
Βασικές έννοιες της προφορικότητας στην παραδοσιακή ή λαϊκή 
µουσική: Παραδοσιακή µουσική και διαπολιτισµικές προσεγγίσεις 

στη µουσική εκπαίδευση 

Ζωή Διονυσίου 
Επίκουρος Καθηγήτρια, Τµήµα Μουσικών Σπουδών, Ιόνιο Πανεπιστήµιο 

dionyssiou@gmail.com 

Περίληψη 
Αντλώντας στοιχεία από τη µουσικοπαιδαγωγική και εθνοµουσικολογική έρευνα το 
άρθρο εξετάζει κάποια από τα βασικά χαρακτηριστικά που αφορούν στη διδασκαλία 
της παραδοσιακής ή λαϊκής µουσικής σε σύγχρονα εκπαιδευτικά πλαίσια. Το 
προτεινόµενο πλαίσιο, κατά τη γνώµη µας, διασφαλίζει τα χαρακτηριστικά της 
προφορικότητας στην παραδοσιακή ή λαϊκή µουσικής, και ταυτόχρονα συνδέει τη 
διδασκαλία της παραδοσιακής µουσικής µε τη διαπολιτισµική µουσική εκπαίδευση. Οι 
τρεις βασικοί άξονες της προτεινόµενης θεωρίας είναι: α) η διαδικασία της µουσικής 
δηµιουργίας, β) η έννοια του µουσικού γεγονότος και γ) η αίσθηση του τόπου. Η 
προσέγγιση αυτή εκτός από το ότι ερευνά πώς αυτά τα τρία στοιχεία µπορούν να 
διασφαλίσουν µία καλύτερη σχέση µε τη µουσική παράδοση στην εκπαίδευση, διερευνά 
επίσης αν και πώς µπορούν να συνεισφέρουν προς µία διδασκαλία µουσικών 
πολιτισµών µε διαπολιτισµική κατεύθυνση. Θα αντληθούν στοιχεία από την εµπειρία 
και την έρευνα της γράφουσας στη διδασκαλία ελληνικών και άλλων µουσικών 
παραδόσεων. 

Λέξεις κλειδιά: διδασκαλία προφορικών µουσικών παραδόσεων, διαπολιτισµικότητα, 
παραδοσιακή µουσική, δηµιουργία, µουσικό γεγονός, τόπος 
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Abstract 
Based on literature in music education and ethnomusicology, this paper examines 
some basic characteristics concerning the teaching of folk or traditional music in 
current education settings. The proposed framework, in our opinion, ensures the oral 
characteristics of traditional or folk music, and simultaneously connects the teaching 
of traditional music with intercultural music education. The three main axes of the 
proposed theory are: a) the process of music creation, b) the music event and c) the 
sense of locality. The framework investigates how these three elements can ensure a 
better relationship with the teaching-learning of musical cultures and traditions, and 
also explores if and how they can contribute towards an intercultural music teaching. 
Practical examples are provided based on the author's prior research and experience 
in the teaching of Greek and other musical traditions. 
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Παραδοσιακή µουσική και διαπολιτισµική µουσική εκπαίδευση 
Μουσικοπαιδαγωγικές και εθνοµουσικολογικές έρευνες των τελευταίων ετών 
συγκλίνουν στο ότι η προφορικότητα αποτελεί ένα από τα βασικότερα 
χαρακτηριστικά των µουσικών παραδόσεων των περισσότερων λαών. Στο παρόν 
άρθρο εντοπίζουµε τρεις έννοιες ή πρακτικές που πιστεύουµε ότι µπορούν να 
συµβάλλουν στην καλύτερη διδασκαλία-µάθηση της παραδοσιακής µουσικής, και 
προτείνουµε πώς η διδασκαλία της παραδοσιακής µουσικής κάθε λαού συνδέεται 
άµεσα µε την διαπολιτισµική µουσική εκπαίδευση.  

Ο όρος «λαϊκή» ή «παραδοσιακή» µουσική επινοήθηκε από τον Γερµανό 
φιλόσοφο J.G. Herder (1744-1803) ως Volkslied (δηµοτικό τραγούδι) γύρω στα 1778, 
για να χαρακτηρίσει τη σύνθεση τραγουδιών από το λαό, που ζούσε σε αγροτικές 
περιοχές, υπηρετούσε µία κοινή συνείδηση και µεταδίδονταν προφορικά από στόµα 
σε στόµα (Pegg, 2001). Λαογράφοι από τα τέλη του 19ου αιώνα θεώρησαν τα λαϊκά 
τραγούδια ως παράδοση που απειλούνταν να χαθεί από τις επιπτώσεις της 
βιοµηχανικής επανάστασης, την άνοδο του µορφωτικού επιπέδου και την 
αστικοποίηση (Myers, 2001). Το γεγονός ότι η λαϊκή µουσική είναι ακόµα µέρος της 
σύγχρονης ζωής στις δυτικού τύπου κοινωνίες µετά τη µαζική εξάπλωση των µέσων 
µαζικής ενηµέρωσης και την αστικοποίηση καταδεικνύει ότι οι άνθρωποι απανταχού 
της γης δεν έχουν πάψει να εκφράζονται µέσα από αυτή. 

Από τη δεκαετία του 1980 άρχισε να γίνεται εµφανές το ενδιαφέρον της 
ευρωπαϊκής µουσικοπαιδαγωγικής κοινότητας για τη διδασκαλία-µάθηση άλλων 
πολιτισµών. Αρχικά εµφανίστηκε ως πολυπολιτισµικότητα (Miralis, 2006· Volk, 
1998), ενώ χρησιµοποιήθηκαν και άλλοι όροι, όπως διαπολιτισµικότητα (inter-
cultural) (Swanwick, 1988), cross-cultural, πολυ-εθνοτική (multi-ethnic), ή έθνικ 
µουσική, µουσική του κόσµου (world music) ή παγκόσµια µουσική (global music) 
(Wade, 2004). Αρχικά οι στόχοι της πολυπολιτισµικής εκπαίδευσης ήταν να παρέχει 
µία ποικιλία µουσικών παραδόσεων, να προάγει ένα πολιτισµικό πλουραλισµό και 
γνωριµίες µε πολλούς διαφορετικούς πολιτισµούς, καθώς επίσης οι µαθητές που 
προέρχονταν από διαφορετικές εθνικότητες (ethnic groups) να έχουν ίσες 
εκπαιδευτικές ευκαιρίες µέσω της µουσικής. Όµως γρήγορα διαπιστώθηκε ότι αυτή η 
πρακτική θύµιζε µία πολιτισµική οικολογία, όπου σκοπός είναι η διατήρηση κάθε 
µουσικού πολιτισµού στην αυθεντικότητά του, χωρίς διεργασίες διαλόγου, 
συνεργασίας, κατανόησης, αλλαγής (Γκότοβος, 2002).  

Σταδιακά οι εκπαιδευτικοί στόχοι διαφοροποιήθηκαν και η έµφαση 
µετατοπίστηκε από τον πολυπολιτισµικότητα στη διαπολιτισµικότητα. Η 
διαπολιτισµική προσέγγιση δεν αφορούσε µόνο τη διεύρυνση ρεπερτορίου και τη 
γνωριµία των µαθητών µε µια ποικιλία µουσικών στιλ, όπως η πολυπολιτισµικότητα. 
Η διαπολιτισµική διάσταση της µουσικής οδήγησε τους εµπλεκόµενους να 
κατανοήσουν τους τρόπους µε τους οποίους το άτοµο ή η οµάδα ορίζουν και 
κατανοούν την ποικιλία των µουσικών τους κόσµων, διευκολύνοντας και 
κατευθύνοντας τους εµπλεκόµενους στην κατανόηση, επικοινωνία και συνεργασία 
ανάµεσα σε διαφορετικές οµάδες ανθρώπων ή διαφορετικούς πολιτισµούς. Η 
διαπολιτισµική εκπαίδευση έδινε ευκαιρίες στους συµµετέχοντες (άτοµα και οµάδες) 
να µεταφέρουν τη δική τους αντίληψη στην κάθε µουσική, να µεταφράζουν την 
ποικιλοµορφία των µουσικών τους κόσµων (Swanwick, 1988: 102-119· Kwami, 
2001). Η Campbell (2003, 2004), Campbell et.al. (2005) και οι Lundquist & Szego 
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(1998) πρότειναν τρόπους για την εισαγωγή ποικιλίας µουσικών ειδών και 
παραδόσεων σε εκπαιδευτικές πρακτικές µε σεβασµό στην κοινότητα αλλά και στο 
σχολείο, ενώ ο John O’Flynn (2005) υποστήριξε πώς η διαπολιτισµικότητα µπορεί να 
αναπτύξει τη δια-µουσικότητα. Σε γενικές γραµµές, η διαπολιτισµική µουσική 
εκπαίδευση προσέφερε σε τρεις τουλάχιστον παραµέτρους: ένα διευρυµένο 
ρεπερτόριο, νέες πολιτισµικές και µουσικές εµπειρίες, προώθηση του διαλόγου 
µεταξύ ποικίλων µουσικών κόσµων µε σεβασµό στην ποικιλοµορφία και τις ανάγκες 
κάθε λαού ή κοινότητας. Η διδασκαλία της παραδοσιακής µουσικής κάθε πολιτισµού 
στις µέρες µας σταδιακά γίνεται µέσα στο διαπολιτισµικό πλαίσιο, γιατί η µάθηση 
στις µέρες µας δεν µπορεί να είναι µονοπολιτισµική.  

Στη συνέχεια παρουσιάζουµε ένα θεωρητικό µοντέλο µε τρεις βασικούς 
άξονες που θεωρούµε ότι µπορεί να βοηθήσει τον εκπαιδευτικό στην καλύτερη 
διδασκαλία της παραδοσιακής µουσικής στο σχολείο, του δικού του ή άλλων 
πολιτισµών, πάντα µε σεβασµό στην προφορικότητα και τα εγγενή χαρακτηριστικά 
κάθε µουσικής, αλλά και στις σύγχρονες κοινωνικές και εκπαιδευτικές ανάγκες της 
εποχής. Αυτά τα χαρακτηριστικά είναι: α) η διαδικασία της «µουσικής δηµιουργίας», 
β) η έννοια του «µουσικού γεγονότος» και γ) η αίσθηση του «τόπου». Μέρος του 
θεωρητικού αυτού µοντέλου χρησιµοποιήθηκε σε προηγούµενη εργασία της 
ερευνήτριας (Dionyssiou, 2002) καθώς και στο ερευνητικό πρόγραµµα MusiChild: 
Early childhood music education in the Mediterranean (Anselmi et al., in press). Εδώ 
θα γίνει µία συνοπτική παρουσίαση και συσχετισµός του µοντέλου µε τη 
διαπολιτισµική µουσική εκπαίδευση, µε στόχο να δούµε αν και πώς µέσω του 
µοντέλου αυτού προάγεται η προφορικότητα στη µουσική. 

Η µουσική δηµιουργία 
Σε µια παράδοση -προφορική, γραπτή ή µεικτή- ο παράγοντας της «προφορικότητας» 
παίζει τον πιο σηµαντικό ρόλο στην διάδοση, διατήρηση και συνέχισή της. Τόσο 
ισχυρή είναι η σχέση της µε την παραδοσιακή µουσική που οι περισσότεροι ορισµοί 
θεωρούν την προφορικότητα ως το πιο θεµελιώδες χαρακτηριστικό για την εξέλιξη 
κάθε παραδοσιακής τέχνης. Η προφορικότητα προάγει τη δηµιουργικότητα, αλλά και 
λειτουργεί ως σταθµιστής του παραδοσιακού ή του παλαιού σε σχέση µε το 
νεωτερικό (Bohlman, 1988: 28).  

Η διαδικασία της δηµιουργίας στη µουσική αναλύθηκε από πολλές 
εθνοµουσικολογικές έρευνες. Μία από αυτές, του Parry και Lord, µελέτησε την 
προφορική διάδοση της Οµηρικής επικής ποίησης στην πρώην Γιουγκοσλαβία. Οι 
ερευνητές κατέληξαν σε τρία στιλιστικά χαρακτηριστικά που ακολουθούν οι 
ποιητάρηδες κατά την αφήγηση µακροσκελών ποιηµάτων: α) τη φόρµουλα, β) το 
θέµα, και γ) το νόηµα (που περιέχεται σε συστάδες στίχων)  (Lord, 1991: 26). Ο 1

τρόπος δηµιουργίας του αφηγηµατικού κειµένου δεν ήταν αυτοσχεδιασµός, αλλά 
ήταν «σύνθεση-κατά-την παράσταση», χρησιµοποιώντας «φόρµουλες» και «χνάρια», 
που είναι οι βασικές οργανωτικές δυνάµεις στην προφορική αφήγηση λαϊκής 
ποίησης, ένα άγραφο σύνολο κανόνων (Lord, 1991: 83, 2000· Σηφάκης, 1988).   

Ο τραγουδιστής του παραδοσιακού τραγουδιού «δεν είναι ένας απλός 
φορέας/αναµεταδότης που αναµεταδίδει την παράδοση, αλλά ένας δηµιουργικός 
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του στίχου, αλλά το νόηµα ολοκληρώνεται σε περισσότερους στίχους (unperiodic enjambments).



καλλιτέχνης που διαµορφώνει την παράδοση»  (Lord, 1995: 13). Ο τραγουδιστής δεν 2

αποµνηµονεύει, ούτε αυτοσχεδιάζει κάθε φορά εκ νέου, αλλά κάθε φορά που 
τραγουδά αναδηµιουργεί. Ποτέ δεν σταµατά να µαθαίνει, να συνδυάζει και να 
διαµορφώνει τύπους και θέµατα, τελειοποιώντας το τραγούδι του και εµπλουτίζοντας 
την τέχνη του (ό.π., 26), γεγονός που καταδεικνύει ότι αυτή η διαδικασία δεν είναι 
απλά διατήρηση της παράδοσης, αλλά «είναι µία διατήρηση της παράδοσης µέσα από 
τη συνεχή αναδηµιουργία της» (ό.π., 29). Όταν ο τραγουδιστής κάνει καλή χρήση 
των τεχνικών που έµαθε, δηλαδή όταν µπορεί να επιµηκύνει ή να συντοµεύσει ένα 
τραγούδι, να δηµιουργήσει ένα νέο αν νιώσει ότι υπάρχει ανάγκη, τότε θεωρείται 
συνεχιστής της παράδοσης (ό.π., 26).  

Η διαδικασία της «µουσικής δηµιουργίας» ακολουθεί τη διαδικασίας της 
µίµησης στην τέχνη, όπως έχει οριστεί από τον Αριστοτέλη. Η µίµηση κατευθύνει τον 
δηµιουργό να δηµιουργήσει - ανανεώσει το ρεπερτόριό του, µένοντας πιστός στις 
κοινωνικές και µουσικές συµβάσεις της τέχνης του. Χρησιµοποιώντας ένα απόθεµα 
από φόρµουλες και χνάρια, ο καλλιτέχνης αναδηµιουργεί την τέχνη του σχεδόν σε 
κάθε παράσταση, µέσα από ένα σύνολο κοινωνικών και µουσικών συµβάσεων. Ο 
καλλιτέχνης είναι ελεύθερος, αλλά καθοδηγείται από τις συµβάσεις και από την ίδια 
την παράδοση, µιµείται, δηλαδή αναδηµιουργεί µέσα σε ένα καθεστώς «ελευθερίας-
υπό-όρους». Αυτή η ελευθερία-υπό-όρους καθοδηγεί τον καλλιτέχνη να πετύχει την 
ανανέωση της τέχνης του µέσα από µία µεγάλη γκάµα τεχνικών (π.χ. φόρµουλες και 
χνάρια), µένοντας όµως πιστός στο ιδίωµα (Σηφάκης, 1988: 30-32).  

Αν µεταφέρουµε τα παραπάνω σε ένα εκπαιδευτικό πλαίσιο, αυτό σηµαίνει 
ότι προϋπόθεση της µουσικής δηµιουργίας στην τάξη είναι να βιώσουν οι 
εµπλεκόµενοι -εκπαιδευτικός και µαθητές- την «ελευθερία-υπό-όρους» σε κάθε 
µουσική παράδοση, να αισθανθούν ελεύθεροι να δηµιουργήσουν, να 
αναδηµιουργήσουν και να εκφραστούν µέσα από το διδασκόµενο υλικό.  

Η έννοια του «µουσικού γεγονότος» 
Πολλές µελέτες εθνοµουσικολογικές τονίζουν ότι στην παραδοσιακή µουσική δεν 
υφίσταται η έννοια της παράστασης ενώπιον του κοινού, αλλά του «µουσικού 
γεγονότος», που δηµιουργείται µε τη συµµετοχή του κοινού. Στην παραδοσιακή 
κοινότητα η µουσική ποτέ δεν λειτουργεί ανεξάρτητα από το κοινωνικό πλαίσιο, 
αλλά πάντα βρίσκεται σε άµεση συνάρτηση µε άλλες τέχνες, κώδικες και λειτουργικά 
πλαίσια, όπως αυτά του χορού, της γλώσσας, του σώµατος, των εθίµων, των 
κοινωνικών συµβάσεων και λειτουργικών αναγκών κάθε κοινωνίας. Για να 
κατανοήσουµε τη µουσική µιας κοινότητας, πρέπει να κατανοήσουµε πώς λειτουργεί 
µέσα στην κοινότητα ως «µουσικό γεγονός» (music event) (Blacking, 1987, 1995· 
Blaukopf, 1992), δηλαδή την κοινωνική και πολιτισµική πραγµατικότητα που 
διαµορφώνει αυτή την παράδοση (Rice, 1994). Η πιο σηµαντική λειτουργία της 
παραδοσιακής µουσικής είναι ότι αποκτά νόηµα κυρίως όταν µελετάται στον τόπο 
και την ώρα της παράστασης (Kilpatric, 1980· Cowan, 1990). 

Σε ένα µουσικό γεγονός, η µουσική λειτουργεί ως κώδικας επικοινωνίας 
(Stone & Stone, 1981). Το νόηµά του δεν βρίσκεται σε ένα πολιτισµικό φαινόµενο, 
αλλά συνδηµιουργείται από τους συµµετέχοντες µέσω της κοινωνικής 
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αλληλεπίδρασης, σε συνάρτηση µε τη συγκεκριµένη περίσταση, τις προηγούµενες 
προσωπικές και κοινοτικές εµπειρίες τους, και τη σχέση τους µε τη δεδοµένη στιγµή 
(Stone, 1982: 7-10· Stone & Stone, 1981: 216-217). Το µουσικό γεγονός βασίζεται 
στο ότι η κοινότητα µοιράζεται την ίδια παράδοση, στο ότι συνεχώς αλληλεπιδρά 
µαζί της, την αξιολογεί και την ανανεώνει (Magrini, 1998: 171). Εποµένως, η 
σύνδεση µουσικής-χορού-τραγουδιού αποτελεί µια διαδικασία αυτοπροσδιορισµού 
του ατόµου στην παραδοσιακή κοινότητα προς µια κοινή αισθητική, επικυρώνοντας 
έτσι τη σχέση των µελών της κοινότητας.  

Το µουσικό γεγονός µιας κοινότητας -π.χ. ένα πανηγύρι, ένα έθιµο, κλπ.- 
έχει µία δική του αισθητική που διαµορφώνεται σε σχέση µε όσους συµµετέχουν, δεν 
καθορίζεται από τη µουσική, ούτε από τα έθιµα ή τους χορούς. Η αισθητική του 
συνδιαµορφώνεται σε αλληλεπίδραση µε όλες τις παραµέτρους που συναντώνται στο 
µουσικό γεγονός (Caraveli, 1982: 130). Για παράδειγµα, αυτό που καθορίζει µία 
µουσική παράσταση στην κοινότητα ως µουσικό γεγονός είναι: το κοινό ρεπερτόριο, 
τα κοινωνικά και µουσικά χαρακτηριστικά που συνενώνονται κατά τη διάρκεια της 
παράστασης, το γεγονός ότι η µάθηση περνάει µέσα από τη διαδικασία της 
παράστασης, και το ότι αντανακλάται ταυτόχρονα το ατοµικό και το συλλογικό 
στοιχείο (Fairbairn, 1994: 567-568). Εποµένως το µουσικό γεγονός δεν µπορεί να 
εξισωθεί µε µια µουσική παράσταση, καθώς εκεί συνενώνονται οι κοινωνικές και 
µουσικές πρακτικές που καθορίζουν την παράδοση και διαµορφώνουν την αισθητική 
της, τα υλικά και άυλα χαρακτηριστικά της, το πεδίο πάνω στο οποίο τα µέλη της 
κοινότητας συνδιαλέγονται, µοιράζονται, επιβεβαιώνουν ή παραλλάσουν την 
παράδοση της κοινότητάς τους.  

Το µάθηµα της µουσικής στην εκπαίδευση µπορεί να λειτουργήσει ως ένα 
µουσικό γεγονός για τους συµµετέχοντες, όταν δίνεται έµφαση στη διαδικασία παρά 
στο αποτέλεσµα ή προϊόν µάθησης, όταν καλλιεργείται µία αίσθηση κοινότητας στην 
τάξη, όπου οι συµµετέχοντες µοιράζονται την κοινωνική και πολιτισµική τους 
πραγµατικότητα. Τότε καλλιεργείται το βίωµα και η κοινή εµπειρία µέσω της µουσικής 
στην τάξη, που είναι κάτι διαφορετικό από την σχολική επίτευξη µουσικών στόχων.  

Η αίσθηση του «τόπου» 
Ο τόπος προσδίδει ταυτότητα στη µουσική και στους ανθρώπους µιας κοινότητας, 
ενώ προωθεί τη σύνδεση των µελών της κοινότητας µε το πολιτισµικό προϊόν. Η 
αίσθηση του τόπου µπορεί να είναι ρεαλιστική ή φανταστική, µπορεί να αφορά 
µικροκοινότητες, ή ευρύτερες κοινότητες, συγκεκριµένες ηλικιακές οµάδες, 
µειονότητες, κ.ά., αλλά είναι κάτι που µπορεί να καθορίζει την ταυτότητα ενός 
πολιτιστικού προϊόντος και τη σχέση των ανθρώπων µε αυτό. 

Μία αντιπαράθεση ανάµεσα στις παγκόσµιες και τοπικές δισκογραφικές 
εταιρίες των τελευταίων δεκαετιών του 20ού αιώνα ανέδειξε τη δύναµη των τοπικών 
µουσικών παραδόσεων στην παγκόσµια µουσική σκηνή. Ενώ η παγκοσµιοποίηση στη 
µουσική αγορά είχε επιβάλει µία Αµερικανοποίηση, πολλές τοπικές µουσικές 
παραδόσεις άρχισαν να αναδεικνύονται ως αντίδραση στο φαινόµενο της 
παγκοσµιοποίησης, προτείνοντας νέους ήχους και όργανα. Έτσι προέκυψε η 
«µουσική του κόσµου» (world music), η οποία συνδύασε το παγκόσµιο µε το τοπικό 
στοιχείο και το παραδοσιακό µε το µοντέρνο, σε ήχους, όργανα και τεχνικές (Laing, 
1986· Negus, 1996· Wallis & Malm, 1984). Αυτό που αναδείχθηκε µέσα από το 
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κίνηµα της µουσικής του κόσµου ήταν η δύναµη του «τοπικού ήχου» (‘place-specific’ 
sound) (Robinson, Buck & Cuthbert, 1991· Ewbank & Papageorgiou, 1997· Cohen, 
1994· Finnegan, 1989· Stokes, 1994). Στις µέρες µας οι µουσικές εµπειρίες των 
περισσότερων ανθρώπων έχουν αναφορές στην παγκοσµιοποίηση, αλλά µέσω των 
τοπικών πρακτικών, κάτι που περιγράφεται µε τον όρο glocal (παγκόσµιο και τοπικό 
την ίδια στιγµή) (Richerme, 2013).  

Ο «τοπικός ήχος» µπορεί να σηµαίνει τη µουσική µιας τοπικής κοινότητας, ή 
µίας εθνοτικής, ηλικιακής ή θρησκευτικής µικροκοινότητας, µπορεί να παραπέµπει 
σε τόπους µακρινούς ή ιδεατούς. Η αίσθηση του τόπου στη µουσική είναι το 
χαρακτηριστικό που συνδέει τις προηγούµενες µε τις νέες µουσικές εµπειρίες κάθε 
ανθρώπου, που ορίζει τις εµπειρίες αυτές ως αυθεντικές, αληθινά δικές του, και 
ενδυναµώνει την αίσθηση της µουσικής ταυτότητας. 

Οι δεσµοί που αναπτύσσει ο καθένας µε τον τόπο - όπως και αν ορίζεται 
αυτός - δηµιουργεί σηµαντικές συνθήκες αλληλεπίδρασης και επικοινωνίας µε τους 
γύρω του που τελικά συµβάλλει στη διαµόρφωση της ταυτότητάς του. Σε ένα 
εκπαιδευτικό πλαίσιο ο τόπος είναι σηµαντικός γιατί εν πολλοίς καθορίζει την 
αλληλεπίδραση των µαθητών, δηµιουργεί µικροπεριβάλλοντα που ενεργοποιούν  τη 
µάθηση, καθορίζει την ταυτότητα του υποκειµένου και δηµιουργεί εµπειρίες αγωγής 
(Γερµανός & Λιάπη, 2015· Δογάνη, 2015· Κακανά, 2015).  

Το µοντέλο της προφορικότητας για µια διαπολιτισµική µουσική εκπαίδευση 
Καθώς η διαπολιτισµικότητα αποτελεί µία από τις σύγχρονες τάσεις στη µουσική 
εκπαίδευση, το προτεινόµενο πλαίσιο προάγει την προφορικότητα στη διδασκαλία 
κάθε µουσικής παράδοσης (Ong, 1997). Άλλωστε η σύγχρονη διδακτική των 
µουσικών παραδόσεων δεν µπορεί να είναι άλλο από διαπολιτισµική. Διαπολιτισµική 
εκπαίδευση δεν σηµαίνει απλά διδασκαλία υλικού από άλλους πολιτισµούς. Η 
διαπολιτισµική διάσταση της µουσικής επιτρέπει στους εµπλεκόµενους να 
κατανοήσουν τα µουσικά χαρακτηριστικά κάθε παράδοσης, καθώς και πώς αυτά 
ορίζουν τους µουσικούς κόσµους των ανθρώπων. Με τον τρόπο αυτό η 
διαπολιτισµική προσέγγιση διευκολύνει και κατευθύνει τους εµπλεκόµενους στην 
κατανόηση, επικοινωνία και συνεργασία ανάµεσα σε διαφορετικές οµάδες ανθρώπων 
ή διαφορετικούς πολιτισµούς.  

Η διδασκαλία-µάθηση της παραδοσιακής µουσικής σήµερα δεν εντάσσεται 
στο πλαίσιο της πολιτισµικού πλουραλισµού ή πολιτισµικής οικολογίας που 
αναπτύχθηκε παλαιότερα, αλλά στο µοντέλο της διαπολιτισµικότητας που στοχεύει 
στο διάλογο ανάµεσα σε µουσικούς πολιτισµούς, στη δηµιουργία σχέσεων ανάµεσα 
σε πολιτισµούς και ανθρώπους. Στη σύγχρονη µουσική εκπαίδευση µέσα από 
παραδοσιακά τραγούδια, µουσικά παιχνίδια, και χορούς προσπαθούµε να 
αναδείξουµε τη χρήση και λειτουργία της µουσικής στους πολιτισµούς τους. Έτσι 
προωθείται ο πειραµατισµός, η ανανέωση, ο αυτοσχεδιασµός, πάντα στο πλαίσιο της 
«ελευθερίας υπό όρους» σε κάθε παράδοση. Έτσι οι µαθητές αναπτύσσουν ένα 
ενδιαφέρον για την ιστορική, πολιτισµική και µουσική συνέχεια του δικού τους και 
άλλων µουσικών πολιτισµών. Τα τρία χαρακτηριστικά του προτεινόµενου µοντέλου 
µπορούν να εφαρµοστούν ως εξής: 
α) δηµιουργία: στη διαπολιτισµική µουσική εκπαίδευση τα παιδιά µπορούν να 
γνωρίσουν µια µουσική παράδοση, αλλά να είναι ελεύθερα να αυτοσχεδιάσουν, να 
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ακούσουν παραλλαγές των τραγουδιών και να επιλέξουν ποιο προτιµούν, να 
προτείνουν κινήσεις, µουσικά µοτίβα, τρόπους ενορχήστρωσης, να παραλλάξουν, να 
αυτοσχεδιάσουν, να συνθέσουν νέους στίχους. Αυτό διαµορφώνει µια δική τους 
αλήθεια, µια δική τους ερµηνεία του κοµµατιού, που µπορεί να αποκλίνει από το 
αυθεντικό, αλλά είναι η δική τους αυθεντική παραλλαγή. 
β) το µουσικό γεγονός: το µάθηµα της µουσικής µπορεί κάθε φορά να γίνει ένα 
µουσικό γεγονός. Επιδίωξή µας δεν είναι µια αυθεντική µουσική εκτέλεση στην τάξη, 
αλλά να δηµιουργήσουµε ένα µουσικό γεγονός, που δίνει νόηµα στο τραγούδι, στην 
κίνηση, τη γλωσσική έκφραση, και στις γνώσεις των παιδιών για κάθε πολιτισµό. 
Μία πολύ σηµαντική έννοια στη σύγχρονη παιδαγωγική που συνδέεται µε το µουσικό 
γεγονός ή το βίωµα είναι η εµπειρία· στη σύγχρονη εκπαίδευση δεν στοχεύουµε µόνο 
σε γνώσεις, δεξιότητες, ψυχαγωγία, ή συναισθήµατα, αλλά σε εµπειρίες που 
επιτυγχάνονται µε το συνδυασµό των παραπάνω στο πλαίσιο της βιωµατικής 
παιδαγωγικής προσέγγισης. 
γ) η έννοια του τόπου: καθώς τα παιδιά διδάσκονται τραγούδια στην πρωτότυπη 
γλώσσα, έρχονται σε επαφή µε διαλέκτους, µε γλώσσες, µουσικά και πολιτισµικά 
χαρακτηριστικά, µαθαίνουν οµοιότητες και διαφορές για διάφορους τόπους και 
πολιτισµούς. Έτσι έρχονται πιο κοντά στην έννοια της τοπικής παράδοσης, ή µέσω 
της δικής τους παράδοσης αναπτύσσουν τις δυνατότητες να κατανοούν και άλλες.  

Επίλογος 
Πρότασή µας είναι ότι το µοντέλο που παρουσιάστηκε διασφαλίζει µία καλύτερη 
σχέση µε τις µουσικές παραδόσεις (ελληνικές και άλλων λαών) µέσα από τη 
διαπολιτισµική διδασκαλία-µάθηση, µε σεβασµό στην προφορικότητα, τη 
διαφορετικότητα και τις εµπειρίες του κάθε µαθητή. Καθώς στην εποχή µας η 
κατανόηση του άλλου είναι µεγάλη ανάγκη, η διαπολιτισµικότητα αποτελεί µία πολύ 
επίκαιρη και αναγκαία πρόταση στη µουσική εκπαίδευση κάθε λαού. Θεωρούµε ότι 
το προτεινόµενο µοντέλο µπορεί να εισάγει τις µουσικές παραδόσεις των λαών στο 
πλαίσιο της διαπολιτισµικότητας µε µια σύγχρονη και βιωµατική διάσταση, έτσι ώστε 
οι µαθητές να κατανοήσουν και να βιώσουν την ποικιλία των µουσικών τους κόσµων, 
να κατανοήσουν, να εκφραστούν, να επικοινωνήσουν µε άλλους συνοµήλικους και 
άτοµα άλλων ηλικιών, να µάθουν να συνεργάζονται. Έτσι ελπίζουµε ότι 
καλλιεργείται ο σεβασµός στον άλλο, στο κάθε τι διαφορετικό που υπάρχει γύρω µας, 
καθώς αυτός είναι ο απώτερος σκοπός της διαπολιτισµικότητας και της µόρφωσης.  
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