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1. Περίληψη 

 

Η µουσική παιδαγωγική στην Ελλάδα του 21 αιώνα καλείται να επαναπροσδιοριστεί  

ώστε να αντιµετωπίσει τις προκλήσεις των νέων θεσµικών πλαισίων, των κοινωνικών 

αλλαγών, τις σύγχρονες ανάγκες του εκπαιδευτικού και του µαθητή.  

O Γερµανός µουσικοσυνθέτης Carl Orff (1895-1982) απέσπασε παγκόσµια 

φήµη. Θεωρείται ως µια από τις πιο ισχυρές και δυναµικές καλλιτεχνικές 

προσωπικότητες του 20ου αι. Όχι µόνο η µουσική του άφησε µια πολύτιµη 

κληρονοµιά για τον κόσµο, αλλά τα εκπαιδευτικά του προγράµµατα έχουν ασκήσει 

βαθύτερη επίδραση στον τρόπο που τα παιδιά µαθαίνουν και εκτιµούν τη µουσική. 

∆ηµιούργησε τo Schulwerk, ένα απλό σύστηµα µουσικής ενορχήστρωσης µε σκοπό 

να επιτρέψει σε παιδιά χωρίς γνώσεις µουσικής, να εκτελέσουν µουσικά κοµµάτια µε 

σχετική ευκολία. Για ένα µεγάλο µέρος της ζωής του, ο Orff συνεργάστηκε µε τα 

παιδιά, χρησιµοποιώντας τη µουσική ως εκπαιδευτικό εργαλείο. Η µελωδία και ο 

ρυθµός των συνθέσεων καθορίζονται συχνά από τις λέξεις του τραγουδιού. Ο Orff 

ανέπτυξε τις ιδέες του µαζί µε την Gunild Keetman. Η ανάπτυξη και η εφαρµογή τους 

θεωρήθηκαν καινοτόµες για τη µουσική εκπαίδευση που απευθύνεται σε παιδιά. Το 

σύστηµα έγινε γνωστό ως Orff Schulwerk.  

   Ο σκοπός αυτής της εργασίας είναι η θεωρητικη προσέγγιση,η µελετη και 

η κριτικη θεώρηση της µουσικοκινητικής αγωγής του Carl Orff ,ως µεθοδολογικό 

εκπαιδευτικό εργαλείο οσον αφορά τη µουσική ,τη νοητική ,τη συναισθηµατική-

κοινωνική και ψυχολογική ανάπτυξη των παιδιών.Περαιτέρω στόχο έχει την 

κατανόηση της ουσίας και της αξίας του εκπαιδευτικού του έργου.  

  Αρχικά θα γίνει µια εισαγωγή σε γενικά πλαίσια, όσον αφορά την µουσική 

εκπαίδευση, τη µουσική αντίληψη του παιδιού και τη σχέση της κίνησης µε τη 

µουσική και το χορό.  

Στη συνέχεια θα πραγµατοποιηθεί ανάλυση των βασικών αρχών διδασκαλίας 

της αγωγής Orff,  τα σηµεία σταθµοί στην δηµιουργία και εξέλιξη του Orff 

Schulwerk  
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2. Εισαγωγή 

 

Στις αρχές του 20ου αιώνα γεννήθηκε η ανάγκη µιας πιο επιστηµονικής και 

ολοκληρωµένης προσέγγισης της διδασκαλίας της µουσικής,µέσω της οποίας θα 

εξελισσόταν η µουσική εκπαίδευση. Τότε ξεκίνησε µια εκπαιδευτική επανάσταση 

που έθεσε τα θεµέλια της σύγχρονης µουσικής αγωγής. Η εκπαίδευση έγινε πιο 

µαθητοκεντρική σε σχέση µε πριν. Η αποστήθιση-παθητικότητα αντικαθίστανται από 

την παρατήρηση,τον συλλογισµό και την προσωπική έκφραση και άποψη. Ένα 

βασικό στοιχείο στο φιλοσοφικό υπόβαθρο των θεωριών όλων των µεγάλων 

µουσικοπαιδαγωγών της εποχής είναι ότι τα µουσικά βιώµατα θα πρέπει να 

προηγούνται της θεωρητικής κατανόησης των µουσικών εννοιών. 

∆ηµιουργείται ένα νέο είδος εκπαίδευσης το οποίο είναι πολύ προσφιλές και 

ευχάριστο για τα παιδιά και ταυτόχρονα συµβάλλει στην ολοκληρωµένη ανάπτυξή 

τους και στην απόκτηση της γνώσης στοιχειωδών µουσικών (ρυθµικών) εννοιών. 

 Τα γεγονότα αυτά θέτουν τη βάση της Μουσικοκινητικής Αγωγής πάνω στην 

οποία δοµούνται και αναπτύσσονται διάφορες µπουσικοκινητικές µέθοδοι 

διδασκαλίας από τις αρχές του 20ου αιώνα µέχρι και σήµερα (Dalcroze, Kodάly, Orff, 

Takatina, κ.α.). Βασικός κοινός τους στόχος είναι η αφύπνιση των εκφραστικών 

ικανοτήτων  των παδιών και η προαγωγή τους σε δεξιότητες. 

Η ύπαρξη «τραγουδιστών παραδοσιακών παιχνιδιών» (περνά – περνά η 

µέλισσα, γύρω – γύρω όλοι κλπ) σε παγκόσµια κλίµακα αποδεικνύει ότι η 

µουσικοκινητική αγωγή δεν έπαψε ποτέ να λειτουργεί ως µέσον αγωγής. Αυτό όµως 

που κάποτε είχε στα χέρια της η κοινωνία και η γειτονιά, αναλαµβάνει τώρα το 

σχολείο εξυπηρετώντας διαχρονικούς αλλά και σύγχρονους διδακτικούς και 

παιδαγωγικούς στόχους µε κατάλληλα εµπλουτισµένο περιεχόµενο. Μέσα από 

τέτοιες παιχνιώδεις µορφές µπορεί να δοθεί στα παιδιά η δυνατότητα να συλλάβουν 

το βαθύτερο νόηµα της σωµατικής κίνησης, της µουσικής, ακόµα και της έκφρασης 

των βαθύτερων συναισθηµάτων του ανθρώπου. 

Η µουσικοκινητική αγωγή του Carl Orff  (Schulwerk στα γερµανικά ή Orff 

Approach στα αγγλικά) ξεχωρίζει αφήνοντας µια πολύτιµη κληρονοµιά παγκοσµίως 
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στη σύγχρονη µουσικοπαιδαγωγική, αλλά και στη µουσικοθεραπεία 

(Μουσικοθεραπεία Orff) . 

Ο συνθέτης Carl Orff και η συνεργάτης του Gunild Keetman εξέλιξαν τα βασικά 

κείµενα για το Schulwerk ως πρότυπα για δασκάλους παγκοσµίως. Το έργο τους ,που 

κυκλοφόρησε σε πέντε τεύχη(1950-1954),σήµερα εχει µεταφραστεί σε περισσότερες 

από 20 γλώσσες αποτελώντας µία από τις σπουδαιότερες µουσικές θεωρίες του 20ού 

αιώνα για τη µουσική στην προσχολική εκπαίδευση και είναι αυτό που συναντάµε 

περισσότερο από οποιαδήποτε άλλο στο Νηπιαγωγείο στον τοµέα της µουσικής. 

Η βασική πεποίθηση της παιδαγωγικής του Orff είναι ότι δεν υπάρχουν παιδιά 

µε παντελή έλλειψη µουσικότητας ή είναι πολύ σπάνια. Με κατάλληλη εκπαίδευση, 

όλα τα παιδιά µπορούν να αναπτύξουν µια ικανοποιητική αντίληψη του ρυθµού, της 

τονικότητας και της µουσικότητας, καθώς επίσης να διασκεδάζουν µετέχοντας σε 

οµάδες δηµιουργικού αυτοσχεδιασµού. Η ευεργετική επίδραση της συµµετοχής του 

παιδιού σε δραστηριότητες δηµιουργικής έκφρασης, όσον αφορά στη γενικότερη 

διαµόρφωση του χαρακτήρα του, είναι αναµφισβήτητη. 

Η Μουσικοκινητική αγωγή Orff  είναι ένας τρόπος να διδαχθεί και να 

µαθευτεί η µουσική µε τον ίδιο τρόπο που όλοι µάθαµε τη γλώσσα µας. Όπως και µε την 

οµιλία, πρώτα αρχίζουµε ως βρέφη να παράγουµε ήχους - που µε τη πάροδο του 

χρόνου καταλήγουν σε λέξεις - και αργότερα µαθαίνουµε να τους κωδικοποιούµε µε τη 

γραφή. 

Είναι βασισµένη στα πράγµατα που τα παιδιά επιθυµούν να κάνουν: τραγούδι, 

χειροκρότηµα, χορός, και παλαµάκια. Αυτά τα ένστικτα καθοδηγούνται στην µάθηση 

µουσικής µε την ακοή και την παραγωγή της αρχικά, διαβάζοντας και γράφοντας 

αργότερα. Όταν τα παιδιά θελήσουν να γράψουν αυτό που έχουν συνθέσει, (Ένα 

χαρακτηριστικό των επαναστατικών θεωριών της εποχής είναι η έµφαση που δόθηκε 

στη σύνθεση µουσικής από τα ίδια τα παιδιά)η ανάγνωση και γράψιµο έχουν βρει τη 

στιγµή τους. 

Λειτουργεί σε µια µη ανταγωνιστική ατµόσφαιρα όπου µια από τις ανταµοιβές 

είναι η ευχαρίστηση της παραγωγής καλής µουσικής µε άλλους. Μια πρόωρη διέγερση 

της δηµιουργικότητας και της κοινωνικότητας. Το Schulwerk χρησιµοποιεί τα 

ποιήµατα, τους έµµετρους λόγους, τα παιχνίδια, τα τραγούδια, και τους χορούς για 

παραδείγµατα και για βασικά υλικά. 

Εκείνο που χαρακτηρίζει ιδιαίτερα το σύστηµα Ορφ είναι ότι φέρνει τα παιδιά 

από πολύ νωρίς σε επαφή µε απλά µουσικά όργανα, ξυλόφωνα, µεταλλόφωνα, 
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φλογέρες, τύµπανα, µαράκες κ.ά., µέσω των οποίων τα εξοικειώνει µε τη µελωδία και 

τον ρυθµό. Έτσι, τα παιδιά µαθαίνουν να αυτενεργούν µουσικά, να αυτοσχεδιάζουν 

και να συµµετέχουν σε µουσικά σύνολα.Επίσης αυτοσχέδια µουσικά όργανα και 

ηχητικές πηγές αγκαλιάζονται απο αυτό το µουσικοπαιδαγωγικό σύστηµα. Παίζοντας τα 

όλα µαζί σε µια µικρή ορχήστρα, η χρήση τους βοηθά τα παιδιά να γίνουν ευαίσθητοι 

ακροατές και διακριτικοί συµµετέχοντες. 

Ο αυτοσχεδιασµός και η σύνθεση βάζουν τους σπουδαστές σε µια διάρκειας 

ζωής γνώση και ευχαρίστηση µέσω της προσωπικής µουσικής εµπειρίας.. Φυσικά, η 

διαφορά είναι στον τρόπο προσέγγισης της γνώσης, που είναι κατά µια έννοια 

αντίστροφος µε αυτόν των παραδοσιακών εφαρµογών διδασκαλίας µουσικής. Ο τίτλος 

"Schulwerk" είναι µια ένδειξη της εκπαιδευτικής διαδικασίας που πραγµατοποιείται: Το 

Schulwerk εκπαιδεύει (στη µουσική) µέσω της εργασίας, η οποία γίνεται µέσω της 

ενεργητικότητας και της δηµιουργικότητας. 

Η αγωγή αυτή αντιµετωπίζει τον άνθρωπο σαν ολότητα , σωµατική , ψυχική 

και πνευµατική , συµβάλλει στην γενική παιδεία και στην ανάπτυξη της µουσικής , 

νοητικής , συναισθηµατικής αντίληψης του παιδιού επίσης στην κοινωνική και 

ψυχολογική ανάπτυξη του. 

Απευθύνεται σε παιδιά όλων των ηλικιών ακόµη και σε παιδιά µε ιδιαίτερες 

ικανότητες, διότι µε τη µέθοδο αυτή αναπτύσσονται και βελτιώνονται πολύ 

σηµαντικές δεξιότητες όπως :η παρατηρητικότητα,η συγκέντρωση και η προσοχή,η 

ετοιµότητα και η φαντασία,η πρωτοβουλία, η συνεργασία και η οµαδικότητα,η 

ικανότητα για λήψη και εκτέλεση αποφάσεων , η ακουστική µνήµη,ο 

προγραµµατισµός ενός σχέδιου-πλάνου , και άλλες. 

Είναι επίσης πολύ σηµαντικό το ότι ο Carl Orff υποστήριζε ότι κάθε λαός 

οφείλει να ξεκινά από τη δική του µουσική παράδοση και να αντλεί υλικό από 

εκεί.Το Orff Schulwerk είναι βασισµένο στην παραδοσιακή µουσική και τη λαογραφία 

κάθε χώρας στην οποία χρησιµοποιείται. 
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3. Βιογραφικό 

 

Ο Καρλ Ορφ, [Carl Orff] , γεννήθηκε στις 10 Ιουλίου 1895 στο Μόναχο. 

Καταγόταν από µια Βαυαρική οικογένεια αξιωµατικών και ακαδηµαϊκών. Και οι δύο 

παππούδες του ήταν επίτιµοι στρατηγοί που δραστηριοποιούνταν σε διαφορετικά 

γνωστικά αντικείµενα: Carl von Orff (1828-1905) στη γεωδαισία, τα µαθηµατικά και 

την αστρονοµία και Karl Köstler (1837-1924) ως ιστορικός. 

Ο πατέρας του ,Heinrich, ήταν αξιωµατικός του στρατού. Έπαιζε όµως πιάνο 

και µια ποικιλία από έγχορδα ,επίσης η µητέρα του Paula ήταν µία εκπαιδευµένη 

πιανίστρια. 

 Έζησαν κοντά στη βάση του πατέρα του. Το µέρος που έκανε πρόβες η 

µπάντα του στρατού ήταν απέναντι από το σπίτι του Orff, και ήταν διασκεδαστικό να 

ακούει τη µουσική.Απο παιδί εδειξε το ενδιαφέρον του για τη µουσική και η µητέρα 

του αναγνώρισε και ενθάρρυνε το µουσικό ταλέντο του γιού της. 

Ο Carl Orff άρχισε µαθήµατα πιάνου σε ηλικία πέντε ετών, δύο χρόνια 

αργότερα βιολοντσέλο, και η αρχική προσπάθεια του να παίξει εκκλησιαστικό 

όργανο ήταν το 1909. Οι επισκέψεις του σε συναυλίες και στο θέατρο ξεκίνησαν από 

το 1903. 

Mέχρι τα 10 του είχε ήδη δηµοσιεύσει διήγηµα σε παιδικό περιοδικό, έγραψε 

και έπαιζε παραστάσεις κουκλοθεάτρου για την οικογένειά του ενώ συνέθετε µουσική 

για πιάνο, βιολί και άλλα όργανα προκειµένου να τις συνοδεύει.  

Στην εφηβεία του έγραφε τραγούδια, βασισµένα στη γερµανική ποίηση 

κυρίως, ενώ έµαθε σύνθεση χωρίς δάσκαλο, µόνος του, µελετώντας τα έργα των 

κλασικών συνθετών. Το 1911, σε ηλικία 16 ετών, δηµοσιεύθηκαν τα πρώτα µουσικά 

έργα του, τα οποία θύµιζαν το ύφος του Richard Strauss και άλλων Γερµανών 

συνθετών, µε εµφανή όµως τα χαρακτηριστικά που εν καιρώ θα γινόταν η δική του 

προσωπική µουσική. Την ίδια χρονιά έγραψε ένα µεγάλο έργο για τρεις χορωδίες και 

ορχήστρα, το «Τάδε έφη Ζαρατούστρα», βασισµένο στο οµώνυµο φιλοσοφικό έργο 

του Friedrich Nietzsche. Επηρεασµένος από τον Γάλλο ιµπρεσιονιστή συνθέτη 

Claude Debussy, άρχισε να χρησιµοποιεί πιο πολύχρωµους, ασυνήθιστους 

συνδυασµούς οργάνων στην ενορχήστρωσή του.  

Από το 1905 έως 1907, Orff φοίτησε στο σχολείο Ludwigsgymnasium, και 

από το 1907 - 1912, φοίτησε στο Γυµνάσιο του Βίτελσµπαχ (Wittelsbach), όπου 
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παρακολούθησε µαθήµατα λατινικών και αρχαίων ελληνικών .∆ιέκοψε τις σπουδές 

του προκειµένου να σπουδάσει στην Ακαδηµία Μουσικής του Μονάχου. 

Το 1924 ιδρύει µαζί µε την Dorothee Günther τη Σχολή Γκύντερ (Günther 

Schule)· από τη θέση του διευθυντή (την οποία διατηρεί µέχρι το τέλος της ζωής του) 

διδάσκει έναν συνδυασµό µουσικής, χορού και γυµναστικής. Μέσα σ' αυτό το 

πλαίσιο αναπτύσσει τη θεωρία του για την µουσική παιδεία και ιδιαιτέρως το 

προσχολικό της µέρος. Στα 1930 εκδίδει µια µέθοδο που ονοµάζει Schulwerk 

("σχολικό έργο"), εκθέτοντας τις απόψεις του επί του θέµατος. 

 

 

 

3.1 O συνθέτης Carl Orff  

 

Επηρεασµένος, όπως πολλοί από τους σύγχρονούς του, από τον Igor 

Stravinsky και άρχισε να σχηµατίζει την ιδέα αυτού που αποκαλούσε βασική 

µουσική, η οποία στηριζόταν στην ενότητα των τεχνών – κάτι που συµβόλιζαν οι 

αρχαιοελληνικές Μούσες (από τις οποίες προέρχεται άλλωστε και η λέξη µουσική), 

και περιλάµβανε το χορό, την ποίηση, την εικόνα, το σχέδιο, την τονικότητα και το 

θέατρο. Παρά το θαυµασµό του για τον Stravinsky, ο ίδιος έκλινε προς «βαριά» έργα 

µε ρίζες φολκορικές, µε αναφορές σε αρχαίες παραδόσεις. 

Ξεκίνησε να προσαρµόζει παλαιότερα έργα για θεατρική παράσταση, µεταξύ 

των οποίων και το L'Orfeo (1607) του Claudio Monteverdi. Η εκδοχή του Orff, 

Orpheus, παρουσιάστηκε το 1925 στο Mannheim, υπό τη διεύθυνση του ιδίου, µε τη 

χρήση οργάνων που είχαν χρησιµοποιηθεί και κατά την παράσταση του 1607. 

Το διασηµότερο έργο του Carl Orff, Carmina Burana, είναι εµπνευσµένο από 

το σηµαντικό χειρόγραφο µιας συλλογής λατινικών και γερµανικών µεσαιωνικών 

ποιηµάτων που ανακαλύφθηκε το 1803 στη βιβλιοθήκη του Μοναστηριού των 

Βενεδικτίνων, Benediktbeuern, κοντά στο Μόναχο. Τα γραµµένα από µοναχούς και 

τροβαδούρους, τα ποιήµατα γοήτευσαν τον συνθέτη µε το ύφος τους, ο οποίος 

συνέθεσε σκαµπρόζικα τραγούδια για σολίστες και χορωδίες. Το γνωστότερο 

κοµµάτι από το έργο, το οποίο συχνά εσφαλµένα αποκαλείται Carmina Burana, δεν 

είναι άλλο από τo O Fortuna. Η Carmina Burana αποτελεί το πρώτο µέρος της µιας 

τριλογίας βασισµένης σε λατινικά κείµενα, µε τίτλο Trionfi (Θρίαµβοι). Το έργο, που 

εξυµνεί τον θρίαµβο του ανθρώπινου πνεύµατος µέσα από σεξουαλική και ολιστική 
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ισορροπία.Στην τριλογία, ο Orff, αν και “µοντέρνος” σε ορισµένες τεχνικές σύνθεσης, 

στάθηκε ικανός να αποδώσει το µεσαιωνικό πνεύµα, χρησιµοποιώντας εύκολες 

τονικότητες και “µεταδοτικούς” ρυθµούς. Τα µεσαιωνικά ποιήµατα, γραµµένα σε µια 

πρώιµη µορφή γερµανικής γλώσσας και στα λατινικά, είναι συχνά “πικάντικα”, 

σόκιν.  

Εδώ, ας κάνουµε µια ιστορική παρενθετική προσθήκη. Τα Carmina Burana 

είναι ίσως το πιο διάσηµο µουσικό έργο που γράφτηκε και έκανε πρεµιέρα στη 

ναζιστική Γερµανία. Ενώ δεν υπάρχουν αποδείξεις για συνεργασία ή όχι του Carl 

Orff µε το ναζιστικό κόµµα, τα Carmina Burana υπήρξαν δηµοφιλή στη Γερµανία και 

την πρεµιέρα τους ακολούθησαν κι άλλες παραστάσεις. Η Carmina Burana 

ενθουσίασε το ναζιστικό καθεστώς της Γερµανίας, ενώ το γεγονός ότι ο Orff ήταν 

ένας από τους λίγους Γερµανούς συνθέτες που ανταποκρίθηκε στο κάλεσµα των 

ναζιστών για να συνθέσει µουσική για το Όνειρο Θερινής Νυκτός, µετά την 

απαγόρευση της µουσικής του Felix Mendelssohn (επειδή ήταν εβραίος), προκάλεσαν 

πολλά σχόλια για τη σχέση του συνθέτη µε τους ναζιστές του Αδόλφου Χίτλερ. Οι 

υπέρµαχοι όµως του Orff υποστηρίζουν ότι ο συνθέτης είχε δηµιουργήσει µουσική 

για το έργο αυτό ήδη από το 1917, πολύ καιρό προτού η µουσική του κερδίσει την 

εύνοια του καθεστώτος.  

Ο Carl Orff ήταν προσωπικός φίλος του Karl Huber, ιδρυτικού µέλους του 

αντιστασιακού κινήµατος Die Weiße Rose (Το Λευκό Ρόδο). Ο Huber εκτελέστηκε 

από τη Gestapo το 1943. Μετά από τον πόλεµο, ο Orff ανέφερε ότι υπήρξε και ο ίδιος 

µέλος του κινήµατος, όµως αυτό δεν έχει αποδειχθεί αφού πέρα από τα δικά του 

λόγια, δεν υπήρξε καµία άλλη µαρτυρία που να επιβεβαιώνει τους ισχυρισµούς του.  

     Ένα άλλο µέλος του Λευκού Ρόδου , η Sophie Scholl και η τραγική ιστορία της, 

υπήρξε µάλλον η αφορµή για την όπερα Αντιγόνη (1949) βασισµένη στην τραγωδία 

του Σοφοκλή και µε κείµενο µια εξαίρετη µετάφραση στα γερµανικά από τον 

FriedrichHölderlin.  

     O Orff δεν ήταν πρόθυµος να ονοµάσει κάποιο από τα έργα του, απλώς, όπερα. 

Για την Αντιγόνη προτίµησε τον όρο “µουσική σκηνή” (Vertonung). Η ενορχήστρωση 

στηρίζεται στα κρουστά όργανα και είναι εξαιρετικά απλή, κάποιοι θα τη 

χαρακτήριζαν “µινιµαλιστική”. Για τα έργα του Der Mond (1939) και Die Kluge 

(1943) χρησιµοποιεί τον όρο Märchenoper (παραµύθι-όπερα). Σ’ αυτά τα δύο -

βασισµένα σε παραµύθια των αδερφών Grimm- υπάρχει πάλι εκείνος ο µεσαιωνικός 

ήχος, που ο Orff πετυχαίνει χωρίς να αντιγράψει µουσικά ιδιώµατα της εποχής. Οι 
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µελωδίες, οι ρυθµοί, οι στίχοι αποµνηµονεύονται από τον ακροατή τόσο εύκολα που 

µπορείς να τα θυµάσαι για χρόνια, αν τα έχεις ακούσει έστω και µια φορά. Σπάνιο και 

αψεγάδιαστο ταίριασµα λέξεων και µουσικής.  

Τα έργα του είναι γεµάτα µυστικισµό και παγανιστική έµπνευση, τονική 

διαύγεια και επιβλητικό ηχόχρωµα. Ο Orff, επίσης, δίδαξε (1959-1960) στην 

Μουσική Ακαδηµία του Μονάχου, εκεί που είχε αρχίσει τη σταδιοδροµία του ως 

σπουδαστής. 

Εδώ, ας αναφέρουµε µερικά ακόµα έργα του: Comoedia de Cristi Resurrectione 

(1957), Οιδίπους Τύραννος (1959), Προµηθέας (1968)...  

Στις 20 Αυγούστου του 1973, στο µουσικό φεστιβάλ του Salzburg, ήταν η 

πρεµιέρα του De Temporum Fine Comoedia, τελευταίου έργου του Carl Orff. Τη 

Συµφωνική Ορχήστρα και Χορωδία της Ραδιοφωνίας της Κολωνίας διευθύνει εκείνη 

τη µέρα ο Herbert von Karajan. Πρόκειται για ένα έργο γεµάτο µυστήριο, στο οποίο ο 

Orff συνοψίζει τις απόψεις του για το τέλος, τραγουδισµένο στα ελληνικά, τα 

λατινικά και τα γερµανικά. 

Ο Orff παντρεύτηκε τέσσερις φορές και απέκτησε µια κόρη από τον πρώτο 

γάµο, µε την οποία όµως δεν είχε σχέσεις. Ο Carl Orff κηδεύτηκε και θάφτηκε ,στις 

29 Μαρτίου 1982, στην µπαρόκ εκκλησία του µοναστηριού Andechs, νότια του 

Μονάχου. 
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4. Η θεµελίωση της θεωρίας - Ιστορική αναδροµή 

 

 

Ο Orff από τα πρώιµα παιδικά του χρόνια, περιτριγυρισµένος από µια 

µουσικά ενεργή οικογένεια που έτρεφε ιδιαίτερο ενδιαφέρον για τη µουσική, είχε την 

ώθηση προς το πεδίο αυτό.Η ποιότητα του προγράµµατος σπουδών του στην 

Ανώτατη Ακαδηµία Μουσικής του Μονάχου δεν ανταποκρινόταν στις προσδοκίες 

του και έτσι ξεκίνησε την τακτή «αυτοδίδακτη» σπουδή του, που διαρκεί όλη τη ζωή 

του. 

Πιστεύοντας ότι οι µέχρι τότε µέθοδοι διδασκαλίας είχαν κενά,αρχισε να 

πειραµατίζεται και να δοκιµάζει νέες ιδέες. Ώσπου κατέληξε στο ότι η µουσική 

εκπαίδευση θα έπρεπε να είναι τελείως διαφορετική απ’ότι συνηθιζόταν εκείνο τον 

καιρό. Πέρα από την καριέρα του ως µουσικοσυνθέτης  τον απασχόλησε  και το πώς 

θα µπορούσε να εξελίξει τον τρόπο που διδάσκεται η µουσική. Μέχρι το τέλος της 

ζωής του, ο Carl Orff εργαζόταν πάνω στην εξέλιξη και τη διάδοση της εκπαιδευτικής 

του µεθόδου. 

Τη δεκαετία του ’20 όλοι οι νέοι ήταν συνεπαρµένοι από µια νέα αίσθηση για 

το σώµα, τον αθλητισµό, τη γυµναστική και τον χορό. Ο Jacques Dalcroze είχε 

βοηθήσει το κλίµα, προετοιµάζοντας το έδαφος για τη νέα αντίληψη σχετικά µε την 

κίνηση. Το Iνστιτούτο του J. Dalcroze για τη µουσική και το ρυθµό στο Hellerau, είχε 

γίνει ευρέως γνωστό. Η πιο σηµαντική ιδέα του Dalcroze ,που επηρρέασε τον Orff, 

είναι ότι ο ρυθµός είναι το βασικότερο στοιχείο στη µουσική.   Στα πρώτα κιόλας 

δείγµατα της συνθετικής γραφής του Orff, φαίνεται η παντοδύναµη κυριαρχία του 

ρυθµού. Ο ρυθµός, που στη συνέχεια θα αποτελέσει την κρυφή δύναµη των έργων 

του, είναι το πρώτο σηµείο αφετηρίας της µουσικοπαιδαγωγικής του θεωρίας. 

Ο Roudolph von Laban και η Mary Wigman βρίσκονταν στο αποκορύφωµα 

της καριέρας τους. Ο Laban ήταν ένας εκπληκτικός δάσκαλος και ένας διακεκριµένος 

χορογράφος. Με το βιβλίο του για τον χορό απέκτησε µεγάλη φήµη. Η Mary Wigman 

- οπαδός του Dalcroze και του Laban, µε το δικό της µοναδικό τρόπο, δηµιούργησε 

έναν νέο εκφραστικό χορό. Η δύναµη της δουλειάς της ήταν καταπληκτική και 

εκφράστηκε µέσα από τη διδασκαλία της, αλλά και τις παραστάσεις της. 
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Αυτή η ένωση µουσικής-κίνησης απασχολούσε τον Orff όταν γνώρισε τη 

Mary Wigman και τη Dorothee Gϋnther (Απο το έργο τους επηρρεάστηκαν οι τότε 

καλλιτεχνικοί και εκπαιδευτικοί κύκλοι και ιδρύθηκαν πολλές σχολές γυµναστικής 

και χορού. Η Mary Wigman και η Dorothee Gϋnther  ανήκαν σε ένα νέο κίνηµα –σε 

σχέση µε το χορό-που λεγόταν «Το κύµα του νέου χορού»). 

Ο τρόπος που οι δύο αυτές καλλιτέχνιδες έκτιζαν τη δοµή ενός χορευτικού 

έργου και οι αυτοσχεδιαστικές τους τεχνικές ,προσέλκυσαν τον Orff.Επειδή ο Orff 

έτρεφε έντονο ενδιαφέρον για την χορευτική κίνηση, εντάχθηκε και αυτός σε ένα από 

τα σχολεία που δηµιουργήθηκαν εκείνη την εποχή. 

Η Dorothee Günther- η οποία επρόκειτο να αναδειχθεί σε µια από τις πιο 

εκπληκτικές δασκάλες στο χώρο της - το 1924 ανοίγει τη Σχολή Γκύντερ, [Günther 

Schule],µία σχολή γυµναστικής και χορού,στο Μόναχο. Γνωρίζοντας την αξία του 

Orff ως µουσικού αλλά και της µουσικοπαιδαγωγικής του προσέγγισης όσον αφορά 

την ένωση µουσικής-κίνησης-χορού τον καλεσε να συνεργαστούν. 

Για τον Orff άνοιξε ένα καινούριο πεδίο πειραµατισµού και διερεύνησης των 

ιδεών του.Μέχρι το τέλος της ζωής του ανέλαβε τη θέση του διευθυντή. Στην αρχή 

δίδασκαν έναν συνδυασµό µουσικής, χορού και γυµναστικής. Η αρχική σκέψη του 

ήταν πως µέσα από όλο αυτό θα γεννιόταν ένα νέο είδος ρυθµικής αγωγής,που η 

µουσική και η κίνηση θα πρέπει να διδάσκονται ταυτόχρονα, στενά συνδεδεµένες και 

συµπληρώνοντας η µία την άλλη. Το πόσο απαραίτητο ήταν αυτό, το είχε αντιληφθεί 

στο θέατρο. κατά τη διάρκεια της δουλειάς του µε τραγουδιστές, ηθοποιούς και 

µουσικούς,όπου διαπίστωνε έλλειψη ρυθµικής ετοιµότητας και παντελή έλλειψη 

κατάλληλης εκπαίδευσης. Αυτό το ενδιαφέρον τον οδήγησε στη σύνθεση σκηνικών 

και χορευτικών έργων, όπου οι χορευτές παίζουν οι ίδιοι διάφορα κρουστά όργανα. 

Μια απο τις νεωτεριστικές του ιδέες  ήταν να φέρει τους µαθητές του στο 

σηµείο να µπορούν να συνοδεύουν το χορό και τις κινήσεις τους ,µε µουσική,χωρίς 

τη συνοδεία του πιάνου- το πιάνο από τότε µέχρι και σήµερα αποτελεί κύριο 

συνοδευτικό όργανο στη ρυθµική εκπαίδευση-. 

Στην πορεία επιβεβαιώθηκαν στην πράξη οι ιδέες του όσον αφορά την 

άρρηκτη σχέση µεταξύ µουσικής και κίνησης και το πόσο µεγάλο εκπαιδευτικό 

όφελος επιφέρει ο συνδιασµός τους. 

Το επόµενο βήµα ήταν η επιλογή των κατάλληλων µουσικών οργάνων ώστε 

να εξυπηρετούν τους στόχους και τις ανάγκες των νέων ιδεών του Orff. Ο Orff 

ενθάρρυνε τους µαθητές του ώστε να δηµιουργούν τη δικιά τους µουσική 
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αυτοσχεδιάζοντας και συνθέτοντας.Τα όργανα που θα χρησιµοποιούσε θα έπρεπε να 

είναι απλοικά. τα οποία να επενεργούσαν στο σώµα ρυθµικά, να είχαν πρωτόγονη 

όψη και εύκολο χειρισµό.-Η απλή συνοδεία µε όργανα επιτρέπει ακόµα και σε 

κάποιον που δεν είχε ποτέ ασχοληθεί µε τη µουσική να "παίξει", να συµµετέχει σε 

κάποιο κοµµάτι µε σχετική ευκολία-. 

Όπως ο ίδιος αναφέρει ,η βαρύτητα δίνεται στα ρυθµικά όργανα(π.χ 

κρουστά.µαράκες ) σε αντίθεση µε προηγούµενες καθιερωµένες µεθόδους που 

χρησιµοποιούν αποκλειστικά αρµονικά όργανα(π.χ πιάνο).Βεβαίως αναγνώριζε και 

την εκπαιδευτική αξία της µελωδίας και πόσο σηµαντικό είναι να εξοικειώνεται ο 

µαθητής και µε τη µελωδία και µε τον ρυθµό.Έτσι κατέληξε στη δηµιουργία οργάνων 

τα οποία κρατάνε το ρυθµό, είναι όµως ικανά να παίξουν και µελωδία – όπως π.χ. 

ξυλόφωνα, µεταλλόφωνα και καµπανόφωνα - σε διάφορα µεγέθη και σχήµατα.Τέλος 

πρόσθεσε και το recorder(φλάουτο µε ράµφος),θελοντας να ξαναζωντανέψει την 

παλιά µουσική. 

To 1926 συναντάει τη Gunild Keetman,νέα µαθήτρια της σχολής.Απο την 

αρχή παρατήρησε  το ασυνήθιστο ταλέντο της και τελικά µέσα σε πολύ µικρό 

διάστηµα  έγινε βοηθός του και συνεργάτης του.Η Keetman ήταν ο άνθρωπος που 

έκανε πραγµατικότητα-υλοποιούσε τις ιδέες του.Η συνεργασία τους τον βοήθησε να 

εξελίξει τη θεωρία του και να δηµιουργήσει το στυλ Orff.Αυτή η συνεργασία 

οδήγησε στην έκδοση του πρώτου τους βιβλίου το 1930 µε τον τίτλο Schulwerk. 

«Επαινούσαµε την εκπαίδευση στη Güntherschule γιατί δηµιουργούσε σύνολα 

χορευτών οι οποίοι είχαν τη δυνατότητα να συνοδεύουν µε µουσική τον ίδιο τον εαυτό 

τους. Η µουσική και η χορογραφία εποπτευόταν από τις Gunild Keetman και τη Maja 

Lex αντίστοιχα. Οι συµµετέχοντες εναλλάσσονταν στους ρόλους των χορευτών και των 

µουσικών. Ακόµα, ορισµένες φορές, το παίξιµο κατάλληλων οργάνων (φλογέρες, 

κύµβαλα, δερµάτινα κρουστά κλπ), ενοποιούνταν µέσα από τη χορευτική πράξη. Για να 

σας δώσω µια εικόνα της διαφορετικότητας και της ποικιλίας µιας τέτοιας ορχήστρας, 

επιτρέψτε µου να σας διαβάσω µια λίστα από τα όργανα που συµπεριελάµβανε: 

φλογέρες, ξυλόφωνα, µεταλλόφωνα, όλη τη γκάµα των καµπανόφωνων, µεταλλικά 

τύµπανα, µικρά τύµπανα, τοµτόµ, γκονκ, µεγάλη ποικιλία από κύµβαλα, τρίγωνα, 

κουδούνια διάφορων τονικοτήτων. Ορισµένες φορές την ορχήστρα αποτελούσαν 

έγχορδα όργανα όπως βιόλες, ορισµένα είδη τσέµπαλου (spinettinos) και µικρά 

πληκτροφόρα όργανα µε αεραγωγούς σωλήνες (portetives)». -Carl Orff 
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 Η οµάδα της Σχολής έκανε περιοδείες στη Γερµανία και σε άλλες ευρωπαϊκές 

χώρες. Οι παραστάσεις είχαν πάντα επιτυχία. Επιπρόσθετα, συµµετείχε σε συνέδρια 

δασκάλων, σε εκπαιδευτικά συµπόσια και µ’ αυτό τον τρόπο έκανε γνωστό το 

Schulwerk». 

 Όλο και περισσότεροι δάσκαλοι µουσικής έδειχναν το ενδιαφέρον τους για τη 

νέα µέθοδο. Πρώτος απ’ όλους τους δασκάλους ενδιαφέρθηκε ο Leo Kestenberg, ο 

οποίος ήταν και ο σηµαντικότερος λόγω της θέσης του στο Υπουργείο Παιδείας του 

Βερολίνου και υποστηρήχθηκε από τους Dr. Preussner και Dr. Walter προκειµένου να 

υιοθετήσει την ιδέα του Schulwerk.  O Kestenberg σχεδίασε να δοκιµάσει σε ένα 

µεγάλο αριθµό δηµοσίων σχολείων το Schulwerk, γεγονός που επέσπευσε την άµεση 

έκδοση του υλικού του Schulwerk( εκδόσεων Schott – Mainz). Όµως, το σχέδιο του 

Kestenberg για το Schulwerk δεν υλοποιήθηκε ποτέ, γιατί, µετά από λίγο, 

αναγκάστηκε να εγκαταλείψει τη θέση του στο Υπουργείο Παιδείας. Ένα πολιτικό 

κύµα σκούπισε όλες τις ιδέες που είχανε πραγµατοποιήσει. Ό,τι σώθηκε από τα 

συντρίµµια ήταν παρερµηνείες και παρανοήσεις.  

Κατά τη διάρκεια του πολέµου η Güntherschule καταστράφηκε ολοσχερώς: τα 

κτήρια παραδόθηκαν στη φωτιά και τα όργανα χάθηκαν.  ∆εν ξαναχτίστηκε ποτέ. Οι 

καιροί αλλάξαν. Ο Orff εγκαταλείπει τη διδασκαλία. 

Το 1946 κάλεσαν τον Orff από την βαυαρική ραδιοφωνία. Ένας από τους 

υπευθύνους του ραδιοφώνου, ο κύριος Dr. Panofsky, ανακάλυψε µια εξαντληµένη 

ηχογράφηση από την εποχή της Güntherschule και την έπαιξε στον διευθυντή 

Προγράµµατος Σπουδών των Γερµανικών Σχολείων. Αυτό που τον ρώτησαν τότε 

ήταν: «µπορείτε να µας γράψετε µουσική σαν κι αυτή; ∆ηλαδή µουσική που τα 

παιδιά θα µπορούν να παίζουν µόνα τους; Νοµίζουµε ότι αυτό θα τα προσέλκυε. Θα 

µπορούσατε να κάνετε τρεις ή τέσσερις εκποµπές;».  

Εκείνη την εποχή εργαζόταν πάνω στην παρτιτούρα της «Αντιγόνης» και δεν 

τον απασχολούσαν καθόλου παιδαγωγικά θέµατα. Όµως, βρήκε την πρόταση 

ελκυστική! Τα όργανα τα οποία χρησιµοποιούσε στην Güntherschule είχαν 

εξαφανιστεί. Οι καιροί ήταν δύσκολοι. Με ποιο τρόπο το πρωτογενές µουσικό υλικό 

θα ερµηνευόταν από τα όργανα; Όµως, δεν ήταν µόνο αυτό το πρόβληµα: το παλιό 

Schulwerk απευθυνόταν σε άλλη ηλικιακή οµάδα, σε µεγαλύτερους ανθρώπους οι 

οποίοι σκόπευαν να γίνουν καθηγητές χορού και µουσικής. Έτσι όπως ήταν 

δοµηµένο, δεν ήταν εφαρµόσιµο στα παιδιά. 
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Τελικά όλα όσα είχαν γίνει τον βοήθησαν να συνειδητοποιήσει τη 

σηµαντικότητα της µουσικής εκπαίδευσης σε νεαρές ηλικίες. Το γεγονός ότι η κίνηση 

και η µουσική εµφανίζονται στο παιδί ως µια φυσική ενότητα (την οποία οι ενήλικες 

έχουν ήδη χάσει και καλούνταν να την µάθουν ξανά) συχνά παραβλέπεται. Το παιδί 

ξεκινά µε έναν εντελώς φυσικό τρόπο να εκφράζεται µε ένα κάλεσµα, µια ρίµα  ή µια 

µελωδία µέσα στο παιχνίδι χρησιµοποιώντας τη µουσική και την κίνηση ως µια 

ολοκληρωµένη ενότητα. Τελικά κατάλαβε ότι δεν είχε δώσει έµφαση στη φωνή που 

τραγουδά και γενικότερα στο λόγο.Αυτό που έλειπε από το Schulwerk ήταν: η φωνή, 

το τραγούδι και ο λόγος. Τον γοήτευε η ιδέα µιας µουσικής αγωγής κατάλληλης για 

τα παιδιά κι έτσι αποδέχτηκε την πρόταση και ξεκίνησαν τη δουλειά µε τη 

συνεργάτιδά του Gunild Keetman ,µε το δικό τους τρόπο. 

«Κατάλαβα ότι αυτό που έλειπε από την παλαιότερη δουλειάµου, ήταν το ότι δεν 

έδωσα έµφαση στη φωνή που τραγουδά, στο λόγο… Το παιδί,εντελώς ενστικτωδώς, 

κινείται, τραγουδά, παίζει κι όλα αυτά γίνονται ταυτόχρονα καιφυσιολογικά. Ποτέ η 

µουσική από µόνη της, αλλά συνδεδεµένη µε το λόγο, την κίνηση,το χορό• µουσική όχι 

για ακρόαση…αλλά µουσική που αποκτά νόηµα µόνο αν συµµετέχεις ενεργά µέσα της» 

 «Η αρχική ιδέα για τις µελωδίες µας ήταν το διάστηµα της τρίτης µικρής 

κατιούσας. Η πυξίδα αυτή άρχισε να διευρύνεται σταδιακά µέχρι που έφτασε σε µια 

πεντατονική κλίµακα χωρίς ηµιτόνια. Στο επίπεδο του λόγου, αρχικά, χρησιµοποιήσαµε 

καλέσµατα ονοµάτων, προχωρήσαµε σε ρίµες αρίθµησης και στη συνέχεια σε πολύ 

απλά τραγουδάκια. Αυτός ήταν ένας κόσµος προσιτός στα παιδιά. ∆εν σκεφτόµουν τα 

προικισµένα παιδιά. Αυτό που είχα στο µυαλό µου ήταν η εκπαίδευση µε την ευρεία 

έννοια του όρου κατάλληλη για σχετικά χαρισµατικά παιδιά, αλλά ακόµα και για παιδιά 

µε ελάχιστο ταλέντο. Η πείρα µου είχε δείξει ότι πολύ λίγα παιδιά είναι εντελώς άµουσα 

και ότι, σχεδόν όλα τα παιδιά, µπορούν να καταλάβουν και να απολαύσουν τη µουσική. 

Πάρα πολύ συχνά ανεπαρκείς δάσκαλοι, δεν µπορούν να αναγνωρίσουν αυτή την 

έµφυτη ικανότητα των παιδιών, µε αποτέλεσµα να προκαλούν µεγάλη βλάβη». 

- Carl Orff 

Οι εκποµπές ξεκινήσαν το Φθινόπωρο του 1948 µε µαθητές ηλικίας οχτώ ως 

δώδεκα ετών οι οποίοι ήταν τελείως απροετοίµαστοι. Χρησιµοποιήσαν όσα όργανα 

είχαν αποµείνει από τα όργανα από τη Güntherschule. Τα παιδιά έδειχναν 

ενθουσιασµένα. Ο ενθουσιασµός που ένιωθαν όταν έπαιζαν, άφηνε το σηµάδι του 

στον τρόπο µε τον οποίο ερµήνευαν τη µουσική. Το ενδιαφέρον του κόσµου όλο και 

µεγάλωνε. Η ανταπόκριση από τα σχολεία ήταν πέρα από κάθε προσδοκία. Τα παιδιά 
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ήταν ενθουσιασµένα και όλα ήθελαν να µάθουν να παίζουν αυτό το είδος της  

µουσικής. Αυξανόταν συνεχώς  οι άνθρωποι οι οποίοι απαιτούσαν πληροφορίες 

σχετικά µε το πού θα µπορούσαν να  αγοράσουν τέτοια όργανα. 

Ένας νεαρός µαθητής του γηραιού Mändler, ο Klauss Becker θέλησε να 

βοηθήσει και κατασκεύασε µε ό,τι υλικό µπορούσε να βρει τα πρώτα ξυλόφωνα και 

µεταλλόφωνα για το νέο Schulwerk. Είχε εξαιρετικά µεγάλη επιτυχία. Μετά από ένα 

χρόνο κατάφερε να ανοίξει το δικό του εργαστήριο το οποίο το ονόµασε Studio 49. 

Εκεί, άρχισε σταθερά να βελτιώνεται και να αναπτύσσεται η κατασκευή των 

οργάνων. 

  Σύντοµα, το ραδιόφωνο οργάνωσε διαγωνισµούς για παιδιά τα οποία έπαιζαν 

µουσική και για τα παιδιά που ήταν απλοί ακροατές µε έπαθλο κάποια µουσικά 

όργανα. Ρίµες και απλά ποιήµατα έπρεπε να µελοποιηθούν. Οι συνθέσεις (η µελωδία 

και η συνοδεία) έπρεπε να καταγραφούν. Τα αποτελέσµατα ήταν πολύ ικανοποιητικά 

και απέδειξαν ότι οι εκποµπές ήταν απόλυτα κατανοητές και εύληπτες.  

  Οι εκποµπές κράτησαν πέντε ολόκληρα χρόνια και αποτέλεσαν τη βασική 

δουλειά για τους πέντε βασικούς τόµους οι οποίοι εκδόθηκαν το διάστηµα 1950 – 

1954. Ο τίτλος τους ήταν «Μουσική για Παιδιά» (Music for Children).  To 1949 η 

Gunild Keetman εντάχθηκε στο προσωπικό του Mozarteum στο Salzburg και έδωσε 

ολοκληρωµένα σεµινάρια µε θέµα το Schulwerk. Ο Dr. Preussner, διευθυντής της 

Ακαδηµίας του Mozarteum στο Salzburg, ήξερε όλη τη δουλειά από την εποχή του 

Kestenberg.  

Σε αυτό το χώρο η  Keetman µπορούσε να δώσει περισσότερη σηµασία στην 

κίνηση, η οποία είχε παραµεληθεί κατά τη διάρκεια των εκποµπών. Οι παρουσιάσεις 

και παραστάσεις  φαινόταν ως µια ενδιαφέρουσα πιθανότητα.  Η υποχρέωση για 

διεθνείς διασκέψεις εξοικείωσαν το Mozarteum µε το Schulwerk και οι 

συµµετέχοντες από τις διάφορες χώρες αποφάσισαν να το χρησιµοποιήσουν και στις 

χώρες τους. 

 Ένας από αυτούς ήταν ο Arnold Walter, ο οποίος παρακίνησε την Doreen 

Hall να σπουδάσει µε την Keetman στο Salzburg µε στόχο να εισαγάγει το Schulwerk 

στον Καναδά µετά την επιστροφή της.  Ο Daniel Hellden µετέφερε το Schulwerk στη 

Σουηδία και η Nina Lange στη ∆ανία. Επίσης, το Schulwerk βρήκε το δρόµο του 

προς την Ελβετία, το Βέλγιο, την Ολλανδία, την Αγγλία, την Πορτογαλία, τη 

Γιουγκοσλαβία, τη Λατινική Αµερική, την Τουρκία, το Ισραήλ, την Ελλάδα, και 

τέλος την Ιαπωνία. Οι µποµπίνες µε τις ηχογραφηµένες εκποµπές βοήθησαν στην 
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προετοιµασία της πορείας αυτής. Αναµεταδόθηκαν από πολλούς ξένους 

ραδιοφωνικούς σταθµούς.  

Τα γεγονότα αυτά δηµιούργησαν την ανάγκη της µετάφρασης και 

προσαρµογής της γερµανικής έκδοσης. ∆εν αφορούσε µια απλή απαίτηση για 

µετάφραση, αλλά περισσότερο την απαίτηση να χρησιµοποιηθεί  ο λαϊκός πολιτισµός 

κάθε χώρας. Τα νανουρίσµατα, οι ρίµες και τα παιδικά τραγούδια κάθε χώρας, έπρεπε 

να χρησιµοποιηθούν όπως τα γερµανικά στην αυθεντική έκδοση. Η Doreen Hall και ο 

Arnold Walter προετοίµασαν την πρώτη ξένη προσαρµογή. Από τότε µέχρι σήµερα 

το Schulwerk εκδόθηκε στη Σουηδική, Φλαµανδική, ∆ανέζικη, την Αγγλική, Γαλλική 

και Πορτογαλική γλώσσα και η Ιαπωνική έκδοση προετοιµάζεται. 

Μετά από πέντε τόµους του “Music for Children”, δύο πακέτα ηχογραφήσεων κι ένα 

φιλµ.  

Η απαίτηση για δασκάλους, όπως και η ανακάλυψη ότι το Schulwerk, σε πάρα 

πολλές περιπτώσεις, έχει παρερµηνευθεί, οδήγησε στη δηµιουργία ενός αυθεντικού 

κέντρου εκπαίδευσης.  Έτσι ιδρύθηκε από τον Dr. Preussner ένα κέντρο στην 

Ακαδηµία του Mozarteum. Αυτό το νέο Ινστιτούτο θα ήταν αφιερωµένο, 

αποκλειστικά στο Schulwerk και ειδικότερα στην εκπαίδευση των δασκάλων. Έτσι 

προσέλκυσε µαθητές από όλα τα µέρη του κόσµου. Η πρόθεση ήταν να 

δηµιουργηθούν παρόµοια Ινστιτούτα και στο εξωτερικό. Σε λίγους µήνες από τώρα, 

τον Οκτώβριο του 1962, ένα ερευνητικό τµήµα στους τοµείς της θεραπείας και την 

κοινωνιολογίας της εκπαίδευσης θα προστεθεί στο Ινστιτούτο µε υπεύθυνο τον 

Wilhelm Keller. 
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5.  Περιεχόµενα των πέντε τευχών  «Music for Children» 

   

ΠΡΩΤΟ ΤΕΥΧΟΣ : 

 

. Περιλαµβάνει λεκτικές και ρυθµικές ασκήσεις, ποιηµατάκια, τραγούδια, οργανικά 

κοµµάτια και µελωδικές ασκήσεις που χρησιµοποιούν µόνο πεντατονική κλίµακα, µε 

τις οδηγίες και τις σηµειώσεις. 

Μέρος Πρώτο: 

- Ρίµες και τραγούδια 

Αυτό το µέρος ξεκινάει µε τη χρήση του διαστήµατος της κατιούσας τρίτης 

µικρής(γνωστό ως «το κάλεσµα του κούκου»- Cuckoo),που θεωρείται ως το πιο 

στοιχειώδες µελωδικό ιδίωµα.Σταδιακά περνάει στην πεντατονική κλίµακα µέχρι 

το τέλος.  

Μέρος ∆εύτερο: 

- Ρυθµικές και µελωδικές ασκήσεις 

Ι. Λεκτικά σχήµατα 

ΙΙ.Ostinati 

α). Ρυθµικά 

β). Μελωδικά 

-  Ασκήσεις στη Φόρµα και τον αυτοσχεδιασµό 

Ι. Ρυθµικά κτυπήµατα των χεριών σε ηχώ 
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ΙΙ. Κανόνες 

α). Ρυθµικοί  

β). Μελωδικοί 

ΙΙΙ. ∆ηµιουργία (χτίσιµο) φράσεων 

α).Ρυθµικές  

β).Μελωδικές 

IV.Rondo 

α). Ρυθµικό 

β). Μελωδικό 

Εκτός από το Rondo και τον Κανόνα παρουσιάζονται οι φόρµες ΑΒ,ΑΒΑ και 

παραλλαγές του θέµατος. 

Μέρος Τρίτο: Οργανικά κοµµάτια 

 

 

 

∆ΕΥΤΕΡΟ ΤΕΥΧΟΣ : 

 

Σε αυτό το τεύχος τα τραγούδια και τα ενόργανα κοµµάτια αρχικά κάνουν 

χρήση της εξάτονης κλίµακας και στη συνέχεια της επτάτονης µείζονας κλίµακας. 

Συνοδευτικά χρησιµοποιούνται Borduns συγχoρδιών Ι,V,IV .Επίσης παροιµίες και 

ρητά,ποιήµατα.  
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ΤΡΙΤΟ ΤΕΥΧΟΣ :  

Σε αυτό το τεύχος τα τραγούδια και τα ενόργανα κοµµάτια εισάγουν τις 

συγχορδίες της VI και II βαθµίδας της µείζονας κλίµακας και για τη συνοδεία 

χρησιµοποιούνται ostinati. 

 

ΤΕΤΑΡΤΟ ΤΕΥΧΟΣ :  

Σε αυτό το τεύχος τα τραγούδια και τα ενόργανα κοµµάτια κάνουν χρήση της 

ελάσσονας κλίµακας και εισάγουν τον Αιολικό,το ∆ώρειο και το Φρύγιο τρόπο. 

 

ΠΕΜΠΤΟ ΤΕΥΧΟΣ : 

Σε αυτό το τεύχος τα τραγούδια και τα ενόργανα κοµµάτια εισάγουν τις 

συγχορδίες της VII και III βαθµίδας ενώ συνεχίζεται η µελέτη της ελάσσονας 

κλίµακας.Στο τέλος χρησιµοποιούνται όλες οι συγχορδίες. 

 

ΚΟΙΝΑ ΣΤΟΙΧΕΙΑ ΚΑΙ ΣΤΑ 5 ΤΕΥΧΗ : 

-Ηχηρές κινήσεις(sound gestures) 

α).Κτυπήµατα ποδιού µε το πέλµα 

β).Κτυπήµατα στους µηρούς 

γ).Παλαµάκια 

δ).Κτύπηµατα δαχτύλων 

-Bordun 

-Ostinato 

-Descant 
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6.    Χαρακτηριστικά της µουσικοκινητικής αγωγής Orff  

 

O Orff βασίστηκε στο ότι η µουσική, η κίνηση, και ο λόγος δεν είναι 

χωριστές "οντότητες" µεταξύ τους, αλλά διαµορφώνουν µια ενότητα την οποία 

ονόµασε στοιχειώδη µουσική. Όταν αναφέρεται στη στοιχειώδη(elemental) µουσική, 

εννοεί τη µουσική, τη κίνηση, ή την οµιλία που δηµιουργείται από παιδιά και που 

δεν απαιτεί καµία ειδική κατάρτιση, ή µε άλλα λόγια, τα πράγµατα που τα παιδιά 

κάνουν χωρίς πραγµατικά να το πολυσκεφτούν και την πρωτόγονη µουσική. 

Η ένωση αυτών των τριών στοιχείων αποτέλεσε τη βάση της θεωρίας του. 

Υπενθυµίζετε πως η πρώτη ιστορικά βεβαιωµένη συνάντηση του λόγου, της 

µουσικής και της κίνησης συντελείται στο αρχαίο δράµα φτάνοντας σε υψηλό 

καλλιτεχνικό επίπεδο κι αποκτώντας µεγάλη παιδαγωγική δύναµη. Στην αρχαία 

ελληνική σκέψη οι τρεις τέχνες συνδέονται άρρηκτα.Η Τέχνη των Μουσών 

(Μουσική), ήταν η ένωση τριών στοιχείων «Λόγου – Μέλους – Όρχησης» τα οποία 

συνέδεε ο Ρυθµός. Για τους αρχαίους Έλληνες η µουσική είναι µια βαθιά συµφωνία 

ανάµεσα στην κίνηση ως  έκφραση του σώµατος, την οµιλία ως έκφραση της σκέψης 

και τον ήχο, ως έκφραση της ψυχής. Η άποψη του Πλάτωνα ότι η µουσική, η χορεία 

(όρχηση και ωδή) και η γυµναστική έχουν κοινή καταγωγή αποδεικνύει ότι η 

σύλληψη της ιδέας της µουσικοκινητικής αγωγής είναι πολύ παλιότερη και για τον 

Orff ήταν πηγή έµπνευσης. 

Ο Orff θεώρησε ότι ο ρυθµός είναι το σηµαντικότερο µέρος της µουσικής. 

Αυτό επειδή ο ρυθµός είναι αυτό που η κίνηση, ο λόγος, και η µουσική έχουν από 

κοινού. Ο ρυθµός είναι αυτό που συνδέει όλα αυτά για να κάνει αυτό που ο Orff 

αποκάλεσε στοιχειακή µουσική. Χρησιµοποιεί αυτήν την προσέγγιση επειδή 

θεωρείται ότι τα παιδιά πρέπει να αισθανθούν και να κινηθούν προς τη µουσική 

προτού να κληθούν να αντιληφθούν για αυτήν. 

  

6.1  Ρυθµικός λόγος 

 

Ο λόγος είναι ένα από τα βασικά στοιχεία στην προσέγγιση Orff όχι µόνο 

επειδή είναι µια εγγενώς ρυθµική δράση, αλλά επειδή ο Orff ήταν ο µοναδικός από 
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τους σηµαντικότερους εκπαιδευτικούς φιλοσόφους (Dalcroze, Kodaly, και Suzuki) 

που χρησιµοποίησε τον λόγο κατ' αυτό τον τρόπο. 

   Αυτό το ταξίδι στο λεκτικό βασίλειο των παιδιών, πέρα από τη σωστή χρήση 

του προφορικού λόγου, προσφέρει απεριόριστες δυνατότητες για µουσικούς και 

ρυθµικούς πειραµατισµούς-αυτοσχεδιασµούς. Ακόµη, αποκαλύπτει τη δυναµική που 

απορρέει από τη µελισµατική εκφορά του λόγου ή τη ρυθµική αρµονία που κρύβει ο 

έµµετρος λόγος(Ανδρούτσος,1995). 

 

Παράδειγµα- Ο Φλεβάρης(παραδοσικό τραγούδι) 

 

Η σκέψη του ήταν ότι µια µετάβαση από την οµιλία στις ρυθµικές 

δραστηριότητες και έπειτα στο τραγούδι ήταν η φυσικότερη για ένα παιδί. Ετσι, ο 

σπουδαστής κινείται από την οµιλία προς τους ρυθµούς του σώµατος όπως το 

χτύπηµα ή το σφύριγµα που τελικά οδηγεί στο παίξιµο ενός οργάνου.  

   Η άµεση σχέση του λόγου µε το τραγούδι είναι άλλος ένας σηµαντικός 

παράγοντας που υπαγορεύει την ένταξη του λόγου στο σύνολο των εκπαιδευτικών-

µουσικών δραστηριοτήτων. Η προσέγγιση Orff στην εκπαίδευση µουσικής 

υποδεικνύει ότι η οµιλία, το άσµα, και το τραγούδι είναι όλα τα σηµεία πάνω στην 

ίδια γραµµή. ∆ηλαδή το καθ' ένα οδηγεί άµεσα στον επόµενο. Η εµπειρία των 

παιδιών µε το τραγούδι προκύπτει άµεσα από την οµιλία. Αυτό σηµαίνει ότι η 

µελωδία είναι πραγµατικά µια επέκταση ή µια απόφυση του ρυθµού.  

  Πολλές φορές τα όρια απαγγελίας-τραγουδιού αλληλεπικαλύπτονται. Αυτό 

όµως δεν µειώνει καθόλου την αξία του προφορικού λόγου-ρυθµικού ή 

µελισµατικού-ως µέσου αισθητικής καλλιέργειας των παιδιών γενικότερα.  

Από µικρή ηλικία τα παιδιά µαθαίνουν στιχάκια, αινίγµατα, παροιµίες, λαχνίσµατα 

και γλωσσοδέτες αργότερα. Συνηθίζουν στη ρυθµική απαγγελία που προκύπτει 
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αβίαστα από τον τονισµό των λέξεων και τον παλµό της οµοιοκαταληξίας. Ο ρυθµός 

του λόγου, οι διακυµάνσεις στην ένταση της φωνής, η έµφαση στην εκφορά των 

λέξεων, η επανάληψη, η επιβράδυνση και επιτάχυνση λέξεων µας παραπέµπουν στις 

µουσικές έννοιες του µέτρου, των ρυθµικών σχηµάτων, της δυναµικής, του τόνου, της 

δοµής.   

    Μέσα από αυτή τη διαδικασία, τα παιδιά γνωρίζουν το κατ’ εξοχήν πιο 

πολύτιµο µελωδικό όργανο: τη φωνή τους. Μαθαίνουν να χρησιµοποιούν τις 

φωνητικές τους χορδές ως πηγή ήχου, να τη συγκρίνουν µε άλλους ήχους, να 

αναγνωρίζουν διαφορές τονικού ύψους και ηχοχρώµατος και να βιώνουν τις 

διακυµάνσεις µιας µελωδικής γραµµής.        

     

 

6.2   Ρυθµική κίνηση 

 

 Όπως δηλώνεται νωρίτερα, η λέξη στοιχειώδης από αυτή την άποψη 

αναφέρεται στο είδος δράσης, σε αυτήν την περίπτωση µετακίνηση, στην οποία το 

παιδί συµµετέχει χωρίς την προγενέστερη κατάρτιση ή την οδηγία. Ο Orff είπε ότι 

αυτό το είδος δραστηριότητας το κατέστησε ευκολότερο για τα παιδιά να γίνουν 

εκφραστικά. Αυτό επειδή τα παιδιά είναι ικανότερα να εκφράσουν τις σκέψεις και τα 

συναισθήµατά τους µέσω της κίνησης και της ζωγραφικής απ'ό,τι µέσω των λέξεων. 

Επιτρέποντας στα παιδιά να εκφραστούν κατ' αυτό τον τρόπο ωθούνται να 

χρησιµοποιήσουν τη φαντασία τους. επειδή, όπως οι ενήλικοι ξεχνούν συχνά, τα 

παιδιά έχουν τη ζωηρότερη φαντασία.  

Μετά από παρατήρηση αυτών των ενεργειών, ο δάσκαλος τις συνδέει µε 

κάποιο τρόπο µε τη µουσική και χτίζει µουσικές έννοιες µέσα από αυτές. 

∆υστυχώς, πολλές από αυτές τις δραστηριότητες είναι οι ίδιες για τις οποίες οι 

ενήλικοι επιπλήττουν τα παιδιά τους , ενώ είναι οι καταλληλότεροι τρόποι έκφρασης 

συναισθηµάτων, όπως το περπάτηµα στις µύτες των ποδιών, το πήδηµα πάνω από 

φανταστικά εµπόδια, ή η περιστροφή µέχρι το σηµείο ιλίγγου. Αυτές είναι ενέργειες 

απέναντι στις οποίες οι ενήλικοι θα αντιδρούσαν ως "ανήσυχοι" ή "νευρικοί" όταν, 

στην πραγµατικότητα, είναι απλά φυσικές κινήσεις που τα παιδιά χρησιµοποιούν για 

να εκφραστούν. Ο ιδανικός εκπαιδευτικός Θα ενθάρρυνε αυτές τις συµπεριφορές και 

Θα τις χρησιµοποιούσε για να διδάξει τις µουσικές έννοιες. 
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Τα παιδιά, από πολύ µικρή ηλικία, επιδίδονται σ’ ένα σύνολο αυθόρµητων 

κινητικών δραστηριοτήτων µε όλο τους το σώµα ή µε κάποια από τα µέλη του 

σώµατος. Αυτές οι κινήσεις, που συχνά έχουν και ηχηρό αποτέλεσµα (παλαµάκια, 

κτυπήµατα ποδιών, επιφωνήµατα), µοιάζουν σαν ένα ανεπιτήδευτο παιχνίδι. Ωστόσο, 

µπορούν να αποτελέσουν ένα σηµαντικό έναυσµα για την αρχή µιας ρυθµικής-

µουσικής καλλιέργειας. 

  Όταν η οµάδα µπορεί να κρατά ένα ρυθµό, είναι έτοιµη να προχωρήσει ως ένα 

σύνολο σε πιο σύνθετες µουσικοκινητικές διεργασίες. Οι διάφορες ηχηρές κινήσεις 

(κτύπηµα των ποδιών ή κτύπηµα των χεριών σε διάφορα µέρη του σώµατος) µπορούν 

να συνδυαστούν µε µια λεκτική ρυθµική φράση ή να συνοδεύσουν µια ρυθµική 

απαγγελία. Η φωνή, τα κρουστά όργανα ή ακόµη κι ένα τραγούδι, µπορούν να 

συνοδεύσουν την κινητική δραστηριότητα των παιδιών. Η δραστηριότητα αυτή 

µπορεί να γίνεται µαζί µε κάποιο αντικείµενο (µπάλα, µαντήλι, ξυλάκια κ.λπ.), 

γεγονός που δρα καταλυτικά στην κινητική έκφραση των παιδιών.  

Η κίνηση φυσικά δεν αποτελεί αυτοσκοπό, αλλά ένα µέσο για τη µουσική και 

αισθητική ανάπτυξη των παιδιών. Οι τεχνικές που χρησιµοποιούνται, µέσα στο 

πλαίσιο µιας δηµιουργικής ανάπτυξης των κινητικών δραστηριοτήτων των παιδιών, 

δεν είναι άλλες από αυτές της µίµησης, της εξερεύνησης, του αυτοσχεδιασµού και της 

συσχέτισης της µουσικής σηµειογραφίας µε τη σηµειολογία του σώµατος. Λόγω 

αυτής της παιδαγωγικής επικάλυψης, η µουσική και η κίνηση 

αλληλοσυµπληρώνονται, µε στόχο ή αποτέλεσµα ενίοτε, ένα ολοκληρωµένο 

µουσικοκινητικό δρώµενο. 

Οι ρυθµικές κινήσεις εξασκούνται όπως και στη Ρυθµική Dalcroze απ’όπου ο 

Orff επηρεάστηκε και χρησιµοποίησε τις ίδιες τεχνικές(Ανδρούτσος,1995). 

 

6.2.1    Ηχηρές κινήσεις 

 

Υπάρχουν ηχηρές κινήσεις που παράγονται µε χτυπήµατα στο σώµα και τα είδη ήχων 

που παράγονται  είναι σε τέσσερα  διαφορετικά επίπεδα τονικότητας,αρχίζοντας από 

χαµηλά σε ψηλά: 

α).Κτυπήµατα ποδιού µε το πέλµα 

Είναι το κτύπηµα του ποδιού κοντά στο άλλο µε έµφαση.Στη γραφή, για το δεξί πόδι 

οι ουρές των φθογγοσήµων είναι προς τα πάνω,ενώ για ταριστερό προς τα κάτω. 

β).Κτυπήµατα στους µηρούς 
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Τα κτυπήµατα γίνονται στους µηρούς κοντά στα γόνατα, µε ίσιες παλάµες,είτε σε 

όρθια είτε σε καθιστή θέση.Σηµαντικό είναι να είναι χαλαρό το σώµα. 

γ).Παλαµάκια 

Το σώµα πρέπει να είναι χαλαρό και ίσιο.Το ένα χέρι παίρνει τη θέση πιάτου και το 

άλλο χτυπά µε τεντωµένα δάχτυλα. 

δ).Κτύπηµατα δαχτύλων 

Τρίψιµο του αντίχειρα µε τον µέσο 

 

Το σώµα εκτελώντας αυτές τις ηχηρές κινήσεις µπορεί να θεωρηθεί ένα κρουστό 

µουσικό όργανο.Και φυσικά µέσα από τον αυτοσχεδιασµό τα παιδιά µπορούν να 

επινοήσουν και άλλες ηχηρές κινήσεις(Ανδρούτσος,1995). 

Η κίνηση είναι πολύ σηµαντικό στοιχείο της µουσικο-κινητικής αγωγής. 

Χωρίς αυτήν θα είχαµε µόνο µουσική αγωγή, εκµάθηση δηλαδή των µουσικών 

εννοιών, των 7 φθόγγων, της γραφής τους στο πεντάγραµµο, θα µαθαίναµε να 

παίζουµε π.χ. φλογέρα όπως γίνεται σε ένα ωδείο. Όµως στο νηπιαγωγείο και στον 

παιδικό σταθµό, η κίνηση είναι αναπόσπαστο κοµµάτι της καθηµερινότητας. Τα 

παιδιά κινούνται διαρκώς, έχουν απίστευτη ενεργητικότητα και αν δεν τα 

βοηθήσουµε µέσα από δραστηριότητες να διοχετεύσουν την ενέργειά τους σε 

εποικοδοµητικές ασχολίες (έµµεση µάθηση µέσα από το παιχνίδι), τότε αυτή πολύ 

πιθανόν να διοχετευθεί σε εχθρικές πράξεις π.χ ξυλοδαρµούς εναντίον άλλων 

παιδιών. Τόσο σηµαντική είναι η κίνηση. Μέσα από αυτήν το παιδί µαθαίνει να 

συντονίζει τις κινήσεις του, κι αυτό είναι απαραίτητο για τη δόµηση του Σωµατικού 

του Σχήµατος (εικόνας για το σώµα του). 

Οι κινήσεις που δοκιµάζουµε από τα πρώτα χρόνια της ζωής µας για να 

ανακαλύψουµε τον κόσµο είναι ένα γνωστό και αγαπηµένο πεδίο ατελείωτων 

πειραµατισµών για τα παιδιά, µια έµφυτη ανάγκη. Οι ίδιες κινήσεις, περπάτηµα, 

τρέξιµο, στροφή, τέντωµα, σπρώξιµο, τράβηγµα, σύρσιµο, άλµα χρησιµοποιούνται 

στη µουσικοκινητική µε τη λιτή συνοδεία ενός τυµπάνου ή µικρών κρουστών 

οργάνων και µας οδηγούν να νιώσουµε στη πράξη τις ρυθµικές αξίες, τις παύσεις, τα 

µέτρα, τη δυναµική, τη φόρµα. Μέσα από τη κίνηση γνωρίζουµε τις µουσικές έννοιες, 

ξεχωρίζουµε τον ήχο µεγάλης διάρκειας από τον κοφτό, συνειδητοποιούµε ψηλές και 

χαµηλές νότες, αντιδρούµε στο γρήγορο και στο αργό. Μέσα από την κίνηση 

συνειδητοποιούµε το σώµα µας και τις δυνατότητές του, απελευθερωνόµαστε, 

εκφράζουµε συναισθήµατα, αντιλαµβανόµαστε το χώρο που µας περιβάλλει. Μέσα 
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από την οµαδική κινητική δράση συντονιζόµαστε και επικοινωνούµε µεταξύ µας, 

αντιδρούµε και συνεργαζόµαστε, οδηγούµε και ακολουθούµε. Μέσα από πολλαπλά 

κινητικά παιχνίδια οξύνουµε την παρατηρητικότητα και αναπτύσσουµε την 

προσωπική φαντασία και εκφραστικότητα. 

Στη µουσικοκινητική φτιάχνουµε απλά κινητικά µοτίβα για να συνοδεύσουµε 

τη µουσική, ενώ άλλες φορές η κίνηση δίνει την αφορµή για να φτιαχτεί µουσική. 

Ανάλογα µε τον στόχο που θέλουµε να επιτύχουµε χρησιµοποιούµε την κίνηση για 

χαλάρωση ή εκτόνωση, έκφραση, αυτοσχεδιασµό ή αναπαράσταση. 

 

 

6.2.2   Παραδείγµατα Ρυθµικής Αγωγής 

 

•    Το tempo και οι διαφοροποιήσεις του: αργό περπάτηµα (lento, adagio, 

adante - αργά) γρήγορο περπάτηµα (allegro - γρήγορα), τρέξιµο (allegrεto, 

presto – πολύ γρήγορα).   

ΠΑΡΑ∆ΕΙΓΜΑ: α) Τα παιδιά προσποιούνται πως ανεβαίνουν την ανηφοριά ενός 

λόφου µε δυσκολία (περπατώντας αργά), φθάνουν στην κορυφή και στη συνέχεια 

κατηφορίζουν τρέχοντας. β) Τα παιδιά ακολουθούν µε περπάτηµα, τρέξιµο ή 

πήδηµα τις αλλαγές  του tempo που υποδεικνύονται από το παίξιµο του πιάνου ή 

ενός τύµπανου, µε ελεύθερες, εκφραστικές και προς διάφορες κατευθύνσεις, 

κινήσεις του σώµατός τους. γ) Ένα παιδί, χτυπώντας ένα τύµπανο, δηµιουργεί ένα 

accelerando (σταδιακή αύξηση της ταχύτητας) και η τάξη ακολουθεί την αλλαγή 

αυτή µε ανάλογες κινήσεις. 

• ∆υναµική, διακυµάνσεις της και τονισµοί: η δυναµική στη Ρυθµική είναι η 

ενέργεια την οποία χρησιµοποιούµε για να αποδώσουµε µια κίνηση. Οι 

έννοιες που χρησιµοποιούνται είναι: pianissimo (πολύ σιγά), piano (σιγά), 

mezzo piano (µέτρια σιγά), mezzo forte (µέτρια δυνατά), forte (δυνατά), 

fortissimo (πολύ δυνατά), crescendo (σταδιακή αύξηση της έντασης), 

diminuendo (σταδιακή µείωση της έντασης), subito piano (απότοµη µείωση 

την έντασης), subito forte (απότοµη αύξηση της έντασης). Οι κινητικές 

ασκήσεις της δυναµικής περιλαµβάνουν τρεις συνδυασµούς: α) δυναµική και 

έκφραση β) απότοµες αλλαγές της δυναµικής γ) σταδιακές αλλαγές της 

δυναµικής δ) συνδυασµοί ταχύτητας και δυναµικής.  
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ΠΑΡΑ∆ΕΙΓΜΑ: Τα παιδιά αυτοσχεδιάζουν µε πιο έντονες κινήσεις για το 

fortissimo και πιο απαλές για το pianissimo όποτε αυτά εµφανίζονται στο παίξιµο 

ενός οργάνου (πιάνο ή τύµπανο). Τα παιδιά περπατούν χτυπώντας τα πόδια µε 

δύναµη και σηκώνοντας ψηλά τα γόνατα, ενώ ταυτόχρονα µένουν σταθερά στο 

ρυθµό παίζοντας στα ταµπουρίνα που κρατούν, όταν η µουσική είναι fortissimo. 

Όταν η µουσική αλλάζει σε pianissimo, περπατούν στις µύτες των παιδιών και 

χτυπούν ελαφρά τα ταµπουρίνα. Ένα στεφάνι βρίσκεται στο πάτωµα. Τα παιδιά 

γονατίζουν σε κυκλική διάταξη γύρω του και το κρατούν και µε τα δύο χέρια. 

Όταν η µουσική γίνεται crescendo σταδιακά το σηκώνουν ταυτόχρονα µέχρι να 

φτάσει ψηλά πάνω από τα κεφάλια τους. Ακριβώς η ίδια διαδικασία, αλλά 

αντίστροφα, µας δίνει το diminuendo. 

• Τονικό ύψος και µελωδία: Το τονικό ύψος και η µελωδική γραµµή µπορούν 

εύκολα να βιωθούν µε τη βοήθεια της κίνησης (επιτόπου και στο χώρο). 

Τείνουµε να τεντώνουµε το σώµα µας, ακούγοντας µια ανερχόµενη µελωδική 

κίνηση, ενώ µις εκπνοή στην κατερχόµενη.  

ΠΑΡΑ∆ΕΙΓΜΑ: Τα παιδιά παριστάνουν ότι είναι χιονάνθρωποι, παίρνοντας 

όποια στάση τους εκφράζει. «Όταν βγαίνει ο ήλιος» αρχίζουν να «λιώνουν» και 

πλησιάζουν στο έδαφος.  

• Ρυθµός και δηµιουργικότητα: Η δραµατοποίηση καταστάσεων της 

καθηµερινής ζωής και το δηµιουργικό παιχνίδι, όπου το παιδί εκπληρώνει 

διάφορους ρόλους, επειδή απαιτούν συνδυασµούς κινητικών ρυθµικών 

µοντέλων και διεγείρουν τις δηµιουργικές τάσεις του παιδιού π.χ. η 

αναπαράσταση του πετάγµατος του αεροπλάνου, συνδυάζει στοιχεία του 

τέµπο και των δυναµικών διαφοροποιήσεων. Είναι σοβαρό, κάθε παιδί να 

παίρνει τη θέση του «µαέστρου», αφού η δηµιουργική έκφραση που 

αναπτύσσεται µέσω αυτής της δραστηριότητας, µεγαλώνει την 

αυτοπεποίθηση, την εφευρετικότητα, την αίσθηση της δύναµης, που είναι 

ζωτικής σηµασίας για το παιδί που περνά τα στάδια ανάπτυξης. 

 

Ρυθµικές αξίες :  

 

Το ολόκληρο : το χρησιµοποιούµε για να κάνει το παιδί µια µεγάλη κίνηση .  
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Το µισό: το χρησιµοποιούµε για µια κίνηση σε δυο χρόνους π.χ. το ένα πόδι πατά και 

το άλλο στέκεται.  

Το τέταρτο : το χρησιµοποιούµε για το κανονικό βάδισµα.  

Το όγδοο : το χρησιµοποιούµε για όλα τα τρεξίµατα .  

Το δέκατο έκτο: το χρησιµοποιούµε για τα πηδήµατα και τα γκαλόπ .  

 

Τι µπορεί να κάνει ένα παιδί παίζοντας το ρυθµό του ολόκληρου στο ταµπουρίνο :  

 

Α. ένα µεγάλο αργό βήµα στο 1 και στο 2 ,3 , 4, περιµένει.  

Β. ένα παλαµάκι στο 1 και στο 2, 3, 4 , µια µεγάλη έκταση των ποδιών µπροστά .  

Γ. µίµηση των µεγάλων ζώων που περπατάνε στο 1 και στο 2, 3, 4, περιµένει.  

 

Τι µπορεί να κάνει ένα παιδί στο ρυθµό του µισού :  

 

Α. χτύπηµα στο 1 και στο 2 σηκώνει τα χέρια του ψηλά.  

Β. Χτύπηµα δυνατό στο 1 και σιγανό στο 2.  

Γ. στροφή σε δυο χρόνους.  

∆. να γίνεται ψηλό και κοντό σε δυο χρόνους .  

 

Τι µπορεί να κάνει στο τέταρτο:  

 

Α. να χτυπήσει παλαµάκια.  

Β. να βαδίσει σηκώνοντας το γόνατα ψηλά .  

Γ. να χτυπήσει µια µπάλα στο ρυθµό των τετάρτων κάτω στο πάτωµα .  

∆. ένα παιδί να χτυπάει στο ταµπουρίνο τέταρτα ενώ όλα τα άλλα να περπατούν στο 

ρυθµό.  

Ε. να βαδίσει µέσα σε ένα στεφάνι και έξω από αυτό µε κανονικό βήµα .  

 

Τι µπορεί να κάνει στα όγδοα:  

 

Α. πηδάει επιτόπου ή σκορπιστά  

Β. πηδάει και κάνει κύκλο γύρω από το σώµα του  

Γ. κάνει κουτσό πότε µε το ένα και πότε µε το άλλο πόδι  

∆. κάνει το βατραχάκι που πηδάει από ένα νούφαρο στη λιµνούλα (στεφάνι)  
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Τι µπορεί να κάνει στο δέκατοέκτο : 

Α. κάνει γκαλόπ πάνω σε ένα κονταράκι όπως το αλογάκι  

Β. όλα τα πιο γρήγορα πηδήµατα .  

 

Μιµητικές ρυθµικές ασκήσεις  

 

∆έντρο: κουνώ το σώµα µου τεντωµένο µε τα χέρια στην ανάταση (τέταρτα)  

Πάπια : περπατώ στα γόνατα µε τα χέρια αριστερά στο πλάι κουνώντας το σώµα τους 

αριστερά-δεξιά (µισό)  

Αλογάκι: χοροπηδώ γκαλόπ (δεκαταέκτα)  

Καµπάνα : κουνώ το κορµί µου από την διάσταση δεξιά και αριστερά (µισό)  

Κούκλα: περπατώ µε τεντωµένο το κορµί και τα χέρια τεντωµένα κάτω (τέταρτα)  

Πουλί: χέρια στην έκταση και τα παιδιά τρέχουν στο χώρο (όγδοα)  

Τραπεζάκια: πιάνονται δυο-δυο από τους ώµους και σκύβουν (τέταρτα)  

Πριόνια: σε ζευγάρια στέκονται αντικριστά κρατώντας ένα σχοινί , τραβάει πρώτα το 

ένα και µετά το άλλο .  

Μπαλόνια: όλα τα παιδιά κάθονται σε ένα µεγάλο κύκλο, κάνουν ένα βήµα πίσω και 

ανοίγουν όσο µπορούν το κύκλο (το µπαλόνι φουσκώνει). Με το σύνθηµα κάνουν 

ένα βήµα προς τα εµπρός (το µπαλόνι ξεφουσκώνει) .  

 

Μια µικρή ιστορία  

 

Βάζουµε στο πάτωµα ένα σκοινί και λέµε προς τα παιδιά πως αυτός είναι ο δρόµος, 

ρωτάµε τα παιδιά, τί θα δούµε τώρα στο δρόµο? Τα παιδιά απαντούν π.χ .µια 

βασίλισσα. Η νηπιαγωγός παίζει τέταρτα και περπατούν σύµφωνα µε το ρυθµό. Σε 

λίγο ξαναρωτάµε τι θα δούµε τώρα στο δρόµο? Και τα παιδιά απαντούν ένα γέρο 

(µισό), ένα άλογο (δεκατοέκτο) ένα πουλί ένα χελιδόνι (όγδοα). Η άσκηση αυτή τους 

αρέσει πολύ γιατί αυτά αποφασίζουν για το ρυθµό που θα κινηθούν, αυτοσχεδιάζουν 

και αντιδρούν ελεύθερα σύµφωνα µε το ρυθµό και τις µουσικές αξίες. 

 

6.3 Tραγούδι 

Όταν τα παιδιά αρχίζουν να µαθαίνουν να χρησιµοποιούν τις φωνές τους ως 

µουσικά όργανα, εισάγουν ένα άλλο προσχεδιασµένο µέρος της µεθόδου Orff. 
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Υπάρχει µια πολύ συγκεκριµένη σειρά µε την οποία οι σπουδαστές µαθαίνουν να 

χρησιµοποιούν solfege.  

Μέσα από το τραγούδι τα παιδιά µαθαίνουν να ελέγχουν την αναπνοή τους, 

τη στάση του σώµατός τους και να εξασκούνται στην άρθρωση. Το τραγούδι µπορεί 

να συνοδεύεται από ηχηρές κινήσεις ή κρούστα όργανα ή ακόµα και να λειτουργήσει 

ως µέσο µιας δραµατοποιηµένης παράστασης. Αργότερα, όταν τα παιδιά θα έχουν 

εξοικειωθεί και µε τα ξυλόφωνα- µεταλλόφωνα, η ενορχήστρωση ενός τραγουδιού 

για ορχήστρα Orff είναι µια σπουδαία πρόκληση. Αυτή η πρόκληση γεννά µε φυσικό 

τρόπο το πέρασµα από τη γραφική στην αναλογική-πεντάγραµµη σηµειογραφία. 

Στο πλαίσιο της Μουσικής Αγωγής το τραγούδι, εκτός από µέσο δηµιουργικής 

έκφρασης, µπορεί να χρησιµοποιηθεί και ως µέσο για την κατανόηση και εµπέδωση 

µουσικών εννοιών (όπως ένταση, τονικό ύψος, ηχόχρωµα, κτλ.), για την εξάσκηση 

της ακοής και για την ανάπτυξη της µουσικής αντίληψης. 

Μέσα από την ενασχόλησή του µε το τραγούδι το παιδί µπορεί να εξερευνήσει 

µια ποικιλία φωνητικών ήχων, να αναπτύξει φωνητικό έλεγχο και να έρθει σε επαφή 

µε ένα ποικίλο ρεπερτόριο από την πατρίδα µας, αλλά και από άλλους µουσικούς 

πολιτισµούς. 

Η πρώτη µελωδική δοκιµή γίνεται ακόµα χωρίς να συνειδητοποιούν τη 

διαφορά του τονικού ύψους και την ακριβή κίνηση της µελωδίας. Μιµούνται και 

συµµετέχουν κατά προσέγγιση δεδοµένα τραγούδια µε βασικό στήριγµα τον λόγο και 

το ρυθµό του. Το τραγούδι αποτελεί τη πιο άµεση εκφραστική µας ικανότητα, 

αναπτύσσει τη µουσικότητα, εκτονώνει συναισθηµατικά και ηρεµεί. Όταν λειτουργεί 

µαζί µε τα µουσικά όργανα βοηθάει στην απόκτηση ανεξαρτησίας της φωνής και των 

χεριών, της τεχνικής στα µουσικά όργανα. 

Το τραγούδι διακρίνεται, ως προς το περιεχόµενο, σε: Παιδαγωγικό 

(καλλιεργεί τα ανθρωπιστικά ιδεώδη στην ψυχή του παιδιού), Ψυχαγωγικό 

(αποσκοπεί στη διασκέδαση/ψυχαγωγία του παιδιού), Φυσιολογικό (συντελεί στις 

σωστές ψυχοκινητικές δραστηριότητές του, π.χ. αναπνοή), Πατριωτικό (εµπνέει στο 

παιδί την αγάπη για την πατρίδα του), Θρησκευτικό (για τη θρησκευτική συνείδηση 

του παιδιού), Κοινωνικό (συντελεί στην ανάπτυξη της κοινωνικότητας, του 

αισθήµατος ευθύνης και πειθαρχίας του παιδιού) και Καλλιτεχνικό (αφυπνίζει τις 

πρώτες καλλιτεχνικές του τάσεις). 

Το πιο σπουδαίο µουσικό όργανο που έχουµε όλοι µαζί µας είναι η φωνή. 

Τραγουδώντας οι άνθρωποι όλων των λαών της γης έχουν φτιάξει, από τα πολύ παλιά 
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χρόνια µέχρι σήµερα, µερικές από τις ωραιότερες µουσικές που έχουν γίνει ποτέ. Από 

µικρή ηλικία τα παιδιά µαθαίνουν στιχάκια, αινίγµατα, παροιµίες, λαχνίσµατα και 

γλωσσοδέτες αργότερα. Συνηθίζουν στη ρυθµική απαγγελία που προκύπτει αβίαστα 

από τον τονισµό των λέξεων και τον παλµό της οµοιοκαταληξίας. Ο ρυθµός του 

λόγου, οι διακυµάνσεις στην ένταση της φωνής, η έµφαση στην εκφορά των λέξεων, 

η επανάληψη, η επιβράδυνση και επιτάχυνση λέξεων µας παραπέµπουν στις µουσικές 

έννοιες του µέτρου, των ρυθµικών σχηµάτων, της δυναµικής, του τόνου, της δοµής. 

Απ' αυτήν την άποψη το τραγούδι µπορεί να είναι: µε συνοδεία οργάνων, χωρίς 

συνοδεία οργάνων (όπως συµβαίνει µε τη Βυζαντινή µουσική που ψάλλουν στην 

εκκλησία µας), µε λόγια (στίχους δηλαδή), αλλά και χωρίς λόγια όπου η φωνή 

τραγουδάει µόνο µια µελωδία σαν ένα µουσικό όργανο, χορωδιακό τραγούδι όπου 

πολλές φωνές τραγουδούν µαζί, τραγούδια που τα λένε χορεύοντας ή παίζοντας 

θέατρο (όπως συµβαίνει στην όπερα) κ.α. 

O εκπαιδευτικός επιλέγει ανάµεσα σε ένα πλήθος ωραίων τραγουδιών κάθε 

είδους (δηµοτικών, ρεµπέτικων, έντεχνων, τζαζ, ροκ, σύγχρονης µπαλάντας, 

διαφορετικών περιόδων και πολιτισµών κλπ). ∆εν περιοριζόµαστε σε ένα 

συγκεκριµένο είδος µουσικής, για παράδειγµα δεν βάζουµε στα παιδιά να ακούνε 

µόνο κλασσική ή µόνο παιχνιδοτράγουδα αλλά τους προσφέρουµε την ποικιλία ώστε 

να καταλάβουν ότι υπάρχουν πολλοί διαφορετικοί τρόποι να εκφραστεί κανείς µε τη 

µουσική. Μια δραστηριότητα που θα µπορούσε να αποδειχθεί πολύ ενδιαφέρουσα θα 

ήταν να έβρισκε η παιδαγωγός τραγούδια άλλων µουσικών παραδόσεων τα οποία 

µιλούν για τα ίδια πράγµατα µε αντίστοιχα ελληνικά τραγούδια (π.χ. νανουρίσµατα, 

ταχταρίσµατα, λαχνίσµατα κλπ). 

Μαθαίνοντας ένα τραγούδι που τους αρέσει, o παιδαγωγός πρέπει να γνωρίζει 

τα βήµατα που θα ακολουθήσει και να έχει βεβαιωθεί ότι τους αρέσει αρκετά ώστε να 

θέλουν να το ακούσουν αρκετές φορές για να το µάθουν. Αρχικά το ακούν απλά. Η 

παιδαγωγός τα παρακινεί να κάνουν υποθέσεις για το ποια µουσικά όργανα 

ακούγονται σ' αυτό το τραγούδι. Το ακούνε για δεύτερη φορά και τα ενθαρρύνει να 

χτυπάνε το ρυθµό (πχ παλαµάκια). Χαµηλώνουν την ένταση της µουσικής και τα 

προτρέπει να ακούσουν προσεκτικά τα λόγια του τραγουδιού. Μετά συζητούν για το 

περιεχόµενό του, ποιος το έγραψε και γιατί, τι θέλει να µας πει κλπ. Έπειτα τα παιδιά 

χωρίζονται σε 2 οµάδες: των τραγουδιστών και των µουσικών. Η οµάδα των 

τραγουδιστών δοκιµάζει να τραγουδήσει το τραγούδι και η οµάδα των µουσικών 

συνοδεύει χτυπώντας το ρυθµό (πχ µε παλαµάκια ή µε µουσικά όργανα). Οι 2 οµάδες 
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µπορούν να αλλάζουν ρόλους. Σε επόµενη εκτέλεση οι µουσικοί γίνονται 

τραγουδιστές και οι τραγουδιστές µουσικοί. 

 

 

7.  Η παιδαγωγική του συστήµατος Orff  

  

7.1  Θεωρητική προσέγγιση 

 

Το Orff Schulwerk δεν απαιτεί ένα συγκεκριµένο σύστηµα που πρέπει να 

ακολουθηθεί. Υπάρχουν µόνον βασικές αρχές τις οποίες ένας δάσκαλος εφαρµόζει µε 

έµπνευση και πρωτοβουλία.υποστηρίζοντας πως η αγωγή που βασίζεται στην ένωση 

µουσικής, κίνησης και λόγου, πρέπει να ενσωµατώνεται στη γενική αγωγή του 

παιδιού. Και για το δάσκαλο και για το σπουδαστή, το Schulwerk είναι ένα θέµα µε 

ατελείωτη παραλλαγή. 

Ο Orff ήταν υπέρµαχος της ιδέας ότι τα εξελικτικά στάδια της ανάπτυξης του 

ανθρώπινου είδους αντικατοπτρίζονται στη στάδια ανάπτυξης του ατόµου. Αυτό είναι 

γνωστό ως η θεωρία της ανακεφαλαίωσης ή βιογένεσης. Σύµφωνα µε τον Michael 

Mark (1986,σ.119) το σύστηµα του Carl Orff βασίζεται στην πεποίθηση ότι «η 

µουσική εκπαίδευση θα πρέπει να ακολουθεί το σχήµα των εξελικτικών σταδίων της 

ανθρωπότητας». Η θεωρία αυτή υποστηρίζει ότι µέσω του παιχνιδιού το παιδί  

«απελευθερώνεται» από τα αρχικά στάδια και µετακινείται σε υψηλότερα στάδια 

µουσικής ανάπτυξης. 

Η προσέγγιση Orff, όχι αντίθετα από τη µέθοδο Suzuki, αρχίζει µε την ιδέα 

ότι η µουσική πρέπει να µαθευτεί από ένα παιδί τον ίδιο τρόπο που µια γλώσσα 

µαθαίνεται. Ο Suzuki καλεί αυτό "προσέγγιση µητρικής γλώσσας". 'Ενα παιδί 

µαθαίνει να µιλά απλά µε το άκουσµα, έπειτα τη µίµηση και έπειτα, αργότερα στη 

ζωή, το παιδί µαθαίνει να ερµηνεύει τα σύµβολα ως γραπτή µορφή εκείνης της 

γλώσσας. Ετσι, ένα παιδί πρέπει να µάθει τη µουσική µε τον ίδιο τρόπο.  

Σε µια νεαρή ηλικία, ένα παιδί εκτίθεται στη µουσική και µαθαίνει να 

τραγουδά και να παίζει τα όργανα κρούσης, κατόπιν, αργότερα στη µουσική του 

ανάπτυξη, µαθαίνει να ερµηνεύει τα σύµβολα σε ένα αποτέλεσµα ως µουσική. Η 

µουσική που ένα παιδί µαθαίνει κατά τη διάρκεια αυτής της περιόδου της ζωής του 

είναι πολύ απλές µελωδίες που περιλαµβάνουν πολλή κίνηση. 
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 Το Σύστηµα Orff, δίνοντας πλήρη ελευθερία στο διδάσκοντα και έµφαση 

στην εφευρετικότητά του, πορεύεται προς το στόχο του µέσα από τις βασικές του 

αρχές, αυτές της βιωµατικής-επικοινωνιακής διδασκαλίας. Γενικότερα, αυτό 

πετυχαίνεται µέσα από δηµιουργικές διεργασίες, όπως ο πειραµατισµός και η 

εξερεύνηση µε την ενεργό συµµετοχή του µαθητή ή ο αυτοσχεδιασµός και η 

αυτενέργεια µε πρωτοβουλία των παιδιών.  

Το παιδαγωγικό µονοπάτι που επέλεξε ο Orff περνά µέσα από τη µίµηση, την 

εξερεύνηση, την απλή σηµειογραφία και τον αυτοσχεδιασµό. Αυτές οι παιδαγωγικές 

διεργασίες και τεχνικές δεν εφαρµόζονται ιεραρχικά, αλλά είναι 

αλληλοσυµπληρούµενες-διαπλεκόµενες,σεόλα τα γνωστά µέσα της µουσικοκινητικής 

αγωγής του Orff. 

 

7.1.1   Η µίµηση 

 

Η µιµητική δραστηριότητα παρέχει τις απαραίτητες εισαγωγές στα στοιχεία της 

µουσικής και στα ποικίλα µέσα που χρησιµοποιούν τα παιδιά στη δηµιουργία δικής 

τους µουσικής .  

Έχουν µελετηθεί τρεις τύποι µιµητικών δραστηριοτήτων :  

-η ταυτόχρονη µίµηση (µίµηση-καθρέπτης) 

-η µίµηση από µνήµης (µίµηση-ηχώ) και  

  -η µίµηση µε διαφορά φάσης (µίµηση-κανόνας) 

Στα πρώτα στάδια του συστήµατος χρησιµοποιείται η ταυτόχρονη µίµηση (µίµηση–

καθρέπτης), η οποία βοηθά όλα τα παιδιά, ανεξάρτητα από τις δυνατότητές τους, να 

εξελίξουν και να αναπτύξουν τη µουσικότητα που έχουν κρυµµένη µέσα τους. Στην 

ταυτόχρονη µίµηση, το ερέθισµα και η απόκριση γίνονται ταυτόχρονα. Ενδεικτικά, 

µπορεί να εφαρµοστεί σε κινητικές δραστηριότητες, ηχηρές κινήσεις, ηχοεµπειρίες, 

στο παίξιµο των οργάνων κ.α.  

Η µίµηση από µνήµης (µίµηση–ηχώ), προσφέρεται για να επαναλάβουν τα 

παιδιά ηχηρές κινήσεις, ήχους, µελωδικές φράσεις, ρυθµικά µοτίβα ή συνδυασµούς 

αυτών. Τα παιδιά πρέπει να αποµνηµονεύσουν το ερέθισµα και να το αποδώσουν 

όπως ακριβώς το παρουσίασε ο καθοδηγητής. Αυτή η διαδικασία έχει µεγάλη 

σηµασία γιατί βοηθά στην εδραίωση και ανάπτυξη τονικής και ρυθµικής µνήµης.  

Αυτή είναι µια κρίσιµη δραστηριότητα για την ανάπτυξη της τονικής και ρυθµικής 

µνήµης σε κάθε στάδιο της µουσικής ανάπτυξης του παιδιού. Η απάντηση στο αρχικό 
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πρότυπο θα δοθεί στο ίδιο µέσο όπως και το πρωτότυπο κατά τη διάρκεια των 

πρώτων βαθµίδων. Τα µεγαλύτερα παιδιά όµως µπορούν να αντηχούν τα διάφορα 

σωµατοκρουστά πρότυπα πάνω σε ακαθόριστου τονικού ύψους κρουστά όργανα· οι 

µελωδίες που έχουν τραγουδηθεί µπορούν να γίνουν αντικείµενο µίµησης σε 

ραβδόφωνα όργανα ή σε φλάουτο µε ράµφος. 

Οι δραστηριότητες της µίµησης-ηχούς έχουν ιδιαίτερη σηµασία ως 

προκαταρκτικά βήµατα για αυτοσχεδιασµό και ως εισαγωγικά και αξιολογικά βήµατα 

σε µια δραστηριότητα. Όπως είναι γνωστό, η λειτουργία της ηχούς είναι ένας βολικός 

τρόπος εισαγωγής υλικού το οποίο θα χρησιµοποιηθεί σε όλη τη διάρκεια ενός 

µαθήµατος. Είναι όµως επίσης σηµαντικό µέσο αξιολόγησης της προόδου των 

µαθητών.  

Η  µίµηση µε διαφορά φάσης (µίµηση-κανόνας) είναι ιδανική για να 

γνωρίσουν τα παιδιά την συνθετική τεχνική   του κανόνα, είτε µε ηχηρές κινήσεις, 

είτε τραγουδώντας κάποια µελωδία. Τα παιδιά επαναλαµβάνουν αυτό που τους 

δόθηκε (σύντοµο ερέθισµα), αλλά την ώρα που το επαναλαµβάνουν τούς δίνεται το 

επόµενο τµήµα του ερεθίσµατος και έτσι προχωρούν σε µια ευρύτερη σύνθεση σε 

φόρµα κανόνα. 

                                                                                                                                              

 

7.1.2    Η εξερεύνηση  

 

Ο πειραµατισµός και η εξερεύνηση πάντα κεντρίζουν και ενεργοποιούν το 

δηµιουργικό πνεύµα που βρίσκεται σε λανθάνουσα κατάσταση µέσα σε κάθε παιδί. 

Στο Σύστηµα Orff, ο µουσικός-δάσκαλος είναι συνερευνητής µε τα παιδιά. Πάντα 

ψάχνει ευκαιρίες να τροφοδοτήσει την οµάδα µε νέες αφετηρίες εξερεύνησης, µε 

ολοένα καινούργιους πειραµατισµούς στη χρήση του µουσικού υλικού που κατέχουν, 

για να βιώσουν κάθε πτυχή αυτής της διαδικασίας, µέχρι τη νέα ανακάλυψη.  

Η εξερεύνηση, ως διδακτική µεθοδολογία, συνδέεται µε όλα τα µέσα που 

χρησιµοποιεί η µουσικοκινητική αγωγή του Orff. Η διερεύνηση των στοιχείων αυτών 

των µέσων γίνεται µέσα από διάφορες τεχνικές που βασίζονται πάντα σε 

δηµιουργικές διεργασίες. Μέσω της κίνησης και της φωνής γίνεται εξερεύνηση του 

χώρου, των διαστάσεων του σώµατός µας, των διαφόρων µελών του, των 

ηχοχρωµάτων που παράγει το σώµα µας όταν το χρησιµοποιούµε ως κρουστό 

όργανο, των δυνατοτήτων αυτοέκφρασης που µας δίνει η, κατά πολλούς τρόπους, 
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µεταχείριση των φωνητικών χορδών. Μέσω της διαδικασίας παιξίµατος των οργάνων 

Orff δίνεται η ευκαιρία για εξερεύνηση όλων των πιθανών τρόπων παιξίµατός τους 

κατ’ αναλογία µε τα αντίστοιχα παραγόµενα ηχοχρώµατα .Έτσι, ελευθερώνεται η 

φαντασία και καλλιεργείται η εφευρετικότητα των παιδιών.  

Οι πιθανότητες εξέλιξης είναι περιορισµένες µόνο από τη φαντασία, την 

ικανότητα και τις πηγές των δασκάλων και των µαθητών µιας τάξης. Οι τάξεις του 

Orff είναι «ζωντανές» µε αυτή την αίσθηση της ανακάλυψης, γιατί οι µαθητές 

προκαλούνται συνεχώς να χειριστούν µουσικές ιδέες µε πρωτότυπους τρόπους.  

Η περιπλάνηση αυτή δεν έχει τέλος, είτε µέσα από µια καθοδηγούµενη εξερεύνηση, 

είτε µέσω ελεύθερων εξερευνητικών επιδεξιοτήτων, είτε µέσω ηχητικών και άλλων 

ανακαλύψεων κατά τα πρότυπα της Maria Montessori, για αυτοµάθηση από εµπειρίες 

µε έτοιµα-προετοιµασµένα διδακτικά περιεχόµενα.  

 

7.1.3      Η γραφική και πεντάγραµµη σηµειογραφία 

 

Κατά την εφαρµογή του Συστήµατος Orff σε παιδιά προσχολικής και 

πρωτοσχολικής ηλικίας είναι αντιπαιδαγωγική και ανώφελη η προσπάθεια εισαγωγής 

στην κλασική µουσική σηµειογραφία µε πεντάγραµµο και νότες. Ο Orff υπογράµµιζε 

ότι το να µάθουν τα παιδιά την κλασική µουσική σηµειογραφία, πριν µάθουν να 

εκφράζονται µε τη µουσική, είναι σαν να διδάσκονται ανάγνωση, ενώ δεν µπορούν 

να εκφραστούν µε τη γλώσσα τους. 

Ωστόσο, η αναγκαιότητα ύπαρξης σηµειογραφίας είναι επιτακτική, τόσο για 

πρακτικούς όσο και για παιδαγωγικούς λόγους. Αν καταφέρουν τα παιδιά να 

απεικονίσουν έναν ηχητικό τους αυτοσχεδιασµό, τότε µπορούν να τον ξαναπαίξουν, 

αναπτύσσοντας έτσι την αφαιρετική τους ικανότητα και µνήµη. Και οι επίδοξοι 

συνθέτες όµως, εργαζόµενοι ατοµικά ή οµαδικά, µπορούν να φτιάξουν την 

παρτιτούρα τους την οποία θα προσπαθήσουν µετά να παίξουν, επιστρατεύοντας τη 

φαντασία τους και την ευρηµατικότητά τους. 

 Η γραφική απεικόνιση της µουσικής προσφέρεται ιδανικά για αυτή τη 

διαδικασία. Μ’ αυτήν, η µουσική, η ηχοεµπειρία, απεικονίζονται σ’ ένα σύστηµα 

κάθετων αξόνων, όπου ο κατακόρυφος δείχνει το τονικό ύψος και ο οριζόντιος το 

χρόνο, χωρίς να αποκλείεται κάποια άλλη διάταξη. Οι ήχοι συµβολίζονται µε 

αφηρηµένα σύµβολα τα οποία επιλέγουν τα παιδιά, συνήθως γεωµετρικά σχήµατα, 

ευθύγραµµα ή καµπυλόγραµµα τµήµατα ή κουκίδες, που η πυκνότητά τους 
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απεικονίζει την ηχητική µάζα και το µέγεθός τους την αντίστοιχη δυναµική τους. Οι 

ήχοι, λοιπόν, χρησιµοποιούνται µε επιτυχία από παιδιά προσχολικής και 

πρωτοσχολικής ηλικίας ως ηχητικές µάζες, νεφελώµατα και γαλαξίες ήχων (έννοιες 

τις οποίες εισήγαγε ο Ιωάννης Ξενάκης µε τη θεωρία του περί στοχαστικής 

µουσικής).  

Η κλασική µουσική σηµειογραφία εισάγεται όταν το παιδί µπορεί να γράψει 

προτάσεις κα αριθµούς, σε ηλικία 5-7 ετών δηλαδή. Η αρχή γίνεται µε τα σύµβολα 

και τη διαίρεση των χρονικών αξιών των φθόγγων, µε τη ρυθµική σηµειογραφία. Η 

τονική σηµειογραφία και το πεντάγραµµο εισάγονται µε το διάστηµα της κατιούσας 

µικρής τρίτης (sol-mi) και ακολουθούν οι τρεις νότες mi-re-do ή το la.  

Τα ραβδόφωνα όργανα αποτελούν ένα σπουδαίο ηχητικό και οπτικό βοήθηµα 

στην εµπέδωση της απεικόνισης των ήχων στο πεντάγραµµο, καθώς και όλων των 

υπολοίπων συµβόλων της κλασικής µουσικής σηµειογραφίας. Φυσικά, ο τελικός 

στόχος είναι να µάθουν τα παιδιά να διαβάζουν και να γράφουν µουσική, κάτι που θα 

αποτελέσει πολύτιµο εργαλείο γι’ αυτά στα κατοπινά χρόνια της ζωής τους.  

Η µέθοδος Orff χρησιµοποιεί την πεντατονική κλίµακα, επειδή ο Orff την 

θεώρησε εγγενή τονικότητα των παιδιών. Η χρήση της πεντατονικής κλίµακας έδωσε 

επίσης αυτοπεποίθηση στους σπουδαστές.  

Τελικά, είναι πολύ δύσκολο να αυτοσχεδιάσει κανείς και να ηχήσει άσχηµα 

όταν οι µόνες νότες διαθέσιµες είναι εκείνες στην πεντατονική κλίµακα. Αυτό το 

είδος σταθερής επιβεβαίωσης είναι κρίσιµο για την ανάπτυξη ενός παιδιού. Στις 

πεντατονικές κλίµακες, η έλλειψη ηµιτονίων, προσαγωγέα και κατά συνέπεια τονικού 

κέντρου, διευκολύνει τα παιδιά και στην εκµάθηση και στον αυτοσχεδιασµό. 

Από τα πολύ απλά τραγούδια, περνάµε στα πεντατονικά και τέλος σε αυτά 

που είναι γραµµένα σε µείζονες ή ελάσσονες τονικότητες. Τα µουσικά διαστήµατα 

εισάγονται σε µια προσεκτική σειρά µέχρι η πεντατονική σκάλα να αφοµοιωθεί 

ολόκληρη. Η εισαγωγή της διατονικής µείζονoς και ελάσσονoς καθυστερείται µέχρι 

τα ανώτερα στοιχειώδη στάδια. Τα παιδιά αναµένεται να γνωρίζουν πλήρως να 

γράφουν και να διαβάζουν σε κάθε στάδιο· διαβάζουν, γράφουν, τραγουδούν και 

παίζουν όλα τα διαστήµατα που γνωρίζουν από τη σηµειογραφία (το συµβολισµό). 
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7.1.4    Ο αυτοσχεδιασµός  

 

Ο αυτοσχεδιασµός µπορεί να είναι ατοµικός ή οµαδικός (σε αυτόν ο Orff 

έδινε ιδιαίτερη έµφαση), ελεύθερος ή µέσα στο πλαίσιο µιας µουσικής φόρµας. Ο 

αυτοσχεδιασµός απαιτεί επινόηση νέων µουσικών ιδεών, είναι η καταλυτική 

δραστηριότητα στη διδακτική συνέχεια σε κάθε στάδιο της µουσικής εκµάθησης. 

Κατά τον αυτοσχεδιασµό, τα παιδιά δεν επεξεργάζονται εγκεφαλικά κάποια 

δεδοµένα στα οποία πρέπει να απαντήσουν, αλλά δηµιουργούν καινούργιες µουσικές 

ή κινησιολογικές ιδέες αυθόρµητα. Ίσως η ανάπτυξη της ικανότητας των παιδιών να 

αυτοσχεδιάζουν, να είναι ένα από τα σηµαντικότερα επιτεύγµατα της όλης 

µαθησιακής διεργασίας κατά την ενασχόλησή τους µε τη µουσική. Ο αυτοσχεδιασµός 

είναι πολύ υποβοηθητικό µέσο για την ανάπτυξη της δηµιουργικής και κριτικής 

ικανότητας των παιδιών, αλλά και ο κυριότερος σκοπός της µουσικής εκπαίδευσης 

σύµφωνα µε τον Orff.  

Μπορεί να ζητηθεί από τους µαθητές να αυτοσχεδιάσουν χρησιµοποιώντας 

µια ποικιλία από µουσικά στοιχεία και µέσα του Συστήµατος Orff, εξαρτώµενα από 

το επίπεδο επιδεξιότητας που έχουν αποκτήσει. 

Η ανάπτυξη της αυτοσχεδιαστικής ικανότητας των παιδιών γίνεται σταδιακά, 

καθ’ όλη τη διάρκεια της στοιχειώδους µουσικής τους εκπαίδευσης, αλλά και 

µετέπειτα. Οι πρώτες προσπάθειες αρχίζουν µε ρυθµικά ή µελωδικά µοτίβα. Σε 

µορφή ερώτηση-απάντηση χρησιµοποιούν κινητικό, λεκτικό υλικό, όπως ηχηρές 

κινήσεις ή µελισµατική εκφορά του λόγου. Τα όργανα της ορχήστρας Orff 

προσφέρονται ιδιαίτερα για αυτοσχεδιασµό. Με αυτά µπορούν τα παιδιά να 

δηµιουργήσουν ηχοϊστορίες περιγράφοντας εικόνες ή καταστάσεις, να συνοδεύσουν 

κάποια απαγγελία ή τραγούδι, να δώσουν έµφαση στα µουσικά παιχνίδια ή σε ένα 

παραµύθι που δραµατοποίησαν. Είναι επίσης σηµαντικό κάθε µέρος ή φράση που 

συνθέτουν τα παιδιά αυτοσχεδιάζοντας να εντάσσεται στο πλαίσιο µιας ευρύτερης 

σύνθεσης, ως κάποιο µέρος της. Μπορεί να είναι και η εισαγωγή ή ο επίλογος µιας 

ήδη γνωστής σύνθεσης, έτσι ώστε όλη η αυτοσχεδιαζόµενη προσπάθεια να έχει έναν 

προορισµό.  

Σηµαντικός, επίσης, είναι και ο ρόλος του δασκάλου, ο οποίος πρέπει να 

ενθαρρύνει τη δηµιουργικότητα του κάθε παιδιού, δίνοντάς του ευκαιρίες και 

δηµιουργώντας καταστάσεις που να παραπέµπουν σε αυτοσχεδιαστικές 

δραστηριότητες. Αντί να προτείνει αυτός το µουσικό υλικό και να δείχνει ποιες 
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δυνατότητες υπάρχουν για επεξεργασία του, πρέπει να επιτρέπει στα παιδιά να 

καθορίζουν τα ίδια τη µορφή και το περιεχόµενο της σύνθεσης που έχουν 

δηµιουργήσει αυτοσχεδιάζοντας. Ο ρόλος του δεν είναι να δηµιουργεί ο ίδιος, αλλά 

να προσφέρει ανατροφοδότηση (feed-back) στην όλη διαδικασία. Πρέπει να παρωθεί 

τα παιδιά να αυτενεργούν, να πειραµατίζονται και να ακούνε ενεργητικά κατά τη 

διάρκεια µιας αυτοσχεδιαστικής εµπειρίας, ώστε να προβαίνουν τελικά σε γόνιµη 

κριτική, όταν αυτή (η εµπειρία) τελειώνει, κάτι που αναπτύσσει την αισθητική κρίση 

τους. Τα παιδιά στη συνέχεια πρέπει να έχουν την ευκαιρία να εξελίξουν και να 

εµπλουτίσουν-ενορχηστρωτικά ή µε άλλους τρόπους-µέσω του αυτοσχεδιασµού, 

αυτό που έχουν δηµιουργήσει.  

Ο ίδιος ο Orff έδινε πολύ µεγάλη σηµασία στο στοιχείο του αυτοσχεδιασµού, 

όσον αφορά στη λειτουργικότητα και αποτελεσµατικότητα του συστήµατός του. Η 

πρωτογενής δηµιουργία αυτοσχέδιων µουσικοκινητικών συνθέσεων από τα παιδιά 

και η συνεχής εξέλιξή τους από τα ίδια είναι µια αλυσιδωτή αντίδραση που 

ελευθερώνει όλες τις δηµιουργικές εκφραστικές τους δυνάµεις.  

Ο αυτοσχεδιασµός είναι αυτός που προωθεί τις εξελίξεις και καθορίζει τις 

εκφάνσεις της µεθόδου του Orff σε κάθε στάδιο και σε όλα τα επίπεδα διδασκαλίας 

της, ανάλογα µε την ανάπτυξη και τις ανάγκες των παιδιών. Η ανάπτυξη µιας νέας 

µουσικής ιδέας, µέσω του αυτοσχεδιασµού και η εξέλιξη και η βελτίωσή της από 

τους ίδιους τους δηµιουργούς της (τα παιδιά) είναι κάτι πολύ σηµαντικό. Είναι από 

τους καλύτερους τρόπους για να αναπτυχθούν και να λειτουργήσουν οι µουσικές 

δηµιουργικές ικανότητες του ανθρώπου. 

Η αξιολόγηση της µουσικής εκπαίδευσης των παιδιών επιτυγχάνεται εύκολα 

σε καταστάσεις αυτοσχεδιασµού. ∆ε θα υπάρξει πρόβληµα παρατήρησης των 

ποικίλων επιπέδων ικανότητας στην τάξη και των καθοριστικών δεξιοτήτων που 

χρειάζονται ενισχυτική δουλειά. Τα παιδιά που έχουν παίξει µε τα στοιχεία της 

µουσικής, που έχουν ακούσει µε ενδιαφέρον τις προσπάθειες των συµµαθητών τους 

και έχουν µάθει να κάνουν µουσικές επιλογές, έχουν κάνει σηµαντικά βήµατα προς 

το να γίνουν ανεξάρτητοι µουσικοί. 

 

7.2    Η σηµασία του παιχνιδιού  

«Ανέκαθεν, τα παιδιά δεν ήθελαν να µελετάνε. Θα προτιµούσαν να παίζουν, και αν 

ενδιαφέρεστε πραγµατικά γι’αυτά, θα τα αφήσετε να µάθουν, ενώ θα παίζουν».   

~ Carl Orff  
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Ο στόχος της µουσικής δεν περιορίζεται µόνο στο να διαβάζουµε παρτιτούρες 

και να παίζουµε µουσικά όργανα. Η ενασχόληση µε τη µουσική πρέπει να προσφέρει 

ευχαρίστηση και όχι καταπίεση. Ιδιαίτερα στις µικρές ηλικίες. 

Η αισθητική αγωγή στα νήπια δεν είναι διδακτικό αντικείµενο. ∆εν 

απαρτίζεται από διδακτέα ύλη που µπορεί να ολοκληρωθεί σε ένα ή δύο εξάµηνα, και 

τα δεδοµένα της δεν έχουν καµία σχέση µε το ποσοστό των υλικών της που κατέχει 

ένα παιδί. Από τη στιγµή που το νήπιο αρχίζει να διακρίνει χρώµατα και σχήµατα και 

ν’ ακούει ήχους και ρυθµούς από κάθε είδους πηγή, η αισθητική καλλιέργεια έχει 

ξεκινήσει. Η ίδια η φύση είναι εκείνη που του προσφέρει, άτυπα, τα πρώτα 

µαθήµατα. Στη συνέχεια, στην πορεία αλλά και σε όλη του τη ζωή, θα δέχεται τα 

µαθήµατα αυτά, αδιάκοπα θα αναβαθµίζεται και θα οδεύει προς την αισθητική 

ολοκλήρωση. 

Όλα αυτά όµως θα καταστραφούν, θα λειτουργήσουν αρνητικά, αν 

επιµείνουµε στους κανόνες και τα υλικά δόµησης της µουσικής:  θα αποµακρύνουν 

τα παιδιά από το ζητούµενο, από την ουσία, από την πραγµατική 

οµορφιά.,πιθανότατα θα µπλοκαριστεί η δηµιουργικότητά τους και θα δηµιουργηθει 

αποστροφή για τη µουσική.Το κελάηδισµα-τραγούδι είναι στη φύση των πουλιών και 

τραγουδούν εξαιρετικά χωρίς να γνωρίζουν από µουσικούς κανόνες. 

Μέσα από το παιχνίδι τα παιδιά  θα συναντήσουν ,  τη µουσική, τα εικαστικά, 

το θέατρο, αλλά και τη γραφή, την ανάγνωση, τα µαθηµατικά, την ιστορία, µε λίγα 

λόγια, την αβίαστη γνώση. Όταν όλες αυτές οι γνώσεις, σε πρώτο επίπεδο, βεβαίως, 

περάσουν µέσα από το παιχνίδι µε χαρά και απελευθέρωση, θα διαπιστώσουµε τι 

σηµαίνει βίωµα και θα εκπλαγούµε. Μέσα από το παιχνίδι µπορούν τα παιδιά να 

µάθουν. 

Τα µουσικά παιχνίδια που γίνονται κατά την εκµάθηση της µουσικής προπαιδείας, 

στάθηκαν η βάση στο σχέδιο ILM: (Interdependent Learning Model), ένα µοντέλο 

διδασκαλίας για παιδιά που δεν µπορούν να κατανοήσουν βασικές έννοιες και ιδέες: 

Μέσα από µουσικά παιχνίδια και παραδείγµατα αυτές οι έννοιες τους γίνονται απόλυτα 

αντιληπτές.  -Φαίη Ρηγοπούλου. 

Ο τρόπος εκµάθησης για τα παιδιά δε θα πρέπει να είναι επιθετικός και καταπιεστικός 

στα πρώτα τους µουσικά βήµατα. Ας αυτοσχεδιάσουν, ας εξωτερικεύσουν τα πλούσια 

και ποικίλα ρυθµικά σχήµατα που κρύβουν µέσα τους. Όσο για τον οργανωµένο ήχο 

και ρυθµό, για τα µουσικά έργα, µπορούν να τα εισπράξουν µε ποικίλους τρόπους, 

µπορούν να τα πλησιάσουν µε τρόπους έµµεσους, που δεν θα είναι επιθετικοί. 
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Υπάρχουν συγγενικές παράµετροι που τα αγκαλιάζουν όλα. Όπως o αυτοσχεδιασµός 

στα κρουστά όργανα ,το τραγούδι µε δραµατοποίηση, τα µουσικά παιγνίδια, τα 

µουσικά δρώµενα ,οι ενεργητικές µουσικές ακροάσεις. 

Είναι παράµετροι που διαθέτουν όλα τα απαραίτητα εκείνα στοιχεία που θα 

βοηθήσουν τα παιδιά να συναντήσουν την οµορφιά. Αυτό που λειτουργεί πιο 

αποτελεσµατικά είναι το πάντρεµα των τεχνών. Στις µικρές ηλικίες η µουσική από 

µόνη της δεν είναι σε θέση να προσφέρει αρκετά. Μέσα από τη συνύπαρξή της µε τα 

εικαστικά, το χορό, το θεατρικό παιγνίδι µπορούν όµως τα αποτελέσµατα να είναι 

θαυµάσια: εκεί συνυπάρχουν και λειτουργούν τα πρωτογενή στοιχεία καθεµιάς, όπως 

ο ήχος, ο ρυθµός, το χρώµα, το σχήµα, η κίνηση, η έκφραση 

Η µουσική αγωγή των παιδιών εποµένως µπορεί να επιτευχθεί µέσα από µια ποικιλία 

µουσικών δραστηριοτήτων που περιλαµβάνει: κίνηση, τραγούδι, χρήση οργάνων, 

ακρόαση και δηµιουργικές εργασίες. 

 

 

7.3      Ο ρόλος του δασκάλου 

 

 

• Μια ιδιαιτερότητα που αφορά το δάσκαλο της µουσικοκινητικής αγωγής Orff 

είναι η ικανότητα του να παραιτείται πότε πότε από το ρόλο του οδηγού και να 

τον παραδίδει σε έναν µαθητή ή στην οµάδα των παιδιών: Τα µέλη της οµάδας 

πρέπει να έχουν συχνά την ευκαιρία να ανταλλάξουν τη θέση τους µε εκείνη του 

δασκάλου, να οδηγούν την οµάδα ή να λύνουν ένα θέµα που προκύπτει 

αυτενεργώντας. 

 

• Σηµαντικό στοιχείο του µαθήµατος είναι η ανατροφοδότηση: κατά τη διαδικασία 

του µαθήµατος και ιδιαίτερα της δοκιµής και ελεύθερης ερµηνείας, ο δάσκαλος 

ανατροφοδοτεί τις δραστηριότητες των παιδιών, περνώντας ενίοτε αυτή την 

πρωτοβουλία στα ίδια τα παιδιά. Βασικές τεχνικές ανατροφοδότησης είναι η 

µεταφορά πράξεων σε λόγο, η µιµητική, η λειτουργικότητα στα πλαίσια κανόνων 

παιχνιδιού κ.α. 
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• Η αισθητική προσέγγιση προηγείται των πολιτισµικών τεχνικών: τα 

επαναλαµβανόµενα βιώµατα που οργανώνονται στο µάθηµα της 

µουσικοκινητικής αγωγής, βασίζονται στις αισθήσεις, στην ακοή, στην αντίληψη 

του χρόνου, στην αφή, στη ροή των κινήσεων, στην αίσθηση του χώρου, (και σε 

άλλα) και οδηγούν σε ουσιαστικές γνώσεις. Οι θεωρητικές γνώσεις και οι 

"τεχνικές" (πχ. το µέτρηµα σε ότι αφορά τις ρυθµικές αξίες, το διάβασµα των 

φθόγγων, η µουσική γραφή) θα προστεθούν αργότερα στις βιωµατικές γνώσεις και 

θα αναπτυχθούν µαθησιακά από αυτές. 

 

• Κάθε έννοια γίνεται αντιληπτή σε σχέση µε την αντίθετή της. Αφετηρία κάθε 

διαφοροποιηµένης αντίληψης είναι οι βασικές έννοιες. αυτές γίνονται αντιληπτές 

ως σχετικές έννοιες, πάντα σε σύγκριση µε την αντίθετή τους. Η σταδιακή τους 

διαφοροποίηση βασίζεται στην πρώτη αυτή εµπειρία και συνειδητοποίηση. 

 

• Όλα τα µέλη της οµάδας µαθαίνουν όλους τους ρόλους (φωνές). Στόχος της 

διδασκαλίας είναι να αποκτήσουν τα µέλη της οµάδας µία, όσο γίνεται πιο 

συνολική, αντίληψη του αντικειµένου. Αυτή θα την αποκτήσουν άµεσα περνώντας 

από όλους τους ρόλους. Ένα µοίρασµα των ρόλων σε συγκεκριµένα άτοµα µπορεί 

να γίνεται αργότερα για λόγους τελειοποίησης και παρουσίασης. 

 

• Όλα τα µέλη µιας οµάδας µπορούν να συµµετέχουν. Σε περίπτωση ανοµοιογενούς 

οµάδας ή ειδικών δυσκολιών µεµονωµένων µελών πρέπει και µπορεί να βρεθεί ο 

κατάλληλος ρόλος για τον καθένα. 

 

Φαντασία είναι η ικανότητα σύνδεσης των στοιχείων της ζωής µε καινούργιο 

τρόπο.Ο αυτοσχεδιασµός βασίζεται στις εµπειρίες του καθενός. Μια στοιχειακή 

µουσική και κινητική παιδεία, δίνει τα µέσα έκφρασης στα παιδιά, απαραίτητη 

προϋπόθεση για κάθε αυτοσχεδιασµό. Ο συνδυασµός της γνώσης µε την 

εξερεύνηση και την προσωπική έκφραση, οδηγεί τελικά και στη σύνθεση. 

Η µουσικοκινητική αγωγή Orff επιδιώκει την επαφή µε τα (άλλα) σχολικά 

µαθήµατα και κυρίως µε τις άλλες τέχνες. Τα σχήµατα και οι αριθµοί, ο λόγος, 

οι έννοιες, η σωµατική άσκηση, η συνεννόηση µε καινούργια µέσα, η σχέση µε το 

περιβάλλον κ.α. περιέχονται στα µαθήµατα µουσικοκινητικής αγωγής Orff, όπως 
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και στα σχολικά µαθήµατα: τα ελληνικά, τα µαθηµατικά, τη γυµναστική, τις ξένες 

γλώσσες, τη µελέτη του περιβάλλοντος και άλλα. Η κοινή προσέγγιση θεµάτων 

µπορεί να προσφέρει πιο βαθιές γνώσεις και σηµαντικά βιώµατα στα παιδιά όπως 

και οι καλές τέχνες: ο χορός, το θέατρο, η ζωγραφική, η γλυπτική, η µουσική στο 

σύνολό τους ολοκληρώνουν την ανθρώπινη έκφραση.  

 

8.  Μουσικά Όργανα Orff  

 

Στα τέλη της δεκαετίας του 1920, o Karl Maendler ένας κατασκευαστής 

πιάνων και αρπίχορδων, ενθουσιασµένος µε τις ιδέες του Orff, θα βοηθήσει στο 

σχεδιασµό των "οργάνων Orff". Το 1928 κατασκεύασε το πρώτο ξυλόφωνο και από 

εκεί και πέρα ακολούθησαν µια ποικιλία από ξυλόφωνα ,µεταλλόφωνα glockenspiels 

διαφόρων µεγεθών µε µεγάλη γκάµα εκφραστικών ιδιοτήτων.Τα όργανα αυτά 

διακρίνονταν για την άριστη ποιότητα και τη καινοτοµία της κατασκευής τους , 

βασίζονταν σε εξελιγµένα ινδονησιακά µοντέλα. Τα νέα ξυλόφωνα ,µεταλλόφωνα 

ήταν ρυθµικά ,µελωδικά όργανα και κάλυπταν µεγάλο εύρος από 

soprano,alto,tenor,bass.Έχουν µετακινούµενους φραγµούς. Αυτό επιτρέπει σε έναν 

εκπαιδευτικό να αλλάξει τους φραγµούς για διαφορετικούς τρόπους ή για να 

αφαιρέσει τους περιττούς φραγµούς, προς αποφυγή σύγχυσης των νέων σπουδαστών. 

   Με τα ευκολόπαικτα, σχετικά, όργανα του Orff τα παιδιά µπορούν να 

εξερευνήσουν όλα τα στοιχεία της µουσικής µ’ ένα επιπρόσθετο ερέθισµα που 

αντλούν από την ενασχόλησή τους µε αυτά˙ τον αυτοσχεδιασµό. 

 

Μουσικά Όργανα Orff 

Τα όργανα Orff έδωσαν µια νέα διάσταση στη διδακτική µεθοδολογία της 

µουσικής και αυτό αποδεικνύεται και από το γεγονός ότι πολλοί δάσκαλοι µουσικής 
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ανά τον κόσµο τα χρησιµοποιούν-σε ωδεία, αλλά και σε σχολεία-ακόµα και όταν δε 

διδάσκουν µε τη µέθοδο Orff(Ανδρούτσος, 1995).  

Αυτά τα όργανα επιτρέπουν µεγάλη ευελιξία για παιδιά που έχουν αναπηρίες. 

Παραδείγµατος χάριν, σπουδαστές µε οπτικές αναπηρίες ή αναπηρίες ακρόασης 

µπορούν να χτυπήσουν περίπου οπουδήποτε σε ένα όργανο Orff που βασίζεται σε µια 

πεντατονική κλίµακα' και έτσι µπορεί να αισθανθεί ότι συµµετέχει στο σύνολο. 

Η σύνθεση ρυθµικών φράσεων για ένα ορχηστρικό κοµµάτι, η µελοποίηση 

κειµένων, η µουσική υπόκρουση για ιστορίες ή δρώµενα, το κτίσιµο µιας µουσικής 

φόρµας µε ή χωρίς αυτοσχεδιαζόµενα µέρη, η περιγραφή εικόνων ή παραµυθιών 

(ηχοεικόνες, ηχοϊστορίες), είναι µερικές από τις δυνατότητες που προσφέρουν τα 

όργανα αυτά, πάντα µέσα από πνεύµα συνεργασίας και οµαδικής δουλειάς.  

 

Τα µουσικά όργανα του Συστήµατος Orff χωρίζονται σε πέντε κατηγορίες:  

 

8.1  Η φωνή και το σώµα µας  

 

Η φωνή, εκτός από το τραγούδι, µπορεί να χρησιµοποιηθεί και για ηχητικά εφέ-

βοκαλισµούς. Αυτοσχέδιες µελωδικές γραµµές µπορούν να συνοδεύσουν 

αντιστικτικά µια άλλη µελωδία ή φωνητικά glissandi να αποτελέσουν µέρος ενός 

ευρύτερου µουσικοκινητικού αυτοσχεδιασµού. Το σώµα µας, ως κρουστό µουσικό 

όργανο, προσφέρει πολλές δυνατότητες παραγωγής ήχων. Στις παρτιτούρες του Orff 

και της Keetman συναντάµε: το κτύπηµα του ποδιού (stampfen, συµβολίζεται sta), το 

κτύπηµα στους µηρούς (patschen, συµβολίζεται pa), τα παλαµάκια (klatschen, 

συµβολίζεται kla) και το κτύπηµα των δακτύλων, τις λεγόµενες στράκες (schnalzen, 

συµβολίζεται schna). Αυτές οι ηχηρές κινήσεις, συνδυαζόµενες µε λεκτικό και 

µουσικό-µελωδικό υλικό, µπορούν να δηµιουργήσουν ολοκληρωµένες φόρµες 

µουσικής σύνθεσης. 

 

8.2   Κρουστά ακαθόριστου τονικού ύψους  

 

Στην κατηγορία αυτή συναντάται ένας µεγάλος αριθµός οργάνων µουσικής, τα 

οποία χρησιµεύουν στη ρυθµική κυρίως συνοδεία τραγουδιών και µουσικών 

δραστηριοτήτων γενικότερα. Ανάλογα µε το ηχόχρωµά τους, που έχει φυσικά άµεση 
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σχέση µε το υλικό κατασκευής ή τον τρόπο παιξίµατός τους, υποδιαιρούνται σε 

τέσσερις οµάδες: ξύλινα, µεταλλικά, σειόµενα και ξυστά, µεµβρανόφωνα.  

� Ξύλινα: ξύλινοι ράβδοι (claves), κασετίνα (wood block), καστανιέτες 

(castañetas), µαράκες (maracas), κ.τ.λ. 

� Μεταλλικά: τρίγωνα (triangles), κύµβαλα-πατίνια (cymbals), ζίλια    

(finger cymbals), καµπάνες (bells), ηχοσωλήνες (chimes) κ.τ.λ. 

� Σειόµενα και ξύστα: κρόταλα, κουδουνάκια, ροκάνες, σείστρα, ξύστρα 

(guiro) κ.τ.λ. 

� Μεµβρανόφωνα: ντέφια (tambourines), χειροτύµπανα (hand-drums), µικρά 

ή µεγάλα τάµπουρα (snare ή bass drums), τύµπανα (timpani), µπόνγκος 

(bongos) κ.τ.λ. 

Από τους ήχους που παράγονται αν χρησιµοποιηθεί το σώµα ως κρουστό 

όργανο ή από τις ηχηρές κινήσεις, που προαναφέρθηκαν, το πέρασµα στο παίξιµο 

κρουστών οργάνων ακαθόριστου τονικού ύψους αποτελεί µια φυσική εξέλιξη αυτών: 

τα παλαµάκια µε τα δάκτυλα και τις στράκες είναι τα µεταλλικά όργανα, τα 

παλαµάκια µετατρέπονται σε ξύλινα όργανα, τα χτυπήµατα των µηρών σε 

µεµβρανόφωνα και τα χτυπήµατα των ποδιών σε µεγάλα µεµβρανόφωνα ή µεταλλικά 

(Χειµώνα,2008).  

Πρέπει να γίνει και µια αναφορά στα ελληνικά κρουστά όργανα που µπορούν 

να εµπλουτίσουν την Ορχήστρα Orff: Τουµπερλέκι, Νταούλι, Κρόταλα, Κουδούνες, 

Ζίλια. Επίσης και µερικά έγχορδα συνοδευτικά ως ισοκράτηµα: Λαούτο, Ταµπουράς 

(Ανδρούτσος,1995).  

 

 

8.3 Ραβδόφωνα 

 
Τα µεταλλόφωνα και τα ξυλόφωνα  είναι ένα µελωδικά κρουστά όργανα 
 

- Μεταλλόφωνο (glockenspiel) 
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Αποτελείται από ατσάλινες πλάκες τοποθετηµένες σε µια βάση µε τη διάταξη που 

έχουν τα πλήκτρα του πιάνου και µε ανάλογη διαδοχή στο τονικό ύφος. Παίζεται µε 

ξύλινα, πλαστικά ή µεταλλικά σφυράκια, ανάλογα µε το ηχόχρωµα που θέλει να 

πετύχει ο µουσικός. Παραλλαγή του µεταλλόφωνου είναι το βιµπράφωνο 

(vibraphone). Πολύ µεγαλύτερο σε µέγεθος, έχει παρόµοια διάταξη στις πλάκες του, 

οι οποίες είναι όµως κατασκευασµένες από ένα κράµα ελαφρότερο από το ατσάλι, 

δίνοντας έναν γλυκύτερο και πιο µαλακό ήχο. Στο κάτω µέρος κάθε πλάκας υπάρχει 

το αντηχείο και µε ειδική διάταξη προστίθεται στον ήχο µια χαρακτηριστική δόνηση 

(vibrato). 

   
 
    -  Ξυλόφωνο 
 
Αποτελείται από σειρά ξύλινων ηµικυλινδρικών πλακών ίδιου πλάτους και πάχους, 

αλλά διαφορετικού µήκους, οι οποίες στηρίζονται σε δυο σηµεία από ελαστικό και 

παράγουν φθόγγους δύο ή και τριών µουσικών κλιµάκων µε τη χρήση µπαγκετών. 

 

Ιδιαίτερη προσοχή πρέπει να δοθεί-σε σχέση µε την ελληνική πραγµατικότητα 

ώστε τα ξυλόφωνα, τα µεταλλόφωνα και τα glockenspiels να περιορίζονται σε 

συνοδευτικούς ρόλους και όχι να ερµηνεύουν µελωδικές γραµµές (Ανδρούτσος, 

1995, σ.113). 

 

8.4    Φλάουτο µε ράµφος και άλλα όργανα  

 

Ο Orff, αναζητώντας ένα πνευστό όργανο, κατέληξε µε τη βοήθεια του Curt Sachs 

στο φλάουτο µε ράµφος (recorder), το οποίο κατασκευάστηκε µε πρότυπο τα παλιά 

αυθεντικά όργανα. Στην Ελλάδα χρησιµοποιείται λανθασµένα ο όρος φλογέρα. Το 

όργανο αυτό επελέγη από τον Orff για να ερµηνεύει µελωδικά µέρη σε ορχηστρικά 

κοµµάτια, αφ’ ενός για την ευελιξία που προσφέρει στην ερµηνεία µιας µελωδικής 
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γραµµής και αφ’ ετέρου γιατί το ηχόχρωµά του συνδυάζεται ποιοτικά µε αυτό των 

ραβδόφωνων και άλλων κρουστών οργάνων της ορχήστρας Orff. 

Τα φλάουτο µε ράµφος, µέσα στο πλαίσιο του Συστήµατος Orff, χρησιµοποιείται όχι 

µόνο για να ερµηνεύει µελωδικές φράσεις, αλλά και τόσο για απόπειρες 

αυτοσχεδιασµού, όσο και για ερµηνεία κλασικού ρεπερτορίου. Η οικογένεια του 

φλάουτου µε ράµφος αποτελείται από πέντε µέλη: αρχίζει από το σοπρανίνο και 

καταλήγει στο µπάσο. Από τα κλασικά όργανα, ο Orff χρησιµοποιεί τη βιόλα ντα 

γκάµπα (viola da gamba), το βιολοντσέλο, το βιολί και τη βιόλα ως εναλλακτικές 

λύσεις των δύο αυτών οργάνων (σοπρανίνο και µπάσο), το τσέµπαλο, την κιθάρα, το 

λαούτο, το σπινέτο, το ψαλτήρι κ.ά. 

Ο Klaus Becker όχι µόνο βελτίωσε τα όργανο που έφτιαξε ο Maendler, αλλά 

κατασκεύασε και καινούρια, όπως το λιθόφωνο και το έγχορδο για παιδιά, το 

µπόρντουν (bordun ή porta cello). Στην Ελλάδα χρησιµοποιούνται µε επιτυχία και 

διάφορα παραδοσιακά ελληνικά όργανα όπως το τουµπελέκι, το νταούλι, τα κρόταλα, 

τα ζίλια, τα σείστρα και διάφορες κουδούνες. Είναι αξιοθαύµαστο το γεγονός ότι 

αυτά τα µουσικά όργανα τα οποία συναντάµε σ’ όλα τα βήµατα του Ελληνισµού, 

µέχρι και στις αρχαίες τραγωδίες, συνυπάρχουν µε άλλα, ετερόκλητων φαινοµενικά 

πολιτισµών, µέσα στο πλαίσιο ενός µουσικοπαιδαγωγικού συστήµατος λίγο µετά την 

είσοδό µας στην τρίτη χιλιετία. 

     Αξίζει να σηµειωθεί ότι ο Orff αποκλείει τη χρησιµοποίηση της µελόντικας, της 

φυσαρµόνικας, του ακορντεόν και του πιάνου, γιατί ο ήχος τους δεν ταιριάζει µε την 

ηχοχρωµατική υφή των υπολοίπων οργάνων. Το πιάνο όµως µπορεί να 

χρησιµοποιηθεί διακριτικά, αν είναι κουρδισµένο σε σχέση µε τα υπόλοιπα όργανα 

και δεν παίζει µουσικά µέρη που παίζουν τα ραβδόφωνα (Χειµώνα,2008). 

 

8.5    Αυτοσχέδια όργανα 

 

     Η οικολογική συνείδηση και η ανακύκλωση-επαναχρησιµοποίηση άχρηστων 

υλικών µπορούν να αναπτυχθούν µέσα στο πλαίσιο του Συστήµατος Orff. Με 

άχρηστα υλικά και µε την καθοδήγηση του δασκάλου τους, τα παιδιά µπορούν να 

φτιάξουν εκπληκτικά όργανα, κρουστά, έγχορδα, ακόµα και πνευστά. Με αυτό τον 

τρόπο, µέσα από το παιχνίδι της κατασκευής, αναπτύσσουν τις δεξιότητες και την 

εφευρετικότητά τους, ενώ συγχρόνως επιδίδονται σε ηχητικούς πειραµατισµούς και 

εµπειρίες (Αντωνακάκης, 1996, σσ.79, 83-87)  
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     Πρόκειται για όργανα που τα παιδιά ενθαρρύνονται να τα φτιάξουν µόνα τους από 

άχρηστο συνήθως υλικό. Μπορούν να κατασκευαστούν όργανα για: χτύπηµα (µε 

ξυλάκια), για κούνηµα και για κουδούνισµα. Στην κατηγορία αυτή εντάσσονται και 

κρόταλα και σείστρα που µπορούν να κατασκευαστούν από παιδιά ή είναι έτοιµα 

(Ανδρούτσος, 1995, σ.111). Αλουµινένια κουτιά αναψυκτικών µε λίγο ρύζι γίνονται 

µαράκες, καπάκια αναψυκτικών γίνονται σείστρα, χάρτινοι κύλινδροι µε ένα κοµµάτι 

σαµπρέλα γίνονται τύµπανα, κουτάκια από φωτογραφικό φιλµ γίνονται σφυρίχτρες, 

άχρηστα κοµµάτια από πλακάκια γίνονται ξυλόφωνο, σωλήνες ηλεκτρικών 

εγκαταστάσεων µε ένα σπασµένο σκουπόξυλο και ένα χωνί γίνονται σάλπιγγα, λογής 

–λογής τενεκέδες γίνονται ταµπούρλα, κασόνια ή κουτιά πούρων µε σύρµα γίνονται 

έγχορδα, κοµµάτια καλαµιού γίνονται αυλοί ή κρουστά και τόσες άλλες ιδέες και 

εφαρµογές που εµπλουτίζουν ηχοχρωµατικά την ορχήστρα αυτοσχέδιων οργάνων του 

Orff (Αντωνακάκης, 1996, σ.88.).  

Ο Orff µάλιστα, στον πρόλογο του βιβλίου του «Orff – Schullwerk, Music for 

Children», παρατηρεί ότι πρέπει να δοθεί µεγάλη έµφαση στο οµαδικό παίξιµο, 

καθώς επίσης και στην ποικιλία των ηχοχρωµάτων και στο συνδυασµό τους. Για τα 

όργανα Orff πολλοί έχουν τη γνώµη ότι είναι σχετικά ευκολόπαικτα. Όµως αυτό στην 

πραγµατικότητα δεν ισχύει. Ο ίδιος ο Orff αναφέρει σχετικά: «Ακόµα και τα πιο απλά 

όργανα για να παιχθούν χρειάζονται τεχνική και εξάσκηση». Πολλοί δάσκαλοι της 

µεθόδου εξάλλου διαφωνούν µε το χαρακτηρισµό ευκολόπαικτα. «Ο χαρακτηρισµός 

αυτός για τα όργανά µας κρύβει την πραγµατική ιδέα χρησιµοποίησής τους που έχει 

καθαρά παιδαγωγικό χαρακτήρα». Τα όργανα αυτά, για να παράγουν ήχο, πρέπει να 

παιχθούν µε ευαισθησία, ζωντάνια και ακρίβεια.  

Τα όργανα Orff συχνά χρησιµοποιούνται ως προέκταση των δραστηριοτήτων του 

ρυθµικού λόγου, του τραγουδιού και της κίνησης. Πολύ συχνά τα παιδιά εκφράζουν 

τις µουσικές τους ιδέες πιο εύκολα και µε µεγαλύτερη αυτοπεποίθηση µε τη βοήθεια 

των οργάνων απ’ ό,τι µε το τραγούδι. Τα παιδιά αυτοσχεδιάζουν ρυθµικές και 

µελωδικές φιγούρες που εύκολα µπορούν να τις χειριστούν και να τις εξελίξουν µε 

διάφορους τρόπους. Εξάλλου, παίζοντας σε αυτά τα όργανα, έρχονται σε επαφή µε 

τους νόµους που διέπουν µια οµαδική δουλειά, συνεργάζονται, ανταλλάζουν ιδέες και 

γνωρίζουν τις βασικές αρχές της µονοφωνικής και πολυφωνικής µουσικής. Επίσης, 

σταδιακά, µέσω των οργάνων κα της χρησιµοποίησής τους για συνοδευτικούς 

σκοπούς, τα παιδιά έρχονται σε επαφή και µε την αρµονία(Χειµώνα,2008).  
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Τέλος, υπάρχει και µια άλλη παράµετρος που παίζει σηµαντικό ρόλο στη 

διαδικασία της διδασκαλίας µε τη µέθοδο Orff: ο χώρος. Μια ιδανική αίθουσα Orff 

είναι ένας ανοικτός χώρος µε πάτωµα ειδικά κατασκευασµένο για κίνηση. Τα όργανα 

Orff πρέπει να είναι τοποθετηµένα έτσι, ώστε να σχηµατίζουν ένα πλατύ ηµικύκλιο 

και αυτό γιατί είναι πολύ σηµαντικό τα παιδιά που παίζουν τα όργανα να µπορούν να 

βλέπουν και να ακούνε το ένα το άλλο. Επίσης, µπροστά στην ορχήστρα πρέπει να 

υπάρχει ελεύθερος χώρος, ώστε τα παιδιά που χορεύουν ή γενικά κινούνται στο χώρο 

να έχουν άµεση οπτική επαφή µε τα παιδιά που παίζουν. Η ηµικυκλική διάταξη των 

οργάνων είναι εξαιρετικά χρήσιµη για το παιδί που διευθύνει την ορχήστρα 

(Ανδρούτσος, 1995, σσ.113, 115). 

 

 

9. Το µουσικό υλικό του συστήµατος Orff  

9.1  Ostinatο 

 

«Το ostinato προσφέρει την ευκολότερη είσοδο στη φωνητική ανεξαρτησία για 

νεαρούς τραγουδιστές Είναι ιδιαίτερα επιτυχές στα αρχικά στάδια όταν και οι δύο 

φωνές ξεκινούν σαν µία στο µουσικό επίπεδο και όταν το φωνητικό ostinato είναι 

σχετικά µικρό. Πρέπει να έχει µια ρυθµική και µελωδική χροιά µόνο του, χωριστά 

από αυτό της µελωδίας» (Frazee 1987).  

 

Tο ostinato (οστινάτο) είναι ένα ρυθµικό, µελωδικό, λεκτικό ή κινητικό πρότυπο 

(µοτίβο), το οποίο επαναλαµβάνεται επίµονα. Οι δάσκαλοι του Συστήµατος Orff 

βρίσκουν ότι το ostinato προσφέρει στο παιδί την ευκαιρία να παίξει και να 

τραγουδήσει σε ένα σύνολο, σε νεαρή ηλικία. Επειδή υπάρχει µια ρυθµική 

ανεξαρτησία και ένταση µεταξύ των µερών , τα παιδιά εξοικειώνονται µε θεµελιώδεις 

αρχές της σύνθεσης από την αρχή της µουσικής τους µελέτης. Η ακουστική 

συνείδηση ενθαρρύνεται από την ανακάλυψη της σχέσης του ενός µέρους µε το άλλο 

µέσα στο σύνολο. Τελικά, η µουσική µνήµη, η ρυθµική ανεξαρτησία και ο 

συντονισµός αναπτύσσονται όταν ζητείται από τα παιδιά να ιεραρχήσουν τα µέρη που 

προκαλούν συνεχώς τις µουσικές τους δυνατότητες. Για όλους αυτούς τους λόγους, 

το ostinato εµπεριέχεται σε όλα τα µέσα και τα επίπεδα της µάθησης. 
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Σύµφωνα µε τον Αντωνακάκη µέσα στο Σύστηµα Orff συναντάµε το ostinato τόσο ως 

λειτουργικό στοιχείο, όσο και ως συνοδεία, ρυθµική, µουσική ή κινητική. Έτσι, ένα 

κινητικό ostinato µπορεί να συνοδεύσει λεκτικές δραστηριότητες, ένα λεκτικό 

ostinato να ενδυναµώσει τη ρυθµική ανεξαρτησία του µουσικού αποτελέσµατος, ένα 

τραγουδιστό ostinato να βοηθήσει στην κατανόηση µελωδικών γραµµών και τέλος, 

ένα οργανικό ostinato, µέσω ηχηρών κινήσεων ή κρουστών οργάνων (καθορισµένου 

ή ακαθόριστου τονικού ύψους), να στηρίξει ρυθµικές φράσεις, οργανικές µελωδίες 

και αφηγηµατικό ή τραγουδισµένο λόγο. 

 

9.2   Pedal και Bordun  

 

Η συνοδεία µιας µελωδίας µε µία µόνο νότα, συνήθως αυτή της τονικής, λέγεται 

pedal (πεντάλ), γνωστό και ως ισοκράτηµα. Είναι ο πιο απλός τρόπος συνοδείας που 

παρέχει τονική σταθερότητα στο άκουσµα της µελωδίας. Αυτός ο τρόπος συνοδείας 

παρουσιάζεται στα πρώιµα στάδια της εργασίας του Orff.  

Το bordun (µπορντούν) είναι και αυτό ένα είδος ισοκρατήµατος µε τη διαφορά ότι 

πρόκειται για συνήχηση δύο φθόγγων, της τονικής (πρώτης νότας) και της 

δεσπόζουσας (πέµπτης νότας) της σκάλας που είναι γραµµένο ένα τραγούδι ή µια 

µελωδία (π.χ Do-Sol). Αυτή η συνοδεία των δύο φθόγγων µπορεί να παίζεται 

συνέχεια («επίπεδο» bordun), από ένα όργανο ή από δύο όργανα διαφορετικής 

µουσικής έκτασης. Μπορεί ακόµη αυτές οι δύο νότες να παίζονται διαδοχικά ή σε 

άρπισµα στην οκτάβα («σπασµένο» bordun).  

Όταν το διάστηµα πέµπτης στα ασθενή µέρη του µέτρου γίνεται έκτης ή τετάρτης 

έχουµε το «κινούµενο» bordun(Αντωνακάκης, 1996, σ.101). Ωστόσο, η πεντατονική 

αντιµετώπιση της κινούµενης πέµπτης είναι ελαφρά διαφορετική από τη διατονική 

(Frazee, 1987, σ.42.). Το «κινούµενο» bordun στις πεντατονικές µελωδίες 

απαρτίζεται από την έκτη κα την τρίτη συνήθως νότα της τονικότητας  

 

9.3   Descant και µελωδία  

 

Το descant (ντεσκάντ) είναι µια δευτερεύουσα µελωδική γραµµή, η οποία συνοδεύει 

την κύρια µελωδία. Κινείται µέσα στο πλαίσιο της αντιστικτικής τεχνικής και µπορεί 

να προέρχεται από την κύρια µελωδία ή να είναι ανεξάρτητη από αυτήν.  
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Το µελωδικό υλικό στα αρχικά στάδια της µουσικοκινητικής αγωγής Orff 

χρησιµοποιεί ανηµιτονικές κλίµακες, όπως οι πεντατονικές. Έπειτα περνά στις 

πεντατονικές (µείζονες και ελάσσονες κλίµακες), ενώ η επαφή µε ατονικά -παντονικά 

ακούσµατα είναι παρούσα σε κάθε απόπειρα αυτοσχεδιασµού µε όργανα της 

ορχήστρας Orff. 

 

9.4   Συγχορδίες  

 

Κατά τη µουσική εξέλιξη του Συστήµατος Orff, οι διάφοροι συνοδευτικοί τρόποι 

παραχωρούν τη θέση τους, στο τελικό στάδιο, στον αρµονικό πλούτο των 

συγχορδιών, όπως αυτές είναι γνωστές µέσα από την Αρµονία του τονικού 

συστήµατος.  

Αρχικά χρησιµοποιούνται οι συγχορδίες που σχηµατίζονται στις βαθµίδες I-V και 

ακολουθεί ο συνδυασµός των κύριων συγχορδιών I-IV-V, τόσο του µείζονα όσο και 

του ελάσσονα τρόπου. Ο τελικός στόχος του Συστήµατος Orff, όσον αφορά στην 

ανάπτυξη τη µουσικότητας των παιδιών, είναι το πέρασµα από τις πεντατονικές και 

εξατονικές µελωδίες στους µεσαιωνικούς τρόπους (δωρικός, φρυγικός, µιξολυδικός 

και αιολικός) και στην αρµονική δοµή των διατονικών κλιµάκων του µείζονα και του 

ελάσσονα τρόπου. 

 

 

 

10.    Στόχοι της µουσικοκινητικής αγωγής Orff  

• Η µουσικοκινητική αγωγή Orff στοχεύει στη ολόπλευρη ανάπτυξη του ανθρώπου: 

σε κάθε άνθρωπο άσχετα µε την ηλικία και τη µόρφωση, δίνεται η δυνατότητα να 

ενεργοποιήσει τις εµπειρίες, τις ικανότητες και την εσωτερική του διάθεση µε τη 

συµµετοχή σε µία διαδικασία στοιχειακής κινητικής δραστηριότητας και 

µουσικής παιδείας. 

• Βάση της µουσικοκινητικής αγωγής Orff είναι το ευρύ φάσµα της επικοινωνίας 

και της κοινωνικής συµπεριφοράς: η συµµετοχή στην οµάδα, η προσαρµογή σε 

αυτή, η συνεργασία σε οµάδες και ζευγάρια, όπως και η ικανότητα καθοδήγησης, 
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η αυτοπεποίθηση, η ατοµική πρωτοβουλία, εξασκούνται και διαφοροποιούνται σε 

κάθε δραστηριότητα. 

• Στόχος είναι η πλατιά και σε βάθος γνωριµία µε τη µουσική και την κίνηση: τα 

παιδιά θα γνωρίσουν από κοντά τον µουσικό πλούτο, τη σύγχρονη κινητική 

έκφραση, τις παραδοσιακές µουσικές φόρµες, λαϊκούς χορούς, ήχους και όργανα 

από όλον τον κόσµο και ιδιαίτερα του τόπου τους. 

• Ο στόχος αυτός προσεγγίζεται κυρίως µε την εµπειρική µάθηση: αφετηρία είναι η 

πράξη. Από το βίωµα και την εξερεύνηση παιδιά και ενήλικες αποκτούν 

πραγµατικές γνώσεις και προχωρούν σε προσωπικά συµπεράσµατα και 

εφαρµογές. 

 

• Η µουσικοκινητική αγωγή Orff αποκτά την ιδιαίτερή της σηµασία εκεί που το 

περιεχόµενο του µαθήµατος ξεπερνά τα όρια της µουσικής και της κίνησης και 

επεκτείνεται και σε άλλες ανάγκες του σύγχρονου ανθρώπου. Γίνεται δηλαδή 

επίκαιρη και εντός µαθήµατος: αυτό το περιεχόµενο αφορά την κοινωνικότητα, 

την καλή λειτουργία των κινήσεων, την αντίληψη του περιβάλλοντος, τον 

προσανατολισµό, την προσαρµοστικότητα, την νοητική ευελιξία κ.α. 

 

 

11.    Η προσφορά της Μουσικοκινητικής Αγωγής Orff στη µουσική     

εκπαίδευση στην Ελλάδα 

Στην Ελλάδα, η µουσικοκινητική αγωγή Orff έγινε γνωστή το 1962, από την 

Πολυξένη Ματέυ Ρουσοπούλου (1902-1999).Ήταν το 1957 όταν ο Carl Orff ήρθε 

στην Αθήνα και έδωσε στην Πολυξένη Ματέυ τα δύο πρώτα τεύχη του Orff –

Schulwerk. Η εµπνευσµένη δασκάλα άρχισε να εφαρµόζει σιγά-σιγά τις παιδαγωγικές  

ιδέες του Orff  στη δική της σχολή. 

Φοίτησε στη σχολή Günther και το 1961 ,στο πρώτο επιµορφωτικό σεµινάριο για 

δασκάλους ,που οργανώθηκε στη Μουσική Ακαδηµία του Mozarteum στο Salzburg, 

η Ματέυ δίδαξε υπο την αιγίδα του ίδιου του Orff. To 1962 εργάζεται συστηµατικά 

για την εφαρµογή των ιδεών του Orff.Στην αρχή αντιµετώπισε το πρόβληµα της 
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µεταφοράς του ονόµατος Orff-Schulwerk στα Ελληνικά.Η ακριβής µετάφραση δεν 

κάλυπτε την έννοια που περικλείει αυτή η εκπαιδευτική ιδέα.Ο όρος µέθοδος 

απορρίφθηκε αφού δεν πρόκειται για µια σειρά από αυστηρά καθορισµένα 

βήµατα.Επιπλέον ο όρος σύστηµα επίσης δεν αποδίδει σωστά την παιδαφωγική 

φιλοσοφία του Orff. Όµως σαν όρος είναι πιο ευρύς και τελικά καταλήξαν µε τον 

Orff να το πούνε έτσι.Παρ’όλα αυτά η Ματέυ δεν έµεινε ικανοποιηµένη και τελικά τα 

τελευταία χρόνια µεταφράστηκε περιφραστικά ως «Παιδαγωγικό έργο Orff». 

 Η περίπτωση της Ελληνικής έκδοσης είναι τελείως διαφορετική από τις άλλες. 

Η Ματέυ δεν προσάρµοσε πέντε τεύχη όπως έκανε η M.Murray αλλά δύο τεύχη που 

περιέχουν επεξεργασµένα ελληνικά παραδοσιακά τραγούδια και χορούς. 

Η ίδια αναφέρει πως ο ίδιος ο Orff δεν την άφησε να κάνει τα πέντε τεύχη.Τα 

βαυαρικά δεν κάνουν για µετάφραση στην ελληνική κουλτούρα.Έτσι η Ματέυ 

επεξεργάστηκε παραδοσιακά τραγούδια και χορούς από όλη την Ελλάδα ώστε να 

παρουσιαστούν όλα εκείνα τα διαφορετικά σοιχεία της γλώσσας,των µεικτών 

µέτρων(5/4, 5/8, 7/8, 8/8) και των τρόπων που δεσπόζουν στην ελληνική µουσική. 

Το πρώτο τεύχος εκδόθηκε το 1963 και το δεύτερο το 1968 µε τίτλο Ελληνικά 

τραγούδια και χοροί στα πλαίσια των «εθνικών» εκδόσεων του Schulwerk. Σε όλες 

τις «εθνικές εκδόσεις το υλικό είναι παρµένο από τη λαική µουσική της κάθε χώρας  

και διατηρείται πάντα η γλώσσα της στο τραγούδι και η χροιά των παραδοσιακών της 

οργάνων στην ενορχήστρωση.Το παιδαγωγικό έργο Orff διδάσκεται στη σχολή 

Ματέυ υπο τη διεύθυνση των εγγονών της,µέχρι και σήµερα. 

Πλέον η µουσικοκινητική αγωγή Orff  είναι πολύ γνωστή στην Ελλάδα. 

Εφαρµόζεται σε πολλά ιδιωτικά εκπαιδευτήρια καθώς και απο µεµονωµένους 

δασκάλους σε δηµόσια σχολεία. 

Στο σύστηµα Orff αυτό που έχει µεγάλη σηµασία κατά τη διδασκαλία είναι η 

ευρηµατικότητα του δασκάλου.Στην Ελλάδα έχουµε µια πλούσια παράδοση και ο 

δάσκαλος µπορεί να βρεί άφθονο υλικο.Ωστόσο χρειάζεται προσοχή στην επιλογή 

του υλικού γιατί πρέπει να είναι κατάλληλο για να λειτουργήσει το σύστηµα.Επίσης 

το υλικό θα πρέπει να διακρίνεται για την ποιότητα και την αυθεντικότητά του. 

Με το πέρασµα των χρόνων φάνηκε έντονα η έλλειψη ειδικευµένων 

δασκάλων.Έτσι δηµιουργήθηκε ένας κεντρικός φορέας που αναλαµβάνει τη 

συστηµατική εκπαίδευση δασκάλων.Με αυτό το σκοπό η ΕΠΙΜΟΡΦΩΣΗ της σχολής 

Μωραίτη ξεκίνησε αυτήν την προσπάθεια το 1985 και συνεχίζει µέχρι σήµερα.  
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Το Νοέµβριο του 1990 ιδρύθηκε στην Αθήνα ο Ελληνικός Σύλλογος 

Μουσικοκινητικής Αγωγής Carl Orff(ΕΣΜΑ CARL ORFF).Στοχεύει στη διάδοση 

του µουσικοπαιδαγωγικού έργου του Orff µέσω σεµιναρίων, εκπαίδευσης 

δασκάλων,διαλέξεων και εκδηλώσεων.Ενθαρρύνει την έρευνα και τον πειραµατισµό 

και παρέχει πληροφορίες.Επίσης κάθε τρεις µήνες ο σύλογος εκδίδει το περιοδικό µε 

τίτλο «Ρυθµοί». 

 

12.    Η Σηµασία της Μουσικοκινητικής αγωγής στην εκπαίδευση 

 

Μουσικοκινητική Αγωγή είναι ένα παιδαγωγικό σύστηµα προσέγγισης της 

µουσικής και της κίνησης µέσα από την προσωπική βιωµατική εµπειρία, την 

εξερεύνηση, την παρατήρηση και τον δηµιουργικό αυτοσχεδιασµό. Βασίζεται στις 

πιο σύγχρονες κι εξελιγµένες γνωστικές αρχές της παιδοψυχολογίας, της 

µουσικοπαιδαγωγικής, τηςκινησιολογίας και της αισθητικής αγωγής.Η σχολική 

εκπαίδευση έχει την υποχρέωση να καλλιεργήσει και να ενεργοποιήσει στο 

αναπτυσσόµενο άτοµο όλες εκείνες τις ικανότητες οι οποίες είναι απαραίτητες για 

την εξελικτική του πορεία όπως την πρωτοβουλία, την φαντασία και την 

δηµιουργικότητα.(Ματεϋ, 1992).  

Το παιδί ιδιαίτερα στην πρώτη σχολική περίοδο παρουσιάζει µεγάλη 

δεκτικότητα και ικανότητα αφοµοίωσης βιωµάτων που αφορούν την κίνηση, τους 

ήχους, τα χρώµατα, τους ρυθµούς και τις εν γένει αισθητικές µορφές. Η σχολική 

παιδεία πρέπει να  βοηθήσει το παιδί να αναπτυχθεί σύµµετρα σωµατικά, πνευµατικά 

και ψυχικά.  

Το πρόγραµµα σπουδών στην Πρωτοβάθµια Εκπαίδευση αναφέρει: "Ο 

σκοπός του δηµοτικού σχολείου είναι η πολύπλευρη πνευµατική και σωµατική 

ανάπτυξη των µαθητών µέσα στα πλαίσια που ορίζει ο ευρύτερος σκοπός της 

Πρωτοβάθµιας και ∆ευτεροβάθµιαςΕκπαίδευσης" (Νόµος 1566/85). Στο άρθρο ένα 

(1) του ίδιου Νόµου αναφέρει χαρακτηριστικά: "Να συµβάλει (το σχολείο) στην 

ολόπλευρη, αρµονική και ισόρροπη ανάπτυξη των διανοητικών και ψυχοσωµατικών 

δυνάµεων των µαθητών, ώστε ανεξάρτητα από φύλο και καταγωγή, να έχουν τη 

δυνατότητα να εξελιχθούν σε ολοκληρωµένες προσωπικότητες και να ζήσουν 

δηµιουργικά". Οι στόχοι της µουσικής αγωγής πρέπει να βασίζονται σε καινούργια 

επιστηµονικά συµπεράσµατα που σχετίζονται µε τις ατοµικές, κοινωνικές, 
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ψυχολογικές και παιδαγωγικές αλήθειες, όπως και µε σύγχρονες προσεγγίσεις. Οι 

απαιτήσεις της σύγχρονης αγωγής αποσκοπούν να γίνει η µάθηση αποτέλεσµα των 

δυναµικών σχέσεων ανάµεσα στο δάσκαλο και στο µαθητή, µέσα από δηµιουργικές 

διεργασίες.   

Στόχος της είναι η ανάπτυξη της φαντασίας των παιδιών, η ενθάρρυνση για 

διερεύνηση και διευκόλυνση της µάθησης, µέσα σε µια ατµόσφαιρα αποδοχής, µε 

ποικιλία δραστηριοτήτων, εναλλακτικών λύσεων και απόψεων. Η αγωγή δεν πρέπει 

να απευθύνεταιµόνο στη νόηση του παιδιού, αλλά να προσφέρει κυρίως βιώµατα. 

Είναι απαραίτητο η αγωγή του παιδιού της πρώτης σχολικής περιόδου να 

ανταποκρίνεται στις παραπάνω απαιτήσεις και να συνδυάζει την κίνηση µε τον 

κόσµο των ήχων, δηλαδή, το λόγο και τη µουσική. Ο συνδυασµός αυτός στηρίζεται 

στα κοινά καιπαράλληλα γνωρίσµατα και στους παράγοντές τους, όπως ο χρόνος, o 

χώρος, ο ρυθµός και ηένταση. Βοηθάει στην ανάπτυξη της κίνησης, της µνήµης, της 

φαντασίας και γενικά της ίδιας της νοηµοσύνης, αναπτύσσοντας όλες τις λειτουργίες 

και ιδιαίτερα την ακουστική αντίληψη και την γλωσσική ικανότητα του παιδιού.  

Η Μουσικοκινητική Αγωγή έχει τις πηγές της στο συναισθηµατικό κόσµο του 

µικρού παιδιού, συµβάλλει στη δηµιουργία καλής διάθεσης, χαράς και ικανοποίησης 

και επηρεάζει θετικά την κοινωνικό-συναισθηµατική του προσαρµογή. Τα παιδιά 

αντιλαµβάνονται ότι αποτελούν µέρος της κοινωνίας, συνεισφέρουν και συµµετέχουν 

ενεργά σε αυτήναναπτύσσοντας φιλικές σχέσεις και ισχυρούς δεσµούς. Είναι το 

µέσον που προσπαθεί να βοηθήσει το παιδί στην ανακάλυψη των εκφραστικών, 

αυτοσχεδιαστικών και δηµιουργικώντου ικανοτήτων.  

Ένα από τα πρωταρχικά στοιχεία της µουσικοκινητικής αγωγής είναι και ο 

ρυθµός.Κάθε παιδί έχει το δικό του ατοµικό ρυθµό και µε τον δικό του τρόπο, βλέπει, 

ακούει και προσλαµβάνει έννοιες. Έτσι, το έργο της Μουσικοκινητικής Αγωγής είναι 

διπλό. ∆ίνει διέξοδο στους φυσιολογικούς ρυθµούς του παιδιού και του προσφέρει 

εντυπώσεις από τονγύρω κόσµο, µέσα από τις αισθήσεις (Σέργη, 1987; Heudrie & 

Bray, 1985).  

Η Μουσικοκινητική Αγωγή προσεγγίζει τους παραπάνω στόχους και 

επιτρέπει µια ελευθερία έκφρασης ασυνήθιστη σ’ άλλους τοµείς της αγωγής. Eίναι 

µια παιδαγωγική θεωρία η οποία απορρίπτει τις πρακτικές αποµνηµόνευσης - 

αποστήθισης και τις αντικαθιστά, όπως ήδη αναφέρθηκε, µε την παρατήρηση, τον 

πειραµατισµό και το συλλογισµό.  
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Απευθύνεται στο παιδί ως σύνολο σωµατικό, πνευµατικό, ψυχικό. 

Επιστρατεύει το σώµα µε την κίνηση και την όξυνση των αισθήσεων και 

τουπνεύµατος, µεταδίδοντας γνώσεις που αφορούν τη µουσική, το λόγο, το χώρο, το 

χρόνο καιτέλος, την ψυχή, φέρνοντας το παιδί σε επαφή µε αισθητικές µορφές. Όλα 

αυτά γίνονται βιωµατικά, δηµιουργικά και όχι εγκεφαλικά (Laban, 1998; 

Ανδρούτσος, 1995; Ματέϋ, 1978). 

Βοηθά στην ανάπτυξη της µουσικής και κινητικής ανεξαρτησίας και 

ελευθερίας των παιδιών,ενώ διατηρούν την αυτονοµία τους, κάτι που θα τους 

επιτρέψει να κάνουν τις δικές τουςεπιλογές και να προτείνουν εναλλακτικές λύσεις 

και νέες ιδέες.  

Επιδιώκει την αρµονία σώµατος, ψυχής και πνεύµατος και στοχεύει επίσης 

στην ισόρροπη και ολόπλευρη ανάπτυξητης προσωπικότητας των παιδιών, 

καλλιεργώντας τις κοινωνικές τους δεξιότητες µέσα από τις οµαδικές 

µουσικοκινητικές δραστηριότητες και το παιχνίδι. 

 Οι µουσικοπαιδαγωγικές µέθοδοι, έφεραν µια σαρωτική επανάσταση στην 

εκπαίδευση σε παγκόσµια κλίµακα. Η σηµασία της Μουσικοκινητικής Αγωγής είναι 

αναµφίβολα σηµαντική και η συµβολή της για την οµαλή ανάπτυξη του παιδιού είναι 

καθοριστική και πολύπλευρη.  

Η Μουσικοκινητική Αγωγή αποτελεί απαραίτητο στοιχείο όχι µόνο της 

µουσικής, της κινητικής και της χορευτικής αγωγής, αλλά και της Γενικής Φυσικής 

Αγωγής στην σχολική εκπαίδευση, η οποία σήµερα είναι απαραίτητο να οδηγεί στην 

απόκτηση γνώσεων, να αξιολογεί, να καθορίζει, να επιλύει και να αναπτύσσει τους 

γενικούς καιεπιµέρους στόχους της.Μέσα από τις µουσικοκινητικές δραστηριότητες 

οι µαθητές γνωρίζουν, συνειδητοποιούν καιαναπτύσσουν κινητικές, γνωστικές, 

συναισθηµατικές και κοινωνικές δεξιότητες. 

 

 

12.1   Κινητικές δεξιότητες  

 

Οι µουσικές και οι κινητικές δραστηριότητες της Μουσικοκινητικής Αγωγής, 

επιτρέπουν τους µαθητές να αναπτύξουν τις κινητικές τους δεξιότητες.  

Η κίνηση είναι η πρώτη µορφή εξερεύνησης και επικοινωνίας του ατόµου µε 

τον χώρο που το περιβάλλει. Κινητική δεξιότητα µπορεί να αναφερθεί το σύνολο των 

ικανοτήτων που έχει κάποιος ώστε να πετύχει ένα τελικό αποτέλεσµα µε τη 
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µεγαλύτερη δυνατή σιγουριά και τη λιγότερη κατανάλωση ενέργειας ή χρόνου και 

ενέργειας κατά την διαδικασία µάθησης.  

Μέσα από τις χορευτικές δραστηριότητες ο µαθητής αποκτά συνείδηση του 

σώµατος(σωµατογνωσία) και αντίληψη της σχέσης του σώµατος και της κίνησης στο 

χώρο / χρόνο(κιναίσθηση).  

Η Μουσικοκινητική Αγωγή βοηθάει το µαθητή να συνειδητοποιήσει τα 

διάφορα µέλη του σώµατος του και τους τρόπους µε τους οποίους αυτά µπορούν να 

κινηθούν, να τα συντονίσει κινητικά στο ρυθµό της µουσικής και να µάθει να ελέγχει 

το είδος και την ταχύτητα της κίνησης του. Τον παρακινεί να αναπτύξει βασικές 

δεξιότητες όπως είναι η µετακίνηση, αναπήδηση, στάση, λεπτή και αδρή 

κινητικότητα, χειρισµός αντικειµένων µέσα από ερεθίσµατα κινητικά, ακουστικά, 

οπτικά και απτικά και ενισχύει την αποτελεσµατικότητα τους.  

 

12.2 Γνωστικές δεξιότητες  

 

Σύµφωνα µε τον H. Gardner, καθηγητή του Πανεπιστηµίου Harvard, που έχει 

χαρακτηριστεί από κάποιους ως ο Piaget της εποχής µας, υπάρχουν πολλές 

διαφορετικές µορφές νοηµοσύνης, εξίσου σηµαντικές για κάθε άνθρωπο. Κατά τον 

Gardner η µουσική και η κιναισθητική νοηµοσύνη είναι µία από τις µορφές 

νοηµοσύνης που είναι σχετικά αυτόνοµες και παρούσες σε κάθε ανθρώπινο ον, είναι 

εξίσου σηµαντικές όσο η λογικοµαθηµατική ή η γλωσσική νοηµοσύνη και εποµένως 

θα πρέπει να καλλιεργούνται στον ίδιο βαθµό µ’ αυτές (Gardner, 1983/1993). Η 

ελλιπής ανάπτυξη της µουσικής και κιναισθητικής νοηµοσύνης ισοδυναµεί, κατά τον 

Gardner, µε περιορισµό του συνολικού δυναµικού της ανθρώπινης νόησης. 

Το µάθηµα της Μουσικοκινητικής Αγωγής δηµιουργεί ένα ευνοϊκό 

περιβάλλον για την ανάπτυξη των γνωστικών ικανοτήτων του µαθητή. Το παιδί µε τη 

συµµετοχή του στην κοινή χορευτική διαδικασία θέτει τα προσωπικά του όρια, 

µαθαίνει να συνεργάζεται, να σέβεται τους άλλους, να πειθαρχεί, να µοιράζεται και 

να εµπιστεύεται.  

Επίσης,µαθαίνει να κινείται ελεύθερα στο χώρο προς όλες τις κατευθύνσεις 

και τους προσανατολισµούς, στα διάφορα επίπεδα, θέσεις ή άξονες και γεωµετρικά 

σχήµατα. Σύµφωναµε την Margaret, (1992) οι δραστηριότητες της Μουσικοκινητικής 

Αγωγής εξασκούν την ικανότητα της µνήµης, ενώ ταυτόχρονα αναπτύσσουν την 

αυτοσυγκέντρωση και την αυτοπειθαρχία. 



 58

 Επίσης, δίνονται τα κατάλληλα ερεθίσµατα για την καλλιέργεια της 

ετοιµότητας, της άµεσης αντίδρασης και της ικανότητας λήψης αποφάσεων. Tονίζει 

η κ. Χαρά Καλοµοίρη, πρόεδρος του Εθνικού Ωδείου και εξηγεί: «Η κυριότερη είναι 

ότι µαθαίνουν από πολύ µικρή ηλικία να οργανώνουν τις δραστηριότητές τους. Για να 

παίξουν ένα κοµµάτι πρέπει να συντονίσουν σώµα, νου και συναίσθηµα. Επίσης, 

εξασκούνται στο να ανταποκρίνονται µε ακρίβεια σε οδηγίες. Αυτό τους δίνει ένα 

σχετικό προβάδισµα έναντι των άλλων παιδιών και το επιβεβαιώνουν και δάσκαλοι» 

Κατά τον Choksy και τους συνεργάτες του (1986), οι µουσικοκινητικές 

δραστηριότητες ενεργοποιούν την κιναισθητική, οπτική, απτική και ακουστική 

αντίληψη του µαθητή. Την ίδια άποψη υποστηρίζουν και οι Θεοδωρίδης (1996), 

Τσουµάνης (1995) και Σακελλαρίδης (1994) καθώς αναφέρουν ότι η ανάπτυξη της 

ακουστικής αντίληψης, µε ταυτόχρονη άσκηση της κινησιολογικής αντίδρασης, 

επιτυγχάνεται µέσα από τις µουσικοκινητικές δραστηριότητες και κυρίως µε κινητικά 

παιχνίδια και ρυθµικά µοτίβα. Επίσης, µέσα από τις µουσικοκινητικές 

δραστηριότητες οι µαθητές αποκτούν γνώσεις ειδικές ως προς την µουσική και την 

κίνηση καιγενικές ως προς το περιβάλλον και τον πολιτισµό (Σέργη, 1987; Ματεϋ, 

1978). Με τις παραδοσιακές του µορφές αποτελεί µέσοµεταβίβασης της πολιτιστικής 

κληρονοµιάς από γενιά σε γενιά και µέσο αναγνώρισης και αποδοχής των ηθών και 

εθίµων. Άλλωστε όπωςυποστηρίζει ο Orff (1955) µε το σύστηµα της 

Μουσικοκινητικής Αγωγής τα παιδιά αντιλαµβάνονται, συνειδητοποιούν και 

µαθαίνουν την παράδοση της χώρας τους, τα ήθη, τα έθιµα και τον πολιτισµό τους.  

 

12.3   Συναισθηµατικές δεξιότητες  

 

Μια από τις πιο σηµαντικές λειτουργίες της Μουσικοκινητικής Αγωγής είναι 

ηικανοποίηση των ατοµικών συναισθηµατικών αναγκών του παιδιού. Η αισθητική 

απόλαυση που απορρέει από την αντιληπτική ή παραγωγική µουσική εµπειρία 

αποτελεί µία άλλη σηµαντική λειτουργία της µουσικής, στενά συνδεδεµένη µε τη 

συναισθηµατική της διάσταση. Όπως µέσα από κάθε εµπειρία µε τις τέχνες, έτσι και 

µέσα από τη µουσική εµπειρία, το άτοµο συσχετίζεται µε το έργο τέχνης σε άµεση 

αλληλεπίδραση, η οποία δηµιουργεί µια βαθιά ικανοποιητική αίσθηση ευχαρίστησης, 

ένα ισχυρό συναίσθηµα αυταξίας και εκπλήρωσης. 

Η ΜουσικοκινητικήΑγωγή αποτελεί µια καθαρτική εµπειρία που δίνει στο 

παιδί τη δυνατότητα να εξωτερικεύσειτις διάφορες εντάσεις και τα άγχη του µε 
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δηµιουργικό τρόπο και να απελευθερωθεί απόψυχολογικά συµπλέγµατα και 

αναστολές. Σύµφωνα µε τον Kohut (1990), η ίδια η µουσική επηρεάζει 

διαφορετικούς ανθρώπους µε διαφορετικό τρόπο, ή τον ίδιο άνθρωπο διαφορετικά,σε 

διάφορες στιγµές της ζωής του, ή τον ίδιο άνθρωπο διαφορετικά σε διάφορα επίπεδα 

τηςπροσωπικότητάς του. 

Έτσι το παιδί είναι ελεύθερο µέσα από τις µουσικοκινητικές δραστηριότητες 

να αξιοποιήσει αυτά που το ίδιο έχει δηµιουργήσει, αυτά που το ίδιο έχειανάγκη και 

επιθυµεί, χωρίς να δεσµεύεται από τις επιλογές των άλλων.  

Η µουσική και η κίνηση είναι µοναδικές µορφές µη λεκτικής επικοινωνίας. 

Αυτό είναι ιδιαίτερα σηµαντικό για το παιδί της πρώτης σχολικής περιόδου που 

συχνά αδυνατεί να εκφράσει µε λόγια τα συναισθήµατα του, ενώ αντίθετα µπορεί να 

τα εκφράσει χωρίς δυσκολία µέσω της κίνησηςκαι της µουσικής ( Orff, 1955).  

Επίσης µέσω των µουσικοκινητικών δραστηριοτήτων το παιδί αναλαµβάνει 

πρωτοβουλίες, προτείνει εναλλακτικές λύσεις και νέες ιδέες, συνθέτει µουσικάκαι 

κινητικά σχήµατα, µε αποτέλεσµα να αναπτύξει την αυτοπεποίθηση του και το 

θάρροςτου και να αποκτήσει µια θετική αυτοεικόνα. Το παιδί νιώθει ενθουσιασµό και 

χαρά από τηνσυνεισφορά του στην συνολική οµαδική προσπάθεια που κάνει και 

καλλιεργείται ηυπευθυνότητα και ο αυτοσεβασµός του. Η ανάπτυξη της ικανότητας 

για µουσική και κινητική εκτέλεση, όχι για άλλους λόγους, αλλά για προσωπική του 

ευχαρίστηση και ψυχαγωγία,δηµιουργεί το αίσθηµα της ατοµικής ικανοποίησης, της 

ευχαρίστησης και της ασφάλειας(Ανδρούτσος, 1995). 

 

 

 

12.4    Κοινωνικές δεξιότητες  

 

Η ΜουσικοκινητικήΑγωγή δίνει την ευκαιρία στο παιδί να καλλιεργήσει την 

κοινωνική του δεξιότητα και νααντιληφθεί την πολλαπλότητα του ρόλου του ως 

µέλος µιας µικρής οµάδας, περνώντας απότην θέση του θεατή / ακροατή στη θέση 

του εκτελεστή / δηµιουργού.  

Η Μουσικοκινητική Αγωγή ενισχύει τις επικοινωνιακές δεξιότητες των 

µαθητών µέσωτης εκφραστικής κίνησης και του σώµατος. Οι µαθητές µε την 

συµµετοχή τους σε µια κοινή οµαδική διαδικασία µουσικοκινητικής εκφραστικής 

δραστηριότητας, θέτουν τα προσωπικάτους όρια, µαθαίνουν να συνεργάζονται και να 
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σέβονται τους άλλους, καλλιεργούν το πνεύµατης οµαδικότητας, διαπλέκουν φιλικές 

σχέσεις µεταξύ τους και κοινωνικοποιούνται εύκολακαι αρµονικά (Shreeves, 1994). 

Η Μουσικοκινητική Αγωγή µέσα από τη κίνηση, την σωµατική επαφή, τον 

αυτοσχεδιασµό και τους πειραµατισµούς αναπτύσσει σχέσεις εµπιστοσύνης και 

συγχρόνως δηµιουργεί νέες και αστείρευτες πηγές έµπνευσης καθώς και δυνατότητες 

ανάπτυξης νέωνµορφών κίνησης, προωθεί αξίες για ίσες ευκαιρίες, πολιτιστικές 

συναλλαγές και συγχρόνωςπροσωπική έκφραση και ψυχική, πνευµατική και φυσική 

ανάπτυξη και ολοκλήρωση. 

Πέρα από τα παραπάνω η µουσική αναπτύσσει την δηµιουργικότητα και την 

φαντασία µας, µας βοηθάει να εκφραζόµαστε καλύτερα και πλουτίζει τη ζωή µας.  

H νεότερη ψυχολογία, ερεύνησε διεξοδικά την επίδραση του τραγουδιού και 

γενικότερα της µουσικής στην ανάπτυξη του παιδιού και στην βαθύτερη σχέση µε την 

ανθρώπινη ψυχή. Το κύριο συµπέρασµα είναι ότι αποτελούν µια βαθιά ψυχολογική 

ανάγκη της ανθρώπινης φυλής. Η µουσική στο παιδί είναι µια ενέργεια, µια δράση, 

ένα όπλο, µια έκφραση (Λυκεσάς,2002).  

 

 

 

 

 

13.    Η προσέγγιση Orff στή Μουσικοθεραπεία 

 

Η δύναµη της επιρροής της µουσικής στον ψυχισµό του ανθρώπου δεν είναι 

κάτι καινούριο. Ο καθένας από εµάς έχει νιώσει τη δύναµη της µουσικής. Πόσο η 

µουσική επηρεάζει την ψυχολογική µας κατάσταση, πόσο µας εµπνέει, µας 

χαλαρώνει ή ακόµη µας εκνευρίζει. Πόσο µακριά µπορεί να µας ταξιδέψει στο χώρο 

και στο χρόνο και σε όλες τις αποχρώσεις των συναισθηµάτων και συγκινήσεων. 

Αυτό είναι µια παγκόσµια αλήθεια. 

 Κατά καιρούς και σε διάφορους πολιτισµούς, το θέµα αυτό απασχόλησε τον 

άνθρωπο. Θα µπορούσαµε να πούµε πως η εφαρµογή της µουσικής για σκοπούς 

θεραπευτικούς, είναι τόσο παλιά, όσο και η ιστορία της µουσικής. Και η έννοια της 

µουσικής, είναι τόσο παλιά, όσο και η δηµιουργία του κόσµου, αφού ο ρυθµός, που  

είναι ένα από τα βασικότερα στοιχεία της, γεννήθηκε µε την πρώτη πνοή ζωής. Ότι 
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ζει, πάλλεται. Το σύµπαν κινείται πάνω σε µία ατελείωτη ποικιλία ρυθµών: αστρικοί 

ρυθµοί, ηλιακοί ρυθµοί, εποχιακοί ρυθµοί, ηµερονύκτιο... Και ο ανθρώπινος 

οργανισµός ως µέρος του σύµπαντος λειτουργεί επίσης πάνω σε µία πολύ µεγάλη 

ποικιλία ρυθµών: κυταρικοί ρυθµοί, οργανικοί ρυθµοί, βιολογικοί ρυθµοί... Είναι 

ένας νόµος παγκόσµιος, ο νόµος του ρυθµού που ορίζει την ίδια τη ζωή σε όλες τις 

µορφές της. Η µουσική συµµετέχει στους µεγάλους ρυθµούς του µακρόκοσµου και 

του µικρόκοσµου. 

 Από τις αρχές των ιστορικών χρόνων ο ρόλος της µουσικής ήταν 

συνδεδεµένος µε τις θεραπευτικές µεθόδους που αναπτύχθηκαν σε πολλά µέρη του 

κόσµου. Στα µυστηριακά κέντρα (σχολές) της Αιγύπτου και της Ελλάδας, η σχέση 

θεραπευτικής και ήχου αποτελούσε µέρος µιας πολύ ανεπτυγµένης και ιερής 

επιστήµης. Αλλά και από την ακόµη µακρινότερη εποχή των µύθων και της µαγείας, 

η µουσική µαζί µε άλλες τέχνες ήταν ανάµεσα σ' εκείνα τα µέσα τα οποία οι 

άνθρωποι θεωρούσαν ισχυρότερα από τα φάρµακα στον πόλεµο κατά των 

ασθενειών. 

Σήµερα, η µουσικοθεραπεία διδάσκεται σε πολλά Πανεπιστήµια και ιδιωτικές 

σχολές στον κόσµο. Αλλού σε επίπεδο βασικών µακροχρόνιων σπουδών, αλλού σε 

επίπεδο µεταπτυχιακών σπουδών, όπως συµβαίνει και στη χώρα µας.   

Υπάρχουν τµήµατα µελέτης σε µεγάλα και έγκυρα πανεπιστηµιακά 

νοσοκοµεία σε όλο τον κόσµο, που ερευνούν όχι µόνο το κατά πόσο επηρεάζει η 

µουσική τη ζωή µας (αφού αυτό θεωρείται δεδοµένο πια), αλλά το ποια είδη 

µουσικής και το πώς αυτά µπορούν να βοηθήσουν ακόµη και ανθρώπους που 

πάσχουν ψυχικά ή και σωµατικά να βελτιώσουν την κατάστασή τους. 

 

 

13.1   Τι ονοµάζουµε µουσικοθεραπεία;  

 

Μουσικοθεραπεία είναι η χρήση των ήχων και της µουσικής, για σκοπούς  

θεραπευτικούς και παιδαγωγικούς. Ο µουσικοθεραπευτής είναι ένας επαγγελµατίας 

µουσικός, ειδικά εκπαιδευµένος να χρησιµοποιεί τη µουσική δηµιουργικά ως 

θεραπευτικό µέσο, µέσα σε κλινικά πλαίσια.  

 Η µουσικοθεραπεία χρησιµοποιείται σε όλων των ειδών τις ψυχικές και 

σωµατικές παθήσεις. Οι οργανικές αντιδράσεις του ανθρώπου στο µουσικό ερέθισµα 

εξαρτώνται άµεσα από την συγκινησιακή επίδραση που ασκεί η µουσική πάνω του. Η 
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θεραπευτική διαδικασία ακολουθεί µια πολύ προσεκτική πορεία ανίχνευσης, 

διάγνωσης και προετοιµασίας του θεραπευτικού προγράµµατος. Σε γενικές γραµµές 

οι τεχνικές της µουσικοθεραπείας χωρίζονται σε δύο βασικές κατηγορίες.  

 Στις «δεκτικές» µεθόδους που βασίζονται στη µουσική ακρόαση και στις 

«ενεργητικές» µεθόδους που βασίζονται στη µουσική ή ηχητική δηµιουργία.  

Ωστόσο, οι δύο αυτές γενικές κατηγορίες τεχνικών µπορούν να συνδυάζονται µε 

πολλές άλλες µορφές έκφρασης: κίνηση,  χορός, πλαστικές και εικαστικές τέχνες, 

θεατρικό παιγνίδι, λεκτική έκφραση κ.λπ. Σε τελευταία ανάλυση είναι ο ίδιος ο 

θεραπευόµενος που, ανάλογα µε τις ανάγκες του, την προσωπικότητά του και τα 

µηνύµατα που στέλνει – συνειδητά ή ασυνείδητα – σε έναν ευαίσθητο και ευέλικτο 

θεραπευτή, οδηγεί και εµπλουτίζει τις πτυχές και τα µέσα της θεραπευτικής πορείας 

(Λιάνα Πρίνου Πολυχρονιάδου, 2003).  

   

13.2    Μουσικοθεραπεία Orff  

 

Η µουσικοθεραπεία Orff αναπτύχθηκε από τη Gertrud Orff στο ειδικό κλινικό 

επίπεδο της κοινωνικής παιδιατρικής στη Γερµανία για χρήση σε παιδιά µε 

αναπτυξιακά προβλήµατα,  καθυστερήσεις και αναπηρίες.  

Εχει χρησιµοποιηθεί ως θεραπεία σε παιδιά µε αναπτυξιακές καθυστερήσεις 

και ειδικές ανάγκες για πάνω από τριάντα έτη σε πολυάριθµα  ιδρύµατα στη 

Γερµανία.  

Η ανάπτυξη της µουσικοθεραπείας µέσα στον κλινικό καθορισµό της 

κοινωνικής παιδιατρικής και η χρήση των στοιχείων του Orff- Schulwerk είναι δύο 

παράγοντες που είχαν µια ισχυρή επιρροή επάνω στη φιλοσοφία, τις αρχές και τήν 

πρακτική αυτής της µορφής µουσικοθεραπείας. Μια συνοπτική συζήτηση του 

ιστορικού υποβάθρου, των θεωρητικών θεµελίων και της πρακτικής της 

µουσικοθεραπείας Orff παρέχουν στον αναγνώστη µια επισκόπηση αυτής . 

 

13.2.1     Ιστορικά 

 

Η Gertrud Orff ήταν µουσικοπαιδαγωγός , µαθήτρια και δεύτερη σύζυγος του Orff 

(1939-1953). 

   Το 1980, η Gertrud Orff  άρχισε σεµινάρια στη µουσικοθεραπεία Orff στο 

Deutsche Akademie für Entwicklungs-Rehabilitation στο Μόναχο, µια ιδιωτική 
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ακαδηµία µουσικοθεραπείας ,που είναι συνδεδεµένη µε το Kinderzentrum 

München και πρόσφερε συνεχόµενη εκπαίδευση για επαγγελµατίες που εργάζονται 

µε άτοµα µε ειδικές ανάγκες και αναπτυξιακές καθυστερήσεις. Στόχος αυτής της 

κατάρτισης ήταν να δωθεί σε επαγγελµατίες η δυνατότητα να χρησιµοποιήσουν 

αυτον τον τρόπο προσέγγισης στα µέρη όπου εργάζονται . 

      H µουσικοθεραπεία Orff αναπτύχθηκε στο κλινικό επίπεδο της κοινωνικής 

παιδιατρικής. Αυτός ο τοµέας της παιδιατρικής αναπτύχθηκε στη Γερµανία µετά από 

το δεύτερο παγκόσµιο πόλεµο, από τον Theodor Hellbrügge, του οποίου η εργασία 

µε παιδιά που ήταν σε ιδρύµατα οδήγησε στην ανάπτυξη των διαγνωστικών οργάνων 

που επέτρεψαν τη διάγνωση των αναπτυξιακών καθυστερήσεων και των 

αναπτυξιακών ανικανοτήτων σε  πολύ νεαρή ηλικία.  

Ο Hellbrügge σύντοµα αναγνώρισε ότι τα φάρµακα από µόνα τους 

αδυνατούσαν να ικανοποιήσουν τις ανάγκες των παιδιών των οποίων τα αναπτυξιακά 

προβλήµατα ήταν πολύ σύνθετα. Συµπεριέλαβε στην ιδέα του επαγγελµατίες και από 

συναφείς κλάδους όπως,    παιδίατρους, ψυχολόγους, φυσιοθεραπευτές, 

εργοθεραπευτές, εκπαιδευτικούς, κοινωνικούς λειτουργούς ,παιδιατρικές νοσοκόµες 

,που θεωρήθηκαν οτι έχουν σηµαντική γνώση και τις απαραίτητες δεξιότητες για τη 

διάγνωση των αναπτυξιακών προβληµάτων και για την προώθηση της ανάπτυξης των 

παιδιών. Αναµίχθηκε επίσης µε τους γονείς των παιδιών στα διαγνωστικά και τη 

θεραπεία. 

Η Gertrud Orff κλήθηκε να αναπτύξει µια µορφή Θεραπείας βάσει του Orff-

Schulwerk. Η µουσικοθεραπεία προορίστηκε να υποστηρίξει τη συναισθηµατική 

ανάπτυξη των παιδιών µε αναπτυξιακά προβλήµατα. Ο Hellbrügge έπλασε το όνοµα 

«µουσικοθεραπεία Orff'» (1976). Ο στόχος της κοινωνικής παιδιατρικής είναι να 

εντοπιστούν τα αναπτυξιακά προβλήµατα σε µια πολύ νεαρή ηλικία και έτσι, να 

χρησιµοποιήσει τις µοναδικές δυνατότητες της πρόωρης ανάπτυξης στη παιδική 

ηλικία µε την παροχή της πρόωρης φροντίδας. Ένας άλλος πολύ σηµαντικός τοµέας 

έµφασης της κοινωνικής παιδιατρικής είναι η κοινωνική ολοκλήρωση των παιδιών 

µε  αναπτυξιακά προβλήµατα . Το Kinderzentrum München, που ιδρύθηκε από τον 

Hellbrügge στη δεκαετία του '60, είναι το µεγαλύτερο κέντρο κοινωνικής 

παιδιατρικής στη Γερµανία σήµερα. Είναι το "σπίτι" της µουσικοθεραπεiας Orff. 
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13.2.2    Μουσικό υπόβαθρο: 

 

Αν και η Gertrud Orff θεωρούσε οτι η µουσικοθεραπεία Orff και το Orff-

Schulwerk συνδέονταν, δεν τα θεωρούσε ίδια. Απλώς αρκετά σταχεία του Orff- 

Schulwerk θεωρήθηκαν χρήσιµα στην εφαρµογή της µουσικοθεραπείας για 

καθυστερηµένα παιδιά. Τα ακόλουθα στοιχεία του Orff- Schulwerk µπορούν να 

βρεθούν στη µουσικοθεραπεία Orff σήµερα. Καταρχήν, όπως στο Orff- Schulwerk, η 

λέξη "µουσική" γίνεται κατανοητή έτσι υπό την ευρύτερη έννοιά της «µια συνολική 

παρουσίαση στη λέξη, τον ήχο και τη µετακίνηση» (Orff, 1980). «Παίζοντας µε τους 

ήχους», το παιχνίδι του ρόλου και η ρυθµική ή µελωδική απόδοση είναι 

παραδείγµατα της µουσικής και αυτή η έννοια καθιστά δυνατό για µας να 

περιλάβουµε τα παιδιά µε αναπτυξιακές ειδικές ανάγκες ως ενεργούς συµµετέχοντες 

στη µουσική θεραπεία. 

 ∆εύτερον, ο αυτοσχεδιασµός είναι ένας κεντρικός παράγοντας στη 

µουσικοθεραπεία Orff και περιλαµβάνει το αυθόρµητο παιχνίδι καθώς επίσης και την 

παραγωγή µουσικής. Ο αυτοσχεδιασµός χρησιµεύει στο να παρέχει ένα δηµιουργικό 

ερέθισµα για το παιδί. ∆εν υπάρχει µόνο "ελεύθερος αυτοσχεδιασµός". 

«Η ίδια η µουσική µπορεί να παρέχει τη δοµή  µέσω του ήχου και της σιωπής. Ο 

αυτοσχεδιασµός ως παιχνίδι παρέχει στα παιδιά τη δυνατότητα να εξερευνήσουν και να 

ανακαλύψουν,να βάλουν µαζί τους ήχους ή τα αντικείµενα, να εξασκηθούν παίζοντας 

και να συγκροτήσουν µια µουσική δοµή» (Orff, 1989). 

Ένα τρίτο στοιχείο του Orff- Schulwerk είναι το instrumentarium. 

Χρησιµοποιούνται τα αποκαλούµενα όργανα Orff όπως και άλλα έγχορδα, πιάνο και 

κρουστά. Τα όργανα ενθαρρύνουν το παιδί να συµµετέχει ενεργά . Επιπλέον, τα µη-

µουσικά υλικά έχουν τη θέση τους µέσα στο instrumentarium που χρησιµοποιείται σε 

αυτού του είδους τη µουσικοθεραπεία. Τα µαντίλια, οι χειροκίνητες µαριονέτες, οι 

σφαίρες, οι πίνακες µε κιµωλία και άλλα υλικά µπορούν να χρησιµοποιηθούν από το 

παιδί µέσα στο παιχνίδι για να εκφραστεί. 

Το τέταρτο στοιχείο Orff- Schulwerk που παίζει έναν σηµαντικό ρόλο στη 

µουσικοθεραπεία Orff αποτελείται από τις πολυαισθητηριακές πτυχές της µουσικής. 

Αυτές οι πτυχές της µουσικής µπορούν να βοηθήσουν το θεράποντα να ικανοποιήσει 

τις ανάγκες του παιδιού. Οι δράσεις µπορούν να συνδυαστούν.Παραδείγµατος χάριν, 

τα παιδιά µπορούν να αισθανθούν τον ήχο ακούγοντας τον. Οι δραστηριότητες που 
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δεν περιορίζονται στις ακουστικές πτυχές της µουσικής - παραδείγµατος χάριν,η 

κύληση σβόλων κατά µήκος ενός µεταλοφώνου ή µέσα σε ένα τύµπανο χειρός- 

µπορούν επίσης να χρησιµεύσουν παρακινώντας ένα παιδί στην αλληλεπίδραση, 

ακόµα κι αν δεν είναι ακόµα πρόθυµο ή ικανό να συµµετέχει στις µουσικές 

δραστηριότητες. 

 

 

14.  Έρευνα 

 

Αν και η έρευνα στον χώρο της Μουσικοκινητικής Αγωγής δεν έχει 

προχωρήσει πολύ ωστόσο, υπάρχουν έρευνες που παρουσίασαν σηµαντικά θετικά 

αποτελέσµατα, ως προς την ανάπτυξη των µουσικών και κινητικών ικανοτήτων, τον 

αυτοσχεδιασµό και την προσέγγισήτους σε παιδιά µικρής ηλικίας στην µουσική.  

Η Siemens (1969), µελέτησε παιδιά δηµοτικού σχολείου που εκπαιδεύτηκαν 

µε τη µέθοδο Orff επί ένα χρόνο και συγκρίνοντας τα µε παιδιά που εκπαιδεύτηκαν 

µε τον παραδοσιακό δασκαλοκετρικό τρόπο, κατέληξε ότι τα παιδιά που 

εκπαιδεύτηκαν µε την µέθοδο Orff , έδειξαν περισσότερο ενδιαφέρον και είχαν 

µεγαλύτερη απόδοση στο τραγούδι  και τις ρυθµικές δραστηριότητες.  

Ο Joseph (1983) παρατήρησε την ικανότητα των µικρών παιδιών 

Νηπιαγωγείου στον αυτοσχεδιασµό και τη ρυθµική κίνηση. Χρησιµοποίησε την 

µέθοδο Dalcroze, µε αυτοσχέδιες δραστηριότητες και αξιολόγησε την ικανότητα 

αναγνώρισηςκαι ανταπόκρισης των παιδιών σε ήδη γνωστά ρυθµικά µοντέλα και την 

ικανότητα χρησιµοποίησης ρυθµικών µοντέλων κατά την εκτέλεσή τους µε 

καµπανάκια. Τα παιδιά παρουσίασαν σηµαντικά θετικά αποτελέσµατα στην 

ικανότητα αυτοσχεδιασµού και ρυθµικής κίνησης. Η εφαρµογή της µεθόδου του 

Dalcroze θεωρήθηκε αναµφίβολα απαραίτητη για την εκπαίδευση παιδιών 

προσχολικής ηλικίας (Ανδρούτσος, 1995).  

Σε έρευνα της Moore (1984),παρατηρήθηκε ότι σε οµάδα παιδιών 

προσχολικής ηλικίας, που εκπαιδεύτηκαν επί δέκα εβδοµάδες µε τη µέθοδο Orff, 

διαπιστώθηκαν σηµαντικά αποτελέσµατα στις ρυθµικές ανταποκρίσεις τους, σε 
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σχέση µε µια οµάδα ελέγχου που εκπαιδεύτηκε µε τον παραδοσιακό 

δασκαλοκεντρικό τρόπο.  

Πολλοί παιδαγωγοί δίνουν ιδιαίτερα µεγάλη έµφαση στην δηµιουργικότητα 

των µικρών παιδιών στα πλαίσια της Μουσικοκινητικής Αγωγής (Donaldson, 1978; 

Laban, 1981;Gallahue, 1987; Gruber, 1986; Weikart, 1987; Piαget, 1975; Bruner, 

1985; Pickard, 1990;Stinson, 1993). Από τους παραπάνω ο Donaldson, (1978) 

αναφέρει ότι τα παιδιά χαίρονται να εκτελούνµε το σώµα τους κινήσεις, που 

απαιτούν αυθορµητισµό και εκφραστικότητα. Γι αυτό προτείνει η διδασκαλία να 

γίνεται µε τέτοιο τρόπο ώστε να δίνει την ευκαιρία στα παιδιά να χρησιµοποιούν την 

ενέργεια τους µε σκοπό να δηµιουργούν, να εκφράζονται και να αναπτύσσουν τις 

φυσικές τους ικανότητες.  

O Gruber, (1986) αναφέρει επίσης ότι το σώµα είναι το εργαλείο για δράση 

και επικοινωνία. Το µάθηµα της Μουσικής Αγωγής ιδιαίτερα στην Πρωτοβάθµια 

Εκπαίδευση είναι αυτό που καλλιεργεί την δηµιουργικότητα, που ευνοεί την 

ανάπτυξη της ελευθερίας, της αυτενέργειας, του πειραµατισµού, του αυθορµητισµού 

και της εκφραστικότητας του παιδιού.  

Ο Weikart, (1987) ασχολήθηκε ερευνητικά (πρόγραµµα High scope) µε τη 

γνωστική και κινητική ανάπτυξη του µικρού παιδιού δίνοντας ιδιαίτερη σηµασία στις 

έννοιες Χώρος -Χρόνος, - µέσα από δηµιουργικές δραστηριότητες, στηριζόµενος στη 

θεωρία του Piaget,(1975) και του Bruner, (1985). Σύµφωνα µε τον H. Gardner, 

καθηγητή του Πανεπιστηµίου Harvard, που έχει χαρακτηριστεί από κάποιους ως ο 

Piaget της εποχής µας, υπάρχουν πολλές διαφορετικές µορφές νοηµοσύνης, εξίσου 

σηµαντικές για κάθε άνθρωπο. Κατά τον Gardner η µουσική νοηµοσύνη είναι µία από 

τις µορφές νοηµοσύνης που είναι σχετικά αυτόνοµες και παρούσες σε κάθε 

ανθρώπινο ον, είναι εξίσου σηµαντική όσο η λογικοµαθηµατική ή η γλωσσική 

νοηµοσύνη και εποµένως θα πρέπει να καλλιεργείται στον ίδιο βαθµό µ’ αυτές 

(Gardner, 1983/1993). Η ελλιπής ανάπτυξη της µουσικής νοηµοσύνης ισοδυναµεί, 

κατά τον Gardner, µε περιορισµό του συνολικού δυναµικού της ανθρώπινης νόησης. 

Ο Pickard, (1990) υποστηρίζει ότι η δηµιουργικότητα επεκτείνει την εµπειρία 

και τη γνώση. Γι αυτόν σηµαντικό ρόλο στην ανάπτυξη της δηµιουργικότητας παίζει 

η φαντασία. Είναι αυτή που βοηθά το άτοµο να αφήσει το άµεσο και  το γνωστό και 

να προχωρήσει σε κάτι καινούργιο.  

Oι Hohmann, Banet & Weikart, (1979);Moor, (1987); Kraft, (1986) & Joyce, 

(1994) αναφέρουν ότι η Κινητική Αγωγή και κατ΄επέκταση η δηµιουργική κίνηση 
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είναι µια µέθοδος διδασκαλίας, κατά την οποία τα παιδιά µέσα από την διερεύνηση 

και την επίλυση των προβληµάτων µαθαίνουν να χρησιµοποιούν τις δηµιουργικές 

τους ικανότητες. Η διαδικασία µάθησης στηρίζεται αποκλειστικά σε βιωµατικές 

εµπειρίες (Orff, 1978; Μπακιρτζής, 1999). Το παιδί υιοθετεί εκείνες τιςπληροφορίες 

που δυναµικά και όχι παθητικά το συγκινούν και ανταποκρίνονται σε ανάγκες και 

ενδιαφέροντα που βιώνει ως δικά του.  

Σε συγκριτική έρευνα των µεθόδων µουσικοκινητικής αγωγής Orff και 

Dalcroze παρατηρήθηκε ότι το παιδί οδηγείται στη µάθηση µέσα από βιωµατικές 

εµπειρίες. Ένα πρόγραµµα (χορευτικής, ζωγραφικής και θεατρικής διδασκαλίας), µε 

στοιχεία από την ελληνική λαϊκή παράδοση, που πραγµατοποιήθηκε από οµάδα 

παιδαγωγών και καλλιτεχνών στην νήσο Σκύρο, σε µαθητές δηµοτικού σχολείου, 

έδειξε ότι οι µαθητές µε εντυπωσιακό τρόπο αφοµοίωσαν τα λαϊκά παραδοσιακά 

τους βιώµατα µέσα από τα ερεθίσµατα που έλαβαν από το παρεµβατικό πρόγραµµα. 

Η συµµετοχή παιδιών προσχολικής ηλικίας σε ένα πρόγραµµα 

µουσικοκινητικής αγωγής, σκοπός του οποίου ήταν να συγκρίνει το επίπεδο 

ανάπτυξης των βασικών δεξιοτήτων µετακίνησης, οδήγησε στο συµπέρασµα ότι η 

ενασχόληση τους µε την Μουσικοκινητική Αγωγή, βελτιώνει και συντελεί 

ουσιαστικά στην πιο γρήγορη ανάπτυξη των βασικών δεξιοτήτων µετακίνησης. 

 Ένα πρόγραµµα µουσικής προπαιδείας, µε µουσικοκινητικές 

δραστηριότητες, για µαθητές 7 ετών,έδειξε ότι οι µαθητές αυτοί µαθαίνουν πιο 

γρήγορα και σωστά τους ελληνικούς παραδοσιακούς χορούς σε σχέση µε τους 

µαθητές που δεν συµµετείχαν στο πρόγραµµα(Παναγιώτου & Παπαδοπούλου, 2000). 

 

15.    Συµπεράσµατα 

Στην παρόύσα πτυχιακή έγινε προσπάθεια να αναλυθεί και να κατανοηθεί το 

έργο του Orff όσο επιτρέπει µια θεωρητική εργασία 

Πρέπει να τονισθεί ότι για να καταλάβει κανείς τι προσφέρει το σύστηµα 

Orff και για να µπεί στο πνεύµα της λειτουργίας του πρέπει να έρθει σε άµεση επαφή 

και να βιώσει αυτό που προσφέρει µέσα από την πράξη. 
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Επίσης είναι σηµαντικό να αναφερθεί πως και άλλα σύγχρονα 

µουσικοπαιδαγωγικά ρεύµατα όπως Dalcroze, Kodaly κ.α είναι εξίσου σηµαντικά και 

µάλιστα πολλές φορές συνδιάζονται και υπάρχει µια τάση για σύγκλιση, 

χρησιµοποιώντας στοιχεία η µία της άλλης. 

Η χρησιµοποίηση του νέου προτεινόµενου δηµιουργικού τρόπου διδασκαλίας 

και των µέσων εξάσκησης της Μουσικοκινητικής Αγωγής,στην βιωµατική 

δραστηριοποίηση των µαθητών , δείχνει ότι οι µαθητές µαθαίνουν µουσική µε έναν 

ευχάριστο, δηµιουργικό και παραγωγικό τρόπο. Η ενασχόληση µε την µουσική 

συµβάλει ευεργετικά στην νοητική, συναισθηµατική και ψυχοκινητική ανάπτυξη του 

ατόµου και ιδιαίτερα του παιδιού, καθώς και στην κοινωνική ωρίµανση αυτού. 

Επίσης σηµαντικές διαπιστώσεις υπάρχουν και για τη σηµασία της µουσικής στην 

Ειδική Αγωγή ως µέσο αντιµετώπισης ή βελτίωσης ορισµένων σωµατικών και 

ψυχικών παθήσεων. H τέχνη της µουσικής έχει πλέον ευρύτατα αναγνωριστεί ως 

αξιόλογο µέσο θεραπείας από τα πολύ παλιά χρόνια. Πιθανόν υπήρξε και η πρώτη 

µορφή τέχνης που χρησιµοποιήθηκε ως θεραπευτικό µέσο.  

Εντούτοις, πρέπει να ληφθούν υπόψη αρκετές δυσκολίες που πιθανόν να 

αντιµετωπίσει ο δάσκαλος κατά την εφαρµογή του µουσικοκινητικού τρόπου 

διδασκαλίας. Είναι πιθανό το άγνωστο να προκαλέσει συναισθήµατα άγχους, 

αποτυχίας, και αρνητικής συµπεριφοράς. Η δυσκολία και η αδυναµία του καθηγητή 

Μουσικής Αγωγής να χρησιµοποιήσει τον νέο τρόπο διδασκαλίας οφείλεται στο 

γεγονός, ότι οι περισσότεροι έχουν µάθει και έχουν συνηθίσει να λειτουργούν µε 

βάση τον παραδοσιακό τρόπο µάθησης. 

∆υστυχώς στην Ελλάδα η εξέλιξη διδασκαλίας της µουσικής είναι 

περιορισµένη εξαιτίας της ελλειψης  υλικοτεχνικής υποδοµής ,εποπτικών µέσων –για 

το µάθηµα της µουσικής στα σχολεία-,έλλειψης µουσικοπαιδαγωγικής κατάρτισης 

των καθαγητών µουσικής  που διορίζονται στη µέση και Α’/βάθµια εκπαίδευση,οι 

οποίοι προέρχονται από τον ωδειακό χώρο(Ανδρούτσος,2004) 

Όπως έχει δείξει επανειλληµένα η ιστορία,όλες οι εκπαιδευτικές επαναστάσεις 

ξεκινούν µέσα από την τάξη,µεσα από πειραµατισµούς και στη συνέχεια 

επεκτείνονται και θεσµοθετούνται. Έτσι οι δάσκαλοι δεν πρέπει να περιµένουν από 

την πολιτεία, αλλά να δηµιουργούν µαζι µε τα παιδιά, να δουλεύουν µε τα µέσα που 

διαθέτουν και να ενηµερώνονται για της εξελίξεις του κλάδου τους. 
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Το µεγάλο κενό της µουσικής εµπειρίας και πράξης που υπάρχει στη χώρα 

µας θα µπορούσε να καλυφθεί αν γενικευόταν η χρησιµοποίηση τωµ µεθόδων Orff 

,Dalcroze κ.α στη διδακτική της µουσικής και της φυσικής αγωγής στα σχολεία. 

Ο στόχος της εφαρµογής της µουσικοκινητικής αγωγής δεν είναι να γίνουν 

όλα τα παιδιά µουσικοί,αλλά καλλιεργηθούν και νοητικά,πνευµατικά 

,συναισθηµατικά,κοινωνικά.  

Καταληκτικά θα θέλαµε να σηµειώσουµε ότι η µουσική χρήζει και αξίζει 

καλύτερης αντιµετώπισης στο σχολέιο, όχι µόνο από άποψη υλικοτεχνικής υποδοµής, 

αλλά και εξειδίκευσης προσωπικού ή ακόµη καλύτερα επάνδρωσης των σχολείων µε 

ήδη εξειδικευµένο προσωπικό στον τοµέα αυτό. Θα ήταν ευχής έργον αν η µουσική 

µπορούσε µελλοντικά να εξελιχθεί σε βασικό τοµέα ανάπτυξης δραστηριοτήτων στο 

σχολείο και τα παιδιά µπορούσαν να ασχοληθούν µε αυτήν περαιτέρω, 

καλλιεργώντας έτσι και τη µουσική τους παιδεία κάτι που είναι απαραίτητιο για την 

ανάπτυξη του πολιτισµού µας. 

Έυχοµαι η παρούσα πτυχιακή να εµπνεύσει και να επηρρεάσει την αντίληψη µας 

για τη µουσική παιδεία.  
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