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«...цель эта – художественное исполнение художественной музыкальной литературы, воскрешение к жизни звука немой нотной записи».
«Работа над художественным образом начинается с первых же шагов изучения музыки и музыкального инструмента».
Г.Г. Нейгауз
«Работа над звуком есть самая тяжелая, самая кропотливая из всех видов работ, выпадающих на долю пианиста».
Я. Мильштейн
I. Введение
1.1. Цель и задачи работы
Обогащение художественно-образного мышления обучающихся - важная задача процесса обучения в классе специального фортепиано, ведь от того, насколько мышление наполнится образным содержанием и ассоциативными связями, зависит успех развития личности ребенка и его исполнительская культура. 
В качестве предмета исследования данного вопроса мы обратимся к пьесам кантиленного характера. Работа над кантиленой — это кропотливый, многогранный творческий процесс, который требует от обучающегося вдумчивого труда. Эта работа включает в себя не только умение петь на фортепиано, то есть овладение приемом игры легато, но и освоение комплекса умений и навыков. Чтобы выразительно исполнить кантиленную пьесу, необходимо иметь представление о ее форме, тональном плане, музыкально-образном содержании, провести работу над штрихами, фактурой пьесы и педализацией — и все это невозможно выполнить без должного слухового контроля.
Актуальность темы обусловлена тем, что затронутая проблема не утратит своего значения, потому что способствует формированию творческой личности, обладающей фантазией и воображением, а работа над формированием навыков звукоизвлечения является одним из основополагающих методов при обучении игре на фортепиано. Эта работа не может существовать отдельно от художественных задач, вне музыкального содержания исполняемых произведений. Одно подчиняется другому и существует в тесном единстве и взаимодействии. В.В. Горностаева вспоминает слова Г.Г. Нейгауза: «Образность – это первый ключ к звуку», «Образность подсказывает звук, тот звук, который необходим», «Звук пианиста - это тон души» [4]. Именно эти моменты обуславливают актуальность выбранной нами тематики работы.
Стратегическая цель создания методических рекомендаций по данному направлению работы преподавателей фортепиано - описание наиболее эффективных вариантов и способов обучения применительно к исполнению пьес кантиленного характера. 
Цель: определение условий для развития образного мышления и слухового контроля обучающихся на основе навыков выразительного исполнения кантилены путем воплощения художественного образа в фортепианной миниатюре на примере «Грустной песенки» В. Калинникова. 
В соответствии с заявленной целью мы покажем, какие задачи следует решать с обучающимися в работе над кантиленой:
Обучающие:
1. Выявить художественные приемы, раскрывающие содержание произведения.
2. Показать приемы звукоизвлечения, соответствующие образным характеристикам произведения.
3. Определить особенности ритмического развития, динамического плана и штриховых особенностей.
4. Познакомить с многообразием исполнительских средств, используемых при разучивании кантиленной фактуры.
Развивающие:
1. Расширить представление обучающегося о тембровом разнообразии фортепиано. 
2. Создать условия для развития образного мышления, музыкально- слухового контроля и исполнительского опыта обучающегося.
3. Развивать мелодический и гармонический слух посредством осмысления фразировки, музыкальной формы произведения.
4. Развивать музыкальное мышление через образно-ассоциативные представления на основе интегративных связей с музыкально-теоретическими дисциплинами и различными видами искусства.
5. Формировать навыки исполнения кантилены, умения слышать и исполнять пьесу певучим звуком на инструменте. 
6. Применять аппликатурные принципы, способствующие выразительной интерпретации мелодии и ритма. 
7. Закрепить навык самостоятельного анализа изучаемого произведения.
Воспитательные:
1. Воспитывать интерес к национальным музыкальным традициям.
2. Воспитывать художественно-эстетический вкус и слуховые представления на примере музыки русских композиторов.
3. Подтвердить высокую гуманистическую направленность творчества русских композиторов и его непреходящее значение для развития мировой музыкальной культуры.
Методы обучения:
· Словесный (объяснение, рассказ, беседа);
· наглядный (показ, наблюдение, демонстрация);
· объяснительно-иллюстративный;
· метод активизации музыкально-слуховых представлений;
· метод эмоционального воздействия и убеждения;
· здоровьесберегающие технологии.
Ожидаемые результаты:
Педагогическая помощь и поддержка в интерпретации художественно-образного содержания в произведениях кантиленного характера будет способствовать: 
· формированию потребности обучающихся в познавательной и творческой деятельности; 
· развитию интереса к произведениям, формирующим ключевые компетенции, специальные знания, умения и навыки; 
· выявлению способов технического, исполнительского воплощения художественного содержания музыкальных произведений; 
· гармоничному развитию творческих и исполнительских способностей, а соответственно, в целом - повышению эффективности учебно-воспитательного процесса в сфере роста исполнительского мастерства обучающегося. 
Назначение методических рекомендаций заключается в оказании помощи преподавателям, основанных на достижениях передового педагогического опыта с учетом конкретных условий и особенностей педагогической деятельности. Методические рекомендации адресованы преподавателям фортепиано ДШИ. 
II. Развитие образного мышления и слухового контроля
в пьесах кантиленного характера
2.1. Место и роль работы над кантиленой
в воспитании ученика-пианиста на разных этапах обучения
Работа над фортепианными пьесами кантиленного характера занимает важное место в обучении игре на инструменте. С первого прикосновения ребенка к клавишам преподаватель уделяет внимание работе над звукоизвлечением, интонацией, фразировкой. Ребенок знакомится со строением музыкальной формы в доступных для его понимания пределах, с принципами динамического развития, овладевает опытом эмоционального сопереживания на примере песенного материала или незамысловатых пьес изобразительного характера. Л. Баренбойм писал о работе над звуком: «…ребенок на первых же уроках должен с помощью педагога научиться слышать фортепианный звук, естественно затихающий и исчезающий, вслушиваться в «жизнь» звука от его возникновения до полного исчезновения» [1]. 
Рояль – уникальный инструмент. Как писал Г. Нейгауз: «Рояль является лучшим актером среди инструментов, так как может исполнять самые разнообразные роли»; и далее: «…пианист один-одинешенек, на одном инструменте, не нуждаясь ни в чьей помощи, дает абсолютно цельный образ, создает нечто… совершенное – фортепианное произведение, …вся музыка в его руках и только в его руках» [11, с. 62-63]. 
Исполнение кантилены на фортепиано вызывает особые трудности вследствие ударной природы нашего клавишного инструмента. Отсюда и возникают основные проблемы исполнения кантиленных произведений: певучее звукоизвлечение, плавность голосоведения при абсолютном legato, создание звуковой перспективы в фактуре произведения, вопросы аппликатуры и педализации. 
Для этого нам необходимо определить, что такое кантилена. Если мы заглянем в словарь, то увидим, что «кантилена (итал. Cantilena, от лат. Cantilena - пение) – напевная мелодия, как вокальная, так и инструментальная. С конца XVII века песня, а также произведение с напевной мелодией» [8]. Таким образом, кантилена - это искусство пения на фортепиано, связанное с преодолением ударной природы инструмента и желанием приблизить звукоизвлечение на фортепиано к вокальной основе человеческого голоса. 
Руководством к действию для преподавателя в работе с учеником над звуком и кантиленой может быть следующее высказывание Г.Г. Нейгауза: «Музыка – искусство звука. Она не дает видимых образов, не говорит словами и понятиями. Она говорит только звуками… Раз музыка есть звук, то главной заботой, первой и важнейшей обязанностью любого исполнителя является работа над звуком» [11, с. 54]. 
В средних классах ДШИ в пьесах кантиленного плана мелодическая линия, гармоническое строение и фактура становятся сложнее, а форма произведений расширяет свои границы, увеличиваясь в объеме. Именно в средних классах ученик-пианист « …в звуках раскрывает смысл, поэтическое содержание музыки, ее закономерности и гармонию…» [11, с. 60]. 
Накопление музыкально-слуховых впечатлений обучающихся должно происходить на доступном для восприятия и привлекательном материале. Художественно-образная сфера программных пьес является благодатной базой для нахождения ассоциативных связей и обогащения музыкальными впечатлениями, что как нельзя лучше отвечает этим требованиям. Работа над лирическими миниатюрами положительно сказывается на развитии творческой инициативы ученика. Важно пробудить воображение ребенка показом различных вариантов исполнения одного эпизода, помогая ученику определить свое отношение к музыке, учить вслушиваться в каждый звук, его смысл и фразу.
Обширная палитра мелодических интонаций, ритмических рисунков, ладогармонических связей, раскрывающая жанровые особенности пьес, помогает выявлению их взаимодействия для раскрытия замысла авторского текста. Органичная взаимосвязь всех средств выразительности оказывает влияние на овладение звуковыми красками и развитие навыков кантиленой игры в целом. 
В процессе работы над кантиленой организуется, развивается и совершенствуется мелодический слух обучающихся. Они стараются выявить ритмическую гибкость и пластичность мелодической линии, ее мягкость и лиричность. Интерпретация пьес кантиленного характера на данном этапе требует воспитания ощущения широкого дыхания, вбирающего в себя мелодические линии более мелких построений. 
2.2. Пути развития фортепианной миниатюры
В практике работы педагогов ДШИ сложился определенный круг фортепианных пьес, которые входят в программу обучающихся. Жанр фортепианной миниатюры не устаревает на протяжении нескольких веков. Меняются эпохи, музыкальные стили, совершенствуется инструмент, но фортепианная миниатюра по-прежнему является существенным компонентом музыкального репертуара в обучении юных пианистов, образуя целый пласт педагогической и концертной деятельности. 
На протяжении столетий эволюция жанра прошла долгий путь от галантных придворных танцев до развернутых пьес с программным содержанием. Наивысшего расцвета фортепианная миниатюра достигла в творчестве композиторов-романтиков, которые дали импульс к использованию фортепиано как средства в передаче человеческих чувств, так как именно в музыке чувство царит безраздельно. 
Эпоха романтизма, так много сказавшая о человеке, о его сокровенном мире, дала расцвет фортепианной миниатюре, которая связана, прежде всего, с лирическим мировосприятием. Через произведения малых форм композиторы-романтики отражали все многообразие мира, реального и фантастического, лирического и драматического. Для них человек являл собой безграничную вселенную, наполненную страстями и переживаниями. Сиюминутность образа – вот основа миниатюры, демонстрирующей чудо «остановившегося мгновения», продления единого состояния. 
Особое место кантилена занимает в русской классике. Опора на народное творчество, на богатейшую сокровищницу русских песен и плясовых мелодий придала русской музыке глубокую искренность выражения. Русская кантилена ведет свое происхождение от ладо-гармонических, структурных и мелодических особенностей народных крестьянских и бытовых городских лирических песен. Пьесы кантиленного характера русских композиторов отличает речевая выразительность, проникновенность интонации. 
2.3. Фортепианное творчество В.С. Калинникова
Знакомство с творчеством нового для обучающегося композитора нужно начинать с рассказа о его жизненном пути и творческом облике, выбирая события и факты, которые могут заинтересовать и сразу приковать к себе внимание ребенка, тем самым стимулируя интерес и мотивацию к познанию новых сведений (Приложение 1, Приложение 2).
В ряду сочинений русских композиторов фортепианные произведения В.С. Калинникова (1866-1901) занимают хоть и небольшое по количеству, но заслуживающее внимания место. Творчеству композитора в целом присуще мышление симфониста и автора камерно-вокальных сочинений. Эти же качества присутствуют в его пьесах, где ощущаются оркестровые приемы фактурного изложения, тембры и краски. Провозглашенный М.И. Глинкой принцип «душа музыки - мелодия» был определяющим и в творчестве Калинникова, обладавшего особенным мелодическим даром, вобравшим в себя красоту и песенность интонаций народного творчества. 
Не цитируя народных песен и не подстраиваясь под их стиль, Калинников мыслил русскими народными интонациями, свободно претворяя их в своем творчестве. Его лучшим мелодиям свойственны широкая распевность, лирическая задушевность с налетом светлой и тихой грусти. Композитор использовал присущую русскому фольклору систему подголосков. Неслучайно применительно к его музыке современники вспоминали пушкинские слова: «Там русский дух, там Русью пахнет!». 
Гармонический язык в произведениях В. Калинникова отличается ясностью и простотой, находится в соответствии с ладовыми особенностями народных песен, но ему не чужды и интересные гармонические последовательности, модуляции, которые свидетельствуют о том, что композитор стремился к обогащению ее выразительных средств. Хотя, в основном, его поиски не выходили за рамки классической гармонии.
Фортепианное наследие В. Калинникова насчитывает всего шесть пьес: «Грустная песенка», Менуэт, Русское интермеццо, Ноктюрн, Элегия, Модерато. Только одна из них - «Ноктюрн» - вышла в свет при его жизни. Первое полное издание всех оригинальных пьес для фортепиано было осуществлено лишь в 1960 году и стало библиографической редкостью. Между тем, эти пьесы продолжают традиции русской фортепианной школы, в первую очередь, П.И.Чайковского, и, несомненно, обогащают педагогический репертуар.
Калинников не был виртуозным пианистом, в чем сам признавался в одном из писем: «…я ведь плохой фортепианных дел мастер и пишу так, чтобы самому сыграть можно было» [6, письмо от 4 августа 1887 г.]. Его пьесы, несложные по фактуре, непритязательные по содержанию, не привлекают внимания концертирующих пианистов, но нашли применение в детском педагогическом репертуаре, в котором особенной популярностью пользуются «Грустная песенка» и «Элегия». 
Они согреты теплым лирическим чувством. «Элегию» автор посвятил «памяти одной маленькой девочки, которую. очень любил и которая прошлой осенью умерла» [6, письмо от 14 июня 1894 г.]. Вызывает интерес юных исполнителей изящный, стилизованный под музыку XVIII века «Менуэт», песенное по своему характеру «Русское интермеццо», поэтичный «Ноктюрн», лиричное «Модерато». 
Если говорить об образном содержании музыки В. Калинникова, то вызывает интерес такой факт: академик, композитор, музыковед Борис Асафьев не раз говорил, что есть три человека, которые в творчестве как будто родные братья. Это композитор В. Калинников (1866-1901), поэт А. Кольцов (1809-1842) и художник Ф. Васильев (1850-1873). Все трое были выходцами из низов, отразили разночинский дух. Все трое рано умерли от чахотки. И если музыку Калинникова можно проиллюстрировать, то только картинами Васильева – именно так постигается ее народность.
Творчество В. Калинникова также созвучно поэзии А.В. Кольцова. Б.В. Асафьев назвал В. Калинникова «Кольцовым русской музыки». Поэзия А. Кольцова вдохновила П.И. Чайковского на создание двух пьес из знаменитого цикла «Времена года». О музыкальности стихов поэта писал В.Г. Белинский: «Русские звуки поэзии Кольцова должны породить много новых мотивов русской национальной музыки. И придет время, когда песни Кольцова пройдут в народ и будут петься на всем пространстве беспредельной Руси»:
В стройных звуках льются песни
Гармонической волной;
По душе волшебно ходят
И проходят с быстротой.
Полечу я вслед за ними;
Погружуся в них душой;
В очарованном забвеньи
Позабуду мир земной.
Сколько звуков, сколько песен
Раздалося вновь во мне!
Сколько образов чудесных
Оживилось в вышине!
Между них она, младая,
Заблистала красотой!
Чистой пламенной любовью
Озарился мир земной...
Улетайте ж в небо, звуки,
Сокрывайтеся вдали!
Здесь я с нею, здесь я счастлив,
Любо жить мне на земли! (А. Кольцов)
Пьесы В. Калинникова не предъявляют права на первенство в фортепианном репертуаре. Искренность, простота, мелодизм, доступный для детского понимания, - именно этими особенностями пьесы обращают внимание на творчество русского композитора. 
На примере одной из пьес Калинникова - «Грустная песенка» - мы рассмотрим ценностные качества его сочинений для воспитания звуковой культуры юных пианистов. Под впечатлением оторванности от родных, постоянной нужды он сочиняет фортепианную пьесу «Грусть», о которой впервые сказано в письме Василия к отцу: «P.S. И забыл было! Могу похвалиться. Я сочинил одну штучку для фортепиано под названием «Грусть»… Эта пьеса посвящена мною Вам, милый папочка. Если хотите, я Вам ее вышлю… Она вся состоит из мелодии русского характера и вполне подходит к Вашей «грусти» в одиночестве. Попросите Соню сыграть ее… Если все будет верно исполнено, то Вы приблизительно поймете ту идею, которую я провел в этой маленькой пьеске. О своих впечатлениях, вызванных «Грустью», пишите подробно. Для меня очень интересно знать, какое впечатление произвела моя пьеса на того, кому она посвящена» [6]. 
Сведений о том, когда была сочинена «Грустная песенка», не имеется. В. Киселев, биограф композитора, предполагает, что как раз «Грусть» и послужила основой для создания «Грустной песенки». Это утверждение близко к истине, так как пьеса «Грусть» действительно напоминает эту миниатюрную жемчужину в наследии Калинникова, с которой и начинается знакомство юных пианистов с творчеством композитора. 
2.4. Интеграция музыкально-теоретических и специальных знаний в процессе формирования художественного образа музыкального произведения
Успешность работы по формированию художественного образа музыкального произведения зависит от многих составляющих: это и умение передать эпоху и стиль исполняемого произведения, способность осмыслить особенности гармонического языка, возможность освоить произведение технически, иными словами, это ежедневная кропотливая работа исполнителя.
Для понимания музыки В.С. Калинникова необходимо представить, что значила для него русская природа и как она повлияла на его творчество. Обратимся к словам самого Василия Сергеевича: «Хоть и говорят, что родина мила сердцу не местными красотами, а воспоминаниями детства, но право же, в данном случае налицо и то и другое… Я ведь здесь родился и прожил почти до пятнадцати лет. Каждый кустик, каждая дорожка в парке или тропинка в лесу будят массу воспоминаний и навевают какое-то мирное настроение. Немножко грустно всегда становится от воспоминаний, но все же очень приятно, и я рад» [6]. Дополнением к этому высказыванию может послужить мнение Г.А. Пожидаева, который считает, что у В. Калинникова было более широкое понимание природы, с которым ассоциировалась у него и народная песня, и древнерусские церковные распевы, а вместе с образами природы они служили для него символами «русскости» и русской души. 
Рекомендации по составлению плана анализа, изложенные ниже, носят общий характер и могут применяться при разучивании любого произведения. Можно предложить ученику ответить на следующие вопросы:
I. Анализ формы и тонального плана, которые будут способствовать более осмысленному исполнению. 
· определить тональность и ее влияние на характер произведения;
· определить форму пьесы;
· проанализировать развитие тематического материала в разделах.
II. Анализ средств музыкальной выразительности произведения.
· определить художественную роль фактурного изложения в пьесе;
· обозначение темпа и его влияние на характер произведения;
· проанализировать эмоциональное значение лада, ритма, динамики, найти кульминацию;
· объяснить лад и его смену, понять, чем обусловлена эта смена;
· сравнить и сопоставить звучание материала в разных частях.
III. Какой характер имеет данная пьеса?
· какие образы возникают в воображении, когда слушаешь эту музыку?
· сочинить свои слова к мелодии пьесы;
· придумать историю, события, которые происходят;
· описать изменения, которые происходят в музыке;
· выразить словами чувства, которые испытывает при исполнении; 
· подумать, какие краски подойдут для создания живописного произведения по мотивам пьесы.
«Грустная песенка» отличается выразительной песенной мелодией, которая излагается в сопровождении ясной гармонии и заключена в рамки лаконичной трехчастной формы. 
Основной характер пьесы определен композитором в обозначении темпа Аndante: «неторопливо, в темпе спокойного шага». Ремарка con duolo означает в переводе с итальянского «печально, скорбно». На первый план, как и в других кантиленных произведениях, выдвигается вокально-мелодическое начало. Тем более, что в самом название пьесы - «Песенка» - уже заложена ее жанровая основа.
Форма произведения – простая трехчастная, первая часть которой представляет собой период повторного строения, состоящий из двух предложений, где второе предложение является фактурно-мелодическим вариантом первого предложения. Средний раздел основан на развитии интонационных элементов первого раздела и характеризуется тонально-гармоническим развитием, динамизацией музыкальной ткани. Он состоит из двух построений, развитие которых подводит к кульминации, подчеркнутой ферматой. Третья часть является репризой первой части.
С точки зрения фактурного изложения пьеса органично сочетает принцип гомофонно-гармонической вертикали с преобладанием горизонтального голосоведения. В фактуре пьесы ясно видны три пласта - верхний, средний, нижний - или мелодия, линия баса и гармонический пласт средних голосов. Основная тональность пьесы – соль минор, во второй части происходит отклонение в Ми бемоль мажор. Гармонизация типична для русской музыки: трезвучия и их секстаккорды (t, s, D), К6/4, D7, sII7 c обращениями, реже – более острые гармонии. Применяются отклонения в тональность параллельного Си бемоль мажора уже в первом такте, что создает впечатление взаимопроникновения минора и мажора, плагальные обороты. Мелодия изобилует множеством задержаний, проходящих и неаккордовых звуков, опеваний опорной ноты, повторность мотивов, что является характерным для народной музыки.
Построение драматургии пьесы направлено на выявление музыкального образа миниатюры, нежного и хрупкого, печального и светлого, с всплесками чувства. Мелодия I части плавно разливается на свободном дыхании, что подчеркивается чередованием ритмических стоп в размере 5/4, где «вдох» на 3/4 продолжительней «выдоха» на 2/4. 
В среднем разделе происходит эмоциональный сдвиг, смена регистров способствует насыщению колорита и нарастанию драматизма образа: первая тема видоизменяется и приобретает взволнованный оттенок с помощью использования секвентного развития, применением альтерированных ступеней в гармонизации и мелодического восхождения к напряженной кульминации. Взволнованность этого эпизода контрастно оттеняет светлую грусть крайних разделов. Большой трудностью для учеников является собирание воедино мелких мотивов, фраз, чтобы успеть сделать эту выразительную центральную кульминацию. Подход и собственно кульминация занимают всего 2 такта. Для ее создания вершина кульминации должна прозвучать очень ярко и напряженно. На последнем звуке «ре» в левой руке необходимо выдержать фермату, которая прозвучит, как последний вздох, нежно и одиноко. 
Перед началом репризы нужно сделать цезуру, чтобы пережить кульминацию и перестроиться на заключительный раздел, в котором возвращается первоначальная светлая, мягкая мелодия, успокаивающая, тихо истаивающая и словно растворяющаяся в душе. 
2.5. Работа над выразительностью мелодической линии
Именно фортепианному звуку, работе над его выразительностью, его певучестью, интонированию следует уделять основное внимание в работе над кантиленой. С.И. Савшинский говорил: «Мелодия должна быть «прорисована», как линия со всеми изгибами: сменой интервалов, поворотами, а так же сжатием, растягиванием. Эта линия то расчленена, то слитно-непрерывна, но всегда устремлена. При исполнении должна быть выявлена как интонационная, так и звукопластическая сущность мелодии».
Начинаем работу с проигрывания на инструменте мелодического рисунка пьесы отдельно правой рукой. Это, с одной стороны, эффективный метод пианистической работы, с другой – важный способ развития мелодического слуха. Здесь главная задача – достичь необходимого качества звука. 
Педагог должен передать ребенку ощущение прикосновения к клавиатуре при исполнении кантилены методом сравнений и ассоциаций. Всем известны высказывания выдающихся педагогов Г. Нейгауза, С. Тальберга, К. Игумнова, А. Корто. Нейгауз говорил о «прорастании пальца в клавиатуру до дна», А. Корто звукоизвлечение напоминало «погружении пальца в клубнику», а К. Игумнов и С. Тальберг ассоциировали исполнение кантилены с «замешиванием теста» пальцами.
Для того чтобы добиться глубокого, проникновенного звучания при проучивании партии правой руки необходимо:
· осмысление мотивов, фраз, определение кульминационных точек;
· достижение интонационной выразительности и цельности мелодической линии; 
· умения дослушивать фразу, затем брать рукой дыхание и мягко опустить руку с тем, чтобы начать следующую фразу;
· работа над звуковой ровностью и певучестью в мелодии;
· работа над фразировкой, динамическим развитием.
Всякому исполнительскому процессу свойственны два фактора, на первый взгляд, взаимоисключающие, но существующие в единстве: дослушивание звука в его временной протяженности и ощущение движения мелодии. Умение дослушивать звук означает слушать предыдущее, а ощущать движение музыки – это умение предслышать, думать и слышать вперед, предчувствуя дальнейшее развитие [18, с. 62]. На практике эти тенденции превращаются в недостатки ученической игры при исполнении кантилены. Дети недослушивают звуки и теряют ощущение развития мелодии, ее движение к точкам тяготения.
Затем следует приступить к детальной проработке каждой фразы. Нужно постараться на инструменте передать выразительность и тепло, свойственные человеческому голосу (ведь не нужно забывать, что жанровая основа пьесы — песенка!), выразительно интонировать отдельные «мотивные слоги». 
Основным принципом прикосновения при исполнении кантилены является принцип «слияния пальцев с клавиатурой». Необходимо предостеречь учеников от ударного прикосновения или давления на клавиатуру. По словам Игумнова, «нелепо давить на стул, на котором сидишь, не менее нелепо давить на клавиши, на которых играешь». Певучесть звука достигается на фортепиано особым способом погружения в клавишу, т.е. стремлением к контакту и живому осязанию клавиатуры. Пальцы прикасаются подушечкой, то есть через палец – всей рукой, не отпуская клавиши, держа руку на кончике «длинного» (от плеча) пальца, мы плавно переступаем с клавиши на клавишу, ощущая ее донышко. В своих книжках-памятках Н. Метнер писал: «... Учить чаще legato, ровным и ласковым прикосновениям. От такого ласкового прикосновения пальцы и руки отдыхают и становятся гибкими». И далее: «Клавиши любят ласку! На нее только она отвечает красотою звука!» [9, с. 89].
Взятие отдельного певучего звука еще не решает проблемы пения на фортепиано. Главное – сочетание звуков, слияние их в интонации, мотивы, фразы и более крупные построения. Для получения качественного глубокого и певучего звука необходимо взаимодействие пальцев и руки, подключения ее веса и объединяющего движения всей руки. Рука переносит вес в каждый палец, сохраняя при этом плавное движение. Звук переливается из одного пальца в другой без толчка, следующая нота подхватывается на затихающем звуке предыдущей. Не нужно забывать и о роли локтя, который ведет руку. Такое ведение звуковой линии будет создавать впечатление длительного дыхания мелодии, ровного звуковедения, пластичности и гибкости. 
Что же лежит в основе умения петь на фортепиано? В основе лежит умение «дышать» рукой, то есть на одном дыхании сыграть ряд звуков одним целостным движением. Воспитание «дышащей руки» - одна из главных задач педагога-пианиста. Типичная музыкальная фраза напоминает волну, накатывающуюся на берег, а затем отступающую от него. Задача заключается в том, чтобы верно определить кульминационную точку или «точку тяготения», как говорил об этом явлении К. Игумнов. Именно об этом принципе фразировки говорил С. Рахманинов, что каждое построение имеет свою кульминационную точку, к которой надо уметь подогнать всю растущую массу звуков, и если эта точка сползет, то рассыплется все построение.
Ведущая роль при исполнении кантилены отводится «слышащему» уху. Е. Тимакин предупреждает: «Если ухо не слышит звук до конца, то и палец становится пассивным, каждый следующий звук не выливается из предыдущего, а как бы берется заново, с помощью нового движения руки или кисти, а не выливается из предыдущего. В результате фраза становится разорванной, а исполнение статичным» [18, с. 62].
Работа над фразировкой неразрывно связана с интонированием и интонацией как основного зерна. Воздействие музыки зависит от того, как звуки соотносятся между собой, какое между ними существует сопряжение. Простое перебирание пальцев, превращающееся в бессмысленный набор звуков, не произведет впечатления на слушателя. То, что происходит между звуками, должно быть наполнено смыслом. Самая мельчайшая интонация - это соединение двух звуков, которые складываются в музыкальные фразы. Именно поэтому legato и интонирование взаимосвязаны друг с другом. Если интонирование - это нарастание тяготений и напряженности от звука к звуку, а ребенок не чувствует этого, то и легато у него превращается в формальное связывание нот между собой. 
Деление мелодии на фразы обозначается лигами. Во всех известных редакциях «Грустной песенки» написаны мотивные лиги, поэтому можно дать ученику задание расставить самостоятельно фразировочные лиги, а потом вместе обсудить правильность выполненного задания. Кроме того, важно почувствовать и передать моменты дыхания, выполняя цезуры между фразами, сделав для этого соответствующие пометки в нотах.
Определив границы фраз, нужно проследить направление мелодии, ее интервальный состав. Для того, чтобы точнее передать логический акцент в каждой из них, можно придумать подтекстовку и найти в каждой фразе свою интонационную вершину, к которой направлены наши «волны»-фразы. В «Грустной песенке» внутри фраз мы встречаем скачки на широкие интервалы –кварты, квинты, сексты, октавы. Чтобы пропеть и выразительно проинтонировать эти скачки, нужно постараться пропевать их при помощи раскрытия руки перед взятием звука.
Определенную трудность в этой пьесе представляют украшения, которые нужно плавно и естественно вписать в мелодическую линию. Часто дети суетятся, сокращают время, которое нужно отвести на их исполнение, и останавливаются на последней ноте украшения. Для устранения этого недостатка сначала учим мелодию без украшений, а затем играем с заполнением, как написано, ровно распределяя все звуки украшения.
Горизонтальное слышание - важный момент при исполнении кантилены. Обучающийся должен понять, что в каждой фразе есть главная нота, к которой тянутся остальные и которая придает фразе смысл. Выяснив, где находится кульминационная точка, следует распределить и дыхание руки, чтобы донести его к этой «точке тяготения». Движение к вершине происходит с увеличением затраты воздуха в руке. Главная масса воздуха приходится на саму кульминацию. Руки пианиста в кантилене должны быть сильными и точно направленными в клавиатуру, но в то же время мягкими и пластичными. Необходимо научить ученика интонировать вершину культурным, красивым звуком, а не выкрикивая отдельные звуки. Последующие звуки играются на выдохе. Обратить внимание на снятие окончаний фраз с кистью – мягкое и пластичное. 
Эта работа требует постоянного слухового контроля. Способность слышать музыку во всем ее объеме зависит от музыкального воспитания пианиста, в частности, от его слухового развития. Нейгауз замечает: «Развивая слух, мы непосредственно действуем на звук; работая на инструменте над звуком, добиваясь неустанно его улучшения, мы влияем на слух и совершенствуем его» [11, с. 68]. Соблюдение условий фразировки и динамики избавит исполнение от метричности в чередовании фраз и будет способствовать достижению более крупного плана в рамках целого раздела, в то же время сохраняя собственное дыхание каждой фразы. 
2.6. Работа над художественным образом миниатюры
Овладение навыками выразительного исполнения требует тщательной работы над приемами звукоизвлечения и поэтому уже на начальном этапе обучения игре на фортепиано необходимо чутко вслушиваться в качество звука, учитывая его взаимодействие не только с естественными пианистическими движениями, но и с характером музыкально-образного содержания. Работа над звуком невозможна без понимания художественного образа и только сравнения, метафоры, аналогии помогут найти нужное звучание и колорит. 
Для стимулирования воображения ученика можно обратиться к образам природы, воплощения которой в искусстве многолики и имеют самые разнообразные проявления, как в живописи, так и в музыке. Познавательный опыт детей обогащается посредством восприятия произведений искусства в неразрывной целостности, что вызывает яркие ассоциативные представления, развивает эмоциональную сферу. 
Для этого можно продемонстрировать ученику полотна великих русских пейзажистов Ф. Васильева, И. Левитана, И. Шишкина, образный строй которых соответствует содержанию пьесы. О музыкальности русского пейзажа писали многие исследователи, так как русские художники наделяли природу поэтическим началом, в красках передавали исповедь собственной души с теплотой и искренностью, которые свойственны только музыке. Их полотна наполнены воздухом и простором русских полей и лесов. А не говорим ли мы о звуковом пространстве и звуковой дистанции, когда работаем над фортепианной фактурой? Ведь именно воздух нужно ощущать в ее звуковых пластах. (Приложение 2 «Презентация», слайды 23, 24).
Для разучивания мелодии хорошим подспорьем является подтекстовка. Музыка оживает после того, когда к ней подобраны слова. Слово, соединяясь со звуком, активизирует воображение ребенка, придает конкретность содержанию пьесы, помогает создать яркие образные ассоциации. 
Предлагаем стихи, написанные специально к этой пьесе поэтессой Еленой Корф:
Заметает белым снегом
Рощи и поля...
Будто дремлет век за веком Русская земля.
Мой напев печально льется
В снежной тишине.
Думы долгие несутся к русской старине.

Княжии палаты, 
Куполов нарядных злато.
Стройны девицы-березы,
По коре струятся слезы.

Заметает белым снегом
Рощи и поля.
Ветру вторит грустным эхом
Песнь напевная.
День короткий догорает,
Вьюга за окном.
Словно сила колдовская 
Русь сковала сном. 
После знакомства со стихами можно предложить обучающемуся сначала выбрать художественный образ, соответствующий содержанию стихотворения, а потом поставить вопрос: «Соответствует ли образ осени характеру музыки?». Обучающийся должен аргументировать свой ответ. 
А на вопрос: «Какие краски подойдут для создания живописного произведения по мотивам пьесы?», - ученица уверенно ответила, что масляная живопись или гуашь совсем не подходят, а лучше выбрать акварель или пастель, то есть техники, которые дают мягкое, приглушенное, матовое звучание. Без сомнения, подобные задания развивают ассоциативно-образное мышление, умение мыслить образами и передавать их в звуках. 
2.7. Работа над аккомпанементом
Работа над сопровождением является следующим этапом в разучивании пьесы, которая помогает создать настроение, соответствующее образному содержанию миниатюры. Аккомпанемент должен звучать мягко и тихо, словно рождаясь из глубины. Левая рука постоянно «дышит», ощущая тяготения гармоний и тем самым объединяя аккорды в линию непрерывного движения.
В отличие от других инструменталистов пианист практически не исполняет мелодию без сопровождения, которая всегда звучит на фоне аккомпанемента. Красота звучания мелодии зависит от соотношения всех элементов музыкальной ткани. Необходимо научить обучающихся правильному распределению многоплановости рояльного звучания: уметь выдвинуть важные элементы на первый план и завуалировать остальные. От звукового простора, наполненности воздухом всей фортепианной фактуры, дистанции между ее пластами зависит выразительность всех слоев.
Аккомпанемент в пьесах гомофонно-гармонического строения чаще играет роль звукового фона, чем ритмической пульсации. Но в то же время левая рука должна помогать мелодии сохранять широкие контуры фраз. Нужно научить понимать, что аккомпанемент является опорой и поддержкой для выразительной мелодической линии. 
Сопровождение выполняет важные функции: поддерживает мелодию в гармоническом, ритмическом и динамическом планах, следуя за ее развитием, помогает распределить усиление звука и удержать его на нужном уровне в кульминационных точках, а также затихает вместе с мелодией в конце фраз. 
В работе над кантиленой важным моментом становится работа над достижением баланса и координации между руками, между мелодией и аккомпанементом. Для достижения можно использовать следующие приемы:
· совместная игра с педагогом в ансамбле (партию правой руки исполняет ученик, левой – педагог) с целью реального слышания соотношение звучания; 
· выразительное исполнение голосом мелодии (нотами или со словами) под аккомпанемент педагога;
· предложить ученику спеть и самому аккомпанировать, исполняя партию левой руки. Это задание сложнее, но на практике мы убедились, что именно оно является продуктивным.
При исполнении партии левой руки нужно добиваться того, чтобы сопровождение не заглушало мелодию, которая должна парить в воздухе и, по выражению Ф. Листа, освещаться подобно «верхушкам деревьев при луне», а не тонуть в глубине басовой гармонии. 
Именно бас является фундаментом гармонического сопровождения, поэтому октавы в басу нужно брать мягко, глубоким погружением руки в клавиши, добавляя к ним на едином движении руки интервалы или аккорды в среднем регистре. Октавные басы с наслаивающимися аккордами окутывают мелодию, создавая единый гармонический комплекс. Слуховой контроль подскажет нам необходимую меру соотношения между басом и аккордом, басом и мелодией, мелодией и гармонией в целом, чтобы достичь баланса голосов.
Способы работы над сопровождением:
· гармонический анализ, разбор тонального развития;
· работа над единой линией басового сопровождения; 
· достижение звуковой ровности аккомпанемента. Левая рука должна играть свою партию целостно, избегая метрических опор, подчиняясь свободному развертыванию мелодии, помогая ее развитию и дополняя звучание. 
· проучить партию аккомпанемента отдельно и знать наизусть.
2.8. Работа над педализацией
Исполнение кантилены немыслимо без использования педали, которая является дополнительным средством выразительности, придающим звуковой колорит и тембровую окраску звучания инструмента. Хорошо продуманная педализация способствует созданию художественного образа и передаче содержания произведения. 
Работа с педалью — это напряженная слуховая работа. На первом этапе разучивания необходимо добиваться певучего легато без помощи педали. Затем применение педали поможет добиться большей связности звучания и тембровой красочности. Значение педали возрастает при слиянии звуков в единый гармонический комплекс для придания звуку большей полноты и продолжительности звучания. Этот эффект в употреблении педали как связующего средства имеет значение для сближения фортепиано с «поющими» инструментами. Педализация зависит, прежде всего, от образного строя пьесы, ее характера и настроения и, что очень важно, от стилевых особенностей произведения. 
Педаль в «Грустной песенке», в основном, употребляется гармоническая, запаздывающая, а ее применение требует постоянного слухового внимания. Необходимо продумать момент взятия и снятия педали, прослушать каждый такт с педалью, чтобы ее употребление не нарушало чистоты голосоведения. Обязательно следует проучить партию левой руки с педалью.
III. Заключение
В заключение подведем итоги и сделаем выводы о роли кантилены в воспитании юных пианистов. Ее исполнение направлено на активное воздействие на развитие образного мышления, слухового контроля и навыков выразительной игры, благоприятно влияет на формирование художественно-исполнительской инициативы и эмоциональной отзывчивости обучающихся.
Представленные в методических рекомендациях приемы работы над кантиленой не охватывают в полном объеме все художественное многообразие способов обучения. Мы постарались показать основные принципы исполнения кантилены, заключающиеся в следующих моментах:
1. Освоение кантилены на основе художественно-звуковой специфики фортепиано.
2. Интонирование мелодии должно быть осмысленным и выразительным.
3. К средствам выразительного исполнения кантилены следует отнести гибкость темпо-ритмического и динамического развития.
4. Использование разнообразных способов звукоизвлечения, обусловленное художественно-образным содержанием миниатюры и соответствующим ему звуковыми задачами.
5. Формирование музыкально-слуховых представлений.
Главными условиями успешной работы над пьесами кантиленного характера являются: 
· сосредоточенность и концентрация внимания на решении звуковых задач; 
· ясное определение конкретной звуковой цели, умение слушать себя;
· верное представление задач и проблем и путей их разрешения; 
· обязательный слуховой контроль за качеством звукоизвлечения и прикосновения к клавиатуре.
Все вышеперечисленные приемы и способы позволяют создать на уроке атмосферу творчества и увлеченности художественно-образным и музыкальным содержанием произведения, что будет способствовать росту интереса, настойчивости в освоении и совершенствовании исполнительской деятельности обучающегося.
Конечной целью подобной тщательной работы в классе является итоговое исполнение в концертном выступлении. Эмоционально яркое и одновременно осмысленное выступление на завершающем этапе имеет существенное значение для обучающегося и может стать убедительным творческим достижением на данной ступени обучения. С точки зрения общемузыкального развития при изучении кантилены ученик познает выразительно-образное значение элементов и деталей фактуры, динамики, педализации. 
Исполняя «Грустную песенку», ученик познакомится с одним из прекрасных образцов русской классической музыки. Язык музыки В.С. Калинникова открывает для нас богатство и красоту русских напевов. В его музыке можно услышать печаль и свет, надежду и глубину чувства. Доброжелательный, скромный, лирик и поэт «с солнечной душой»  — таким вошел Василий Калинников в историю нашей музыкальной культуры.  
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Приложение  1
Жизненный и творческий путь В.С. Калинникова 
Василий Сергеевич Калинников (1866-1901) – талантливый русский композитор, жил и творил в 80-90 годы XIX века. В это время русская культуры достигла высочайшего подъема: создавал свои последние шедевры П. Чайковский, появлялись оперы Н. Римского-Корсакова, произведения А. Глазунова, С. Танеева, А. Лядова, начали творческий путь С. Рахманинов и А. Скрябин. Русская литература блистала именами Л. Толстого, А. Чехова, И. Бунина, А. Куприна. 
В этом могучем потоке зазвучал скромный, но удивительно поэтичный и чистый голос музыки Калинникова, покоривший искренностью, сердечностью, мелодической красотой. «Кольцовым русской музыки» назвал Калинникова Б. Асафьев, особо выделяя присущую творчеству композитора сердечность и непосредственность при полном отсутствии сентиментальности. 
Василий Калинников по ряду причин занимает особое место в русской музыке рубежа веков. За свою короткую жизнь, а прожил он всего 35 лет, Калинников создал немного произведений, но они до сих пор любимы слушателями за ясность музыкального языка, за мелодическую щедрость и за русский характер. По складу дарования он был лириком, хотя большое место в его произведениях занимают эпические и пейзажные образы. Поэтические образы русской природы и лирические чувства отразились также в романсах, хорах, фортепианных сочинениях композитора. 
В количественном отношении творческое наследие Калинникова довольно незначительно. Здесь сыграло роль не только то, что композитор прожил недолгую жизнь, он тщательно продумывал свои произведения, предварительно набрасывал эскизы и затем старательно писал чистовые рукописи, особую любовь проявляя к оркестровым партитурам, выводя их каллиграфическим почерком. То немногое, что он успел создать, в особенности его Первая симфония, обеспечило ему еще при жизни широкое признание не только в России, но и за рубежом. 
По характеру дарования Калинников был симфонистом. Композитор был убежден, что «музыка. есть, собственно, язык настроений, то есть тех состояний нашей души, которые почти не выразимы словом и не поддаются определенному описанию. 
Печальная судьба выпала на долю этого композитора, умершего в самом расцвете творческих сил. «Шестой год борюсь с чахоткой, но она меня побеждает и медленно, но верно берет верх. А всему виною проклятые деньги! И болеть-то мне приключилось от тех невозможных условий, в которых приходилось жить и учиться». Значительная часть недолгой жизни композитора протекала в условиях постоянной материальной необеспеченности и длительной болезни, доставлявшей ему немало физических страданий. Однако эти тяжелые внешние условия не нашли отражения в его произведениях. Несмотря на свойственные музыке Калинникова меланхолические, порой элегически окрашенные настроения, в ней много жизнерадостности, привлекает светлым, оптимистическим мироощущением. 
Основной строй его музыки можно определить как лирико-эпический. Произведения Калинникова глубоко национальны по содержанию и по музыкальному языку. Поэтические картины русской природы, сцены сельского народного быта, проникнутые лирической теплотой думы о родине — таков основной круг образов, характерных для его творчества. 
«Солнечная душа» — так отзывались о композиторе современники. Его гармоничная, светлая музыка излучает мягкий теплый свет. (Василий Калинников - краткий очерк жизни и творчества. - https://ale07.ru/music/notes/song/muzlit/kalinnikov6.htm)
Приложение 2
Презентация «Солнечная душа» Василия Калинникова» — отдельный файл.
Приложение 3
Грустная песенка
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