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У статті прослідковується еволюція перформативного виміру вокального мистецтва в контексті історико-культурних 
виконавських практик. Актуальність теми зумовлена посиленням уваги сучасного музикознавства до виконавського процесу 
як складного художнього явища, у якому поєднуються музична інтонація, сценічна дія, тілесна виразність та комуніка-
ція з аудиторією. Такий підхід дозволяє розглядати вокальне виконання не лише як звукову реалізацію музичного тексту, 
а як багатовимірну художню подію, що формується в процесі безпосередньої взаємодії виконавця, твору та слухацького 
середовища.

У дослідженні уточнено співвідношення понять «виконання», «інтерпретація» та «перформанс», які розглянуто як вза-
ємопов’язані складники музично-виконавського процесу. Виконання визначено як звукове втілення музичного твору, інтерпре-
тація – як індивідуальне художнє осмислення авторського задуму, водночас перформанс охоплює ширший комплекс сценічних, 
тілесних і комунікативних аспектів виконавської діяльності.

Проаналізовано історико-культурні витоки перформативних форм вокального виконання. Показано, що їхнє формування 
пов’язане з ритуально-обрядовими практиками колективного співу, у яких музика, рух і символічна дія утворювали єдину форму 
культурної комунікації. Подальший розвиток цих форм простежується в театралізованих практиках античного музично-дра-
матичного мистецтва, середньовічній традиції співців та становленні професійної вокально-сценічної культури. Розкрито 
значення оперної традиції бароко та класицизму у формуванні сценічної моделі вокального виконання, а також окреслено 
роль романтичної естетики в розвитку індивідуалізованої виконавської виразності. Окрему увагу приділено трансформації 
вокально-виконавських практик у ХХ–ХХІ століттях. Установлено, що сучасна музична культура характеризується розши-
ренням перформативного потенціалу вокального мистецтва, що виявляється в міжмистецтві сценічних форм, інтеграції 
вокалу з театральними, хореографічними та мультимедійними елементами, а також у появі нових форматів концертного 
представлення музики.

Підсумовано, що перформативний підхід відкриває нові можливості для осмислення вокального мистецтва як динамічної 
системи музично-виконавських практик, у якій музична інтонація, сценічна дія та культурна комунікація утворюють цілісний 
художній процес.

Ключові слова: вокальне мистецтво, перформативність, виконавська інтерпретація, перформанс, музично-виконавські 
практики, сценічна комунікація.

Kachurynets Liliia. Performative dimension of vocal art: historical and cultural evolution of performing practices
The article traces the evolution of the performative dimension of vocal art in the context of historical and cultural performing 

practices. The relevance of the topic is due to the increased attention of modern musicology to the performance process as a complex 
artistic phenomenon, which combines musical intonation, stage action, bodily expressiveness and communication with the audience. 
This approach allows to consider vocal performance not only as a sound realization of a musical text, but as a multidimensional artistic 
event that is formed in the process of direct interaction between the performer, the work of art and the listeners.

The research clarifies the relationship between the concepts of “performing”, “interpretation” and “performance”, which are 
considered as interrelated components of the musical-performing process. Performing is defined as the sound embodiment of a musical 
work, interpretation is defined as the individual artistic understanding of the author’s idea, while performance encompasses a wider 
complex of stage, bodily and communicative aspects of performing activity.

The historical and cultural origins of performative forms of vocal performance have been analysed. It is shown that their 
formation is associated with ritual and ceremonial practices of collective singing, in which music, movement and symbolic action 
formed a single form of cultural communication. The further development of these forms is traced in the theatrical practices 
of ancient musical and dramatic art, the medieval tradition of singers and the formation of professional vocal and stage culture. 
The significance of the opera tradition of Baroque and Classicism in the formation of the stage model of vocal performance has been 
revealed, and the role of Romantic aesthetics in the development of individualized performing expressiveness has been outlined. 
Special attention is paid to the transformation of vocal-performing practices in the 20th–21st centuries. It is established that modern 
musical culture is characterized by the expansion of the performative potential of vocal art, which is manifested in the inter-art 
of stage forms, integration of vocal with theatrical, choreographic and multimedia elements, as well as in the emergence of new 
formats of concert music presentation.

It is concluded that the performative approach opens up new possibilities for understanding vocal art as a dynamic system of musical-
performing practices, in which musical intonation, stage action and cultural communication form a holistic artistic process.
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Вступ. Сучасний культурний простір актуалі-
зує потребу в переосмисленні виконавської природи 
вокального мистецтва. У межах новітніх мистецтвоз-
навчих досліджень дедалі більшої уваги потребує 
перформативний вимір музичного виконання, що доз-
воляє розглядати вокальну інтерпретацію не лише як 
відтворення музичного тексту, а як цілісну художню 
подію. У цьому процесі взаємодіють звукова інтонація, 
сценічна присутність виконавця, тілесна виразність 
та комунікація зі слухачем. Вокальне мистецтво постає 
як синтетична форма художньої діяльності, у якій 
музика, слово, жест і сценічний простір формують єди-
ний образно-смисловий контекст.

Перформативний підхід дає змогу розглядати 
вокальне мистецтво як історично змінну систему вико-
навських практик. Його витоки сягають архаїчних форм 
колективного співу, ритуальних дій та театралізованих 
музичних проявів, у яких звук поєднувався з жестом, 
рухом і символічною дією. У процесі розвитку європей-
ської музичної культури ці елементи поступово інте-
грувалися в професійні форми вокального виконання, 
набуваючи дедалі більшої сценічної виразності. Фор-
мування оперного театру, розвиток концертної культури 
та індивідуалізація виконавської інтерпретації спри-
яли утвердженню вокального виконання як цілісного 
художнього перформансу.

У ХХ–ХХІ століттях трансформації культурної 
комунікації суттєво розширили межі вокально-виконав-
ської практики. Сучасний виконавець дедалі частіше 
постає не лише інтерпретатором авторського тексту, а 
й активним учасником творчого процесу, який формує 
сценічний простір смислової та емоційної взаємодії 
з аудиторією. У цьому контексті вокальне виконання 
набуває рис міжмистецького явища, у якому поєднують 
музичні, театральні та пластичні компоненти. У зв’язку 
з цим дослідження історико-культурної еволюції вико-
навських практик відкриває нові можливості для осмис-
лення природи вокального мистецтва та ролі виконавця 
в сучасному мистецькому процесі.

Мета дослідження – проаналізувати перформатив-
ний вимір вокального мистецтва та виявити особли-
вості його історико-культурної еволюції в контексті 
розвитку виконавських практик.

Матеріали та методи. Дослідження ґрунтується 
на комплексному аналізі наукових праць у галузі музи-
кознавства, театрознавства та перформативних студій, 
присвячених проблемам виконавської інтерпретації, 
сценічної виразності та тілесності в музичному вико-
нанні. Важливе значення для осмислення перформатив-
ної природи мистецтва мають ідеї Еріки Фішер-Ліхте, 
яка розглядає перформанс як процес художньої взаємодії 
виконавця та аудиторії, у межах якого формується нова 
естетика сценічної події [11]. Проблему комунікативної 
природи музичного мистецтва висвітлено в дисерта-
ційному дослідженні Олександра Злотника, де музичне 
виконання трактовано як особливий культурний простір 
взаємодії художнього тексту, виконавця та слухача [2]. 
Питання тілесної виразності у вокальному виконанні 
розглядає Марія Стоколяс, яка підкреслює роль тілесної 

інтонації як важливого чинника формування національ-
ної виконавської ідентичності [4]. Окремі аспекти сце-
нічної пластики та психофізичної підготовки виконавця 
висвітлено в праці Оксани Михайлюченко, Валентина 
Іванова та Владислава Алтухова, присвяченій сучас-
ним методам формування сценічної виразності актора 
музично-драматичного театру [3].

Методологічну основу дослідження становлять істо-
рико-культурний, аналітичний і порівняльний методи, 
що дозволяють простежити еволюцію вокально-вико-
навських практик та визначити специфіку їхнього пер-
формативного виміру в різні історичні періоди розвитку 
музичної культури. Комплексне застосування зазначених 
підходів забезпечує можливість розглядати вокальне 
виконання як інтегративний феномен, у якому взаємоді-
ють музичні, сценічні та комунікативні чинники.

Результати дослідження. У сучасних наукових 
колах поняття перформативності набуло статусу однієї 
з ключових аналітичних категорій, що дозволяє роз-
глядати мистецьке явище не лише як результат твор-
чої діяльності, а й передусім як процес дії, взаємодії 
та комунікації. У такому ракурсі художній акт постає 
як подія, у якій поєднуються інтенція виконавця, зміст 
твору та реакція аудиторії. Перформативність акцен-
тує увагу на моменті здійснення мистецької дії, коли 
художній зміст формується безпосередньо в акті вико-
нання та набуває значення в конкретному культурному 
контексті.

У межах музичного мистецтва ця категорія дозволяє 
по-новому осмислити природу вокального виконання, 
оскільки вокальна практика поєднує звуковий, тілесний 
та сценічний складники. Вокаліст у цьому випадку є не 
лише носієм музичного тексту, а й суб’єктом художньої 
комунікації, який через інтонацію, пластику та сце-
нічну присутність формує емоційно-смисловий простір 
взаємодії зі слухачем.

Важливим чинником виконавської виразності 
є тілесна інтонація. На це звертає увагу Марія Сто-
коляс, зазначаючи: «Глобалізація світової культури 
спричинила зміну парадигми тілесності в українській 
естраді. Традиційна естетично і національно наванта-
жена музична інтонація в інтерпретаціях поступилась 
споживацькій, сплощеній і усередненій» [4, с. 87]. Це 
спостереження підкреслює, що тілесність у виконавстві 
є носієм культурної ідентичності. Саме через інтонацій-
но-пластичну природу виконання виявляються особли-
вості національної вокальної традиції.

У цьому контексті показовою є театральна методика 
Жака Лекока. Як зазначають дослідники, «одним із най-
впливовіших методів у сучасному театральному мис-
тецтві є підхід Жака Лекока, що базується на вивченні 
руху та фізичної експресії актора. Його методика дозво-
ляє акторам працювати з тілесною пластикою, що є над-
звичайно важливим для синтезу драматичної та музич-
ної виразності» [3, с. 94]. Такий підхід демонструє, що 
фізична пластика і рух є важливими складниками сце-
нічної виразності. У вокальному мистецтві поєднання 
звукової інтонації та тілесної експресії формує цілісний 
перформативний образ виконавця.
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У цьому контексті доцільно уточнити співвідно-
шення понять «виконання», «інтерпретація» та «пер-
форманс». На наше переконання, «виконання» – це 
процес відтворення музичного твору, що передба-
чає реалізацію авторського задуму у звуковій формі. 
«Інтерпретація» відображає індивідуальне осмис-
лення цього задуму виконавцем і виявляється у виборі 
темпу, динаміки, артикуляції та емоційної виразності. 
«Перформанс», зі свого боку, виходить за межі власне 
звукового відтворення, охоплюючи сценічну поведінку 
виконавця, його тілесну експресію та характер комуні-
кації з аудиторією.

Трактування цих категорій у сучасному мистецтвоз-
навстві значною мірою пов’язане з розвитком теорії 
перформативності. Зокрема, Еріка Фішер-Ліхте розгля-
дає перформативність як процесуальну форму худож-
ньої дії, у якій сенс твору формується безпосередньо 
в акті виконання та виникає у взаємодії виконавця і гля-
дача, а перформанс постає як подієва форма мистецтва, 
що реалізується в конкретному часопросторі сценіч-
ної дії [11, р. 28–32]. Такий підхід дозволяє розглядати 
музичне виконання не лише як відтворення тексту, а як 
живу подію, у якій художній зміст постійно переосмис-
люється в процесі сценічної взаємодії.

З позицій музикознавчого аналізу важливо також 
враховувати роль національно-культурних чинників 
у формуванні виконавської інтерпретації. Так, Петро 
Волошин підкреслює, що спів відображає самобутні 
ладові системи різних етносів і сприяє реалізації куль-
турного менталітету нації. Водночас вокальне вико-
навство залишається відкритим до оновлення інто-
наційно-ритмічного арсеналу, що надає виконавцеві 
можливість творчо переосмислювати музичний мате-
ріал і фактично ставати автором власної інтерпретації 
[1, с. 523].

У цьому контексті особливого значення набуває 
комунікативна природа музичного виконання. Олек-
сандр Злотник зазначає, що музичний твір набуває пов-
ноцінного художнього буття лише в процесі виконання, 
оскільки нотний текст сам по собі не є музикою для 
слухача. Саме виконавець є посередником між автор-
ським задумом і рецепцією аудиторії, забезпечуючи 
включення твору в культурний комунікативний простір 
[2, с. 80].

Отже, співвідношення понять «виконання», «інтер-
претація» та «перформанс» дозволяє розглядати 
вокальне мистецтво як складний художній процес, 
у якому поєднуються звукова реалізація музичного 
тексту, індивідуальна творча позиція виконавця та сце-
нічна взаємодія з аудиторією. Саме ця багатовимірність 
формує перформативну природу вокального виконання 
і визначає його особливе місце в сучасній музично-ви-
конавській культурі.

Перформативний вимір вокального мистецтва має 
глибокі історико-культурні витоки, пов’язані з первіс-
ними формами музичної діяльності людини. У найдав-
ніших культурних практиках спів був невіддільним від 
ритуалу, жесту та колективної дії, виконуючи не лише 
естетичну, а й соціально-комунікативну функцію. Як 

зазначає Олександр Злотник, уже в ранніх, фольклорних 
формах комунікативна функція забезпечувала спільне 
слухання, синхронний рух, спільне музикування, що 
сприяло згуртуванню спільноти та формуванню пев-
ного соціального порядку [2, с.  79]. У такому контек-
сті музичне звучання, рух і символічна дія утворювали 
цілісний акт, спрямований на підтримання культурної 
єдності та трансляцію сакральних значень.

Антропологічний підхід до музики також підкрес-
лює її нерозривний зв’язок із соціальною поведінкою 
людини. Джон Блекінг наголошує: «Music is a product 
of the behavior of human groups, whether formal or 
informal: it is humanly organized sound. And, although dif-
ferent societies tend to have different ideas about what they 
regard as music, all definitions are based on some consensus 
of opinion about the principles on which the sounds of music 
should be organized» [7, p.  10]. У перекладі автора це 
означає, що музика є не лише звуковою структурою, а 
формою людської поведінки, що виникає в соціальному 
контексті та відображає спосіб організації культурного 
досвіду. Саме ця нерозривна єдність звуку, руху та дії 
дозволяє розглядати ранні форми співу як первинні 
прояви перформативності в музичній культурі.

Подальший розвиток вокальних практик пов’язаний 
із театралізацією музичного виконання в античному 
світі. Давньогрецька трагедія та комедія поєднували 
слово, музику і пластичний рух, створюючи складну 
синтетичну форму сценічної дії. Хор у грецькому театрі 
виконував не лише музичну, а й драматургічну функ-
цію, коментуючи події та формуючи емоційний кон-
текст сценічної дії. У цьому сенсі античне музично-дра-
матичне мистецтво демонструє ранню форму інтеграції 
вокалу з театральною виразністю. Як зауважує Олівер 
Теплін: «If the chorus and actors imitated actions as they 
sang and danced» [14, p. 13], тобто грецький хор поєдну-
вав спів, рух і драматичну дію, створюючи особливий 
тип сценічної взаємодії між виконавцями та аудиторією.

У середньовічній культурі вокальне мистецтво 
розвивалося у двох основних напрямах: сакральному 
та світському. У межах літургійної практики спів вико-
нував функцію духовної медіації, де музичне звучання 
набувало особливого символічного значення. Водночас 
у світській традиції формується культура мандрівних 
співців: трубадурів, труверів і мінезингерів, чия твор-
чість поєднувала вокальне виконання з елементами 
поетичної декламації та сценічної презентації. Такі 
форми музичного побутування демонструють посту-
пове розширення перформативного потенціалу вокаль-
ного мистецтва.

Якісно новий етап розвитку вокально-сценічної 
культури пов’язаний із виникненням оперного театру 
наприкінці XVI – на початку XVII століття. Саме в епоху 
бароко формується ідея синтезу мистецтв, у межах 
якої музика, слово й сценічна дія інтегруються в єдину 
художню систему. У цьому контексті вокальне вико-
нання набуває виразної драматургічної функції, а співак 
стає центральною фігурою сценічної події. У передмові 
до П’ятої книги мадригалів (1605), що стала своєрідним 
маніфестом нової музичної драми, Клаудіо Монтеверді 
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(через свого брата Джуліо Чезаре) проголошує принцип 
seconda pratica (друга практика), відповідно до якого 
музика має підпорядковуватися слову, щоб переда-
вати афекти людської душі: «In the preface to his Fifth 
Book of Madrigals, Monteverdi promised to publish his 
theory of the seconda prattica…» [13, p. 40]. Ця концеп-
ція заклала основи нової музичної драматургії, у якій 
вокальне виконання стало носієм емоційного і смисло-
вого змісту сценічної дії.

У період класицизму вокально-сценічна культура 
зазнає стилістичного впорядкування та драматургічного 
вдосконалення. Оперна творчість Вольфганга Амадея 
Моцарта демонструє новий рівень взаємодії музичної 
інтонації та психологічної характеристики персонажа. 
Вокальна партія стає важливим засобом розкриття 
внутрішнього світу героя, а виконавська інтерпретація 
спрямовується на передачу емоційної та драматичної 
логіки образу.

У романтичну епоху перформативний потенціал 
вокального мистецтва значно посилюється. Роман-
тична естетика акцентує індивідуальність виконавця 
та його здатність до емоційного самовираження. Спів 
стає засобом безпосереднього передавання внутрішніх 
переживань людини, її духовних і психологічних ста-
нів. Особливого значення набуває концертна практика 
та розвиток жанру художньої пісні (Lied), у межах якого 
формується новий тип камерної взаємодії між виконав-
цем і слухачем. Як зазначає Карл Дальгауз, музична 
культура сприяла переорієнтації виконавського мисте-
цтва від відтворення стилю до вираження індивідуаль-
ного переживання [9, p. 136].

Отже, історико-культурний розвиток вокального 
мистецтва демонструє поступове формування його 
перформативної природи. Від ритуальних форм колек-
тивного співу до складних моделей музичного театру 
вокальне виконання еволюціонувало як багатовимірний 
художній процес, у якому поєднуються музична інтона-
ція, сценічна дія та комунікація з аудиторією. Саме ця 
еволюція створила підґрунтя для сучасного розуміння 
вокального мистецтва як перформативної практики, що 
реалізується у взаємодії музичного тексту, виконавської 
інтерпретації та культурного контексту.

Упродовж ХХ–ХХІ століть вокально-виконав-
ська культура зазнала істотних змін, що зумовлені 
й внутрішнім розвитком музичного мистецтва, і тран-
сформаціями соціокультурного середовища. Однією 
з ключових ознак цього процесу стала переоцінка ролі 
виконавської інтерпретації. Якщо в попередні істо-
ричні періоди виконання здебільшого розглядалося як 
засіб відтворення композиторського тексту, то в новіт-
ній музичній культурі інтерпретація набуває статусу 
самостійного творчого акту. На це звертає увагу Карл 
Дальгауз, підкреслюючи, що з утвердженням інтер-
претаційної парадигми текст перестає бути єдиним 
центром музичного твору, а виконання стає рівноправ-
ним художнім складником: «The text was a function 
of performance – its substrate or vehicle – rather than vice 
versa: performance being a function of the text which it 
sought to interpret» [9, p. 138]. Таким чином, виконавець 

постає не лише посередником між композитором і слу-
хачем, а й активним співтворцем музичного змісту.

Паралельно з цими процесами сучасне вокальне 
мистецтво дедалі активніше інтегрується з іншими 
видами сценічної діяльності. Поєднання співу з еле-
ментами театру, пластичного руху та хореографії фор-
мує новий тип сценічної виразності, у якому музич-
ний твір реалізується як комплексна художня подія. 
У межах міжмистецьких практик вокальне виконання 
часто поєднується з відеоартом, світловими інсталя-
ціями та цифровими технологіями, що значно розши-
рює традиційні форми сценічної репрезентації музики. 
Річард Шехнер у праці «Performance Theory» розглядає 
перформанс як «restored behavior» (переклад автора: 
відтворена поведінка) або «twice-behaved behavior» 
(повторно виконана поведінка) – відтворену, але щоразу 
заново переосмислену дію, яка реалізується у взаємодії 
різних художніх засобів [12, p. 26]. Такий підхід дозво-
ляє розглядати вокальне виконання не лише як звукову 
практику, а як багатовимірний сценічний процес.

Важливу роль у трансформації вокально-виконав-
ських практик відіграли також технологічні зміни, 
пов’язані з розвитком звукозапису та електронних засо-
бів підсилення звуку. Поява так званої «мікрофонної 
ери» істотно змінила характер вокального сприйняття. 
Слухач дедалі більше орієнтується не на природну 
акустичну потужність голосу, а на певний «аудіоі-
деал» – голос, сформований і відкоригований засобами 
звукозапису та електронної обробки. У таких умовах 
змінюється ієрархія виконавських якостей: важливою 
стає не лише сила голосу, а його гнучкість, темброва 
пластичність і здатність адаптуватися до технічного 
середовища. Як зазначає Цзінь Юйхань, мікрофонна 
культура сприяла появі нових виконавських стандартів, 
у межах яких «артисти з відносно невеликими, але гнуч-
кими й керованими голосами стають пріоритетними 
для продюсерів і звукозаписних компаній» [5, с. 225].

Ці зміни сприяли процесу гібридизації музичних 
жанрів. Виконавці академічної школи дедалі частіше 
звертаються до естрадних форм сценічного представ-
лення, поєднуючи класичну вокальну техніку з елемен-
тами популярного перформансу. Подібні експерименти, 
започатковані ще в другій половині ХХ століття співп-
рацею оперних співаків з представниками популярної 
музики, відображають прагнення розширити аудито-
рію та знайти нові формати комунікації з публікою. 
У результаті традиційні жанрові межі поступово роз-
миваються, а поділ голосів на «оперні» та «камерні», 
який раніше визначав виконавську ієрархію, втрачає 
свою абсолютність. Технічні засоби підсилення звуку 
значною мірою нівелюють природні відмінності між 
типами голосів, відкриваючи нові можливості для сце-
нічного представлення вокального мистецтва.

Не менш суттєвою є зміна характеру взаємодії між 
виконавцем і аудиторією. У сучасному культурному 
просторі музичне виконання дедалі частіше розгляда-
ється як комунікативна подія, у якій слухач стає актив-
ним учасником художнього процесу. Еріка Фішер-Ліхте 
наголошує, що під час перформансу виникає особливий 
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«feedback loop» – коло взаємного впливу між вико-
навцями та глядачами, яке здатне змінювати перебіг 
і сприйняття мистецької події [11]. У вокальному мис-
тецтві така взаємодія виявляється в безпосередній емо-
ційній реакції аудиторії, що впливає на інтонаційні, 
динамічні та драматургічні особливості виконання.

Зміни торкнулися і форматів концертного представ-
лення вокального мистецтва. Поряд із традиційними 
академічними концертами дедалі більшого поширення 
набувають тематичні перформативні програми, муль-
тимедійні вокальні проєкти, фестивальні та іммер-
сивні формати музичних подій. У цьому контексті 
Ніколас Кук підкреслює, що сучасне музичне вико-
нання слід розглядати як «performance event», у якому 
значення мають не лише звукові параметри музики, а 
й спосіб її презентації, простір виконання та характер 
взаємодії з аудиторією. Дослідник зазначає: «Dramatic 
performance is not determined by the text of the play… 
attention is relocated from the dramatic text to the manner 
in which it interacts with an indefinite number of other 
factors to produce meaning in the real time of performance» 
[8, p.  24]. Іншими словами, сучасне розуміння вико-
навства передбачає відмову від сприйняття музичного 
твору як статичного об’єкта. Натомість музична подія 
постає як складна взаємодія нотного тексту, сценічного 
простору, виконавської дії та реакції аудиторії.

Так, нові формати сценічного представлення вокаль-
ного мистецтва дедалі частіше реалізуються у формі 
міжмистецьких перформативних проєктів та передба-
чають інтеграцію вокального виконання з цифровими 
технологіями, мультимедійними засобами та новими 
формами сценічної взаємодії з аудиторією. Одним із 
прикладів є проєкт «Current, Rising» («Потік, що здій-
мається»), представлений у Лінбері-театрі Королів-
ського оперного театру (Лондон, 2021). Це 15-хвилин-
ний оперний перформанс у жанрі гіперреальності, що 
поєднує вокальне виконання з технологіями віртуальної 
реальності та мультисенсорною сценографією. Глядачі 
занурюються в спеціально створений віртуальний про-
стір «Оперної ТАРДІС», де музична дія розгортається 
у форматі імерсивного досвіду. Перформанс, натхнен-
ний образом Аріеля з Шекспірової «Бурі», пропонував 
невеликій групі учасників (4 особи) пройти символічну 
подорож від сутінків до світанку, досліджуючи теми 
ізоляції, взаємозв’язку та духовного оновлення. Музику 
до проєкту створила композиторка Саманта Фернандо, 
лібрето написала Мелані Вілсон, а вокальну партію 
виконувала сопрано Анна Денніс. Режисеркою поста-
новки стала медіахудожниця Нетія Джонс, сценографію 
розробила дизайнерка Джоанна Скотчер [10].

Приклад демонструє суттєву трансформацію тра-
диційного оперного формату. Опера в такому випадку 
перестає бути статичним об’єктом споглядання та пере-
творюється на подію, що відбувається у взаємодії гля-
дача, сценічного простору та музичної дії. Такий підхід 
корелює з сучасним розумінням музичного виконання 
як перформативного процесу, у якому художній зміст 
формується безпосередньо в момент взаємодії вико-
навця й аудиторії.

Інший напрям розвитку сучасних вокальних практик 
пов’язаний із кросоверними сценічними форматами, де 
академічна вокальна техніка поєднується з елементами 
популярної культури. Показовим прикладом є сценічні 
виступи співака Дімаша Кудайбергена (Республіка 
Казахстан), які поєднують оперний вокал, масштабну 
сценографію, відеовізуалізацію та елементи шоу-ін-
дустрії. У таких виступах вокальна майстерність інте-
грується з театралізованою сценічною драматургією 
та мультимедійними ефектами, формуючи новий тип 
концертного перформансу. Подібні практики демон-
струють тенденцію до гібридизації жанрів, у межах якої 
академічна вокальна традиція активно взаємодіє з масо-
вою культурою.

Водночас сучасні експериментальні напрями 
вокального мистецтва розвиваються у сфері перфор-
манс-арту та міждисциплінарних сценічних практик. 
Яскравим прикладом є творчість американської викона-
виці Джуліани Снеппер (Juliana Snapper), яка працює на 
перетині опери, експериментального театру та перфор-
мативного мистецтва. Її вокальні проєкти реалізуються 
в нестандартних просторах: музеях, інсталяціях або 
мультимедійних сценічних середовищах, де голос взає-
модіє з відео, світловими ефектами та перформативною 
тілесністю виконавця.

Особливу увагу привертає її проєкт «You Who Will 
Emerge From the Flood» («Ви, що постанете з потопу», 
2008–2011), який дослідники вважають першою у світі 
підводною оперою. Постановка виконувалася в басей-
нах та водних резервуарах різних міст Європи і США, 
де спів здійснювався під водою з використанням спе-
ціальної акустичної технології. Подібні експерименти 
демонструють розширення просторових і акустичних 
можливостей вокального мистецтва та формування 
нових моделей сценічної взаємодії [6].

Зазначені приклади свідчать про те, що сучасні 
вокально-виконавські практики дедалі більше вихо-
дять за межі традиційного концертного формату. 
Використання цифрових технологій, інтеграція з пер-
форманс-артом і мультимедійними середовищами, а 
також активізація комунікації з аудиторією формують 
нову модель функціонування вокального мистецтва. 
Таким чином, у ХХ–ХХІ століттях вокальне виконання 
трансформується в складний перформативний процес, 
у якому музична інтонація, сценічна дія, технологічні 
засоби та комунікативна взаємодія з аудиторією утво-
рюють єдину художню подію.

У цьому контексті особливої ваги набуває кому-
нікативна природа музичного мистецтва. Олександр 
Злотник підкреслює, що музична комунікація функці-
онує як особливий канал трансляції культурних смис-
лів, у якому художній образ стає засобом інтеріоризації 
цінностей та соціальних норм. Як зазначає дослідник, 
комунікація у сфері культури завжди має ціннісну спря-
мованість, оскільки передбачає рух сенсів у соціаль-
ному просторі та часі [2, с. 76]. 

Висновки. Отже, проведене дослідження засвідчило, 
що вокальне мистецтво доцільно розглядати в межах 
перформативності, де музична інтонація, сценічна дія 
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та комунікація з аудиторією утворюють цілісну художню 
подію. Історико-культурний аналіз показав, що перфор-
мативні аспекти вокального виконання формувалися 
впродовж тривалого розвитку музичної культури: від 
ритуальних форм колективного співу до складних сце-
нічних моделей музичного театру. У ХХ–ХХІ століттях 
вокально-виконавські практики зазнають трансформацій, 

пов’язаних із міждисциплінарністю сценічних форм, тех-
нологізацією мистецького середовища та посиленням 
комунікативної взаємодії між виконавцем і аудиторією. 
Отже, перформативний підхід відкриває нові можливості 
для осмислення вокального мистецтва як динамічної сис-
теми музично-виконавських практик у сучасному куль-
турному просторі.
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