. Проблема переноса его при переходе на 

другую струну, 

- применение «контактного» способа игры при исполнении гаммы, 

- проблема собранности кисти, неподвижности мостика, использования 

полусогнутых пальцев в качестве «рычагов» при атаке звука, 

- проблема свободы пальца a при двухпальцевой аппликатуре проигрывания 

гаммы, 

- проблема динамической ровности исполнения гаммы через слышание ее 

учеником как целостного развития музыкального материала, через 

стабильную равнозначную работу пальцев правой руки по атаке звука, 

- тембровое ровное исполнение нот гаммы, особенно при переходе со струны 

на струну, при использовании открытых струн. 

Работа над координацией рук при исполнении гамм: 

- отработка упражнений на пунктирный ритм, на стаккато, 

- работа над артикуляцией передачи проигрываемого материала. 

Работа с метрономом как итоговая форма закрепления и проверки ровности 

игры учеником гаммы. Работа с метрономом для ускорения темпа 

проигрываемой гаммы. 
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- выработка навыка умения слушать метроном, играть вместе с ним, не 

опережая и не отставая от него 

- выработка умения «вкладывать» разные ритмические рисунки во временной 

отрезок доли, отсчитываемый метрономом. Выработка умения 

«предслышания» и счета у ученика, 

- сочетание игры с метрономом и без него. 

Применение навыков пассажной техники в 

- выявление пассажей в пьесах 

- определение аппликатуры обеих рук с учетом тембровой целостности и 

ровности каждого голоса, 

- отработка разными упражнениями тяжелых мест, 

- работа над темпом, упражнения, 

- выбор динамических оттенков, логическое обоснование выбора, слуховой 

анализ, отработка, 

- полностью проигрывание всего этюда, главная задача – целостность формы 

и содержания через верную передачу выразительных средств. 

Для воспитания естественной рациональной техники надо понимать, 

что мешает ученику, какие движения вызывают неудобства; уметь 

анализировать состояние ученика, вовремя помочь, так как сам он иногда не 

в состоянии заметить напряжение. 

Систематическая работа над гаммами, упражнениями, этюдами 

является обязательной стороной комплексного развития техники. 

В прошлом веке гаммам и упражнениям уделялось чрезвычайно много 

внимания. Но постепенно эта практика занятий начала подвергаться все 

более решительному осуждению, что привело к менее успешному развитию 

техники, так как работа над ней не велась достаточно систематически. Но 

вскоре ошибка была осознана. Сейчас рассматриваются гаммы и упражнения 

как важное и эффективное средство для технического развития ученика. 

В настоящее время уделяется большое внимание гаммам, аккордам и арпед-

жио. Они дают возможность в наиболее сконцентрированном виде работать 

над трудностями, что способствует рационализации процесса обучения. 

Проверка над ними происходит ежегодно путем специальных зачетов. 

Помимо технического продвижения ученика, значение гамм также в том, что 

они развивают ученика в музыкальном отношении - дают более точные 

знания мажоро-минорной системы, воспитывают чувство ладотональности. 

Ученик должен быть приучен играть гаммы каждый урок. Работая над 

ними, необходимо научить его извлекать звуки равной силы, красивым 

звуком и выровнено; в противном случае затрудняется достижение хорошей 

звучности в этюдах и пьесах. 

Рекомендуется вначале играть гаммы только медленно, добиваясь 

ровности и свободы в звучании. Торопливая, «комковая» игра - очень вредна. 

Переход к быстрому исполнению должен осуществляться постепенно и лишь 

после выполнения указанных требований и полной координации движения 

пальцев обеих рук. Звучный и красивый тон на гитаре является результатом 
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эластичного, свободного удара, достижение которого осуществляется 

правильной постановкой правой руки и систематическими занятиями. 

 

Ученики одного и того же класса могут играть гаммы в разных темпах, 

главное, чтобы они игрались красиво, нельзя устанавливать определенный 

темп в том или ином классе для гаммы. 

В работе над гаммами в старших классах основной задачей является 

улучшение качества исполнения, а не только стремление к быстрому темпу. 

Основой при исполнении гамм является внимательный контроль за 

качеством звучания, вслушивание в каждый звук. Это основная задача и 

связана с вопросом о темпе игры гамм. 

Для того чтобы установить и исправить звуковые неточности, полезно 

учить гаммы в медленном темпе. Быстрая игра хороша, если она - 

качественна и ни в коем случае не должна допускаться в ущерб ровности, 

хорошему качеству звука. В зависимости от звукового задания педагог 

должен подсказать ученику и те темпы, в которых он должен играть. Не надо 

путать работу в быстром темпе с преждевременной игрой в быстром темпе, 

которая приводит к «забалтыванию», работу надо вести частями, под 

слуховым контролем. 

Правильное установление пределов быстроты исполнения гамм для 

данного ученика является важной задачей педагога. Для того, чтобы 

избежать небрежной игры «как попало» ради быстроты, следует давать 

ученику определенные задания, направляющие его внимание на звуковую 

сторону исполнения гамм. Рекомендуется играть гаммы с различной 

нюансировкой, добиваясь от ученика ровного, постепенного усиления звука 

(крещендо) и уменьшение звука (диминуэндо) в пределах от двух пиано до 

форте. 

Кроме правильных динамических и темповых соотношений нужно 

следить за состоянием мускулов, то есть за их освобождением, частичным 

расслаблением. 

В процессе работы над гаммой темпы постепенно увеличиваются при 

правильном выполнении всех поставленных задач, однако ученикам надо 

помнить, что быстрый темп – это не предельный, а тот, в котором все гладко 

получается. 

Гамма не должна занимать много времени, но все же она очень важна, 

ибо помимо всего прочего - в значительной мере предохраняет от 

профессиональных заболеваний рук (возникают обычно в тех случаях, когда 

нетренированной рукой принимаются учить трудную пьесу). Время, 

уделяемое гамме на уроке, должно быть строго ограниченным и определено 

педагогом в зависимости от подвижности ученика и конкретных задач его 

развития. Умение хорошо играть гаммы облегчает работу над той или иной 

гаммой в пьесе. 

Ученик обязан твердо знать и уметь выполнять правильную 

аппликатуру гамм. Выполнение точной аппликатуры в гамме воспитывает, 
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кроме того, аппликатурную точность игры; поэтому педагог обязан требовать 

выполнения аппликатуры при игре гамм как упражнений: ученик, не 

умеющий «выучивать пальцы» в гаммах, не сумеет выучивать их в пьесах. 

 Любая гамма состоит из нескольких позиций. Позицией называют 

положение левой руки на грифе, определяемое первым пальцем. Если первый 

палец находится и прижимает ноту на I ладу, то это I позиция, на II ладу – II 

позиция и так далее. Переход из позиции в позицию - очень важный момент в 

гитарной технике. 

Проблема смены позиции - одна из важнейших проблем 

исполнительства. Перед переходом в другую позицию палец левой руки 

ослабляет свое давление на струну и, слегка ее касаясь, движением 

предплечья и кисти переносится на новое место. Основная задача при этом 

важно сохранить позиционную «хватку» в руке (не вытягивать палец), 

работать предплечьем, а сам переход охватить слухом. 

Если ученик достиг технически ровного, свободного и уверенного 

исполнения всех мажорных и минорных гамм, можно приступить к 

разучиванию гамм в терцию, сексту, октаву и дециму. Так же полезно 

проигрывать и хроматическую гамму. Эта гамма построена по полутонам, 

поэтому пальцы левой руки поочередно опускаются и не поднимаются с этих 

ладов до следующей струны. 

Залогом успеха учащихся в изучении гамм является постоянное 

внимание к качеству звука, плавности движения мелодической линии, 

четкости артикуляции пальцев, свободе всего аппарата. 

Так как гитара инструмент в значительной степени гармонический, то 

необходимо обратить особое внимание на аккордовую технику. Работа над 

аккордами занимает у нас немало времени, так как аккорды встречаются 

очень часто в произведениях. Изучение аккордов значительно ускорит 

процесс технического овладения инструментом, будет способствовать 

развитию гармонического слуха и вкуса, а также дает большую уверенность 

в аккомпанементе. 

Для более удобного перехода от одного аккорда к другому, необходимо 

использовать предыдущую расстановку пальцев, то есть не снимать тех 

пальцев, которые участвуют в исполнении следующего аккорда, или 

переносить пальцы, не отрывая их от струны, к следующему положению, то 

есть скольжение. 

В старших классах, работая над аккордами в гаммах, надо научиться 

брать «баррэ». Надо организовать пальцы так, чтобы хорошо получал ось 

«баррэ». Аккорды надо начинать брать при первой возможности, не 

дожидаясь того времени, когда пальцы примут определенную растяжку для 

«баррэ». 

Работая над аккордами в гаммах, надо последовательно медленно 

извлекать обращения, то есть арпеджио - поочередное исполнение нот, 

входящих в аккорд –это очень характерно для гитарной техники. Работая над 

тем или иными арпеджио с учеником, как и в гаммах, надо играть по 
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нескольку раз: сначала медленно, потом наращивать темп по возможности. 

Важное условие исполнения арпеджио-певучесть. Нужно применять 

разнообразные динамические оттенки и ритмические варианты, добиваясь 

ровности и хорошего качества звучания, плавности и свободы движения. И 

здесь весьма важную роль играет объяснение ученику конкретных задач. 

Таким образом, усвоение гамм, аккордов и арпеджио необходимо 

ученику для овладения основными формулами, из которых развиваются 

разнообразные фактуры. При разучивании гамм и арпеджио нужно выбирать 

тембр, силу звука, способ артикуляции. Их игра не только способствует 

развитию техники, но и укрепляет элементарные теоретические знания и 

развитие навыка игры с листа. Исполнение гамм, аккордов, арпеджио 

является одним из средств развития техники обеих рук. При проигрывании 

гамм выработается синхронность правой и левой руки. Развивается 

независимость, сила и беглость пальцев обеих рук. При этом важно помнить 

об экономии движений пальцев и правильности постановки рук для 

достижения беглости.  

Гаммы, аккорды и арпеджио нужны в повседневной работе как 

материал, позволяющий уделять значительную часть внимания игровым 

движениям, чего нельзя делать ни в пьесах, ни даже в этюдах. Если при игре 

этюдов пищу для звуковой фантазии дает их характер и указания в тексте, то 

при игре гамм звуковые задания должны произвольно варьироваться, но 

ставить их следует обязательно. Ученик должен быть все время в работе, 

заставлять себя думать, ибо «когда дремлет голова, дремлют и пальцы». Без 

изучения гамм, арпеджио и аккордов, без выработанной привычки к 

аппликатуре, без технических навыков их исполнения учащимися было бы 

чрезвычайно трудно работать над этюдами и пьесами, где эти элементы 

техники широко применяются. 

Исполнение гамм поможет в развитии музыкального слуха и чувства 

ритма, а так же максимально быстрого достижения технической свободы в 

исполнительстве. Под техникой в широком смысле подразумевается вся 

совокупность приобретенных знаний и навыков в области звукоизвлечения, 

метрической четкости, необходимых для преодоления трудностей 

исполнения различных музыкальных произведений и выявления в полной 

мере индивидуальности исполнителя. 
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ОСОБЕННОСТИ РАБОТЫ С ОРКЕСТРОМ ГИТАРИСТОВ 

 

Иванченко Виталий Владимирович 

преподаватель по классу гитары 

МБУДО ДМШ № 2 им. Н.В. Миргородского  

 г. Пятигорск 

 

Оркестр гитаристов – достаточно новое явление. В отличие от 

симфонического оркестра, истоки которого прослеживаются уже в эпоху 

барокко, и народного оркестра который появился в начале двадцатого века 

как русская альтернатива симфоническому, оркестр  гитаристов возник 

ближе к самому концу двадцатого века когда появилось достаточное 

количество гитаристов. 

Возник он как элемент концертного шоу и из потребности 

коллективного музицирования в рамках конкурсов и учебного процесса в 

музыкальных учебных заведениях. Это значит что репертуара для него 

специально не создавалось как и не было практики профессиональных 

выступлений. Как правило такие оркестры работают по принципу сводного 

коллектива и собираются для эпизодических выступлений. 

В музыкальной школе где многие дети обучаются на гитаре такой 

оркестр просто необходим. Он позволяет детям не отрываясь от своего 

любимого инструмента постигать сложные музыкальные формы, а также 

получать концертмейстерские навыки. 

Репертуар играет важнейшую роль. Он должен  соответствовать 

уровню участников оркестра, удивлять новизной, раскрывать потенциал 

гитары как инструмента и не быть вторичным по отношению к 

симфоническому и народному репертуару. Все это ставит сложные задачи 

перед руководителем такого оркестра. 

Можно брать ноты для трио и квартета гитар но всегда следует 

учитывать возможности  исполнителей. Если в ансамбле один участник 

отвечает за одну партию то в оркестре это уже несколько человек а значит 

необходимо добиться унисонной игры участников группы иначе оркестр 

будет звучать несобранно. 

В детском оркестре партии должны быть особенно продуманы. 

Большое количество пауз сложные и нелогичные контрапунктные линии, 

частая смена фактуры – плохо влияют на качество исполнения. Произведение 

должно быть ярким эмоциональным и внутренне логичным с понятной 

кульминацией тогда больше шансов что оно прозвучит. 

Идеальный вариант это написание или редактирование партий в 

соответствие с возможностями каждой группы, чтобы долгое преодоление 

технических сложностей не стало препятствием к полноценному 

музицированию всего оркестра. 
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Репетиции должны проходить в благожелательной и дружной 

обстановке чтобы каждый ребенок чувствовал себя важной частью команды.  

Задачи должны быть очень конкретно сформулированы руководителем перед 

каждым исполнением. Важной частью работы являются групповые 

репетиции на которых отрабатываются сложные непонятные или особенно 

важные моменты музыкального произведения. 

Преемственность то без чего не может быть хорошего оркестра. Это 

касается репертуара, возвращение к старым произведениям. И это касается 

участников когда более опытные даже выпускники помогают новичкам 

влиться в коллектив. 

Оркестровая форма работы гитаристов имеет большие перспективы в 

качестве внеклассной и профориентационной деятельности. Атмосфера 

преемственности, увлеченности общими целями создает потребность в 

повышении собственного уровня – интеллектуального, технического, 

повышает мотивацию индивидуальных занятий, работы на результат. Особые 

черты, характеризующие оркестровую форму исполнительства, несут 

большой воспитательный и развивающий потенциал, дают возможность 

обеспечить взаимодействие мыслительной и исполнительской деятельности с 

процессом наблюдения, выработки оценочных критериев, атмосферой 

сотрудничества. Попадая в коллектив, участник начинает оценивать свое 

положение в нем, свои возможности, перспективы лидерства. С помощью 

данной организационно исполнительской формы возникает возможность не 

просто объединить участников различного уровня исполнительского 

мастерства, но и добиться общего культурного и творческого развития. 

Концертное или конкурсное выступление кульминация работы всего 

оркестра требует особенной подготовки и вдумчивых напряженных 

репетиций. Важно прививать детям ответственность и в то же время внушать 

уверенность в том что их работа будет по достоинству оценена. 

Гитара инструмент тихий поэтому оркестр гитаристов не обладает 

динамикой и тембрами симфонического или народного оркестра. Но его 

прелесть в камерности эстетичности и особой атмосфере звучания 

классической гитары. При слаженной и грамотной игре он точно не оставит 

слушателя равнодушным. 

Заключение 

Гитарный оркестр представляет собой уникальную творческую лабораторию, 

где каждый музыкант: 

- находит своё место в общем звучании; 

- раскрывает индивидуальный потенциал; 

- приобретает незаменимый опыт коллективного творчества. 

«Звучащая душа» оркестра рождается из гармоничного сочетания 

индивидуальностей, каждая из которых вносит неповторимый оттенок в 

общую музыкальную палитру. Именно в этом единстве разнообразия и 

заключается особая ценность ансамблевого музицирования как средства 

воспитания творческой личности.  
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ВАЖНОСТЬ ПОСАДКИ И ПОСТАНОВКИ ГИТАРИСТА НА 

НАЧАЛЬНОМ ЭТАПЕ ОБУЧЕНИЯ 

Карпенко Ольга Владимировна 

преподаватель  по классу гитары 

МБУ ДО ДМШ им. С.В. Рахманинова 

 г. Кисловодск 

 

Многие ученики, начинающие освоение инструмента, сталкиваются с 

проблемами посадки и постановки рук. На практике приспосабливание 

ученика к инструменту представляет собой трудный и длительный процесс. 

Положение корпуса, удержание инструмента, движения рук во время игры на 

гитаре для ученика сложны и часто приводят к зажатости. А это, как 

известно, один из наиболее трудно устранимых недостатков в музыкальной 

исполнительской деятельности. Наиболее трудным элементом 

исполнительского аппарата является постановка и движение рук в процессе 

игры на инструменте. В вопросах постановки рук важно помнить, что у 

каждого ученика присутствуют свойственные только ему особенности, 

индивидуальные ощущения игровых движений, а также какие-то 

анатомические особенности. Наблюдая за развитием ученика, приходится 

время от времени поправлять, дополнять, корректировать постановку рук. 

Особенности постановочных навыков, привитых в младших классах, в 

основном характеризуют манеру игры гитариста и в старших классах. 

Неправильное положение инструмента, рук и зажатость во время игры 

становятся в дальнейшем непреодолимой преградой в исполнительском 

развитии гитариста. Правильная посадка - первое важное звено в цепочке 

необходимых навыков, обеспечивающее ученику надежную устойчивость 

инструмента, полную свободу игровых движений, наименьшую 

утомляемость на занятиях. Существует общепринятая форма посадки, 

которая определилась в результате многолетнего педагогического опыта как 

наиболее рациональная для начального периода обучения. Прежде всего, 

нужно подобрать стул и инструмент, соответствующий росту ученика. 

Основой свободных движений является удобное положение всего корпуса и 

ног гитариста. Посадив ученика без гитары на переднюю половинку 

жесткого стула, нужно объяснить, что при глубокой посадке на стул гитара 

будет упираться в стул. Это будет мешать, ему правильно держать 

инструмент. Обязательно обратить внимание на то, как свободно, удобно, без 

каких-либо наклонов он сидит на стуле (плечи опущены, спина ровная). 

Показав подставку под левую ногу, нужно рассказать о ее назначении: не дать 

гитаре соскальзывать с левого бедра. Высота подставки должна образовать 

небольшой острый угол между бедром и корпусом. Здесь необходимо учесть, 

что неустойчивость положения гитары ведет к напряжению в пальцах, кисти 

и всей левой руки, а также мешает свободным движениям правой руки. 
Правую ногу отставить от левой только на расстояние, необходимое для 



19 

 

нижней части инструмента, объяснив ребенку, что это придаст гитаре более 

устойчивое положение. Правая нога должна твердо стоять на полу, а пятка не 

должна отрываться от пола. Правую ногу лучше выдвинуть немного вперед. 
Убедившись, что ученик сидит правильно и свободно, нужно показать, как 

держать гитару. Инструмент поставить обечайкой на левое бедро, а 
внутренней стороной правого бедра поддержать нижнюю часть корпуса. При 
этом сконцентрировать внимание ученика на том, что инструмент должен 
всегда сохранять вертикальное положение, и он должен видеть лишь край 
грифа и шестую струну. Обращая внимание на вертикальное положение 

инструмента, надо иметь в виду, насколько оно удобно для игровых движений 

обеих рук. Необходимо обратить внимание ученика, что головка грифа 

должна находиться на уровне уха. Теперь нужно показать ученику еще одну 

точку опоры: гитара нижней декой слегка касается правой части грудной 

клетки. Для этого нужно наклониться чуть вперед, и коснуться грудью 

инструмента в районе самой высокой точки корпуса. Плоскость нижней деки 

с плоскостью груди образует небольшой острый угол. Вес правой руки не 

дает гитаре упасть или скользить, поддерживая ее корпус в самой широкой 

части. Таким образом, инструмент принимает устойчивое положение, 
опираясь на три точки: левое и правое бедра и грудь. Ученик должен 
убедиться и понять, что гитара фиксируется не руками, они должны быть 

свободны и ни в коем случае не скованы. Правильное положение гитары и 

посадка гитариста обеспечат максимальную свободу рук, отсутствие 

перенапряжения мышц, удобство игры и ровную осанку. С первых шагов 

нужно воспитывать свободу аппарата, помочь ученику почувствовать вес 

руки, ощутить взаимосвязь всех ее звеньев. Для этого нужно сразу направить 

внимание ученика на правильную постановку правой руки: слегка 

прислонить правую руку, чуть ниже локтя, к нижней части гитары, стараясь 

не прижимать ее; рука должна быть наклонной по отношению к верхней деке. 

Нужно объяснить ученику, что руку надо держать как бы навесу, хотя 

предплечье и касается корпуса инструмента; нельзя опираться на корпус 

гитары всем весом руки. Кисть висит свободно, не напрягается. Запястье 

должно быть слегка выпуклым. Это положение является естественным, при 

котором пальцы извлекают звук у нижней части розетки, находящейся ближе 

к ладам. Рука, то есть плечо и предплечье, должна образовывать острый угол 

в локте. Рука в целом, от плеча до кончиков пальцев, является источником 
силы, преодолевающей сопротивление струн. Всякое излишнее напряжение 

руки уменьшает эластичность мышц и гибкость суставов, что препятствует 

свободе движений и устойчивости кисти. Это отрицательно сказывается на 

чувствительности, независимости действий и силе пальцев. Задача левой 

руки гитариста: подготавливать звуки для правой руки. Суть действий левой 

руки состоит в изменении звучащей части струны. Результатом этих действий 

является изменение звука по высоте. В основе игровых движений лежат 

естественные повседневные движения пальцев (хватательные). Начальные 

движения пальцев сводятся только к незначительному подъему и постановке 
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их на струну, затем к поочередному прижатию струн без звука для того, 

чтобы наметить нужные движения. Выполняя упражнения для левой руки, 

ученик должен следить за силой нажима на струну: слабое прижатие дает 

призвук, чрезмерное ведет к быстрому утомлению и скованности пальцев. 
Очень важно закрепить позицию, в которой каждому пальцу соответствует 

свой лад. Также часто возникает затруднение при выработке независимости 

рук. В то время, как пальцы левой руки должны быть цепкими и сильными, 

пальцы правой должны сохранять свободу, раскрепощённость, подвижность. 

Технические трудности в левой руке вызывают мышечное напряжение в 

правой. Во избежание этого целесообразно начинать раздельную постановку 

рук. В то время, как левая рука выполняет определённые упражнения, правая 

ничего не делает. При этом педагог должен постоянно контролировать 

расслабленность мышц правой руки. Многие трудности в постановке правой 

руки возникают потому, что из процесса игры исключаются мышцы спины и 

плеча, это приводит к скованности и, как результат, неполноценному звуку. 

Руку необходимо чувствовать всю от плеча, держа ее как бы навесу, хотя 

предплечье и касается корпуса инструмента. Важно помнить, что плечо 

правой руки не изолировано от предплечья, оно не лежит пассивно на 

корпусе гитары. Предплечье свободно перемещается по корпусу: вверх, вниз, 

влево, вправо. Во время игры используется целый комплекс ощущений – 

пальцев, кисти, предплечья и плеча. Ни одно из названных частей руки не 

занимает при игре пассивной позиции. Все они образуют единую систему, 

главенствуют в которой пальцы. От контакта пальцев со струнами в большей 

степени зависят качество и плотность звука. Одна из главных проблем 

начального освоения гитары: определение естественной и оптимальной 

посадки ученика. Необходимо добиться внимательного отношения 

начинающего исполнителя к базовой основе посадки и естественной 

постановке инструмента. Потребность видеть струны и лады толкает 

начинающего на некоторые ошибки. Часто наблюдается слишком плоское 

положение инструмента. Это приводит к сутулости или наклону спины назад, 

а в итоге к общей зажатости корпуса. Инструмент теряет устойчивое 

положение, и ученику требуются усилия, чтобы его удержать. Кроме того, 

при наклоне гитары на себя, работа левой руки будет затруднена из-за 

большого выворота кисти. Излишний наклон вперед и сутулость нарушают 

дыхание. Наклон назад создает напряжение в мышцах брюшного пресса. 

Наклон влево искривляет позвоночник, затрудняет расслабление мышц всего 

тела. Часто начинающие гитаристы значительно отводят головку грифа от 
плеча или держат ниже уровня плеча. При удалении головки грифа от плеча, 
прижимать струны около головки грифа ученику будет значительно тяжелее 

из-за большого поворота кисти наружу, где кисть занимает очень неудобное 

положение. Низкое положение грифа затрудняет переходы в позиции и 

исключает подвижность левой руки. И то и другое является 

нецелесообразным. Корпус гитариста должен без каких-либо затруднений 

наклоняться вперед и назад, так чтобы исполнитель мог легко достать 
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пальцами до самых верхних ладов на грифе. Когда правая рука лежит на 

обечайке, плечо не должно быть выдвинуто вперед или отодвинуто назад. 
Некоторые гитаристы, чтобы выровнять посадку используют специальный 

суппорт, т.к. во время занятий за инструментом с подставкой под ногу, 
гитаристу приходится сидеть ассиметрично: левая нога, находясь в 

приподнятом состоянии относительно правой, способствует уменьшению 

кровообращения внутренних органов, корпус при этом развернут часто в 

сторону грифа. Такое положение может стать одной из причин дискомфорта и 

даже профессиональных заболеваний. При использовании суппорта, есть 

больше шансов достичь ровной посадки, за счет того, что ноги находятся на 

одном уровне. Некоторые используют комбинированную посадку, например: 

дугообразный суппорт и подножку с небольшой высотой. Специфика 

суппорта предполагает, то что левое бедро ноги должно располагаться 

параллельно полу или с немного приподнятым коленом. При низком 

положении ноги, гитара будет соскальзывать и вызывать общее напряжение 

тела. Постоянный контроль над правильной работой мышц должен на 

начальном этапе контролироваться педагогом и в конечном итоге привести к 

выработке мышечной памяти учащегося. Правильно поставленный игровой 

аппарат должен давать ученику ощущение свободы и простора во всех 

связках, ощущение, которое постепенно отучает человека от зажимов и 

напряжений. Любая инструментальная техника опирается на систему 

последовательных и рациональных движений тела. Такой подход позволит 

играть свободно и предохранит от того, чтоб техническая сложность стала 

непреодолимым препятствием в достижении художественного образа 

музыкального произведения. Свободная посадка, удобство и точность 

движений, музыкальность исполнения: все это способствует пробуждению у 

ученика интереса к музыке и инструменту, что уже само по себе является 

важным условием его дальнейших успехов. 

Необходимо иметь в виду, что каждая ломка, переделка прочно 
закрепленного игрового навыка учащегося требует затраты большого 

количества его нервной энергии и сопровождается весьма болезненными 

реакциями. Если с первого года обучения обращать максимальное внимание 

на прочное усвоение каждого навыка и проходить навыки в строгой 

последовательности, то дальнейшее обучение ученика не будет вызывать 

трудностей. 
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«ВАЖНОСТЬ СОХРАНЕНИЯ НАРОДОВ МИРА 

В РЕПЕРТУАРЕ КЛАССИЧЕСКОЙ ГИТАРЫ» 

 

Козырева Людмила Павловна 

преподаватель по классу гитары 

МБУДО ДМШ № 2 им. Н.В. Миргородского  

г. Пятигорск 

 

Актуальность выбранной темы обусловлена формированием знаний об 

истории гитары и культуре гитарного исполнительства. Из собственного 

опыта могу сказать, что на уроках музыкальной литературы юные гитаристы 

не получают должного количества информации о возникновении гитары, как 

инструмента. Традиции народов, в которых гитара является одним из 

значимых инструментов, также являются немало важным элементом в 

изучении гитарных произведений. Эти знания должны быть восполнены 

преподавателем по специальности. Ему следует последовательно, в разных 

формах (личная беседа, классный час) рассказать ученику об историко-

культурных особенностях произведения, о традициях и обычаях народов, об 

особенностях музыкального языка данной страны и различиях 

исполнительских приемов игры. 

Говорить о репертуаре любого музыкального инструмента можно 

долго. Считается, что репертуар классической гитары ещё не до конца 

изучен. В настоящее время исследователи находят утерянные рукописи 

гитаристов эпохи Возрождения и Барокко, неизданные опусы классических 

гитаристов; также в XXI большое количество по-настоящему замечательных 

авторов пишут свою музыку.  

Несомненно, вопрос репертуара гитары напрямую зависит от истории 

определенных стран. Мне бы хотелось начать разговор о гитарном 

репертуаре со страны, в которой она предположительно родилась – с 

Испании. Миру известно множество испанских гитаристов: Фернандо Сор, 

Франсиско Таррега, Диониссио Агуадо, Андрес Сеговия, Мигель Льобет, 

Пако де Лусиа и др. Все они – мастера своего дела. Каждый из них оставил 

свой след в истории музыки. Они писали не только для гитары, но и делали 

переложения с различных инструментов. Некоторые даже писали оперы и 

концерты для гитары с оркестром.  

Испанская музыка складывается из различных народных танцев и 

песен, которые в последствие воплощаются во многих произведениях по-

разному (например, в качестве отдельного номера в опере, части сонатно-

симфонического цикла, переложения для различных инструментов и в 

вокальном жанре). 

Одной из самых известных и распространенных испано-португальских 

мелодий является фо́лия. (порт. страсть, безрассудство, двойная игра). Она 

обладает поистине колдовской притягательностью и стала неким феноменом 

в мире музыки. Эта мелодия возникла в конце XV века в Португалии и вот 
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уже более 500 лет сводит с ума композиторов, исполнителей и простых 

слушателей. Изначально фолия была карнавальным «потешным» танцем. Его 

исполнители – мужчины, наряженные женщинами, - вели себя столь дико и 

шумно, что казались лишенными рассудка - отсюда, вероятнее всего, и 

взялось название. К середине 17 века фолия обрела свою классическую 

форму, перешагнула границы Иберийского полуострова и начала своё 

триумфальное шествие по всей Европе. За последние три с половиной века к 

этой мелодии обратилось свыше 150 композиторов, в числе которых Ж.Б. 

Люлли, Д. Скарлатти, А. Корелли и А. Вивальди, И.С. Бах и его сын Карл 

Филипп Эмануэль Бах, Ф. Джеминиани и А. Сальери, Л. Бетховен, Э. Григ, 

М. Понсе, Ф. Лист и С.В. Рахманинов, а также наши современники Вангелис 

и Майкл Найман. Известными произведениями в репертуаре классического 

гитариста считаются «Вариации на тему испанской фолии» композитора 

Мауро Джулиани и вариант «Фолии» композитора Фернандо Сора. В 

последствие знаменитый гитарист Мигель Льобет написал свое произведение 

«Вариации на тему Сора», в котором за основную тему взял тему испанской 

фолии. 

Еще одним примером использования неповторимого испанского 

музыкального языка является произведение Исаака Альбениса «Легенда» в 

переложении Андреса Сеговии. «Легенда», или «Астурия» является пятой 

пьесой в «Испанской сюите» композитора. «Астурия» - северная провинция 

Испании. Первая часть произведения является задумчивым повествованием о 

красоте этих мест. Вторая представляет собой один из танцев фламенко – 

копла. Фламенко дословно переводится как «дух», «чувство», этот танец 

яркий, четкий и отрывистый. Рассматривая музыкальный язык данного 

произведения, можно сказать, что его особенностью является, как и во 

многих испанских произведениях, обилие мелизмов, которые окружают 

мелодию и украшают ее. Особое внимание отдано фактуре – это 

одноголосная мелодия, взятая в октаву, она демонстрирует единение двух 

голосов – женского и мужского. Они звучат в унисон, а затем переплетаются, 

в последствии к ним прибавляются другие голоса, которые зовут нас 

присоединиться к страстному «танцу любви», с каждым разом динамика 

усиливается и приводит нас к кульминации… 

Как мы можем заметить, история Испании сохранилась в гитаре. Она 

продолжает свое начало в произведениях для других инструментов и хранит 

в себе неповторимый колорит этой прекрасной страны. 

Гитара на данном историческом этапе является одним их самых 

распространенных инструментов на Земле. Конечно же, осветить репертуар 

инструмента во всех уголках земного шара не предоставляется возможным. 

Гитара и произведения, исполняемые на ней, имеют свое большое значение в 

культуре Италии, Испании, Бразилии, Мексики, Аргентины, Парагвая и 

многих других стран. Так же, мы не можем представить цыганскую культуру 

без гитары.  
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В России гитара тоже очень популярна, но репертуарные особенности 

совсем не похожи на традиции испанской гитарной школы. Основой русской 

гитарной музыки являются русские народные песни и танцы. 

Неоценимый вклад в развитие гитары, как концертного инструмента в 

России вложил Александр Михайлович Иванов-Крамской. Он – создатель 

первой в Советском Союзе школы игры на шестиструнной гитаре. Свой 

творческий путь она начал со скрипки – учился в музыкальной школе, но под 

впечатлением от посещения в 1926 году концерта Андреса Сеговии в 

Большом зале Московской консерватории принял решение посвятить себя 

всецело гитаре. Иванов-Крамской являлся главным пропагандистом гитары в 

России XX века. Александр Михайлович преподавал, давал концерты, писал 

музыку и, что самое главное, делал замечательные обработки украинских и 

русских народных песен. Его обработки предназначены для музыкантов 

разного уровня владения инструментом – как для учащихся детских 

музыкальных школ, так и для гитаристов-любителей. Например, русская 

народная песня «Утушка луговая» в обр. А. Иванова-Крамского, русская 

народная песня «Как под горкой, под горой». Ученики чуть более 

продвинутого уровня могут исполнить обработку украинской народной 

песни «Вечiр на дворi».  

Продолжая разговор о сохранении русского фольклорного наследия, 

хотелось бы сказать о русских гитаристах-современниках. Из современных 

композиторов и гитаристов мне бы хотелось отметить Виктора Викторовича 

Козлова и его сборники «Маленькие тайны сеньориты гитары», «Сеньорита 

гитара в цирке», «Эхо бразильского карнавала» - сборник мелодий в 

латиноамериканском стиле для ансамбля гитаристов - и «Кругосветное 

путешествие сеньориты гитары». В последнем из названых мной сборников 

есть множество пьес, которые олицетворяют всё многообразие мелодий со 

всех уголков Земного шара. Греция – танец «Сиртаки», Италия – итал. нар. 

песня «Санта Лючия», Польша – народная песня «Висла», Англия – народная 

песня «Зеленые рукава», Финляндия – народная песня «Рулатэ», республика 

Башкортостан – песня «Зарифа», Аргентина – «Adios muchacos!» и даже 

обработка песни перуанских инков «Летит кондор». Большим достоинством 

сборников Виктора Козлова считаю наличие диска, на котором есть записи 

пьес в исполнении самого Виктора Викторовича. 

Его ученик Олег Николаевич Киселев выпустил сборник «Во поле 

береза стояла», в котором много русских народных песен для учащихся 

старших классов ДШИ и ДМШ. Например, «Во саду ли, в огороде», «Мой 

костер», «По Дону гуляет казак молодой», «Тонкая рябина» и др. 

Также большой вклад внес Валерий Валерьевич Калинин – создатель 

хрестоматии «Юный гитарист». В сборнике особое место уделяется 

обработкам песен народов мира. Русские, украинские, литовские, эстонские, 

цыганские, польские и пр. 

Особенно хочется выделить творчество гитариста Сергея Ивановича 

Руднева. Изначально он гитарист-самоучка, представитель семиструнной 
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гитары и классической шестиструнной гитарной школы. Автор одних из 

самых живых, чутких обработок русских народных песен: «Хуторок», 

«Ивушка», «Ой да ты калинушка», «Липа вековая», «Троица», «Пошла млада 

по воду» и многих других. Он является автором большого тома для дуэта и 

трио гитар, в котором большая часть отводится обработкам песен народов 

мира.  

Сергей Руднев так отзывается о своем творчестве: «…Мне хочется 

создать на основе популярных народных песен полноценные сочинения для 

гитары, используя фольклорные и классические приёмы развития. Я 

стремлюсь глубоко и всесторонне осмыслить содержание пьесы, дать новую 

жизнь старым напевам…» 

Так как гитара является малоизученным инструментом, стоит 

продолжать изучать культурные традиции народов, сопричастных к её 

становлению. Пока в разных частях Земного шара будут творить люди, для 

которых гитара является неотъемлемой частью жизни – репертуар гитариста 

будет совершенствоваться, наполняться новыми обработками и 

переложениями. 
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Ансамблевое исполнительство является важной составляющей 

процесса воспитания музыканта. Игра в ансамбле, как правило, 

воспринимается учащимися с большой увлечённостью и воодушевлением, 

что связано со спецификой этого вида исполнительства – музыкальное 

произведение озвучивается в совместном творчестве нескольких участников. 

Камерная музыка — музыка, исполняемая небольшим коллективом 

музыкантов-инструменталистов и/или вокалистов. При исполнении 

камерного сочинения каждую партию исполняет, как правило, только один 

инструмент (голос), в отличие от оркестровой музыки, где существуют 

группы инструментов, играющих в унисон. В XVI—XVIII веках термин 

«камерная музыка» применялся по отношению к любой светской музыке и 

противопоставлялся музыке церковной. В дальнейшем, с зарождением и 

развитием симфонической музыки, камерной музыкой стали называть 

произведения, рассчитанные на небольшое количество исполнителей и 

ограниченный круг слушателей. В XIX—XX веках значение камерной 

музыки как «музыки для избранных» постепенно отпало, и термин сохранил 

смысл как определение произведений, предназначенных для исполнения 

небольшими коллективами музыкантов и для малой группы слушателей. 

Коллектив, исполняющий камерную музыку, называется камерным 

ансамблем. Как правило, в камерный ансамбль входят от двух до десяти 

музыкантов, реже — больше. Исторически сложились канонические 

инструментальные составы некоторых камерных ансамблей, например, 

фортепианное трио, струнный квартет, фортепианный квинтет и др. 

Встречаются также камерные вокальные ансамбли, ансамбли смешанного 

состава. Одной из основных проблем работы здесь является объединение в 

камерном ансамбле участников, играющих на разнородных музыкальных 

инструментах. Современная система музыкального образования позволяет 

использовать на уроках нестандартные формы совместного музицирования. 

Однако, чтобы выявить особенности работы педагога-музыканта с 

нестандартными камерными ансамблями, следует рассмотреть основные 

принципы работы в камерном инструментальном ансамбле смешанного типа: 

1. подбор репертуара; 2. аранжировка для камерного ансамбля с гитарой; 3. 

освоение навыков коллективного исполнительства без дирижера; 4. 

достижение единого метроритмического пульса; 5. определение единого 

динамического соотношения голосов; 6. работа над штрихами.  

1. Подбор репертуара: Умело составленный репертуар в значительной 

степени гарантирует успех всей творческой работы. Произведения репертуара 
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должны способствовать общему художественному, музыкальному, 

эмоциональному развитию, воспитывать эстетический вкус как у 

исполнителей, так и у слушателей. Необходимым требованием, 

предъявляемым к учебному репертуару, является доступность того или иного 

музыкального произведения для исполнения данным ансамблем. 

Доступность заключается, с одной стороны, в соответствии пьесы 

техническим возможностям как ансамбля в целом, так и отдельных 

исполнителей, с другой – в уровне музыкального восприятия музыкального 

произведения. Также следует учитывать возможности используемого 

инструментария: получится ли реализовать содержание произведения 

имеющимися средствами? Сложность при написании камерных сочинений с 

гитарой подразумевает тонкое знание специфики инструмента и 

необходимость учитывать природу гитары. В первую очередь её 

сравнительно небольшой динамический диапазон, а также характерный 

колорит регистров, звуковых приёмов и эффектов, разнообразие которых на 

гитаре достаточно велико.  

2. Аранжировка для камерного ансамбля с гитарой В педагогическом 

обеспечении учебного процесса сегодня существует явный дисбаланс между 

широким распространением совершенно оригинальных по составу 

смешанных ансамблей и отсутствием переложений музыкальных 

произведений. Одним из решений данной проблемы является практическое 

использование навыков инструментовки. Аранжировка – переложение 

музыкального произведения для исполнения его новыми средствами, то есть 

иным исполнительским составом, отличным от авторского. Наличие 

оригинала в виде партитуры симфонического, эстрадного, камерного, 

народного или духового коллектива, значительно облегчает задачу 

аранжировки на необходимый состав ансамбля. Возможен вариант написания 

переложений для ансамбля: упрощение оркестровых партитур. При 

аранжировке произведений современных авторов в новом инструментальном 

варианте должны найти свое воплощение все авторские нюансы, связанные с 

мелодическим складом, гармонической фактурой, ритмом. 

3. Освоение навыков коллективного исполнительства без дирижера Чем 

больше музыкантов составляют ансамбль, тем сложнее добиться 

темпоритмического единства. В ансамблях малых форм - дуэтах, трио, 

квартетах все участники хорошо видят друг друга в процессе игры. В 

ансамблях с большим количеством участников необходим специальный показ 

– сигнал одного из них. Начало игры, снятие звучания в окончании, а также 

смена темпа, вступление солирующих инструментов и т.д. показываются 

движениями головы концертмейстера, а при необходимости и 

дирижированием нескольких тактов рукой. 

4. Достижение единого метроритмического пульса В инструмен-

тальных ансамблях любых составов, играющих без дирижера, одной из 

первостепенных задач является воспитание у участников чувства ритма, 

ритмической согласованности. Этому способствует длительный процесс 
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работы всего ансамбля, систематическое исполнительское общение 

музыкантов. В особенности это касается аккомпанирующих инструментов 

(партии гитары и фортепиано). От того, насколько четко, согласованно, в 

едином темпе и ритмическом пульсе будет звучать группа аккомпанемента, во 

многом зависит ритмическое единство всего ансамбля. Ритмические ошибки 

приводят к фальшивому звучанию (например, когда один из ансамблистов 

закончил фразу, а другой, не досчитав положенное количество долей, начал 

следующую), результатом чего является искажение авторского текста. В 

занятиях ансамбля для решения этой проблемы мы применяем метроном. 

Пользование метрономом не должно быть длительным, а тем более 

постоянным т.к. продолжительные занятия с ним лишают учащегося 

необходимой ритмической инициативы, самостоятельности и снижают 

волевое начало в его исполнении. Назначение метронома заключается 

главным образом в определении темпа. 

5. Определение единого динамического соотношения голосов Одной из 

основных задач ансамблевого исполнительства является правильный баланс 

звучания. Нельзя не затронуть тех сложностей и задач, которые ставятся 

перед инструментами-партнёрами гитары по ансамблю. Так как в ансамбле с 

гитарой им приходится в известной степени ограничивать свой 

динамический диапазон, то усилия, направленные на создание общего 

звукового пространства, требуют более внимательного, вдумчивого 

отношения к артикуляции, вследствие этого – особенно тщательной, 

детальной проработки штрихов, а также стимулируют творческий поиск 

тембровых красок инструмента. Можно сказать, что партнёр гитариста по 

ансамблю вынужден действовать в жёстких условиях ограничения 

динамического диапазона своего инструмента, и умение найти свободу 

выражения в этих условиях есть своеобразный вызов и проверка его 

профессионализма. В частности, у пианиста таким навыком является 

отточенное туше, которое позволяет добиваться многообразия градаций 

внутри динамического нюанса piano; от гитариста участие в ансамбле с 

фортепиано требует максимально возможного объёмного, глубокого 

звукоизвлечения, предельной конкретности артикуляции, и, в свою очередь, 

многообразия градаций внутри динамического нюанса forte. В первую 

очередь, от пианиста требуется тщательное регулирование звука, сближение 

силы и характера со звучанием других инструментов. Как указывает Л. Н. 

Миронов, фортепианная партия «являясь вследствие своей обычно 

многоголосной и более насыщенной и развитой фактуры как бы ведущей 

(первой среди равных), … нередко даёт повод пианисту исполнять еѐ 

слишком громко, подавляя звучание смычковых инструментов. Правда не 

лучше и другая крайность – положение, при котором фортепиано теряет своё 

естественное звучание и приобретает характер осторожного, робкого 

сопровождения смычковых инструментов». От пианиста требуется 

соразмерить звучность со струнными, а также учитывать разницу силы и 

характера звучания регистров. Выстраивание звучности заставляет и 
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гитариста, и пианиста действовать на границе динамических возможностей 

своих инструментов; но когда взаимодействие в этом аспекте между 

ансамблистами отлажено, перед ними раскрываются большие возможности в 

области создания пространственных звуковых образов и эффектов: тембровое 

многообразие, взаимное переплетение и наслоение фактур в данном составе 

способствуют выражению тончайших нюансов психологических состояний 

человека – основной образной сферы камерной музыки. При этом у 

слушателя нередко возникают ассоциации – «маленькое многотембровое 

фортепиано», «большой клавесин» и т. п. Эти метафоры передают 

специфичность звучания ансамбля. 

6. Работа над штрихами Также значительного внимания требует работа 

над штрихами. Ансамблистам необходимо хорошо изучить технологию и 

штриховую специфику инструментов, участвующих в ансамбле, чтобы в 

соответствующих местах приблизить их звучание. Игра в ансамбле требует 

особого внимания к точному выполнению штрихов. Каждое отклонение от 

общих штрихов нарушает целостность слухового восприятия ансамбля и 

мешает, конечно, партнерам, а главное, наносит ущерб выразительности 

исполнения, так как штрихи несут большую смысловую нагрузку. Выбор того 

или иного штриха всецело зависит от музыкального содержания и его 

истолкования педагогом. Таким образом, при создании ансамбля как 

творческого исполнительского коллектива, преподавателю необходимо 

своевременно решать целый комплекс проблем – как общих 

(организационных, психологопедагогических, методических, сценических), 

так и музыкальнопрофессиональных (достижение исполнительской 

синхронности, интонационного единства, динамического баланса, темповых 

соотношений, выразительной артикуляции и т. д.)  
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«…Недостаточно, чтобы ученик был внимательным, воспринимал  

изучаемый предмет,  его запоминал и был в состоянии его воспроизвести. 

Нет! Заставь ученика работать, работать самодеятельно, приучи его к 

тому, чтобы для него немыслимо иначе, как собственными силами, что-либо 

усвоить; чтобы он самостоятельно думал, искал, проявлял себя, развивал 

свои дремлющие силы.» 

Адольф Дистервег 

Вопрос формирования активного, самостоятельного, творческого 

мышления у учащихся был, остаётся будет оставаться актуальным всегда в 

вопросах образования. В последние годы, когда внешние обстоятельства 

потребовали от нас пересмотреть привычные формы работы и побудили 

искать новые подходы в обучении в дистанционном формате, эта тема 

показалась мне особенно важной. Обучения на любом инструменте 

невозможно без выполнения домашних заданий, без самостоятельных 

занятий на инструменте. От того насколько успешно ребенок занимается 

дома, часто зависит успех обучения в целом. Задача педагога уже с первых 

занятий прививать ученикам понимание важности самостоятельной работы. 

Но не стоит забывать, что большой процент успешного обучения ребёнка 

зависит от совместной работы с родителями, необходимо наряду с началом 

обучения юных музыкантов, проводить воспитательную работу с родителями 

воспитанников. Родители могут помочь юным музыкантам организовать 

распорядок дня, помочь в выполнении указаний педагога, найти мотивацию 

для совершенствования навыков игры. Правильная организация 

самостоятельной работы имеет важное значение и для воспитания 

обучающихся, поскольку развивает трудолюбие, самостоятельность, 

целеустремленность, умение организовывать свое время.   Учитель должен в 

совершенстве владеть своим предметом, любить профессию и детей, 

заниматься постоянным самообразованием. А. Дистервег писал, имея в виду 

учителя: «Он лишь до тех пор способен на самом деле воспитывать и 

образовывать, пока сам работает над своим собственным воспитанием и 

образованием». На уроке должна доминировать атмосфера бодрости и 

постоянного диалога. Преподавание должно быть энергичным, чтобы будить 

умственные силы учащихся, укреплять их волю, формировать характер. 

Необходимо твёрдо и неуклонно проводить свои воспитательные принципы. 

Учителю необходимо постоянно работать над собой, очень важно иметь 

твёрдый характер. Быть строгим, требовательным, но справедливым. 
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Чем больше занимаешься с детьми, тем больше понимаешь, какое 

огромное значение имеет привитие им навыков самостоятельной работы, 

умение научить их рационально заниматься дома, наиболее целесообразно 

использовать каждую минуту, выделенную на подготовку заданного. При 

этом следует особенно подчеркнуть, что навыки самостоятельной работы 

надо прививать учащимся с первых шагов обучения игры на инструменте. 

Практика показывает, что прививать эти навыки в последующие годы 

обучения музыке значительно труднее. Для успешных занятий музыкой, для 

развития навыков самостоятельной работы учащихся чрезвычайно важна 

трудоспособность ученика.  

А.Б. Гольденвейзер справедливо указывает на важность 

целенаправленного труда при обучении музыке: «Необходимо резко 

различать игру и работу на инструменте».  На самом деле учащиеся большей 

частью этого различия не понимают и вместо работы просто сидят за 

инструментом или, как сами дети часто отвечают на вопрос: «Чем занимался 

над произведением?», часто отвечают: «Играл». Работа должна проводиться 

тщательно, детально. Работая с произведением необходимо  сразу прививать 

навык работы с нотным текстом. Как известно, навык – это действие, которое 

путем повторения соответствующих упражнений, становится 

автоматизированным, т. е. может осуществляться и без особого контроля 

сознания. Привычка – это особый вид автоматизма, при котором действие 

протекает без активного участия воли. Навыки делают работу более точной и 

аккуратной.  Как же надо воспитывать навыки трудолюбия, трудовой 

дисциплины у детей, обучающихся музыке? На первых уроках учитель, 

показывая тот или иной прием звукоизвлечения, объясняя нотную грамоту, 

работая над развитием слуха, ритма, музыкальной памяти, должен терпеливо 

и настойчиво разъяснять ученику, как надо работать над усвоением всех 

основ обучения музыки, как закреплять дома те навыки, которые 

прививаются на уроках. Учитель составляет ученику режим дня, исходя из 

его возрастных особенностей, музыкальных способностей, с учетом 

успеваемости в общеобразовательной школе, домашних условий и прочих 

обстоятельств. Очень важно добиваться развития у учащихся привычки 

играть в определенные часы, уделяя музыкальным занятиям установленное 

преподавателем время. Точное соблюдение этих указаний приучает детей к 

систематическим занятиям и закладывает хорошую основу развития 

трудовых навыков. 

В процессе обучения музыке мы иногда встречаемся и с плохими 

привычками. Если преподаватель своевременно не устраняет их, они 

приобретают стойкий характер и не только мешают успешному 

продвижению учащихся, но могут привести к бесполезности дальнейшего 

обучения. Плохие привычки у учащихся – это неправильная посадка, 

несистематические занятия музыкой, небрежность в работе над нотным 

текстом, несобранность внимания, отсутствие слухового контроля, 

неправильные приемы звукоизвлечения.  
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Большое значение для развития трудолюбия имеет поощрение. Оно 

вселяет бодрость в учащихся, повышает веру в свои силы, создает радостный 

тонус для работы, желание трудиться, добиться еще больших результатов. 

Даже подчеркивание небольших удач в усвоении правильного приема 

звукоизвлечения, красиво сыгранной фразе, решении отдельных технических 

задач, безусловно, принесет пользу в будущем. Когда ученика хвалят, он 

часто сравнивает свои успехи с успехами других учеников, соревнуется с 

ними. Если ученику что-либо не удается, преподаватель должен тщательно 

разобраться в причине его неудачи, прежде чем делать вывод о том, что она 

происходит от нежелания работать. 

Нередко ученики при разборе музыкальных произведений не обращают 

внимание на смены ключей, знаков альтерации, не обращают внимания на 

ритм, аппликатуру, штрихи и т. п.  Уроки с такими учениками обычно 

проходят в бесчисленных исправлениях нотного текста. Применение на 

уроках метода «попутных поправок» часто указывает на неумение учащихся 

самостоятельно работать и использовать в практической работе навыки 

сознательного, не механического разбора нотного текста. 

Удивительней всего то, что ученик, зачастую прекрасно зная ноты, 

знаки альтерации, ключи, разбираясь в динамике, основных принципах 

аппликатуры, умея просчитать ритм, все же постоянно ошибается. В связи с 

этим целесообразно остановиться на некоторых примерах обучения игры на 

инструменте, способствующих развитию навыков самостоятельных занятий. 

Прежде всего целесообразно остановиться на умении ученика слушать 

себя, без чего нельзя говорить о развитии навыков самостоятельной работы. 

Практика показывает, что многие учащиеся плохо слышат свое исполнение. 

Большей частью это происходит оттого, что учащиеся слишком заняты 

игровыми движениями, находятся в плену двигательных функций и поэтому 

музыки не слышат. 

Учитель, исполняя с учеником даже самые простые мелодии, песенки и 

пьесы, должен добиваться выразительности исполнения. Ученик никогда не 

должен играть безразлично. 

Очень важно, чтобы учащийся, знакомясь с новым произведением, сам 

умел правильно разобраться в ритме. Здесь, как и в других элементах 

музыкальной речи, важно добиться сознательного усвоения учеником ритма. 

Учащийся должен усвоить и твердо знать, что ритм – это не просто счет 

вслух, а то, что дает звукам жизнь. В занятиях иногда приходиться 

наблюдать безразличное отношение учащихся к динамике. В процессе 

обучения музыке динамические оттенки следует увязывать сразу, 

сопоставляя их с музыкальными образами. 

Часто ученики невнимательны к паузам. Если паузы длинные, то 

учащиеся часто их сокращают, более короткие – не замечаются вовсе. Паузы 

имеют огромное выразительное значение. Если ученик поймет, что пауза 

является элементом содержания музыкального произведения, то таких 

ошибок не будет. Изучение штрихов также сопровождается определенными 
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трудностями. Знакомя учащихся со штрихами, следует предварительно 

обратить внимание на значение штрихов, они являются определителем 

внятности музыкальной речи произведения.  В своей практике я часто 

обращаю внимание учеников на звуки, извлекаемые на инструменте, говоря о 

том, что звук инструмента- это подражание человеческому голосу. Любое 

музыкальное произведение-это передача  речи музыкальными звуками-это 

рассказ или история. Невнятное, скучное изложение текста становится  

испытанием  как для слушателя, так  и самого исполнителя. 

Одним из наиболее важных факторов успешного преодоления 

технических трудностей служит правильный выбор аппликатуры. Мы очень 

часто сталкиваемся с серьезными проблемами, когда не уделяем должного 

внимания одному из важных принципов методики обучения игре на 

инструменте- аппликатурной дисциплине. Это надо воспитывать с самых 

первых шагов обучения  игре на инструменте и в дальнейшем постоянно 

совершенствовать. Аппликатура говорит и о техническом мастерстве, и о 

художественном лице исполнителя. Зачастую бывает достаточно посмотреть, 

какими пальцами играет ученик, чтобы понять и уровень его технического 

развития, и уровень его музыкального мышления. Во время первых 

проигрываний пьесы детям, как правило не до аппликатуры. Во время 

домашних занятий в медленном темпе - тоже. Так заучивается неверная, 

аппликатура. И только потом при переходе к настоящему темпу, к великому 

удивлению и разочарованию обнаруживается непригодность уже выученной 

аппликатуры. Работа по переучиванию аппликатуры отнимает и душевные и, 

самое важное, временные затраты. Если пальцы подобраны неудачно, то, 

сколько ни учи пассаж, не достигнешь ни быстроты, ни четкости в 

исполнении. В музыке, как и в других науках, есть свои определённые 

правила, формулы, которыми не все умеют и хотят пользоваться. У 

профессиональных музыканта игровые движения возникают на основе 

хорошо натренированной «двигательной памяти», т.е. хранящихся в мозгу 

обобщений, моделирующих типичные формулы. Чтобы с «лёгкостью 

воспроизводить» нотный текст, необходимо, прежде всего, накопить в 

зрительной, слуховой, моторной памяти запас типовых оборотов, усвоить 

наиболее употребительные гаммообразные пассажи, аккордовые структуры. 

Ко всему этому необходимо приучать ребёнка с первых уроков. На уроках с 

учащимися средних и старших классов иногда я задаю учащимся на дом 

задание расставить аппликатуру самостоятельно. На уроке мы анализируем 

домашнее задание, кое-что исправляем, ведь зачастую дети расставляют 

аппликатуру в удобных для них позициях. В исправлениях мы обговариваем 

- не влияет ли смена струн при переходе с прижатых звуков на открытые 

струны, или расстановка аппликатуры без использования позиций на 

единство звучания мелодии и музыкальной фразы.  

Для развития навыков самостоятельной работы учащихся огромное 

значение имеет также умение свободно читать нотный текст. Поэтому на 

протяжение всего времени в школе должно уделяться серьезное внимание 
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работе чтению с листа. Разнообразие работы – одно из средств предотвратить 

утомление. 

Развитию беглости чтения музыкальных произведений служит также 

игра в ансамбле. Необходимость добиться гармоничности и целостности в 

звучании с партнёром требует быстроты реакции и стимулирует 

сообразительность. В самом деле, педагоги знают, что игра в ансамбле как 

нельзя лучше дисциплинирует ритмику, совершенствует умение читать с 

листа, является незаменимой с точки зрения выработки технических навыков 

и умений необходимых для сольного исполнения. Ансамблевое 

музицирование учит слушать партнёра, учит музыкальному мышлению, это 

искусство вести диалог с партнёром, т.е. понимать друг друга, уметь вовремя 

подавать реплики и вовремя уступать. Если это искусство в процессе 

ансамблевой работы постигается ребёнком, то можно надеяться, что и в 

сольном выступлении ребёнок добьётся максимальных результатов. 

Игра в ансамбле– это вид совместного музицирования, которым 

занимались во все времена при каждом удобном случае и на любом уровне 

владения инструментом, который приносит ни с чем не сравнимую радость 

совместного творчества. 

Первое условие правильного отношения к работе и ее результатам – 

уметь себя слушать. «Во время своей игры, говорила великая русская 

пианистка  и педагог А.Н. Есипова – все время к ней прислушивайтесь, как 

будто вы слушаете чужую игру и должны критиковать ее».   

«Прислушайся, как ты играешь», «тебе понравилась эта фраза вот 

сейчас тобой сыгранная? А что тебе не понравилось?» - такие вопросы 

педагога должны быть постоянными на уроках по специальности. Иногда на 

своих  уроках я применяю практику записи произведения на диктофон и 

прослушивания её вместе с учеником. Во время прослушивания своего 

исполнения  ученик анализирует и фиксирует места в нотном тексте, над 

которыми необходимо работать. Пройдя этап работы над произведением, 

после концертного исполнения, иногда я даю прослушать записанную ранее 

пьесу, чтобы ученик сам оценил разницу в качестве исполнения и таким 

образом согласился, что все наставления педагога и его  собственное  

старание  и усердие привели в итоге к хорошему результату. 

Важным моментом для дальнейшей самостоятельной работы 

учащегося является подведение результатов каждого урока. Если ученик 

правильно осознаёт  итог классной работы на каждом уроке, ясно 

представляет цели и задачи, методы и приёмы усвоения материала, это 

облегчает его домашнюю работу, быстрее двигает ученика в его развитии. 

После окончания занятий уже дома учащийся должен как бы по следам 

прошедшего урока проиграть по нотам изучаемые произведения и вспомнить 

все указания педагога. Этот метод активизирует самоконтроль и память 

учащегося, способствует лучшему планированию его домашней работы. 

Успех самостоятельной работы – привычка к самоконтролю. Следует 

развивать бережное отношение  учащихся к тексту, внушать, что без точного 
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выполнения указаний композитора нельзя добиться точного авторского 

замысла. С самых первых шагов юный музыкант должен делиться с 

окружающими тем, что приобрёл – в любой форме, какая ему доступна: 

играть знакомым, родным, играть на прослушиваниях и концертах, причём 

так играть, чтобы чувствовалась максимальная ответственность за качество 

исполнения. Очень важно, чтобы ученик сам чувствовал эту ответственность. 

Итак, что же способствует развитию самостоятельности учащегося? 

Это умение читать с листа, подбирать мелодии по слуху, транспонировать, 

играть в ансамбле, аккомпанировать. Замечательно, если ученик будет 

пробовать сочинять и записывать свои сочинения. 

Заключение 

Музыкальная педагогика – искусство, требующее от людей,  

посвятивших себя этой профессии, громадной любви и безграничного 

интереса к своему делу. Одна из главных задач педагога –  привить ему ту 

самостоятельность мышления и методов работы, которые называются 

зрелостью, за которым начинается мастерство. Правильная и 

систематическая работа над развитием навыков самостоятельной работы 

учащихся в классе способствует качественным занятиям дома. Воспитав у 

учащихся волю и любовь к труду, научив их планомерно работать над 

музыкальными произведениями, мы безусловно достигнем положительных 

результатов.   

Советы для родителей 

1. Большое значение для эффективности домашних занятий имеет 

расписание дня. Работа за инструментом требует большого умственного 

напряжения. Помогите своему ребёнку составить режим дня. Самое лучшее 

время для занятий – утро. Если это невозможно, то необходимо, придя из 

общеобразовательной школы, отдохнуть, затем позаниматься музыкой, а 

потом приступить к выполнению школьного домашнего задания. Можно 

также разделить время музыкальных занятий на несколько частей, чтобы 

ребенок мог чередовать приготовление уроков с занятиями за инструментом. 

Такая смена видов деятельности, как утверждают психологи, поможет 

ребенку меньше уставать и сделать больший объём заданий за короткий 

промежуток времени. Почему еще важно продумать расписание дня? Оно 

должно быть составлено так, чтобы в помещении, где занимается ребенок, во 

время занятий были обеспечены необходимые для этого условия: тишина, 

младшие дети не отвлекают от занятий, не мешают звуки телевизора,  не 

отвлекают телефонные звонки и сообщения.   

П.И. Чайковский писал: «Вдохновение – это такая гостья, которая не 

любит посещать ленивых. Она является к тем, которые призывают её. Даже 

человек, одаренный печатью гения, не создаст не только великого, но и 

среднего, если не будет адски трудиться». 

2. Домашние занятия обязательно должны быть  

систематическими, ежедневными. Только регулярные занятия приносят 

пользу. Если ребенок занимается только перед уроком, такая работа всегда 
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малоэффективна. Для того чтобы выработать привычку к ежедневным 

занятиям требуется проявить волевые усилия, как ребенку, так и вам, 

уважаемые родители. Даже если заниматься 20 минут  каждый день – будет 

сделан маленький, но всё же шаг вперед!  Сколько по времени должны 

длиться занятия? В среднем для детей семилетнего возраста, как правило, 

достаточно 30-40 минут ежедневных занятий, для учеников средних и 

старших классов –от 1 часа до двух часов в день. Чем больше работал 

ребёнок с инструментом, тем дольше  он должен  отдыхать. И не забывайте, 

при выполнении домашнего задания - главное не количество времени, 

проведённого  ребёнком за инструментом, а качество выполненной работы.  

На кануне выступления (концерты, зачёты, прослушивания) просите своего 

ребёнка проигрывать свои произведения, имитируя ситуацию на концерте. 

Не игнорируйте  правила   поведения юного артиста на  имитированной 

сцене в домашних условиях: ученики с первого класса знают как вести себя 

на сцене- выход, поклон, исполнение, поклон, уход со сцены. Проигрывание 

ситуации выступления на концерте закаляет волю юного музыканта, готовит 

ребёнка к ответственности и должно  находить  моральную поддержку со 

стороны родителей. 

3. Обязательно следите за записями в дневнике.  
Педагог акцентирует внимание на том, что было сделано на занятии и 

на  том, что  нужно сделать дома. Родители должны проконтролировать, что 

ребенок знает, что ему задано, что он работает над конкретным заданием, 

проследить, чтобы ребенок занимался положенное время.  Главное 

требование к самостоятельной работе - это наличие четкой цели, которую 

нужно достичь по окончании работы. Важно понимать-бессмысленное 

времяпрепровождение за инструментом неэффективно, а порой и вредно.  

Существует общепринятое правило - начинать ежедневные занятия с игры 

гамм и упражнений. Цель – разогреть исполнительский аппарат. После этого 

можно переходить к выполнению первоочередных указаний педагога.  

4. Следите за осанкой ребенка во время занятий за инструментом. 

Посмотрите внимательно, как сидит ваш ребенок, ровно ли держит спину, не 

горбится ли он. Обязательно подберите стул нужной высоты, для струнных  

народных инструментов  необходимо подобрать  подставку для ног, пюпитр, 

проследить за освещением помещения, в котором юный музыкант будет 

выполнять домашнее задание. 

5. Помощь родителей. «Хорошие родители важнее хороших педагогов», - 

так считал известный пианист и педагог Г.Г. Нейгауз, имея в виду, что 

самые лучшие педагоги будут бессильны, если родители равнодушны к 

музыке и  музыкальному воспитанию в целом.  

По мнению С. Судзуки, вовлечение родителей в процесс обучения 

музыкальным навыкам играет очень важную роль, как и в преподавании 

языковых навыков. В методе Судзуки краеугольным камнем является 

гармоничное взаимодействие учителя, родителя и ребенка. Роль родителя 

заключается, прежде всего, в том, чтобы ходить с малышом на все уроки, 
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делать заметки, заниматься с ребенком дома. По сути, мама или папа 

становятся домашними учителями своего юного музыканта. Некоторые 

родители даже сами начинают учиться игре на инструменте, чтобы передать 

ребенку свой опыт. Синичи Судзуки говорил, что для того, чтобы у ребенка 

была правильная осанка и постановка руки, необходимо сначала научить 

этому родителей. В обязанности родителя входит посещение с ребенком 

концертов и прочих мероприятий. 

6. Искренняя заинтересованность. И, наконец, самое важное: 

необходимо, чтобы ребенок постоянно ощущал неподдельную 

заинтересованность в своих успехах со стороны родителей. Не жалейте слов, 

чтобы похвалить, поощрить юного музыканта после удачного исполнения. 

Ребенок должен постоянно ощущать вашу любовь и поддержку.  Если в 

ребёнке поддерживать интерес, то его не придётся заставлять заниматься. А 

чтобы ему было интересно, надо обязательно восхищаться его успехами. 

Поверьте, он захочет вас восхищать снова и снова. Посещение концертов, где 

выступает ребёнок-необходимое условие в процессе обучения, посещение 

других концертов разных исполнителей, жанров и направлений только 

поощряется, и не забывайте разговаривать с ребёнком, анализируйте 

прослушанное вместе.  

 

В докладе использованы следующие интернет источники: 

 https://nsportal.ru  

 https://studme.org 

 https://www.prodlenka.org 
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ДШИ 

. 

Виктория Манжосова 

преподаватель  по классу гитары 

МБУ ДО ДМШ им. С.В. Рахманинова 

 г. Кисловодск 

 

Работа над штрихами и динамикой является фундаментом 

исполнительского мастерства гитариста. Эти два элемента неразрывно 

связаны: штрих определяет артикуляцию звука, а динамика — его 

эмоциональную окраску и объем. Без осознанного контроля над техникой 

правой руки даже технически совершенная партия может звучать плоско и 

безжизненно. 

Качество звука начинается с посадки и положения кисти. Правая рука 

должна находиться в состоянии естественного расслабления, исключая 

лишнее напряжение в запястье и предплечье. Кисть работает как 

амортизатор, а не как жесткий рычаг. 

Существует несколько базовых видов штрихов, каждый из которых 

требует отдельной проработки. 

Тирандо – важнейший элемент гитарной техники требует глубины  и 

правильного угла под которым извлекается звук. Апояндо – используется 

реже требует отдельной проработки синхронного движения пальцев важно 

добиваться красивого тона и отсутствия треска. 

Тремоло: эта техника требует изоляции движений конкретных пальцев 

(обычно p-i-m-a). Ключевой момент здесь — синхронность. Все пальцы 

должны совершать движение с одинаковой амплитудой и скоростью, иначе 

фактура звука будет рваной. 

Штрих на гитаре — это способ извлечения звука, определяющий его 

атаку, продолжительность и тембр. Для начинающих музыкантов ключевой 

проблемой часто становится неравномерность звука и отсутствие контроля 

над правой рукой. 

На начальных этапах обучения важно заложить правильное понимание того, 

что такое штрих. Это не просто касание струны, а целенаправленное 

действие, которое определяет характер звукоизвлечения. Для детей можно 

использовать ассоциативные методы: «мягкий» штрих, как колыбельная, 

«резкий» – как стук молотка. Игры с различными движениями правой руки – 

от плавного скольжения пальца до четкого удара медиатором – помогают 

освоить базовые штрихи, такие как легато, стаккато, арпеджио. Важно, чтобы 

дети чувствовали разницу, слышали ее и могли ее воспроизвести. 

Стаккато – короткий звук струна глушится возвращением пальцев 

правой руки на место либо поднятием пальцев левой руки. Легато – связные 

звуки либо звуки исполняемые левой рукой. Важнейшую роль играет 

слуховой контроль со стороны исполнителя.  Можно давать ученику 
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отдельные упражнения на легато и стаккато при которых он будет 

запоминать разницу в звучании и своих ощущениях или использовать 

характерные фрагменты пьес. Следует обращать внимание на штрихи уже на 

этапе разбора произведения по нотам. 

Эффективная работа над штрихами начинается с постановки кисти и 

положения пальцев. Учитель должен уделять внимание эргономике, чтобы 

избежать мышечного перенапряжения, которое ведет к усталости и травмам. 

Практика включает выполнение этюдов на равномерность звучания, где 

ученик концентрируется на одинаковой громкости и тембре каждого звука. 

Постепенно сложность увеличивается за счет введения синкоп, полиритмии и 

смены штрихов внутри одного такта, что развивает координацию между 

левой и правой руками 

Динамика — это не просто громкость или тишина, а градация звучания. 

На гитаре невозможно добиться резких скачков громкости, как на 

фортепиано, поэтому вся магия кроется в нюансах. 

Контроль нажатия: Изменение силы удара по струне напрямую влияет 

на тембр и громкость. Однако важно отличать усилие от напряжения. 

Избыточное нажатие приводит к зажиму мышц и потере гибкости. 

Глубина атаки: Гитарист должен учиться варьировать глубину 

погружения пальца в струну. Поверхностный штрих дает светлый, звонкий 

звук, тогда как глубокая атака раскрывает нижние гармоники, делая звук 

теплым и насыщенным. 

Слуховой контроль: Работа над динамикой невозможна без активного 

слушания. Исполнитель должен постоянно мониторить баланс между 

голосами в полифонии. Часто музыканты неосознанно заглушают басовые 

или мелодические линии, уделяя внимание только аккомпанементу. 

Для системной работы рекомендуется разбить процесс на этапы: 

Медленное выполнение: Начните с предельно медленного темпа, 

концентрируясь на качестве каждого отдельного звука. Следите за тем, чтобы 

звук был ровным по громкости и тембру во всех позициях грифа. 

Работа с метрономом: Используйте метроном для отработки 

равномерности штриха. Попробуйте играть с разными динамическими 

оттенками на каждый удар (например, piano на первый удар, forte на третий). 

Игра «вслепую»: Закройте глаза или оторвите взгляд от правой руки. 

Это заставит мозг переключиться с визуального контроля на тактильные и 

слуховые ощущения, что значительно повысит чувствительность пальцев. 

Анализ записей: Записывайте свое исполнение на диктофон. Со 

стороны лучше слышатся дефекты артикуляции, неровности динамики и 

неуловимые паузы, которые не замечаются при игре. 

Интеграция в репертуар 

Технические упражнения должны быстро переноситься в реальный 

музыкальный контекст. Выберите пьесу, где требуется сложная работа 

правой руки (например, произведения Баха или Сора), и разберите её эпизод 
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за эпизодом. В каждом фрагменте определите, какой штрих будет наиболее 

выразительным и почему. 

Важно помнить, что идеальный штрих — это тот, который незаметен 

слушателю. Техника должна служить музыке, а не превращаться в самоцель. 

Только когда механика движений доведена до автоматизма, исполнитель 

может полностью сосредоточиться на художественном образе, фразировке и 

передаче эмоций через тончайшие оттенки динамики. 

Овладение техникой игры на гитаре является фундаментальной задачей 

в процессе обучения. Среди множества технических приемов особое место 

занимают штрихи и динамика, так как именно они определяют 

выразительность звучания, артикуляцию фразы и эмоциональную глубину 

исполнения. В современной системе музыкального образования работа над 

этими компонентами требует системного подхода, сочетающего 

механическую отработку с художественным осмыслением материала. 

Динамика является важнейшим средством художественной 

выразительности 

Динамика, в свою очередь, отвечает за громкостные оттенки. Начинать стоит 

с самых простых противопоставлений: «тихо» (piano) и «громко» (forte). 

Здесь также могут помочь аналогии. Тихий звук – словно шепот, громкий – 

как крик. Постепенно спектр расширяется, вводятся понятия крещендо 

(усиление звука) и диминуэндо (ослабление). Упражнения, где ученики 

должны играть одну и ту же фразу в разной динамике, помогают развить 

слуховой контроль и мышечную свободу. 

Динамика — это изменение силы звука, которое служит для создания 

контрастов, выделения структурных частей произведения и передачи 

эмоционального содержания. На гитаре, обладающей ограниченной 

способностью к длительному удержанию звука (в отличие от фортепиано или 

духовых инструментов), управление динамикой имеет свои особенности. 

Оно зависит от расстояния пальцев правой руки от розетки или деки, угла 

атаки и силы нажатия на струны. 

В учебном процессе работа над динамикой не должна ограничиваться 

простыми указаниями «тише» или «громче». Важно обучать студентов 

анализу музыкального текста: выявлению кульминационных точек, 

теноровых линий и гармонических изменений. Это позволяет использовать 

динамические нюансы не как самоцель, а как органичную часть 

интерпретации. Например, форте может использоваться для подчеркивания 

ритмического пульса, а пиано — для создания интимной, камерной 

атмосферы. 

Наиболее эффективный результат достигается при одновременной 

работе над штрихами и динамикой. Раздельная отработка технических 

приемов часто приводит к тому, что на этапе концертного исполнения ученик 

теряет контроль над звуком под влиянием волнения или сложности 

произведения. Поэтому в программу занятий следует включать упражнения, 

где изменение штриха неразрывно связано с динамическим контуром фразы. 



41 

 

Методически целесообразно использовать прием «замедленного 

темпа» для детального анализа взаимодействия пальцев правой руки с 

струнами. Учитель должен обращать внимание на качество атаки: даже в 

быстрых пассажах звук должен оставаться чистым и отчетливым. Кроме 

того, полезно применять запись исполнения на диктофон или видеокамеру, 

чтобы студент мог объективно оценить свои достижения и недостатки, что 

развивает критическое слушание и самоконтроль. 

Заключение 

Таким образом, работа над штрихами и динамикой является 

непрерывным процессом, требующим терпения, системности и творческого 

подхода. Успешное освоение этих технических элементов позволяет 

гитаристу не только технически безупречно исполнять произведения 

различной сложности, но и создавать глубокие, эмоционально насыщенные 

интерпретации. Интеграция механической отработки с художественным 

анализом текста способствует формированию зрелого музыканта, способного 

к свободному владению инструментом и выразительной коммуникации со 

слушателем. Работа над штрихами и динамикой на гитаре – это один из 

фундаментальных аспектов музыкального образования, особенно при работе 

с детьми. Эти элементы позволяют не просто играть ноты, но и придавать 

музыке выразительность, эмоциональность и индивидуальность. В 

музыкальной школе, где происходит формирование основ музыкального 

мышления, умение детей управлять звуком становится ключевой задачей. 

Ключевым фактором успешной работы является постоянная связь между 

слуховым восприятием и физическим действием. Дети должны не только 

слышать, но и чувствовать, как их движения рук влияют на звук. 

Преподаватель должен демонстрировать, объяснять, направлять, но главное – 

вдохновлять. Через игры, интересные пьесы и постоянную похвалу за каждое 

достижение, процесс обучения штрихам и динамике превращается из рутины 

в увлекательное путешествие в мир музыкальной выразительности. 
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«НАЧАЛЬНЫЙ ЭТАП ОБУЧЕНИЯ В КЛАССЕ ГИТАРЫ, КАК 

ОСНОВА СТАНОВЛЕНИЯ  ПРОФЕССИОНАЛЬНОГО МУЗЫКАНТА» 

 

Шипилова Наталия Юрьевна  

 преподаватель высшей категории 

МБУ ДО «ДШИ№7» 

город Иркутск 

 

Введение  

Начальный этап обучения в музыкальной школе и, в частности, в 

классе гитары имеет огромное значение. В этот период закладываются и, в 

основном, закрепляются основные навыки будущего музыканта, без которых 

невозможно полноценное дальнейшее профессиональное развитие учащихся. 

Маленькие музыканты учатся слушать себя. В это время закладывается 

фундамент, на котором в дальнейшем базируется их техническое и 

художественное совершенствование.  

 

Основная часть 

Процесс обучения в классе гитары обычно начинается с посадки и 

постановки правой руки. Правильная посадка очень важна. Она частично 

зависит от физиологических особенностей ученика и непосредственно влияет 

на постановку обеих рук. Правильная постановка рук часто становится 

проблемой для преподавателя и ученика, которая решается с некоторыми 

начинающими гитаристами далеко не сразу. 

Какие в основном встают вопросы в этом направлении: 

1. Головка грифа должна быть на уровне глаз или лба. В этом случае 

правильное положение рук становится единственно удобным. 

2. Локоть – покоится на широкой части корпуса гитары примерно напротив 

подставки. 

3. Кисть правой руки соответственно оказывается над нижней частью 

отверстия. 

4. Левое колено направлено прямо, правое - немного отклоняется в сторону, 

чтобы разместить корпус гитары без наклона на себя.  

5. Стопы стоят на подставке и на полу, носки на одной линии, параллельной 

передней линии сиденья стула. 

6. Ученик должен сидеть прямо, без разворота, немного подавшись вперед 

(как будто делает уроки). Для этого корпус гитары немного выдвигаем 

вперед на левом колене. 

7. Кисть правой руки при такой посадке и отсутствии напряжения в ней 

находится в естественном состоянии, большой палец – немного впереди 

остальных пальцев (перед пальцами должно быть свободное пространство 

для движения при ударе). 
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8. Кисть параллельна плоскости струн, имеет округлую форму и напоминает 

«комнату», а пальцы ima напоминают «людей, входящих и выходящих из 

этой комнаты». При этом при движении пальцев кисть не должна ни 

напрягаться, ни менять положения. Очень важно на начальном этапе 

обучения постоянно следить за этим, а также за тем, чтобы каждый палец 

расслаблялся после каждого удара. При этом необходимо, чтобы ученик 

приучался слушать получившийся звук.  

 В классе на начальном этапе ученики проходят как удар тирандо, так и 

апояндо, При этом начинаем с изучения удара апояндо. Этот удар дается 

начинающим легче, и в дальнейшем владение этим ударом оказывается 

необходимым – важно не забывать его и периодически применять, тем более, 

что многие ученики на начальном этапе обучения чувствуют неуверенность и 

нестабильность в правой руке при отсутствии опоры.  При извлечении звуков 

ударом апояндо возникают следующие проблемы: 

1. Ученики начинают играть прямыми пальцами. Чтобы это убрать, сдвигаем 

ладонь немного вниз относительно отверстия. 

2. Чрезмерный нажим. Чтобы избавиться от него можно предложить ученику 

как будто «гладить» струну. 

3. Завал правой кисти на бок. Важно ни в коем случае не оставлять это без 

внимания: ученик не должен помогать кистью большому пальцу, а пальцы 

ima играют серединами подушечек. Необходимо напоминать, что каждый 

палец должен вести себя самостоятельно. 

4. Играть надо кончиками подушечек, чтобы кисть не напрягалась, а звук не 

запаздывал и не был «надсадным». 

 Упражнения ударом апояндо на первой струне на счет «раз-и 2-и 3-и 4-

и» следующие: 

ii…, mm…, aa… 

im, ma 

imam 

(палец р при стоит на 6 струне). 

Для большого пальца: 

pp… по шестой струне и по шестой, пятой и четвертой «туда-обратно» также 

на счет «раз-и два-и три-и четыре-и»  

(ima стоят на 1 струне немного в сторонке от пальца р). 

 Необходимо следить, чтобы все звуки в упражнении были достаточно 

громкие, но без форсирования, одинаковой громкости. 

 Затем переходим к изучению удара тирандо. Здесь также возникает ряд 

проблем:  

1. Зажим. Приходится кропотливо работать над его устранением: необходимо 

выполнять все упражнения по счету, не спеша, расслабляя каждый палец 

после каждого удара, не ограничивая их в движении (также не давая ученику 

доводить их до ладони). 
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2. Нельзя задевать соседних струн при ударе.  Для этого сдвигаем немного 

кисть вниз относительно струн (ладонь в основном находится над струнами), 

в результате чего пальцы становятся более округлыми. 

3. Также кисть не должна располагаться слишком близко к струнам, так как 

иначе пальцы слишком сгибаются и после удара идут не «вверх-вперед», как 

положено при ударе тирандо, а только «вверх» (от струн) и принимают 

форму «крючка»: палец оттягивает струну, цепляется за нее, звук становится 

резким, неприятным.  

Упражнения ударом тирандо на первой струне на счет «раз-и 2-и 3-и 4-

и» следующие: 

ii…, mm…, aa… 

im, ma 

imam 

на третьей, второй, первой струнах imam «туда-обратно» 

(палец р стоит на 5 или 6 струне). 

Для большого пальца: 

pp… по шестой струне и по шестой, пятой и четвертой «туда-обратно» также 

на счет «раз-и два-и три-и четыре-и»  

(ima стоят соответственно на 1, 2, 3 струнах немного в сторонке от пальца р). 

 Необходимо также следить, чтобы все звуки в упражнении были 

одинаковой громкости, не тихие и не громкие до треска. 

 Затем переходим к изучению длительностей. Сначала их прохлопываем 

по порядку, затем используем удары по первой струне апояндо и тирандо под 

ровный сдержанный счет вслух, чередуя im. Важно, чтобы длительности 

были сыграны ровно, точно совпадали со счетом. Все должно быть сыграно 

без напряжения, особенно мелкие длительности (шестнадцатые). Для этого 

следует располагать пальцы для удара как можно ближе к струне и стараться 

играть самыми кончиками подушечек. 

 Далее приступаем к ряду ритмических упражнений на отдельных 

открытых струнах и в различных их комбинациях (предварительно выучив 

их написание). Применяем как удар тирандо, так и апояндо. В конце этой 

темы осваиваем упражнения на всех открытых струнах.  

 В процессе занятий с правой рукой не забываем и про левую руку: 

проходим упражнения в VII позиции: на напряжение-расслабление, а также 

учимся правильно прижимать струны на каждом ладу по-отдельности и 

одновременно в позиции; тренируем подушечки. Желательно это делать 

также под счет: на рази-2и прижимаем струну, на 3и-4и отпускаем. 

Затем проверяем знание учащимся нот в пределах первой октавы и 

переходим к изучению расположения нот на грифе в пределах 1 октавы: 

двигаемся сверху вниз по звукоряду от второй до пятой струны, проходя по 

2-3 ноты на каждой струне по отдельности, играя их «туда-обратно» со 

счетом, чередуя im тирандо, не увлекаясь в дальнейшем чрезмерно ударом 

апояндо. Отработав связное ровное исполнение 2-3-х нот на данной струне, 

переходим к игре несложного упражнения на этой струне. Объединить 4 
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пройденные ноты позволит упражнение на второй и третьей струнах. В этом 

разделе происходит объединение действия правой и левой рук. Очень важно, 

чтобы они были независимыми и скоординированными. Звуки должны 

исполняться связно и быть чистыми. Левая рука остается свободной, не 

прижимается ладонью к грифу, не обхватывает его. Пальцы на грифе ставим 

на подушечки рядом с металлическими ладами. Полезно выполнить 

несколько любых предварительных упражнений на координацию.  

Далее выстраиваем гамму до мажор. Затем целесообразно предложить 

упражнения и простые детские песенки с использованием всех нот гаммы. 

При игре гаммы можно предложить большой палец не оставляем на 6 струне, 

а перемещать по струнам, сохраняя естественное положение правой кисти. 

Для закрепления полученных знаний хорошо подходят такие песенки, как 

«Маленькой елочке холодно зимой» М. Красева и р.н.п. «Веселые гуси» (где 

добавляем палец «а»). Затем удлиняем гамму до мажор на 4 ноты вверх в 

пределах I позиции. Для закрепления знания этих нот лучше всего подходят, 

например, р.н.п. «Как под горкой, под горой» и «С днем рождения» П. и М. 

Хилл. Наконец играем гамму уже в 2 октавы, закрепляя добавленные 3 ноты 

упражнением в V позиции. Особое внимание уделяем смене позиции (I-V-I), 

так как она должна быть незаметной на слух. Поэтому отрабатываем сначала 

отдельно восходящую и нисходящую смену позиции с постоянным слуховым 

контролем, зрительной подготовкой и свободным движением «от локтя» по 

«приподнятой струне». Проходим «басовый хвост» (оставшиеся ноты в I 

позиции на пятой и шестой струнах) и какое-либо простое упражнение, 

составленное из этих нот. В завершении можно дать пьесы «Крутится 

колесико» Ю. Смирнова и «Веселые ступеньки» В. Козлова. 

Параллельно начинаем изучать двухголосие на открытых струнах. 

Очень важно сразу приучить ученика читать ноты сверху вниз. Это позволит 

ему в дальнейшем без проблем читать с листа, максимально точно и 

оперативно разбирать новые произведения.  

Раньше мы в классе изучали все виды сочетаний ударов в двухголосии, 

но со временем ограничиваемся наиболее употребляемым сочетанием 

тирандо-тирандо. Тирандо-апояндо проходим не со всеми, так как не всем 

оно дается, хотя многие ребята испытывают неуверенность, играя тирандо-

тирандо: при отсутствии опоры кисть «прыгает», разворачивается, 

напрягается. Замечено: чтобы получилось сочетание ударов тирандо-апояндо 

иной раз достаточно только чуть перенаправить пальцы с кистью.  

При освоении тирандо-тирандо важно не упустить момент, проявить 

терпение и настойчивость: если кисть «прыгает» - постараться направить 

пальцы после удара ближе к струнам, причем каждый палец идет «своей 

дорогой», не мешая другим пальцам или после удара тирандо в нижнем 

голосе временно ставить палец на свободную басовую струну. Большой 

палец должен оставаться немного впереди остальных пальцев.  
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Затем можно предложить поиграть ученикам р.н.п. «Во саду ли, в 

огороде», у.н.п «Нiч яка мiсячна» с открытыми струнами в нижнем голосе и 

несложной мелодией.  

 Следующим этапом, уже не ограничивая нижний голос открытыми 

струнами, играем «Вальс» В. Калинина, у.н.п. «Ой ты дiвчина» и т. д. Также 

полезно параллельно играть несложные пьесы на арпеджио (например, Этюд 

ля минор В. Калинина). 

На начальном этапе обучения важно уметь как можно раньше 

заинтересовать ученика, не упускать возможности применять элементы игры, 

стараться подбирать наиболее подходящий, интересный, посильный 

репертуар, а также понятно излагать задачи и уметь изначально выслушать 

ученика, не перебивая. Полученные выше знания и навыки являются основой 

для дальнейшего полноценного профессионального развития юного 

гитариста. 
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Творческий подход в обучении начинающих гитаристов играет 

ключевую роль в процессе становления молодого музыканта. На начальном 

этапе важно не только дать ученику технические навыки игры на 

инструменте, но и развить в нем любовь к музыке, желание 

экспериментировать и самовыражаться через игру на гитаре. Именно 

творческий подход помогает сделать обучение интересным и 

мотивирующим, превращая процесс освоения инструмента в увлекательное 

путешествие. 
Контингент поступающих в класс гитары разного возраста, поэтому 

приходится всячески выкручиваться, разнообразить каждый урок, чтобы 

ребенок не потерял интерес и желание к делу, которым начал заниматься. 
Все знания, особенно на начальном этапе обучения, необходимо 

преподносить по возможности в виде интересной игры. Важно, чтобы 

ребёнок как бы сам открывал для себя прекрасный язык музыки, пусть даже в 

простой форме. 
В процессе любого занятия очень важно сосредоточить внимание 

ребенка, которого бы хватило на весь урок. Внимание бывает трех видов: 

произвольное, непроизвольное и послепроизвольное. 
Произвольное внимание происходит, когда ученик может 

самостоятельно, осознанно и собранно выслушать любую информацию, даже 

если она ему не очень интересна. От самых маленьких такого ждать не 

приходится, тогда приходится включать актерское мастерство, после чего 

может случится непроизвольное внимание, когда ребенку в процессе 

происходящего становится интересно то, что ему говорят и он начинает 

слушать внимательно. И как следствие очень эмоционального рассказа или 

действия, возникает полное увлечение происходящим и 100% внимание, 

которое называется послепроизвольным. Какое внимание на уроке будет у 

наших учеников, зависит только от нас, и здесь все средства хороши. 
В самом начале пути, когда происходит формирование посадки и 

постановки рук, мне нужно, чтобы учащийся, не заскучал от долгих, 

монотонных упражнений, и допустим, как можно дольше поиграл и 

запомнил каждую открытую струну. Вспоминаю любую скороговорку, 

записываю ее в тетради: «Андрей-воробей, не гоняй голубей…». И далее, 

ниже, дописываю 20 пунктов, как надо сыграть ее на гитаре: медленно, в 

среднем темпе, с ускорением, с замедлением, тихо, громко, играть и говорить 
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одновременно скороговорку, играть и петь одновременно, ласково, важно, 

играть с закрытыми глазами, играть и моргать глазами…. и т.д. 
(Хотите, чтобы ученик каждый день по 40 раз проигрывал упражнения, 

придумайте 40 пунктов). 
Чтобы не оставить безучастными в нашем процессе родственников, 

задаю следующее задание: «Проиграть скороговорку во всех этих вариантах 

всем членам семьи по очереди, и чтобы они обязательно поставили за 

исполнение оценки. Как правило, варьируется оценка 5 (а мы этого и ждали). 
Таким образом, можно работать и с упражнениями, включающими в себя 

ноты, расположенные по ладам, придумывая новые скороговорки и попевки. 
Когда мне хочется что-то особенное придумывать, говорю: «Это упражнение 

даю тебе на выносливость и внимание. Играй на гитаре, контролируя свои 

руки сам. Я засеку время и ровно через 2 минуты остановлю тебя». Видя мой 

сосредоточенный взгляд, на секундную стрелку часов, ученик, как правило, 

внутренне весь собирается и выдает неплохой результат. Чтобы помочь ему 

удержать напряженное внимание до конца, подбадриваем иногда: «Прошло 

пол минуты, молодец… осталось совсем немного, держись, не 

расслабляйся». 
Одним из способов творческого подхода является использование 

импровизации с самого начала обучения. Даже на самых первых уроках, 

когда ученик еще не владеет сложными техниками, можно предложить ему 

создать простую мелодию, используя несколько нот. Это помогает развить 

музыкальное мышление и почувствовать себя творцом, а не просто 

исполнителем заранее написанных произведений. Импровизация 

способствует развитию слуха и интуиции, что в дальнейшем облегчает 

понимание музыкальных структур. 
Кроме того, важно интегрировать музыкальные интересы ученика в 

процесс обучения. Например, можно предложить изучать простые аккорды 

на основе его любимых песен. Это не только повышает мотивацию, но и 

делает обучение более персонализированным. Ученик сразу видит результат 

своей работы – он может играть музыку, которая ему нравится, что делает 

процесс освоения инструмента более значимым для него. 
Одним из эффективных методов является использование креативных 

упражнений. Вместо традиционных гамм и арпеджио можно предложить 

ученику создавать мелодии на их основе. Это помогает ему увидеть, что 

технические упражнения могут быть не только полезными, но и 

увлекательными, если их применять творчески. Например, можно 

предложить учеников записать свою собственную мелодию, используя набор 

нот гаммы, и постепенно усложнять задание, добавляя новые элементы. 
Также можно использовать интеграцию разных видов искусств в 

обучение музыке. Например, предложить ученику нарисовать картину или 

описать словами образ, который он представляет, играя ту или иную 

мелодию. Это развивает творческое воображение и помогает лучше 

чувствовать музыкальные произведения. Такой подход позволяет раскрыть 
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эмоциональный потенциал музыки и стимулирует ученика на поиск 

индивидуального музыкального голоса. 
Интерактивные и игровые методы также способствуют развитию 

творческого мышления. Например, можно организовать музыкальные дуэли, 

в которых два ученика соревнуются в создании мелодий на основе 

предложенных аккордов или ритмов. Такие игры развивают чувство ритма, 

гармонии и помогают избавиться от страха ошибок, ведь в творчестве нет 

неправильных решений. 
Таким образом, творческий подход в обучении начинающих 

гитаристов помогает не только развивать технические навыки, но и 

поддерживает интерес к обучению. Через импровизацию, 

персонализированные задания, интеграцию искусств и игровые методы 

ученик становится не просто исполнителем, но активным создателем музыки. 

Такой подход способствует формированию музыкального мышления и 

помогает ученикам найти свой собственный путь в музыке. 


