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ВСТУП 

 

Актуальність теми дослідження. Щодня люди скаржаться на брак 

часу, піддаючись метушні. Вони активно живуть, багато працюють та не 

уявляють життя без інтернету. Тому сучасному мистецтву, зокрема 

хореографічному, все важче здивувати свого глядача. Танець ХХІ століття як 

вид мистецтва, зазнає значних змін. Він репрезентує нове бачення світу, 

котре важко описати словами. Сучасна хореографія прагне відтворити 

теперішнє життя, його багаторівневу модель існування різноманітних 

світоглядних концепцій. З одного боку, феномен сучасного танцю викликає 

активну громадську цікавість, спостерігається своєрідна мода на це 

мистецтво. А з іншого – саме він провокує найбільш суперечливі реакції як з 

боку глядача, так і критиків. 

Новий етап сучасного хореографічного мистецтва пов’язаний зі 

зростаючою відкритістю суспільного життя і розширенням культурного 

простору. У зв’язку з чим вплив сучасної хореографії на мистецьке життя 

суспільства посилюється. Незважаючи на збільшення міжнародних контактів 

в сфері мистецтва, становлення освіти в сфері сучасного хореографічного 

мистецтва має недостатню кількість методів аналізу танцювальних творів, 

що сповільнює подальший їх розвиток. Еволюція сучасного хореографічного 

спектаклю відображає злети та падіння цього постійно оновлюючого виду 

мистецтва, що специфічно виражає протиріччя людини і суспільства. 

Сучасне хореографічне мистецтво досить демократичне у виконанні, проте 

дуже символічне за своєю суттю та вимагає певної підготовки, щоб зрозуміти 

його. Саме тому в роботі виконується спроба дослідити сучасний танець в 

контексті різних видів хореографії і сучасного мистецтва в цілому. 

Важливий внесок у вивчення досліджуваної проблеми зробили праці 

Антошевська Н. Й. [1], Бойко О.С. [6], Кисеєва Е. В. [18], Худеков С.Н. [43], 

Шариков Д. І. [45; 46] та інші. 
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Мета дослідження – з’ясувати еволюцію форм сучасної хореографії та  

зміну типів художньої свідомості в хореографічному мистецтві на початку 

ХХІ століття. 

Мета роботи передбачає виконання таких завдань: 

- висвітлити «мистецтво хореографії» та «хореографічну форму» 

як ключові поняття досліджуваного феномену; 

- окреслити становлення сучасної хореографії та з’ясувати основні 

її стилі та напрями; 

- визначити новітні методи та принципи використання форм 

сучасної хореографії у постановці танцювальних творів; 

- з’ясувати вплив медіа-культури на сучасне хореографічне 

мистецтво; 

- розглянути творчі досягнення найяскравіших представників 

хореографічного мистецтва ХХІ століття. 

Об’єкт дослідження – сучасна хореографія. 

Предмет дослідження – еволюція форм сучасної хореографії. 

Методи дослідження: історичний метод, що дозволяє вивчити сучасну 

хореографію в історичній ретроспективі; метод аналізу і синтезу дослідження 

класифікацій форм сучасного танцю; метод індукції та дедукції при вивченні 

стилів сучасної хореографії; семіотичний метод, що дозволяє побачити зміни 

змісту танцювальних творів; естетичний, що розкриває зміну лексики 

сучасного танцю, його виразності. 

Наукова новизна дослідження полягає у тому, що було проведено 

комплексне узагальнення форм та стилів сучасної хореографії; встановлені 

інноваційні методи та принципи використання форм сучасного танцю. 

Практичне значення роботи. Результати даного наукового 

дослідження можна використовувати для складанні методичних 

рекомендацій, навчально-методичних посібників, навчальних програм, 

лекційних та семінарських занять з хореографії з таких навчальних 

дисциплінах, як «Методика викладання хореографічних дисциплін (сучасний 
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танець)», «Сучасні форми хореографії», «Композиція та постановка танцю», 

«Історія хореографії», «Методика роботи з хореографічним колективом». 

Результати дослідження можуть використовуватися при вивчені основ 

сучасного танцю, при постановочній роботі хореографічних творів на основі 

сучасного танцю викладачами хореографії в середніх загальноосвітніх і 

спеціалізованих школах, училищ мистецтв, закладів вищої освіти, 

керівниками гуртків, студій, колективів позашкільних закладів освіти. 

Апробація результатів дослідження. Основні результати дослідження 

доповідалися на засіданнях кафедри хореографії та музично-

інструментального виконавства Сумського державного педагогічного 

університету ім. А.С. Макаренка (протокол № 6 від 23 листопада 2020 р.), на 

ІІ Міжнародній науково-практичній конференції «Проблеми мистецько-

педагогічної освіти: здобутки, реалії та перспективи» (6 – 7 травня 2020 р. м. 

Суми) та на щорічній онлайн-конференції «Дні науки – 2020» (22 жовтня 

2020р. м. Суми). 

Опубліковано 2 одноосібні публікації: 

1. Кривонос О.В. Сучасні стилі та напрямки хореографічного 

мистецтва, як засіб самовираження молоді ХХІ століття. Мистецькі пошуки: 

збірник наукових праць. Випуск 12. – Суми: ФОП Цьома С. П., 2020. С. 263 – 

268. 

2. Кривонос О. В. Новітні методи та принципи використання форм 

сучасної хореографії в ХХІ столітті. Дні науки – 2020: матеріали 

студентської наукової онлайн-конференції, 22 жовтня 2020 року, м. Суми., - 

Суми: ФОП Цьома С. П., 2020. С. 110 – 112. 

Структура та обсяг роботи. Дослідження складається із вступу, двох 

розділів, висновків до кожного розділу та загальних висновків, списку 

використаних джерел і додатків. Загальний обсяг роботи становить 

67 сторінок, обсяг основної частини – 60 сторінок, список використаних 

джерел – 57 найменувань. Робота містить 4 додатки. 
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РОЗДІЛ 1. 

ТЕОРЕТИЧНЕ ОБГРУНТУВАННЯ ФОРМ ТА СТИЛІВ СУЧАСНОЇ 

ХОРЕОГРАФІЇ 

 

У першому розділі висвітлено «мистецтво хореографії» та 

«хореографічну форму» як ключові поняття досліджуваного феномену, 

окреслено становлення сучасної хореографії та з’ясовано основні її стилі та 

напрями. 

 

1.1. Визначення понять «мистецтво хореографії» та 

«хореографічна форма» 

 

Протягом багатьох століть танець залишається одним із най 

видовищним видом мистецтва. Зародившись на зорі розвитку цивілізації, 

танець супроводжував увесь подальший розвиток людства, втілюючи в себе 

особливості світогляду народів, збагачуючи їх культуру та прикрашаючи їх 

свята та ритуали. З часом танець набув безліч різноманітних функцій. Він 

може слугувати і елементом чистого витвору мистецтва, як наприклад балет, 

і становитися частиною спортивної культури, як наприклад спортивні та 

бальні танці. Також танець виконує функцію самоідентифікації особистості. 

Це відноситься до таких напрямків, як соціальні танці, танці молодіжної 

культури (хіп-хоп, брейк та інші). За допомогою танцю можливо навіть 

лікувати – так звана танцювальна терапія. Танець надає фізичне та естетичне 

виховання і багатогранний розвиток людини. Навчаючись танцю, людина 

розвивається духовно, виховує в собі музичний смак. Крім того, танець дає 

можливість відчути і зрозуміти своє тіло. Працюючи з ним, людина фізично 

розвивається, вчиться керувати різноманітними групами м'язів, краще 

відчувати себе у просторі, прислухатися до свого тіла, його фізичним 

особливостям та можливостям. Відчуття власного тіла, крім того, приносить 

людині радість, навіть на фізіологічному рівні. Поєднуючи свої рухи з 
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музикою людина занурює себе у певне середовище, починаючи краще 

відчувати музику і слідувати їй, співвідносячи з нею свої рухи. Сучасний 

танець, в його різноманітних проявах, дозволяє використовувати 

максимальні можливості свого тіла. Він надає повну свободу рухів, у той же 

час, вкладає в них певний зміст і естетику. 

Танець необхідний людям, і в цьому полягає причина його 

тисячолітнього існування. У танці відображається життя людей: їх праця, 

думки, настрій, почуття, уміння і пізнання. Хореографія необхідна людям як 

вид мистецтва, створюючи красу дуже своєрідними виразними засобами: 

пластичними і музичними, динамічними і ритмічними, зримими і чутними. 

Хореографія  – це мистецтво створення танцю й танцювальних вистав [43]. 

Мистецтво – одна з форм суспільної свідомості; вид людської 

діяльності, що відбиває дійсність у конкретно-чуттєвих образах, відповідно 

до певних естетичних ідеалів, пізнання і відтворення світу через почуття та 

переживання. У широкому сенсі мистецтвом називають досконале вміння в 

якійсь справі, галузі; майстерність [32]. 

«Мистецтво надає крила і відносить далеко-далеко! Кому набридає 

бруд, дрібні грошові інтереси, хто обурений, ображений чи скривджений, той 

може знайти спокій і насолоду лише в прекрасному» [46]. 

«Мистецтво виконує дві важливі функції. По-перше, воно відтворює 

емоційне життя. І потім… воно стає джерелом уявлень про правду 

повсякденності» - Девід Герберт Лоуренс[13]. 

Хореографія – це багаторівневе поняття, що першочергово означає – 

запис танцю (від грец. Choreia – танець, grapho – пишу). Більш точно 

передати зміст цього терміну можна, як відображення художнього образу за 

допомогою танцю, де засобом відображення є людина що рухається у 

танці [2]. 

Становлення хореографії, як самостійного виду мистецтва спів пало з 

початком розвитку європейської культури Нового часу (1700 р.), що мав 
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єдиний духовний орієнтир – розвиток особистості, та спільні риси: гуманізм 

и антропоцентризм, раціоналізм і класицизм. 

Мистецтво хореографії основане на музично-організованих, умовних, 

образно-виразових рухах людського тіла. Ознаки образної виразності також 

притаманні людській пластиці в реальному житті. Тому, як людина 

рухається, жестикулює та пластично реагує на дії інших, виражаються 

особливості його характеру, стрій почуттів, своєрідність особистості. Такі 

характерно-виразові елементи, що народжені в реальному житті, прийнято 

називати пластичними мотивами. В них кореняться витоки образної природи 

хореографічного мистецтва. 

Форма твору танцювального мистецтва – це система специфічних 

ритмічно організованих виразових рухів людини, що змінюють і 

узагальнюють пластику реального життя. Найпростіший танець, що виражає 

той чи інший настрій, завжди змістовний, натхненний, його форма –  

втілення явищ духовного життя людини. Співвідношення форми та змісту 

носить неминучий характер і відноситься до філософським категорій. 

Відношення форми та змісту характеризується відносним єднанням.  

Форма – це засіб існування та втілення змісту. 

Зміст – це визначальна сторона цілого, сукупність його частин. 

Зміст та форма – естетичні категорії, що відображають відношення у 

мистецтві внутрішнього, духовного, ідейно-образного початку та його 

зовнішнього, безпосередньо сприйнятого, почутого і побаченого втілення. 

Зміст твору танцювального мистецтва відображає реальну дійсність. Він 

може включати почуття, переживання, стан людей, їх характери та вчинки, 

події історії та сучасності, особливості праці, побуту, національного 

характеру та психічного складу народу. 

Хореографічна форма складається з танцювально-пластичної мови, 

танцювальних і пантомімних епізодів та сцен (сольних, ансамблевих, 

масових), що складаються у цілісну композицію. Зміст і форма 

взаємопов'язані один з одним, одне без іншого не існує. Про зміст можливо 
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дізнатися тільки через форму, все що не втілене у формі, залишається лише 

задумом, але не дійсним змістом твору. І навпаки, форма тільки тоді 

художня, коли вона духовна, наповнена змістом. Окремі танцювальні «па», 

взяті самі по собі, ще не складають художню форму. В ізольованому вигляді 

вони не несуть ніякого певного змісту, хоча володіють деяким колом 

виразових можливостей, образних передумов. 

Засоби виразності окремих танцювальних рухів набувають певний 

характер, коли ці рухи взаємодіють, складаються у цілісну танцювальну 

форму, що організовується у відповідності з особливостями та вимогами 

змісту. Форма не механічна сукупність окремих рухів, а їх цілісна система, 

підкорені змістом. Лише в якості елементів такої форми окремі рухи 

набувають образно-змістовного сенсу. 

В єдності змісту і форми визначається значення приналежності до 

змісту. Саме вони надають танцю його суспільного значення й ідейного 

замислу. Протягом всієї історії хореографічного мистецтва його передові 

діячі прагнули до збагачення і збільшення глибини змісту. Натхненність 

танцю, його ідейна глибина  і образна значущість – найважливіші критерії 

художності.  

Разом з тим, тільки досконалість і краса форми, витонченість і м'якість 

засобів виразності роблять зміст не добрим наміром, а дійсно духовною 

силою мистецтва. Форма залежить від змісту, але вона активна і сама впливає 

на нього. Слабка, що не відповідає змісту форма може зіпсувати найкращий 

зміст. Талант і майстерність хореографа виражається, не зважаючи на все 

інше, в умінні створити форму, що найкраще втілить зміст, знайде такі 

засоби виразності, які опиняться єдиними і незамінними для даного змісту. 

Танець – форма хореографічного мистецтва, в якій засобом створення 

художнього образу є рухи і положення людського тіла [9]. 

Як казав Юрій Громов – « У танці, завдяки своєрідній та складній 

техніці цього виду мистецтва, розкривається внутрішній світ людини, її 
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лірико-романтичні стосунки, героїчні вчинки, відбивається національна, 

стильова й історична приналежність» [30]. 

Хореографія, як вид мистецтва, існує в декількох взаємопов’язаних і 

самостійних стилях: від народної хореографії – до сучасного 

хореографічного мистецтва, котрі не можуть бути оціненими як кращі чи 

гірші, прості чи складні в силу своєї самодостатності й самобутності. Їх 

порівняння коректне лише для даного дослідження. 

 

1.2. Становлення сучасної хореографії 

 

Естетична концепція сучасного хореографічного мистецтва 

сформувалась під впливом класичного балету, протиставляючи себе йому. 

Заперечуючи класичним естетичним принципом, сучасне хореографічне 

мистецтво займається пошуком нової естетичної концепції. 

Сучасний танець, сукупність напрямів і форм танцю, що зародилися на 

межі ХІХ – ХХ ст. і функціонуючих у рамках неокласичної та пост класичної 

(модернічної та постмодернічної) культури. Сучасний танець, що 

проголошує себе мистецтвом концептуальним, нонконформістським, 

націленим на постійний пошук і втілення нових і актуальних замислів, 

признає «танцем» будь-який вид пластично-динамічного самовираження, 

відкриває тіло, що рухається в просторі в якості джерела танцю, а не тільки 

його інструмента (як в класичному танці). Людська тілесність з її складною 

психофізичною структурою, конкретними анатомічними особливостями, 

особистим досвідом стає важливим джерелом замислів. 

В англійській мові існує два ключових поняття: «modern dence» (танець 

модерн) і «contemporary dance» ( сучасний танець). Перше відноситься до 

явищ кінця ХІХ – середини ХХ ст. –  означає «новітній» і акцентує 

тенденцію на інноваційність, постійне оновлення і ускладнення мови танцю. 

З цим поняттям асоціюється суб'єктивність художнього світу, зотеричність. 

Поняття  «contemporary dance» відноситься до періоду останньої чверті ХХ – 
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початку ХХІ ст. Одна з його основних рис – занурення в дослідження 

тілесних станів тут і зараз. Дослідження, набуте новим тілесним досвідом в 

«contemporary dance» може бути як метою (звідси пріоритет імпровізації, 

перформенсу над закінченою хореографічною композицію і спектаклів), так і 

засобів для створення нового, індивідуальної мови того чи іншого автора, 

вироблення певної «колективної» мови в танцювальній компанії [18]. 

Заявивши про себе, танець модерн витіснив інші схожі танцювальні 

напрями такі як вільний танець, танець босоніжок, ритмопластичний танець, 

що виникали у процесі розвитку цього напряму. Танець модерн зазвичай 

танцюється босоніж. 

Спільним для представників танцю модерн, незалежно від того, до якої 

течії вони належали і в який проміжок часу проголошували свої естетичні 

програми, існувало прагнення створити нову хореографію, що відповідала б, 

на їх думку, духовним цінностям людини ХХ ст. Їх основним принципом 

була відмова від канонів, втілення нових тем і сюжетів оригінальними 

танцювально-пластичними засобами. Кожен хореограф ставить за мету в 

танці модерн спровокувати глядача до нового розуміння внутрішніх чи 

зовнішніх фактів реальності, відображених через форму танцю. 

Те, що зараз розуміється під терміном «танець модерн», можна 

виразити як концентрацію хореографа та виконавця не тільки на виконанні 

рухів тіла, але і на відчуттях, що виникають в процесі танцювання. Тому 

танець модерн часто називають «філософським танцем» [31]. 

У прагненні до повної незалежності від традицій, представники танцю 

модерн, в кінці-кінців, прийшли до прийняття окремих технічних прийомів, у 

протиборстві з якими зародився новий напрям. Проте мета повного відходу 

від традиційних балетних форм  до кінця не була реалізована. 

Концепція танцю модерн розвивалася за такими напрямами: усі рухи це 

взлети і падіння (Д. Хамфри), танець як система відношення до трьох 

вимірного простору (Р. Лабан), потворне на сцені (М. Вигман), новий, більш 

емоційний і пристрасний тип відношень героїв (Х. Лимон), рух задля руху 
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(М. Кеннінгем), авторські версії класичних балетів, епатаж (М. Екк), 

математичні структури в танці, вихід за межі сценічної площі (Т. Браун) [10].  

Ідеї танцю модерн набули поширення після того, як були художньо 

реалізовані двома американськими танцівницями (Л. Фуллер і А. Дункан), 

що гастролювали у Європі. Лоі Фуллер виступала зі своїм танцем 

«Серпантин» у 1892 році в Парижі [23]. Він будувався на ефектному 

поєднанні вільних рухів тіла, що стихійно породжувалися музикою, і 

костюма з величезних покривал, що розвивалися та освітлювалися 

різнокольоровим світлом прожекторів.  

Костюми, декорації, світло та вся атмосфера вистави була ареною для 

експериментів Фуллер. Не маючи майже ніякої хореографічної підготовки, 

вона неймовірно використовувала рухи рук і корпусу. Прив’язуючи до рук 

довгі палки, покриті метрами шовкової тканини, вона створювала образи 

метеликів та язиків полум’я. Дуже важливим елементом в її постановках 

було світло. 

Проте вважається, що дала поштовх новому напряму в хореографії – 

Айседора Дункан. Вона проповідувала оновлену античність, «танець 

майбутнього», що повертався до естетичних форм, вільних не лише від 

театральних умовностей, а й від історичних і побутових. Вона вплинула на 

багатьох діячів мистецтва, що прагнули звільнитися від академічних канонів. 

Натхнення Дункан черпала з природи. Виражаючи особисті почуття, її 

мистецтво не мало нічого спільного з будь-якими іншими хореографічними 

системами. Вона зверталася до героїчних і романтичних образах, 

породжених музикою такого ж характеру. Її техніка не була дуже складною. 

Танцівниця передавала найтонші відтінки емоцій, наповнюючи найпростіші 

рухи і пози глибоким поетичним змістом [11]. 

Дункан не створила закінченої школи, проте відкрила дорогу новому в 

хореографічному мистецтві. Імпровізаційність, танцювання босоніж, відмова 

від традиційного балетного костюму, використання симфонічної і камерної 
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музики – усі ці принципові нововведення Айседори Дункан визначили шляхи 

танцю модерн. 

Провідним теоретиком танцю модерн був Рудольф фон Лабан, котрий 

звертався до  філософськи-естетичних навчань древньої Індії, піфагорійців і 

неоплатоніків, та висловив свої думки у теоретичній праці 

«Кінетографія» (1928 р.). Він виклав універсальну концепцію танцювального 

жесту, котра виявилась прикладом для аналізу і опису усіх пластично-

динамічних характеристик рухів незалежно від того, до якого стилю і 

жанрової категорії він належить [54]. 

Не менш значущою для формування танцю модерн була думка Лабана 

про те, що художньо осмислений рух повинен передавати внутрішнє життя 

його творця, а не змістом музики. Найбільш повною мірою ідеї Р. Лабана 

реалізувалися в його постановці «Мерехтливі ритми» ( без музичного 

супроводу у 1925 р.). 

Марс Каннінгем, котрий шість років був солістом трупи Марти Грем, 

збудував місток від танцю модерн до сучасного танцю, змінив сам танець і 

відношення до нього. Канінгем став першим багато в чому: абстракція, 

складання без цілі, заперечення необхідності розповідати історію, 

незалежність танцю від музики, знищення ієрархії між танцівниками – це 

лише деякі його принципи. Саме Кеннінгем, до слова, один з перших почав 

інтегрувати комп’ютерні технології в хореографію [14]. 

З подачі Марса Каннінгема почалась епоха перформансів – не 

потребуючих ні костюмів, ні сценічного світла. Правила і обмеження були 

відкинуті. Будь-які ідеї мали змогу бути здійсненними, імпровізація стала 

важливим інструментом у роботі над перформансом, а будь-які рухи тіла 

мали можливість стати танцем.  

Танець «contemporary» – це сучасний стиль танцю, що постійно 

оновлюється, і в котрому продовжується пошук виразових форм. Контемп 

(контемпорарі) поєднує в собі танцювальні методики західного (класичний 

танець, джаз-модерн, контактна імпровізація) і східного (цігун, тай цзи 
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цюань, цога) мистецтва рухів. Це ідеальний інструмент для розвитку 

досконалого тіла і формування хореографічної індивідуальності. Для цього 

виду танцю характерні легкі і виразні рухи, що зазвичай танцюються 

босоніж. Контемп – це танець, що вимагає повної емоційної і фізичної 

самовіддачі. Отримання задоволення від танцю, рухів й імпровізації – це 

найголовніше у танці контемп [49]. 

Для танцю «contemporary» характерно чергування напружених 

натягнутих м’язів і різкого скидання, розслаблення, робота з диханням, 

падіння і підйоми, різкі зупинки (часто на прямих ногах), балансування, 

протиріччя і емоції. Використовуються техніки в партері (робота на підлозі), 

стоячі й у парі. На відміну від балету, де основна ідея – невагомість, у 

контемпі танцівник знає яка вага його тіла, ноги і руки, і використовує це для 

побудови вільного, легкого, гарного руху і танцю. 

Концептуально «contemporary dance» сходить до бергсонівського 

(А. Бергсон) розуміння тіла як «зрізу теперішнього» і до феноменологічного 

сприйняття тіла як посередника між Я-почуттям і простором, Я-почуттям і 

іншим тілом. Нову мову і філософію танцю вони створювали на основі 

дослідження простих фізичних дій і взаємодії тіла з простором та іншими 

тілами; звернення до принципово нехудожніх, несимволічних, іноді 

випадкових рухів і жестів; роботи  у різноманітних поза сценічних 

просторових контекстах (вулиця, дах, парк та ін.). 

У Європі «contemporary dance» бурхливо розвивається з кінця 1970-х 

рр. під впливом пізнього американського модерну (авангардний танець – 

М. Каннінгем, П. Тейлор, А. Ніколай та ін.) і постмодерна, німецького 

танцювального театру (П. Бауш та ін.). У 1980-му рр. формується так званий 

фізичний театр, як синтез актуальних європейських театрально-сценічних 

практик ХХ століття: французькі школи пантоміми і театральної клоунади, 

«contemporary dance» (у тому числі танцювальний театр), авангардного 

театру ХХ століття, що відкрив властивості тілесності як одного з 

найважливіших засобів виразності. Великий внесок у розвиток фізичного 
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театру зробив японський сучасний танець буто, що поєднував глибоке 

психофізичне опрацювання тіла, гротеск, традиційну японську 

церемоніальність і споглядальність з маргінальною проблематикою, 

(Т. Хидзіката, К. Оно, У. Амагацу, К. Икеда та ін.) [47]. У фізичному театрі 

особистий досвід перформера набуває тілесної форми, впливаючи на глядача. 

Тому створення спектаклю часто стає довготривалим процесом дослідження 

особливостей поведінки інших людей (дуже часто матеріалом для спектаклю 

стають соціологічні дослідження, інтерв’ю та ін.) і самодослідження 

виконавця. Мета – досягнути не стільки інтелектуально-емоційної, скільки 

інтуїтивної, чуттєвої взаємодії з глядачем. 

У Великобританії зсув до «contemporary dance» відноситься до середині 

1960-х рр. (М. Рамбер, Н. Моррис). У 1980-ті рр. свою систему образів і 

танцювальної техніки розробили К. Брюс, И. Спинк, Р. Олстон. Знаковою 

інституцією британського сучасного танцю є художній центр «The Place», 

заснований у 1969 р. Р. Хауардом у Лондоні. У Нідерландах Сучасний танець 

активно розвивається з 1970-х рр. Імпульс до його становлення дав 

Нідерландський театр танцю. Різноманіття стилів і інтернаціоналізм – 

головна характеристика голландського сучасного танцю. Крім представників 

національної хореографії (А. Лейне і Х. Рубан, Д. Йонге, А. ван Дейк 

К. Янссен, Й. Гребен), тут працюють П. С. Нортон (Великобританія), М. 

Євелин (Бразилія), Е. Греко (Італія), У. Івгі (Ізраїль), К. де Шатль (Венгрія) та 

ін. При всьому різноманітті творчих індивідуальностей голландський 

сучасний танець відрізняє тяга до лаконізму і економії засобів, що межує з 

мінімалізмом, влучне поєднання абстракції і емоційної наповненості. 

Піонерами сучасного танцю у Франції в середині 1950-х рр. стали Ф. і Д. 

Дюпюі. Специфіка французького сучасного танцю в опері на національну 

традицію пантоміми, на творчість Е. Декру і М. Ервйо та ін. 

Мультимедійність, мультижанровість, нескінченний пошук нових засобів 

виразності ( в першу чергу тілесної) об’єднують усе безкінечне різноманіття 
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французького сучасного танцю. Обличчям бельгійського «contemporary 

dance» визначають А. Т. де Керсмакер, С. Л. Шеркауі, Я. Фабр [48]. 

В кінці ХІХ століття в США сформувався джаз-танець, що приніс нові 

елементи в сучасну хореографію та ввібрав у себе танцювальну культуру 

«білих» переселенців і фольклорні танці «чорних» рабів. Принципами джаз-

танцю, що формулюють певну концепцію, є – імпровізація, ізоляція, колапс, 

зміна положень [44]. 

Джазовий танець – це перш за все втілення емоцій танцівника, його 

почуттів, повна свобода рухів всього тіла і окремих частин тіла як по 

горизонталі, так і по вертикалі сценічного простору.  

Процес зародження джазового танцю здійснювався на основі 

африканської культури, її ритмів та танців фольклорного характеру, які 

отримали розвиток і видозмінення у США. Його застосування було 

достатньо широким та різнобічним: побутовий танець, театральний танець, 

танець в кіно та чисто хореографічні спектаклі. Тому і сьогодні джаз-танець 

умовно можна поділити на чотири напрямки, в яких він розвивається. 

Перший – це танець театральний, що органічно поєднується з вокалом 

та акторською грою. Найчастіше він використовується у мюзиклах. 

Другий напрямок – концертний, що тісно пов’язаний з популярною 

музикою та шоу-бізнесом. Нині майже усі поп-співаки виступають разом із 

групою танцівників, хореографія яких залежить від музичного супроводу, 

тому хореографи для цих номерів часто використовують як класичний джаз, 

так і його поєднання з іншими стилями. 

Третій напрямок – це сценічні хореографічні спектаклі, котрі створені 

мовою джазового танцю.  

Четвертий напрямок – побутовий або як його ще називають 

«соціальним танцем». Цей напрямок широко представлений в молодіжній 

субкультурі. 

Джазовий танець, пройшовши шлях від побутового, фольклорного 

танцю, через сценічний, театральний танець, поступово ставав особливим 
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видом танцювального мистецтва, що поступово захоплює і всю Європу. 

Довгий час мистецтво «чорних» мало суто розважальний характер. Багато 

хто з хореографів намагались мовою джазового танцю створити вистави з 

більш серйозною темою, проте ці спроби не завжди закінчувалися успіхом. В 

1931 р. Хемслі Уінфілд заснував «Негритянський театр мистецтв», примою-

балериною якого була Єдна Гей, котра намагалася створити новий стиль 

танцю, поєднуючи африканську пластику та досягнення танцю модерн. 

Проте найбільш відомим хореографом, танцівницею, письменником, 

етнографом і антропологом була Кетрін Данхем – це людина, котрій 

джазовий танець зобов’язаний теорією і методикою.  

Наголосимо, що 18 квітня 1940 р. вона представила в Нью-Йорці свою 

першу джазову виставу «Тропіки та гарячий джаз» з підзаголовком «Від Гаїті 

до Гарлема». В тому ж році відбулася ще одна прем’єра негритянського 

мюзиклу «Хатина в повітрі», потім вона працювала в Голлівуді, а в 1943 р. 

випустила на Бродвеї «Тропічне ревю». В 1945 р. в Нью-Йорці Данхем 

відкрила школу, де експериментувала з методикою і теорією викладання 

джазового танцю. Також у 40-х роках видатним танцівником і хореографом 

була Перл Прімюс – ярий противник шоу та ревю. В своїх постановках вона 

торкалась серйозних політичних питань: проблемі лінчування («Дивний 

плід»), проблемі умов життя чорношкірих на Півдні («Важкі часи»), 

відношення до чорного населення («Ринок рабів») [41]. 

Джазовий танець зіграв значну роль в історії розвитку мюзиклів. 

Розгорнуте хореографічне дійство стало художньою основою спектаклю, а 

танець – засобом вираження психологічного світу героя спектаклю, засобом 

відтворення унікальної художньої атмосфери.  

До кінця 60-х років ХХ ст. джаз танець міцно зайняв своє місце серед 

напрямків сучасної хореографії. Будучи «відкритою» системою, джазовий 

танець в своєму пошуку звертається до засобів виразності інших систем і 

напрямків танцю, вбирає в себе досягнення, що відкриті танцем модерн, 
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класичним танцем і народної хореографії. Як наслідок, почався процес злиття 

основних шкіл сучасної хореографії і виникнення джаз-модерн танцю [43]. 

Таким чином, на початку 70-х рр. ХХ ст. виникало нове явище в 

танцювальній практиці – танець джаз-модерн. Ця школа завоювала 

прихильників по всьому світі. Вона дуже добре дозволяє найбільш 

комплексно виховувати тіло танцівника, що дуже важливо в повсякденній 

практиці роботи танцівника з балетмейстерами різноманітних стилей, 

різноманітних напрямків та систем. Основні принципи джаз модерну танцю 

відноситься перш за все до техніці рухів, що склалися у процесі еволюції 

різноманітних систем танцю.  

Кетрін Данхем виділила такі технічні особливості танцю джаз-модерн: 

 використання в танці пози «колапсу»; 

 активне пересування виконавців в просторі як горизонталі, так і 

по вертикалі; 

 ізольовані рухи різноманітних частин тіла; 

 використання ритмічно складних та синкопованих рухів; 

 поліритмія танцю; 

 комбінування і взаємопроникнення музики і танцю; 

 індивідуальні імпровізації в спільному танці; 

 функціоналізм танцю [26]. 

Основною відміною джаз танцю, танцю модерн з класичним танцем 

перш за все полягає в триманні хребта. Якщо в класичному танці хребет є 

віссю всього тіла, віссю обертів і стрибків, то у джазовому танці – хребет 

м’який та розслаблений. В танці модерн хребет, як і в класичному танці, є 

віссю рухів, але ця вісь не завжди направлена строго вертикально, а часто 

вигинається. При напрузі неможливі рухи окремих центрів, наприклад 

грудної клітки, в той час як при достатньому розслабленні такі рухи можливі. 

Необхідна достатня свобода хребта, для того щоб здійснювати рухи різними 

його частинами, проте в той же час тіло повинно бути достатньо 
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напруженим, щоб рухи були енергійними. Розподіл напруги та розслаблення 

є основою техніки джазового танцю.  

Тіло складається з окремих частин-центрів – це голова і шия, плечовий 

пояс, грудна клітка, тазостегновий пояс, руки та ноги. Ці центри можуть 

просторово та ритмічно рухатися незалежно один від одного. А також один 

центр може активувати другий, ніби даючи йому імпульс. 

Також характерною рисою джазового танцю є поняття свінгу – 

розкачування, моторно-ритмічні рухи всього тіла, або будь-якої частини тіла. 

Свінг в рухах повинен виконуватися перш за все вільним, ненапруженим 

корпусом чи його частиною. При цьому головне завдання руху – відчути вагу 

тіла і вільно розкачуватися вгору та вниз чи з боку в бік.  

В основу техніки танцю джаз-модерн закладені такі базові поняття, як 

«contraction» та «release». Ці два терміни пов’язані з положенням торсу, рук 

та ніг, а також тісно пов’язані з диханням. «Contraction» - це стиснення, 

скорочення, тобто відносне зменшення об’єму тіла. «Release» - це 

протилежне поняття, тобто коли тіло розширюється в просторі. «Contraction» 

виконується на видиху, «release» - на вдиху [26]. Взаємодія дихання і руху 

призводить до природності та придає динамічного забарвлення рухам. Проте 

«contraction» не є динамічним рухом, оскільки стиснення відбувається за 

рахунок скорочення м’язів, а не за рахунок їх руху. 

В танці джаз-модерн активно використовуються пересування 

танцівника не тільки по горизонталі, але і по вертикалі. Також часто 

використовується розташування виконавця на підлозі (у партері). Танцівники 

застосовують багато рівнів – стоячи, сидячи, стоячи на четвереньках, сидячи 

навпочіпки, стоячи на колінах, лежачи. Також існують, так звані акробатичні 

рівні – шпагати, «містки», стійки на руках, стійкі на лопатках, колеса. 

Дослідження феноменів тіла і його можливості  з іншими тілами 

приводить до виникнення «контактної імпровізації». Її автор Стів Пакстон 

пропонує розглянути тіло як «складне переплетіння соціальної, фізіологічної, 

просторової, гармонічної, інтимної і біографічної інформації», що 
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повернулося до «дефузного цілого… неструктурованого, що не має 

рухальних штампів і зажимів» [27]. Тілесна модель контактної імпровізації 

близька до моделі «тіла без органів». Ця модель, по суті, є метафорою 

звільнення тіла від влади «організму», що встановлює порядок розташування 

і функціонування органів тіла. Таким чином, модель «тіло без органів» 

належить до загального русла конткультурної ідеології соматизації 1960-х рр. 

У 1972 році відбувся перший перфоманс контактної імпровізації, що провели 

студенти берлінського коледжу. Невдовзі після цього Пакстон провів 

перфоманс і в Нью-Йорці. 

Необхідно відмітити, що модель «тіло без органів» у Пакстона не на 

стільки ефективна як у Антонен Арто і Жиль Делеза. Тілам, що приймають 

участь у демократичній дуетній формі, котра ввібрала кінетичні елементи і 

принципи руху найрізноманітніших технік (бойових мистецтв, соціальних 

танців, спорту та ігор), що заснована на постійній віддачі-прийнятті ваги 

партнера в його безкінечній взаємодії, відповідає не стільки ідеї боротьби з 

поневолення організмом (соціумом), скільки метафора не суперечливого 

партнерства, рівноправній комунікації як основи соціальності. 

Принцип контактної імпровізації близький структурі 

інтерсуб'єктивного взаємозв’язку, котре є основою конструювання 

повсякденності, що представляє собою структурований збірний світ 

соціального дійства і комунікації. « Соціальний світ – це не просто чий-то 

приватний світ, він є інтерсуб'єктивним світом культури. Світ 

інтерсуб'єктивний, так як ми живемо серед інших людей і нас пов’язує 

спільність турбот, праці, взаєморозуміння» [50]. Як у взаємодії «обличчям до 

обличчя», коли «інший постає переді мною у живому сьогоденні, котре ми 

обидва переживаємо» [5], у контактній імпровізації відбувається постійний 

взаємо обмін індивідуальними перспективами (у даному випадку 

просторовими, гравітаційними, тактильними). 

Контактна імпровізація – це танець радості і спонтанної гри простору, в 

якій приймають участь двоє і більше людей, взаємодія яких стає одним 
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цілим, що проявляє себе в безкінечному різноманітті форм і різноманітних 

варіацій взаємодії партнерів. Де кожний, природнім чином, починає 

переживати відкритість, сміливість, радість, а також насолоджуватися 

свіжістю і новизною кожного моменту. 

Контактній танець – танець, в якому імпровізація будується навколо 

точки контакту з партнером. Танцюючі тіла пересуваються, перекочуються, 

балансують і перелітають один через одного.  

Контактна імпровізація є однією з форм вільного танцю, вчить тіло 

приймати рішення у даний час, бути «тут і зараз». Учить довіряти партнеру і 

простору, відчувати і слухати, взаємодіяти на фізичному рівні. Це в першу 

чергу спілкування партнерів один з одним мовою тіла, що призводить до 

спільних переживань і відкриттів. Дві людини рухаються разом, підтримують 

спонтанний діалог, концентруючи увагу на найтоншій зміні й перенесенні 

ваги та енергії, своєї і партнера, на пошук взаємної опори і балансу. Вони 

імпровізують, спілкуються мовою дотику, обертаються, зберігаючи м’якість і 

дбайливе ставлення один до одного, чуйно прислухаючись до настрою 

партнера. Вони не знають заздалегідь, куди призведе їх рух. Важливо не 

обдумувати свій танець, а слідувати разом з партнером до спільної творчості.  

Контактна імпровізація найчастіше практикується як у формі дуету, 

може виконуватися у контакті декількох людей, так і у формі соло, з 

використанням меблів, підлоги і стін. 

 

1.3. Основні стилі та напрями сучасної хореографії: вуличні та 

клубні танці 

 

Протягом багатьох віків, під впливом розвитку культури і суспільства в 

цілому, розвивалося і хореографічне мистецтво, еволюціонували 

танцювальні жанри, та танець в цілому. Відбувалася еволюція танцювальних 

форм, відмирали старі і зароджувалися нові види танцю, збагачувалась і 

видозмінювалась лексика. Кожна нова епоха в культурі супроводжувалась 
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появою нових танців. Вони витісняли жанри, що були популярні до них, і 

концентрували в собі особливості побуту людей, характерні риси того чи 

іншого художнього стилю і зазвичай ставали символом своєї епохи. 

У кінці ХХ – початку ХХІ ст. активно з’являються клубні (вог, R&B, 

go-go та ін.) та вуличні (хіп-хоп, брейк-данс і ін.) танці. Вони суттєво 

відрізнялися від класичного балету, народної та бальної хореографії, а їх 

репрезентація точно відповідала всім вимогам сучасності. А отже є підстави 

вважати їх різновидами сучасної хореографії, як виду хореографічного 

мистецтва в цілому [12]. 

Вуличні танці (street dance) – це поняття, яке визначає великий спектр 

танцювальних стилів, що розвивалися поза танцювальним залом, на вулиці, в 

парках, шкільних подвір’їв, танцювальних вечірках і нічних клубах. Для цих 

танців характерна імпровізація і взаємодія з глядачем та іншим танцівником. 

Сьогодні ці стилі стали «студійними», їх вивчають в танцювальних школах, 

виконують на професійному рівні. Проте ці стилі і досі популярні серед 

вуличних танцівників. Усі трюки та рухи street dance розроблялися не 

досвідченими хореографами, а народжувалися на вулицях. Танцівники 

використовували існуючі рухи на свій розсуд, постійно вдосконалюючи їх та 

створюючи щось нове [35]. 

У яких би умовах людина не жила, її душа завжди прагне до свободи. А 

street dance надає їй таку можливість. В цих танцях людина має можливість 

виражати себе як-завгодно – тільки б в гармонії з музикою, і ніхто не буде 

осуджувати її. Завдяки такій свободі вуличні танці сьогодні широко 

представлені у своїх напрямах.  

Мабуть, найбільшу популярність серед вуличних танців отримали хіп-

хоп і брейк-данс. Спочатку це були виключно чоловіча територія, проте з 

часом все більше дівчат надають превагу не класичній хореографічній 

підготовці, а саме бунтарському духу вуличних танців. Особливо це 

актуально у підлітковому віці, коли людина, яка дорослішає, розуміє, що світ 

не досконалий і намагається знайти в ньому своє місце. Для когось street 



23 
 

dance стає неймовірно цікавим і захоплюючим життєвим етапом, а дехто 

присвячує цьому усе життя, розвиваючи і поширюючи цей стиль. 

Хіп-хоп (англ. hip-hop) – це танець та напрямок в мистецтві, що 

з’явився в кінці 70-х років ХХ ст. в робітничих районах Нью-Йорку, і мав 

яскраву соціальну направленість. Це вуличні танці, за допомогою яких 

робітнича молодь намагалася протестувати проти нерівності і 

несправедливості. 

Заявивши себе в Південному Бронксі у 1980-х роках став частиною 

молодіжної культури в багатьох країнах світу. З кінця 1990-х років із 

вуличного андеграунда, що мав гостру соціальну направленість, хіп-хоп 

поступово перетворився в частину музикальної індустрії. А до середини 

першого тисячоліття нинішнього століття субкультура стала «модною», 

«мейнстримною». Проте, не дивлячись на це, серед представників хіп-хопу 

чимало тих, хто продовжує його «основну лінію» (лінію протесту) [7]. 

Хіп-хоп, як напрям в мистецтві, ділиться на безліч напрямів, кожне з 

яких достатньо самостійне й несе в собі особистий зміст. Серед них можна 

виділити три основних направлення :  

1. музичне: реп, хіп-хоп, біт-бокс; 

2. танцювальне: брейк-данс, хіп-хоп («нового стилю», «старої школи» 

та ін.), поппінг, крамп, флексінг, C-Walk, locking; 

3. образотворчу – графіті. 

Для танцювального стилю хіп-хоп, найголовнішим є рухи корпусу і ніг, 

качі і степи. Не напружені коліна, рухи спрямовані до підлозі, певна 

розв’язність і навіть розслабленість, перехід від стрибків до ковзання і від 

чітких, різких рухів до спокійних, хвилеподібних – це і є танець хіп-хоп. Ще 

однією особливістю є те, що танцювати хіп-хоп треба під біт, а не під 

мелодію. Прикрасою танцю є трюкові елементи. 

Можливо, саме бажання заявити про себе стало першим поштовхом до 

створення стилю хіп-хоп, що асоціювався з хуліганством і розв’язністю, 

графіті та широкими штанами. Поступово хіп-хоп культура стала 
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молодіжним рухом, а танець хіп-хоп з’явився на сцені, конкурсах і 

фестивалях. Сьогодні танцювати в цьому стилі стало «модно». 

Одним з напрямів хіп-хопу є брейк-данс. 

Брейк-данс (англ. break-dance) – видовищний танець, що поєднував в 

собі дивовижну пластику і складність акробатичних трюків. Стиль вуличного 

танцю , що розвивався з хіп-хоп руху в Південному Бронксі Нью-Йорка на 

початку 70-х років. Витримати ритм у брейк-дансі дуже важливо, якщо рухи 

будуть виконуватися не музично – це зіпсує задуману картину. Брейк-данс 

прийнято танцювати під фанк (стиль в музиці). 

Брейкінг, або бі-боінг, значно відрізняється від інших видів танцю. 

Гаслом брейкерів стало – «Боріться за допомогою мистецтва, а не за 

допомогою зброї». З появою «танцювальних битв» брейкінг став частиною 

хіп-хоп мистецтва, і все більше змушував танцівників використовувати свою 

уяву, щоб виконувати усі можливі трюки. Головною метою на батлах було 

перемогти суперника великою винахідливістю рухів. Танцівники, або 

команди, виходили один перед одним і демонстрували свій рівень 

танцювальної майстерності. У кожному батлі визначався переможець і 

переможений. Перемагав той, хто міг продемонструвати найбільшу кількість 

нових і складних за виконанням рухів, котрі не могли б повторити 

суперники. Тому люди, котрі об’єднувалися у команди, та просто танцювали 

разом, розробляли свій власний стиль, для того щоб протистояти іншим 

командам.  

З кожним роком брейкінг ставав все популярнішим, брейкери почали 

з’являтися у комерційних проектах (ТВ-шоу, рекламі, кліпах та ін.). Завдяки 

ЗМІ, брейк-данс стає відомим широкому загалу. Через деякий час жодна 

вечірка, дискотека і шоу програма не відбувалися без танцівників брейку. 

Брейк-данс є одним із най динамічніших, сучасних і 

експериментальних танцювальних стилів. Жоден інший танець так не 

приковує до себе увагу людей як він. В жодному іншому танці нема стільки 
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акробатичних елементів, запаморочливих обертань, вистрибування, зависань 

і інших різноманітних складних трюків і елементів.  

Брейкінг поділяється на верхній і нижній. Нижній брейкінг вимагає де 

лише особливих навичок, а й хорошої фізичної підготовки. Його складовими 

частинами є: top чи up rok, footwork («робота ніг» - доріжки, плетінки), 

spinning moves  чи power moves (силові елементи – обертальні елементи), 

freeze (фіксація положень). На відміну від нижнього брейка, верхній брейк не 

такий екстремальний, проте вимагає хорошої пластичності. Він включає в 

себе Elektric Boogie, Pop Locking, Robot, King Tat [33]. 

В народі закріпилася думка, що брейкери – це танцівники, котрі 

виконують акробатичні рухи, бігають ногами по підлозі сидячи на присядки; 

їх можна зустріти на вулиці у шапках стоячі на голові, крутячись на ній та 

інших частинах тіла, і виконуючи незрозумілі рухи. Брейк на стільки 

своєрідний, що багатьом не зрозуміло що це таке. 

Не дивлячись на те, що брейк-данс – це ритмічний, динамічний, 

сучасний і експериментальний танець з елементами акробатики, з його 

допомогою можна навчитися працювати з публікою, освоїти акторську 

майстерність, підняти самооцінку і стати упевненим в собі.  

Завдяки своїм неймовірним формам, красоті, динамічності і 

індивідуальності, брейк-данс залишається популярним і досі, та ще довгий 

час буде притягати своєю запальністю.  

Поппінг (англ. Poppin') – стиль танцю, що заснований на техніці 

швидкого скорочення і розслаблення м’язів, що складають ефект різкого 

здригання в тілі танцівника. Це танець, що називають ілюзією, оскільки його 

види складають враження, що відбувається щось нереальне.  

Танець виконується безперервно в ритмі музиці з поєднанням 

різноманітних рухів і елементів. Pop – це основний елемент усього танцю 

поппінг. Він складається з різкого, поривчастого скорочення м’язів і 

виконується за-часту в кінці, рідше на початку, руху. Елемент Fresno 

передбачає виставлення уперед однієї руки і поворот корпусу в протилежний 



26 
 

бік з одночасним подвійним pop в ногах і руках. Arm wave – хвилеподібний 

танцювальний рух руками в танці поппінг. А Waving – рух «хвилі» усім 

тілом (неймовірним майстром «вавінга» був Майкл Джексон). Gliding – 

сковзання стопами по підлозі, що створює ефект сковзання по повітрю за 

рахунок плавного переходу з носка на п'ятку. Robot – рух як у робота, з 

фіксацією в кінці кожного руху. King Tut – стиль, в котрому танцівник 

створює прямі кути з-за допомогою положення своїх рук і ніг. Strobing – 

стиль, рух якого відбувається нібито під світлом стробоскопів, це рухи з 

помірними безперервними різкими завмираннями на долю секунди і 

продовженням руху. Slow Motion – рух, що здійснюється нібито 

сповільненому повторі чи сповільненою зйомкою. Pupper – стиль, що копіює 

рух ляльок [39]. 

Танцівники, що виконують танець поппінг називаються попперами. Як 

і інші вуличні танці, поппінг часто виконується в танцювальних батлах, 

покликаний довести свою перевагу перед іншими танцівниками на публіці. 

Змагання дають простір для імпровізації і рухів, що не часто зустрічаються 

на виступах і шоу-програмах. Особливості танцю поппінг виявляється і в 

одязі. Традиційними елементами артистів ставала шляпа, туфлі, сорочка і 

піджак. З часом класичний варіант одягу поппера перетерпів зміни, проте 

шляпа залишилась. 

Одним з найвідоміших модних танців у Європі в кінці 2000-х є Krump. 

Це скорочення, яке повністю розшифровується як Kindom Radically Uplifted 

Mighty Praise ( імперія абсолютної сили духовної похвали). В ньому нема 

жорстких норм і стандартів, багато хто виконує його по-своєму. Непроста 

техніка крампу ґрунтується на енергійних рухах корпусу, рук і ніг. 

Невід’ємною його частиною є будь-які обертання головою, різкі повороти і 

сильні хитні удари.  

Крамп – імпульсивний й емоційний стиль танцю із взаємодією між 

виконавцем і глядачем. Цим стилем не несуть агресію, їм виражають силу і 

чіткість руху, швидкість і потужність, певний характер і стиль. Усі ті, хто 



27 
 

були засновниками крампу – люди віруючі. Цей танець є своєрідною 

альтернативою вуличному насиллю, котре було дуже поширене в Америці в 

кінці ХХ століття. Він зародився в південних кварталах Лос-Анжелісу, це 

вуличний стиль танцю, що вискочив із темних закутків гетто. Танець крамп 

часто плутали із справжньою бійкою, настільки він енергійний. Крампер 

танцює уривчасто, часто стрибає і вступає у фізичний контакт з партнерами 

по танцювальній «бійці». 

На даний момент відомі три види танцю крамп: 

1. Clowning – початкова стадія. 

2. Old Schoolof Krump – стійка закріплена стадія. 

3. New Style of Krump – нова видозмінена стадія. 

Основними рухами танцю крамп є: stomp (кроки ногами), chestpop 

(рухи грудиною у різні боки), armswing (удари кулаком), krump-up, tricks, 

powermoves, kill-offs [38]. 

Танець локінг (Locking) – фанковий стиль танцю, котрий відділився від 

хіп-хопу. В перекладі з англійської означає – «блокування». В основі його 

техніки рухи великої амплітуди, розвороти, стрибки, викидання рук і ніг. 

Локінг виконується з великою швидкістю і з великою віддачою сил. Майже 

жоден баттл не проходить без цього стилю. 

Технічно локінг дуже близький до хіп-хопу, тому багато основних 

елементів були запозичені звідти. У самому танці локінг виділяють два 

базових елемента: lock (запирати) і point (крапка). Постійна зміна різких 

фіксацій тіла і виконання оригінальних рухів – основа цього танцю. Таким 

чином, локінг – це синтез рухів і нерухомості [7]. 

Локінг характеризується різким і поривчастим виконанням, тому 

володіє розірваним ритмом, в котрому дуже гармонійно вписується 

чергування рухів і «зависань». Основною музикою під яку його танцюють є 

фанк. Локінг розповсюджувався через США в європейські країни, покорював 

нові горизонти, набуваючи все більше шанувальників по всьому світу. 
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Європейці переймали ази цього танцю та привносили йому багато нових рис, 

розвиваючи його у своїх країнах. 

Нині майже в кожній країні є локери найвищого класу, мета котрих 

передавати свою майстерність іншим танцівникам, щоб продовжувався 

розвиток цього яскравого і оригінального стилю. Локінг – життєрадісний 

танець, він інфікує своєю позитивною енергією усіх оточуючих. 

Ще одним популярним танцем ХХІ ст. є тектонік (англ. Tecktonik). 

Його танцювальні рухи містять елементи електро, хіп-хопу, локінга, попінга 

та інших танців. Він надзвичайно динамічний, захоплює своєю енергетикою і 

чітким ритмом. Для нього характерні обертальні рухи кистями рук, 

передпліччями, різноманітні варіанті похитувань на півзігнутих колінах.  

За легендою, народився він у 2000 р. на вечірці Tecktonik Killer в клубі 

Metropolis у Парижі, де збиралися молоді люди, що прагнули бути не 

схожими на інших. А 15 вересня 2007 р. вперше вийшов на широкий загал 

під час фестивалю Paris Techno Parade, де його танцювали майже всі. Завдяки 

розповсюдженню роликів з цим танцем на You Tube, він набув мільйони 

нових шанувальників.  

Типовий зовнішній вигляд танцівника tecktonik – це завужені джинси, 

брюки, вузька коротка футболка із символом тектоніка, білий ремінь, 

напульсники, гетри яскравого кольору на руках, кеди. А на голові зазвичай 

«футуристичні», і іноді навіть «готичні» зачіски. Проте з часом нові 

танцівники привносили демократизм у виборі одягу. І тепер вони можуть 

одягати що завгодно, починаючи від балахонів і широких штанів, закінчуючи 

шортами та оголеним торсом.  

В танці tecktonik виділяють декілька стилів, які в свою чергу умовно 

можна розділити на дві групи: 

 «Важкі»: Vertigo, Hardstyle 

 «М’які»: Milki-Way, Jumpstyle, Electrostyle, Tecktonik-mix [40]. 

Найпопулярнішим стилем був Jumpstyle, ідея якого полягала у тому, 

щоб стрибати, рухаючи ногою в зад і вперед у такт басів. Танцюють його під 
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електронну музику. Танець дуже енергійний і вимагає від танцівника високої 

координації рухів, швидкої реакції і концентрації.  

Ще одним популярним танцем став dancehall – це вуличний стиль із 

ямайським корінням. Головним в ньому є подача і характер, особливі 

качання тілом і різноманітні оберти стегнами. На Ямайці його танцюють усі, 

а розповсюдження музичних стилей  reggae і ragamuffin зробили його 

відомим по всьому світі. 

Одним з вуличних танців також є Drum and Bass step, який засновано 

на елементах брейк-біта і хіп-хопу. Сучасний молодіжний вуличний танець, 

що характеризується віртуозними рухами ніг. Танцюється він під будь-яку 

ритмічну музику, та має велику популярність серед молоді завдяки своїй 

простоті і виразності. DnB dance виконують у кросівках на плоскій підошві і 

у штанах, що не сковують рухи. Основний акцент в цьому виді танцю 

робиться на рухи ніг (так звані «фінти» ногами): чергування «носок – 

п’ятка», махи вперед і в бік, схрещення ніг, повороти і півповороти на п’ятці, 

на носку і в повітрі на 180, 360 і більше градусів.  

Electro dance – сучасний молодіжний танцювальний стиль, один з видів 

вуличних танцювальних культур, що зародився в 50-ті роки ХХ століття. 

Відмінною рисою електро-дансу завжди є клубна музика, під котру його 

танцюють, і характерні для нього рухи по більшій мірі руками, що й 

прийнято називати базовими рухами. З появою електро-хаусу, активно 

використовуються партіїї на синтезаторі, а також різноманітні секвенсорні 

звуки, шуми, ефекти, вокал.  

Electro поділяється на два під стилі: electro і milky-way.  

Стиль electro – це активний баунс тілом, велика швидкість, висока 

амплітуда руху, повороти. Кращим танцівником цього стилю є той, хто чує 

музику і може показати її через своє тіло. Хореографія цього стилю не є дуже 

складною, проте вимагає добре навчитися аналізувати і розуміти вокал і 

музику.  
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Стиль milky-way – відносно спокійний стиль, головною особливістю 

якого є ігрова поведінка танцівника на сцені. Він є більш простим. Руки в 

ньому рухаються безперервно, рухи плавно перетікають із одного в інший. 

Дозволено використовувати усе що забажає ваша фантазія, головне – щоб 

воно йшло чітко в ритмі музики. 

Існує думка, що стиль electro це специфічний танець гей-клубів. Проте 

це не так! Хоч він і виконується в них дуже часто, проте суттєво ширше він 

розповсюджений в звичайному середовищі молоді й фанатів танцю electro 

dance. 

Hause – це один з напрямів в сучасній музиці, а також динамічний і 

позитивний танцювальний стиль, що зародився у кінці ХХ ст. Цей стиль 

складений із танцювальних рухів брейк-денсу, хіп-хопу, джазу, диско, 

латини, що робить його одним із найцікавіших танцювальних напрямків.  

Танець hause на початку свого розвитку був жорстким і різким, рухи 

виконувались напруженими руками і чітко фіксувались. Проте з часом рухи 

ставали все більш пластичними, вільними, розкутими, з’явились м’які, 

пружинисті рухи ногами, хода, нібито відштовхуючись від підлоги. 

Танцюючи hause, танцівник підкорює своє тіло музиці, а не музичному біту 

як у хіп-хопі. Зберігся своєрідний кач і широкі амплітудні рухи корпусу і рук. 

Разом із видозміненням техніки, зростала і популярність цього стилю танцю, 

що заволодів не тільки Америкою, а великою кількістю країн Європи.  

Музика цього стилю мажорна, мелодія проста і нехитра, але разом з 

рухами танцю вона піднімає настрій, дарує багато радощів і заряд бадьорості, 

він буквально заводить як виконавців, так і глядачів. Ці особливості роблять 

його королем дискотек і клубних вечірок.  

В основу танцю hause закладено три основних базових елементів: кач 

(hause jacking) – плавні і швидкі розгойдування тілом, застосовуючи таз, 

спину, шию, у ритмі музики; акробатична хвиля (yfuse lofting); робота ніг 

(haus footwork) – кроки, відштовхування, обертання, котрі пішли від 

африканських танців і джазу [34]. 
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Як і в інших сучасних танцях в ньому має місце імпровізація. Яка 

разом із базовими техніками дають кожному танцівнику проявляти себе з 

кращого боку, створюючи неповторні танцювальні комбінаціїї в стилі hause. 

В основі такого стилю танцю як транс (Trance dance) лежить стан 

відчування ритму і рухів свого тіла. Trance – це енергійний стиль ритмічної 

музики, котрий пробирає своїм звучанням до глибини душі, тіла і мозку. Це 

психічний стан, при якому свідомість людини сприймає лише невелику 

частину того, що існує навколо нього. 

Ще на початку 90-х років індо-буддистські традиції, кібер-естетика, 

флюро і техно-естетика поєднавшись, створили ще один танцювальний 

стиль – Psy-trans, в основі якого лежала імпровізація. В ньому можна знайти 

елементи брейку, модерну, джазу, та будь-якої знайомої пластиці, все 

залежить від фантазії і пам’яті. Це танець не для дітей, не спортивний танець, 

в ньому немає чіткої форми. Це танець духу, вільного від ілюзій, танець сили, 

де танцівник перш за все особистість, артист, а не виконавець чужих канонів. 

В Trance немає мелодії і вокалу, що звільнює танцівника від наслідування їх 

волі, а ритм сприяє вільній імпровізації і знаходженню «нового себе». 

Відношення до танцю більш глибоке, нагадує мандрівку в просторі і часу. 

Тут важливе мистецтво і звільнення, що надає сили, енергії, піднімає над 

повсякденністю. 

В цьому танці існує особливий підхід, треба вміти тримати увагу в 

імпровізації. для початку треба стабілізувати погляд, сконцентруватися на 

подиху, розправити все тіло. Танець починається з дрібно амплітудних рухів. 

Спочатку оживають пальці, що позначають думки, за ними включаються 

кисті (розум), лікті (душа), плечі (воля). В кінці кінців, тіло починає рухатися 

природньо і органічно, вливається в потік енергії, відпочиває на швидкості, 

контролює дихання. Різні стихії опановують тілом, воно то «тече як вода», то 

«палає наче вогонь», то проноситься вітром, то стає жорстким як метал. 

Після того як усе тіло «включилося», танцівник починає здригатися і 

підскакувати, рівномірно переміщуватися над підлогою. Ноги дуже стрибучі, 
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вони то вибивають іскри, то топчуть підлогу, то висковзують, залишаючи без 

опори. Кисті рук розраджують повітря, створюють поля і наносять удари, 

вони то заспокоюються, то вібрують. Енергія хвилеподібно проноситься 

скрізь тіло. Інерція, що шукає вихід, виривається із різних частин тіла.  

Транс-артист демонструє стан ума в колі переродження. В 

буддистській традиції це називається «колом Сансари». Танцівник – це 

дзеркало, в котрому віддзеркалюють усі стадії досконалості. Мета – показати 

тлінність усіх мирських захоплень і відвести танцівника до Вищих сфер. 

Trance dance звільнює енергію, що знаходиться у самих недрах людської 

душі. Він дозволяє людям обмінюватися внутрішніми емоціями, загострює 

сприйняття світу. 

У 60-ті роки, коли в одному з популярних на той час нічному клубі 

Нью-Йорку жінки почали підніматися на столи і танцювати твіст – зародився 

танець Go-go. Нині go-go танцівники – це танцівники, котрі працюють на 

«розігріві» на дискотеці. Останнім часом він став досить популярним 

направленням, що представляє собою симбіоз різноманітний стилей. 

Фактично, go-go – це вміння рухатися під клубну музику, використовуючи 

різноманітні рухи, як кажуть, «за покликом душі», проявляючи при цьому 

пластику рухів, його відповідність музичному ритму [8]. 

Танці go-go адаптовані до нічних клубів, оскільки саме з їх допомогою 

танцівники розкріпачуючи публіку, дозволяють їй насолоджуватися 

музикою, змушують імпровізувати в танці. Багато хто чомусь асоціює його з 

Strip-dance, хоча останнє відрізняється більш повільним, еротичним, а часом 

занадто відвертими рухами. Go-go-танцівників активно запрошують для 

підтримки різноманітних вечірок, танцювальних фестивалів і дискотек. В 

більшій мірі вважається що цей танець суто жіночий, проте нерідко його 

виконують і чоловіки. 

Мабуть одним із найпопулярніших видів танцю сучасної клубної 

культури є R&B (Rhythm & Blues) танець. Він припускає ритмічні 

скорочення м’язів тіла, романтичний блюзовий малюнок танцю, і внутрішню 
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експресію. Цей танець неможливий без кача, котрий розповсюджується з 

центру тіла по всьому тілу. R&B досить сексуальний, повен пластичності і 

емоцій. 

Мельбурн шаффл (Melbournes shuffle) – це стиль танцю, який виник в 

кінці 80-х років на андеграунд сцені Мельбурна в  Австралії. Це типові для 

джазу (степу) швидкі рухи, проте на «сучасний» лад, які танцюють під 

різноманітні стилі електронної танцювальної музики. Іноді його ще 

називають «Hardstyle», проте це не вірно, оскільки цим терміном називають 

стиль у музиці, а не танець, а також його використовують у достатньо 

багатьох танцях і виражають жорсткість виконання [24]. 

Основою танцю Melbournes shuffle є волочіння ніг, шаркання, 

сковзання ногами по підлозі вліво чи вправо, вперед і назад. Ковзання ногами 

використовують між рухами, щоб не стояти на одному місці і увесь час 

рухатись. Такий метод сприяє створенню враження, нібито танцівник 

невагомий, на нього не діє гравітація. 

Базовими рухами танцю Melbournes shuffle є: renningman (людина, що 

біжить на місці), «тешка» (Т-подібний рух), slide (сковзання), spin 

(прокрутки), kick (удар стопами по підлозі чи по повітрю). Багато 

танцювальних рухів шаффлу узяті з інших стилів, таких як mimeing, popping, 

locking, liquiding, breaking котрі в підсумку комбінувалися.  

Спочатку, в кінці 80-их Melbournes shuffle танцювали під acidhouse та 

класичний house. На початку 90-их його почали танцювати під trance, тоді ж і 

збільшився його темп. З 2007 р. його танцюють під hardtrance, hardstyle, 

hardhouse, tribalhouse, techno і hardtechno. 

Melbournes shuffle в свою чергу поділяється на два основних стиля: 

- Australia Style (AUS) – основний, найперший напрямок шафлу, в 

якому виділяють такі види як hardstyle (корпус трішки нахилено), soft 

(корпус прямий, переважає сковзання над ударами), New School (корпус 

прямий, багато сковзання, працюють руки), Old School (м’який стиль, майже 

не використовуються руки та корпус). 
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- Malaysia Style (MAS) – з’явився пізніше в Малайзії, його 

розділяють на soft (м’який, працюють тільки руки без корпусу), hard 

(жорсткий, постійно працюють корпус і руки), stomp (корпус нахилено). 

Waacking (з англ. махати руками) – танцювальний напрямок, котрий 

характеризується граційністю і манерністю виконання, який зародився у 70-ті 

роки ХХ століття як частина андеграундної клубної культури США. Вакінг 

підкорює серця упевнених в собі і яскравих людей, які здатні проявляти усю 

свою пластику і красу [37]. 

Waacking зародився як частина локінг-культури, спочатку його 

танцювали під фанк, потім під диско, а потім – під хауз, і тепер це невід’ємна 

частина хаус-культури. 

Окрім рухів руками waacking включає в себе мистецтво чітких поз і 

ліній (voque) та проходок по подіуму (one way walking). Зараз він постійно 

використовується для створення ефектних шоу, проте не слід забувати, що в 

ньому головне не хореографія, а самовираження та індивідуальність. 

Ще одним популярним напрямком в хореографії є twerk – це вид 

танцю, котрий передбачає активну роботу стегнами і сідницями, при цьому 

верхня частина тіла повинна залишатися майже не рухомою. Основними 

рухами є повільні обертання стегнами у різні боки, та піднімання сідниць до 

гори та вниз в різноманітних положеннях, на пів-присівши, опираючись на 

стегна, на підлозі, опираючись на руки і ноги. Цей екстравагантний танець не 

залишає байдужим нікого. 

Отже, чи час створює хореографію, чи рухи, створені хореографами і 

піднесені масам характеризують певний часовий проміжок – неважливо. 

Головне, що хореографія розвивається і набуває шаленої популярності серед 

молоді. Однозначно, що хореографічне мистецтво буде існувати завжди. 
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Висновки до розділу 1 

 

На основі історико-генетичного та ретроспективного аналізу нами було 

встановлено, що сучасним танцем є танець, який відображає тенденції свого 

часу. Сучасний танець – це танець сучасності, модний і актуальний для свого 

часу. Проте, термін «сучасний танець» або «сучасна хореографія» в наш час 

не має точного визначення і розглядається різними хореографами, 

мистецтвознавцями та критиками в різних варіантах.  

Нами було з’ясовано, що сучасна хореографія – це комплекс 

танцювальних напрямків, спектр яких включає в себе вуличні (хіп-хоп, 

брейк-данс, поппінг та інші), клубні (go-go, R&B, Waacking та інші), сценічні 

форми так званого «вільного танцю» та його похідних (modern, jazz, 

contemporary dance та інші), а також експериментальну хореографію. 

Дослідження розглядає лише найпопулярніші та найяскравіші стилі 

сучасної хореографії, яка налічує дуже велику кількість напрямків, кожен з 

яких має свою філософію, свої відмінні риси. У кожному танці присутня 

душа, незважаючи на те який стиль виконує танцівник, оскільки тільки так 

можна зрозуміти і відчути те, що намагається донести виконавець глядачу. 

Спільною ідеєю, навколо якої розвивались різноманітні танцювальні стилі, 

було бажання створити нову хореографію, яка б відповідала естетичним 

потребам людини. 

Встановлено, що сучасний танець виник на початку ХХ століття, як 

прагнення поєднати танець і життя. Таким чином, в наслідок активного 

розповсюдження вільного танцю виникають такі напрямки як модерн, 

контемп, джаз і контактна імпровізація.  

Відомо, що формувалася система танцю модерн, як своєрідний протест 

проти засилля класичного балету. Втілення образу та теми в ньому 

здійснюється за рахунок принципово нових танцювальних рухів. Танець 

контемп використовує техніку балету, проте уникає чітко позначених рухів. 

Цей танець є чудовим способом самовираження, дозволяє навчитися 
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володіти власним тілом, розвивати координацію рухів. Джаз – є результатом 

злиття європейської і африканської культур. Його особливістю є 

використання африканських ритмів, м’якості та еластичності хребта. 

Контактна імпровізація – це одна з форм вільного танцю, що представляє 

собою імпровізацію, засновану навколо точки контакту.  

Прагнення до самовираження і протесту, молодь робітничого класу 

втілювала у вуличних та клубних танцях. Даним поняттям визначається 

широкий спектр танцювальних стилів, котрі виконуються на вулицях, 

шкільних площадок, нічних клубах. Сьогодні ці стилі стали вже 

«студійними» - їх активно вивчають в танцювальних школах, виконують на 

професійній сцені. 

Отже, розгляд теоретичного обґрунтування форм сучасної хореографії 

дозволило визначити поняття «сучасної хореографії та її становлення і 

розвиток. Розглянути основні стилі і напрямки сучасної хореографії, їх 

спільні та відмінні риси. 
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РОЗДІЛ 2. 

ІНОВАЦІЙНІ МЕТОДИ ВИКОРИСТАННЯ ФОРМ СУЧАСНОЇ 

ХОРЕОГРАФІЇ ХХІ СТОЛІТТЯ 

 

У другому розділі розглянуто новітні методи та принципи 

використання форм сучасної хореографії у постановці танцювальних творів, 

з’ясовано вплив медіа-культури на сучасне хореографічне мистецтво, 

проаналізовано творчі досягнення найяскравіших хореографів ХХІ століття. 

 

2.1. Новітні методи та принципи використання форм сучасної 

хореографії у постановці танцювальних творів 

 

Хореографія нашого часу відкриває нові горизонти, з’являється велика 

кількість технік, заснованих як на класичній балетній школі, так і на 

різноманітних східних духовних, психологічних та фізичних практиках. 

Хореографи ХХІ ст. почали приділяти все більшу увагу пластиці та геометрії 

рухів тіла. Танцювальні спектаклі наповнюються елементами побутової 

пластики. В хореографічному мистецтві з’являється певна лабораторність, 

момент спільного дослідження рухів людини, механіки виконання, 

концентрування на деталях. В сучасному мистецтві виникає нова позиція 

хореографа – хореограф-дослідник, який створює свою філософію шляхом 

вивчення анатомії людини, його рухового апарату, яким вона користується 

для досягнення певних цілей.  

Художній процес ХХІ ст. знаходиться у стані постійного пошуку. 

Пластичні роботи сучасних хореографів являються лабораторії і 

експерименти, що основані на синтезі культурних практик і 

концептуальності. Велика кількість постановок викликають резонанс 

суспільної думки, розколюючи глядачів на тих хто приймає і тих хто 

критикує пошук «нових форм». Сучасне мистецтво – це акт переосмислення 

усього мистецтвознавства. Для митців цього часу важлива передача часу. В 
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період глобалізації, в епоху переважання не матеріальної праці, сфери 

людського життя змішалися, стали рухомими, нестабільними, 

налаштованими на перехід, що неминуче вплинуло на творчість. 

Еволюція музичних стилів сучасного мистецтва вплинула на 

становлення сучасного хореографічного мистецтва, розробивши наступні 

параметри: 

 перехресний ритм, імпровізація, свінг, складний біт; 

 мінімалізм, синтез, пошук законів складання (математичний 

метод), пуантилізм, імпровізація, звернення до технічних новинок 

(використання комп’ютерних технологій); 

 соціальний протест, песимістичний настрій, занепад, нігілізм, 

провокація і руйнування; 

 не важливість вправності, а важливість передачі почуттів; 

 прагнення до внутрішньої свободи, відкидання суєти; 

 агресивність і виплеск енергії. 

За короткий проміжок часу сучасний танець перетерпів яскраві зміни. 

Відбувся симбіоз таких термінів як «театральність» та «хореографія». Стали 

популярними «пластичні спектаклі» – сучасні вистави, де засобом виразності 

є тіло артиста, а в ролі артистів виступають танцівники [29]. 

Також стрімко набуває популярності термін «перформанс», який 

поєднує в собі танець, театр, музику, образотворче мистецтво та поезію. Усі 

акти мистецтва, що мають соціальні, політичні, екологічні, культурні ідеї, а 

іноді і зовсім процеси, що не переслідують ніяких ідей, почали називати 

перформансами. Перш за все слід зазначити, що перформанс – це живе 

мистецтво [3]. 

Час та умови диктують нові правила, а хореографи не тільки роблять 

акцентів на актуальність соціальних і політичних проблемах, а й займаються 

особистими, внутрішніми, часом філософськими дослідженнями людини в 

світі через пластику і танець. Хореографія припиняє являти собою сценічну 

постановку пластичного малюнку, але залишається мистецтвом, котре не 
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підкорюється законам музики, ритму і класичній школі, а переслідує 

внутрішні імпульси і завдання індивідуальності танцівника. 

Якщо в кінці ХІХ ст. хореографія розвивалась в бік традиційних 

законів танцю і одночасно набувала більш розважальну форму, то нині 

перформантивна хореографія повертається до експериментального підтексту. 

Танцівники не відрізняються натренованими тілами, у спектаклях 

використовуються нейтральні костюми, що не приховують лінії тіла, 

переважає оголена натура.  

Для ХХІ ст. характерний поступовий відхід від традиційного 

сприйняття танцю та інтересу як танцівники рухаються, до цікавості чому 

вони танцюють або не танцюють, та що саме рухає виконавцями. 

Танець розглядається як інструмент для розвитку тіла танцівника, 

формування його індивідуальної хореографічної лексики за допомогою 

синтезу, актуалізації і розвитку різноманітних технік і танцювальних стилів. 

Зароджується дослідницька направленість в хореографії, зумовлена 

взаємодією танцю з філософією рухів і комплексом знань про можливості 

людського тіла.  

Розвивається теорія «танець, як спосіб життя», в якому широко 

використовуються такі рухи як ходьба, дотики, імітація прийому їжі, тощо. 

Наприклад, німецький хореограф Піна Бауш звертається до власного 

внутрішнього досвіду своїх танцівників, витягуючи потрібну емоцію, а за 

нею і той чистий рух, який її виражає. В її спектаклях виконавці ходять, 

танцюють, падають, просто сидять, обнімаються та зштовхаються [25]. 

А культовий фінський хореограф Теро Саарінен, експериментуючи з 

класичним балетом, танцем буто і елементами бойових мистецтв, в своєму 

пластичному спектаклі «Перетворення» («Morphed») акцентує увагу на 

пробудження чуттєвої природи чоловічого тіла. Він показує, що чоловік 

може бути дивовижно чуттєвим та вразливим, і що це тільки посилює його 

мужність. Хореограф поєднав у своєму спектаклі вісім танцівників різного 
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віку і які володіють різною танцювальною технікою, доводячи, що поєднання 

різного – це круто [42]. 

Український хореограф Лариса Венедиктова, яка заснувала у 2000 р. у 

Києві «TanzLaboratorium», втілила велику кількість неймовірних 

перформансів, серед яких і «ПостУкраїнське тіло», в якому три людини 

рухаються по сцені у пошуках усвідомити феномен власного тіла. Один 

вивчає власну шкіру, інший – свої кістки, а третій – м’язи. В результаті 

вистави і виконавці і глядачі розуміють, що тіло – це не тільки підставка для 

голови, чи вішак для одягу [6]. 

Сьогодні безліч талановитих танцівників – люди, які не мають 

спеціальної освіти, але народжені з виразною пластикою і особливою 

сприйнятливістю до оточуючого світу. Все більше хореографів вважають, що 

танцювати може кожен. 

Не дивлячись на те, що на початку свого існування сучасний танець 

протистояв класичному, то поступово вони зближуються. Сучасний танець 

поступово починає впливати на класичну техніку, систему художніх образів і 

принципи композиційного мислення сучасного балету. Наприкінці ХХ – 

початку ХХІ століття взаємодія між «contemporary dance» і віртуозною 

технікою на пуантах стає на стільки тісною, що про постановки деяких 

відомих хореографів (таких як М.Ек, І.Кіліан, У.Форсайт та ін.) важко 

сказати до якого напрямку танцю вони відносяться.  

Розвиток сучасного танцю надає можливість балетмейстерам показати 

свою майстерність. Сучасне мистецтво танцю сприяє найбільш повному 

вираженню почуттів і ідей автора в рухах танцівників. У зв’язку з цим 

класичні елементи балету поповнюються новими танцювальними позиціями. 

В сучасному (не класичному) балеті вже немає місця класичним позиціям 

рук і ніг. Сучасний балет відмовляється від складних виворотів ніг, від 

великих стрибків. Багато танцівників починають виступати босоніж, а пуанти 

і пачки не є основним одягом балерин. Крім того, сучасний балетний танець, 

завдяки певній свободі рухів, не скутих багаточисленними правилами, 
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дозволяє захоплюватися балетом в будь-якому віці. Останнім часом сучасний 

балет зазнав широкого розповсюдження. Різноманітні елементи класичного 

балету гармонійно поєднуються з новими танцювальними рухами, що надає 

свободу варіацій і комбінацій, а це надає танцю особливої виразності. 

Сучасний балет – це, перш за все, танець експерименту [41]. 

Експериментальна сутність сучасного танцю дозволяє балетмейстерам 

варіювати в спектрі можливостей сценічної реалізації, а також 

інтерпретувати всілякі ідеї і думки за допомогою філософських образів, 

обернених в пластичну образність. Завдяки специфіці сучасного танцю, що 

полягає у глибокодумності і філософському змісту, творча продукція у 

даному випадку опиняється складним для сприйняття. Неординарні способи 

втілення, що використовуються балетмейстерами на створення алегоричних 

варіантів передачі ідейно-тематичних складових того чи іншого твору. 

Аналізуючи творчість вітчизняних та зарубіжних балетмейстерів, що 

працюють з сучасним танцем, можливо сказати, що процес втілення змісту 

здійснюється при використанні різноманітних прийомів. Кожен з них несе в 

собі функцію передачі змісту хореографічного твору. Проте специфіка 

сучасного танцю, що спростовує канонічність в усіх її проявах і прагнучу 

знайти найбільш цікавий варіант зображення думки в танці, відкриває 

широкий спектр організації сценічного дійства, де змістовність завуальована 

різноманітними образами та символами. 

Сучасний світ вимагає від нас все нових і нових почуттів та емоцій,  

часто створених шляхом злиття – об’єднання окремих ідей та стилів в одну 

цілісну сутність. Починаючи від кулінарних шедеврів, закінчуючи 

музичними стилями – наша культура процвітає завдяки поєднанню речей, 

котрі здавалося непоєднувані. Відбувається синтез мистецтв –  за допомогою 

органічного поєднання різних видів мистецтва в єдине ціле. Це ж стосується і 

танцювального світу. Злиття стилів дозволяє розвиватися танцю далі, проте 

критерії танцювальних змагань диктує диференціацію.  
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В сучасному танці часто змішують стилі, що кардинально різняться 

самі по собі, тому їх танцювальне поєднання стає фрагментарним та 

поверхневим, без скріплення всередині, формуючи колаж, мозаїку. Таким 

чином, може знижуватись високий рівень кожного стилю через пародійний 

механізм, але це пониження робить можливим набуття нових смислів, що 

можуть припасти до душі глядачу. Прикладом такого поєднання можна 

назвати фінальний танець кіно-стрічок «Крок вперед» та «Вуличні танці», де 

демонструється протистояння класичного танцю та вуличної хореографії. 

Також для створення таких номерів використовуються римейки класичних 

музичних творів, що посилюють характеристики створюваного 

танцювального образу.  

Останнім часом безліч оркестрів та сольних музикантів стилізують 

класичні композиції, додаючи до вже відомих класичних творів сучасні 

ритми та темпи. А симфонічні оркестри виконують популярні рок та поп-

хіти, у своїй специфічній манері. Серед найвідоміших: The String Quartet, 

ThePianoGuys, Luka Sulic, Martin Garrix, David Garrett, Peter Bence . Усе це 

надає дивовижний пласт для творчого пошуку нових хореографічних форм. 

Оскільки танцювальні образи тепер відображають «іншу реальність», 

то змінюються і формуючі його виразові елементи. Перш за все це 

виражається у танцювальних рухах, які відповідають внутрішньому стану 

сучасної людини. А особливо у молоді, яка намагається подолати внутрішні 

конфлікти, прагнучі до гармонійного існування в сучасному світі. 

В наслідок чого з’являється і швидко розповсюджується таке поняття 

як «Ліричний танець», або як його ще називають ліричний джаз. Це 

танцювальний стиль, який вміщує в собі різноманітні аспекти балету, джазу, 

акробатики та модерну. Цей танець зазвичай виконується в більш швидшому 

темпі ніж балет, але повільніше ніж джаз. Він виконується під музику з 

текстом. Лірика обраної пісні слугує джерелом натхнення для хореографа та 

танцівника. Даний стиль концентрується на індивідуальному підході та 
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вираженню таких емоцій як любові, радості, образи чи гніву, а не на точності 

рухів танцівника.  

За словами Дженіфер Фішер, ліричний танець «тісно пов’язаний з 

яскраво вираженим емоційним настроєм, стрімкими хореографічними 

стратегіями, акцентом на віртуозний показ, ілюструванням тексту пісень і, в 

груповій формі, точним унісоном» [22]. 

Цей вид танцю дозволяє танцівникам обмінюватись думками через 

рухи жести та міміку. Увесь танцювальний процес є вільним від умовностей 

та наповненим життєвим досвідом кожного танцівника.  

Ліричний танець часто називають «псевдо-стилем».  В наслідок тісного 

зв’язку з іншими стилями, перед педагогами часто виникало питання – чи 

варто викладати цей стиль разом з джазом чи балетом, або як окремий стиль. 

Ліричний танець використовує досвід джазової техніки, балету, акробатики 

та інших сучасних стилів в якості основи для рухів, проте змінює їх, 

видовжує та зміщує їх центр, створюючи нову естетику в ліриці. Рухи цього 

танцю характеризуються плавністю і грацією, танцівник плавно перетікає з 

одного руху в інший, утримуючи завершальні рухи як найдовше, стрибки 

виконуються високо, а повороти плавно та безперервно. 

Ліричний танець стрімко розвивається. Останніми роками до нього 

прикуто багато уваги на різноманітних телевізійних танцювальних 

конкурсах. Викладачі танців звернули увагу, що цей стиль може бути 

відмінним вступним заняттям для дітей, оскільки він викликає почуття 

задоволення, просто рухаючись під музику.  

Проте, хоч деякі студії рекламують його як окремий клас – танцівник 

не може бути досвідченим в ліричному танці без знання і майстерності в 

базовій техніці джазу, балету і модерну. 

Сучасний танець ХХІ ст. являє собою набір певних рухів з того чи 

іншого стилю, з можливістю власної інтерпретації та імпровізації. Головною 

в ньому є спроба побудувати зв’язок між формою танцю і своїм внутрішнім 

станом. Він визначається як актуальне художнє висловлювання, в якому 
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виражається світобачення особистості. Більшість стилів сучасних танців 

сформувались саме під впливом певної філософії, або певного 

світосприйняття. 

Сьогодні все більше і більше співаків, гуртів, композиторів, і навіть 

оркестрів використовують поєднання сучасних ритмів з народними 

мотивами. Серед яскравих представників можна відмітити: Даха Брага, 

Go_A, GG ГуляйГород, ЯРРА, ONUKA, Alina Pash, KHAYAT та багато 

інших.  

Тому не дивно, що ідея синтезу технік сучасного танцю та елементів 

народного танцю очевидна в творчості багатьох хореографів нашого часу. В 

першу чергу елементи народного танцю слугують засобом збагачення, 

посилення характерності сучасного танцю. Тим самим елементи народного 

танцю збагачують тілесно-просторову структуру сучасного танцю, 

властивою фольклору енергією, встановлюють для сучасної людини зв’язок с 

його соціокультурним минулим. А також, допомагає виконавцю і глядачу, 

хоча б на деякий час, відчути свою ідентичність з фольклорними традиціями 

країни.  

Майстерність сучасного хореографа, який стилізує народний танець, 

полягає в умінні вірно поєднувати сучасні, акробатичні рухи з елементами 

народного танцю. Стилізація – це збагачення народного танцю новими 

засобами і формами хореографічної виразності. 

Ще М. Бежар, один з ведучих хореографів ХХ століття, стверджував 

що « традиційні танці різних народів – це хліб насущний хореографічних 

досліджень» [4]. 

Загалом сучасні дослідники дедалі частіше вказують на  необхідність 

творчої інтерпретації фольклорного матеріалу, а не тільки засвоєння та 

збереження традицій; впровадження інноваційних методів, що наближають 

до розуміння народної культури; знання законів стилізації народного танцю, 

надання йому сучасного звучання; пошуку нових форм поєднання народного 

й сучасного мистецтва. 
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Отже, хоч поєднання танцювальних стилів може бути й цікавим – воно 

може ускладнювати правильність розміщення номерів в категоріях на 

змаганнях. Тому вивчення різноманітних відмінностей між стилями є дуже 

важливими для викладачів-хореографів.  

 

2.2. Вплив медіа-культури на сучасне хореографічне мистецтво 

 

В наш час сучасний танець, в усіх його напрямах, найчастіше 

розглядається як феномен медіа-культури. Комерційна хореографія займає 

значне місце в масовій культурі. Це різноманітні танцювальні номери, що 

створені спеціально для фільмів, музичних кліпів, реклами, модних показів 

та телевізійних шоу. Сучасний танець в цілому орієнтований на медіа-

простір – на те, щоб бути більш видовищним, цікавим у візуальному плані. 

Саме тому в танці з’являються акробатичні та циркові елементи, комп’ютерні 

спец ефекти, все те, що може вразити глядача, зацікавити та «прикути» до 

екрану. 

Завдяки медіа-комунікацій більше не стоїть проблема збереження 

культурної танцювальної спадщини для передачі наступним поколінням, 

оскільки з-за допомогою медіа-технологій можливо точно зафіксувати усі 

елементи танцю. Саме завдяки цим технологіям стало можливим проводити 

хореографічні заняття в домашніх умовах у будь-який час, в будь-якому 

куточку світу. А також можливість проводити танцювальні флешмоби чи 

створювати нові танцювальні відео-проекти з-за допомогою відео-монтажу. З 

появою інтернет-простору танцівники почали створювати танцювальні 

номери з метою зняти їх на відео та розповсюдити за допомогою інтернет-

ресурсів.  

Популярні американські танцювальні шоу, такі як «So Tou Think You 

Can Dance» і «Kings of the dance floor» та їх аналоги по всьому світу, 

вчасності українські танцювальні шоу-програми «Танцюють всі» і «Танці з 
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зірками», є яскравими представниками танцювальних проектів медіа-

культури, що популяризують танець по всьому світу в усіх його проявах, 

стилях та техніках, роблячи його все більш масовим продуктом.  

За допомогою мас-медіа стали дуже популярними флешмоби, для 

створення яких  люди використовують різноманітні цифрові можливості. 

Флешмоб – це видовищне масове танцювальне дійство, що існує на межі 

мистецтва, розваги та соціальної акції, яке проводиться на різноманітних 

локаціях, популярних серед людей. Він уособлює в собі символ творчості, 

ентузіазму та самовираження. В наш час флешмоби стають все більш 

креативними, з використанням різноманітних сучасних технологій.  

Компанія мобільного зв’язку T-Mobile створила декілька подібних 

танцювальних акцій, в яких успішно рекламують свій продукт. Гасло 

компанії – «Life's for sharing», що перекладається як «Життя – для того, щоб 

ділитися». Тому у відеороликах T-Mobile завжди фігурують люди, які 

фотографують і знімають танець на телефони, та розповідають про побачене 

своїм друзям. Також T-Mobile створив танцювальний рекламний ролик, 

присвячений моделі телефону Sidekick LX, в якому зображена аналогія 

конструкції телефону з рухами танцівників. Також з-за допомогою своїх тіл 

танцівники складають літери, що символізують соціальні мережі Твіттер та 

Фейсбук [56]. 

Таким чином, медіа-культура посилює роль візуальних сучасних 

проектів, де танець переходить у видовище, створювані образи легко 

упізнаються та транслюються в ЗМІ. 

Часто танцівники прагнуть до популярності шляхом виходу на світові 

сцени. Вони бажають вибратися із «соціальних низів» та стати комерційно 

успішними артистами, але в світі шоу-бізнесу виживає тільки те, що 

найбільше відповідає стандартам медіа-ринку. Бажання автора до 

самовираження можуть поступатися видовищним компонентам, щоб танець 

був популярним та «добре продавався». Тому в комерційному просторі іноді 

важко самовиражатися.  
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Характерною для сучасної культури є доля найпопулярнішого 

вуличного стилю сучасного танцю – хіп-хопу. Він відходить все далі від 

своїх витоків і сьогодні являє собою модний, добре продаваний медіа-

продукт. Інформаційні технології полегшили до нього доступ у всьому світі, 

завдяки чому хіп-хоп захопив світову молодіжну спільноту. Він став широко 

тиражуватися у ЗМІ в якості модного образу повсякденності. 

Танець в сучасному світі для кожного може бути як засобом 

самовираження і самоідентифікації, так і комерційним медіа-продуктом. В 

першому випадку танець функціонує як спосіб самовизначення людської 

особистості та її самовираження. А в другому випадку – оскільки прагнення 

культури до тотальної комерції є травматичним для людини – відчувається 

тенденція втрати ідеального змісту і підриву духовних основ танцю. 

 

2.3. Гомер Ганс Брайант і його новий стиль «Хіплет» 

 

В світі набирає популярності новий шалений танцювальний тренд 

Хіплет (див. дод. А). Хіплет (англ. heplet) – це злиття балету і хіп-хопу. Це 

направлення з’явилося в 2007 р. в Чікаго в школі танців хореографа Гомера 

Ганса Брайанта. З 2006 р. він тренує підлітків, змішуючи у своїх програмах 

класичні напрямки та вуличні танці. Хореограф розробив цей вид хіп-хопу на 

пуантах, щоб залишатися в дусі часу і зацікавити своїх учнів до класичного 

танцю і зробити «білий танець» більш доступним для молодих афро-

американок. Більш того, Гомер отримав патент і створив, таким чином, 

першу школу хіплета в світі. Серед його учнів можна побачити Леді Гагу і 

Малію Обама [57]. 

Перших прихильників балетного класу Брайанта хіплет завоював в 

2012 р. після того, як декілька відео репетицій були викладені на Vimeo. В 

травні 2016 р. Гомер опублікував відео танці своїх учнів в Instagram. Через 

тиждень паблік Só Bailarinos перепостив відео, що миттєво стало буквально 

вірусним. 
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Hiplet Ballerinas – єдина компанія в світі, котра виконує це поєднання 

класичної техніки пуантів з африканськими, латинськими, сучасними і 

вуличними танцювальними стилями. 

Мало того, що стиль єдиний в своєму роді, але Hiplet Ballerinas прагне 

розширити кругозір балету, відходячи від стереотипів дуже худих 

танцівників, притримується таланту усіх форм, розмірів і кольорів. Гомер 

Брайант засновник Чикагського мультикультурного танцювального центру і 

засновник танцю Hiplet задумав цю ціль, коли відкрив свою першу студію, 

прагнучі створити простір для усіх танцівників, але особливо для 

малозабезпечених танцівників. 

Ціль Брайанса здійснилась, і вона прекрасна. Чоловіки і жінки на сцені 

були сильними, талановитими і енергійними, далеко за межами жорсткої 

естетики класичного балету. Рівень майстерності кожної людини, особливо 

на пуантах, був неймовірний. Саме це поєднання традиційної техніки пуантів 

з рухами і ритмами вуличного стиля робить Hiplet таким неймовірним. 

Однак, як і будь-якій художній формі, що зароджується, деякі 

першочергові критичні зауваження були бентежливими. Після першого 

гастрольного туру група викликала спори в танцювальному співтоваристві. 

Ризик отримання травм і відхилення від класичної техніки змусили багатьох 

засумніватися у доцільності заохочення юнаків і дівчат вивчати цей стиль. 

Декотрим, Hiplet просто не зайшов достатньо далеко, оскільки два стилі, 

кожен з яких займав почесне місце по праву, здавалось конфліктували в 

комбінації. 

З моменту своєї появи , завдяки виступу на Good Morning America і 

Buzzfeed, компанія зібрала більше мільярду переглядів на You Tube, знялась 

в художньому документальному фільмі, знялась в епізоді музичного кліпу 

Шоуна Менденса. Hiplet Ballerinas також часто зустрічається на показах 

високої моди, починаючи з показів Paris Fashion Week і закінчуючи 

рекламою Desigual і Swarovski Crystal. 
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2.4. «Київ Модерн-балет» та особливості хореографії Раду 

Поклітару 

 

Історія «Київ Модерн-балет» розпочалася 19 грудня 2005 р., коли 

відбулася прем’єра вистави «Le forze del destino» («Сили долі»). До роботи 

над виставою відомий український меценат Володимир Вітольдович 

Філіппов запросив, до того часу вже широко відомого у балетному світі 

хореографа Раду Поклітару (див. дод. Б) [15]. 

Продовженням співпраці стало створення у 2006 р. саме в Києві театру 

сучасної хореографії «Київ Модерн-балет», який очолив Раду Поклітару.  Це 

стало великою подією в сучасному художньому житті, котрим Україна 

справді може гордитися. Ім’я цього хореографа завжди пов’язують з 

найбільш цікавими експериментами і сміливим прочитанням всесвітньо 

відомих театральних сюжетів, відновленням і збагаченням форми і лексики 

сучасного танцю. Театр Раду Поклітару задуманий як авторський театр, де 

формування репертуару і художніх пріоритетів визначається постановками 

одного хореографа з власним неповторним стилем.  

Маючи серйозну підготовку в класичному балеті, Раду Поклітару 

ставить переважно модернову хореографію, приваблюючу великий інтерес в 

усьому світі. Хореографічна мова Раду насичена не зовсім звичними для 

балету елементами. Дещо запозичене з класичного  та народно-сценічного 

танцю, але багато що прописано чисто «поклітарськими» неологізмами, що 

забезпечують його хореографію якоюсь особливою свободою думки. Багато 

робіт Поклітару наштовхуються на жорстку критику, особливо в 

консервативних групах старшого віку, оскільки люди зустрівшись із чимось 

зовсім новим, відчувають душевне утруднення і навіть внутрішній опір, 

породжений нерозумінням невідомого. Молодь же відкрита усьому новому, і 

через це нове відкриває нам свою душу. 

Раду Поклітару – один з найбільш відомих талановитих балетмейстерів 

Європи, творчість якого викликає великий глядацький інтерес і жваві 
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суперечки. Його ім’я стало відомим в кінці 90-х рр., коли на різноманітних 

міжнародних балетних конкурсах, поставлені Р. Поклітару хореографічні 

мініатюри незмінно завойовували найвищі нагороди, підкорюючи 

неповторною своєрідністю пластичної мови, музичністю і драматичною 

побудовою. На сьогоднішній день хореограф є автором більш ніж двадцяти 

одноактних і повнометражних спектаклів, здійснених на різних сценах. 

Перша в Україні сучасна опера-балет «Le forze del destino» («Сили 

долі») – динамічний музично-хореографічний спектакль, що заснований на 

оригінальному лібрето хореографа Раду Поклітару. В постановці задіяно 

дев’ять артистів. Головну роль виконує молода оперна співачка Альона 

Гребенюк. Прем’єра цієї синтетичної за своєю формою вистави, що поєднала 

класичну і сучасну музику, мистецтво бельканто і сучасну пластику – стало 

резонансною подією культурного життя Києва. 

На сьогоднішній день це один із небагатьох представлених в Україні 

арт-проектів міжнародного рівня, де зосереджені молоді, креативні сили 

декількох країн з метою створити високий твір мистецтва. Автори створили 

цей спектакль, опираючись на кращі класичні приклади, інтерпретація їх 

сучасною мовою через призму сучасного сприйняття дійсності, 

використовуючи новітні технології звуку та сценографії. 

Балет на музику Жоржа Бізе «Кармен TV» - це перша прем’єра театру 

«Київ Модерн-балет», котра відбулася 25 жовтня 2006 р. на сцені 

Національного академічного драматичного театру ім. Івана Франка. Усім 

знайома історія циганки, героїні новели Проспера Меріме, отримала в цьому 

балеті нове, неочікуване трактування. Завдяки новаторській хореографії Раду 

Поклітару, сценічне життя персонажів вистави наповнилося пронизливими 

сучасними інтонаціями, зберігаючи при цьому увесь шарм Іспанії ХІХ ст. А 

музика опери «Кармен», як будь-який геніальний твір, дала можливість 

створити абсолютно нову виставу, не змінюючи при цьому духу Жоржа Бізе, 

який обезсмертив севільську циганку. Окрема увага приділяється декораціям 

та костюм, які створили одні з кращих театральних художників сучасності 
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Андрій Злобін і Ганна Іпатьєва. Динамічне дійство балету з перших хвилин 

захоплює глядача і змушує слідкувати за тим що відбувається на сцені з 

неймовірною увагою.  

У 2007 р. театр отримав одразу дві премії «Київська Пектораль» - за 

найкращу виставу року («Кармен TV»), а також за найкращу роботу 

балетмейстера (Раду Поклітару).  

«Дощ» є філософська розповідь у формі хореографічної сюїти про долі 

людей, мимоволі об’єднаних в одному часі і просторі. Етнічна музика та 

контрастна музика Йогана Себастьна Баха, немов голоси людей, що 

розмовляють на різних мовах, слугують чудовою рамою для хореографії Раду 

Поклітару. Творчою ідеєю твору є єднання загальнолюдських цінностей 

різноманітних культур різних націй. У центрі уваги стають люди, почуття та 

сам плин життя. Прем’єра вистави відбулася 3 жовтня 2007 р.  

«При підготовці вистави «Дощ» я наштовхнувся на «Колискову» Лідії 

Русланової і одразу ж зрозумів: я хочу це зробити – підібрати цьому твору 

певний хореографічний еквівалент, наділити його пластикою тіла» - одного 

разу розповів Р. Поклітару [54]. 

Вистава «Лускунчик» – масштабний проект, суміш краси казки з 

трагедією і глибокою психологічністю постановки. Лібрето і хореографія 

спектаклю далекі від усіх загальноприйнятих зразків дитячого балетного 

спектаклю – ця версія «Лускунчика» адресована людям, які люблять 

сучасний театр, змушує глядача думати і співчувати персонажам. Величезні 

миші, які загрожували щастю закоханих, виявляються їхніми друзями, на 

відміну від людей, які повільно ведуть головну героїню до непомітної та 

страшної смерті. Прем’єра відбулася 30 грудня 2007 р. 

Балет «Ромео і Джульєтта» (Шекспірименти) – це яскрава, драматична 

історія,що розповідається мовою сучасної хореографії. Він вільний від 

штампів балетної лексики, дозволяє глядачу по новому співчувати героям 

Шекспіра. У цій постановці Раду Поклітару переплітаються сучасний світ і 

світ театральних підмостків, де киплять шекспірівські пристрасті. Декорації 
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та костюми створюють фантастичний, складний, та неймовірно привабливий 

простір, у якому співіснують реальні люди й маски-актори старовинного 

ренесансного театру. 

«Лебедине озеро» Раду Поклітару – це не звична казка про Принца, що 

зустрів і покохав дівчину, яка була перетворена злим чарівником у лебедя, а 

балет-роздум про неможливість жити, зраджуючи своєму істинному єству. 

Існування в чужій подобі, проживання не свого життя – це страшний вирок. 

Перетворений проти власної волі маленький лебідь на хлопчика, повинен 

пройти через страждання, випробування, удари долі. Кохання приходить до 

нього лише в примарних снах. Бажану свободу він отримує, проте запізно – 

нитка життя обривається.  

«Я знав давно, що, рано чи пізно, поставлю власне «Лебедине озеро». 

Знав, що геніальна музика Чайковського, яка супроводжувала мене все життя 

– від раннього дитинства – повинна вилитися у нову хореографію, в новий 

сюжет. Але коли цей час прийшов, я почав свою першу репетицію з 

побоюваннями і й тремтінням… Як розповісти мовою танцю історію про те, 

що ми маємо боротися за право бути самими собою – чого б ця внутрішня 

свобода нам не коштувала? В людини лише одне життя, й прожити його 

треба щиро й чесно. Прожити з власним обличчям – які б маски й іпостасі не 

нав’язувала навколишня дійсність. Маленький білий лебідь живе в кожному з 

нас. Просто в одних він помітний, а інші навіть не здогадуються про його 

існування…» - Р. Поклітару [17]. 

Хореографічна мова цієї вистави допомагає домогтися яскравого 

співпереживання глядачів. Фантастичні декорації А. Злобіна занурюють нас 

фантасмагоричний світ двору Ротбарта – «доктора Франкенштейна», який 

вміє на операційному столі переробляти сутності живих істот. Костюми 

художника Г. Іпатьєвої дають можливість артистам надзвичайно точно 

створювати образи, як людей з оточення Ротберта, так і містичних ельфів-

лебедів із сну головного героя. Прем’єра  вистави відбулася 22 червня 2013 
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року, та в тому ж році отримала премію «Київська Пектораль» у номінації 

краща музична вистава. 

«Спляча красуня» П. Чайковського отримала нове життя завдяки 

сучасній інтерпретації театру «Київ Модерн-балету» 22 і 23 травня 2018 р. В 

основі постановки органічне поєднання світів – реальності, казки і чарівної 

фантасмагорії, де ключовим елементом є історія про справжнє кохання, 

покликане нагадати не тільки про часові і просторові алюзії людського 

побуту, але і про вічні моральні принципи.  

«Неможливо встояти перед сліпучою пишнотою цієї фантастичної 

музики – геній композитора дарує натхнення хореографам і захоплення 

глядачам ось вже 128 років.  Не втримався і я… Моя «Спляча красуня» 

натхнена літературним першоджерелом давньої казки. Мало хто знає, що ще 

задовго до Шарля Перро та братів Грімм, неаполітанський казкар 

Джамбаттіста Базіле у своїй книзі «Казка казок» першим розповів історію 

про принцесу, що заснула навіки. І нехай двір ясновельможного монарха у 

нашій «Сплячій красуні» - це не усливі царедворці, а неймовірні фантастичні 

створіння, а молодий король знаходить свою сплячу принцесу не через 100, а 

через 800 років, - неважливо. Головне те, що дана вистава, як і її класичне 

першоджерело, виспівує гімн справжньому, всеперемагаючому коханню!» - 

говорить Раду Поклітару [36]. 

20 червня 2019 р. відбулася прем’єра балету «Вій» у постановці 

Поклітару – стильний мікс музики та хореографії, неповторних костюмів, 

унікальних декорацій та надсучасних технологічних візуальних 3D-спец 

ефектів, які ще не використовувалися у сучасному українському 

танцювальному театрі. Спеціально до вистави музику написано українським 

композитором Олександром Родіним.  

У балеті всі персонажі зберегли свої імена, проте режисерське 

прочитання Раду – це завжди творче переосмислення місця дії, пропонованих 

обставин і вчинків героїв. Це містична історія за мотивами повісті Миколи 

Гоголя – притча про віру і зневір’я, про випробування людської душі і сили 
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духу. Божевільна історія, яка трапилася зі звичайним студентом Хомою 

Брутом, розповідь про те, що буває, коли віра у власні можливості 

недостатньо міцна, а сон все важче відрізнити від реальності. Як розпізнати 

зло, яке іноді набуває лику безневинного і прекрасного створіння; як 

протистояти самому Вію; хто такий Вій – головні питання вистави. 

Напередодні Міжнародного Дню танцю, котрий традиційно 

святкується 29 квітня, та незадовго до святкування 175-річчя з першої 

постановки шедевру класичного балету «Жизель», вистава з такою ж назвою 

була представлена Раду Поклітару. Прем’єру, 9 - 10 квітня 2016 р., в 

оновленому складі «Київ Модерн-балету» фінансувала новий спонсор 

колективу Людмила Русалина на сцені Міжнародного центру культури і 

мистецтва – в  «Жовтневому палаці».  

Цікаво, що в версії хореографа всі імена героїв збережені, але їх 

приналежність відноситься до сучасного соціуму. Жизель ХХІ ст. у 

постановці Поклітару потрапляє у бордель. Але не тому, що розпусна, а тому, 

що дівчині більше нікуди діватися, коли мати виганяє її із дому. Граф 

Альберт та його наречена Батильда потрапили у компанію байкерів. Мстива 

Мірта – стала власницею борделю, а віліси (тіні романтичних наречених, що 

померли до весілля) перетворилися у проституток. Поклітару перетворює 

сумнівний сюжет у соціально-психологічну драму. Для Жизелі крах ілюзій 

виявляється не в момент зради коханого, а коли той розплачується з нею за 

любов грошима, і це не просто прикро для закоханої дівчини, а стає 

смертельно. Закоханий у Жизель Ганс запізнюється на декілька хвилин з 

грошима, щоб викупити з біди героїню, і це стає роковою обставиною в 

новому сюжеті.  

Звукова партитура доповнює музику Адольфа Адана тріском 

мотоциклетних моторів, плескіт прибою та інше. Сценографія і костюми 

художників Андрія Злобіна і Ганни Іпатьєвої витримані у стилі похмурого та 

агресивного середовища, котре оточує героїв. А Віктор Задворний для 
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кожного актора розробив неймовірні стилізовані зачіски-перуки, які 

відповідають характеру ролі й індивідуальності виконавця. 

«Очікування нової постановки Раду Поклітару – це завжди очікування 

нового відкриття Майстра, нового руху в модерному хореографічному 

мистецтві й, водночас, упевненості в зустрічі з довічними цінностями 

Духовності і Краси, Добра й Любові», - говорить музикознавець, заслужений 

діяч мистецтв України, Генеральний представник Міжнародної мистецької 

асоціації AIDA в Україні Леся Олійник [16]. 

Кожна з робіт балетмейстера – це сміливий експеримент та сміливий 

пошук, що привертає увагу неочікуваним прочитанням всесвітньо відомих 

театральних сюжетів, оновленням та збагаченням форми та лексики 

сучасного танцю, глибоко розкриваючи складний внутрішній світ людини. 

За словами самого Раду Поклітару, йому близький вільний танець, що нічого 

не заперечує і сприймає будь-які стилі: «Якщо мені здається доцільним 

використати рухи класичного танцю в моїй виставі, я їх використовую, точно 

так, як і рухи танцю модерн. Коли у тебе відсутнє табу, твоя палітра стає 

багатшою. Це може здаватися еклектикою, проте, користуючись багатьма 

стиляи, я відчуваю себе по справді вільним» [1]. 

Твори Раду Поклітару викликають запеклі суперечки. Як правило, в 

них починає переважати негатив, а потім перемагає захоплене признання. Це 

означає лише те, що Р. Поклітару іде на декілька кроків попереду 

незадоволених критиків та консервативних глядачів, що ностальгують за 

минулим. Суспільних соціальних стандартів Раду також не любить. А, перш 

за все, тих, де людину змушують бути схожою на інших, коритися існуючим 

догмам, видавати бажане за дійсне. 

За період існування театру «Київ Модерн-балету» під керівництвом Р. 

Поклітару, його вистави були показані на Міжнародних музичних 

фестивалях і гастролях у Великобританії, Франції, США, Голландії, Румунії 

та Італії.  
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2.5. Особливості хореографії Майкла Джексона 

 

Майкла Джексона будуть довго пам’ятати як легенду, американського 

співака, танцівника, кіноактора, автора пісень, який досяг міжнародної 

популярності, став одним із комерційно найуспішніших сольних артистів в 

історії, володаря численних премій та нагород. Він вважається «королем поп-

музики». Джексон вніс значний внесок у популяризацію вуличних танців, 

таких як crackle, locking, робот, та його особлива «місячна хода». Професор 

дослідження продуктивності в Нью-Йорському університеті Тавія Ньонго 

сказала, що «ні один танцівник не зробив так багато для популяризації форм 

мистецтва з часу Фреда Астера» [53]. 

Джексону приписують допомогу у розповсюдженні танцю по всьому 

світі. Найджел Літго, виконуючий продюсер і суддя телевізійного 

танцювального конкурсу «So you think you can dance» («Так ти думаєш, ти 

зможеш танцювати»), сказав, що багаточисленні кандидати почали 

танцювати завдяки Джексону. Фаворс сказав, що Джексон був 

«першопроходьцем для свого покоління», вважав, що майбутні поп-зірки, 

такі як Брітні Спірс і Бейонсе, будуть включати танець в свої виступи. Після 

смерті співака у 2009 р. Енді Гілл сказав, що за прикладом Джексона 

«восьмидесяті стали десятиріччям зірок танцю, таких як Принц і Мадонна», 

жоден з яких не зміг би затвердитися так швидко, як вони, якби Джексон не 

пішов по кімнаті через місяць і не пнув двері за них». Гілл додав, що 

Джексон став «най значущою танцювальною іконою з часу розквіту в 

середині століття Фреда Астера, Джина Келлі і Семмі Девіса 

молодшого» [19]. 

Вплив Джексона на художню форму був признано у 2010 р., коли він 

був введений в Національний музей танцю і Зал слави [55]. 

Світ вперше побачив, як Майкл Джексон виконав «місячну ходу» у 

сольному виступі «Billie Jean» після святкування NBC 25-ліття Motown. 
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Проте цей крок вже був популярним серед вуличних танцівників Західного 

узбережжя, котрі використовували стиль «popping» (поппінг).  

Однією з найвідоміших танцювальних труп, що використовували цей 

стиль, були Electric Booglaoos, і серед їх рухів були стилізовані, майже 

мультяшні прогулянки, в тому числі ті, що в той час називалися «retreat» 

(відступ). 

У своїх мемуарах Джексон сказав, що дізнався про цей хід від деяких 

своїх друзів, і відпрацьовував та вдосконалював його в студії. Він придав 

«місячній ході» гладкої досконалості. Він адаптував її в свою хореографію в 

ретельно підібраних моментах – є «місячна хода», обертання, і його 

фірмовий носок із позою стоп-кадру. 

Джексон зробив цей крок національним феноменом – йому повсюди 

наслідували діти. Але цей момент – особлива частина історії танцю, тому, що 

Джексон подолав розрив між вуличними танцями Західного узбережжя і 

танцівниками брейку Східного узбережжя, котрі були частиною перших днів 

хіп-хопу. Moonwalk ідеально вписався, ставши відомим обертами на підлозі, 

швидкою роботою ніг і кроками, схожими на хробака.  

З відео роботою для «Billie Jean» Джексон зарекомендував себе як 

танцівника-співака з його плавними, граційними прогулянками, обертаннями 

і позами, коли він рухається по пустинному міському пейзажу у смокінгу.  

Танцювати на сцені у рамках живого виступу було однією річчю, але 

відео з високою продукцією «Billie Jean», «Beat It» або «Thriller» було добре 

відрепетируваними, високо поставленими художніми заявами. Подейкують, 

що Джексон наполягав на тому, щоб його відео називали короткими 

фільмами.  

Ще один крок, котрий приголомшив спостерігаючий світ – «нахил 

гравітації», котрий він дебютував у своєму відео 1988 р. В одній із сцен 

Джексон та декілька його танцівників нахиляються вперед на 45 градусів з 

прямими спинами, плоскими ступнями на підлозі, утримують позу та 

повертаються до вертикального положення без видимих зусиль. 
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«Фізично зробити це не можливо» - сказав нейрохірург лікар Нишант 

Ягник, давній прихильник Джексона, що веде практику в аспірантурі 

інституту медичної освіти і дослідів в Чандигарі, Індія. «Він обманює 

гравітацію». «Ви можете нахилитися максимом на 25 або 30 градусів вперед, 

перш ніж впасти на лице», - доповнив його колега лікар Манджул Тріпаті 

(див. дод. В). 

Хоча Джексон був у чудовій фізичній формі, навіть він не міг виконати 

такий маневр без сторонньої допомоги. Тому він та його команда винайшла 

спеціальне взуття, котре закріплює його на підлозі під час нахилу 

(див. дод. Г.) [51]. 

Хореограф Вінсент Патерсон завжди з теплотою згадує роки праці з 

Майклом Джексоном і відгукується з великою повагою про свого колегу та 

товариша. Патерсон почав працювати з Майклом як танцівник у відео кліпах 

«Beat It» і «Thriller», а пізніше ставив танці в багатьох його відео, включаючи 

«Smooth Criminal», «The Way You Make Me Feel», «Black Or White» і «Blood 

On the Dance Floor». «Майкл Джексон – один з найвеличніших танцівників у 

світі, і цьому неможливо навчитися. Талант Джексона закладається в 

здатності інтерпретувати свої емоції, свою музичність через своє тіло… З 

таким талантом народжуються. Але авжеж, треба знати, як відточувати цю 

майстерність, як з нею працювати. Майкл Джексон не просто полягав на свої 

вроджені таланти. Наведу приклад з нашої роботи над «Smooth Criminal». Я 

придумав основне па, що повторювалося протягом усього танцю. Майкл 

Джексон взяв цю простеньку зв’язку (вона продовжувалася не більше 

чотирьох рахунків вісімки) і повторював її в кутку перед дзеркалом не менше 

чотирьох часів підряд, допоки не відточив до такої майстерності, що коли він 

виконував її під музику, вона виглядала як імпровізація. Саме так працює 

неймовірний артист. І Майкл Джексон це вмів.» [28]. 

У своїх танцювальних відео Джексон Закладав основу для співаків з 

сильними танцювальними можливостями, котрих можна наслідувати роками. 

Його вплив на історію танцю – ще одна причина, чому Джексон заслуговує 
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звання Короля поп-музики. Спадщина Джексона підштовхнула цілі 

покоління танцівників виходити за межі можливості. 

 

Висновки до розділу 2 

 

Проаналізувавши та систематизувавши зібрану інформацію, було 

з’ясовано, що сучасний танець в його найрізноманітніших проявах дозволяє 

використовувати максимальні можливості людського тіла. Він дає повну 

свободу рухам, і в той же час, вкладає в них певний зміст та естетику. 

Найважливішим досягненням сучасного танцю є елемент спонтанності, 

відсутність жорсткої структурованості, логічності в повторенні рухів. 

Нами доведено, що кожен хореограф, будучи творчою особистістю і 

володіючи знаннями та навичками в різних стилях і напрямках танців, прагне 

до створення нових форм і способів вираження, поєднуючи в своїй творчості 

різноманітні школи і елементи різних стилів. В результаті творчого пошуку 

та експериментів, кожен хореограф виробляє свій власний і неповторний 

стиль, знаходячи найулюбленіші форми вираження, що найкраще підходять 

його творчості.  

Художні стилі сучасного мистецтва вплинули на становлення 

сучасного хореографічного видовища, створив нові ознаки: 

- звільнення від класичного мистецтва, утвердження краси 

повсякденності, художньої значущості буденного життя; 

- стирання кордонів між мистецьким і утилітарним; 

- звернення до фольклору; 

- художній символ набуває характер складного багатопланового 

знаку, який має на увазі обов’язкове обґрунтування; 

- безпредметне мистецтво; 

- віра у технічний прогрес і нову культуру; 

- мистецтво як умовна імітація оточуючого нас світу; 

- звернення до нових технологій створення; 
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- психоаналіз, дослідження підсвідомого – імпровізація; 

- функціональність і простота, відторгнення краси; 

- ідея – важливіша за форму; 

- автор – творець ідеї; 

- звернення до філософії, фемінізму, психоаналізу; 

- мистецтво в буденності; 

- мінімальні засоби виразності, відстороненість від емоцій 

милування і чутливості. 

Еволюція сучасного хореографічного спектаклю характеризується 

перш за все виробленням системи принципів постановки хореографічного 

твору, творчо придуманих автором, що формують стиль, направлення і вид 

хореографічного мистецтва. 
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ВИСНОВКИ 

 

Запропоноване дослідження, присвячене проблемі дослідження 

еволюції форм сучасної хореографії ХХІ ст. та узагальнення його результатів 

підтверджують, що поставлені завдання повністю виконані, мета 

дослідження досягнута.  

В основу дослідження покладена проблема аналізу еволюції форм 

сучасної хореографії, визначення зміни художньої свідомості в 

хореографічному мистецтві на початку ХХІ століття. 

Результати проведеного теоретичного дослідження дали змогу 

сформулювати такі висновки, а саме: 

1. Як ключове поняття досліджуваного феномену сучасний танець 

розглянуто як  один з напрямків хореографічного мистецтва. Зазначимо, що 

мистецтво хореографії – це вид людської діяльності, який відображає 

художній образ за допомогою музично-організованих, образно-виразових 

рухах людського тіла. Хореографічна форма – це танцювально-пластична 

мова, система специфічних ритмічних рухів людини, які змінюють і 

узагальнюють пластику реального життя. 

2. Констатовано, що сучасна хореографія є одним із видів 

сценічного мистецтва, котрий має свої оригінальні і різноманітні форми і 

види, а також розвивається в різноманітних напрямах і жанрах. В наш час 

можна виділити такі найпопулярніші стилі сучасного танцю як: модерн, 

contemporary, джаз, джаз-модерн, контактна імпровізація, хіп-хоп, брейк-

данс, поппінг, крамп, локінг, тектонік, Drum and Bass step, електро-денсу, 

hause, Trance, go-go, R&B, мельбурн шаффл, waacking, twerk – які і 

розглядаються в даній роботі. 

3. Визначені такі новітні методи та принципи використання форм 

сучасної хореографії у постановці танцювальних творів як: поєднання понять 

«театр» та «хореографія»; перехід до пластичних спектаклів та перформансів; 

зародження танцю «експерименту»; використання побутових рухів (ходіння, 
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штовхання, імітація прийому їжі, тощо); поєднання декількох танцювальних 

стилів в одному хореографічному творі (наприклад балет і хіп-хоп, 

класичний танець і джаз, тощо); використання римейків класичних музичних 

творів; синтез технік сучасного танцю з елементами народного танцю; 

активне використання комп’ютерних технологій. Кожен балетмейстер веде 

пошук власної пластичної мови, котра є засобом передачі власних 

переживань і ставлення до дійсності. 

4. З’ясовано, що сучасний танець повною мірою орієнтується на 

медіа-простір. Прагне бути більш видовищним, візуально цікавим. 

Створюються хореографічні номери спеціально для ТВ-програм, музичних 

кліпів, фільмів, реклами, показів моди. Виконавці прагнуть стати комерційно 

успішними. Хореографія часом втрачає своє самостійне значення, стаючи 

медіа-продуктом. Проте завдяки медіа-технологій стало легше зберігати та 

обмінюватися хореографічним досвідом. Завдяки медіа-простору 

хореографія набуває ще більшої популярності. 

5. Розглянувши творчі досягнення найяскравіших представників 

хореографічного мистецтва ХХІ ст. виділяються три особистості:  Гомер 

Ганс Брайант, Раду Поклітару та Майкл Джексон. Зазначимо, що Гомер Ганс 

Брайант став відомий завдяки створеній ним у 2007 р. в Чикаго першої в світі 

школи хіп-хопу на пуантах, та давши цьому танцювальному стилю назву – 

хіплет. Hiplet Ballerinas, на даний час, єдині хто виконують це поєднання 

класичної техніки пуантів з африканськими, латиноамериканськими, 

сучасними і вуличними танцювальними стилями. Ім’я Раду Поклітару 

пов’язується з найбільш цікавими експериментами і сміливим прочитанням 

всесвітньо відомих театральних сюжетів засобами сучасної хореографії. Він 

створив в Києві у 2006 р. «Київ Модерн-балет», який успішно гастролює та 

дивує глядачів як України так і за її межами. Серед їх доробків 

найвизначнішими є балети: «Le forze del destino» («Сили долі»); «Кармен 

TV»; «Дощ»; «Лускунчик»; «Ромео і Джульєтта» (Шекспірименти); 

«Лебедине озеро»; «Спляча красуня»; «Вій»; «Жизель» та інші. Майкл 
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Джексон – «король поп-музики» – не лише відомий американський співак, а 

й визначний танцівник, один з найуспішніших комерційних сольних артистів 

в історії світу. Він зробив значний внесок у популяризацію таких вуличних 

стилів як crackle, locking, робот, а його «місячна хода» та «нахил гравітації» 

не залишила байдужих.  Він надихав і надихає танцівників і хореографів 

виходити за межі можливостей. 

Проведене дослідження не вичерпує повною мірою проблему 

визначення еволюції форм сучасної хореографії ХХІ століття та засвідчує 

необхідність подальшого вивчення нових шкіл сучасної хореографії в 

Україні та у світі, розробленні нових методів використання стилів 

хореографічного мистецтва в педагогічній діяльності. 
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