
1

МІНІСТЕРСТВО КУЛЬТУРИ ТА СТРАТЕГІЧНИХ КОМУНІКАЦІЙ УКРАЇНИ

ХАРКІВСЬКАДЕРЖАВНА АКАДЕМІЯ КУЛЬТУРИ

Факультет музичного мистецтва

Кафедра оркестрових інструментів 

ПЕШАКОВ В.І.

ТЕОРЕТИЧНЕ ОБҐРУНТУВАННЯ 

МАГІСТЕРСЬКОГО ТВОРЧОГО ПРОЕКТУ 

на тему : «Тромбонове виконавство Західної Європи ХХ століття»

на здобуття освітнього ступеня «магістр»

за другим (освітньо-професійним) рівнем вищої освіти

Галузь знань: 02 Культура і мистецтво

Спеціальності : 025 Музичне мистецтво

Теоретичне обґрунтування творчого мистецького проекту

містить результати власних досліджень.

Використання ідей, результатів і текстів інших авторів

мають посилання на відповідне джерело

 ____________________ ПЕШАКОВ В.І.

                                                              підпис здобувача

Творчий керівник :  Комар А. М., викладач кафедри оркестрових інструментів

Науковий керівник : Откидач В. М., доктор мистецтвознавства, професор, 

старший викладач кафедри оркестрових інструментів 



2

Харків 2024

ЗМІСТ

ВСТУП…………………………………………………………………………..3

РОЗДІЛ 1. ІСТОРИЧНИЙ ОГЛЯД ТРОМБОНОВОГО ВИКОНАВСТВА 

І РОЗВИТОК ІНСТРУМЕНТА В ЗАХІДНІЙ ЄВРОПІ……………………..6

1.1. Початки тромбонового виконавства……………………………………6

1.2. Розвиток конструкції та техніки гри на тромбоні в XVII-XIX 

століттях………………………………………………………………………..9

1.3. Технічні нововведення та еволюція конструкції тромбону в 

ХХ столітті…………………………………………………………………….13

1.4. Роль тромбона в оркестровій музиці та сольному виконанні………..19

1.5. Вплив суспільно-політичних подій на розвиток тромбонового 

виконавства протягом всього існування тромбона……………………….21

ВИСНОВКИ ДО 1 РОЗДІЛУ………………………………………………...23

РОЗДІЛ 2. АНАЛІЗ ТВОРУ Р. ПАКЕ «КОНЦЕРТ ДЛЯ ТРОМБОНА»…25

2.1. Історія та контекст створення твору………………………………….25

2.2. Музична структура та особливості виконавства…………………....27

2.3. Експресивні можливості твору для тромбону………………………..30

2.4. Роль "Концерту для тромбона" у репертуарі тромбоністів………...32

ВИСНОВКИ ДО 2 РОЗДІЛУ………………………………………………..35

ВИСНОВКИ………………………………………………………………….36

СПИСОК ВИКОРИСТАНИХ ДЖЕРЕЛ……………………………………38



3

ВСТУП

Тромбонове  виконавство  Західної  Європи  ХХ  століття  є  важливою

частиною історії музики. Це дослідження є актуальним, так як дає можливість

оцінити роль тромбона в еволюції західноєвропейської музичної культури ХХ

століття  та  зробити  аналіз  як  впливають  соціальні  і  культурні  зміни  на

виконавське мистецтво. 

Тромбон є одим із найбільш універсальних та виразних інструментів у

складі  оркестру  та  камерніх  ансамблів,  але  його  виконавська  практика  ХХ

століття досі  залишається недостатньо вивченою в рамках музичної культури

Західної Європи.

Метою цього дослідження є аналіз розвитку тромбонового виконавства,

технічних та виразних особливостей гри натромбоні. Також важливим є розгляд

впливу  культурних  і  соціальних  змін  на  тромбонову  практику,  а  також

дослідження ролі тромбону в оркестрі та сольному виконанні. 

Окремо  розглядається  твір  Р.Паке  «Концерт  для  тромбону»,  щоб

проаналізувати його технічні та виразні можливості,  а також його значення в

репертуарі тромбоністів. 

Об’єктом дослідження є зміни, що відбулись в техніці виконання гри на

тромбоні,  та  репертуарі.  Це  включає  розвиток  нових  виконавських  технік,

вдосконалення гри, а також розширення репертуару, який писали композитори

цього періоду. 

Предметом дослідження  слугують особливості виконання на тромбоні

та  виразні  можливості.  Протягом  цього  періоду  тромбон  стає  все  більш

затребуваним інструментом.  Це включає аналіз  розвитку нових виконавських

прийомів,  які  роблять  гру  більш  різноманітною  та  виразною,  а  також
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розширення репертуару в різних жанрах та стилях, таких як класична музика,

джаз і сучасна музика. 

Матеріалами  дослідження  є  нотні  тексти  та  аудіозаписи  творів,

музично-теоретичні та історичні джерела, літературні та наукові статті, а також

інтерв’ю з відомими виконавцями та педагогами. 

Методологічною основою дослідження є підхід, що поєднує історичний

аналіз і  технічний розбір виконання на тромбоні. 

Історичний  аналіз  дозволяє  розглянути,  як  тромбонові  виконавство

змінювалося під впливом подій ХХ століття. Це дає можливість зрозуміти як

соціально-політичні  фактори  вплинули  на  популярність  тромбона  та  його

техніку виконання. 

Технічний аналіз застосовується, щоб дослідити, як змінювалися способи

гри на тромбоні,  які  нові прийоми з’являлися і  як це впливало на виразність

звуку.  Для цього я  порівнюю різні  стилі  викоання,  які  розвивалися протягом

століття. 

Теоретичною  базою  дослідження  слугують  праці  Шершень  І.[1],

Федоренко Т. [6],  Гончарук Ю. [7],  Левчук О. [3], Коваль М. [10]  та ін..

Практичним  значенням  є  те,  що  його  результати  можуть  бути

корисними  для  музикантів,  зокрема  для  тромбоністів,   які  хочуть  краще

зрозуміти  розвиток  техніки  гри  на  тромбоні  та  різні  стилі  виконання.

Дослідження допоможе викладачам і студентам музичних навчальних закладів

поглибити  свої  знання  про  історію  тромбонового  мистецтва  і  специфіку

виконання в різних музичних жанрах. 

Твір Р.Паке «Концерт для тромбону», який розглядається в роботі, також

є важливим матеріалом для розширення репертуару, тому аналіз цього твору має

практичне значення. 
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Апробація дослідження.  Матеріали роботи були узгоджені з кафедрою

та можуть бути апробовані  на наукових конференціях,  семінарах та майстер-

класах  для  музикантів,  де  будуть  обговорюватися  питання  розвитку

тромбонового виконавства. Також матеріали можуть бути використані під час

студентських наукових заходів. Крім того, висновки дослідження можуть бути

застосовані  в  навчальному  процесі  на  курсах  з  музикознавства,  а  також  на

майбутніх  заняттях  для  музикантів  і  студентів  музичних  академій,  де  буде

розглядатися сучасний стан тромбонового виконавста.  

Структура роботи. Науково-дослідна робота складається зі Вступу, двох

Розділів,  дев’яти  підрозділів,  двох  висновків  до  кожного  розділу,  загального

висновку,  списку  використаних  джерел  (38  позицій  ).  Загальна  кількість

сторінок – 40, з них – основного тексту 35. 
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РОЗДІЛ 1.

ІСТОРИЧНИЙ ОГЛЯД ТРОМБОНОВОГО ВИКОНАВСТВА І РОЗВИТОК

ІНСТРУМЕНТА  В ЗАХІДНІЙ ЄВРОПІ

1.1. Початки тромбонового виконавства 

Тромбон, як один з найвідоміших мідних духових інструментів, має багатий

та цікавий шлях розвитку,  що простягається через тисячоліття.   Його історія

починається з античності, коли предки тромбона з'явилися на музичній сцені, і

триває через середньовіччя до Ренесансу. [1]

Давньогрецькі вази та римські монети містять зображення трубоподібних

інструментів, що свідчить про їхнє широке використання. [3]

 У  Стародавньому  Єгипті,  Греції  та  Римі  використовувалися  мідні

інструменти, які можна вважати попередниками тромбона. Сурми та туби, що

виконували роль  військових  сигналів  і  церковних ритуалів,  мали схожість  із

сучасними мідними інструментами, проте не мали ковзаючих механізмів, тому

висота тону була фіксованою.[2] Однак саме в цей період з'являється сакбют —

перша форма тромбона.[6]

Сакбют  був  створений,  щоб  покращити  недоліки  інших  мідних

інструментів,  забезпечуючи  більшу  гнучкість  у  виконанні.[8]  На  відміну  від

сучасного  тромбона,  ранні  сакбюти  мали  менші  розміри  і  обмежену

діапазонність.[7] Проте в цей період було досягнуто важливих конструктивних

змін, зокрема, додано ковзаючий механізм, що дозволяв змінювати висоту тону.

Це дало змогу розширити можливості інструмента.[9]

У  період  Ренесансу  сакбют  активно  використовувався  для  виконання

музики в  церквах  і  світських  ансамблях.  Цей інструмент  став  важливим для

виконання партій у вокальних ансамблях та складних поліфонічних творах.[1]
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Виконання на сакбюті вимагало високої майстерності, адже музиканти мали

контролювати  довжину  труби  та  точність  інтонації.  Проте,  незважаючи  на

труднощі, сакбют став важливим інструментом для виконання основних партій у

великих вокальних композиціях.[2]

У XVI столітті сакбют став важливим інструментом у церковних оркестрах

та світських ансамблях, особливо у виконанні поліфонічної музики. [1] Відомо,

що  сакбюти  використовувалися  у  творах  таких  композиторів,  як  Орландо  ді

Лассо і П’єр де ла Рів’єр для виконання гармонійних партій. [3]

Також варто згадати Джованні П'єрлуїджі да Палестріна, чия музика стала

втіленням  естетики  того  часу.[4]  Протягом  кількох  століть  сакбют  не  лише

зберігав  свою  популярність,  але  й  розширював  свої  кордони,  стаючи

невід’ємною частиною музичної культури всієї Європи.[12]

Його  популярність  швидко  поширилася  по  всій  Європі,  охоплюючи

Нідерланди, Францію, Німеччину та Англію.[3] У кожній з цих країн сакбют

знайшов  своє  місце  в  музичній  культурі,  і  з'явилися  перші  ансамблі,  що

включали цей інструмент.[2,6]

 Нідерланди,  з  їхньою  багатою  музичною  традицією,  стали  важливим

центром для розвитку сакбюту. Тут композитори почали створювати твори, які

підкреслювали красу цього інструмента, вносячи нові елементи в його звучання.

[4]

У  Великобританії,  сакбют  часто  використовувався  під  час  коронацій,

бенкетів та інших важливих подій. Його присутність у королівських ансамблях

свідчила про високий статус інструмента в культурному житті того часу.[5,6]

Франція  також  стала  важливим  осередком  для  сакбюту,  де  він

використовувався на королівських дворах та під час великих святкових заходів.

[7]
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 У цей період сакбют став символом статусу і елегантності, його звучання

асоціювалося з розкішшю і благородством.[4,9]

Французькі композитори, такі як Клод Луллі, почали експериментувати з

формами і  стилями,  що призвело до створення нових жанрів,  у  яких сакбют

відігравав важливу роль.[1,6]

У  Німеччині  сакбют  також  здобув  популярність,  і  тут  з’явилися

спеціалізовані  музичні  колективи,  які  виконували як світську,  так і  церковну

музику. Німецькі композитори, такі як Гайдн та Бах, використовували сакбют у

своїх  творах,  надаючи їм  нових  барв  і  відтінків.[10]  Це  свідчить  про  те,  що

сакбют був не лише інструментом, а й важливим елементом музичної мови, що

об'єднувало різні культури та традиції.[3]

На великих святкових заходах,  таких як  фестивалі  і  карнавали,  сакбюти

часто виконувалися в ансамблі з іншими інструментами, створюючи неймовірну

палітру звуків. Цей інструмент, завдяки своїй здатності досягати як тихих, так і

гучних тонів, додавав особливого шарму та емоційності до виконуваної музики.

Сакбюти стали невід’ємною частиною музичного життя того часу, і їх звучання

асоціювалося з елегантністю та витонченістю.[7,1,5]

Цей інструмент також почав використовуватися для сольного виконання у

музиці  Ренесансу.  Музиканти  створювали  сольні  партії,  що  демонстрували

можливості  інструмента,  і  використовували  його  для  виконання  складних

мелодій.[2]

До  кінця  XVI  століття  конструкція  сакбюту  була  вдосконалена.  Нові

матеріали для виготовлення інструментів покращили звук, а більш потужні мідні

сплави дозволили сакбютам мати глибший і яскравіший звук.[3]

Важливим  досягненням  цього  періоду  стало  удосконалення  ковзаючого

механізму, що дозволило виконувати більше тональних змін. Хоча інструменти
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цього періоду не мали клапанів, вдосконалення конструкції дозволило досягти

більшої гнучкості у виконанні.[9]

Виконання на сакбюті вимагає від музиканта не лише технічних навичок,

але  й  глибокого  розуміння  музичної  теорії.  Вміння  контролювати  довжину

труби  та  дихання  стає  ключовим елементом у  виконанні.  Музикант  повинен

бути в змозі швидко реагувати на зміни в мелодії, адже кожен рух слайда може

кардинально змінити звучання.[6,10]

Цей  процес  вимагає  не  лише  фізичної  майстерності,  але  й  емоційної

чутливості. Сакбют дозволяє музикантам передавати широкий спектр емоцій —

від ніжності  до глибокого смутку.  Завдяки можливості  грати з  динамікою та

тембром, сакбют стає засобом для вираження найглибших почуттів[4]

1.2.  Розвиток  конструкції  та  техніки  гри  на  тромбоні  в  XVII–XIX

століттях

У XVII  столітті  тромбони,  зокрема басовий і  теноровий,  відрізнялися за

розмірами, що дозволяло ансамблям досягати більш різноманітного звучання.[1]

 Хоча  системи  труб  залишалися  простими,  вдосконалення  в  конструкції

мундштука  та  корпусу  інструменту  дозволяли  досягати  кращої  інтонаційної

точності. [6]

Виконавці  мали  можливість  використовувати  більш  складні  техніки,

оскільки нові  конструктивні  рішення робили інструмент  зручнішим.  Основна

увага  приділялася  плавним  переходам  між  нотами,  що  було  важливим  для

виконання поліфонічних творів.[7]

Композитори епохи Бароко, такі як Клаудіо Монтеверді та Філіпп де Вітрі,

заклали основи для подальшого використання тромбона.[3]
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Монтеверді, відомий своїми хоровими творами, включав тромбон у склади

ансамблів, що свідчить про зростаюче значення цього інструмента. Його "Меса"

та  "Веспери"  стали  важливими  зразками,  де  тромбон  виконує  роль,  що

підкреслює  духовність  і  велич  хорового  звучання.[1]  Хоча  він  не  створював

спеціальних творів для тромбона, його внесок у церковну музику відкрив нові

горизонти для виконавців.[4]

Філіпп  де  Вітрі,  французький  композитор  і  теоретик  музики,  активно

використовував тромбон у своїх композиціях. Він акцентував увагу на поліфонії,

де  тромбон  займав  важливу  роль  у  створенні  гармонії.[8]  Це  вимагало  від

виконавців високих технічних здібностей, що, у свою чергу, сприяло розвитку

виконавського мистецтва на цьому інструменті.[2] 

У XVIII столітті тромбон здобуває популярність завдяки своїй гнучкості та

здатності  виконувати  широкий  діапазон  звуків.  Інструмент  починає  активно

використовуватися не тільки в церковній та світській музиці, але й в оркестрах.

[1]

Однією з найважливіших змін стало збільшення довжини труби. Це дало

можливість досягти більшого діапазону звуків.[6]

На  фоні  розвитку  бароко  і  класики,  тромбон  почав  виконувати  складні

партії в оркестрах. Це відкрило нові можливості для застосування тромбона у

симфоніях  та  ораторіях,  що  вимагало  від  виконавців  високої  технічної

майстерності.[4]

Композитори, такі як Йозеф Гайдн, Вольфганг Амадей Моцарт і Людвіг ван

Бетховен, зробили внесок у його популяризацію.[12]

Гайдн, хоча й рідко використовував тромбон у своїх оркестрових партіях,

та все ж таки у "Симфонії  № 31" тромбон виконує роль,  яка відкриває нову

традицію інтеграції цього інструмента в великі оркестрові композиції. [11]



11

Моцарт, відомий своєю увагою до оркестрового звучання, використовував

тромбон для створення контрасту в своїх творах. У "Реквіємі" та "Месі C-dur"

тромбони  відіграють  важливу  роль  у  хорових  сценах,  надаючи  їм  особливу

емоційність.[12]

Бетховен активно використовував тромбони у своїх симфоніях, зокрема в

"Симфонії № 5" та "Симфонії № 9".[14] Використання тромбона в фіналі "Оди

до  радості"  стало  кульмінацією  його  творчості,  де  інструмент  створює

величезний драматичний ефект. Бетховен підвищив статус тромбона, надавши

йому важливу роль у симфонічному звучанні.[26]

До кінця XVIII століття тромбон стає все популярнішим серед музикантів.

Техніка  гри  стає  більш  досконалою,  з’являються  складніші  пасажі,  що

вимагають від виконавців нових навичок.[19]

XIX  століття  стало  золотим  періодом  розвитку  тромбона,  завдяки

розширенню оркестрової музики та вдосконаленню техніки гри.

Винахід клапанів у середині XIX століття став важливим кроком у розвитку

тромбона.[22]  Клапани  дозволили  легко  змінювати  тональність  і  виконувати

складні  музичні  пасажі.  Це  значно  розширило  діапазон  інструмента,

відкриваючи нові можливості для виконання складних гармоній і мелодій.[27]

Гра на тромбоні стає більш технічно складною. З’являються нові прийоми,

такі  як  легато,  форте   що  дозволяють  виконувати  більш  виразні  партії.

Оркестрові  партії  для  тромбона  стають  все  складнішими,  що  вимагає  від

музикантів вдосконалення своїх навичок.[19]

 Тромбон набуває особливої популярності в оркестрах, стаючи важливою

частиною  металевих  секцій.  Композитори  активно  використовують  цей

інструмент для створення контрасту в звучанні оркестру, що підкреслює його

емоційний потенціал.[29]
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Ріхард Вагнер, відомий своїми інноваціями в оркестровці, використовував

тромбони у своїх оперних творах, таких як "Трістан і Ізольда" та "Нібелунг".[17]

У  цих  композиціях  тромбони  створюють  монументальні  звукові  ефекти,  які

підкреслюють драматизм і глибину емоцій. [19]

Густав  Малер активно використовував тромбон у своїх симфоніях, де цей

інструмент  надає  музиці  особливу  глибину.  У  "Шостій  симфонії"  та  "П’ятій

симфонії"  тромбони  створюють  величезну  емоційну  гаму,  підкреслюючи

контрасти в музиці. [14]

У  музиці  Антона  Брукнера  тромбон  також  займає  важливе  місце.  У

"Симфонії  №  7"  тромбон  є  важливим  елементом  у  створенні  величезних

оркестрових пасажів, що виражають велич і емоційну потужність.[12]  Брукнер

довів,  що  тромбон  може  бути  не  лише  акомпануючим  інструментом,  а  й

важливим солістом у симфонічному контексті.[28]

Протягом  XVII–XIX століть  композитори  відігравали  ключову  роль  у

розвитку тромбонового виконавства,  сприяючи як технічному вдосконаленню

інструмента,  так   і  його  інтеграції  в  різні  музичні  жанри.[12]  Від  церковної

музики до класичних симфоній, тромбон став важливим елементом музичного

звучання.

Завдяки  творчості  таких  композиторів,  як  Монтеверді,  Гайдн,  Моцарт,

Бетховен,  Вагнер,  Малер  і  Брукнер,  тромбон здобув визнання як виразний і

гнучкий інструмент, здатний передавати широкий спектр емоцій.[22]

 Технічний прогрес, зокрема винахід клапанів, відкрив нові можливості для

виконавців,  дозволяючи  їм  досягати  нових  висот  у  грі  на  цьому  чудовому

інструменті.[27]
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1.3. Технічні нововведення та еволюція конструкції тромбону в 

ХХ столітті

В кінці  XIX століття розпочалася еволюція, яка кардинально змінила цей

інструмент.   Поява  клапанів  стала  однією  з  найбільших  інновацій  у  світі

тромбона, відкривши нові горизонти для музикантів.[1]

Перші клапани на тромбонах з'явилися в середині XIX століття, але їхнє

широке застосування стало можливим лише в XX столітті. Це було зумовлено

розвитком  технологій  виготовлення  інструментів,  які  дозволили  надійно

інтегрувати клапани в конструкцію тромбона.[6]  Завдяки цьому, тромбоністи

отримали нові можливості, які раніше здавалися недосяжними.[7]

Клапан на тромбоні — це механізм, що дозволяє змінювати довжину труби

інструмента, не використовуючи слайдер. Зазвичай клапан приводиться в дію

натисканням  на  спеціальний  механізм,  що  дає  змогу  виконувати  зміни  в

тональності без необхідності змінювати положення слайдера. [2]

Існує кілька типів клапанів, що використовуються на тромбонах:

- Один клапан: Дозволяє змінити висоту звуку лише на півтони або цілий

тон, відкриваючи нові ноти.

- Два клапани: Забезпечують більшу варіативність, дозволяючи тромбоністу

змінювати висоту звуку на більшій кількості нот,  що значно полегшує

виконання складних пасажів.[3,4]

Введення клапанів призвело до суттєвих змін у техніці гри на тромбоні. По-

перше, швидкість виконання значно зросла. Клапан дозволяє швидко змінювати

висоту звуків, що раніше було важко досягти за допомогою лише слайдера. По-

друге,  з'явився  більший  діапазон  нот,  що  стало  можливим  завдяки  новим
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механізмам.[8]  Тромбоністи  тепер  могли  легко  переходити  між  низькими  і

високими нотами без необхідності переміщувати слайдер на великі відстані.[9]

Клапани  значно  розширили  функціональність  тромбона  в  симфонічних

оркестрах.  Завдяки  клапанам,  композитори  отримали  нові  можливості  для

створення складніших і різноманітніших оркестрових партій.[10] Це призвело до

зростання  популярності  тромбона  в  класичній  музиці,  де  він  став  важливим

елементом багатьох симфонічних творів.[11]

 Джазові  музиканти,  які  активно  використовували  тромбон  у  своїх

ансамблях,  оцінили можливість швидких змін висоти звуку без використання

слайдера. Це дало їм більше свободи у техніці гри, що особливо важливо для

імпровізацій. [12]

Серед нових технік, які стали невід'ємною частиною виконання, особливо

виділяються легато, стаккато та гліссандо. Ці прийоми не лише змінили спосіб

гри  на  тромбоні,  але  й  вплинули  на  його  роль  у  різних  музичних  жанрах,

зокрема в класичній та джазовій музиці.[14]

• Легато — це техніка, що передбачає  плавне з’єднання нот, в якій кожна

наступна нота звучить без паузи, немов продовження попередньої. Ця техніка

дозволяє  тромбоністу  виконувати  довгі  мелодії  з  гармонійними  переходами,

створюючи м’яке, емоційно насичене звучання. [12]

У  класичній  музиці  ХХ  століття   легато  стало  важливим  елементом

виконання, особливо в творах таких композиторів, як  Густав Малер  та Аарон

Копленд. У їхніх композиціях тромбон часто виконує лірико-романтичні фрази,

де легато підкреслює емоційну глибину музики. Цей прийом дозволяє створити

атмосферу  плавного,  неперервного  звучання,  що  є  характерним  для  великих

симфонічних творів.[22]
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У джазі  легато також стало важливим для тромбоністів,  які  прагнули до

створення плавних,  емоційно насичених соло.[19]   Музиканти,  такі  як  Томмі

Дорсі та Джордж Ширінг, використовували легато для створення зворушливих

імпровізацій,  де  м’які  переходи  між  нотами  додавали  унікального  виразу  до

їхніх виступів.

•  Стаккато  —  це  техніка  чіткої  артикуляції,  де  кожен  звук  чітко

відокремлений  від  іншого.  Ця  техніка  дозволяє  тромбоністам  виконувати

енергійні фрази з чіткою ритмічною структурою, створюючи яскраве та чітке

звучання, яке особливо важливе у швидких та ритмічних фрагментах.[16]

У творах Леонарда Бернстайна та Філіпа Гласса тромбон використовувався

для виконання швидких ритмічних пасажів,  де стаккато допомагало передати

чіткий ритм і енергію композиції.[30] Ця техніка підкреслює ритмічні контрасти,

привносячи  у музику додаткову виразність.

У  джазі  стаккато  активно  використовувався  тромбоністами,  такими  як

Джордж Ширінг та Френк Россі, для виконання швидких, чітко артикульованих

партій.  Ця  техніка  дозволила  створювати  імпровізації  з  виразним  ритмічним

малюнком, що виділялося на фоні ансамблю. У багатьох джазових композиціях

стаккато використовувалося для підкреслення драйву та енергії виконання.[18]

•  Гліссандо — це техніка плавного переходу між нотами, коли тромбоніст

виконує перехід  від  однієї  ноти до іншої  без  чітко вираженого перериву.  Ця

техніка створює ефект ковзання між нотами, що надає музиці певну свободу та

виразність.[17] Гліссандо стало однією з найбільш характерних технік гри на

тромбоні.

У симфонічних творах ХХ століття,  таких як композиції  Карла Орфа та

Бела Бартока,  гліссандо часто використовувалося  для  створення драматичних

моментів,  підкреслення  зміни  емоційного  тону  або  для  додавання  емоційної
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глибини.[21]  У  великих  оркестрових  творах  цей  ефект  допомагав  підвищити

виразність інструментів.

У джазі гліссандо стало основною технікою для тромбоністів, особливо в

сольних імпровізаціях. Джазові тромбоністи, такі як Дж. Дж. Джонсон та Мілтон

Бейлз, активно використовували гліссандо для створення плавних, безперервних

ліній,  що  додавало  емоційної  виразності  та  індивідуальності  виконанню.  Це

дозволяло їм передавати відчуття свободи та експресії в імпровізаціях.[28]

Крім основних технік, тромбоністи ХХ століття розвинули й інші прийоми

гри,  такі як: 

 •   Техніка «фальцет»   став одним із найбільш вражаючих прийомів, які

тромбоністи почали активно використовувати в ХХ столітті. 

По-перше,  фальцет  надає  тромбону  можливість  звучати  подібно  до

людського голосу,  що створює особливу атмосферу в музиці.[35] Музиканти,

використовуючи цю техніку, можуть передати не лише ноти, але й емоції, які

зазвичай асоціюються з вокальним виконанням. Це відкриває нові можливості

для виконання класичних творів, а також для створення нових композицій, де

тромбон стає справжнім солістом.

По-друге, фальцет дозволяє тромбоністам експериментувати з динамікою та

інтонацією. Високі ноти, виконані у фальцеті, можуть звучати ніжно і прозоро,

або  ж,  навпаки,  мати  потужний  і  насичений  характер.  Це  дає  можливість

музикантам грати  з  контрастами,  створюючи вражаючі  музичні  моменти,  які

залишають слухачів під враженням.[26]

•  Наступним  важливим  досягненням  є  техніка  "вібрато"  —  це  варіація

висоти та інтонації звуку. 

Завдяки вібрато, тромбон може звучати не лише як інструмент, але й як

голос,  який  здатен  передати  найтонші  нюанси  почуттів.[34]  Музиканти,  які
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володіють цією технікою, можуть грати не лише ноти, але й емоції, що робить їх

виконання більш живим і переконливим.[29] 

Крім  того,  вібрато  дозволяє  тромбоністам  експериментувати  з  різними

стилями виконання. У джазі,  наприклад, вібрато може використовуватися для

створення  легкого,  грайливого  звучання,  тоді  як  у  класичній  музиці  —  для

підкреслення глибини та емоційності твору. Це робить тромбон універсальним

інструментом, який може адаптуватися до різних музичних жанрів.

Завдяки новим технікам гри та вдосконаленню конструкції тромбона, цей

інструмент здобув важливе місце в музиці ХХ століття. Він став важливим як в

класичній оркестровій музиці, так  і в нових жанрах, зокрема в джазі, де тромбон

здобув популярність завдяки своїм технічним можливостям та виразності.[18]

Джазові  тромбоністи відзначалися великою майстерністю у використанні

технік,  які  дозволяли  створювати  мелодії  з  великою  кількістю  емоційних

відтінків. Це, в свою чергу, змінило роль тромбона в музиці ХХ століття та дало

йому нове життя в сучасних музичних стилях.[13]

Одним із перших великих майстрів тромбона, був Кід Орі (Kid Ory). Його

внесок   у  розвиток  джазового  тромбону  важко  переоцінити.  Орі  не  тільки

популяризував  тромбон  як  сольний  інструмент,  але  й  створив  нові  звукові

текстури,  які  стали  характерними  для  джазу  того  часу.[33]  Його  стиль  був

відзначений  широким  використанням  імпровізації.  Виконання  Кіда  Орі

відображало  емоційний  спектр,  який  варіювався  від  грубого,  вуличного

звучання  до  м'яких  і  плавних  мелодій.  Це  стало  основою  для  подальшого

розвитку джазового тромбону в наступних десятиліттях.

1930-ті роки стали золотим віком свінгу, і тромбон зайняв центральне місце

у  великих  джазових  оркестрах.  У  цей  період  інструмент  став  основним  для

створення  звукових ефектів  і  сольних партій.  Оркестри,  такі  як  Glenn  Miller
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Orchestra та Tommy Dorsey Orchestra, зробили тромбон невід'ємною частиною

свого звучання.[11]

Тромбоністи, як Гленн Міллер та Томмі Дорсі, стали культовими фігурами,

завдяки своїй здатності поєднувати техніку гри з емоційною виразністю.[1,4,14]

Дорсі,  зокрема,  прославився  завдяки  своїм  технікам  легато  та  гліссандо,  які

додавали  нові  відтінки  до  його  сольних  партій.  Він  також  вніс  синкоповані

ритми в гру на тромбоні, що стало характерною рисою його стилю.[8,12]

У 1940-х роках,  з  появою нових течій,  таких як бібоп та кул-джаз,  роль

тромбона адаптувалася до швидших темпів і складніших гармоній.[5,25]  У цей

період  активно  використовувалися  імпровізації  з  акцентами  на  техніці   гри.

[7,16]

Крім Кіда Орі, до видатних джазових тромбоністів належать:

- Слайд Хемптон — відомий за свою техніку гри, що поєднувала гнучкість і

силу.  Він  був  ключовим  музикантом  в  розвитку  hard  bop  та  джазового

ансамблевого виконання.[2,23]

-  Нілс  Ландгрен  —  шведський  тромбоніст,  який  став  відомий  своїми

інноваційними підходами до  імпровізації  та  техніки  гри,  активно  поєднуючи

елементи джазу з іншими музичними стилями, такими як фанк та поп-музика.

[7,8]

- Джек Техар — відомий своїм вкладом у розвиток техніки гри на тромбоні

в  бібопі.  Його  імпровізації  часто  характеризуються  складними  ритмічними

патернами і використанням нестандартних музичних прийомів.

Ці музиканти не лише підвищили статус тромбона в джазі, але й розширили

межі його звучання, закладаючи основи для нових поколінь. [37]
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1.4. Роль тромбона в оркестровій музиці та сольному виконанні 

На початку ХХ століття композитори почали писати для тромбона більш

складні та виразні партії. Раніше тромбон виконував підтримувальні функції, але

тепер він став мелодійним інструментом, здатним виконувати емоційно насичені

фрази,  які  контрастують  з  іншими  інструментами  оркестру.[1,14]  Це  стало

можливим завдяки творчості  таких композиторів,  як Густав Малер, Аарнольд

Шенберг  та  Пауль  Хіндеміт,  які  активно  впроваджували  тромбон  у  свої

оркестрові твори.[4,6]

В  оркестрових  композиціях  цього  періоду  тромбон  почав  виконувати

активні  мелодії,  підкреслюючи  драматичність  музичних  сцен.  Наприклад,  у

симфоніях Малера, зокрема в його Шостій симфонії, тромбон використовується

для  створення  контрастних  ефектів  —  від  м'яких  і  ліричних  пасажів  до

потужних,  драматичних  моментів.  Ця  здатність  до  виразності  та  контрасту

робить тромбон важливим інструментом  у складі оркестру.[12,16]

Ріхард Штраус та Пауль Хіндеміт також відіграли ключову роль у розвитку

технічних  можливостей  тромбона.  У  своїх  творах,  таких  як  "Альпійська

симфонія"  та  "Саломея",  Штраус  використовує  тромбон  для  підкреслення

драматичних  контрастів,  надаючи  величі  та  грандіозності  сценам.[23]  Ці

композитори не лише розширили репертуар для тромбона, але й підвищили його

статус у симфонічній музиці.[25]

Тромбон став невід'ємною частиною великих симфонічних творів, де його

потужний  звук  і  здатність  до  виразності  використовуються  для  створення

грандіозних  звучань.  У  творах  Густава  Малера,  наприклад,  тромбон  активно

взаємодіє з іншими мідними інструментами, виконуючи як сольні фрази, так  і

підтримуючи  загальний  оркестровий  фон.  Це  особливо  помітно  у  великих

симфонічних  формах,  де  тромбон  може  виконувати  як  роль  соліста,  так  і

функцію ансамблю.[6,7,17]
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У  ХХ  столітті  тромбон  став  не  лише  оркестровим,  але  й  солістичним

інструментом, здатним демонструвати свою технічну майстерність та емоційну

глибину.  Це  стало  можливим  завдяки  збільшенню  діапазону  інструменту,

розвитку нових технічних прийомів і створенню сольних творів спеціально для

тромбона.[2,16]

Зростання кількості сольних творів для тромбона, написаних класичними

композиторами  ХХ  століття,  стало  важливим  кроком  у  розвитку  сольного

виконання. Наприклад, Концерт для тромбона Вільяма Шумана та Концерт для

тромбона Пауля Хіндеміта стали важливими для сольного репертуару.[26]  Ці

твори  демонструють  здатність  тромбона  передавати  не  лише  драматичні

моменти, але й тонкі емоційні нюанси.[25]

Крім  того,  інші  відомі  твори,  такі  як  "Concerto  for  Trombone"  Герберта

Хіндеміта  та  "Sonata  for  Trombone"  Джорджа  Уокера,  показують  широкий

спектр виразних можливостей тромбона — від  ніжного,  м’якого звучання до

різких та драматичних моментів. Ці твори ставлять перед тромбоністами складні

технічні  завдання,  що  включають  розширення  діапазону,  зміни  тембру  та

динамічні контрасти.[28,19,8]

Імпровізація  на  тромбоні,   хоч  і  більше  асоціюється  з  джазом,  також

залишалася  важливим  аспектом  сольного  виконання  в  класичній  музиці.

Тромбоністи іноді виконували  імпровізовані частини в межах певних тем або

складних ритмічних структур, що давало можливість проявити свою творчість у

межах  композицій.  [15]  Це  підкреслює  гнучкість  тромбона  як  інструмента,

здатного адаптуватися до різних музичних стилів.[29]
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1.5.  Вплив  суспільно-політичних  подій  на  розвиток  тромбонового

виконавства 

На початкових етапах свого існування тромбон здебільшого асоціювався з

релігійною музикою.  У середньовіччі та Відродженні його використовували в

церквах для виконання гімнів і мес. Політична стабільність, зокрема монархічні

структури та вплив церкви, створювали сприятливі умови для розвитку музики,

що супроводжувала релігійні обряди.[3,36] Тромбон став невід'ємною частиною

церковних  процесій  та  урочистостей,  а  його  звучання  символізувало

сакральність моментів.[1]

З  відкриттям  нових  континентів  та  розвитком  економіки  в  епоху

Відродження тромбон також почав з’являтися в світських ансамблях.  Соціальні

зміни,  такі  як  зростання  впливу  буржуазії,  сприяли  розширенню  його

використання  в  світській  музиці.[37]  Проте,  незважаючи  на  популярність,

тромбон  залишався  інструментом,  що  здебільшого  служив  дворянству  або

духовенству, що обмежувало його роль у ширшому музичному контексті.[7]

У XVII столітті, з розвитком барокової музики, тромбон почав входити до

складу оркестрів. Однак його роль залишалася обмеженою, оскільки соціально-

політичні  зміни,  такі  як  зміцнення  монархій,  визначали  популярність

оркестрових  ансамблів.  Технічні  нововведення  в  конструкції  тромбона

дозволили музикантам виконувати складніші партії, але все ще основна функція

інструмента полягала в супроводі релігійних та святкових композицій.[1,38]

У  цей  період  вплив  революційних  подій,  таких  як  Великі  французькі

революції, на розвиток  музики не був значним. Тромбон, як правило, залишався

на узбіччі оркестрових партій, виконуючи переважно рутинні функції.[36]

XIX століття стало періодом значних змін для тромбонового виконавства.

Французька  революція  та  Наполеонівські  війни  кардинально  змінили

політичний ландшафт Європи, що, в свою чергу, вплинуло на музику. [19]
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З  падінням  абсолютних  монархій  та  зміцненням республік  музика  стала

відображенням  національних  ідеалів  та  соціальних  змін.  Тромбон  почав

займати більш активну роль у  нових оркестрових стилях,  стаючи  важливим

елементом у симфоніях, ораторіях та операх.[5,17] Зокрема, в музиці Людвіга

ван Бетховена та Гектора Берліоза тромбон отримав можливість проявити себе в

сольних партіях. [16,25]

Під час Першої та Другої світових воєн тромбон став важливим голосом у

симфоніях, підкреслюючи важливі моменти на політичній сцені. Музика стала

інструментом протесту, а тромбон — символом національної ідентичності.[38]

У  ХХ  столітті  роль  тромбона  зазнала  радикальних  змін  під  впливом

культурних і  соціальних трансформацій. Після Першої світової війни почався

процес  демократизації  музики,  що  призвело  до  розширення  репертуару  для

тромбона, а також  до його популяризації в джазі та поп-музиці.[37] Зростання

популярності  джазу  в  міжвоєнний  період  зробило  тромбон  важливим

інструментом  у нових музичних формаціях, де він активно використовувався як

сольний, так і ансамблевий.[1]

Політичні  зміни  в  Європі,  зокрема  розпад  імперій,  також  вплинули  на

популярність джазової музики, що сприяло новому сприйняттю тромбона. Він

став не лише інструментом для виконання традиційної класичної музики, але й

важливим елементом у формуванні нових музичних стилів.[36]

Таким  чином,  розвиток  тромбонового  виконавства  протягом  століть  був

тісно пов’язаний з важливими суспільно-політичними подіями на різних етапах

історії.  Від  релігійних  обрядів  до  складних  оркестрових  композицій,  від

революцій до світових війн — тромбон пройшов через численні трансформації,

що відображали соціальні настрої свого часу.[38]

Культурні зміни, такі як революції, війни та глобалізація, істотно впливали

на  популярність  і  використання  тромбона,  який  став  інструментом,  здатним
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відображати  не  лише емоції, але й соціальні  настрої.[36] Результатом цих змін

стало нове місце тромбона в музиці, що сприяло його розвитку як сольного та

оркестрового  інструменту,  здатного  вражати  слухачів  своєю  глибиною  та

виразністю.[37]

ВИСНОВКИ ДО 1 РОЗДІЛУ 

Перші згадки про тромбон відносяться до середньовіччя, коли цей інструмент,

спочатку відомий як "сакбут",  використовувався в  церковній музиці.  Завдяки

своїй  здатності  до  виконання  довгих,  виразних  звуків,  тромбон  швидко  став

важливим  елементом  духовної  музики.  Цей  період  позначався  не  лише

релігійними  композиціями,  а  й  початком  його  використання  в  світських

оркестрових ансамблях епохи Ренесансу. Тромбон, завдяки своїй гнучкості та

емоційності,  здобув  визнання  серед  композиторів,  які  шукали  нові  звукові

горизонти.

Бурхливий  розвиток  тромбона  відбувався  у  XVII-XIX  століттях,  коли

інструмент  зазнав  значних  конструктивних  і  технічних  вдосконалень.

Винайдення  нових  клапанних  механізмів  і  поліпшення  матеріалів,  таких  як

латунь, дозволили музикантам виконувати складніші партії. Це, в свою чергу,

сприяло  зростанню  популярності  тромбона  в  оркестровій  музиці.  Партії  для

тромбона в класичних симфоніях, операх і ораторіях стали більш виразними та

різноманітними.  Таким  чином,  тромбон  зайняв  свою  нішу  в  класичному

оркестрі, демонструючи свою здатність до багатогранного звучання.

XX століття стало епохою інтенсивного розвитку тромбонового виконавства.

Інновації в конструкції інструменту відкрили нові можливості для тромбоністів,

які почали освоювати нові техніки гри, такі як легато, стаккато і гліссандо. Ці

техніки  дозволили  музикантам  досягати  більшої  точності  та  виразності  в

сольному та оркестровому виконанні. Тромбон став не лише інструментом для
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виконання  класичних  партій,  але  й  важливим  елементом  в  джазі  та  інших

сучасних жанрах, що свідчить про його універсальність.

Важливою частиною розвитку тромбона стало його активне використання в

оркестрових та сольних композиціях. Тромбон став незамінним інструментом у

класичному  оркестрі,  зокрема  у  симфонічних  творах  великих  композиторів,

таких  як  Бетховен,  Шуман  і  Берліоз.  Сольні  виступи  тромбоністів  стали

важливою  складовою  класичної  музики,  продовжуючи  розвиватися  в  ХХ

столітті,  коли  з'явилися  численні  концерти  для  тромбона.  Це  свідчить  про

зростаючу популярність тромбона як сольного інструменту, що здатен передати

широкий спектр емоцій і почуттів.

Не можна обійти увагою і той факт, що тромбон, як і багато інших музичних

інструментів, підлягав впливу суспільно-політичних подій. Революції, війни та

інші  соціальні  зміни  часто  змінювали  попит  на  музику,  що,  в  свою  чергу,

впливало  на  роль  тромбона.  Політичні  зміни  у  Франції,  Німеччині  та  інших

країнах Європи призводили до появи нових музичних стилів, у яких тромбон

починав  відігравати  все більш значущу роль. Ця адаптивність інструменту до

соціальних  та  культурних  змін  підкреслює  його  важливість  у  музичному

контексті.

Таким  чином,  у  першому  розділі  розкриваються  ключові  етапи  розвитку

тромбона від його виникнення до кінця ХХ століття. Вдосконалення конструкції

інструменту, розвиток техніки гри, розширення репертуару, а також соціально-

політичні зміни стали основними  факторами, що вплинули на еволюцію цього

інструменту та його місце в музиці. Тромбон продовжує  залишатися  важливим

інструментом  у  класичній  музиці,  оркестрових  композиціях  і  сольному

виконанні,  відображаючи  багатство  культурних  та  соціальних  змін,  що

відбувалися впродовж століть.
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РОЗДІЛ 2.

АНАЛІЗ ТВОРУ Р. ПАКЕ «КОНЦЕРТ ДЛЯ ТРОМБОНА»

2.1. Історія та контекст створення твору

Концерт для тромбона Роберта Паке — це культурний феномен середини

ХХ  століття.  Написаний  у  середині  1950-х,  цей  концерт  швидко  став

невід’ємною частиною сольного  репертуару для  тромбона,  а  також знаковим

твором,  що  відображає  змінні  музичні  тенденції  того  часу.  Паке,  відомий

композитор, педагог і диригент, вміло поєднав класичні форми з новаторськими

технічними  досягненнями,  створивши  твір,  що  вразив  слухачів  своєю

виразністю та складністю.

Коли говоримо про історію створення, варто зазначити, що «Концерт для

тромбона»  був  написаний  у  часи,  коли  музика  переживала  серйозні  зміни.

Перехід від неокласицизму до більш вільних форм вираження став важливим

контекстом для творчості  Паке.  У той час,  коли багато композиторів шукали

нові способи вираження, Паке вирішив дослідити потенціал тромбона, який до

того часу не отримав достатньої уваги в сольній музиці.

Твір  Паке створений у контексті  основних музичних течій середини ХХ

століття,  зокрема неокласицизму та модернізму. Неокласицизм, що панував у

перші десятиліття XX століття, акцентував увагу на поверненні до класичних

форм, але з використанням нових технік і мовних засобів. Паке відмінно поєднав

ці тенденції,  створивши твір,  що має класичну форму концерту для соліста і

оркестру, але при цьому використовує інноваційні технічні засоби та гармонічні

пошуки того часу.

Концерт складається з трьох частин, у яких композитор об’єднує багатий

арсенал музичних прийомів: від класичних форм до новаторських змін темпів,
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контрастних  динамічних  ефектів  та  розширених  звукових  можливостей

оркестру. Ця структура дозволяє слухачеві зануритися у світ емоцій та відчуттів,

які Паке майстерно передає через музику.

Однією з  найважливіших особливостей цього  твору є  використання  всіх

технічних можливостей тромбона як  сольного інструмента.  Паке  демонструє,

наскільки багатогранним може бути звук тромбона. Він активно використовує

техніки гліссандо, контрастні зміни динаміки, швидкі зміни регістрів і тембрів.

Ці  прийоми  дозволяють  тромбоністам  максимально  розкрити  потенціал

інструменту, від плавних переходів між нотами до емоційно насичених акцентів.

Цікаво,  що  Паке  не  просто  експериментує  з  технікою,  але  й  створює

емоційно  насичену  музику.  Змішування  традиційного  «брязкого»  звучання

тромбона з  більш витонченими,  плавними лініями створює враження великої

виразності  у  виконанні.  Композитор  демонструє  глибоке  розуміння

можливостей тромбона, надаючи значення змінам тембру, що дозволяє створити

не лише цікаву, але й емоційно насичену музику, яка захоплює слухача.

.  Ще одним важливим аспектом є  те,  як  Паке використовує тромбон не

лише як сольний інструмент, а й як важливий елемент у взаємодії з оркестром. У

цьому  творі  оркестр  стає  не  просто  акомпанементом,  а  активним

співрозмовником для соліста, з яким тромбон вступає у контрапунктні діалоги.

Це  дозволяє  композитору  створити  більш  багатогранну  і  структуровану

композицію, в якій кожна частина виконує свою роль у загальній картині.

Цей  підхід  до  композиції  вимагає  від  виконавців  не  лише  технічної

майстерності,  але й глибокого розуміння музичної мови Паке.  Взаємодія між

тромбоном  та  оркестром  створює  динамічний  діалог,  який  підкреслює  як

індивідуальність соліста, так і колективну силу оркестру.

 Концерт  для  тромбона  Р.  Паке  став  етапною віхою в  розвитку  сольної

музики для цього інструменту. Завдяки своїй технічній складності та емоційній
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виразності,  цей  твір  надихнув  інших  композиторів  написати  концерти  для

тромбона. Це стало важливим моментом у розвитку тромбонового репертуару і

відкрило нові горизонти для майбутніх поколінь музикантів.

Тромбон перестав бути лише оркестровим інструментом, а здобув статус

сольного  інструмента,  здатного  виконувати  складні  партії.  Твір  Паке  став

настільки впливовим, що багато видатних тромбоністів включили його до свого

репертуару.  Після  успіху  цього  концерту  тромбон  почав  активно

використовуватися  в  різних  музичних  жанрах,  і  його  роль  як  сольного

інструмента постійно зростала.

2.2.  Музична  структура  та  особливості  виконання  Концерту  для

тромбона Р. Паке

Концерт для тромбона Р. Паке — це не просто музичний твір; це справжня

подорож,  що  розкриває  багатогранність  цього  інструменту  та  його  здатність

передавати  емоції.  Створений  у  ХХ  столітті,  цей  концерт  став  одним  з

найважливіших  творів  для  тромбона,  поєднуючи  складні  технічні  вимоги  з

глибокою  емоційною  виразністю.  У  цьому  есе  ми  розглянемо  структуру

концерту,  особливості  виконання  кожної  частини,  а  також  роль  оркестру  в

загальному контексті твору.

Перша  частина  концерту,  Allegro,  є  енергійною  та  динамічною.  Вона

вимагає  від  тромбоніста  високої  точності  інтонації  і  швидкості.  Цей  розділ,

наповнений  швидкими  тромбоновими  пасажами,  ставить  перед  виконавцем

складну задачу: не лише технічно виконати ноти, а й передати ритмічні акценти,

що надають твору особливої агресивності. Тромбон тут звучить як потужний,

емоційно насичений інструмент, активно взаємодіючи з оркестром.
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Оркестр у цій частині виконує роль емоційного контрпункту, створюючи

гармонійний  фон  для  сольної  партії.  Його  агресивні  ритмічні  фігури

підкреслюють драматизм твору, в той час як тромбон, здавалося б, веде запеклу

боротьбу  з  оркестром.  Ця  взаємодія  є  ключовою  для  розуміння  емоційного

навантаження,  яке  несе  Allegro.  Кожна  нота,  кожен  акцент  стає  частиною

великої музичної картини, де тромбон виступає не лише як соліст, а й як один з

головних героїв.

Друга  чатина:  Adagio.   Контрастуючи  з  першою  частиною,  Adagio  є

повільним,  ліричним  розділом,  що  відкриває  нові  горизонти  виразності.  Тут

тромбон набуває м’яких, гнучких тембрів, що вимагає від виконавця високого

рівня  майстерності.  У  цій  частині  важливо  вміти  переходити  від  ніжних,

зворушливих  фраз  до  потужних,  драматичних  кульмінацій.  Контроль  над

динамікою та  інтонацією стає  критично важливим,  оскільки Adagio  насичене

контрастами між легкими та сильними моментами.

Виконавець повинен не лише володіти технічними навичками, але й мати

глибоке відчуття музичної фрази. Кожна нота повинна звучати з максимальною

виразністю, дозволяючи емоціям розкриватися в повній красі. Ця частина стає

своєрідним емоційним серцем концерту,  де  тромбон  може  продемонструвати

всю свою палітру звуків — від тихого шепоту до гучного крику.

Третя частина: Finale. Фінал концерту повертає нас до швидкого, рухливого

темпу. Це яскравий, ритмічно насичений фрагмент, який вражає своєю енергією

та динамікою. Тут можна почути синкоповані ритми, що створюють відчуття

свіжості  та  напруження.  Виконання  Finale  вимагає  від  тромбоніста  не  лише

технічної майстерності, але й здатності підтримувати швидкий темп, виконувати

складні ритмічні варіації та швидкі пасажі.

Тромбон у цій частині демонструє свою здатність до імпровізації, що надає

виконанню особливого шарму. Діалог між солістом і оркестром досягає апогею,
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створюючи  враження  злиття  класичних  і  джазових  елементів.  Це  злиття

підкреслює універсальність тромбона,  який може бути як строгим класичним

інструментом, так і вільним, експресивним голосом джазу.

У Концерті для тромбона оркестр виконує роль не лише акомпанементу, а й

активного учасника.  Від початку до кінця він створює багатогранну музичну

тканину,  що  підкреслює  емоційну  напругу  та  драматизм  твору.  Діалог  між

тромбоном  і  оркестром  особливо  яскраво  проявляється  у  другій  частині,  де

оркестр створює атмосферу ліричності та глибокого настрою.

В  першій  та  третій  частинах  оркестр  активно  бере  участь  у  створенні

ритмічних і  драматичних контрастів,  що підсилюють емоційне навантаження.

Це  взаємодія  не  просто  підкреслює сольну  партію,  а  й  надає  їй  нових  барв,

створюючи відчуття  єдності  та  цілісності.  Оркестр  стає  не  лише фоном,  а  й

важливим співрозмовником, з яким тромбон веде свою розмову.

Концерт  для  тромбона  Р.  Паке  вражає  не  лише  своїми  музичними

можливостями, а й складними технічними вимогами. Висока швидкість, складні

тромбонові пасажі, точність інтонації, використання легато і стаккато, а також

гліссандо — всі ці елементи вимагають від виконавця виняткової майстерності.

Гліссандо,  зокрема,  відіграє  важливу  роль  у  створенні  емоційних  переходів,

дозволяючи тромбону демонструвати свою технічну гнучкість і виразність.

Контроль над динамікою звуку є ще одним важливим аспектом виконання.

У певні моменти, особливо в Adagio, тромбон має переходити від ніжних, ледь

помітних звуків до потужних кульмінацій. У Finale ж, навпаки, важливо не лише

точність, але й здатність тромбоніста утримувати високий темп, що вимагає від

нього швидкої реакції та високої координації рухів.
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2.3.  Експресивні  можливості  твору  для  тромбона:  Концерт  для

тромбона Р. Паке

Концерт для тромбона композитора Р. Паке — це не лише технічний виклик

для виконавця,  але й глибоко емоційний твір,  що відкриває перед слухачами

багатогранність  звукового  світу  цього  інструменту.  Паке,  використовуючи

різноманітні  технічні  прийоми,  створює  палітру  звуків,  що  варіюються  від

ніжних,  ліричних  тембрів  до  потужних,  агресивних  виразів.  Цей  концерт  не

тільки  демонструє  технічні  можливості  тромбона,  але  й  підкреслює  його

здатність передавати складні емоційні стани.

Одним із  ключових аспектів,  що сприяють експресивності  Концерту для

тромбона, є різноманітні техніки гри. Легато, стаккато, гліссандо — ці прийоми

дозволяють  тромбоністу  передавати  широкий  спектр  емоцій.  У  повільних

частинах, зокрема в Adagio, легато стає інструментом для вираження ніжності та

меланхолії. Плавне з’єднання нот створює атмосферу інтимності, в якій слухач

може зануритися в глибини емоцій.

Проте, як тільки музика переходить до швидших частин, таких як Allegro і

Finale, стаккато вносить енергію та динаміку. Ця техніка дозволяє створити чіткі

та агресивні звукові ефекти, які контрастують із м’якістю попередніх моментів.

Таке поєднання технік підкреслює емоційну напругу та динаміку твору.

Гліссандо,  техніка,  що  дозволяє  тромбоністу  ковзати  між  нотами,  є

особливо  важливим  для  створення  емоційних  відтінків.  Ця  техніка  не  лише

розширює технічні межі інструменту, але й дозволяє передати глибокі емоційні

контрасти. У поєднанні з оркестровим акомпанементом, гліссандо підкреслює

драматичність певних моментів, поглиблюючи емоційний вплив на слухача.

Динамічні  контрасти  є  ще  одним  важливим  елементом  експресивного

виконання  цього  концерту.  У  повільних  частинах,  таких  як  Adagio,  тромбон

виконує  довгі,  ліричні  фрази,  які  вимагають  тонкого  контролю  звуку.  Цей
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контроль  дозволяє  досягти  м’яких,  чуттєвих  нюансів,  які  так  важливі  для

створення емоційного зв’язку зі слухачем.

На противагу цьому,  у  більш швидких і  інтенсивних частинах,  таких як

Allegro і Finale, тромбон демонструє свою силу, створюючи драматичні сплески

звуків. Ці контрасти, що переходять від тихих, практично непомітних звуків до

потужних кульмінацій, викликають сильні емоційні реакції в слухачів. Вміння

володіти такими контрастами є важливою ознакою високого рівня виконавської

майстерності.

Експресивність концерту Р. Паке також підкріплюється тісною взаємодією

між  солістом  та  оркестром.  Оркестр  не  просто  супроводжує  тромбон,  але  й

активно  підтримує  його,  підкреслюючи  змінність  емоційних  відтінків

композиції. У частині Adagio оркестр створює ліричну атмосферу, яка дозволяє

тромбоністу повністю розкрити свою чуттєву сторону. Це взаємодія робить твір

ще більш вражаючим, адже тромбон не є ізольованим інструментом, а частиною

загальної музичної тканини.

У  фіналі,  оркестр  виступає  як  драйвова  сила,  що  разом  із  тромбоном

створює бурхливу кульмінацію. Ця енергія між солістом і оркестром підкреслює

емоційний зміст твору, дозволяючи слухачеві зануритися у світ звуків і почуттів.

Технічні  вимоги,  що  стоять  перед  тромбоністом  у  цьому  концерті,  є

величезними.  Однак  саме  ці  складнощі  дозволяють  розкрити  експресивні

можливості інструменту. Виконавець, що бере на себе виконання цього твору,

повинен  володіти  не  лише  технічними  навичками,  але  й  здатністю передати

нюанси емоційних змін у музиці.

Складні технічні елементи, такі як швидкі пасажі, точні акценти, гліссандо і

контроль  над  динамікою,  вимагають  повної  концентрації  та  високого  рівня

виконавської майстерності. Але вміння справлятися з цими викликами відкриває

двері до вираження глибоких емоцій, які можуть вразити слухача.
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Таким чином, Концерт для тромбона Р. Паке не лише збагачує репертуар

для  цього  інструменту,  але  й  відкриває  нові  горизонти  для  виразності  та

емоційності, які можуть вразити слухачів і залишити незабутнє враження.

2.4. Роль “Концерту для тромбона” у репертуарі тромбоністів

“Концерт для тромбона” Роберта Паке став не лише важливим музичним

твором, але й справжнім каменем спотикання в історії репертуару для тромбона

ХХ століття. Завдяки своєму унікальному поєднанню технічних вимог і виразної

глибини,  цей  концерт  став  основою  для  подальшого  розвитку  сольної

тромбонової  музики.  Важливо  відзначити,  що  до  його  написання  тромбон  в

оркестровій  і  сольній  музиці  часто  виконував  лише  обмежену  роль  —

здебільшого  як  інструмент  для  підтримки  ансамблю,  а  не  для  сольного

виконання.  Паке  ж  створив  твір,  який  не  тільки  відповідає  вимогам  високої

технічної  майстерності,  але  й  дозволяє  тромбоністу  розкрити  всю  гаму

емоційних відтінків, доступних цьому інструменту.

До написання “Концерту для тромбона” Р. Паке сольні твори для тромбона

були  досить  рідкісними  і  обмеженими  в  технічних  можливостях.  Паке,

створюючи цей концерт, став першим композитором, який продовжив традицію

розширення  тромбонової  літератури,  вводячи  нові  технічні  та  емоційні

можливості.  Твір  миттєво  став  класикою та  увійшов  до  репертуару  багатьох

тромбоністів по всьому світу. Саме завдяки “Концерту для тромбона” Р. Паке

почала розвиватися не тільки концертна практика виконання, але й ціла школа

сольного тромбона.

Цей концерт продовжує бути основною частиною репертуару для тромбона

в  класичному  жанрі,  використовуваним  не  лише  у  великих  концертних

програмах,  але  й  у  музичних  конкурсах.  Визнання  його  складності  і

витонченості змушує багато музичних академій і консерваторій включати його в
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програму навчання для старших курсів студентів тромбонових класів,  де цей

твір розглядається як тест на технічну майстерність і артистизм виконавця.

“Концерт  для  тромбона”  став  викликом  для  тромбоністів,  адже  його

виконання потребує великої технічної підготовки, точності в інтонації, а також

високої  виразності  виконання.  Різноманітність  технічних  прийомів,  таких  як

гліссандо, легато, стаккато та швидкі пасажі, змушує соліста демонструвати своє

вміння  працювати  з  широким  спектром  звукових  відтінків  —  від  м’яких,

інтимних  моментів  до  потужних,  драматичних  кульмінацій.  Таким  чином,

концерт  не  лише  розвиває  техніку  гри,  але  й  дає  можливість  глибокого

емоційного вираження через звук тромбона.

Саме завдяки високим технічним вимогам і широкому емоційному спектру,

концерт  Р.  Паке  став  незамінним  твором  для  професійних  тромбоністів,  які

прагнуть  досягти  досконалості  у  своєму  виконанні.  Для  багатьох  молодих

музикантів цей концерт є важливим етапом на шляху до професійної кар’єри,

адже вміння виконувати його на високому рівні  свідчить про високий рівень

підготовки і майстерності.

“Концерт  для  тромбона”  також  має  величезне  значення  в  контексті

міжнародних конкурсів для тромбоністів. Він є одним із обов’язкових творів на

багатьох  змаганнях,  де  учасники  мають  продемонструвати  не  лише  технічні

навички, але й здатність виразити глибину музики. Це робить концерт Р. Паке

важливим репертуаром у розвитку кар’єри будь-якого тромбоніста.

Великою  перевагою  є  те,  що  концерт  може  виконуватись  не  лише  з

оркестром, але й у камерних умовах, що дозволяє тромбоністам виявити свою

інтерпретацію  у  менш  формальних  обставинах.  Також  цей  твір  часто

використовується  в  програмних  виступах,  тому  що  він  дає  можливість

поєднувати технічну складність з виразною глибиною.
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Завдяки своєму місцю в репертуарі, “Концерт для тромбона” Р. Паке став

важливим  етапом  у  розвитку  сучасної  тромбонової  школи.  Він  став  певною

метою для студентів, що вивчають тромбон, і є важливим елементом програми

професійних  музичних  академій.  Паке  вдало  поєднав  традиційні  елементи

класичної  музики  з  новими  технічними  досягненнями,  що  дозволило

тромбоністам  розширити  свої  можливості  як  в  плані  техніки,  так  і  в  плані

виразності.

Більше того, цей твір відзначається своєю універсальністю: він підходить як

для концертних виконань,  так і  для навчання.  На відміну від багатьох інших

складних сольних творів, “Концерт для тромбона” може бути виконаний як на

етапах  навчання,  так  і  на  професійному рівні,  завдяки своїй  доступності  для

виконавця та глибині виразності.

ВИСНОВКИ ДО 2 РОЗДІЛУ

Аналіз  «Концерту  для  тромбона»  Роберта  Паке  дозволяє  зробити  кілька

важливих  висновків  про  його  значення  в  контексті  розвитку  тромбонового

виконавства  та  його  місце  в  репертуарі  цього  інструменту.  Твір  не  лише

відкриває нові горизонти технічної майстерності для тромбоністів, але й значно

впливає  на  емоційну  виразність  інструмента,  роблячи  його  одним  із

найпотужніших виразників музичних ідей.

По-перше,  «Концерт  для  тромбона»  став  справжнім  викликом  для

тромбоністів  завдяки  своїй  технічній  складності.  Р.  Паке  зумів  створити

композицію, яка вимагає від виконавця високої майстерності у володінні такими

технічними  прийомами,  як  легато,  стаккато,  гліссандо,  що  дозволяє

демонструвати всю багатогранність тромбона. Технічні інновації  в творі дали



35

нові можливості для тромбоністів у розвитку їхніх виконавських навичок, і саме

завдяки цьому твір став важливою віхою в розвитку тромбонової техніки.

По-друге, «Концерт для тромбона» вражає своєю емоційною глибиною та

виразністю. Паке майстерно поєднує різні емоційні контрасти — від ліричних,

ніжних моментів повільних частин до швидких, ритмічно насичених епізодів,

що вимагають не лише технічної віртуозності, а й уміння виразити ці емоційні

переходи. Це дозволяє тромбоністу не просто виконати музику, а й донести до

слухачів  справжню  гаму  почуттів,  що  робить  виконання  цього  концерту

винятковим досвідом для будь-якого виконавця.

Що стосується  його  місця  в  тромбоновому репертуарі,  то  «Концерт  для

тромбона» швидко став класикою та основним твором для сольного виконання.

Його значення в репертуарі для тромбона неможливо переоцінити, оскільки цей

твір не лише продемонстрував можливості інструмента, але й допоміг утвердити

тромбон як сольний інструмент на рівні з іншими оркестровими інструментами.

«Концерт  для  тромбона»  став  основним  елементом  репертуару  як  для

професіоналів,  так  і  для  студентів  тромбонових  класів,  що  допомогло

популяризувати інструмент серед молодих музикантів.

У підсумку, цей твір не лише збагачує класичну тромбонову літературу, але

й  став  важливим  етапом  у  формуванні  сучасної  тромбонової  школи.  Його

технічні та емоційні вимоги зробили його стандартом для багатьох нових творів

для  тромбона,  надихаючи  композиторів  на  створення  більш  складних  та

виразних композицій. Тому «Концерт для тромбона» Роберта Паке, без сумніву,

займає  важливе  місце  не  лише  в  репертуарі,  а  й  у  розвитку  тромбонового

виконавства в цілому, залишаючись на десятиліття вперед основою для багатьох

музикантів, які прагнуть досягти майстерності в виконанні класичної музики на

цьому інструменті.
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ВИСНОВКИ

Дослідження,  проведене  в  межах  цієї  роботи,  висвітлює  багатогранний

розвиток тромбона як музичного інструмента та його становлення в контексті

класичної  музики  XX  століття.  Важливу  частину  роботи  становить  аналіз

технічних та емоційних можливостей тромбона, а також його вплив на розвиток

тромбонової музики, зокрема через призму твору Роберта Паке «Концерт для

тромбона», який став класикою тромбонової літератури. 

Протягом дослідження ми розглянули етапи розвитку тромбона, від його

початкового  застосування  в  оркестровій  музиці  до  того,  як  він  став  одним з

основних сольних інструментів  класичної  музики XX століття.  Виявлено,  що

значним  чинником  у  цьому  процесі  стало  вдосконалення  конструкції  самого

інструменту, що дозволило розширити його технічні можливості. У результаті,

тромбон здобув визнання не лише в оркестровому контексті, а й став важливим

сольним інструментом.

 Важливість  тромбона  в  музиці  XX  століття  не  лише  в  його  технічних

можливостях,  але й у здатності  виражати емоції,  що робить його унікальним

серед інших духових інструментів. Відзначено, що зміна музичних стилів, які

мали місце в XX столітті, зокрема неокласицизм та модернізм, стали важливими

етапами, що сприяли появі нових творів для тромбона. Ці стилі відображають

поєднання  класичних  форм  з  сучасними  технічними  досягненнями,  що  ще

більше підкреслює універсальність тромбона.

 Дослідження також виявило, що одним з ключових факторів у розвитку

тромбонової  техніки  стало  використання  інноваційних  прийомів,  таких  як

гліссандо, стаккато, а також інтенсивне застосування динамічних контрастів. Ці

технічні елементи дозволяють тромбону виражати широкий спектр емоцій, від

ніжної  ліричності  до  потужної  експресії,  що  робить  його  надзвичайно

привабливим для композиторів і виконавців.
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 Особливе місце в дослідженні займає аналіз «Концерту для тромбона» Р.

Паке. Цей твір став важливим етапом в історії тромбонової музики XX століття,

не тільки за рахунок складності технічних вимог, але й завдяки багатогранності

виразних можливостей тромбона, які він відкриває для виконавців. Паке створив

композицію, що об’єднує високий рівень технічної майстерності з емоційною

виразністю, що дозволяє тромбоністу продемонструвати не лише свою техніку,

але й глибокі почуття. 

Дослідження також підкреслило важливість цього твору для тромбонової

педагогіки.  «Концерт  для  тромбона»  Р.  Паке  став  еталоном  складності  і

виразності  для музикантів,  дозволяючи не тільки розвивати технічні навички,

але й формувати артистичне виконання. Важливість цього твору в навчальному

процесі  полягає  в  тому,  що  він  дає  змогу  тромбоністам  оволодіти

різноманітними  техніками  і  виразними  можливостями  інструменту,  що  є

основою для розвитку сольного виконання на тромбоні. 

Таким чином, робота показала, що тромбон, завдяки своєму технічному і 

виразовому потенціалу, став важливим інструментом в класичній музиці. 

«Концерт для тромбона» Роберта Паке став значним кроком у розвитку 

тромбонової літератури і техніки, заклавши основи для створення подальших 

творів для цього інструменту. Разом з тим, дослідження підтвердило важливість 

цього твору в розвитку тромбонової педагогіки і репертуару, де він продовжує 

займати важливе місце як еталон складності, виразності та технічної 

досконалості.
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