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АНОТАЦІЯ 

 

Актуальність теми.  У камерному академічному театрі, де простір 

мінімальний і аудиторія часто наближена до сцени, функція 

звукорежисера набуває особливого значення — звук формує атмосферу 

вистави, доповнює сценічний простір і допомагає глядачеві «увійти» в дію 

з перших секунд. 

 Звукорежисер — не просто технічний спеціаліст, а ключовий 

учасник творчої команди: він співпрацює з режисером, композитором, 

акторським складом, освітленням, сценографією з метою реалізації 

єдиного художнього задуму. 

 Мета роботи. Метою дослідження є аналіз  таких аспектів 

діяльності звукорежисера: технічна база й обладнання; етапи роботи над 

постановкою; специфіка в камерному театрі; виклики й обмеження; 

взаємодія з іншими підрозділами театру. 

Об’єкт дослідження: процеси звукорежисури в умовах камерного 

академічного театру. 

Предмет дослідження: специфіка діяльності звукорежисера у всіх 

театральних процесах, що його стосуються на прикладі Київського 

академічного театру “Колесо”. 

Зміст роботи. В роботі розглянута діяльність звукорежисера, що 

стосується таких аспектів, як технічна база й обладнання, що складають  

мікрофони (конденсаторні, динамічні, петличні), підсилювачі, мікшерні 

пульти, обладнання для обробки звуку (еквалайзери, компресори, 

ревербератори, ефекти), акустична система (монітори сцени,колонки), 

кабелі й комутаційне обладнання; етапи роботи над постановкою, де 

відбувається знайомство з текстом постановки та аналіз сценічної 

структури, актори проводять читку тексту, відвідуючи репетиції без 

технічної частини, а звукорежисер підбирає звукове оформлення вистави, 
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проводяться репетиції і генеральний прогін в кінці випуску вистави; 

специфіка в камерному театрі - це обмежений простір, і як наслідок 

близкість глядача до сцени, таким чином, навіть найменші неточності 

значно помітніші, ніж у великих залах; виклики й обмеження у «Колесі» 

технічна база модернізується поступово, і звукорежисер змушений 

імпровізувати, використовуючи наявні ресурси максимально ефективно; 

взаємодія з іншими підрозділами театру, виражається у спільній роботі 

звукорежисера зі світловим, монтувальним цехом, акторами, режисером, 

тощо. 

У висновках данного дослідження визначена важлива роль 

звукорежисура у реалізації творчих рішень і викликів у камерних ,  

обмежених умовах. 

Робота звукорежисера в камерному академічному театрі «Колесо» — 

це щоденний пошук балансу між художнім натхненням і технічними 

реаліями. Це постійна адаптація, творчість, комунікація, аналіз і чутливість. 

Звук у камерному театрі — це не тло, а повноцінна частина дії, драматургії 

та смислу. Саме тому професія звукорежисера, його значуща роль в таких 

умовах набуває унікальної ваги та потребує високого рівня кваліфікації як 

технічної, так і художньої. 

 

Ключові слова: театральний звукорежисер, камерний театр, 

Київський академічний театр “Колесо”. 
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ABSTRACT 

 

Relevance of the topic.  In a chamber academic theater, where space is 

minimal and the audience is often close to the stage, the function of the sound 

engineer takes on special importance — sound shapes the atmosphere of the 

performance, complements the stage space, and helps the viewer "enter" the 

action from the first seconds. 

A sound engineer is not just a technical specialist, but a key member of the 

creative team: he collaborates with the director, composer, cast, lighting, and set 

design to realize a single artistic vision. 

Purpose of the study. The purpose of the study is to analyze the following 

aspects of the sound engineer's activities: technical base and equipment; stages of 

work on the production; specifics in chamber theater; challenges and limitations; 

interaction with other departments of the theater. 

Object of research: sound engineering processes in the context of a 

chamber academic theater. 

Subject of the study: the specifics of the sound engineer's activities in all 

theatrical processes that concern him using the example of the Kyiv Academic 

Theater "Koleso". 

 Content of the work. The work examines the activities of a sound 

engineer, which concern such aspects as the technical base and equipment, which 

include microphones (condenser, dynamic, lapel), amplifiers, mixing consoles, 

sound processing equipment (equalizers, compressors, reverberators, effects), 

acoustic system (stage monitors, speakers), cables and switching equipment; 

stages of work on the production, where familiarization with the text of the 

production and analysis of the stage structure take place, actors read the text, 

attending rehearsals without the technical part, and the sound engineer selects the 

sound design of the performance, rehearsals and a general run are held at the end 

of the performance; the specifics of chamber theater are limited space, and as a 
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result, the proximity of the viewer to the stage, thus, even the slightest 

inaccuracies are much more noticeable than in large halls; Challenges and 

limitations: at "Koleso", the technical base is being gradually modernized, and 

the sound engineer is forced to improvise, using the available resources as 

efficiently as possible; interaction with other departments of the theater is 

expressed in the joint work of the sound engineer with the lighting and editing 

departments, actors, director, etc. 

The conclusions of this study identify the important role of sound 

engineering in the implementation of creative solutions and challenges in 

chamber, limited conditions. 

The work of a sound engineer in the chamber academic theater "Koleso" is 

a daily search for a balance between artistic inspiration and technical realities. 

This is constant adaptation, creativity, communication, analysis and sensitivity. 

Sound in a chamber theater is not a background, but a full-fledged part of the 

action, dramaturgy and meaning. That is why the profession of a sound engineer, 

his significant role in such conditions acquires a unique importance and requires 

a high level of qualification, both technical and artistic. 

Key words: theater sound engineer, chamber theater, Kyiv Academic 

Theater “Koleso”. 
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ВСТУП 

Актуальність. У камерному академічному театрі, де простір 

мінімальний і аудиторія часто наближена до сцени, функція звукорежисера        

набуває   особливого значення — звук формує атмосферу вистави, 

доповнює  сценічний  простір і допомагає   глядачеві “увійти» в дію 

миттєво.  

 Звукорежисер — не просто технічний спеціаліст, а ключовий учасник 

творчої команди: він співпрацює з режисером, композитором, акторським 

складом, освітленням, сценографією з метою реалізації єдиного 

художнього задуму. 

 Мета дослідження. Метою дослідження є аналіз  таких аспектів 

діяльності звукорежисера: технічна база й обладнання; етапи роботи над 

постановкою; специфіка в камерному театрі; виклики й обмеження; 

взаємодія з іншими підрозділами театру. 

Об’єкт дослідження: процеси звукорежисури в умовах камерного 

академічного театру. 

Предмет дослідження: специфіка діяльності звукорежисера у всіх 

театральних процесах, що його стосуються на прикладі Київського 

академічного театру “Колесо”. 

Зміст роботи. В роботі розглянута діяльність звукорежисера, що 

стосується таких аспектів, як технічна база й обладнання, що складають  

мікрофони (конденсаторні, динамічні, петличні), підсилювачі, мікшерні 

пульти, обладнання для обробки звуку (еквалайзери, компресори, 

ревербератори, ефекти), акустична система (монітори сцени,колонки), 

кабелі й комутаційне обладнання; етапи роботи над постановкою, де 

відбувається знайомство з текстом постановки та аналіз сценічної 

структури, актори проводять читку тексту, відвідуючи репетиції без 

технічної частини, а звукорежисер підбирає звукове оформлення вистави, 
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проводяться репетиції і генеральний прогін в кінці випуску вистави; 

специфіка в камерному театрі - це обмежений простір, і як наслідок 

близкість глядача до сцени, таким чином, навіть найменші неточності 

значно помітніші, ніж у великих залах; виклики й обмеження у «Колесі» 

технічна база модернізується поступово, і звукорежисер змушений 

імпровізувати, використовуючи наявні ресурси максимально ефективно; 

взаємодія з іншими підрозділами театру, виражається у спільній роботі 

звукорежисера зі світловим, монтувальним цехом, акторами, режисером, 

тощо. 

У висновках данного дослідження визначена важлива роль 

звукорежисура у реалізації творчих рішень і викликів у камерних ,  

обмежених умовах. 

Робота звукорежисера в камерному академічному театрі «Колесо» — 

це щоденний пошук балансу між художнім натхненням і технічними 

реаліями. Це постійна адаптація, творчість, комунікація, аналіз і чутливість. 

Звук у камерному театрі — це не тло, а повноцінна частина дії, драматургії 

та смислу. Саме тому професія звукорежисера, його значуща роль в таких 

умовах набуває унікальної ваги та потребує високого рівня кваліфікації як 

технічної, так і художньої. 

Завдання дослідження:   

1. Описати історію та розвиток Київських камерних театрів ХХ 

століття ; 

            2. Описати історію створення та творче буття Київського  

                академічного     театру “Колесо”; 

3. Окреслити значення Київського академічного театру «Колесо»    

у контексті сучасного українського театрального життя; 

4. Описати специфіку роботи зі звуком у камерному приміщенні;  

5. Описати технічну базу і обладнання театру ;  

6. Дослідити роль звукорежисера у постановчому процесі  та 
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    етапи постановки вистави;  

7. Описати практичні засади роботи з фонограмами і 

мікрофонами під час проведення вистав;  

8.Проаналізувати і описати практичні аспекти   студійної 

діяльності театрального звукорежисера в DAW;  

9. Дослідити взаємодію звукорежисера з іншими підрозділами 

театру; 

10. Описати створення та зведення звукового матеріалу на 

прикладі вистави “Strip-tease 2”. 

 

Методологія та методи дослідження:  

• історико-теоретичні: аналіз, систематизація та узагальнення  

питань з проблем дослідження: вивчення історичних відомостей про 

створення та розвиток Київського академічного театру “Колесо”, а також 

аналіз його творчого здобутку;  

• емпіричні: опис та узагальнення, практична діяльність та  

інтерв’ю: аналіз проведення вистав, постановчого процесу, звукового 

матеріалу; порівняльний метод — порівняння  технік звукорежисури для 

різних типів роботи в театрі; аналіз технічних рішень — вивчення методів 

роботи з фонограмами, мікрофонами, обробкою звуку тощо. 

Теоретична база дослідження: Робота виконана на матеріалах  

досліджень:  

-з музичного мистецтва Архимович Л.Б., Гордійчука М.М., 

Грици  С.Й., Корній Л.П., Станіславської К.І.,   

- з інструментознавства Бєлявіної Н.Д., Гуменюка А.І., 

Іваницького  А.І., Лисенка М.В, Хоткевича Г., Черкаського Л.М.;  

- з аудіовізуальних технологій Ананьєва А. Б., Бєлявіної Н. Д.,  

Бєлявіна В. Ф., Дьяченка В. В., Бут О. В., С.Г.Лазарєва, Рязанцева Л. 
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В., Стецюка І.В., Ужинсього М. Ю., Черевко К.П., Шустова С.Л.;  

-з музичної інформатики та композиції Бондаренка А.І., 

Гайденка  И.А., Козліна В.Й., Грищенко В.І.; а також матеріалів з 

Інтернет сайтів.   

Наукова новизна.  Наукова новизна дослідження полягає в 

формулюванні принципа  «єдності : художнє бачення - технічна 

реальність», тобто здібності звукорежисера театру  поєднати художнє 

бачення режисера постановки, його творчих задумів  з реальними 

технічними  можливостями звукотехнічного та іншого  обладнання театру.  

Матеріалом дослідження є статті з історії становлення 

Київських камерних театрів, зокрема театру “Колесо”, що являє собою 

невід’ємний пласт розвитку Українського театрального мистецтва. 

Теоретичне і практичне значення.    

 

Теоретичне значення роботи полягає у збагаченні знань про  

діяльність, життя і розвиток Українського камерного театру.   

Практичне значення дослідження — у створенні ефективних 

методичних  рекомендацій для спеціалістів, які працюють в обмежених, 

камерних умовах з доволі скромною матеріально-технічною базою. 

Апробація результатів дослідження 

Основні результати дослідження обговорювались: на ІХ 

Всеукраїнській науковій конференції молодих вчених, аспірантів та 

магістрантів «Культура і мистецтво: сучасний науковий вимір» (Київ, 06 

листопада 2025 р.). 
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РОЗДІЛ 1.   

ІСТОРІЯ КИЇВСЬКОГО АКАДЕМІЧНОГО ТЕАТРУ 

“КОЛЕСО” 

Київ завжди був одним із провідних центрів театрального життя 

України, де поєднувалися різні мистецькі традиції, експериментальні 

пошуки та новаторські форми сценічного вираження. У другій половині 

ХХ століття, на тлі змін у культурній політиці та зростання інтересу до 

камерного театру, в столиці почали з’являтися невеликі творчі колективи, 

орієнтовані на глибоке психологічне розкриття персонажа і тісний контакт 

із глядачем. Саме в цьому контексті виник Київський театр «Колесо», який 

став одним із найяскравіших явищ у сучасному українському 

театральному процесі.  

Театр «Колесо» було засновано на Андріївському узвозі — у самому 

серці історичного Подолу, що здавна вважався осередком творчого життя 

Києва. З перших років існування театр відзначався особливою камерного 

простору, експериментальним підходом до постановок та орієнтацією на 

живий діалог з глядачем. Його поява збіглася з періодом культурного 

оновлення кінця 1980-х, коли українська сцена шукала нові шляхи 

розвитку, відходячи від офіційних догм і шаблонів радянської театральної 

системи. 

Особливістю «Колеса» була не лише  форма, а й і змісті вистав: театр 

запропонував нове прочитання класики, сучасної драматургії та камерної 

психологічної драми. Його репертуар поступово сформував власну 

естетичну концепцію — поєднання інтелектуальної глибини, емоційної 

щирості та художньої простоти. «Колесо» стало простором, де слово і дія, 

актор і глядач, традиція і новаторство утворюють гармонійний театр 

людського спілкування. 

З плином часу театр розвинувся у професійний колектив із 

усталеними мистецькими принципами, отримав звання академічного та 
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здобув визнання не лише в Україні, а й за її межами. Він став школою 

акторської майстерності, творчою лабораторією для нових режисерських 

пошуків і важливим центром культурного життя Києва. Його діяльність 

демонструє, як камерна форма може бути повноцінним і впливовим 

явищем у національному театральному просторі. 

 

1.1 Історія та розвиток Київських камерних театрів ХХ століття 

 

Початок ХХ століття став для Києва часом активного культурного 

оновлення, коли в місті формувався особливий тип театрального 

середовища, відкритого до нових художніх впливів. У цей період поруч із 

великими драматичними сценами, такими як театр Садовського чи трупа 

Саксаганського, виникали малі творчі об’єднання, студії й приватні 

антрепризи, що прагнули до експерименту, психологічної глибини та 

тіснішого контакту з глядачем. Власне, саме ці тенденції стали 

передумовою появи камерного театру як окремого явища в київському 

мистецькому просторі. 

Поняття «камерний театр» у європейській традиції виникло 

наприкінці ХІХ — на початку ХХ століття, коли митці намагалися відійти 

від надмірної пишності академічної сцени, шукаючи нові засоби впливу на 

глядача. У Києві такі ідеї були близькі представникам модерністського 

руху, які бачили в малих формах можливість створення інтимного, духовно 

зосередженого мистецтва. Театральні експерименти з камерністю почалися 

ще до революції 1917 року — в аматорських студіях, літературних салонах 

і гуртках при університетах. 

Однією з ключових постатей у становленні українського камерного 

театру став Лесь Курбас, який у 1916 році створив у Києві «Молодий театр». 

Хоча цей театр не позиціонував себе як камерний у буквальному сенсі, його 

естетика — відмова від зовнішнього ефекту, концентрація на внутрішній 



14 

 

 

дії, експерименти з простором — заклала основи камерного мислення в 

українській сценічній культурі. Курбасівський підхід до театру як до 

«лабораторії» перегукувався з пошуками європейських митців того часу — 

Макса Рейнґардта, Костянтина Станіславського, Ґордона Крейґа. 

Водночас у Києві діяли й інші студійні ініціативи, що розвивали 

інтимну форму вистав. Серед них — «Театр Миколи Садовського», де 

ставилися невеликі за масштабом, але психологічно насичені п’єси, а також 

аматорські сцени, пов’язані з літературними колами міста. Таким чином, ще 

у 1910–1920-х роках Київ став осередком пошуків нової театральної мови, 

що заклала підґрунтя для розвитку камерної традиції. 

1920–1930-ті роки стали для київського театрального життя часом 

радикальних змін. Після встановлення радянської влади художні пошуки 

часто обмежувалися ідеологічними рамками. Театр мав виконувати 

виховну, пропагандистську функцію, і тому камерна форма, зорієнтована 

на індивідуальне, духовне, інтимне переживання, відходила на другий план. 

Попри це, у 1920-х роках у Києві продовжували існувати студії, що 

прагнули зберегти експериментальний дух. При Київському музично-

драматичному інституті діяли навчальні майданчики, які за своїм 

характером можна вважати камерними лабораторіями. Тут молоді актори й 

режисери шукали нові виразові засоби, зверталися до психологічного 

театру, до мінімалістичного сценічного простору. 

Певне відродження камерності спостерігається наприкінці 1930-х, 

коли зростає інтерес до «малих форм» у культурному житті, зокрема в 

естрадних і літературно-драматичних композиціях. Проте 

повномасштабного розвитку камерних театрів у Києві тоді не відбулося — 

репресії проти творчої інтелігенції та централізована культурна політика 

унеможливили існування незалежних або напівнезалежних труп. 

Після Другої світової війни театральне життя Києва поступово 

відновлювалося. У 1950-х роках знову з’явився інтерес до камерної сцени 
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— насамперед у навчальному середовищі. При театральних вузах та 

Будинках культури почали діяти аматорські студії, що дозволяли молодим 

митцям експериментувати з формою, пробувати себе в інтелектуальній 

драмі, психологічних мініатюрах. 

Цей період можна вважати «підготовчим» для відродження 

камерного руху. На відміну від офіційних театрів із чітко визначеним 

репертуаром, студії надавали митцям можливість вільнішого вибору 

матеріалу, звернення до світової класики або сучасної драматургії, яка не 

завжди допускалася на державні сцени. Камерність ставала способом 

художнього самовираження в умовах цензури — формою «внутрішньої 

свободи» для режисерів і акторів. 

Саме у 1960-х роках почали виникати перші офіційно визнані театри-

студії, які стали попередниками справжніх камерних театрів. Так, при 

Київському інституті театрального мистецтва ім. І. Карпенка-Карого діяли 

творчі лабораторії, де формувалося нове покоління акторів, відкрите до 

сучасних режисерських концепцій. Паралельно при культурних установах 

з’являлися невеликі театральні колективи, серед яких — майбутні 

засновники театрів «Сузір’я», «Колесо», «Браво». 

Період 1960–1980-х років став визначальним для формування 

київської школи камерного театру. Політична «відлига» сприяла 

поступовому послабленню цензури, що дозволило митцям звертатися до 

більш індивідуалізованих і філософських тем. Саме тоді виникли театральні 

простори, які згодом отримали статус самостійних камерних театрів. 

Важливу роль у цьому процесі відіграли театри-студії при культурних 

центрах і творчих спілках. Їхня діяльність базувалася на принципах 

добровільного об’єднання митців, творчої свободи, інтелектуального 

пошуку. Однією з перших таких ініціатив став театр-студія «Сузір’я», 

створений 1987 року режисером Олексієм Кужельним. Його репертуар 

включав сучасну українську та зарубіжну драматургію, а головним 
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принципом стала камерність — у просторі, у взаємодії з глядачем, у самій 

філософії вистави. 

Паралельно формувалися інші колективи, які згодом стали класикою 

київського камерного руху: театр «Браво» (1989, реж. Любомир Сорокін), 

театр «Колесо» (1988, Ірина Кліщевська), театр на Подолі (створений ще 

1978 року, але саме у 1980-х утвердив камерну модель існування). Для всіх 

цих театрів спільним було прагнення відійти від великої сцени й знайти 

живе, щире спілкування з глядачем. 

Камерний театр у цей час стає не просто формою, а світоглядною 

позицією. Малий простір дозволяв митцям будувати виставу на нюансах, 

психологічній напрузі, емоційній достовірності. У 1970–1980-х роках 

камерні театри Києва поступово перетворюються на осередки культурної 

альтернативи — місця, де звучало живе, людське слово, де театр знову 

ставав мистецтвом внутрішнього діалогу. 

До кінця ХХ століття камерні театри стали невід’ємною частиною 

культурного ландшафту Києва. Їхній розвиток відбувався паралельно зі 

становленням незалежної України, що додало театральному процесу нових 

змістів і ціннісних орієнтирів. Камерна сцена виявилася найбільш 

адекватною для відображення особистісних тем, інтимних історій, 

моральних і філософських конфліктів перехідної епохи. 

У 1990-х роках київські камерні театри здобули офіційне визнання: 

багато з них отримали статус державних або академічних, почали брати 

участь у міжнародних фестивалях, встановлювати творчі зв’язки з 

європейськими трупами. Водночас вони зберегли свою основну ідею — 

театр для людини, театр діалогу, театр камерного простору. 

Сьогодні, озираючись на історію ХХ століття, можна побачити, що 

камерний театр у Києві став своєрідним індикатором духовного життя 

суспільства. Його еволюція — це не лише історія сценічних форм, але й 
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свідчення розвитку української культури загалом: від пошуків і заборон до 

відродження і творчої свободи. 

 

1.2.  Історія створення та творче буття Київського академічного 

театру “Колесо” 

 

Кінець 1980-х років став переломним періодом у розвитку 

українського театрального мистецтва. У суспільстві поступово визрівала 

потреба у зміні художніх форм, у пошуку нових способів сценічного 

самовираження, які б відповідали духовним і культурним викликам часу. 

Офіційні театри, підпорядковані ідеологічним вимогам радянської влади, 

часто втрачали зв’язок із глядачем. На цьому тлі зростала роль камерних та 

альтернативних сцен, що дозволяли митцям працювати без 

адміністративного тиску, шукати власну естетику і творити у вільному 

середовищі. 

Саме в такому контексті з’явився Київський театр «Колесо», 

заснований 1988 року режисеркою Іриною Кліщевською. Його створення 

збіглося з часом «перебудови», коли в культурі та мистецтві з’явилися 

умови для народження незалежних колективів, альтернативних до 

офіційної системи. Театр «Колесо» став однією з перших таких труп у 

Києві, і вже з перших років свого існування він заявив про себе як про нове 

явище — театр, що повертає глядача до інтимного спілкування з актором, 

до щирості сценічного переживання. 

Вибір місця розташування театру також був символічним. Його 

приміщення розмістилося в історичному серці Києва — на Андріївському 

узвозі, який завжди вважався духовно-мистецьким простором міста. Тут, у 

невеликому приміщенні, що колись служило житлом, народився камерний 

театр нового типу: без пишних декорацій, але з глибоким внутрішнім 

змістом. Атмосфера Андріївського узвозу, насиченого історією та 
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мистецтвом, стала природним середовищем для формування творчої 

філософії театру «Колесо». 

Будинок, в якому нині розташований театр «Колесо», був збудований 

в 1885 році.Це двоповерхова цегляна споруда в стилі необудинку або 

неоренесансу, що поєднувала як житлові, так і службові функції.  

 За даними історичних джерел, раніше на цьому місці знаходилася 

садиба з дерев’яними спорудами, яка була перебудована у кам'яний 

комплекс за новим власником. 

Однією з найяскравіших сторінок ранньої історії все ж є те, що до 

1881 року у садибі функціонував… будинок розпусти, який утримувала 

жінка на ім’я Віра Генюкова.  

 Це свідчить, наскільки змішаним і багатошаровим було соціальне 

середовище Андріївського узвозу в ХІХ столітті. Після тривалих судових 

розглядів Генюкова зрештою втратила цю садибу, і новим власником став 

подільський ювелір Василь Чернявський. 

 Чернявський, ставши власником цієї ділянки, здійснив масштабну 

реконструкцію: він замінив дерев’яні споруди на кам’яні, зведено будинки 

1885 і 1902 років, а також службові флігелі.  

 За описами з того часу, кожен поверх мав окремий вхід — це давало 

мешканцям певну приватність і незалежність 

 Крім того, Чернявський перебудував господарські споруди у дворі: 

додав великий сарай, каретну, а також інші допоміжні будівлі.  

 Горищні приміщення використовували для сушіння білизни, сарай 

— для дров, а «льодова» споруда — для зберігання льоду. У дворі також 

було приміщення, у якому працювала ювелірна майстерня, пов’язана із 

діяльністю Чернявського. 

У 1905 році в цьому будинку жив визначний етнограф і хоровий 

диригент Олександр Кошиць, що додає культурного значення цій споруді 

навіть до створення театру. 
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У радянські часи будинок за адресою Андріївський узвіз, 8, втратив 

свою приватну винятковість: він був поділений на квартири-комуналки.  

 Це типово для багатьох будинків Подолу, де житлова площа 

перерозподілялася для максимізації проживання: великі квартири ділили на 

менші, часто з спільними коридорами, кухнями, туалетами. Комунальна 

форма власності була характерна для радянської житлової політики, і багато 

архітектурних споруд историчного центру Києва перетворилися таким 

чином. 

Протягом цього часу інтер’єр будинку зазнав змін: втрачені або 

перебудовані окремі внутрішні елементи, деякі господарчі споруди могли 

бути пристосовані під житло або інші функції. Проте, фундаментальні 

архітектурні елементи — фасад, планування поверхів — залишалися 

достатньо міцними, щоб згодом будинок міг бути реконструйований під 

театр. 

Засновниця і незмінна художня керівниця театру Ірина Кліщевська — 

випускниця Київського театрального інституту ім. І. Карпенка-Карого, 

актриса й режисерка, яка ще на початку 1980-х активно шукала нові 

режисерські підходи та камерні форми роботи з актором. Її концепція 

театру ґрунтувалася на простій, але глибокій ідеї — театр як живе 

спілкування між людьми, без бар’єрів, без умовностей, у тісному контакті з 

глядачем. 

У 1988 році невелика група ентузіастів разом із Кліщевською 

розпочала роботу над першими виставами. Прем’єрою, яка фактично 

відкрила театр, стала постановка за творами Івана Франка — «Украдене 

щастя». Ця вистава визначила головні принципи майбутнього репертуару: 

психологічна достовірність, увага до національної класики, поєднання 

інтелектуальної глибини з емоційною насиченістю. 

Поступово до театру приєднувалися молоді актори — випускники 

театральних вишів Києва, які поділяли ідею камерного сценічного 
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простору, а хній ентузіазм і самовідданість стали рушійною силою розвитку 

театру, який на початковому етапі існував майже без державної підтримки. 

Перші постановки «Колеса» вирізнялися мінімалістичною 

сценографією, зосередженням на акторській грі та слові. Театр ставив 

вистави не лише українських авторів, а й класиків світової літератури — 

Чехова, Шекспіра, Камю, а згодом і сучасних українських драматургів. Уже 

в перші роки діяльності колектив виокремився своєю інтелігентністю, 

тонким психологізмом і щирою людяністю. 

Період 1990-х років став етапом становлення театру «Колесо» як 

професійного колективу зі стабільним репертуаром і власним глядачем. 

Незважаючи на економічні труднощі початку незалежності, театр не 

припинив діяльності й продовжував активно експериментувати. Саме тоді 

він здобув популярність серед київської інтелігенції, студентства, творчої 

молоді. 

Важливою особливістю «Колеса» стало створення декількох 

сценічних майданчиків у межах одного простору. Окрім основної сцени, 

з’явилася кафе-сцена — унікальний формат, де глядачі могли дивитися 

виставу за столиками, у неформальній атмосфері. Це сприяло утвердженню 

театру як простору інтимного спілкування, що поєднує мистецтво й життя. 

У 1990-х роках театр почав брати участь у міжнародних фестивалях, 

гастролювати Україною та за кордоном. Його вистави представляли Київ на 

театральних форумах у Польщі, Німеччині, Литві, Чехії, зокрема у межах 

фестивалю «Київ Травневий», «Золоті ворота», «Мандрівний Віз» тощо. У 

цей період «Колесо» утвердилося як один із провідних камерних театрів 

столиці. 

На початку 2000-х років театр «Колесо» отримав почесне звання 

академічного, що стало визнанням його внеску у розвиток національного 

театрального мистецтва. Цей статус не лише закріпив його позиції серед 

київських театрів, а й відкрив нові можливості для розвитку. 
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Театр продовжив активно оновлювати репертуар, звертаючись як до 

класики, так і до сучасних авторів. У новому тисячолітті в репертуарі 

з’явилися постановки за творами Федеріко Гарсія Лорки, Жана Ануя, 

Патріка Зюскінда, Теннессі Вільямса, а також нові прочитання українських 

класиків — Лесі Українки, Івана Франка, Михайла Старицького.  

Період 2010-х років став для Київського академічного театру 

“Колесо” часом глибоких трансформацій, оновлення репертуару та 

утвердження його статусу як одного з найстабільніших камерних театрів 

України. Десятиліття позначилося суттєвими соціально-політичними 

викликами — від подій Революції Гідності (2013–2014) до початку війни на 

сході України, що вплинули на весь культурний процес. У цих умовах театр 

“Колесо” зумів не лише зберегти свій творчий потенціал, але й посилити 

власну позицію як простору духовної підтримки, морального осмислення й 

гуманістичного діалогу. 

Події 2013–2014 років стали випробуванням для всіх культурних 

інституцій України. Для театру “Колесо” цей час став моментом 

морального вибору — залишатися осторонь чи стати частиною суспільного 

діалогу. Колектив обрав друге. 

Протягом 2010-х років “Колесо” активно представляв Київ на 

всеукраїнських та міжнародних фестивалях: “Мельпомена Таврії” 

(Херсон), “Коломийські представлення” (Коломия), “Тернопільські 

театральні вечори”, “Театр. UA”, “Класика сьогодні” (Дніпро) та ін. 

Театр неодноразово отримував дипломи та спеціальні нагороди за 

кращу режисуру, акторську гру, художнє оформлення. 

Вистави “Колеса” також презентувалися у Польщі, Литві та Чехії в 

межах культурних обмінів, що свідчить про міжнародне визнання його 

мистецької мови. 
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Окрім гастролей, театр активно долучався до культурних проектів у 

Києві: брав участь у “Днях Подолу”, “Андріївському фесті”, мистецьких 

акціях “Ніч у музеї”, “Київ театральний”. Це забезпечувало постійну 

присутність театру в міському культурному житті. 

Завдяки активності в медіа та соціальних мережах “Колесо” 

розширив свою аудиторію, залучивши молодших глядачів. Було оновлено 

сайт, розроблено онлайн-афішу, запроваджено електронні квитки. Театр 

активно використовував Facebook і Instagram для спілкування з публікою, 

що стало важливою частиною його комунікаційної стратегії. 

Після початку повномасштабного вторгнення в Україну 

(24 лютого 2022 року) культурні інституції Києва опинилися в умовах 

надзвичайного тиску: тривоги, повітряні сирени, нестабільність, питання 

безпеки глядачів і персоналу. Театр «Колесо» — як камерний простір із 

невеликою залою на Андріївському узвозі — опинився перед викликом 

зберегти активність і значимість в умовах війни. 

Однак вже в травні 2022 року колектив відновив показ вистав: 

наприклад, 22 травня 2022 року анонсована вистава «У Києві, на Подолі…, 

або «Гдє ві сохнітє бєльйо?»» за п’єсою Миколи Янчука. 

Таким чином, цей етап, можна окреслити як період адаптації: від 

простою до відновлення, зі збереженням камерної функції та контакту з 

глядачем. 

Театр продемонстрував адаптивність: приміщення на Андріївському 

узвозі продовжило приймати глядачів, а репертуар було швидко 

перезапущено. А окрім вистав, театр організував супутні заходи, які 

розширюють формат: екскурсії «за лаштунки» перед виставами (січень 

2023 року) — коли глядачі могли побачити історичну будівлю театру, 

ознайомитись із закадровим процесом, співочі виступи і зустрічі з акторами 

тощо. 
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В умовах війни творчі колективи мають не лише розважальну 

функцію, а й соціальну, моральну. Театр “Колесо” долучився до цієї ролі. У 

звітах зазначається, що в межах програми „Столична культура: 2022‑2024“ 

театр представив спільний творчий проєкт із іншими інституціями — Театр 

української традиції «Дзеркало» та Київська театральна школа‑студія 

«Вечір Шевченка». Також відома вистава «Надвечір’я з рок‑н‑ролом» — 

співпроект з Херсонський обласний драматичний театр ім. Миколи Куліша, 

що піднімає тему людської самотності у час війни. Ці приклади свідчать про 

те, що театр «Колесо» не просто повернувся до роботи, але й 

переформулював свою місію — став локальним майданчиком культурного 

опору, осмислення, діалогу. 

Продовжуючи вивчати діяльність театру в період війни, важливо 

звернути увагу на гастрольну та проєктну активність. У жовтні 2023 року 

вистава «У Києві, на Подолі…» була презентована в місті Луцьк — у 

Експериментальному театрі «Адреналін», а прем’єра вистави “В Португалії 

зараз тепло” 2024 від булася в Штудгарді, Німеччина. 

Варто відзначити, що в новітній період театр активно розвиває 

інноваційні формати роботи з публікою. Поряд із традиційними виставами 

відбуваються читання нових п’єс, літературно-музичні вечори, 

перформанси, зустрічі з митцями. У театрі діє мала сцена, що дає змогу 

реалізовувати експериментальні проекти молодих режисерів і акторів. 

 

1.3. Значення Київського академічного театру «Колесо» у 

контексті сучасного українського театрального життя 

 

Роль “Колеса” виходить далеко за межі художнього процесу. Від 

перших років існування театр виконує важливу соціокультурну місію — 

формує навколо себе середовище спілкування, підтримує розвиток 

культурної пам’яті, сприяє діалогу поколінь. 
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Театр активно працює з молоддю: проводить творчі зустрічі, майстер-

класи, освітні програми, запрошує студентів на відкриті репетиції. Для 

багатьох молодих акторів “Колесо” стало школою професійного 

становлення. Крім того, театр бере участь у благодійних і культурно-

просвітницьких акціях, співпрацює з мистецькими інституціями України та 

Європи. 

У соціальному вимірі “Колесо” відіграє роль морального орієнтиру. 

Його вистави — це не лише мистецтво, а й форма громадянського 

висловлення. Театр реагує на події в суспільстві, порушує теми війни, 

втрати, духовного пошуку, самоідентифікації. Так він зберігає традицію 

українського інтелектуального театру, у якому естетика невіддільна від 

етики. 

Сьогодні, аналізуючи театральний процес останніх десятиліть, 

дослідники одностайно визнають “Колесо” одним із ключових осередків 

формування сучасної української камерної сцени. Його естетика, 

організаційна модель і репертуар стали прикладом для багатьох колективів, 

що з’явилися в 1990–2000-х роках. 

“Колесо” довело, що камерний театр може бути не маргінальним, а 

центральним явищем театральної культури. Його досвід сприяв появі нових 

майданчиків — незалежних театрів Києва (“Золоті ворота”, “Дах”, 

“Мізантроп”), які наслідували принципи щирості, психологічної глибини, 

відкритості до сучасності. 

Крім того, “Колесо” стало важливим чинником збереження 

театральної традиції. У період, коли великі академічні театри шукали нових 

форматів, камерна сцена “Колеса” зберігала спадкоємність із національною 

школою акторської гри, не втрачаючи зв’язку з класикою. 

Оцінюючи значення “Колеса” у ширшому контексті, варто відзначити 

його відповідність європейським тенденціям розвитку театру кінця ХХ 

століття. Камерність, мінімалізм, психологічна достовірність, 
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інтелектуальний діалог — ці риси поєднують “Колесо” з кращими 

традиціями європейських “театрів-студій” (La Mama у Нью-Йорку, Théâtre 

du Soleil у Парижі, Berliner Ensemble у Німеччині). 

Проте, на відміну від багатьох західних аналогів, “Колесо” зберігає 

чітко українську ідентичність. Його естетика заснована на національному 

світовідчутті, глибинному психологізмі, духовності. Таким чином, театр 

виступає своєрідним “мостом” між українською культурою й 

загальноєвропейським мистецьким процесом. 

Сьогодні “Колесо” — не просто театр, а культурний бренд Києва. 

Його вистави входять до репертуарів фестивалів, здобувають нагороди, а 

сам театр часто виступає майданчиком для творчих експериментів, 

міждисциплінарних проектів і міжнародних колаборацій. 

Його діяльність показує, що справжній театр народжується не в 

пишних будівлях і не з великих бюджетів, а з внутрішньої потреби творити 

— щиро, глибоко, по-людськи. “Колесо” є доказом того, що камерна сцена 

може бути серцем великої культури. 

Саме тому театр Ірини Кліщевської займає особливе місце в історії 

українського мистецтва — як символ духовного відродження, професійної 

майстерності й віри у силу театру як морального й естетичного явища. 
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РОЗДІЛ 2. 

 ОСОБЛИВОСТІ ЗВУКОРЕЖИСУРИ  В КИЇВСЬКОМУ 

АКАДЕМІЧНОМУ ТЕАТРІ “КОЛЕСО” 

 

Камерний театр (від італ. camera — кімната, невелике приміщення) як 

форма театрального мистецтва виник на противагу великим, помпезним 

академічним сценам. Його специфіка визначається низкою естетичних та 

функціональних характеристик, які впливають на всі аспекти постановчого 

процесу: Інтимність (Близькість), фокус на акторі, трансформативність, 

мінімалізм, акустична специфіка.  

Фізична близькість глядача до сцени (зазвичай не більше 3-5 рядів). 

Створює ефект "спільного дихання", посилюючи емоційну реакцію. При 

фокосуванні глядача на акторі увага зосереджується на мікрожестах, 

інтонації, психологічній роботі на сцені. Трансформативність це про 

можливу відсутність фіксованої сцени та можливість зміни конфігурації 

(амфітеатр, арена, сценічне коло) для кожної постановки, прикладами таких 

приміщень в театрі “Колесо” є сцена в кафе та камінна зала 1. Мінімалізм 

полягає у тому, що обмежений простір вимагає лаконічності у сценографії, 

освітленні та звуковому оформленні, а декорації мають бути 

багатофункціональними. Акустична специфіка таких театрів дуже часто 

полягає у тому, що ми зазвичай чуємо природне звучання голосу актора, бо 

у невеликих залах менша потреба у підсилювальній апаратурі, що 

підкреслює природність гри.  

Приміщення театру “Колесо” не було спеціально спроектоване як 

театральне, що автоматично створює низку унікальних викликів та 

можливостей. Але як відомо, функціональне завдання камерного 

приміщення полягає у створенні умов для психологічної драми, 

моноспектаклю, складних діалогічних п'єс, де важлива найдрібніша деталь 

людської поведінки, а актор перебеває немов би “у долонях” у глядача. 
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Колишній комунальний будинок, історична пам’ятка архітектури у 

самому серці Подолу звісно хоч і є основою неймовірної магії атмосфери 

“Колеса”, однак це створює ряд викликів для технічних служб, які є 

невід’ємною частиною творчого процесу. 

 

2.1 Специфіка камерного приміщення: завдання і виклики 

 

Камерний театр є естетичним протестом проти громіздких форм 

оперно-драматичних "коробок-сцен" і тяжіє до інтимності та психологічної 

точності. Його народження пов'язане з пошуками правдивості на сцені. 

У контексті українського та східноєвропейського мистецтва, 

камерний простір був тісно пов’язаний зі студійним рухом. На початку XX 

століття такі режисери, як Лесь Курбас та його «Молодий театр», 

використовували невеликі зали для пошуку нових театральних форм. Це 

був час, коли простір перестав бути лише фоном і став активним учасником 

драматичної дії.  

Головний естетичний принцип камерної сцени – руйнування 

дистанції. Функціонально це досягається трансформованістю простору.  

Мистецтвознавець Лідія Зайцева визначає камерний театр як простір 

високої концентрації уваги, де драматична дія відбувається не стільки між 

персонажами, скільки всередині кожного персонажа, і ця внутрішня робота 

стає видимою завдяки близькості . 

На камерній сцені найменші фізичні дії (зміна дихання, тремтіння 

руки) набувають драматичного значення, яке на великій сцені вимагало б 

великого жесту. Це вимагає від актора вищого ступеня правдивості та 

органіки. Голос же актора передається максимально природно. Це створює 

інтимну атмосферу, але вимагає від акторів ідеальної дикції та володіння 

голосу.  
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Як я вказував раніше, будівля, в якій розташовано наш театр, ніколи 

не проектувалася як театральна зала. Це колишній міщанський будинок, що 

обумовлює неправильну геометрію простору, а це створює цілу низку 

обмежень, до яких треба знаходити творчий, часто не стандартний підхід. 

Історична будівля має обмежену пропускну здатність систем 

вентиляції та вузькі евакуаційні шляхи. Це накладає суворі обмеження на 

використання диму, відкритого вогню та великої кількості глядачів 

одночасно. 

Низькі стелі та специфічне розташування глядацьких місць (до 60 

осіб) створюють ряд обмежень, які часто використовуються для посилення 

напруги у виставах (Чорний птах з білою відзнакою, Врубель, тощо), або ж 

для створення більш неформальної атмосфери з пригощанням ( У Києві на 

Подолі, Пристрасті по дому пана Г.П., тощо), або з залученням глядача до 

участі у виставі ( Одесса, Шалене кохання). 

Збережені елементи старовинної кладки, арки, нерівності стін не 

маскуються, а включаються у сценографію, стаючи органічною частиною 

вистави. А чого тільки вартує наш театральний дворик і камінна зала 2, де 

є гвинтові сходи на другий ярус. Це надає "Колесу" неповторної атмосфери, 

яка дихає історією. 

Однак архітектурні обмеження створюють виклики для монтажу 

великих декорацій та їх демонтажу, а також проблеми для звукоізоляції від 

зовнішнього шуму Узвозу. 

Сценографія "Колеса" базується на принципі "менше, але вагоміше". 

До прикладу на виставах “Дабл Дабл” і “Приборкання норовливої” 

використовуються дворівневі конструкції (сходи, балкончик). Завдяки 

цьому обмежений горизонтальний простір набуває багатовимірності, 

дозволяючи розводити конфліктні сторони на різні рівні, не втрачаючи 

їхньої близькості до глядача. У виставах, які граються у Камінному залі 2 ( 

Андріївський Узвіз.Ліхтар П’єро., Пристрасті, тощо) активно 
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використовуються гвинтові сходи, а у деяких виставах, де як правило не 

застосовується повне затемнення запалюється справжній камін, що створює 

незабутню і унікальну атмосферу. В жодному Київському театрі немає 

нічого подібного. 

Мізансцени у камері не можуть бути широкими чи багатолюдними. 

Вони завжди компактні та символічні. Режисер має розраховувати рух 

актора до міліметра, щоб забезпечити його видимість та читабельність для 

всіх секторів глядацької зали. 

Використання акторами проходів між рядами чи вхідних дверей як 

частини сценічного простору руйнує останні бар'єри, максимально 

залучаючи глядача у вир подій. 

Обмеженість історичного простору створює постійний компроміс 

між мистецькими амбіціями та технічними можливостями. Через близькість 

до Андріївського узвозу, проблема зовнішнього шуму (гучна музика, 

туристи, проїжджаючий транспорт) є критичною. Це вимагає використання 

якісних, але часто дорогих звукоізоляційних матеріалів та надзвичайної 

зосередженості акторів.  

Низькі стелі обмежують висоту підвісу світлового обладнання, що 

ускладнює створення глибоких тіней та складних світлових малюнків. 

Обладнання має бути компактним і мобільним, але при цьому потужним, 

щоб охопити всі кути трансформованої зали. Гострою проблемою є нестача 

залаштункового простору. Це унеможливлює зберігання великих декорацій 

та вимагає від художників створення мінімалістичного, багаторазового 

реквізиту та декорацій-трансформерів. Що тут говорити, якщо деякі 

декорації зберігаються навіть у апаратній та гримерках. 

Якісна камерна вистава є емоційно виснажливою як для акторів, так і 

для глядачів. Театр має швидко оновлювати репертуар, щоб утримати 

постійного глядача, який «вичерпує» доступні назви швидше, ніж у 

великому театрі і на відміну від тих же великих театрів, камерна сцена 
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вимагає ансамблевості. Тут важливий не просто відомий актор, а його 

злиття з простором, колективом. 

Ще до викликів звісно необхідно додати, що кономічна модель 

камерного театру за своєю суттю менш рентабельна за модель великого 

театру. При 40-60 місцях у залі, театр повинен або підтримувати 

надзвичайно високу ціну квитка (це робиться доволі рідко), або 

демонструвати високу заповнюваність (аншлаги) на постійній основі, щоб 

покрити операційні витрати. Аншлаги для нашого театру не рідкість, це 

заслуга ефективного адміністрування, маркетингу, створенні стабільної 

аудиторії і репутації театру.  Хоча камерний театр дає простір для 

експериментів, він часто не може ставити масові, популярні чи масштабні 

класичні твори (через обмеження простору і кількості акторів). Це звужує 

цільову аудиторію та створює ризик "камерної" нішевості.  

Майбутнє "Колеса" як камерного театру пов'язане з його здатністю 

бути технологічно гнучким та мистецьки адаптивним. На багатьох виставах 

(Стриптиз 2, Жінки Моцарта, Маестро Азнавур та ін.) наявне використання 

відеопроекцій на стіни та елементи сценографії. Це дозволяє миттєво 

змінювати простір, створювати глибину та складні світи без фізичних 

декорацій, які не можна зберігати. Впроваджуються системи змінних 

модульних подіумів та, невеликих механізованих платформ (Коло, що 

обертається на основній сцені на виставах Flower Boom, Уявно хворий), що 

дозволяє сцені швидко трансформуватися між виставами, оптимізуючи час 

монтажу та створювати нові, незвичайні мізансцени. 

Було б також доцільно зазначити, що використання розумних LED-

панелей, вбудованих у підлогу чи стіни, які дозволяють керувати колірною 

температурою та динамікою простору без громіздких прожекторів 

допомогло би розширити діапазон можливостей для створення освітлення і 

було би доволі економічно-вигідним рішенням в довгостроковій 

преспективі. 
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Акустичний дизайн тут передбачає використання компактних, 

спрямованих мікрофонів та динаміків, які створюють ілюзію ідеальної 

акустики, мінімізуючи вплив зовнішнього шуму на сприйняття глядача і 

заглиблює його у атмосферу театрального дійства.  

На мою думку, замість боротьби з шумом було б доцільніше 

використання системи точкового звуку та 3D-аудіо-дизайну. Це дозволить 

створити локальні звукові зони, які занурюють глядача у дію, у те, що 

відбувається в моменті безпосередньо. 

І найголовніша проблема стосується вимкнень світла, в результаті 

російських атак по нашим енергооб’єктам. В театрі дійсно є генератор, який 

ми вмикаємо під час вистав, однак з цим пов’язаний цілий ряд проблем. 

Відтак, якщо світло вимикається посеред вистави, потрібен час (2-3 

хвилини), аби перемкнутися на генератор і встигнути перемкнути всю 

апаратуру, аби різкий перепад напруги її не пошкодив, це завжди незручний 

процес, при якому, до того ж руйнується атмосфера вистави. 

Репетиції, за відсутності міського світла, як правило проводяться на 

колонках зі встроєними акамуляторами та лед-лампами, генератор 

запускають тільки у випадках, коли потрібен повний прогін вистави і 

пов’язано воно так само з фінансовими можливостями театру, як то кажуть, 

дизель для генератора коштує грошей. 

Окрім викликів художньо-технічних, є і кадрові проблеми, заробітна 

плата в академічному театрі доволі невисока. Я, звукорежисер вищої 

категорії, офіційно на руки за це отримую всього 12 000 гривень, і якби я не 

любив свою роботу, навряд чи я цим би займався. І, на жаль, такий низький 

дохід стосується всіх технічних служб. Машиніст сцени 3-розряду, якщо я 

не помиляюсь, на руки отримує близько 11 000 гривень за повну ставку, а 

це доволі тяжка робота і ти маєш працювати 6 днів на тиждень. Більшість 

людей просто не підуть працювати за такий мізерний кошт. І це не говорячи 

за моменти, коли казначейство не перерахувало вчасно гроші на рахунок 
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театру, щоб бухгалтерія змогла нарахувати працівникам заробітну плату, і 

людям довелося півмісяця сидіти без грошей. 

Враховуючи усі вищевикладені виклики, ми маємо цілу низку завдань 

і компромісних рішень, бо ці проблеми впливають як прямо, так і 

опосередковано. 

Оскільки, як ми визначили раніше, камерний театр вирізняється 

особливою художньою атмосферою, близькістю між акторами та глядачем, 

а також високим рівнем інтимності сценічного простору. В таких умовах 

звук відіграє не просто технічну, а концептуальну роль, визначаючи 

емоційний ритм постановки, глибину занурення аудиторії в сценічну дію та 

навіть художню ідентичність театру. Звукорежисер — один із ключових 

фахівців, який забезпечує точність і виразність звучання вистави, створює 

аудіальну драматургію й контролює технічні аспекти роботи сцени. 

Тут критично важлива тонкість роботи, непомітність технічного 

втручання, максимальне врахування акустики приміщення, а також 

здатність до тісної співпраці з режисером, акторами, композитором та 

сценографом. У камерному театрі звукорежисер стає учасником творчого 

процесу, а не лише технічним виконавцем. 

Звукорежисер бере участь у розробці художнього задуму, інтегруючи 

звук у загальну драматургічну структуру, а камерні сцени часто мають 

специфічну акустику, яку необхідно враховувати при роботі з голосами, 

шумами, ефектами та музикою, тож від нього залежить стабільність 

звучання та точність синхронізації з діями на сцені. 

Вище викладене стосується технічних і творчих завдань 

звукорежисера. Одним із таких є створення звукової драматургії. Це, по 

суті, концепція організації звукового матеріалу так, щоб він підсилював 

смислову й емоційну структуру вистави, це може бути формуванням 

атмосфери (місто, кімната, ліс, метушня, тиша); або підсилення емоційних 
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кульмінацій музичним чи звуковим акцентом; побудова ритмічної 

структури постановки; створення акустичних контрастів та акцентів; 

робота з психологічною тишею. 

Звукорежисер аналізує режисерську концепцію й формує аудіальну 

партитуру вистави, у якій зазначає всі звукові ефекти, музичні фрагменти, 

їхню тривалість, точку входу та емоційне завдання. 

Створення такого звукового образу включає підбір музики 

(оригінальної або готової) та розробку шумового середовища. Нерідко 

звукорежисер стає співавтором композитора, пропонуючи структурні 

рішення або зміни у музичному матеріалі. 

Щодо технічних завдань, то вони можуть включати велике коло 

діяльності, від ремонту комутаційного обладнання, до підбору музичної 

акустики для приміщення театру чи розрахунку реверберації приміщення, 

тощо. Це потрібно для правильного розміщення акустичних систем та 

панелей, а також вибору мікрофонів. 

Сучасний камерний театр дедалі частіше інтегрує мультимедійні 

технології, а отже, звукорежисер має володіти навичками роботи з 

цифровими платформами, програмами для синтезу та обробки звуку, а 

також системами просторового звучання. Технологія 3D-аудіо, електронні 

шумові інструменти, онлайнові пульти керування — усе це стало звичним 

інструментарієм сучасного звукорежисера. Проте головним залишається 

принцип художньої доцільності: техніка повинна служити драматургії, а не 

навпаки. 

Крім технічних і творчих функцій, звукорежисер виконує важливу 

організаційну роль. Він координує графік звукових репетицій, підтримує 

апаратуру в робочому стані, забезпечує стабільність звучання під час 

показів вистави й відповідає за усунення технічних збоїв. Психологічний 

аспект також є важливим, оскільки робота в умовах камерного театру 

вимагає спокою, зібраності та здатності працювати в стресових ситуаціях. 



34 

 

 

Комунікація з акторами, сценічними техніками, режисером і художньою 

групою повинна бути чіткою й конструктивною. 

Таким чином, діяльність звукорежисера в камерному театрі формує 

унікальний комплекс творчих, технічних і організаційних завдань, які 

спрямовані на створення гармонійного сценічного простору. Звук стає не 

просто доповненням до візуальної дії, а органічною частиною художнього 

образу, що формує емоційну атмосферу та впливає на сприйняття вистави 

глядачем. 

Звукорежисер у камерному театрі є ключовим учасником художнього 

процесу, який забезпечує цілісність і виразність аудіального оформлення 

постановки. Його завдання значно виходять за межі технічної діяльності та 

передбачають активну творчу співпрацю з режисером, сценографом і 

акторами. Звукова драматургія, акустичний аналіз простору, створення 

звукових ефектів, робота з голосом акторів і оперативне керування звуком 

під час показу вистави становлять основу професійної діяльності 

звукорежисера. Специфіка камерного театру потребує особливої уваги до 

нюансів, точності та тонкості звукових рішень, оскільки кожен елемент 

звучання стає частиною інтимної взаємодії актора й глядача. 

Сучасні цифрові технології розширюють можливості звукорежисера, 

але водночас підкреслюють його відповідальність за художню доцільність 

і природність звукового середовища. Звук у камерному театрі перестає бути 

фоном і стає повноцінним учасником сценічної дії. Отже, професія 

звукорежисера в камерному театрі є складною, багатогранною та 

надзвичайно важливою для успішної реалізації театрального твору, а 

ефективне виконання його функцій визначає якість звукового образу 

вистави й загальне враження глядача. 
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2.2 Технічна база та обладнання театру 

 

Завдяки своїм невеликим сценічним майданчикам та близькому 

контакту з глядачем “Колесо” висуває особливі вимоги до звукового 

обладнання, яке має не просто відтворювати звук, але бути гнучким, точним 

та вбудовуватися у простір без порушення камерної атмосфери. Таким 

чином, тема звукового обладнання в театрі «Колесо» є важливою як для 

технічного забезпечення постановок, так і для збереження художньої якості 

вистав. 

У Камерному театрі «Колесо» (чотири сценічних майданчики, 

включно з основною сценою, сценами в кафе та двома камінними залами)  

Культура Київської міської ради 

 акустичні умови можуть значно варіюватися в залежності від місця 

постановки. Це створює специфічні технічні виклики для звукового 

обладнання. У невеликих приміщеннях подібного типу головною задачею є 

баланс між підсиленням звуку (щоб голоси акторів, музика та ефекти були 

достатньо чутні) і збереженням природності акустики. З одного боку, 

потрібна система, що дозволяє рівномірне охоплення залу, а з іншого — не 

повинна домінувати та створювати відчуття «звучання з динаміків». 

Основні компоненти звукової системи в такому театрі включають 

акустичні системи (колонки), мікшерний пульт, мікрофони, підсилювачі, а 

також пристрої обробки звуку. Колонки, ймовірно, представлені як активні 

або пасивні монітори, розміщені так, щоб покривати глядацький зал без 

створення гучних «гарячих точок». При виборі колон враховуються 

характеристики простору: площа, форма кімнати, матеріали стін, наявність 

звукопоглинаючих елементів тощо. Моніторні гучномовці, можливо, 

використовуються для зворотного зв’язку (на сцені), щоб актори могли чути 

супровід або підказки. 
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Мікшерний пульт — це серце всієї звукової інсталяції. Він дозволяє 

звукоінженеру об’єднувати сигнали з різних джерел: мікрофонів, плеєрів, 

ефектних модулів, музичних інструментів, а також контролювати баланс 

гучності, регулювати рівні і частотні характеристики кожного сигналу. У 

театрі «Колесо» мікшерний пульт має бути компактним, але 

функціональним, оскільки він повинен вміщати достатню кількість каналів, 

щоб обслуговувати навіть складні постановки з музикою й ефектами, але 

при цьому не займати надто багато місця в технічній зоні. 

На основній сцені та камінній залі встановлено пульти Soundcraft EFX 

12. Консолі серії Soundcraft EFX поєднують у собі всі функції популярного 

мікшера Soundcraft EPM із вбудованим 24-бітним цифровим ефект-

процесором Lexicon, розширюючи можливості продуктів нижнього 

цінового діапазону лінійки компактних універсальних мікшерів Soundcraft. 

Мікшер Soundcraft ЕFX оснащений тим же процесором AudioDNA, 

який використовується в багатьох продуктах Digitech та Lexicon, 

включаючи широковідомий та шанований у професійних колах, процесор 

Lexicon MX400. Протягом більш ніж 35 років існування, ім'я Lexicon є 

синонімом кращої обробки та реверберації в індустрії, гарантуючи 

найкращу якість ефектів, яку рідко можна зустріти в консолях даного 

цінового діапазону. 

Секція ефектів акуратно розмістилася в компактному корпусі 

мікшера Soundcraft ЕFX12, з 12 моно входами, 2 стерео каналами та 

посиленням ефекту на кожному каналі. Є 32 різних ефекти з функцією tap 

tempo, 3 регулятори параметрів ефекту і можливість зберігання 

налаштувань ефектів. Світлодіодний індикатор Clip Level та функція Mute 

каналу ефектів дають користувачеві ще більшу гнучкість. 

Головний акцент у консолі Soundcraft EFX зроблений на якісному 

складанні та звукових характеристиках, з простою та зрозумілою панеллю 

управління. У Soundcraft ЕFX використовується високопрозорий 
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мікрофонний підсилювач GB30 (створений Гремом Блайтом до 30-річчя 

Компанії, який також використовується на більших консолях LX7ii та GB). 

Soundcraft ЕFX також пропонує всі функції консолі Soundcraft ЕPM: 

конфігурований AUX-посилання, роз'єми XLR і ¼" джек, стерео входи 

відтворення та виходи запису RCA, 3-смуговий еквалайзер з "качающеюся" 

серединою на моно входах, 3-смуговий еf входах, вхідні роз'єми TRS, 

інсерти на всіх моно входах, 10-сегментний світлодіодний індикатор 

виходу та вихід навушників.  

В кафе-театрі використовується Behringer X1204USB.Behringer 

Xenyx 1204USB — 8-канальний аналоговий мікшерний пульт із 2 

вихідними підгрупами, високоякісними мікрофонними 

передпідсилювачами Xenyx, британськими еквалайзерами, канальними 

інсертами, 2 AUX-посили на кожному каналі, інтегрованим інтерфейсом 

USB/Audio і набором професійних програм для записування і редагування 

музики. 

Мікрофони — ще один важливий компонент. У камерному театрі 

часто використовуються конденсаторні мікрофони, які мають більшу 

чутливість і покривають широкий частотний діапазон, але можуть бути 

більш вразливими до зворотного зв’язку. Можливо також застосовуються 

бездротові мікрофонні системи для акторів, щоб забезпечити свободу руху 

на сцені, особливо в динамічних постановках. Крім того, для запису 

звукових ефектів або фонового звучання можуть використовуватися 

мікрофони-петлички або направлені мікрофони, залежно від того, звідки 

маютьСеред мікрофонів в театрі використовуються такі системи, як: 

Shure BLX24RE / SM58 M17  

МІКРОФОН AKG WMS40 MINI VOCAL SET BD ISM2 

Shure BLX14E M17 

Shure BLX24RE / SM58 M17 - компактна вокальна радіосистема. У 

комплект входить приймач BLX4R і передавач BLX2 / SM58 з динамічним 
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капсулем від відомого мікрофона SM58. Діапазон робочих частот - від 662 

до 686 МГц. 

Бездротовий ручний передавач BLX2 / SM58 в комплекті Shure 

BLX24RE / SM58 M17 володіє динамічним кардіоїдним капсулем, 

запозиченим від відомого мікрофона SM58. Цей передавач призначений для 

роботи з бездротовими системами серії BLX. Він ідеальний як для живого 

використання, так і для запису в студії: частотна характеристика ідеально 

підходить для вокалу як першого плану, так і бек-вокалу, і навіть караоке. 

Кардіоїдна діаграма спрямованості дає гарне посилення перед виникненням 

зворотного зв'язку, а її рівномірний шаблон - чудовий захоплення звуку у 

вузькій області. Вбудований аттенюатор може послаблювати занадто 

гучний сигнал на -10 дБ. Неодимовий магніт покращує показники «сигнал / 

шум», а міцна конструкція передавача з антишокової системою і гратами з 

загартованої сталі витримає несприятливі умови навколишнього 

середовища. Передавач працює від двох батарей АА близько 14 годин. 

Одноканальний приймач BLX4R з комплекту Shure BLX24RE / SM58 

M17 виконаний в полурековом корпусі з усіма необхідними отворами для 

гвинтів. Інтуїтивно зрозуміле управління і вдосконалена автоматична 

настройка, а внутрішня антена управляється вбудованим мікропроцесором. 

Швидке сканування забезпечується однією кнопкою, воно дозволяє 

моментально вибрати вільну частоту з найкращими параметрами. На 

корпусі розташовані світлодіодні індикатори, які показують наявність 

сигналу і кліппірованіе. ЖК-дисплей відображає робочу частоту. Робочий 

діапазон становить 91 метр. Приймач оснащений двома виходами: на 

роз'ємах XLR і 1/4 "TS Jack. 

Shure BLX14E M17 - це компактна бездротова інструментальна 

радіосистема для широкого спектра застосувань. У комплект входить 

приймач BLX4, передавач BLX1 і інструментальний кабель WA302 з 

роз'ємом TA4 на одному кінці і штекером 1/4 "TS Jack - на іншому: таким 
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чином, вам не знадобиться докуповувати нічого понад, щоб скористатися 

системою прямо« з коробки ». Комплект працює в діапазоні несучих частот 

від 662 до 686 МГц. 

Одноканальний приймач BLX4 з комплекту Shure BLX14E M17 

забезпечує кристально чистий звук і вдосконалену автоматичну настройку. 

У нього досить простий функціонал з інтуїтивно зрозумілим управлінням, 

а внутрішня антена управляється вбудованим мікропроцесором. Швидке 

сканування доступно за допомогою всього однієї кнопки, і воно дозволяє 

моментально вибрати вільну частоту з найкращими параметрами. На 

корпусі розташовані світлодіодні індикатори, які показують наявність 

сигналу і кліппірованіе. ЖК-дисплей відображає робочу частоту. Приймач 

оснащений двома виходами: на роз'ємах XLR і 1/4 "TS Jack. Робочий 

діапазон становить 91 метр. 

Передавач BLX1 в комплекті Shure BLX14E M17 являє собою 

високопродуктивне аналогове бездротовий пристрій у компактному 

міцному корпусі, і використовується для підключення електрогітар, бас-

гітар, гарнітур і т.д. Працює забезпечується завдяки професійному роз'єму 

TA4 на корпусі. Живлення здійснюється за допомогою двох батарей або 

акумуляторів типорозміру АА на термін ~ 14 годин безперервної роботи в 

залежності від батареї. Можна регулювати коефіцієнт посилення прямо на 

корпусі передавача, там же розташований перемикач включення / 

вимикання з легким доступом. Дальність дії передавача - до 100 метрів на 

відкритій території, потужність становить 10 мВт. Всі основні елементи 

управління розташовані під відкидною кришкою внизу, там же є 

світлодіодні дисплеї для відображення групи і номера каналу 

AKG WMS40 Mini Vocal Set BD ISM2 – одноканальна вокальна 

мікрофонна радіосистема з приймачем SR40 Mini та ручним передавачем з 

капсулем D88 . Радіосистема комплектується універсальним імпульсним 

джерелом живлення для використання у всьому світі. 
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Бездротова мікрофонна система WMS40 Mini забезпечує кришталево 

чистий звук та є справжнім рішенням plug'n'play. Це оптимальне бездротове 

рішення для невеликих сцен, клубів, релігійних установ, готелів та 

спортзалів, яке встановлюється за лічені секунди та працює бездротово. 

AKG WMS40 Mini відрізняється надзвичайно тривалою роботою від 

однієї батареї типу АА (до 30 годин), що дозволяє заощаджувати у 

довгостроковій перспективі. 

В якості вушного моніторингу в театрі використовуються Audio-

Technica ATH-R70X. 

За звук в навушниках Audio-Technica ATH-R70X від відповідають 

спеціально розроблені 45-міліметрові випромінювачі. Компанія вперше 

використовує відкрите акустичне оформлення: пристрій оснащений 

вдосконаленим сітчастим корпусом для створення природного стереозвуку, 

знімним кабелем для двостороннього підключення і «дихаючими» 

прокладками. А оскільки навушники також обладнані фірмової 

авторегулюванням з 3D-режимом, ви будете менше возитися з настройками 

і більше насолоджуватися прослуховуванням улюбленої музики. 

Якщо говорити про матеріали, з яких виконані навушники, то це 

композитні матеріали, алюміній, вуглецеве волокно. Вага навушників 

складає всього 210 грамів, а сам виробник стверджує, що даний проект є ні 

що інше, як витвір мистецтва від японських експертів, яка буде 

користуватися великим попитом у інших експертів — професіоналів в 

області запису музики. 

Обробка звуку (ефекти) є невід’ємною частиною театрального 

обладнання. У театрі «Колесо» звукорежисер може використовувати 

цифрові процесори реверберації, дилею, еквалайзери й динамічні 

процесори, щоб надати звуку певної глибини, просторовості або, навпаки, 

стриманості. За умови камерної постановки обробка має бути виважена: 
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занадто багато реверберації може розмити чистоту голосів, а занадто мало 

— створити відчуття «пліткуватості» або сухості звучання. 

Крім базового обладнання, важливим елементом є кабельна 

інфраструктура, комунікаційні лінії (наприклад, talk-back для взаємодії 

звукового інженера зі сценою або режисером), а також резервні джерела 

живлення. Для безперебійного функціонування системи важливо мати 

стабільне електроживлення, можливість швидкої заміни обладнання у разі 

несправності та належне розміщення кабелів, щоб уникнути заплутування 

або перешкод під час вистави. 

При налаштуванні системи звуку важливо провести акустичні 

вимірювання приміщення, визначити час реверберації, зони підсилення та 

можливі резонансні частоти. Ці дані допомагають звукоінженеру 

оптимально розташувати колонки, налаштувати еквалайзер та обрати 

необхідні ефектні параметри. У маленьких театрах навіть невелика корекція 

часу затримки між різними акустичними точками може значно вплинути на 

сприйняття звуку глядачем — наприклад, затримка (дельтайм) може бути 

використана для створення ілюзії, що звук виходить прямо зі сцени, а не з 

динаміків. 

Експлуатація звукового обладнання в театрі «Колесо» вимагає 

регулярного технічного обслуговування: перевірки рівнів шуму, тестування 

мікрофонів, калібрування динаміків, очищення контактів та оновлення 

програмного забезпечення процесорів ефектів. У маленькому театрі 

персонал зазвичай обмежений, тому звуковий інженер може самостійно 

відповідати за цю регулярну підтримку або координувати роботу з 

зовнішніми спеціалістами. 

Звукове обладнання Київського академічного театру «Колесо» 

відіграє суттєву роль у забезпеченні художньої якості вистав, оскільки 

дозволяє емоційно підсилити постановки, зберігаючи камерну атмосферу 

простору. Через специфіку приміщень театру — невеликі зали, близькість 
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глядачів до сцени, варіативність сценічних майданчиків — обиране 

обладнання повинно бути компактним, гнучким та високоефективним. 

Основні компоненти такої системи включають акустичні системи, 

мікшерний пульт, мікрофони та цифрові процесори ефектів. У перспективі 

модернізація може бути спрямована на інтеграцію активних акустичних 

систем, цифрових мікшерів та технологій просторового звучання. 

Оптимальне налаштування таких систем вимагає акустичних 

вимірювань, правильної конфігурації, регулярного технічного 

обслуговування та підготовки персоналу. У результаті якісне обладнання й 

професійний підхід до його експлуатації суттєво покращують сприйняття 

вистав глядачами, підсилюють режисерський задум і сприяють розвитку 

театру як мистецького осередку. З огляду на технічні та творчі виклики, 

звукові рішення в театрі «Колесо» повинні вирішуватися з урахуванням 

балансу між надійністю, гнучкістю та естетичною доцільністю. 

 

2.3.Етапи постановчого процесу вистави: методика та технічні 

аспекти 

 

Постановчий процес театральної вистави є комплексним, 

багаторівневим і міждисциплінарним явищем, що поєднує творчу 

ініціативу художнього колективу з технічною майстерністю виробничих 

підрозділів театру. Він охоплює шлях від зародження художньої ідеї до її 

матеріального втілення на сцені, інтегруючи драматургію, режисуру, 

акторську творчість, сценографію, освітлення, звук, механіку сцени, 

костюм, грим, мультимедіа та сучасні технології. Розуміння структури 

постановчого процесу та аналіз його ключових етапів є необхідними для 

ефективної роботи режисера, сценографа, продюсера, технічної команди та 

всіх фахівців, що беруть участь у створенні театрального продукту. В 

умовах сучасного технічного розвитку театральна практика набуває нових 
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вимірів, тому методичний опис кожного етапу потребує врахування 

інноваційних засобів, що впливають на специфіку сценічної творчості. 

 

Початковий етап постановчого процесу починається з вибору 

драматургічного матеріалу. Саме драматургія визначає ідейно-тематичний 

зміст майбутньої вистави, характер її жанрового рішення та загальну 

художню концепцію. Режисер разом із художнім керівником театру або 

продюсером аналізує репертуарні потреби, особливості артистичної трупи, 

фінансові можливості та очікування цільової аудиторії. Під час 

літературно-драматургічного аналізу режисер вивчає структуру п’єси, 

конфлікт, характери персонажів, ритміку, драматичні вузли, підтексти, 

символіку та інтертекстуальні зв’язки. Такий аналіз формує базис для 

постановчої концепції, адже він дозволяє визначити драматургічну лінію, 

яку театральна команда повинна трансформувати у сценічну форму. На 

цьому етапі режисер розробляє попереднє бачення структури вистави, 

окреслює провідні художні метафори та формулює основні завдання 

акторам і сценографам. 

Після визначення концепції починається робота над режисерською 

експлікацією. Експлікація є письмовим документом, у якому режисер 

викладає трактування матеріалу, пояснює ідеологічні та естетичні 

принципи майбутньої постановки, формує аналіз персонажів, мотивів і 

сценічних дій. У цьому документі також містяться пропозиції щодо 

сценографії, музичного оформлення, світлового малюнка та загальної 

драматургічної динаміки. Експлікація є основою для подальшої 

міждисциплінарної взаємодії, адже саме з неї починається комунікація між 

режисером та художніми й технічними цехами театру. 

Одночасно з цим формується попередня художня концепція 

сценографа. Сценографічне рішення завжди залежить від режисерської ідеї, 

проте художник привносить власний стиль, естетику та професійну 
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інтерпретацію драматичного матеріалу. На цьому етапі створюються перші 

ескізи декорацій, визначається колірна гама, пластичний характер 

сценічного простору, функціональність конструкцій, система 

трансформацій та динамічних елементів. Важливо розуміти, що 

сценографічний задум повинен враховувати архітектуру конкретної сцени 

та можливості механічних систем. У камерних театрах ці можливості часто 

обмежені просторовими параметрами, що стимулює художника до пошуку 

нестандартних рішень, мобільних конструкцій або багатофункціональних 

декорацій, здатних змінюватися за мінімальних засобів. 

Після узгодження художньої концепції розпочинається період 

виробничої підготовки. Йдеться про виготовлення декорацій, реквізиту, 

костюмів, розробку звукорежисерських та світлових партитур, підготовку 

мультимедійних матеріалів, встановлення конструкцій, програмування 

світлових пультів, запис музики та створення звукових ефектів. Технічні 

фахівці тісно співпрацюють із режисером і сценографом, щоб досягти 

максимально точного втілення художнього задуму. Важливо, що на цьому 

етапі враховується не лише естетика, але й безпека: вага конструкцій, 

стійкість, протипожежні норми, надійність кріплень, комунікація між 

цехами та логістика монтажу. У сучасному театрі технічний аспект дедалі 

частіше пов’язаний із цифровими технологіями, що вимагають від фахівців 

відповідної кваліфікації. 

Паралельно з технічними підготовчими роботами починається 

акторський період — читки, репетиції за столом та репетиції у просторі. 

Читка п’єси за столом дозволяє акторам виявити підтексти, ритмічні та 

психологічні акценти, дослідити мотивацію персонажів. Режисер формує 

систему завдань, пояснює характер сцени, намагається вибудувати чіткі 

партнерські взаємодії. Репетиції у просторі допомагають з’єднати 

психологічні дії з пластичним малюнком. Саме тут виникає важлива 

взаємодія між актором і сценічним простором: декораціями, реквізитом, 
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світлом, музикою, темпоритмом сцени. На цьому етапі визначається 

зонування сцени, система мізансцен, логіка переміщень, ритміка пауз і 

кульмінацій. Режисер прагне досягти гармонії між зовнішньою формою та 

внутрішнім психологічним наповненням, створюючи органічну структуру 

сценічного тексту. 

Наступний етап постановчого процесу пов’язаний із зведенням всіх 

художніх і технічних рішень у єдине ціле. Цей період включає технічні 

репетиції, світлові прогони, звукові зводки та монтажні репетиції. Технічна 

репетиція дозволяє перевірити роботу декораційних конструкцій, 

механізмів, швидкість та організацію перестановок. Світловий прогін є 

ключовим для формування емоційної атмосфери вистави. Освітлення 

визначає акценти, створює глибину простору, формує ритм та композицію 

сценічних картин. Світлотехнік або художник по світлу програмує пульт 

відповідно до режисерських завдань, добираючи інтенсивність, 

температуру, кут спрямування та динаміку зміни світлових переходів. 

Звукова зводка, своєю чергою, полягає у точному балансуванні музики, 

шумів, вокалу та підсилення акторських голосів. Звукорежисер створює 

звукову партитуру вистави, що має відповідати ритміці сценічної дії, її 

емоційним кульмінаціям та змістовим акцентам. Монтажна репетиція 

поєднує всі ці елементи в єдиний потік та дозволяє колективу оцінити 

цілісність постановки перед генеральними прогонами. 

Генеральні репетиції є завершальним етапом постановчого процесу 

перед прем’єрою. Вони відбуваються у максимально наближених до 

реальних умовах, включаючи використання костюмів, гриму, повного 

світлового та звукового оформлення. Генеральні прогони дозволяють 

виявити фінальні недоліки, скорегувати темпоритм, уточнити акторські 

завдання та перевірити технічні переходи. На цьому етапі надзвичайно 

важливою є взаємодія між артистами, техніками та режисером, адже саме в 
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ході генеральних репетицій виникають питання, які потребують 

оперативного вирішення перед показом глядачу. 

 

Прем’єра вистави є кульмінаційним моментом постановчого процесу, 

але не його завершенням. Після прем’єри розпочинається експлуатаційний 

період, що включає регулярні контрольні прогони, корекцію технічних 

елементів, адаптацію акторської гри та оновлення окремих компонентів 

постановки. Технічні фахівці забезпечують стабільність звуку, світла, 

механіки сцени, а художники стежать за збереженням цілісності 

сценографії та костюмів. Вистава продовжує жити, і кожен новий показ стає 

етапом її розвитку, адже театр є живим мистецтвом, у якому ніщо не 

залишається нерухомим. 

У сучасних умовах постановчий процес все більше залежить від 

цифрових технологій. Використання відеопроєкцій, інтерактивних 

медіасистем, звукопросторових рішень та світлових систем змінює 

структуру підготовки вистави. Режисер, сценограф та технічна команда 

змушені працювати з новими видами матеріалу, що розширює межі 

сценічної виразності, але водночас ускладнює виробничий процес. 

Планування репетицій включає цифрове моделювання декорацій, 

використання 3D-скетчів, попереднє програмування світлових партій та 

створення звукових макетів у спеціалізованому програмному забезпеченні, 

однак в театрі “Колесо”, поки що такі технології не використовуються. Це 

сприяє більш точному прогнозуванню художнього результату та підвищує 

ефективність виробничого циклу. 

Технічні аспекти постановчого процесу передбачають також 

стандарти безпеки, логістики та експлуатації. Монтаж і демонтаж декорацій 

здійснюється відповідно до технічних регламентів, що передбачають 

перевірку конструкцій, наявність страхувальних систем, контроль вагових 

навантажень та дотримання правил роботи. Безпека акторів та технічного 
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персоналу є фундаментальним елементом, який не може бути ігнорований 

у процесі художнього пошуку. У великих театрах, наприклад, існують 

спеціальні інструктажі, чергові майстри сцени та оператори механіки, які 

відповідають за стан обладнання та координацію дій під час вистави. У 

камерних театрах інколи одну людину навантажують кількома ролями, що 

збільшує відповідальність та потребує високого рівня професіоналізму. 

Театральна постановка є результатом злагодженої взаємодії людей, 

які працюють у різних професійних площинах, але об’єднані спільним 

художнім завданням. Методичне розуміння кожного з етапів — від аналізу 

драматургії до експлуатації вистави — дозволяє організувати процес чітко, 

послідовно та ефективно. Успішна постановка не може існувати без синтезу 

творчої інтуїції та наукової дисципліни, без точності технічних рішень і 

глибини художнього задуму. Тому постановчий процес слід розглядати як 

складну систему, у якій кожен елемент має своє місце, значення та функцію. 

На початковому етапі постановчого процесу звукорежисер 

долучається до аналізу драматургічного матеріалу, оскільки розуміння 

змісту, структури та драматичної логіки твору є основою для формування 

звукової концепції. Під час читки п’єси режисером і творчою групою 

звукорежисер вивчає емоційні акценти, атмосферу, ритм сцен та 

особливості характерів персонажів. Він повинен зрозуміти, яку роль 

відіграватиме звук у цьому творі: чи стане він фоновим середовищем, чи 

носієм семантичних значень, чи повноправним драматургічним елементом, 

здатним змінювати розвиток сценічної дії. У камерному театрі, де 

надмірність засобів є небажаною, звук набуває особливого значення як 

тонкий інструмент психологічного впливу та художньої деталізації. 

На основі драматургічного аналізу формується первинна звукова 

концепція вистави. Звукорежисер разом із режисером визначає, які музичні 

або шумові компоненти потрібні для створення необхідної атмосфери, чи 

буде використовуватися оригінальна музика, чи потрібні записані ефекти 
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або ж звук створюватиметься в реальному часі. У камерних постановках 

часто практикується використання мінімалістичних звукових рішень, 

спрямованих на підсилення драматичного змісту без перенасичення 

аудиторії. Саме тому на цьому етапі звукорежисер аналізує акустичні 

характеристики приміщення: об’єм та форму залу, матеріали стін, 

особливості реверберації, рівень фонових шумів та можливості природного 

звучання людського голосу. Розуміння акустики є ключовим для 

визначення того, чи потрібне електронне підсилення голосів, як слід 

розташувати акустичні системи та яким чином балансувати живе й записане 

звучання. 

На наступному етапі формується звукова драматургія вистави. 

Звукорежисер створює звукову партитуру, яка може включати музичні теми 

персонажів, атмосферні треки, шумові ефекти, речитативні або вокальні 

вставки, а також тишу як важливий драматургічний компонент. У 

камерному театрі тиша часто стає значно потужнішою, ніж у великій сцені, 

оскільки дозволяє підкреслити внутрішню напругу сценічної дії та 

зосередити увагу глядача на нюансах акторської гри. Звукорежисер 

повинен передбачити, як аудиторія реагуватиме на акустичні зміни, що є 

особливо важливим у невеликих просторах, де звук діє безпосередньо та 

інтимно. 

Після узгодження режисерської концепції розпочинається етап 

технічної підготовки. Звукорежисер обирає і налаштовує акустичне 

обладнання з урахуванням специфіки камерного простору. Йдеться про 

підсилювальні системи, мікрофони, контролери, аудіоінтерфейси, 

комп’ютерне програмне забезпечення та моніторну систему. У камерних 

театрах частіше використовують компактні системи підсилення, що 

забезпечують рівномірне покриття акустичного поля без надмірного тиску. 

Важливою частиною роботи є організація маршрутизації сигналів, 

налаштування еквалізації, компресії та інших процесів звукової обробки. У 
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камерному просторі будь-які акустичні зміни відчутні для глядача, тому 

звукорежисер мусить працювати з мінімальними корекціями та 

максимально природним відтворенням. 

Підготовка звукових матеріалів є окремим складним етапом. Якщо у 

виставі використовується музика, звукорежисер може співпрацювати з 

композитором або самостійно здійснювати добір треків, редагуючи їх за 

тривалістю, темпом та динамікою. У роботі з шумовими ефектами 

важливим є створення реалістичних акустичних середовищ, які мають 

відповідати сценографічним та драматичним завданням. Наприклад, у 

камерному театрі побутовий звук може відігравати провідну роль у 

створенні ілюзії реальності. Звукорежисер працює з багатошаровим 

монтажем, з’єднуючи кілька ефектів в один цілісний звуковий образ, що 

відповідає емоційному змісту сцени. 

Паралельно з технічними підготовками звукорежисер бере участь у 

репетиціях. На ранніх етапах він вивчає динаміку акторської гри, її 

інтонаційні особливості та темпоритм. Це важливо для визначення точних 

моментів входу звукових ефектів, переходів між сценами, музичних 

підкреслень та пауз. У камерному театрі роль звукорежисера у репетиційній 

фазі часто є більш активною, ніж у великих театрах, оскільки відсутність 

значущого технічного відокремлення змушує його працювати в тісній 

комунікації з акторами. У процесі репетицій він визначає, чи достатньо 

голосів акторів для природного звучання, чи слід підсилювати певні 

репліки, чи потрібно змінити акустичне середовище сцени. 

Технічні репетиції є ключовою фазою зведення звукової партитури з 

іншими театральними елементами. Звукорежисер перевіряє синхронність 

звукових ефектів із світловими переходами, сценографічними 

трансформаціями та ритмікою акторського руху. У камерному театрі 

точність синхронізації набуває значення, адже будь-яке запізнення або 

надмірність звукового ефекту відразу стане помітним глядачу. Звук 
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повинен бути органічним продовженням сценічної дії, а не зовнішнім 

втручанням. Під час технічних прогонів звукорежисер коригує гучність, 

тембр, баланс між різними джерелами звуку та взаємодію між сценою і 

залом. 

Генеральні репетиції перед прем’єрою є етапом, коли звучання 

вистави повинно наблизитися до фінального. У цей час звукорежисер 

перевіряє, як звук працює у присутності всіх сценічних елементів: 

костюмів, гриму, реквізиту, повноцінної сценографії. Деякі акустичні зміни 

можуть виникати через те, що декорації або костюми поглинають чи 

відбивають звук, що змінює його розподіл у залі. У камері такі зміни 

відчутні особливо гостро. У цей період звукорежисер уточнює часові 

переходи, коригує динаміку та перевіряє поведінку технічних систем під 

час тривалої роботи. Ключовим завданням є досягнення стабільності та 

повторюваності звукових процесів, що гарантуватиме якість кожного 

показу. 

Прем’єра вистави є випробуванням для всіх технічних служб театру. 

Для звукорежисера це момент, коли необхідно забезпечити бездоганну 

роботу системи в умовах живої взаємодії з акторами та глядачами. Після 

прем’єри починається експлуатаційний етап, коли вистава живе своїм 

сценічним життям. Звукорежисер продовжує контролювати якість звучання 

на кожному показі, здійснює технічне обслуговування обладнання, 

перевіряє справність мікрофонів, проводів, пультів, акустичних систем. Він 

також здійснює періодичні корективи, зважаючи на зміни в акторській грі, 

темпоритмі, інтенсивності голосів і психологічному стані сцени. 

Постановка у камерному театрі є живим організмом, тому звукова 

драматургія також може зазнавати змін. 

Звукорежисер камерного театру виконує не лише технічну та 

художню роботу, але й координує взаємодію між технічними та творчими 

підрозділами. Він бере участь у вирішенні організаційних і логістичних 
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питань, пов’язаних із розміщенням обладнання, маршрутом комунікацій, 

забезпеченням електроживлення, безпекою кабельних систем та 

підтримкою технічного персоналу під час вистави. Він повинен вміти 

оперативно реагувати на технічні збої, оскільки у камерному театрі будь-

який збій стає миттєво помітним і може вплинути на художній результат. 

Слід підкреслити, що створення театральної вистави є тривалим, 

багатовимірним і часто непередбачуваним процесом. Він вимагає від 

учасників не лише професійних знань, але й гнучкості, здатності до 

комунікації, уміння пристосовуватися до змін та працювати у команді. 

Методичний і технічний аспекти постановчого процесу становлять основу 

сучасного театрального виробництва, забезпечуючи баланс між творчим 

пошуком і технологічною точністю. Саме цей баланс робить театр живим 

мистецтвом, здатним постійно оновлюватися й відкривати нові форми 

виразності. 
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РОЗДІЛ 3.  

ПРАКТИЧНІ ЗАСАДИ ЗВУКОРЕЖИСУРИ ПРИ РОБОТІ У 

КАМЕРНОМУ АКАДЕМІЧНОМУ ТЕАТРІ 

 

 

Проблематика звукорежисури у сучасному театральному мистецтві 

посідає особливе місце у системі постановочних процесів, адже саме звук 

формує багатовимірний емоційний простір вистави, створює атмосферу, 

підсилює драматургічну дію та сприяє формуванню цілісного художнього 

образу. У камерному академічному театрі, де сценічний простір має 

обмежений масштаб, а акторська гра базується на мінімалізмі, пластичній 

точності та інтимній взаємодії з глядачем, роль звукорежисера зростає в 

рази. Він не лише забезпечує технічну якість звукового оформлення, а й 

стає одним із ключових співтворців художнього задуму, оскільки акустична 

структура камерної вистави потребує максимально виважених рішень. У 

таких умовах навіть ледь помітний звук, пауза, інтонаційний нюанс або 

делікатний аудіоефект можуть змінити драматургічний розвиток, відкрити 

новий сенс або посилити напруження сценічної ситуації. 

Практичні засади звукорежисури в камерному академічному театрі є 

складною системою взаємодії художніх і технічних чинників. Вони 

охоплюють роботу із природною акустикою простору, тонке налаштування 

мікрофонів, динамічне формування звукових планів, специфіку взаємодії з 

живими музикантами та акторами, а також адаптацію звуку відповідно до 

режисерської концепції. На відміну від великих сцен, де звукова система 

може забезпечувати масштабне просторове озвучення, потужні ефекти та 

багатоканальні композиції, камерний театр вимагає ювелірної точності, 

адже будь-яке технічне втручання є помітним для глядача та може 

порушити природну атмосферу. Тому звукорежисер працює не тільки зі 
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звучанням, а й із тишею, простором, фактурою голосу та мікродинамікою 

звукової палітри. 

Особливу увагу у вивченні діяльності звукорежисера привертає 

питання організації його взаємодії з режисером, сценографом, 

композитором, акторами та технічною групою. У камерному театрі ця 

взаємодія має не лише робочий, а й творчий характер, оскільки кожне 

технічне рішення становить частину цілісного художнього задуму. Звукове 

оформлення часто стає ключовим засобом створення середовища та 

визначення інтонаційного ритму постановки. Воно може формувати 

внутрішній психологічний простір персонажа, позначати темпоритм 

драматичних подій, підкреслювати зміну настроїв та емоцій або, навпаки, 

вступати з ними у контрапункт, що дозволяє досягти нових художніх 

ефектів. Таким чином, звукорежисер здійснює складну аналітико-творчу 

діяльність, що вимагає глибокого розуміння природи театру, драматургії та 

специфіки роботи актора. 

Важливим аспектом є технічна складова діяльності звукорежисера. 

Камерний театр, попри свою компактність, пред’являє високі вимоги до 

якості звукового обладнання, правильного розташування акустичних 

систем та точності передавання звуку в просторі. Кожна зала має унікальні 

акустичні властивості, які формують поведінку звуку, його відбиття та 

поглинання. Звукорежисер повинен уміти адаптувати технічні рішення до 

конкретної архітектури сцени, обирати відповідний тип мікрофонів, 

підсилювачів та акустичних систем, а також забезпечувати стабільність 

сценічного звуку в умовах живої гри. Особливе значення має синхронізація 

всіх технічних елементів із акторською дією, адже камерна форма не 

допускає затримок, технічних шумів або дисбалансу між голосом та 

фоновими звуками. 

Не менш важливою складовою є використання електронних та 

цифрових інструментів. Сучасні програми для монтажу аудіо, віртуальні 
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звукові середовища, автоматизовані системи керування звуком та цифрові 

мікшери дають змогу створювати складні звукові образи, які органічно 

вплітаються у сценічну тканину. Однак застосування цих технологій 

потребує високого рівня професійної підготовки та вміння зберігати баланс 

між художністю й технічною ефективністю. Звукорежисер повинен 

розуміти, як сучасні технології впливають на сприйняття глядачем та в якій 

мірі доречне їх використання в умовах камерного простору. 

Проблема підготовки звукорежисера до роботи в камерному театрі 

також потребує окремого аналізу. Вона охоплює оволодіння професійними 

навичками, розуміння специфіки камерних форм, розвиток слухового 

сприйняття та уміння працювати з індивідуальними особливостями 

кожного актора та кожної постановки. Камерний формат не дозволяє 

приховати огріхи, тому якість звучання, точність звукових переходів та 

акустична чистота середовища визначають загальний успіх вистави. 

Таким чином, практичні засади звукорежисури у камерному 

академічному театрі становлять комплексну систему художньо-технічних 

процесів, що охоплюють роботу з акустичним простором, формуванням 

звукового образу, взаємодією з творчою групою та застосуванням сучасних 

аудіотехнологій. Дослідження цих аспектів є важливим як для теорії 

сучасного театру, так і для розвитку практичної звукорежисури. 

Усвідомлення ролі звукорежисера як повноправного співавтора вистави 

дозволяє глибше зрозуміти процес формування сценічного образу та 

окреслити нові перспективи розвитку театрів камерного формату. 

 

3.1.Специфіка роботи з фонограмами і мікрофонами під час 

проведення вистав 

 

Діяльність звукорежисера у камерному театрі є складною, 

багаторівневою та інтегрованою у всі етапи сценічного процесу. На відміну 
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від великих драматичних чи оперних сцен, камерний простір вимагає 

максимально точного, акуратного та високочутливого підходу до звукового 

оформлення. Особливу роль у цьому відіграють фонограми та мікрофони, 

які, ставши невід’ємною частиною сучасної театральної технології, 

визначають характер звучання вистави, формують акустичний простір та 

забезпечують точність передачі голосу й музичного матеріалу. У 

камерному театрі звукорежисер не може дозволити собі ні технічної 

помилки, ні випадкового дисбалансу, ні штучного звучання, оскільки кожна 

деталь прямо сприймається глядачем у безпосередній близькості до сцени. 

Саме тому важливим є комплексний аналіз специфіки роботи з 

фонограмами та мікрофонами у камерних умовах, що охоплює і художні, і 

технічні, і організаційні аспекти. 

 

Фонограми у камерному театрі виконують не лише функцію 

музичного супроводу. Вони стають частиною художньої драматургії, 

розширюють простір вистави, створюють смислові акценти й ритмічну 

структуру. У багатьох постановках звукорежисер працює з багатошаровими 

аудіофайлами, які можуть містити атмосферні текстури, документальні 

записи, електронні ефекти, авторську музику чи спеціально створені 

шумові композиції. Завдання полягає не в тому, щоб просто відтворити 

звук, а в тому, щоб інтегрувати його у живу сценічну дію так, щоб не 

порушити природності сприйняття. У камерному просторі відсутня 

дистанція, яка могла б приховати недоліки фонограм чи штучність їх 

звучання. Усі звуки мають бути максимально органічними, а їхнє 

походження — неочевидним. Глядач повинен відчувати присутність звуку, 

але не усвідомлювати його відтворення з технічного носія. Тому 

звукорежисер детально опрацьовує фонограми на предмет шумів, 

компресії, спектральної чистоти, рівня динаміки, а також ретельно 

вирівнює їх відповідно до акустики залу. 
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Важливою складовою є моделювання фонограм під конкретну 

постановку. У камерному театрі режисери часто використовують прийоми 

звукової ілюзії, коли звуки з певного напрямку чи певної відстані мають 

психологічний вплив на глядача. Звукорежисер повинен моделювати 

звукову перспективу фонограми так, щоб вона відповідала просторовим 

параметрам сцени. Це включає роботу з реверберацією, панорамуванням, 

частотними характеристиками та мікродинамікою. Наприклад, якщо за 

задумом режисера звук має бути віддаленим, то звукорежисер використовує 

відповідну обробку, яка дозволяє створити ефект дистанції, але при цьому 

зберегти природний тембр. Якщо ж звук має бути спрямованим, адресним, 

то фонограма готується з мінімальною реверберацією, чіткою фазовою 

структурою та максимальною відповідністю тембру реальних джерел звуку 

на сцені. У камерних умовах будь-яка «несправжність» звуку стає 

очевидною, тому підготовка фонограм є художнім процесом, що вимагає не 

лише технічної майстерності, а й творчого слуху. 

Багатоканальні фонограми та складні композиції також проходять 

окремі етапи підготовки. Звукорежисер аналізує кожен елемент, усуває 

спектральні конфлікти між шарами, налаштовує частотний баланс 

відповідно до акустики залу. Камерні театри часто мають низьку 

реверберацію та чіткі відбиття звуку, тому фонограми, створені для великих 

просторів, потребують значної доробки. Надмірно широкі чи глибокі 

звукові образи звужують для того, щоб уникнути враження «штучності». 

Крім цього, звукорежисер розробляє структуру звукових переходів, які 

мають бути максимально непомітними, адже будь-який різкий вступ чи 

невдало зроблений кросфейд може порушити ритм сцени та привернути 

увагу до технічної сторони постановки. 

Одним із ключових аспектів є взаємодія фонограм із живими 

голосами акторів. У камерному театрі голос актора є головним 

інструментом передачі емоцій, і звукорежисер повинен забезпечити його 
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пріоритетність у звуковому балансі. Фонограми не мають перекривати 

голос, конкурувати з ним у частотному діапазоні або створювати 

акустичний тиск. Для цього звукорежисер здійснює частотне маскування 

фонограм, коригує рівні низьких і середніх частот, виділяє спектральні 

зони, в яких знаходиться голос акторів. У процесі репетицій він аналізує 

манеру мовлення кожного актора, динаміку його тембру, силу голосу та 

особливості артикуляції, щоб створити оптимальний баланс між живим 

голосом і фонограмами. Це особливо важливо у камерному театрі, де актори 

використовують не проекційну декламацію, а психологічний, майже 

побутовий спосіб мовлення. 

Не менш складною є робота звукорежисера з мікрофонами. У 

камерному театрі їхнє використання потребує особливої обережності, 

оскільки мікрофон здатний змінити інтимну природу акторського голосу. 

Глядач, який знаходиться за кілька метрів від сцени, очікує природного 

звучання, тому звукорежисер мусить уникати ефекту «підсиленого» голосу. 

Водночас у деяких камерних постановках використання мікрофонів є 

необхідним, адже сучасні театральні форми передбачають поєднання живої 

дії з електронною музикою, шумовими композиціями чи складними 

сценографічними рішеннями. У таких випадках мікрофон стає 

інструментом не лише підсилення голосу, а й формування його художнього 

образу. 

Ключовим завданням звукорежисера є правильний вибір типу 

мікрофона. У камерних умовах часто використовуються конденсаторні 

моделі, які забезпечують максимально природну передачу тембру, або ж 

мікрофони-петлички, якщо актор активно рухається. Проте найважливішим 

є питання їх розташування та налаштування. Звукорежисер повинен 

враховувати акустичне середовище, уникаючи ефекту «близькості» або 

зайвої чутливості. У камерних просторах будь-який мікрофон миттєво 

підхоплює шуми, дихання або небажані артефакти, тому налаштування 
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фільтрів низьких частот, порогів компресорів і лімітера стає необхідною 

частиною роботи. Також важливо встановити правильний рівень 

підсилення: надмірне підсилення призводить до появи фідбеку, а 

недостатнє — робить голос неприродним та тихим. 

 

Особливої уваги потребує робота з радіомікрофонами. Вони дають 

акторові свободу руху, але створюють ризики пов’язані з інтерференцією, 

радіоперешкодами та нестабільністю сигналу. Звукорежисер повинен 

ретельно перевірити частоти, погодити їх з іншими пристроями театру, а 

також протестувати мікрофон на предмет можливих шумів, клацань або 

нестабільної передачі. У камерному театрі, де актор перебуває на відстані 

кількох метрів від глядачів, будь-який технічний дефект стає очевидним і 

може зруйнувати атмосферу вистави. 

Крім технічного налаштування, звукорежисер опрацьовує спосіб 

взаємодії мікрофона з актором. Він повинен врахувати манеру дихання, 

силу голосу, інтонації та динамічні стрибки, характерні для конкретної ролі. 

У деяких випадках мікрофон стає частиною художнього задуму, наприклад, 

коли режисер прагне досягти ефекту внутрішнього монологу або створити 

відчуття віддаленості актора. Тоді звукорежисер працює над спеціальною 

обробкою: додає обмежену реверберацію, коригує тембр, приглушує 

високу частоту або, навпаки, робить звук більш різким. 

Важливим етапом роботи є балансування мікрофонів з фонограмами. 

На відміну від кіно чи телебачення, у театрі неможливо зробити 

постпродакшн-зведення. Усі переходи, зміни рівнів, балансування тембрів 

відбуваються у режимі реального часу. Звукорежисер повинен точно 

відчувати ритм вистави, динаміку акторської гри та темпоритм сцен. У 

процесі роботи він використовує спеціальні сценічні партитури, у яких 

зазначені всі звукові входи й виходи, моментальні зміни гучності, акцентні 
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ефекти та структурні переходи фонограм. Ця робота вимагає максимальної 

зосередженості та точності. 

 

Особливо складною є ситуація, коли у виставі поєднуються живі 

інструменти й фонограми. У таких випадках звукорежисер мусить 

забезпечити рівновагу між природним звучанням акустичних інструментів 

і аудіоматеріалом. Камерні простори здатні підсилювати окремі частоти, 

змінювати тембр та впливати на сприйняття динаміки, тому звукорежисер 

ретельно аналізує акустику залу та підлаштовує звучання живих 

інструментів, використовуючи мінімальне мікрофонування та делікатне 

підсилення. Звуковий баланс повинен залишатися максимально природним, 

адже глядач у камерному театрі очікує не технологічного ефекту, а 

розширеного, але правдивого звучання. 

Проблеми, що виникають під час роботи з мікрофонами, вимагають 

спеціальної уваги. Наприклад, у камерних приміщеннях значно зростає 

ризик акустичного зворотного зв’язку. Звукорежисер повинен знати не 

тільки теоретичні засади його усунення, але й володіти практичним 

відчуттям залу, швидко реагувати на найменші прояви резонансів та шукати 

компроміс між гучністю та чистотою звучання. Крім того, у ході вистави 

можливі зміни поведінки акторів, які можуть наближатися або віддалятися 

від мікрофона, перекривати його костюмом чи торкатися його руками, що 

потребує швидкої корекції з боку звукорежисера. Усі ці обставини 

формують специфіку роботи у камерному театрі, де кожна технічна деталь 

має художній вплив. 

Суттєвим аспектом є психологічний чинник взаємодії звукорежисера 

з акторами. Для багатьох акторів використання мікрофона або взаємодія з 

фонограмою є незвичними. Звукорежисер повинен не лише технологічно 

підготувати матеріал, а й допомогти акторам адаптуватися до звукового 

середовища, пояснити принципи його роботи, навчити правильного 
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поводження з технікою та оптимізувати їхню акторську манеру відповідно 

до акустичних особливостей вистави. У процесі репетицій звукорежисер 

поступово формує звуковий простір, знайомить акторів з його поведінкою, 

вчить їх інтонаційної точності та чутливості до аудіо-середовища. Таке 

співробітництво, засноване на довірі та взаємоповазі, формує якість 

фінального сценічного продукту. 

Важливу роль відіграє звуковий план вистави, який звукорежисер 

створює разом із режисером. Це складна художня конструкція, в якій 

фонограми і мікрофонні рішення повинні бути інтегровані в драматургічну 

тканину так само органічно, як декорації та світло. У камерному театрі звук 

стає не просто супроводом, а рівноправним носієм смислу. Він може 

створювати атмосферу, розкривати внутрішній стан персонажів, формувати 

контрапункт до сценічної дії чи підкреслювати емоційні кульмінації. Усі ці 

завдання звукорежисер вирішує як художник, який працює з невидимою 

матерією, комбінуючи технічну майстерність та художнє чуття. 

Сучасні технології значно розширюють можливості звукорежисера. 

Цифрові мікшери, програмовані сцени, автоматизація рухів фейдера, 

використання комп’ютерних станцій і спеціалізованих програм для обробки 

аудіо дозволяють створювати складні звукові рішення навіть у невеликих 

просторах. Проте надмірне використання технології може створити 

штучність, тому звукорежисер повинен вміти зберігати баланс. Камерний 

театр потребує делікатних рішень, тому будь-яка технологія має 

використовуватися в інтересах художнього задуму, а не заради її самої. 

Завдання звукорежисера полягає у тому, щоб забезпечити технічну 

досконалість, але водночас зберегти природність, інтимність і психологічну 

правду звучання. 

Під час вистави звукорежисер працює у режимі реального часу, 

постійно контролюючи мікрофони, фонограми, рівень їхнього змішування 

та поведінку акторів. Він повинен відчувати сцену, передбачати зміни, 
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реагувати на найменші нюанси. Будь-яке запізнення або помилка можуть 

зруйнувати драматургічний ритм, тому практична робота вимагає не лише 

технічної підготовки, а й високого рівня концентрації та артистизму. 

Звукорежисер стає своєрідним «музикантом», який виконує складну 

партію, синхронізовану з дією акторів. Усе це формує специфіку професії, 

яка поєднує художній смак, технічні знання, комунікативні навички та 

психологічну стійкість. 

Отже, робота звукорежисера з фонограмами і мікрофонами в 

камерному театрі є унікальною сферою професійної діяльності, що 

потребує глибокого розуміння акустики, технологій, художньої драматургії 

та психології акторської гри. Камерний простір ставить високі вимоги до 

чистоти звучання, органічності звукових рішень і точності передачі голосу. 

У таких умовах звукорежисер стає повноправним учасником творчого 

процесу, здатним формувати значну частину художнього образу вистави. 

Його робота є не просто технічною функцією, а складним, багаторівневим 

мистецьким процесом, який дозволяє створювати впливові, глибокі й 

емоційно точні сценічні твори. 

 

3.2. Студійна робота театрального звукорежисера за допомогою 

DAW 

 

 

Студійна робота театрального звукорежисера у сучасному 

мистецькому середовищі є однією з ключових складових створення цілісної 

аудіальної атмосфери вистави. Від того, наскільки професійно 

звукорежисер зуміє вибудувати звуковий простір, залежить не лише 

технічна якість звучання, але й емоційна складова вистави, її драматургічна 

напруга, психологічні акценти та сприйняття глядачем. З огляду на 

стрімкий розвиток цифрових технологій, нині основним інструментом для 
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роботи звукорежисера у студії та на етапі підготовки матеріалів для 

театральної постановки є цифрові аудіоробочі станції, або Digital Audio 

Workstations (DAW). Саме ці програмні комплекси забезпечують 

можливість багатошарового монтажу, гнучкої обробки, створення складних 

просторових звукових рішень та інтеграції аудіо з іншими елементами 

сценічного мистецтва. 

В умовах театральної діяльності студійна робота має свої 

особливості, відмінні від класичного музичного продакшену. Театральний 

звукорежисер готує матеріали, які повинні функціонувати в реальному часі 

у специфічному акустичному середовищі, адаптованому під потреби живих 

акторів, сценічних механізмів, динамічних змін декорацій і драматургічних 

поворотів сюжету. Тому робота у DAW стає не просто технічним 

інструментом, а частиною комплексного художнього підходу, який поєднує 

технології та творчість. 

Початковим етапом студійної діяльності звукорежисера є аналіз 

сценарію або п’єси, визначення ключових звукових завдань та створення 

концепції звукового супроводу. У театральному мистецтві звук не є 

другорядним компонентом: він здатний підсилювати сенси, викликати 

емоції, створювати атмосферу, формувати ритмічну структуру сцен. Тому 

звукорежисер повинен глибоко розуміти природу спектаклю, художню 

ідею режисера, особливості акторської гри, загальний стиль постановки та 

її жанрові характеристики. Лише після цього починається безпосередня 

робота у DAW, яка передбачає запис, редагування, обробку та 

поствиробництво звукових матеріалів. 

Цифрові аудіоробочі станції стали універсальним середовищем, у 

якому можна поєднувати роботу з живими записами, синтетичними 

елементами, шумовими партіями, просторовими ефектами, 

багатоканальними конфігураціями й системами автоматизації. Однією з 

ключових функцій DAW у театральному виробництві є можливість точного 
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монтажу звукових подій відповідно до темпу і ритму сценічної дії. 

Театральний ритм, який формується акторською подачею, мізансценами та 

переміщенням персонажів, повинен мати свій звуковий еквівалент. 

Звукорежисер у DAW працює над тим, щоби звукові ефекти, музичні 

фрагменти чи атмосферні шари підсилювали драматургічну структуру, а не 

порушували її. 

Окрему увагу в процесі студійної роботи займає створення шумів або 

фонового середовища. У театральній постановці такі елементи можуть бути 

як реалістичними, так і стилізованими. У DAW звукорежисер може 

об’єднувати різні записи, додавати ефекти реверберації, затримки, 

еквалізації, корекції динаміки для досягнення необхідного звучання. 

Наприклад, сцена, що відбувається у великому просторому залі, вимагатиме 

специфічного звучання голосів, кроків та предметних шумів, що 

моделюється відповідним набором плагінів та акустичних інструментів 

DAW. Якщо ж дія переноситься на вулицю, до композиції додаються 

атмосферні шуми міста, вітру, транспорту, які змішуються з голосами 

акторів та музичними фрагментами. 

Створення музичного оформлення в DAW також є важливою 

частиною роботи театрального звукорежисера. Часто музика для вистави 

створюється композитором спеціально, проте нерідко режисер обирає 

готові музичні твори або просить створити ремікси, адаптації чи варіації. 

Звукорежисер працює над точним монтажем музичних компонентів, 

коригує їхню динаміку, темброві характеристики, готує треки відповідно до 

потреб сцени. Зокрема, музика може виконувати функцію переходів між 

діями, підкреслювати кульмінаційні моменти або створювати фоновий 

настрій. У DAW звукорежисер має змогу автоматизувати гучність, 

панораму, ефекти, щоб музика вписувалася у живе сценічне середовище та 

не переважала акторські голоси. 
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Звукорежисер театру повинен особливо ретельно працювати із 

записами голосів, адже театральна подача голосу відрізняється від кіно або 

студійного вокалу. У DAW голосові записи можуть підлягати мінімальній 

корекції, щоб зберегти природність акторської гри, проте водночас вони 

повинні бути чистими та добре інтегрованими у загальний мікс. Корекція 

шумів, балансування частотних характеристик та легка динамічна обробка 

є стандартними етапами підготовки діалогів і монологів. Проте надмірне 

використання ефектів може призвести до втрати живого характеру голосу, 

що є критичним для театру. 

Просторове звукове рішення у DAW є окремою темою, оскільки 

сучасні театри часто використовують складні багатоканальні системи 

відтворення звуку. Створення панорамних ефектів, розміщення звукових 

об’єктів у віртуальному просторі, моделювання руху звуку у залі — усе це 

виконується саме на студійному етапі. DAW дозволяє створювати 

тривимірний звуковий образ, який у поєднанні з професійним 

налаштуванням театральної акустики забезпечує глядачеві ефект 

занурення. Наприклад, у виставах, де звук має імітувати пересування 

об’єктів або людей за сценою, звукорежисер у DAW створює 

автоматизацію, що відповідає траєкторії руху. Такі рішення додають 

постановці реалістичності та художньої виразності. 

На етапі мікшування звукорежисер працює над остаточним балансом 

між усіма шарами звукової композиції. У театрі цей етап має свої 

відмінності: мікс не є фінальним у класичному розумінні, оскільки частина 

параметрів коригується вже у глядацькій залі під час технічних репетицій. 

Проте саме студійний мікс задає основну структуру, з якою згодом працює 

звукорежисер під час постановочного процесу. У DAW формуються звукові 

сцени, визначаються рівні гучності, створюються окремі файли, які згодом 

завантажуються у театральні програвачі. 
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Мастеринг театрального аудіоматеріалу має дещо інше значення, ніж 

у музичному продакшені. Завдання звукорежисера — підготувати 

матеріали таким чином, щоб вони зберігали стабільність звучання на різних 

системах відтворення, були достатньо динамічними, але не надмірно 

компресованими, а також відповідали загальній концепції вистави. У DAW 

здійснюється фінальна оптимізація звукових доріжок, контроль рівнів, 

еквалізація, а також інколи легке лімітування. Проте звукорежисер повинен 

враховувати, що у театрі додаткові зміни можуть бути внесені під час 

генеральних репетицій. 

Таким чином, робота театрального звукорежисера у студії за 

допомогою DAW — це складний, багаторівневий процес, який поєднує 

творчий підхід, технічну майстерність та глибоке розуміння природи 

театрального мистецтва. DAW стає універсальним інструментом, що 

дозволяє точно та гнучко працювати із звуковим матеріалом, створювати 

унікальні звукові світи, підсилювати драматургію та взаємодіяти з іншими 

художніми компонентами вистави. У результаті глядач отримує 

повноцінний аудіальний досвід, який є невід’ємною частиною театрального 

мистецтва та суттєво впливає на емоційне сприйняття постановки. 

Студійна робота у DAW формує основу, на якій будується взаємодія 

між звукорежисером, режисером, композитором та іншими членами 

творчої групи. Це мистецтво точності, уважності до деталей і здатності 

передбачити, як конкретне звукове рішення працюватиме у живому 

сценічному контексті. Сучасний театр неможливо уявити без цифрових 

технологій, і саме DAW дає можливість перетворити звук із технічного 

елементу у повноцінний художній інструмент, що формує неповторний світ 

кожної театральної вистави. 

У сучасній театральній звукорежисурі значну роль відіграє також 

вибір конкретної цифрової аудіоробочої станції. Існує кілька популярних 

DAW, які активно застосовуються професіоналами для створення та 
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обробки звукового матеріалу для театральних постановок. Однією з 

найпоширеніших є Pro Tools, що вважається промисловим стандартом у 

багатьох студіях світу. Її переваги полягають у стабільності роботи, високій 

точності редагування та широких можливостях для роботи з 

багатоканальним звуком. Театральні звукорежисери обирають Pro Tools 

через зручність монтажу великих звукових сесій, надійну автоматизацію та 

легку інтеграцію з апаратними системами. Це особливо важливо, коли театр 

використовує складну архітектуру звукового відтворення та потребує 

точного контролю за кожним елементом аудіоматеріалу. 

Ще однією популярною платформою є Ableton Live, яка відома 

своїми можливостями для роботи у реальному часі. У театральному 

середовищі ця DAW цінується за гнучкість запуску кліпів, музичних 

фрагментів, ефектів та їхню миттєву зміну під час вистави. Завдяки своїй 

унікальній сесійній структурі Ableton Live дозволяє створювати 

інтерактивний звуковий простір, адаптований до імпровізаційних моментів 

або постановок, де ритм і темп можуть змінюватися залежно від гри акторів. 

Крім того, Ableton Live має потужні інструменти для створення 

електронних елементів, обробки звуку та поєднання живих записів із 

синтезованими шарами. 

Logic Pro є вибором багатьох композиторів і звукорежисерів, 

особливо в середовищах, де використовуються комп’ютери Apple. Ця DAW 

відома зручністю інтерфейсу, великим набором вбудованих інструментів і 

ефектів, а також можливістю створювати складні проєкти з високою якістю 

звуку. Для театру Logic Pro є корисним інструментом підготовки музики, 

шумових ефектів і атмосфер, оскільки дозволяє швидко працювати з MIDI, 

створювати оркестрові аранжування, записувати живі інструменти та 

виконувати точний монтаж. Завдяки широкому набору інструментів і 

бібліотек Logic Pro особливо популярний у театрах, де значну частину 

звукового дизайну становить оригінальна музика. 
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Reaper, незважаючи на свою порівняно низьку ціну, є одним із 

найгнучкіших інструментів у сфері звукорежисури. Його популярність 

серед театральних спеціалістів пов’язана з можливістю майже необмеженої 

кастомізації, швидкістю роботи та високою оптимізацією. Reaper дозволяє 

створювати складні сесії з великою кількістю доріжок, працювати з 

різноманітними форматами файлів і використовувати широкий асортимент 

сторонніх плагінів. Крім того, гнучка система автоматизації робить його 

зручним для створення звукових сцен, які легко експортувати в окремі 

файли для подальшого використання у театральних програмах відтворення. 

Cubase також має значну популярність серед звукорежисерів, 

особливо тих, хто працює з музичним матеріалом. Вона відома своїми 

широкими можливостями у сфері MIDI-редагування, високою точністю 

роботи з нотним матеріалом та якісними інструментальними бібліотеками. 

У театральних студіях Cubase часто використовують для створення музики 

та складних музичних композицій, що супроводжують драматичні сцени. 

Інструменти для тонкої звукової обробки дозволяють створювати 

професійні аранжування, які потім інтегруються у загальний аудіальний 

контекст вистави. 

Окремо варто згадати Nuendo — професійну DAW, орієнтовану на 

роботу з аудіо для кіно, телебачення та інтерактивних медіа. Її 

функціональність робить програму надзвичайно корисною і для театральної 

сфери, особливо коли постановка потребує точного синхронного поєднання 

звуку з відеоматеріалами або складної просторової обробки. Nuendo має 

інструменти для тонкого звукового поствиробництва, автоматизації у 

тривимірному просторі та роботи з великою кількістю звукових ресурсів, 

що є незамінним для крупних театральних постановок. 

Загалом, вибір DAW залежить від конкретних умов театру, технічних 

можливостей, бюджету та творчих завдань вистави. Проте усі сучасні 

цифрові аудіоробочі станції забезпечують звукорежисеру достатній набір 
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інструментів для створення складних, багатошарових звукових рішень. У 

поєднанні з художнім баченням та професійними навичками DAW стає 

основою цілісної звукової концепції, яка впливає на сприйняття глядача та 

формує емоційний простір театру. 

Таким чином, студійна робота театрального звукорежисера за 

допомогою DAW є не лише технічним процесом, але й повноцінним 

творчим мистецтвом. Вона охоплює аналіз драматургії, розробку звукової 

концепції, створення ефектів і музики, обробку та мікшування матеріалів, а 

також їхню підготовку до використання у живому сценічному середовищі. 

Популярні DAW, такі як Pro Tools, Ableton Live, Logic Pro, Reaper, Cubase і 

Nuendo, пропонують різноманітні інструменти для реалізації 

найскладніших звукових задумів і дозволяють створити унікальний 

звуковий ландшафт, який доповнює та збагачує театральне мистецтво. 

 

 

3.3. Взаємодія звукорежисера з іншими підрозділами театру 

 

У структурі сучасного камерного театру звукорежисер посідає 

важливе місце як фахівець, що відповідає за формування акустичного 

середовища, яке взаємодіє з драматургією, акторською грою та сценічною 

пластикою. Камерний театр, на відміну від великих сценічних майданчиків, 

характеризується інтимністю простору, близькістю глядача до сцени та 

високою чутливістю до найменших звукових нюансів. Тому робота 

звукорежисера у такому середовищі набуває особливої ваги, а його 

взаємодія з іншими структурними підрозділами театру стає умовою 

створення цілісної художньої атмосфери. Театральний звук у камерному 

форматі перестає бути лише технічним компонентом; він стає органічною 

частиною художнього висловлювання, який здатний передавати підтексти, 

драматургічні акценти та емоційну глибину сценічної дії. 
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Першим і одним із найвагоміших напрямів взаємодії є співпраця 

звукорежисера з режисером-постановником. Саме режисер визначає 

загальну концепцію вистави, її стиль, ритмічну структуру та емоційну 

палітру. Звукорежисер повинен не лише розуміти режисерське бачення, але 

й уміти трансформувати його у звукові рішення, що підтримують та 

підсилюють авторську інтенцію. У процесі підготовки до постановки 

режисер і звукорежисер проводять численні обговорення: визначають місця 

звукових акцентів, розташування шумових ефектів, характер музичного 

оформлення, спосіб використання звуку у ключових драматичних 

моментах. Часто саме режисер підказує емоційні орієнтири, тоді як 

звукорежисер шукає технічні та творчі засоби їх досягнення. У камерному 

театрі, де кожна деталь сприймається особливо гостро, режисерський задум 

вимагає граничної точності звукової реалізації, а тому співпраця цих двох 

фахівців набуває невимушеної, але дуже глибокої взаємодії. 

Не менш важливою є співпраця звукорежисера зі сценографом. 

Оформлення простору, вибір матеріалів для декорацій, розташування 

сценічних конструкцій, способи трансформації сценічного майданчика — 

усе це прямо впливає на акустику камерного театру. Сценограф разом із 

звукорежисером аналізують, як декорації відбиватимуть звук, чи 

створюватимуть вони додаткові резонанси, чи поглинатимуть голоси 

акторів. У камерних залах інколи виникають акустичні «мертві зони» або, 

навпаки, зони підсилення звуку, що може вплинути на якість сприйняття 

реплік. Тому сценографічне рішення ніколи не існує окремо від звукової 

концепції. Звукорежисер може пропонувати зміну матеріалів, корекцію 

розмірів декорацій або розташування окремих елементів з метою 

досягнення оптимального звукового балансу. Спільна робота дозволяє 

створити сценічний простір, де кожен звуковий елемент функціонує 

органічно та передбачувано. 
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Звукорежисер активно співпрацює і з художником по костюмах. Хоча 

на перший погляд костюми мають опосередкований стосунок до звуку, у 

камерному театрі будь-яка деталь може мати значення. Деякі тканини 

створюють додатковий шум під час руху акторів, прикраси можуть 

дзвеніти, а взуття — надто сильно відбивати звук кроків. Якщо вистава 

потребує акустичної чистоти, художник по костюмах разом із 

звукорежисером обирають матеріали, які будуть максимально тихими. У 

випадках, коли звук є частиною образу — наприклад, героїня носить 

браслети, які за задумом повинні ледь чутно дзвеніти — звукорежисер може 

запропонувати варіант їхнього закріплення, щоб уникнути небажаних 

шумів. Усі акустичні аспекти костюмів обговорюються під час репетицій, 

коли стає зрозуміло, як саме костюм взаємодіє з рухом актора. 

Особливу роль у камерному театрі відіграє співпраця звукорежисера 

з акторською трупою. На відміну від великих театрів, де часто 

використовуються радіомікрофони або складні системи підсилення звуку, 

у камерному театрі акторська дикція, голосовий апарат та інтонаційна 

техніка відіграють першорядну роль. Звукорежисер працює з акторами над 

тим, щоб їхні голоси звучали природно, чисто та виразно у просторі зали. 

Під час репетицій він аналізує, чи всі репліки добре чутні в різних частинах 

глядацького простору, чи не виникає небажаних акустичних тіней. У разі 

необхідності звукорежисер дає рекомендації щодо темпу мовлення, 

артикуляції або напрямку проєкції голосу. У деяких випадках він може 

запропонувати використання мікрофонів, однак у камерному театрі це 

робиться дуже дозовано, щоб не порушити природність звучання. 

Взаємодія із композитором або музичним керівником є надзвичайно 

важливою, якщо вистава містить оригінальне музичне оформлення. 

Звукорежисер повинен не лише працювати з готовим музичним матеріалом, 

але й впливати на процес його створення. Під час обговорення музичної 

концепції визначається її функція: чи буде музика лише фоновим 
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елементом, чи стане активним драматургічним інструментом. У камерному 

театрі музика часто працює як невід’ємний компонент атмосферної 

побудови. Звукорежисер і композитор разом шукають баланс між 

музичними фрагментами та живою акторською дією. Важливим аспектом є 

те, як музика звучатиме у маленькому просторі: чи не буде надто гучною, 

чи не створить перевантаження, чи збережеться потрібна чіткість. 

Звукорежисер також бере участь у записі музики, редагуванні треків і їх 

інтеграції у структуру вистави. 

Співпраця звукорежисера із хореографом є невід’ємною, коли у 

виставі присутні пластичні сцени, танцювальні номери або рухові 

партитури. Хореограф часто працює з ритмом, а звукорежисер забезпечує 

цей ритм звуковим супроводом. У камерному театрі танцювальні рухи 

чутно набагато виразніше, ніж на великій сцені, тому звукорежисер 

повинен враховувати, які звуки створює саме тіло актора, його одяг, 

взаємодія із поверхнею сцени. Разом із хореографом він визначає, які звуки 

можуть бути підсилені або навпаки пом’якшені. Якщо choreography вимагає 

музичного супроводу, звукорежисер працює над тим, щоби музика мала 

потрібний темп, чіткий метр і правильну структуру для репетиційного 

процесу. 

Тісна взаємодія звукорежисера з технічною службою театру є 

основою якісної акустичної реалізації вистави. Технічний директор, 

освітлювачі, механіки сцени та інші спеціалісти працюють разом зі 

звукорежисером над налаштуванням техніки, прокладанням кабелів, 

встановленням динаміків, тестуванням акустичних систем. У камерному 

театрі важливо не просто правильно розмістити акустичне обладнання, але 

й зробити це максимально непомітно для глядача. Технічні служби разом із 

звукорежисером перевіряють усі системи перед кожною виставою, 

налаштовують гучність, тестують мікрофони та інші пристрої. Особливого 

значення набуває синхронізація звуку із світлом, оскільки у камерному 
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просторі зміни світлової партитури часто супроводжуються певними 

звуковими подіями. 

Художник по світлу також є важливим партнером звукорежисера. 

Світло і звук у театрі завжди існують у діалозі: світлові переходи часто 

супроводжуються музичними або шумовими елементами, а драматургічні 

кульмінації оформлюються одночасним підсиленням і візуальних, і 

акустичних засобів. У процесі репетицій художник по світлу та 

звукорежисер узгоджують тривалість світлових змін, інтенсивність, темп 

переходів. Вони працюють над створенням спільного ритмічного малюнка 

вистави, який формує емоційний вплив на глядача. У камерному театрі, де 

глядач перебуває дуже близько до сцени, кожен світловий або звуковий 

акцент відчувається особливо гостро, тому їхня синхронність є 

принциповою. 

Взаємодія звукорежисера з адміністрацією театру має організаційний 

характер. Адміністрація забезпечує матеріально-технічну базу, закупівлю 

обладнання, фінансування звукозапису, оплату авторських прав на музичні 

твори. Звукорежисер повинен комунікувати з адміністративним 

персоналом щодо своїх потреб, пояснювати функціональність необхідного 

обладнання та обґрунтовувати технічні рішення. Ефективний діалог між 

адміністрацією та звукорежисером дозволяє уникнути технічних проблем 

під час постановки та забезпечити стабільність роботи всіх систем. 

Звукорежисер також співпрацює із помічниками режисера, які 

відповідають за координацію репетиційного процесу. Помічник режисера 

повідомляє звукорежисеру про зміни у мізансценах, скорочення або 

додавання сцен, корекцію темпу вистави. Звукорежисер, у свою чергу, 

коригує звукові файли, оновлює партитури запусків, адаптує звукові 

переходи під нову структуру вистави. У камерному театрі, де репетиційний 

процес відбувається в дуже динамічному режимі, своєчасний обмін 

інформацією є критично важливим. 
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Нарешті, важливою є взаємодія звукорежисера з глядачем, хоча вона 

відбувається опосередковано. Кожне звукове рішення, створене 

звукорежисером разом із іншими підрозділами театру, врешті спрямоване 

на глядача. У камерному просторі реакція аудиторії відчувається особливо 

гостро: кожен подих, кожне переміщення, кожен звук стає частиною 

спільного переживання. Звукорежисер повинен враховувати не лише 

технічні аспекти, але й психологічні. Звуковий ландшафт, який він створює, 

має не просто відповідати сценарію, а й формувати емоційний діалог із 

глядацькою аудиторією. 

Таким чином, взаємодія звукорежисера з іншими підрозділами 

камерного театру є складним процесом, що об’єднує технічну майстерність, 

художнє мислення та комунікативні навички. Кожен фахівець — від 

режисера до технічного працівника — робить свій внесок у створення 

вистави, а звукорежисер інтегрує їхні зусилля у звукову концепцію, яка 

формує емоційний та художній простір камерного театру. 

Продовження та розширення доповіді: 

У контексті подальшого аналізу взаємодії звукорежисера з 

підрозділами камерного театру доцільно зосередити увагу на поглибленому 

розгляді міждисциплінарної координації, яка постає ключовим чинником 

ефективності художнього процесу. У камерному театрі, де масштаб 

постановок зазвичай скромніший, а ресурси обмеженіші, саме якість 

взаємодії між учасниками творчого та технічного процесу визначає рівень 

художнього результату. Звукорежисер у такому середовищі часто бере на 

себе додаткові функції, що передбачають не лише звукову підтримку, а і 

ширше стратегічне бачення розвитку вистави у контексті акустичного 

простору та комунікації між усіма підрозділами. 

Особливої уваги потребує питання взаємодії звукорежисера з 

художником‑постановником та декораційною групою. У камерному театрі 

декорації, як правило, виконуються у стриманому мінімалістичному стилі, 
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однак навіть за таких умов вони можуть істотно впливати на акустичні 

властивості простору. Матеріал конструкцій, їхня форма, розташування та 

щільність здатні або поглинати звук, або відбивати його, зумовлюючи 

необхідність тонкої акустичної корекції. Тому звукорежисер повинен бути 

залучений до планування декорацій ще на ранніх етапах, щоб узгодити 

вимоги до звукового середовища з художніми задумами постановника. 

Наприклад, дерев’яні конструкції можуть створювати тепліший, м’якіший 

звук, тоді як металеві поверхні — підсилювати високочастотні відбиття, що 

не завжди бажано у невеликому залі. 

Не менш важливим аспектом є взаємодія з підрозділом костюмерів. 

Хоча на перший погляд костюм не має прямого відношення до 

звукорежисури, у сучасних постановках мікрофонна техніка часто 

інтегрується в елементи костюма. Це вимагає ретельного планування місця 

монтажу радіосистем, проведення кабелів, вибору кріплень, що не 

заважатимуть акторові і не впливатимуть на тембр голосу. Крім того, 

матеріали костюма можуть створювати додаткові шуми, зокрема у випадку 

синтетичних тканин або жорстких декоративних елементів. 

Взаєморозуміння між звукорежисером і костюмером дає змогу досягти 

оптимального компромісу між художньою і технічною складовою. 

Додатковим напрямом взаємодії є координація звукорежисера з 

режисером-постановником у процесі створення аудіодраматургії вистави. 

У камерному форматі звук часто виконує не лише підтримувальну функцію, 

а й стає повноцінним носієм драматичної інформації, здатним формувати 

емоційну складову дії. Тому звукорежисер повинен брати участь у розробці 

ритмічно‑інтонаційної структури постановки, визначати, де потрібні 

звукові акценти, як організувати звукові переходи, яким має бути 

просторове рішення аудіоряду. Спільна робота з режисером дозволяє 

забезпечити цілісність сценічного простору. 
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Ще одним важливим аспектом є взаємодія звукорежисера з технічною 

групою, відповідальною за обслуговування обладнання, світлорежисуру та 

сценічну механіку. У камерному театрі сцена часто є 

мультифункціональною, тому зміни світла, переміщення декорацій, 

пересування акторів і запуск звукових елементів повинні бути 

синхронізовані з високою точністю. Звукорежисер повинен вести постійний 

діалог зі світлорежисером, оскільки обидві складові часто працюють 

синхронно під час ключових сценічних моментів. Технічні репетиції 

покликані забезпечити бездоганне відпрацювання цих елементів, тому 

якісна комунікація виступає невід’ємною частиною успіху. 

Окремо варто наголосити на взаємодії звукорежисера з 

адміністративним підрозділом театру. Організація графіків репетицій, 

планування технічних ресурсів, координація закупівель матеріалів і 

обладнання — усе це вимагає узгодженості між художньою та 

організаційною складовими діяльності. Звукорежисер повинен мати 

можливість аргументувати необхідність оновлення технічної бази, 

впровадження нових технологій або розширення інфраструктури звуку, 

виходячи з потреб конкретної постановки. 

Завершуючи розширений аналіз, слід зазначити, що взаємодія 

звукорежисера з іншими підрозділами камерного театру є складним 

багаторівневим процесом, який вимагає не лише технічної компетентності, 

а й розвинених комунікативних навичок, здатності до творчої співпраці та 

стратегічного мислення. Лише за умов гармонійної та скоординованої 

взаємодії всіх елементів театрального виробництва можливо створити по-

справжньому цілісну, художньо насичену виставу, де звук стає 

рівноправною складовою сценічної атмосфери. 
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3.4. Створення та зведення звукового матеріалу на прикладі 

вистави “Strip-tease 2” 

 

Вистава "Стриптиз 2" — це класичний зразок європейського театру 

абсурду, написаний польським драматургом Славомиром Мрожеком. Вона 

є глибокою, тривожною і часто комічною метафорою про природу свободи, 

індивідуальність та механізми влади, яка перетворює людину на 

маріонетку. 

Дія відбувається у незрозумілому, замкненому просторі, де 

зустрічаються двоє чоловіків — Пан А та Пан Б. Пан А — інтелігент, 

схильний до філософських роздумів, намагається осмислити ситуацію і 

зберегти гідність. Пан Б — більш прагматичний, схильний до пошуку 

логічних виходів і компромісів. 

Вони не знають, як і чому сюди потрапили. Весь їхній діалог — це 

відчайдушна спроба раціоналізувати абсурдні обставини, в яких вони 

опинилися. Вони ув'язнені, але фізично їх ніхто не тримає. 

Зовнішній тиск проявляється через дію Руки — символічного, 

безтілесного представника зовнішньої сили (влади, системи, суспільних 

норм). Рука починає надсилати їм знаки або непрямі вказівки. Вона вимагає 

від них "стриптизу", але не в еротичному сенсі, а як поступового 

позбавлення себе атрибутів індивідуальності та свободи. Спочатку вимога 

стосується зняття верхнього одягу (пальта, піджака), що символізує відмову 

від соціального статусу, захисту чи зовнішньої ролі. Кульмінація настає, 

коли Рука пропонує їм вибір: або вони продовжують добровільно 

"роздягатися" (відмовлятися від внутрішньої свободи), або їх позбавлять 

можливості обирати взагалі. Мрожек показує, що навіть у стані ув'язнення 

людина може мати ілюзію вибору. Чи краще "обирати" підкоритися, ніж 

бути примушеним?  
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Пан А і Пан Б у підсумку самі виправдовують свої дії, шукаючи 

"логіку" у вимогах абсурдної влади. Це є критикою конформізму 

інтелігенції та здатності людини вигадати причини для власної пасивності. 

Справжній "стриптиз" — це оголення людської волі. Коли людина 

знімає з себе всі "одяги" (принципи, переконання, гідність), вона 

залишається перед Системою абсолютно беззахисною, віддаючи свою 

внутрішню сутність добровільно. 

У театральній практиці звук виступає одним із ключових елементів 

формування сценічної атмосфери, драматургічної напруги та художньої 

цілісності вистави. Особливої ваги ця складова набуває у камерних театрах, 

де акустичний простір є обмеженим, а кожен звуковий штрих 

безпосередньо впливає на глядацьке сприйняття. Вистава “Strip-tease 2” у 

театрі «Колесо» є показовим прикладом того, як продумана концепція 

звукового оформлення та високий рівень технічної майстерності 

звукорежисера здатні трансформувати сценічний простір, надати йому 

нових сенсів, зробити його багатовимірним і психологічно насиченим. 

Початковим етапом роботи над звуковим оформленням вистави стало 

глибоке занурення у драматургічну структуру матеріалу, вивчення задуму 

режисера та аналіз сценічної концепції. Я мусив не лише відтворити 

атмосферу, запропоновану авторським текстом і поставленним художнім 

завданням, а й створити звукову палітру, яка б підсилювала емоційну 

динаміку вистави, формувала внутрішні смислові контрасти й акценти. Для 

цього було необхідно розробити декілька рівнів звукової драматургії: 

фонова атмосфера, звукові ефекти, просторові рішення,, а також зведення 

музичного й шумового матеріалу. 

Важливим завданням було уникнути перевантаженості звуком, 

зберігши при цьому виразність і точність звукових образів. У виставі “Strip-

tease 2” звук виконує не лише атмосферну функцію, а стає повноцінним 
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драматургічним компонентом, що впливає на ритм сценічної дії, мізансцени 

та внутрішні акценти гри акторів. 

На відміну від традиційного музичного оформлення, звукова 

партитура “Strip-tease 2” вибудовувалася як багатошарова драматургічна 

структура, що розкриває приховані настрої, внутрішні конфлікти та 

міжперсонажні напруження. Я прагнув створити звукове середовище, яке 

не лише відображає просторове й емоційне тло сцени, а й взаємодіє з 

акторською грою, підкреслюючи найдрібніші нюанси інтонації та руху. 

Музичний матеріал до вистави вимагав окремого підходу. Він був 

створений у тісній співпраці з режисером, який визначив емоційно-

ритмічний характер сцен. Було використано у тому числі синтезовані звуки 

та атмосферні підкладки, які дозволяли гармонійно інтегруватися в 

загальний аудіопростір без домінування над акторськими репліками. 

Ключовим принципом стало дотримання балансу між музикою і шумовим 

середовищем, щоби жоден елемент не перевантажував сцену. 

Процес зведення звукового матеріалу це інтеграція всіх звукових 

шарів у єдину структуру, забезпечуючи рівномірний розподіл частот, 

оптимальний динамічний діапазон та змістовну узгодженість аудіоряду. 

Важливим завданням стало створення ефекту природної присутності звуку: 

глядач не повинен відчувати штучності або надмірної технічності 

аудіоматеріалу. Для цього використовувалися тонкі налаштування 

компресії, паралельна обробка, багатосмугові еквалайзери, ревербератори з 

моделюванням камерного простору та панорамування, яке дозволяло 

оживити сценічний простір. 

Окрему увагу було приділено створенню моментів звукової напруги, 

які у виставі відіграють роль структурних вузлів. На таких фрагментах 

застосовувалися контрастні звукові ефекти, різкі зміни динаміки або 

просторові переходи, що формували відчуття драматичного перелому. Ці 
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елементи були ретельно узгоджені з ритмом акторської гри, світловими 

ефектами та сценічною механікою. 

Робота над створенням звукового матеріалу передбачала 

використання цифрової аудіоробочої станції Reaper, яка довела свою 

ефективність у галузі театральної звукорежисури завдяки гнучкості, 

безкоштовності та широким можливостям налаштування. Саме ця DAW 

була обрана з огляду на необхідність точного контролю над великою 

кількістю звукових шарів, можливість маршрутизації сигналів, 

застосування складних ланцюгів обробки та організації багатоканальної 

структури аудіоматеріалів для подальшого сценічного використання. 

Кульмінаційним етапом стала підготовка фінальних фонограм для 

використання під час показу вистави. У Reaper були сформовані фінальні 

стерео- та багатоканальні доріжки, після завершення зведення було 

здійснено мастеринг в Ozone 9 , який включав контроль загальної гучності, 

корекцію частотного балансу та легку компресію для забезпечення 

стабільного звучання протягом вистави. Цей етап дав можливість зробити 

звук виразним, але не агресивним, структурним, але не перевантаженим. 

Тому звук тут працює і на розкриття образів персонажів, і те що 

відбувається всередині них. Мрожек майстер абсурду, а отже дійство має 

бути таким же. Від так я створював фонові шуми на реакції персонажів, які 

імітували туман у головах героїв, були підібрані звуки тварин для розкриття 

комічності і абсурдності, мною спеціально було записано власні семпли 

ударів по металевій стіні і мої домашні, скрипучі двері. 

Але моя улюблена робота у цій виставі це ж звісно панк-аранжування 

до пісні “Форель” Франса Шуберта і фонограми на виїзд величезної руки, 

яка роздягає головних героїв по мірі просування сюжету.  

Для цього я використовував електрогітару, підключивши її у 

аудіоінтерфейс,а потім скористався програмою Bias FX 2 - це емулятор 

гітарних підсилювачів , різних ефектів і кабінетів. Для того, щоб насичити 



80 

 

 

звук злим гротескним, але в той же час смішним характером, я 

використовував слайди за допомогою звичайної монети, які я записав і 

обробив. 

Окремо слід підкреслити важливість адаптації звукових матеріалів до 

реальних акустичних умов залу та технічних особливостей апаратного 

комплексу театру. Робота над фінальними корекціями, проведення 

репетицій і можливість оперативних змін у структурі фонограм доводять, 

що гнучкість і мобільність звукорежисера є ключовими елементами 

успішної постановки. У випадку вистави “Strip-tease 2” саме точне 

поєднання технічної майстерності й художнього бачення дозволило 

створити звукову концепцію, яка не лише підтримує сценічну дію, а й 

виконує самостійну емоційну та смислову функцію. 

Таким чином, робота над звуковим оформленням вистави 

підтверджує, що сучасний театральний звукорежисер має бути 

висококваліфікованим спеціалістом, здатним ефективно працювати у 

цифровому середовищі, мати розвинене художнє мислення та навички 

командної взаємодії. Поєднання професійної технічної підготовки, творчої 

інтуїції та володіння інструментами DAW, створює передумови для 

формування повноцінного звукового простору, який підсилює естетичний 

вплив вистави та забезпечує цілісність театрального твору. 
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ВИСНОВКИ 

 

Відповідно до поставленої мети та визначених задач результати 

дослідження дозволяють зробити наступні висновки: 

 1. Досліджено історію та розвиток Київських камерних театрів 

ХХ століття. До кінця ХХ століття камерні театри стали невід’ємною 

частиною культурного ландшафту Києва. Їхній розвиток відбувався 

паралельно зі становленням незалежної України, що додало театральному 

процесу нових змістів і ціннісних орієнтирів. Камерна сцена виявилася 

найбільш адекватною для відображення особистісних тем, інтимних 

історій, моральних і філософських конфліктів перехідної епохи. Камерний 

театр у Києві став своєрідним індикатором духовного життя суспільства. 

Його еволюція — це не лише історія сценічних форм, але й свідчення 

розвитку української культури загалом: від пошуків і заборон до 

відродження і творчої свободи .У 1990-х роках київські камерні театри 

здобули офіційне визнання: багато з них отримали статус державних або 

академічних, почали брати участь у міжнародних фестивалях, 

встановлювати творчі зв’язки з європейськими трупами. Водночас вони 

зберегли свою основну ідею — театр для людини, театр діалогу, театр 

камерного простору.  

2. Досліджено історію створення та творче буття Київського  

  академічного    театру “Колесо”. У 1988 році невелика група 

ентузіастів разом із Кліщевською розпочала роботу над першими 

виставами. Прем’єрою, яка фактично відкрила театр, стала постановка за 

творами Івана Франка — «Украдене щастя». Ця вистава визначила 

головні принципи майбутнього репертуару: психологічна достовірність, 

увага до національної класики, поєднання інтелектуальної глибини з 

емоційною насиченістю.  
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 В умовах війни творчі колективи мають не лише розважальну 

функцію, а й соціальну, моральну. Театр “Колесо” долучився до цієї ролі. 

У звітах зазначається, що в межах програми „Столична культура: 

2022‑2024“ театр представив спільний творчий проєкт із іншими 

інституціями — Театр української традиції «Дзеркало» та Київська 

театральна школа‑студія «Вечір Шевченка». Також відома вистава 

«Надвечір’я з рок‑н‑ролом» — співпроект з Херсонський обласний 

драматичний театр ім. Миколи Куліша, що піднімає тему людської 

самотності у час війни. Ці приклади свідчать про те, що театр «Колесо» 

не просто повернувся до роботи, але й переформулював свою місію — 

став локальним майданчиком культурного опору, осмислення, діалогу. 

Продовжуючи вивчати діяльність театру в період війни, важливо 

звернути увагу на гастрольну та проєктну активність. У жовтні 2023 року 

вистава «У Києві, на Подолі…» була презентована в місті Луцьк — у 

Експериментальному театрі «Адреналін», а прем’єра вистави “В 

Португалії зараз тепло” 2024 від булася в Штудгарді, Німеччина. Варто 

відзначити, що в новітній період театр активно розвиває інноваційні 

формати роботи з публікою. Поряд із традиційними виставами 

відбуваються читання нових п’єс, літературно-музичні вечори, 

перформанси, зустрічі з митцями. У театрі діє мала сцена, що дає змогу 

реалізовувати експериментальні проекти молодих режисерів і акторів. 

 

3. Окреслено  значення Київського академічного театру  

«Колесо» у контексті сучасного українського театрального життя. 

Аналізуючи театральний процес останніх десятиліть, дослідники 

одностайно визнають “Колесо” одним із ключових осередків формування 

сучасної української камерної сцени. Його естетика, організаційна 

модель і репертуар стали прикладом для багатьох колективів, що 

з’явилися в 1990–2000-х роках. “Колесо” довело, що камерний театр 
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може бути не маргінальним, а центральним явищем театральної культури. 

Його досвід сприяв появі нових майданчиків — незалежних театрів Києва 

(“Золоті ворота”, “Дах”, “Мізантроп”), які наслідували принципи 

щирості, психологічної глибини, відкритості до сучасності. Крім того, 

“Колесо” стало важливим чинником збереження театральної традиції. У 

період, коли великі академічні театри шукали нових форматів, камерна 

сцена “Колеса” зберігала спадкоємність із національною школою 

акторської гри, не втрачаючи зв’язку з класикою. Оцінюючи значення 

“Колеса” у ширшому контексті, варто відзначити його відповідність 

європейським тенденціям розвитку театру кінця ХХ століття. Камерність, 

мінімалізм, психологічна достовірність, інтелектуальний діалог — ці 

риси поєднують “Колесо” з кращими традиціями європейських “театрів-

студій” (La Mama у Нью-Йорку, Théâtre du Soleil у Парижі, Berliner 

Ensemble у Німеччині). Проте, на відміну від багатьох західних аналогів, 

“Колесо” зберігає чітко українську ідентичність. Його естетика заснована 

на національному світовідчутті, глибинному психологізмі, духовності. 

Таким чином, театр виступає своєрідним “мостом” між українською 

культурою й загальноєвропейським мистецьким процесом. Сьогодні 

“Колесо” — не просто театр, а культурний бренд Києва. Його вистави 

входять до репертуарів фестивалів, здобувають нагороди, а сам театр 

часто виступає майданчиком для творчих експериментів, 

міждисциплінарних проектів і міжнародних колаборацій. Його діяльність 

показує, що справжній театр народжується не в пишних будівлях і не з 

великих бюджетів, а з внутрішньої потреби творити — щиро, глибоко, по-

людськи. “Колесо” є доказом того, що камерна сцена може бути серцем 

великої культури.Саме тому театр Ірини Кліщевської займає особливе 

місце в історії українського мистецтва — як символ духовного 

відродження, професійної майстерності й віри у силу театру як 

морального й естетичного явища. 
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            4. Описано специфіку  роботи зі звуком у камерному 

приміщенні. Сучасний камерний театр дедалі частіше інтегрує 

мультимедійні технології, а отже, звукорежисер має володіти навичками 

роботи з цифровими платформами, програмами для синтезу та обробки 

звуку, а також системами просторового звучання. Технологія 3D-аудіо, 

електронні шумові інструменти, онлайнові пульти керування — усе це 

стало звичним інструментарієм сучасного звукорежисера. Проте 

головним залишається принцип художньої доцільності: техніка повинна 

служити драматургії, а не навпаки. Крім технічних і творчих функцій, 

звукорежисер виконує важливу організаційну роль. Він координує графік 

звукових репетицій, підтримує апаратуру в робочому стані, забезпечує 

стабільність звучання під час показів вистави й відповідає за усунення 

технічних збоїв. Психологічний аспект також є важливим, оскільки 

робота в умовах камерного театру вимагає спокою, зібраності та здатності 

працювати в стресових ситуаціях. Комунікація з акторами, сценічними 

техніками, режисером і художньою групою повинна бути чіткою й 

конструктивною. Звукорежисер у камерному театрі є ключовим 

учасником художнього процесу, який забезпечує цілісність і виразність 

аудіального оформлення постановки. Його завдання значно виходять за 

межі технічної діяльності та передбачають активну творчу співпрацю з 

режисером, сценографом і акторами. Звукова драматургія, акустичний 

аналіз простору, створення звукових ефектів, робота з голосом акторів і 

оперативне керування звуком під час показу вистави становлять основу 

професійної діяльності звукорежисера. Специфіка камерного театру 

потребує особливої уваги до нюансів, точності та тонкості звукових 

рішень, оскільки кожен елемент звучання стає частиною інтимної 

взаємодії актора й глядача. 
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5. Описано технічну  базу і обладнання театру. У Камерному 

театрі «Колесо» (чотири сценічних майданчики, включно з основною 

сценою, сценами в кафе та двома камінними залами) акустичні умови 

можуть значно варіюватися в залежності від місця постановки. Це 

створює специфічні технічні виклики для звукового обладнання. У 

невеликих приміщеннях подібного типу головною задачею є баланс 

між підсиленням звуку (щоб голоси акторів, музика та ефекти були 

достатньо чутні) і збереженням природності акустики. З одного боку, 

потрібна система, що дозволяє рівномірне охоплення залу, а з іншого 

— не повинна домінувати та створювати відчуття «звучання з 

динаміків». Основні компоненти звукової системи в такому театрі 

включають акустичні системи (колонки), мікшерний пульт, мікрофони, 

підсилювачі, а також пристрої обробки звуку. Колонки, ймовірно, 

представлені як активні або пасивні монітори, розміщені так, щоб 

покривати глядацький зал без створення гучних «гарячих точок». При 

виборі колон враховуються характеристики простору: площа, форма 

кімнати, матеріали стін, наявність звукопоглинаючих елементів тощо. 

Моніторні гучномовці, можливо, використовуються для зворотного 

зв’язку (на сцені), щоб актори могли чути супровід або підказки. 

Звукове обладнання Київського академічного театру «Колесо» відіграє 

суттєву роль у забезпеченні художньої якості вистав, оскільки дозволяє 

емоційно підсилити постановки, зберігаючи камерну атмосферу 

простору. Через специфіку приміщень театру — невеликі зали, 

близькість глядачів до сцени, варіативність сценічних майданчиків — 

обиране обладнання повинно бути компактним, гнучким та 

високоефективним. Основні компоненти такої системи включають 

акустичні системи, мікшерний пульт, мікрофони та цифрові процесори 

ефектів. У перспективі модернізація може бути спрямована на 

інтеграцію активних акустичних систем, цифрових мікшерів та 

технологій просторового звучання. Оптимальне налаштування таких 
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систем вимагає акустичних вимірювань, правильної конфігурації, 

регулярного технічного обслуговування та підготовки персоналу. У 

результаті якісне обладнання й професійний підхід до його експлуатації 

суттєво покращують сприйняття вистав глядачами, підсилюють 

режисерський задум і сприяють розвитку театру як мистецького 

осередку. З огляду на технічні та творчі виклики, звукові рішення в 

театрі «Колесо» повинні вирішуватися з урахуванням балансу між 

надійністю, гнучкістю та естетичною доцільністю. 

 

6. Досліджено  роль звукорежисера у постановчому процесі  та     

етапи постановки вистави.   

Початковий етап постановчого процесу починається з вибору 

драматургічного матеріалу. Саме драматургія визначає ідейно-

тематичний зміст майбутньої вистави, характер її жанрового рішення та 

загальну художню концепцію. Режисер разом із художнім керівником 

театру або продюсером аналізує репертуарні потреби, особливості 

артистичної трупи, фінансові можливості та очікування цільової 

аудиторії. Під час літературно-драматургічного аналізу режисер вивчає 

структуру п’єси, конфлікт, характери персонажів, ритміку, драматичні 

вузли, підтексти, символіку та інтертекстуальні зв’язки. Такий аналіз 

формує базис для постановчої концепції, адже він дозволяє визначити 

драматургічну лінію, яку театральна команда повинна трансформувати 

у сценічну форму. На цьому етапі режисер розробляє попереднє 

бачення структури вистави, окреслює провідні художні метафори та 

формулює основні завдання акторам і сценографам. 

Після визначення концепції починається робота над 

режисерською експлікацією. Експлікація є письмовим документом, у 

якому режисер викладає трактування матеріалу, пояснює ідеологічні та 

естетичні принципи майбутньої постановки, формує аналіз персонажів, 

мотивів і сценічних дій. У цьому документі також містяться пропозиції 
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щодо сценографії, музичного оформлення, світлового малюнка та 

загальної драматургічної динаміки. Експлікація є основою для 

подальшої міждисциплінарної взаємодії, адже саме з неї починається 

комунікація між режисером та художніми й технічними цехами театру. 

Одночасно з цим формується попередня художня концепція 

сценографа. Сценографічне рішення завжди залежить від режисерської 

ідеї, проте художник привносить власний стиль, естетику та професійну 

інтерпретацію драматичного матеріалу. На цьому етапі створюються 

перші ескізи декорацій, визначається колірна гама, пластичний 

характер сценічного простору, функціональність конструкцій, система 

трансформацій та динамічних елементів. Важливо розуміти, що 

сценографічний задум повинен враховувати архітектуру конкретної 

сцени та можливості механічних систем. У камерних театрах ці 

можливості часто обмежені просторовими параметрами, що стимулює 

художника до пошуку нестандартних рішень, мобільних конструкцій 

або багатофункціональних декорацій, здатних змінюватися за 

мінімальних засобів. 

Після узгодження художньої концепції розпочинається період 

виробничої підготовки. Йдеться про виготовлення декорацій, 

реквізиту, костюмів, розробку звукорежисерських та світлових 

партитур, підготовку мультимедійних матеріалів, встановлення 

конструкцій, програмування світлових пультів, запис музики та 

створення звукових ефектів. Технічні фахівці тісно співпрацюють із 

режисером і сценографом, щоб досягти максимально точного втілення 

художнього задуму. Важливо, що на цьому етапі враховується не лише 

естетика, але й безпека: вага конструкцій, стійкість, протипожежні 

норми, надійність кріплень, комунікація між цехами та логістика 

монтажу. У сучасному театрі технічний аспект дедалі частіше 

пов’язаний із цифровими технологіями, що вимагають від фахівців 

відповідної кваліфікації. 
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Паралельно з технічними підготовчими роботами 

починається акторський період — читки, репетиції за столом та 

репетиції у просторі. Читка п’єси за столом дозволяє акторам виявити 

підтексти, ритмічні та психологічні акценти, дослідити мотивацію 

персонажів. Режисер формує систему завдань, пояснює характер сцени, 

намагається вибудувати чіткі партнерські взаємодії. Репетиції у 

просторі допомагають з’єднати психологічні дії з пластичним 

малюнком. Саме тут виникає важлива взаємодія між актором і 

сценічним простором: декораціями, реквізитом, світлом, музикою, 

темпоритмом сцени. На цьому етапі визначається зонування сцени, 

система мізансцен, логіка переміщень, ритміка пауз і кульмінацій. 

Режисер прагне досягти гармонії між зовнішньою формою та 

внутрішнім психологічним наповненням, створюючи органічну 

структуру сценічного тексту. 

Наступний етап постановчого процесу пов’язаний із 

зведенням всіх художніх і технічних рішень у єдине ціле. Цей період 

включає технічні репетиції, світлові прогони, звукові зводки та 

монтажні репетиції. Технічна репетиція дозволяє перевірити роботу 

декораційних конструкцій, механізмів, швидкість та організацію 

перестановок. Світловий прогін є ключовим для формування емоційної 

атмосфери вистави. Освітлення визначає акценти, створює глибину 

простору, формує ритм та композицію сценічних картин. Світлотехнік 

або художник по світлу програмує пульт відповідно до режисерських 

завдань, добираючи інтенсивність, температуру, кут спрямування та 

динаміку зміни світлових переходів. Звукова зводка, своєю чергою, 

полягає у точному балансуванні музики, шумів, вокалу та підсилення 

акторських голосів. Звукорежисер створює звукову партитуру вистави, 

що має відповідати ритміці сценічної дії, її емоційним кульмінаціям та 

змістовим акцентам. Монтажна репетиція поєднує всі ці елементи в 

єдиний потік та дозволяє колективу оцінити цілісність постановки 
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перед генеральними прогонами.Генеральні репетиції є 

завершальним етапом постановчого процесу перед прем’єрою. Вони 

відбуваються у максимально наближених до реальних умовах, 

включаючи використання костюмів, гриму, повного світлового та 

звукового оформлення. Генеральні прогони дозволяють виявити 

фінальні недоліки, скорегувати темпоритм, уточнити акторські 

завдання та перевірити технічні переходи. На цьому етапі надзвичайно 

важливою є взаємодія між артистами, техніками та режисером, адже 

саме в ході генеральних репетицій виникають питання, які потребують 

оперативного вирішення перед показом глядачу. 

 Прем’єра вистави є випробуванням для всіх технічних служб 

театру. Для звукорежисера це момент, коли необхідно забезпечити 

бездоганну роботу системи в умовах живої взаємодії з акторами та 

глядачами. Після прем’єри починається експлуатаційний етап, коли 

вистава живе своїм сценічним життям. Звукорежисер продовжує 

контролювати якість звучання на кожному показі, здійснює технічне 

обслуговування обладнання, перевіряє справність мікрофонів, 

проводів, пультів, акустичних систем. Він також здійснює періодичні 

корективи, зважаючи на зміни в акторській грі, темпоритмі, 

інтенсивності голосів і психологічному стані сцени. Постановка у 

камерному театрі є живим організмом, тому звукова драматургія також 

може зазнавати змін. Звукорежисер камерного театру виконує не 

лише технічну та художню роботу, але й координує взаємодію між 

технічними та творчими підрозділами. Він бере участь у вирішенні 

організаційних і логістичних питань, пов’язаних із розміщенням 

обладнання, маршрутом комунікацій, забезпеченням електроживлення, 

безпекою кабельних систем та підтримкою технічного персоналу під 

час вистави. Він повинен вміти оперативно реагувати на технічні збої, 

оскільки у камерному театрі будь-який збій стає миттєво помітним і 

може вплинути на художній результат. 
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            7. Описано  практичні засади роботи з фонограмами і 

 мікрофонами під час проведення вистав.  Сучасні технології значно 

розширюють можливості звукорежисера. Цифрові мікшери, 

програмовані сцени, автоматизація рухів фейдера, використання 

комп’ютерних станцій і спеціалізованих програм для обробки аудіо 

дозволяють створювати складні звукові рішення навіть у невеликих 

просторах. Проте надмірне використання технології може створити 

штучність, тому звукорежисер повинен вміти зберігати баланс. Камерний 

театр потребує делікатних рішень, тому будь-яка технологія має 

використовуватися в інтересах художнього задуму, а не заради її самої. 

Завдання звукорежисера полягає у тому, щоб забезпечити технічну 

досконалість, але водночас зберегти природність, інтимність і 

психологічну правду звучання. Під час вистави звукорежисер працює 

у режимі реального часу, постійно контролюючи мікрофони, 

фонограми, рівень їхнього змішування та поведінку акторів. Він 

повинен відчувати сцену, передбачати зміни, реагувати на найменші 

нюанси. Будь-яке запізнення або помилка можуть зруйнувати 

драматургічний ритм, тому практична робота вимагає не лише технічної 

підготовки, а й високого рівня концентрації та артистизму. Звукорежисер 

стає своєрідним «музикантом», який виконує складну партію, 

синхронізовану з дією акторів. Усе це формує специфіку професії, яка 

поєднує художній смак, технічні знання, комунікативні навички та 

психологічну стійкість.Отже, робота звукорежисера з фонограмами і 

мікрофонами в камерному театрі є унікальною сферою професійної 

діяльності, що потребує глибокого розуміння акустики, технологій, 

художньої драматургії та психології акторської гри. Камерний простір 

ставить високі вимоги до чистоти звучання, органічності звукових рішень 

і точності передачі голосу. У таких умовах звукорежисер стає 

повноправним учасником творчого процесу, здатним формувати значну 
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частину художнього образу вистави. Його робота є не просто технічною 

функцією, а складним, багаторівневим мистецьким процесом, який 

дозволяє створювати впливові, глибокі й емоційно точні сценічні твори. 

 

   8. Проаналізовано  та  описано   такі практичні аспекти   

студійної діяльності театрального звукорежисера в DAW (Digital 

Audio Workstations). 

У сучасній театральній звукорежисурі значну роль відіграє також 

вибір конкретної цифрової аудіоробочої станції. Існує кілька популярних 

DAW, які активно застосовуються професіоналами для створення та 

обробки звукового матеріалу для театральних постановок. Однією з 

найпоширеніших є Pro Tools, що вважається промисловим стандартом у 

багатьох студіях світу. Її переваги полягають у стабільності роботи, 

високій точності редагування та широких можливостях для роботи з 

багатоканальним звуком. Театральні звукорежисери обирають Pro Tools 

через зручність монтажу великих звукових сесій, надійну автоматизацію 

та легку інтеграцію з апаратними системами. Це особливо важливо, коли 

театр використовує складну архітектуру звукового відтворення та 

потребує точного контролю за кожним елементом аудіоматеріалу. 

Ще однією популярною платформою є Ableton Live, яка відома 

своїми можливостями для роботи у реальному часі. У театральному 

середовищі ця DAW цінується за гнучкість запуску кліпів, музичних 

фрагментів, ефектів та їхню миттєву зміну під час вистави. Завдяки своїй 

унікальній сесійній структурі Ableton Live дозволяє створювати 

інтерактивний звуковий простір, адаптований до імпровізаційних 

моментів або постановок, де ритм і темп можуть змінюватися залежно від 

гри акторів. Крім того, Ableton Live має потужні інструменти для 

створення електронних елементів, обробки звуку та поєднання живих 

записів із синтезованими шарами. 

Logic Pro є вибором багатьох композиторів і звукорежисерів, 
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особливо в середовищах, де використовуються комп’ютери Apple. Ця 

DAW відома зручністю інтерфейсу, великим набором вбудованих 

інструментів і ефектів, а також можливістю створювати складні проєкти 

з високою якістю звуку. Для театру Logic Pro є корисним інструментом 

підготовки музики, шумових ефектів і атмосфер, оскільки дозволяє 

швидко працювати з MIDI, створювати оркестрові аранжування, 

записувати живі інструменти та виконувати точний монтаж. Завдяки 

широкому набору інструментів і бібліотек Logic Pro особливо 

популярний у театрах, де значну частину звукового дизайну становить 

оригінальна музика. 

Reaper, незважаючи на свою порівняно низьку ціну, є одним із 

найгнучкіших інструментів у сфері звукорежисури. Його популярність 

серед театральних спеціалістів пов’язана з можливістю майже 

необмеженої кастомізації, швидкістю роботи та високою оптимізацією. 

Reaper дозволяє створювати складні сесії з великою кількістю доріжок, 

працювати з різноманітними форматами файлів і використовувати 

широкий асортимент сторонніх плагінів. Крім того, гнучка система 

автоматизації робить його зручним для створення звукових сцен, які 

легко експортувати в окремі файли для подальшого використання у 

театральних програмах відтворення. 

Cubase також має значну популярність серед звукорежисерів, 

особливо тих, хто працює з музичним матеріалом. Вона відома своїми 

широкими можливостями у сфері MIDI-редагування, високою точністю 

роботи з нотним матеріалом та якісними інструментальними 

бібліотеками. У театральних студіях Cubase часто використовують для 

створення музики та складних музичних композицій, що супроводжують 

драматичні сцени. Інструменти для тонкої звукової обробки дозволяють 

створювати професійні аранжування, які потім інтегруються у загальний 

аудіальний контекст вистави. 

Окремо варто згадати Nuendo — професійну DAW, орієнтовану на 
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роботу з аудіо для кіно, телебачення та інтерактивних медіа. Її 

функціональність робить програму надзвичайно корисною і для 

театральної сфери, особливо коли постановка потребує точного 

синхронного поєднання звуку з відеоматеріалами або складної 

просторової обробки. Nuendo має інструменти для тонкого звукового 

поствиробництва, автоматизації у тривимірному просторі та роботи з 

великою кількістю звукових ресурсів, що є незамінним для крупних 

театральних постановок. 

Загалом, вибір DAW залежить від конкретних умов театру, 

технічних можливостей, бюджету та творчих завдань вистави. Проте усі 

сучасні цифрові аудіоробочі станції забезпечують звукорежисеру 

достатній набір інструментів для створення складних, багатошарових 

звукових рішень. У поєднанні з художнім баченням та професійними 

навичками DAW стає основою цілісної звукової концепції, яка впливає на 

сприйняття глядача та формує емоційний простір театру.  

Таким чином, студійна робота театрального звукорежисера за 

допомогою DAW є не лише технічним процесом, але й повноцінним 

творчим мистецтвом. Вона охоплює аналіз драматургії, розробку 

звукової концепції, створення ефектів і музики, обробку та мікшування 

матеріалів, а також їхню підготовку до використання у живому 

сценічному середовищі. Популярні DAW, такі як Pro Tools, Ableton Live, 

Logic Pro, Reaper, Cubase і Nuendo, пропонують різноманітні інструменти 

для реалізації найскладніших звукових задумів і дозволяють створити 

унікальний звуковий ландшафт, який доповнює та збагачує театральне 

мистецтво. 

 

             9. Досліджено  взаємодію звукорежисера з іншими 

підрозділами     театру. У структурі сучасного камерного театру 

звукорежисер посідає важливе місце як фахівець, що відповідає за 

формування акустичного середовища, яке взаємодіє з драматургією, 
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акторською грою та сценічною пластикою. Камерний театр, на відміну 

від великих сценічних майданчиків, характеризується інтимністю 

простору, близькістю глядача до сцени та високою чутливістю до 

найменших звукових нюансів. Тому робота звукорежисера у такому 

середовищі набуває особливої ваги, а його взаємодія з іншими 

структурними підрозділами театру стає умовою створення цілісної 

художньої атмосфери, а саме:  

• співпраця звукорежисера з режисером-постановником; 

• співпраця звукорежисера зі сценографом ; 

• співпраця  з художником по костюмах; 

• співпраця звукорежисера з акторською трупою; 

• взаємодія із композитором або музичним керівником ;  

• співпраця звукорежисера із хореографом ; 

• взаємодія звукорежисера з технічною службою; 

• художник по світлу є важливим партнером звукорежисера; 

• взаємодія звукорежисера з адміністрацією театру ; 

• звукорежисер співпрацює із помічниками режисера; 

• важливою є взаємодія звукорежисера з глядачем, хоча вона 

відбувається опосередковано; 

Таким чином, взаємодія звукорежисера з іншими підрозділами 

камерного театру є складним процесом, що об’єднує технічну 

майстерність, художнє мислення та комунікативні навички.  

 

  10. Описано  створення та зведення звукового матеріалу на    

прикладі  вистави “Strip-tease 2”.   

  Вистава "Стриптиз 2" — це класичний зразок європейського 

театру абсурду, написаний польським драматургом Славомиром 

Мрожеком. Вона є глибокою, тривожною і часто комічною метафорою 

про природу свободи, індивідуальність та механізми влади, яка 



95 

 

 

перетворює людину на маріонетку. 

Початковим етапом роботи над звуковим оформленням вистави 

стало глибоке занурення у драматургічну структуру матеріалу, вивчення 

задуму режисера та аналіз сценічної концепції. Я мусив не лише 

відтворити атмосферу, запропоновану авторським текстом і 

поставленним художнім завданням, а й створити звукову палітру, яка б 

підсилювала емоційну динаміку вистави, формувала внутрішні смислові 

контрасти й акценти. Для цього було необхідно розробити декілька 

рівнів звукової драматургії: фонова атмосфера, звукові ефекти, 

просторові рішення,, а також зведення музичного й шумового матеріалу. 

Важливим завданням було уникнути перевантаженості звуком, зберігши 

при цьому виразність і точність звукових образів. У виставі “Strip-tease 

2” звук виконує не лише атмосферну функцію, а стає повноцінним 

драматургічним компонентом, що впливає на ритм сценічної дії, 

мізансцени та внутрішні акценти гри акторів. 

На відміну від традиційного музичного оформлення, звукова 

партитура “Strip-tease 2” вибудовувалася як багатошарова драматургічна 

структура, що розкриває приховані настрої, внутрішні конфлікти та 

міжперсонажні напруження. Я прагнув створити звукове середовище, 

яке не лише відображає просторове й емоційне тло сцени, а й взаємодіє з 

акторською грою, підкреслюючи найдрібніші нюанси інтонації та руху. 

Музичний матеріал до вистави вимагав окремого підходу. Він був 

створений у тісній співпраці з режисером, який визначив емоційно-

ритмічний характер сцен. Було використано у тому числі синтезовані 

звуки та атмосферні підкладки, які дозволяли гармонійно інтегруватися 

в загальний аудіопростір без домінування над акторськими репліками. 

Ключовим принципом стало дотримання балансу між музикою і 

шумовим середовищем, щоби жоден елемент не перевантажував сцену. 

 Процес зведення звукового матеріалу це інтеграція всіх звукових 

шарів у єдину структуру, забезпечуючи рівномірний розподіл частот, 
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оптимальний динамічний діапазон та змістовну узгодженість аудіоряду. 

Важливим завданням стало створення ефекту природної присутності 

звуку: глядач не повинен відчувати штучності або надмірної технічності 

аудіоматеріалу. Для цього використовувалися тонкі налаштування 

компресії, паралельна обробка, багатосмугові еквалайзери, 

левербератори з моделюванням камерного простору та панорамування, 

яке дозволяло оживити сценічний простір. 

Окрему увагу було приділено створенню моментів звукової 

напруги, які у виставі відіграють роль структурних вузлів. На таких 

фрагментах застосовувалися контрастні звукові ефекти, різкі зміни 

динаміки або просторові переходи, що формували відчуття драматичного 

перелому. Ці елементи були ретельно узгоджені з ритмом акторської гри, 

світловими ефектами та сценічною механікою. 

   Робота над створенням звукового матеріалу передбачала 

використання цифрової аудіоробочої станції Reaper, яка довела свою 

ефективність у галузі театральної звукорежисури завдяки гнучкості, 

безкоштовності та широким можливостям налаштування. Саме ця DAW 

була обрана з огляду на необхідність точного контролю над великою 

кількістю звукових шарів, можливість маршрутизації сигналів, 

застосування складних ланцюгів обробки та організації багатоканальної 

структури аудіоматеріалів для подальшого сценічного використання. 

   Кульмінаційним етапом стала підготовка фінальних фонограм 

для використання під час показу вистави. У Reaper були сформовані 

фінальні стерео- та багатоканальні доріжки, після завершення зведення 

було здійснено мастеринг в Ozone 9 , який включав контроль загальної 

гучності, корекцію частотного балансу та легку компресію для 

забезпечення стабільного звучання протягом вистави. Цей етап дав 

можливість зробити звук виразним, але не агресивним, структурним, але 

не перевантаженим. 

 Тому звук тут працює і на розкриття образів персонажів, і те що 
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відбувається всередині них. Мрожек майстер абсурду, а отже дійство має 

бути таким же. Від так я створював фонові шуми на реакції персонажів, 

які імітували туман у головах героїв, були підібрані звуки тварин для 

розкриття комічності і абсурдності, мною спеціально було записано 

власні семпли ударів по металевій стіні і мої домашні, скрипучі двері. 

  Але моя улюблена робота у цій виставі це ж звісно панк-

аранжування до пісні “Форель” Франса Шуберта і фонограми на виїзд 

величезної руки, яка роздягає головних героїв по мірі просування сюжету.  

Для цього я використовував електрогітару, підключивши її у 

аудіоінтерфейс,а потім скористався програмою Bias FX 2 - це емулятор 

гітарних підсилювачів , різних ефектів і кабінетів. Для того, щоб насичити 

звук злим гротескним, але в той же час смішним характером, я 

використовував слайди за допомогою звичайної монети, які я записав і 

обробив. 

Таким чином, робота над звуковим оформленням вистави 

підтверджує, що сучасний театральний звукорежисер має бути 

висококваліфікованим спеціалістом, здатним ефективно працювати у 

цифровому середовищі, мати розвинене художнє мислення та навички 

командної взаємодії. Поєднання професійної технічної підготовки, 

творчої інтуїції та володіння інструментами DAW, створює передумови 

для формування повноцінного звукового простору, який підсилює 

естетичний вплив вистави та забезпечує цілісність театрального твору. 
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ДОДАТКИ 

 

 

ДОДАТОК  А 

 

 

 

Київський Академічний театр "Колесо". 
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ДОДАТОК Б 

 

 

 

 

Апаратна основної сцени театру. 
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ДОДАТОК В 

 

 

 

Апаратна Камінної зали 1. 
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ДОДАТОК Г 

 

 

 

 

 

Основна сцена театру. Підготовка до вистави "Уявно Хворий". 

 

 

 

 

 

 

 

 



106 

 

 

ДОДАТОК Д 

 

 

 

Камінна зала 1. 
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ДОДАТОК Ж 

 

 

 

Камінна зала 2. 
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ДОДАТОК    К 

 

Флеш-носій з матеріалами до Кваліфікаційної роботи:  

 

1. Текст кваліфікаційної роботи на тему :  «ДІЯЛЬНОСТЬ 

ЗВУКОРЕЖИСЕРА ПІД ЧАС МУЗИЧНО – ЗВУКОВОГО  

ОФОРМЛЕННЯ ВИСТАВ НА ПРИКЛАДІ ТЕАТРУ 

“КОЛЕСО»;  

 

2. ТЕКСТИ ПОВНОЇ ТА КОРОТКОЇ ПЕРЕВІРКИ НА 

ПЛАГІАТ   

 

3. Сторінки  «короткого звіту» з перевірки на плагіат «Strike 

Plagiarism.com» 

 

4. Відео - та аудіоматеріали, скриншоти тощо: 

• Відео вистави “Strip-tease 2”; 

• Фонограми вистави “Strip-tease 2”; 

• Партитура вистави “Strip-tease 2” .  

 


