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Вступление
Мы знаем, что музыка — это один из видов искусства, отражающий в художественных образах явления окружающей нас действительности. У каждого человека есть потребность делиться своими мыслями, чувствами, впечатлениями с другими людьми. Одни делают это с помощью красок, другие – с помощью слов, третьи – звуков. Так создаются произведения искусства – литературы, живописи, музыки, скульптуры.  Каждый вид искусства имеет свои особенности и возможности отражения действительности. Музыка — искусство звукового высказывания. Искусство образно-интонационное, и отличается от других видов искусства (живописи, скульптуры) тем, что развёртываясь во времени, передаёт не только определённые эмоциональные состояния, но и их смену. Движение чувств (печаль, радость, нежность, возбуждение, созерцательность, волевой порыв и т.д.). Музыкальные образы представляют собой не случайный набор звуков, интервалов, аккордов, а осмысленную последовательность музыкальной речи. Автор истинно художественного произведения обладает даром так выразительно, ярко передать то, что он хочет сказать, что все образы как бы оживают в воображении слушателя, все мысли и чувства, заложенные в произведение, находят у него глубокий отклик.
Какие же средства музыкальной выразительности использует композитор для воплощения своего замысла?
Во-первых:
мелодия (главная музыкальная мысль); 
гармония (окраска этой мелодии); 
размер (количество ритмических долей в такте); 
динамические оттенки; 
штрихи;
темп, отклонения от темпа;
регистр.
Точное исполнение мелодического и ритмического рисунков, соблюдение динамики и штрихов всегда связано с игрой в определённом темпе, свойственном характеру мелодии. Ощутить мелодию подвижного характера можно только тогда, когда она будет исполнена в достаточно быстром темпе, и наоборот, чтобы понять мелодию лирического произведения, её надо сыграть не спеша, спокойно. Соблюдение темпа, как и других элементов музыкальной выразительности, способствует созданию более полного музыкального образа. Темп имеет огромное значение для верной трактовки произведения, он не может быть произвольным, т.к. органически связан с содержанием музыкального произведения.
Что такое темп?
Темп — это скорость движения в музыке. В совокупности с ритмом он является как бы пульсом произведения. Темп устанавливает конкретную величину длительности, которой выражена доля. Если в заданном темпе протяжённость доли равна, например, одной секунде, а этой долей является четвертная нота, то в соответствии с этим и остальные длительности получают конкретное время звучания: ♩-две секунды, - ♪половину секунды,  и т.д.
Таким образом, если в ритме раскрывается соотношение длительностей звуков, а метр организует и упорядочивает ритмическое движение, то темп устанавливает конкретную протяжённость звуков.
Темп указывается в начале музыкального произведения короткими словесными обозначениями на итальянском языке. Различают 3 основные группы темпов: медленные, умеренные и быстрые.
В медленном темпе обычно исполняются полифонические произведения, музыку, выражающую состояние покоя, размышления, повествования, сосредоточенности, скорби и т.д. (вспомним многие старинные протяжные народные песни).
Умеренный (средний) темп достаточно нейтрален и встречается в музыке различного характера.
Быстрый темп обычно связан с передачей в музыке состояния радостного или драматически насыщенного возбуждения, устремлённого движения.
Медленные темпы:
Largo (лярго) - очень медленно, широко
Largetto (ляргэтто) - широко
Grave (гравэ) - тяжеловесно, важно
Lento (ленто) - протяжно
Adagio (адажио) - медленно, спокойно
Andante (андантэ) - идя шагом, не торопясь, но быстрее, чем адажио.
Умеренные темпы:
Moderato (модэрато) - умеренно
Andantino (андантино) - несколько быстрее, чем andante 
Allegretto (аллегрэтто) - несколько медленнее allegro 
Быстрые темпы:
Allegro
(аллегро) - весело, скоро
Vivo
(виво) - живо
Presto
(прэсто) - очень быстро
Prestissomo (прэстиссимо) - в высшей степени быстро
При исполнении музыкального произведения темп может изменяться. Постепенное изменение темпа обозначается словами
а) для замедления темпа:
Ritenuto (ритэнуто) - постепенно задерживая
Ritardando (ритардандо) - замедляя, запаздывая
Rallentando (раллентандо) - замедляя движение
Allardanto (алляргандо) - расширяя, замедляя
Sostenuto (состэнуто) - сдержанно
б) для ускорения темпа:
Accelerando (аччелерандо) - ускоряя
Stretto
(стрэтто) - сжато, ускоряя
Stringendo (стринджэндо) - ускоряя, торопясь.
Кроме того, имеются вспомогательные обозначения. Одни из них употребляются с основными, указывающими общий темп музыкального произведения, а другие уточняют темп в самом изложении нотного текста.
Piu mosso (пиу моссо) - более подвижно
Meno mosso (мэно моссо) - менее подвижно
Non troppo (нон троппо) - не слишком
Sempre
(сэмпроэ) - всегда, всё время
Assai
(ассаи) - весьма, очень
Росо
(поко) - немного
Subito
(субито) - внезапно, неожиданно
Molto (мольто) - очень
Перечисленные темповые обозначения часто используются с дополнительными словами: Наиболее распространены такие:
mа (ма) - но
con (кон)- с
non (нон) -не
е (э) - и
Например: Allegro ma non troppo (аллегро ма нон троппо) - быстро, но не слишком;
Allegro molto (аллегро мольто) - очень быстро и т.д.
Восстановление первоначального темпа после его изменения указывается словами: tempo primo (темпо примо) или a tempo-первоначальный темп.
Возможность исполнения в произвольном темпе (со свободными замедлениями и ускорениями) обозначается выражением ad liditum (ад либитум).
Помимо словесных обозначений, в начале многих музыкальных произведений делается дополнительное цифровое обозначение темпа. Например, Moderato ♪= 120. Это означает, что для установления более точного темпа композитор предлагает воспользоваться специальным прибором - метрономом изобретателя Мельцеля - сокращённо М.М..
Пользоваться прибором следует так: передвигая грузик на маятнике,
устанавливают его по шкале напротив нужной цифры. Маятник равномерно раскачивается, «отщёлкивая» указанное на шкале количество ударов в минуту. Если это сделано так, как указано выше - четверть равна 120 ударов в минуту. Время, протекающее между двумя «щелчками», соответствует протяженности ноты.

Регулярное использование метронома во время работы над произведением, а тем более на конечной стадии не рекомендуется, т.к. выразительное исполнение допускает незначительные отклонения от темпа. Исключением могут быть случаи, когда на самых первых порах обучения у молодого музыканта отстаёт развитие чувства ритма. Игра в этот период гамм, этюдов по метроному может принести пользу. Основное же назначение метронома - установление точного начального темпа.
Работу над художественным произведением можно условно разбить на три основных этапа. Первый из них посвящён созданию общего представления о произведении, пьесе, о жанре, эпохе создания, характера,  основных художественных образах. Второй этап знаменует собой постепенное углубление в сущность изучаемого произведения; на этом этапе происходит отбор и овладение средствами выражения, необходимыми для реализации его художественного содержания. Наконец третий этап, подводящий итог всей предшествующей работе, приносит и качественно новое начало: художественное произведение получает законченное исполнительское воплощение, требующее от музыканта единства чувства и мысли, мастерства и вдохновения.
Перед началом работы ученика над новой пьесой педагог рассказывает ему об эпохе создания произведения, его жанре, об особенностях стиля композитора, раскрывает основное содержание, характерные технические приёмы и т.д. Но в музыке не всё можно объяснить словами. Продолжительность, окраску звуков нельзя ни взвесить, ни измерить. Здесь живой показ на инструменте - лучший способ для восприятия. Не зная музыки - нельзя её играть. Чтобы создать у ученика правильное представление обо всей пьесе, педагог проигрывает её целиком и по частям, причём не только в нужном темпе, но и в замедленном. Уже на первом этапе изучения пьесы в сознании учащегося создаются общие представления о темпах, динамических нюансах, намечаются элементы фразировки, кульминации произведения в целом и отдельных его частях.
Приступившему к самостоятельной работе над произведением ученику рекомендуется начать изучение в замедленном темпе (даже в различных градациях замедления). Но и при замедленном темпе работа должна быть не формальной, а осмысленной, рациональной. Тогда она сократит время изучения и одновременно даст больший эффект. Игра в медленном темпе способствует осознанию исполнительских задач и свободному овладению, необходимыми для исполнения навыками. Игра в замедленном темпе особенно полезна для тех исполнителей, у которых процессы возбуждения преобладают над процессами торможения. Существует мнение, что начальный разбор должен быть настолько медленным, чтобы ученик мог, играя подряд целую часть пьесы, не допускать ни ошибок, ни приостановок. Едва ли это правильно, ибо такой медленный темп приводит к совершенному обессмысливанию игры (кроме того, трудные переходы даже при значительном снижении темпа остаются «относительно» трудными). Поэтому целесообразнее начинать разбор пьесы с проигрывания отдельных партий и голосов, раздробив произведение на маленькие звенья (в дальнейшем укрупняемые).
Не стоит играть в замедленном движении медленные пьесы или медленные части произведения. Пьесу кантиленного характера, написанную в темпе анданте, обычно нет смысла изучать в темпе адажио, а вот быстрые пьесы (или части) необходимо поучить в замедленном темпе. При этом лучше и точнее «укладываются» фразы, пассажи, усваивается ритмический рисунок пьесы, в это же время исполнителем намечается рациональная аппликатура, штрихи, соответствующие стилю всего произведения или данному техническому пассажу. Необходимо, однако, предостеречь учащегося от окончательного установления и аппликатуры, и штрихов в замедленном темпе, т.к. при переходе к быстрому темпу нередко выявляется непригодность к некоторых намеченных при медленном движении штрихов и пальцев. Оказывается, быстрый темп исполнения имеет свою специфику и некоторые свои закономерности. Тоже относится к выявлению опорных звуков пассажа, которые намечаются в медленном движении, но проверяются в подлинном темпе.
На следующем этапе работы над пьесой основное внимание учащегося должно быть направлено на детальное, тщательное изучение отдельных мест, которые получаются недостаточно свободны и чётки в нужном темпе. К ним могут быть отнесены различные приёмы игры, штрихи, нюансы, движение меха, фразировка и т.п.. Трудные такты следует учить в разных темпах и со счётом. Например, сыграть трудное место несколько раз в медленном темпе. Если оно вышло без ошибок и чётко, то попробовать сыграть его чуть быстрее. В случае неровной игры надо вновь возвратиться к исполнению в замедленном темпе. Процесс отшлифовки произведения может длиться месяцами, так как количество времени, необходимое для этого будет зависть от трудности изучаемой пьесы. Резкой границы между этапами в работе над произведением нет. Постепенно учащийся будет познавать всё новые и новые детали сочинения, его особенности, всё глубже и полнее понимать характер и содержание пьесы. Для определения характера произведения необходимо точно представить его темп. Вырабатывать же скорость движения нужно постепенно, начиная с медленного темпа. Это необходимо для того, чтобы ученик всё время имел возможность контролировать качество звука, плавность и цельность движения мелодии, ощущая при этом гибкость и свободу руки. Преждевременный переход к такому движению или резкие скачки от медленного к быстрому темпу нарушают пластичность и плавность движений и влекут за собой искажение стройности игры. Появляются «заикания», спотыкания, зависания, напряжение мышц где-либо в руке. Всем известно частое у учеников явление «забалтывания» произведений. Оно происходит от многократного механического повторения в быстром темпе какого-нибудь технического материала, который предварительно не был правильно усвоен. Ученик в этих случаях теряет контроль над своими движениями, и они приобретают судорожный, сбивчивый характер. Конечная цель этого этапа работы - сыграть произведение грамотно, без ошибок и в нужном темпе.
Следует ещё предостеречь от форсирования темпа. Предел скорости в исполнении ребёнка зависит как от его возрастных, так и индивидуальных психофизических особенностей. Чрезмерное форсирование темпа, как и всякое насилие над природой детей может надолго испортить настроение обучающемуся, травмировать его психику. Особенно актуально это в работе над техническим репертуаром, где доминирующее значение имеет правильное понимание цели. Если представление об этюде у ученика отождествляется с понятием только пальцевого упражнения, если он не слышит музыки, естественно он будет учить его механически, скучая при этом. Задавая новый этюд, педагог играет его сам, тем самым представив его как некий эталон, к которому ученик будет стремиться. Темп в этюдах — понятие относительное: Allegro может иметь много градаций и доходить даже до Prestissimo. Поэтому играть этюд ученику в максимальном для педагога темпе ошибочно. Это может отпугнуть ученика, вызвать обратную реакцию: «Всё равно мне так никогда не сыграть», - и отсюда вывод - не стоит и стараться. Играть надо в том темпе, который будет максимальным для данного ученика. Но главное не темп. Важно дать услышать и понять, что этюд - это красивая пьеса в быстром темпе.
Основные задачи третьего этапа сводятся к достижению высокого качества звучания, точному исполнению каждой детали пьесы, свободному и непринуждённому выполнению частных и главных кульминаций, а также к эмоциональному и высокохудожественному исполнению произведений перед слушателями.
Прежде чем начать игру, нужно подумать о темпе и характере произведения. Неверный начальный темп игры не только исказит общий характер пьесы, но может сделать звучание скучным (при замедленном исполнении) или сумбурным (при ускоренной игре). Кроме того, завышенный темп может привести исполнителя к нежелательным последствиям, срывам. Выбор правильного темпа зависит и от способности исполнителя понять сущность исполняемого произведения, его содержание и характер. Поскольку речь идёт о творческой интерпретации произведения, в известной мере темп зависит от индивидуальности исполнителя. Иногда одинаково убедительными представляются различные темпы в исполнении одного и того же произведения различными исполнителями. Более того, вряд ли какой либо исполнитель играет пьесу всегда в одном и том же темпе. Речь идёт о сравнительно небольшой зоне колебаний, обусловленной не произволом исполнителя, а его эмоциональным состоянием.
Работая над изучением музыкального произведения, учащийся (особенно в младших классах школы) должен представить себе возможный для него темп в наиболее мелких из встречающихся в пьесе длительностей. Это и будет темпом, в котором он на данном этапе своего развития может исполнить произведение. Нередко учащийся школы, исполняя пьесу, где встречаются четверти, восьмые, триоли , по мере уменьшения длительностей постепенно замедляет темп. Поэтому ученик предварительно должен представить себе доступный ему темп в эпизоде  ♪- ми и именно в этом темпе начать и закончит исполнение всего произведения. Знаменитый дирижёр Бруно Вальтер правильным темпом называет тот темп, который позволяет наилучшим образом раскрыть музыкальный смысл и эмоциональное значение фразы, а так же делает возможной техническую точность исполнения. В практической работе установления нужного темпа овладение им, часто является последним этапом в работе над музыкальным произведением. Прежде всего это относится к пьесам быстрого темпа. Нередко у начинающих баянистов можно наблюдать неустойчивость темпа. В процессе игры это проявляется в неестественном ускорении или замедлении, особенно к концу произведения. Причины этого различны. Иногда волнение исполнителя способствуют ускорению темпа в быстрых произведениях и замедлению в медленных. Часто у тех, кто не умеет сохранять единый темп, ускорение связано с усилением звучания, а замедление - (ritardando) угасанием звука. Однако такие сочетания разрешаются, когда это предусмотрено специальным указанием автора, либо когда речь идёт а небольших и временных отклонениях от основного темпа, продиктованных художественной интерпретацией произведения. Исполнителю следует внимательно следить за тем, чтобы основной темп не изменялся на протяжении пьесы (или как говорят в народе «научиться держать единый темп»). Для этого нужно: 1) иметь хорошее чувство ритма, часто контролировать свою игру равномерным счётом или ровным и чётким исполнением аккомпанемента. При работе над быстрым произведением очень полезно специально тренироваться в проигрывании пьесы в трёх различных темпах: медленном, умеренном и скором. Игра с различной скоростью поможет учащемуся выработать устойчивость темпа. Работа над произведением только в одном темпе приводит к тому, что движения пальцев, которые, естественно, начинают постепенно становиться автоматическими, перестают поддаваться осознанному контролю.
А это является главной причиной того, что музыкант теряет способность управлять темпом. Умение слушать себя и подчинять свою игру слуху - вот чего должен неустанно добиваться каждый исполнитель.
Исполнение художественных пьес в медленном темпе очень важно, потому что такая игра помогает правильно понять и изучить все детали пьесы, которые часто не замечаются при быстрой игре.
Правильно выбранный темп, как и другие элементы музыкальной выразительности, способствует созданию более яркого выраженного музыкального образа и имеет огромное значение для верной трактовки произведения. Он не может быть произвольным, т.к. органически связан с содержанием пьесы.
Помимо правильного выбранного начального темпа - второе основное средство выразительного исполнения заключается в незначительных темпо​ритмических отклонениях — агогике, то есть ускорениях, замедлениях, оттяжках, сжатиях, придающих исполнению выразительность живой речи.
В игре начинающих музыкантов агогика имеет место в форме замедлений, фермат и мельчайших, неподдающихся учёту темповых колебаний, которые свидетельствуют об искренности  и прочувствованности исполнения. Эта форма агогике не должна навязываться ученику педагогом. Она должна явиться естественным следствием творческого воображения ребёнка. Только прочувствованное восприятие мелодии является залогом индивидуального отношения к ней. Эмоциональное возбуждение, вызванное музыкальным образом, повлияет на пульс, на дыхание ученика, вызовет соответствующий мускульный тонус - и вся сумма психофизических факторов предаст его исполнению живой, выразительный характер. Некоторые дети до определённого возраста не обнаруживают достаточно развитого воображения. Это выражается в том, что музыкальный образ не вызывает у них живого, эмоционального отклика, и они играют очень не выразительно, бледно. Для того, чтобы расшевелить дремлющее творческое воображение ученика следует часто исполнять доступные детям произведения, в которых ярко воплощён замысел композитора. Не следует также маскировать кажущееся отсутствие творческого начала и натаскиванием добиваться искусственно выразительного исполнения, при котором ученик не передаёт собственные эмоции, а лишь подражательно старается заполнить малейшие динамические и агогические нюансы, которые педагог ему внушает.
Темповые изменения внутри произведения должны строго соответствовать характеру музыки, быть логичными и естественными. Чрезмерно резкое замедление или ускорение может исказить характер исполняемой пьесы. Резко изменяется темп обычно с началом новой части произведения отличающейся по своему характеру от предыдущей части. Огромное значение в выработке навыков перехода с одного темпа на другой имеет предварительное техническое овладение изучаемым материалом как в медленном, так и в быстром темпе. В нотах очень часто помимо указания темпа, встречаются термины, относящиеся к характеру исполнения. Например: Allegro con brio - означает - быстро - весело, с жаром. Подобные обозначения помогают правильно ощутить характер музыкального произведения. Одно и та же музыка может (и будет) восприниматься по-разному, в зависимости, в каком темпе она будет сыграна. В некоторых случаях темп указывают ссылкой на общественный характер движения - в темпе марша, в темпе польки, в темпе вальса и т.д.
Говорят, что там, где кончается слово, начинается музыка. Но на первом этапе обучения это не так: слово приближает ученика к музыке, поясняя, раскрывая её содержание. Проиграв ученику пьесу, попросите его сочинить сказку к этой музыке или рассказать, что в ней происходит, дать характеристику отдельным темпам, мотивам. Или нарисовать картинку, раскрывающую содержание. При этом не надо навязывать собственное восприятие музыки. Педагогу нужно лишь незаметно направлять и корректировать мысль ребёнка. Несколько примеров:

«Барыня» - сольная или парная русская народная пляска. Темп живой, задорный. Размер 2/4. Название происходит от одного из вариантов припева песни, сопровождающей эту пляску (Барыня, барыня, сударыня барыня).
«Барыня» - плясовая песня «Из-под дуба, из-под вяза». Народные музыканты, исполняя «Барыню» варьируют её мелодию и украшают быстрыми виртуозными пассажами.
К выразительным возможностям темпа композиторы обращаются с давних пор при создании образов движения - шага, бега, прыжка, скачка.
Начинается пляска вступлением. И так как оно очень короткое (всего 1 такт) над аккордом стоит знак ⋂ - как бы призывает к вниманию окружающих.
1 часть - медленная. Танцующие выходят не спеша, расправив плечи, с достоинством, как бы демонстрируя свою стать. Затем темп постепенно ускоряется, каждая новая тема подразумевает новые движения. Музыка становится быстрой, энергичной, будто танцующие, демонстрируя свою удаль и ловкость начинают кружиться, притоптывать, приседать. Самая темпераментная музыка звучит в конце пляски, а темп становится стремительным, подчёркивая неудержимый поток всеобщего веселья. Здесь не может быть равнодушных - пляска увлекает всех.
М. Бирич «Лягушонок» - весело-шутливый характер этой незатейливой мелодии как бы заложен уже в название. Мелодия носит явно выраженный изобретательный характер. Чередование лёгких и более весомых протяжных звуков, вместе с правильно выбранным темпом создают в нашем представлении, образ весело прыгающего, забавного, любознательного лягушонка, с интересом познающего окружающий мир. 
⋂ небольшое, с замедлением – акцентирует наше внимание на то, что он увидел что-то, после чего прыгнул в воду и «бултых, бултых, бултых - только его и видели».
Темп в этой пьеске играет очень важную роль. Если её сыграть медленно, то меняется «весовая категория» персонажа. И в нашем воображении появляется уже не лягушонок, а неповоротливый бегемотик.

⋂ над паузой несет в себе глубокий смысл, заставляет как бы подумать о том, что было сказано музыкой перед паузой. В этом случае особенно важно выдержать паузу и ⋂ полностью.

⋂ - задержание, зависание на одном звуке, аккорде, паузе. Степень (время) задержания зависит от характера музыки.

Работа над музыкальным произведением не имеет предела. Как на начальном этапе работы, так и на заключительном очень полезно прослушивание аудио-видеозаписи исполнения произведения или сверстниками, или профессионалами. Это позволяет сравнить свою интерпретацию с иной, мотивирует ученика к более высокому качеству исполнения, и в тоже время повышает самооценку.

Без правильно подобранного темпа и агогических отклонений нельзя добиться выразительного исполнения и точного раскрытия художественно-образного содержания произведения.
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