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About

Pulse is a contemporary music journal. We provide a platform for researchers working 
on topics related to all aspects of musical expressions to engage with one another 
and to share their work with a global audience.

Pulse is published by PGVIM, an institute dedicated to the development of music 
and the arts within Southeast Asia. Through the promotion of musical diversity and 
innovation, the institute is paving the way for sustainable paths for the development 
of Southeast Asian creative practices in the world today.

Pulse endeavours to further support the development of musical culture here in 
Thailand and throughout the Southeast Asian region. To this end, Pulse is a blind 
peer-reviewed, non-profit, open-access journal. We encourage submissions from 
emerging artists and scholars, graduate students, and early-career professionals.

Publication Frequency: two times per year

Issue 1: February - July 
Issue 2: August - January

Aims and Scope: We aim to enliven scholarly debate and discussion on topics related 
to contemporary musical life, and to share with a global audience the distinct voices 
and perspectives of Southeast Asian musicians and scholars.

The journal invites submissions across a broad spectrum of music-related research 
topics, including: Performance Practice, Creative Practice, Innovation and Design, 
Interdisciplinary Studies, Learning and Teaching, Music and Society, Cultures,  
and Aesthetics.

Contact Information

Princess Galyani Vadhana Institute of Music
2010 Arun Amarin 36, Bang Yi Khan, Bang Phlat
Bangkok, Thailand 10700
Telephone: +66 (0) 2447 8594-7
Fax: +66 (0) 2447 8598
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Peer Review

Peer Review Process

All manuscripts submitted to Pulse are initially assessed by our editors to determine their 
suitability for the journal. Those deemed suitable progress to the peer-review stage.

Please note that manuscripts that do not conform to our submission guidelines will be 
returned to authors. They may be revised according to the guidelines and resubmitted 
for our consideration.

Double-blind reviews
 

Pulse uses a double-blind peer review process. This means that the identities of authors 
and reviewers are concealed from one another. Manuscripts accepted for review are 
anonymously evaluated by a minimum of three peer-reviewers. A member of our editorial 
team manages the process. He or she forwards comments from reviewers to authors, 
assess the validity of the reviews, the response of the author to feedback, and the 
quality of the revised paper, should any revisions be made. The final decision as to 
whether to accept or reject the manuscript rests solely with the editor. The editor 
reserves the right to request further revisions or to submit the revised paper for a 
second round of peer reviews if they deem it necessary.

Editorial Info

Editor in Chief Asst. Prof. Dr.Suppabhorn Suwanpakdee
Editor Dr.Jean-David Caillouët
Editorial Board Professor Dr.Narongrit Dhamabutra
 Asst. Prof. Dr.Veerawat Sirivesmas
 Anant Narkkong
 Rassami Paoluengtong
Coordinator Chamamas Kaewbuadee
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Welcome to the 5th volume of PULSE.
Welcome to the 5th volume of Pulse. We are delighted to announce that we are now officially hosted 

by Thaijo (Thai Journals Online), joining a prestigious network of academic publications that promote 

accessibility and scholarly exchange within the Thai academic community and beyond.

You can now register with us to submit articles via this URL:

Pulse: Journal for Music and Interdisciplinary Practices (tci-thaijo.org)

Additionally, we also have a new website where we compile all articles both in pdf format as well as 

online pages. This allows for greater flexibility, making it possible to  embed media materials ( video, 

pictures and sound ) providing our readers with a more engaging and interactive experience. 

pulse-journal.pgvim.ac.th

Faithful to the journal’s vision, this volume offers an eclectic mix of articles reflecting on a wide range 

of musical activities in and around Southeast Asia, with a clear focus on Thailand.

We start off this collection with the composer Scott Wilson who contemplates his over 20 years of 

experience making music in, around, and with the people of Asia through a collection of anecdotes and 

reflections. He advocates for the importance of openness—particularly to diverse methods of working, 

understanding, and learning—and underscores the immense value of collaboration.

Natsarun Tissadikun highlights efforts to preserve the Khaen ensemble of Wat Phothongcharoen in 

Suphanburi Province. Volunteers from Bansomdejchaopraya Rajabhat University used their skills to support 
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https://so18.tci-thaijo.org/index.php/pulsejournal
https://pulse-journal.pgvim.ac.th


sustainable community development. Survey data showed low engagement in folk music preservation 

among the youth. To address this, the Ban Kham Laos Culture Club was formed, and a forum was held 

to encourage community participation in preserving and promoting the Khaen ensemble.

Panthakan Northong and Pusit Suwanmanee’s collaborative research arranges orchestral music inspired 

by Rong Ngeng, a traditional Thai Muslim art form. By interviewing experts, they explored techniques, 

pitch range, melody, and history, selecting a lively Rong Ngeng piece in the Yoket rhythm. The result, 

“Dawn of Kelantan,” uses Western musical theory to preserve Rong Ngeng’s essence. The resulting 

piece is evaluated on folklore communication, performance authenticity, and orchestration fidelity to 

the original melody and rhythms.

 Nadis Boonrod discusses his exercises and etudes for four mallets, covering techniques such as single 

independent strokes and double lateral strokes. Each technique is paired with a specific composition: 

Walk, Split, Groovy, and Bubble. Surveys and interviews with experts revealed that these exercises are 

well-designed and effective for teaching.

Komsun Dilokkunanant and Sethapong Janyarayachon study the shift to online chamber music education 

during COVID-19 at the Princess Galyani Vadhana Institute, identifying challenges like unclear outcomes 

and inconsistent assessments. They created a new competency framework that improved students’ 

skills and provided insights for future music education.

Finally, the composer Professor Dieter Mack reflects on how 20th-century advancements in 

reproduction technology and the rise of streaming platforms have significantly impacted accessibility 

and sustainability in music cultures and education, with various accompanying side effects. 

We hope you enjoy reading through our pages and look forward to sharing the next volume with 

you in a few months.
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PGVIM
The Princess Galyani Vadhana Institute of 
Music, Thailand takes a contemporary approach 
to classical music education, scholarship and 
performance. The institute was initiated in 2007 as 
a royal project celebrating the occasion of the 84th 
birthday of Her Royal Highness Princess Galyani 
Vadhana Krom Luang Naradhiwas Rajanagarindra. 
The Princess graciously gave her name to the new 
endeavour, and thus the Princess Galyani Vadhana 
Institute of Music (PGVIM) was born.

PGVIM aims to be a leading international institute 
of music, with the following missions: 1) to support 
young Thai talents in their pursuit of musical 
excellence, 2) to promote a better understanding 
of music among the general public and expand 
the role of music within society, and 3) to 
develop new knowledge in music and through 
interdisciplinary research. Our undergraduate and 
master curricula and Music for Society programs 
provide opportunities for students and the general 
public to learn the skills of music-making while 
developing their ability to use music as a tool for 
advancement of humankind, both within their local 
communities and on the world stage.

The publication of Pulse is a logical step towards the 
consolidation of a process which started in 2014. 
Through its annual international Symposiums, 
regular workshops, concerts and continuous 
activities, PGVIM has gradually established itself 
as one of the most active centers for research 
and creation in music within the Southeast Asian 
area. Our growing and vibrant network includes an 
extensive list of active researchers and scholars, 
practitioners, creators and educators all over 
Southeast Asia and around the world.
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Abstract

Through a series of anecdotes and reflections, 

composer Scott Wilson considers his 20+ years of 

experience of making music in, around and with 

people of Asia. Through this he espouses the 

importance of openness – especially to different 

ideas of working, knowing and learning – and 

emphasises the overwhelming value of collaboration.

Keywords:  Intercultural, composition, world music
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Introduction

 ‘Beethoven is Japanese music’…

… or so someone once quipped to me many years ago – I only wish I could 

remember who. Though probably an off-the-cuff remark, this statement had a 

lasting influence on me. Born in late 1969, I was raised in a world that was generous 

in its provision of simplistic and too convenient binaries: West/East, Developed/

Developing, Modern/Traditional, and so many others. A world more wilfully ignorant 

of the complications of coloniser/colonised, the convenient prevalence of English 

PULSE: Journal for Music and Interdisciplinary Practices
https://so18.tci-thaijo.org/index.php/pulsejournal

Vol. 5 No.1 ISSN (Online): 2821-9279
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as a lingua franca, and the hegemony of industrialised culture then I’d hope we 

are now. One still mired in ordinal subsets – not one world, but first / second / 

third ones, though it was far from clear that those crude distinctions made sense.

That statement was one of many prompts causing me to question and open my 

thinking, often in ways which rendered the nature of intercultural interaction, and 

the whole thorny territory of cultural ownership, far more complex and deeply 

problematic (for me in particular!) than I had thought.

It aims towards provocation in its assertion, certainly. But after all, why not? Western 

classical music has been a meaningful part of Japanese life since the Meiji era. 

Japanese musicians are amongst the foremost interpreters of this music. Japanese 

composers have embraced and grown this music world through their own works, 

making it all the richer. Professional orchestras and Western classical music festivals 

exist across the country, as does an impressive tradition of amateur classical music 

making. And Beethoven’s 9th is nothing less than a December tradition in Japan, 

with annual performances all over the country. If Japanese Music means music 

which is a tangible and meaningful part of musical life there, then surely Beethoven 

and eurological1  classical music makes the cut.

I relay this quote not in support of any notion of the universalism of any music, 

nor even to ascribe a necessarily positive value to cultural transfer. Certainly much 

of cultural value has been lost to the often grinding processes of colonialism or 

internationalism. Rather I am acknowledging a cultural reality of contemporary life, 

and one which has pervaded my experience and complicated my identity as well 

as those of people in post-colonial and/or rapidly modernising places.

Such an acknowledgement seems an appropriate starting place to reflect upon 

my experience of making art in, around, and with people of Asia. The process of 

1	 to	use	George	Lewis’	neologism,	which	I	find	more	useful	than	the	increasingly	confused	

‘Western’	(Lewis:	1996).	I’m	going	to	try	to	avoid	the	latter	for	the	rest	of	this	article.

INSIDE / ข้้างนอก S. Wilson
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that has been humbling, but formative, in an ongoing sense.2  This discussion will 

be as much a personal reflection as an academic article, though years of teaching 

composition in a university have taught me those are not mutually exclusive 

categories. My hope is that my musings on this may be of some interest or use, 

even if only to demonstrate how confusing things are or perhaps how confused 

I remain! I hope what I offer is not an assertion of some limited idea of the truth 

but rather an opening for other maybe richer interpretations.

But to start I need to go back…

Beginnings

I grew up middle-class, male, and a descendant of (mostly) English and Irish 

immigrants in Vancouver in Western Canada. Like many ‘West Coast’ North American 

cities Vancouver exists as a fascinating collage of varied influences, including of 

course Asian ones as well as First Nations and colonial. Probably close to half the 

people I went to school with had Japanese, Indian, or Chinese surnames. My friends 

and I regularly enjoyed concerts by the leading Hindustani classical musicians. We 

attended karate and kendo classes at the local Japanese cultural centre in the 

suburb where I spent my teen years, and enjoyed the annual salmon festival, which 

brought together and celebrated diverse cultural groups through the shared love 

and cultural centrality of fish! While I would never deny the existence of racism 

there – Western Canada has a long and sickening if often underemphasised history 

of this – this multicultural situation was in a practical sense normal for me and 

most of the people I grew up with. We didn’t question it, and it was only later that 

I came to understand the (somewhat surprising and puzzling to me in my naivete) 

expectations of cultural and racial homogeneity that obtain in other places, and 

the (horrifying) extent of the subtle and not so subtle racism, or unrecognised 

patterns of cultural conformity, that our outwardly heterogenous and polyglot 

city milieu often masked.

2	 I’m	going	to	insist	that	formative	experiences	are	still	essential	for	those	of	us	in	our	50s!

INSIDE / ข้้างนอก S. Wilson
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Indeed, though the largest city in ‘British’ Columbia, we often found ourselves 

looking west beyond the pacific to Asia3  for ideas and inspiration, rather than east 

towards the older cities of North America and Europe, at least in terms of the surface 

of our day-to-day consciousness. Naturally ‘Britishness’ was there in tangible ways, 

though it wasn’t what stirred our hearts much of the time, nor how we thought 

of ourselves. It was really only later, when I actually moved to Britain, that I came 

to understand how really ‘British’ Vancouver was, from the non-native plants in 

its gardens, through systems of government, to anglosphere notions of individual 

independence and cultural traditions; e.g. a strong tradition of amateur classical 

music making. But these did not manifest in a conscious identity. Britain seemed 

a world away, while Asia was somehow ‘just’ across the Pacific.

My friends and I – music nerds for the most part – hungrily sought out music from 

around the world, and from many different traditions and practices. I was lucky 

to have had a school music teacher who introduced me to music ranging from 

Harry Partch, through Bach to Shakti. The one thing I’m very sure we never talked 

about was Elgar! As an undergraduate, my first composition teacher, David Gordon 

Duke, introduced me to the amazing musical traditions of West Coast first nations 

cultures. (He had been an assistant to Dr. Ida Halpern, the early ethnomusicologist 

who did much to overcome the ignorance of this music within musicological circles.)

The Wrong Question

It was later however, when I went to Wesleyan University in Connecticut for my 

masters, that this cross-cultural experience took on a more practical dimension. 

Required to take a performance class, I joined the Wesleyan gamelan, led by 

renowned Javanese musicians and scholars Sumarsam and I.M. Harjito. (Though 

there had long been a gamelan in Vancouver, and many of my friends played, 

I somehow never joined.) Besides the surreality of the privilege of studying this 

3	 Yes,	the	‘East’	was	to	the	west	in	our	minds.	Another	example	of	the	unsuitability	of	these	terms.

INSIDE / ข้้างนอก S. Wilson
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INSIDE / ข้้างนอก S. Wilson

music as a beginner with such amazing musicians (studying rebab with Harjito felt

a bit like taking up the cello and getting lessons with Rostropovich) it was perhaps 

my first experience of learning approaches to music which differed from those I 

was accustomed to. The latter involved codifying, explicitly verbalising – rules, in 

other words. “How many times do we repeat the first section before moving on”, 

I asked naively. “Don’t even ask,” I was told. It was explained to me that in one 

of the modes you tune the strings of the rebab to the purest just 5th you can, but 

substantially sharper than the same pitches in the rest of the ensemble. “How 

much sharper?” “Sharper than you think!”

I have many fond memories of my rebab lessons, and of Pak Harjito’s generosity, 

patience and human insight (he once claimed he could tell someone’s personality 

by the way they played the rebab – I believed him!), as well as what seemed to me 

as a beginner as the almost unapproachable refinement of his playing. But I also 

learned a lot about learning. “When you play rebab, you must delay, sometimes.” 

“Really, Pak? When?” “Sometimes.”

What an awakening! I had wanted it codified. I wanted a rule. I wanted my full 

on eurological Aristotelian explanation. He – I think – just wanted me to listen, 

to internalise, to ultimately be able to intuit what was in the style or not. This 

is something that naturally exists to an extent in the kind of music pedagogy I 

had experienced, but was not usually overtly forwarded, at least in composition 

studies. Of course, I would not want to reduce this contrast to some kind of cliched 

rational vs intuitive approach. A better way to consider it is perhaps as an example 

of emphasising contextual vs. non-contextual approaches to learning.4  But the 

contrast between my expectations and what happened in those lessons started 

4	 Dieter	Mack	discusses	this	at	some	length	in	his	article	for	Pulse.	Mack,	D.	2022.	“A	Journey	

with	Fruitful	Challenges	and	Without	End:	A	German	Musician’s	Decades	of	Engagement	with	South-

east	Asian	Music	and	Culture”.	Pulse	1:1.	
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me asking questions about teaching and learning – and about music – that I’m still 

trying to answer more than 20 years later. 

In essence, the problem in all these cases was that I was asking the wrong question, 

a question that betrayed a set of ingrained assumptions that prevented me from 

seeing what I needed to. I was however able to return the favour sometime 

later, when upon writing a piece for gamelan and orchestra (in contrast to how 

gamelan has often been incorporated in eurological music contexts, this was truly 

a gamelan piece that happened to have an orchestra in it!) In order to undertake 

this Harjito deepened his knowledge of Western notation, with impressive speed.

But he had questions. “How loud is mezzo forte?” he asked me, tapping the table 

to demonstrate. “This loud? This loud?” I found this a shockingly difficult question 

to answer, and in the end had to explain that while definable in a general sense, 

mf is always contextual and relational, and never absolute. That it is in some 

sense almost a musical way of being. I worried that sounded absurd to someone 

who hadn’t grown up musically in the intellectual tradition of mf. But what else 

could I say? It was the wrong question.

Universally Specific

Spending two years in Wesleyan – the place that may have coined the term ‘world 

music’ – led to a constant reinforcement of notions of cultural relativism, and 

the need to challenge one’s ingrained assumptions. But surprisingly contrasting 

ideas as well. Playing in the ensemble class of the incredibly prolific, thoughtful 

and energetic composer Anthony Braxton exposed me to a strange mixture of 

idiosyncratic concepts, framings, and terminology – all grounded in a bespoke 

sort of cosmology, and an almost post-racial optimism. Braxton never shied away 

in my experience from the difficult history of race in America and the idea of            

INSIDE / ข้้างนอก S. Wilson
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a ‘trans-African’ musical continuum (including a vibrant experimentalism), or from 

what it meant to be a black avant-garde composer who mixed influences from 

Stockhausen and Sun Ra in equal measure. But there seemed to me to be              

a wonderful utopianism about what he was attempting to do. I always felt that 

he really did want all the music together, and he wanted all of us there playing, 

and really felt that we could overcome our differences by making music.5  And 

the idea that experimental work could be not a negation but an affirmation of 

tradition also stood in stark contrast to the often roughly understood post-Adornian 

tabula rasa attitude that still dominated so much of the ‘new music’ discourse at          

the time. I found this idea deeply liberating. The overwhelming optimism of his 

work stuck with me, in part as a sense in which our difference and sameness as 

groups of artists could coexist in complementary ways, ultimately creating new 

identities while retaining the old.

Braxton was not the only ‘universalist’ in a department known for its development 

of the field of ethnomusicology however, and I would be remiss not to mention 

the influence of the scholar and pianist Jon Barlow. Barlow described himself as 

a ‘speculative music theorist’ – in the ancient Greek spirit of Aristoxenus and the 

Pythagorean School – but was really far more than that, and rather more difficult 

to pin down. Never teaching from old notes, his classes were always pass/fail, with 

the main requirement being that you show up and engage in good faith. Barlow 

thought you could learn a lot about music from reading Giordano Bruno and Emily 

Dickinson, or contemplating tesseracts. Already fairly advanced when I met him in 

what was to become a debilitating case of Parkinson’s disease, Barlow – once a 

fierce pianist – convinced the Yale Parkinson’s clinic that they had much to learn 

about the disease by analysing the daily recordings he made of Cage’s Etudes Astral, 
5 In 2021 Braxton made comments on the ‘post woke time parameter’ that some have 

viewed as controversial. I’d say about this only that I think these words also come from a place of 

hope, positivity, and unity, and in my mind Braxton’s music, to the extent that it is ‘modernist’, has 

always represented the optimistic strand of that aesthetic development. https://www.grammy.com/

news/2021-anthony-braxton-interview-12-comp-zim-quartet-standards

INSIDE / ข้้างนอก S. Wilson
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the only thing he could still play. His teaching was interdisciplinary, multimodal 

and inclusive. Like Braxton, Barlow stood as a sort of ‘universalist’ at a time when 

ethnomusicology was still strongly emphasising concepts of reflexivity and a radical 

and subjective cultural situatedness. I remember speaking about this incongruity

with the noted ethnomusicologist Mark Slobin at the time, who said that while

 he felt that the development of ethnomusicology as a field provided an important 

contrast to and critique of more traditional musicological approaches, it might be 

time to consider some notion of universals again. Looking back, I think I emerged 

from the experience finding value in both approaches.

The Beauty of Pelog, or ‘wrong’, but nice

While at Wesleyan I had the privilege of meeting the wonderful kotoist Ryuko 

Mizutani, for whom I composed a slightly odd piece for bass koto – reconceived 

of as a sort of hammered dulcimer (using Ryuko’s beautiful calligraphy brushes as 

‘hammers’) – along with a recorded poem. This was perhaps the first time I had 

seriously attempted to compose something for an instrument from a tradition   

I’d not been immersed in. Though I had had an interest in Japanese culture since 

my teen years, there were many surprises about how this played out in practice. 

In my naivete, I think I imagined an insular classical tradition, which might require 

me to learn a new notation system. Instead I was told that most kotoists are 

very comfortable with Western notation, and shown examples from the extensive 

repertoire of such works written by both Japanese and non-Japanese composers. 

I quickly realised that the koto world was already very comfortable with an 

international and pluralist outlook, and apparently rather more worldly than      

I was! Similarly, rather than hirajoshi or another of the traditional tunings, I was 

told I could have any tuning I liked. In the end I chose a kind of just intonation, 

an early example of my exploration of this idea.

INSIDE / ข้้างนอก S. Wilson
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This flexibility proved very useful a few years later when Ryuko invited me to 

write a piece for koto and a Javanese gamelan group based in Tokyo, Gamelan 

Lambangsari. I found this an unimaginable challenge, but also really wonderful 

in the way that it brought together things that we had loved and shared. (Ryuko 

was also a member of the Wesleyan gamelan.) But the challenges were many: 

Tuning (most gamelan instruments have fixed pitches, but the tunings themselves 

are not precisely codified and vary somewhat from set to set), notation (gamelan 

was classically an oral tradition and ensembles use the Kepatihan cipher notation, if 

they use notation at all; thus it cannot be assumed that players would understand 

Western notation), and ensemble coordination (gamelans normally follow the 

drummer for the most part, as the conductor of Harjito’s orchestra and gamelan 

piece discovered in the first rehearsals). I needed a solution that worked both 

musically, and practically.

In the end, after collaborative discussions with Ryuko and one of Lambangsari’s 

leaders – I am a huge believer in composition as a collaboration between all 

involved – we arrived at a strange hybrid which combined elements of many of 

the things we collectively brought to it. The tuning was a mix of the Javanese pelog 

tuning with some notes from slendro. This was not uncommon in contemporary 

pieces, and normally gamelan sets are actually dual sets, one in each tuning. 

Lambangsari’s set was tuned in the common ‘tumbuk 6’ arrangement, in which 

the sets have pitch 6 in common. (In fact Lambangsari’s ‘sixes’ were not precisely 

matched, something which the koto part exploited.) I carefully designed the 

piece to be playable on a dual set, with each player able to reach the notes on 

the adjacent sister instrument, but to my amazement the players – with great 

enthusiasm and speed – went to the trouble of restringing the bars on some of 

the keyed percussion instruments, combining the notes of both scales, as they felt 

it would make it easier to play well, even if this meant adjusting to a new layout!
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The notation adapted Kepatihan in a shared Western score-like layout, with separate 

staves and systems, using elements of proportional notation where appropriate 

alongside Western dynamics. Ensemble coordination was mostly worked out in

rehearsal, but the score-like approach (with some old school cut and paste to 

reduce page turns in ‘parts’) worked well.

In contrast to my earlier experience of working with Ryuko, the experience of this 

piece put me face first into unexpected elements of Japanese culture when I 

travelled to Tokyo to attend the rehearsals and premiere. Yes, as I had previously 

learned there was an open, cosmopolitan and internationalist culture around 

contemporary music for koto. But I found myself dropped into Ryuko’s circle, 

all young women, a number of whom lived with their teacher who was a kind of 

matriarch for the group. The composer Carl Stone, who has lived for many years 

in Tokyo, later explained to me something of what he had observed of this world. 

Mostly female with a relatively small number of teachers, it exhibited a perhaps 

insular intensity. The sense of community I experienced was fierce and inspiring! 

All the students flew into the work needed to realise the event, with no job too 

small or menial to be taken on. They, along with the gamelan musicians, literally 

stopped everything to make Ryuko’s concert. I’m sure she had would have done 

the same for any of theirs. 

Gamelan Lambangsari was equally surprising in some ways. Though I have never 

considered myself more than an adequate rebab player at my very best, and was 

always highly dependent on my teacher to even approach that, I was of course 

aware that one of the wonderfully inclusive things about Javanese gamelan is        

the way in which it allows participants of wildly varying expertise and experience to 

play together. Rebab however, is an ‘advanced’ instrument, and it is not uncommon 

to find community groups where nobody can play it. As such I felt I should offer 

to play the part myself, though I tried to make it clear that I was no virtuoso, and    
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I’d be very happy if there was someone better. They responded that of course they 

would be delighted that I do it. It was only later when I heard one of them testing 

vathe tuning of the instrument that I realised just how outmatched I was, and that 

my clumsy diplomacy had achieved the opposite of my desired outcome! This for me 

began a long pattern of reflection on differing cultural approaches to politeness and 

deference, and the many ways in which I could fail to communicate well because of them!

Upon discussion with Ryuko we settled on the title 漂う– Tadayou, or ‘floating’ 

– for the work. It both reflected the relationship between the solo koto part and 

the gamelan, sort of floating above it (at times almost like the suling or pesindhèn 

in gamelan), and seemed to suggest the way we now often float between cultures, 

near – like viewing from above – but not exactly always within. While musically 

much of the piece is quite free, it draws in a blurred way upon the piece Golek 

Lambangsari, in part as a nod to the wonderful Japanese group that played in its premiere. 

Ryuko’s kindness, care and discipline in all her work struck me deeply, and I was 

intensely struck when she tragically died a few years later of cancer. This was shortly 

before a visit I made returning to Wesleyan, and I was moved by how profoundly 

she had affected so many people there, as we met and reflected quietly on the 

loss. Some years later I realised slightly to my surprise that my piece Ember, which 

I was writing at the time, was really a dedication to her. It has nothing to do with 

koto, or gamelan tunings, but reflected perhaps the quiet fierceness of her way of 

being which remains an inspiration for me. Interactions, intercultural or otherwise, 

need not be only about surface aspects after all!

All this fed my growing fascination with the idea of tuning – I remember 

Barlow holding forth at length on the idea of ‘E-ness’ and realising that notes 

themselves are culturally mediated and ontologically problematic entities! – and 

an attachment to hierarchical (i.e. modal) approaches to pitch organisation. Not 
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all my explorations of this have had a cross-cultural angle, but a number have.

While	living	in	Toronto,	I	was	asked	to	compose	a	piece	for	the	wonderful	and	

long	running	Arraymusic	ensemble.	 I	turned	again	to	Japan,	and	this	time	the	

ancient	court	music	Gagaku.	The	resulting	piece,	Netori,	is	loosely	inspired	by	the	

genre	of	tuning	pieces	of	the	same	name.	These	serve	as	an	introduction,	setting	

the	atmosphere	and	tuning	the	instruments.	Fixating	on	this	relatively	small	part	

of	the	repertoire	I	was	not	unaware,	even	then,	of	the	possible	comparisons	with	

the	infamous	performance	of	Indian	classical	musicians	at	Woodstock,	where	the	

audience	applauded	after	the	tuning.	But	how	those	pieces	sang	to	me!	How	

wonderful	to	write	a	piece	to	find	the	tuning…

Later,	 in	Birmingham	I	would	return	to	pelog,	which	remained	a	fascination	for	

me	in	its	defiance	of	adequate	approximation	in	equal	temperament.	A	friend	at	

Wesleyan	had	told	me	that	for	one	of	the	modes	of	pelog,	he’d	heard	one	of	the	

notes	named	as	‘wrong	but	nice’.	I	loved	that,	and	while	I’ve	never	been	able	to	

find	another	source	for	that	taxonomy,	I	did	enjoy	the	wonderful	heterogeneity	of	

one	of	the	naming	schemes	I	did	find:	bem,	gulu,	dhadha,	papat,	lima,	nem,	barang.	

Translated	from	Javanese,	these	are	head,	neck,	chest,	four,	five,	six,	thing,	which	

became	the	name	of	a	piece	I	wrote	for	the	wonderful	Fidelio	Trio.	It	used	a	sort	

of	adapted	pelog	scale,	which	the	two	string	players	must	conform	to.	The	piano	

part	approximates	this	in	equal	temperament,	creating	beating	effects	like	those	

in	Balinese	music,	whilst	avoiding	note	4,	which	at	a	good	54	cents	off	the	closest	

pitch	is	indeed	‘wrong	but	nice’	against	it.	Although	the	most	overtly	gamelan-y	

piece	I’d	written	in	terms	of	textures,	it	was	not	intended	as	a	pastiche,	but	rather	

a	hybrid.	I	wanted	to	compose	something	that	somehow	brought	together	so	many	

different	strands	of	my	own	musical	life:	western	instrumentation,	electroacoustic	

sound,	gamelan	derived	ways	of	thinking6	,	modality,	tuning.	All	of	these	seemed	to	
6 I had tried with some lack of success to encourage undergraduate composition students to 

adopt karawitan style structures and principles of organisation in an exercise as part my teaching at 
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me	to	be	‘me’,	at	least	in	some	sense.	An	arrogant	notion	perhaps,	with	all	the	

potential	for	contradictions	and	false	claims,	but	I	felt	the	need	to	try	to	untie	that	

musical	knot	in	a	piece,	nevertheless.

Media1: Head-Neck-Chest-Four-Five-Six-Thing”	by	Scott	Wilson.	Cross	Currents	Festival,	Birming-

ham,	17th	February	2016

I	used	pelog	again	later,	in	the	last	movement	of	my	orchestra	work	Dark	Matter.	

Though	it	was	largely	about	sonifying	particle	physics	data	from	the	large	hadron	

collider,	 it	 felt	 somehow	 natural.	 Not	 something	 I	 normally	 foreground	 when					

discussing	that	piece,	however!

Media 2: Dark Matter by Scott Wilson, Conducted by Alex Pauk, and performed 

by Esprit Orchestra in Koerner Hall on April 15, 2018.

Bangkok Bound
For	a	number	of	years	I	have	visited	schools	and	higher	education	institutions	in	

Singapore	on	behalf	of	the	University	of	Birmingham.	This	makes	sense,	as	Singa-

pore,	with	its	semi-British	school	model	and	English	as	a	shared	national	language,	

Birmingham. They mostly did produce gamelan pastiche, unfortunately.
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makes	a	natural	partner	country	in	many	ways.7		Singapore	is	a	‘soft	landing’	for	

Brits	in	Southeast	Asia	as	one	of	my	friends	there	once	said.	Over	the	course	of	these	

visits,	I’ve	been	lucky	enough	to	make	many	friends	amongst	musicians there,	and	

to	love	the	city	and	the	unique	way	it	brings	so	many	musical	and	cultural	currents	

together.

On	one	of	these	trips,	 I	had	the	very	great	 joy	of	being	introduced	to	the	Thai	

composer	 and	 educator	 Anothai	 Nitibhon.	 I	 had	 never	 been	 to	 Thailand,	 nor	

known	many	Thai	musicians,	and	was	deeply	impressed	by	her	enthusiasm,	end-

less	 energy,	 and	 good	humour	 about	what	 she	does,	 things	 I	would	 come	 to	

recognise	as	common	traits	amongst	the	Thai	artists	I	would	come	to	know.	She	

suggested	 I	visit	Princess	Galyani	Vadhana	 Institute	of	Music	 (PGVIM)	where	she	

works	in	Bangkok,	which	I	did	the	next	time	I	travelled	to	the	region.	This	was	only	

a	short	visit,	but	the	innovative	concept	of	the	institution	–	combining	eurological,	

Asian,	and	other	music	with	an	open	attitude	towards	technology	–	struck	me	as	

impressive	in	its	ambition,	and	a	highly	convincing	idea	of	what	a	higher	education	

institution	in	music	might	be	in	the	21st	century.	 I	also	had	the	opportunity	to	

meet	a	few	of	her	colleagues,	most	notably	the	composer	Jean-David	Caillouët.	8

The	 two	of	 them	 invited	me	 to	participate	 in	PGVIM’s	 ‘project	week’	 in	2018.	

To	my	mind	an	absolutely	fantastic	idea,	this	involves	a	week	where	all	normal	

teaching	stops,	and	students	are	required	to	take	part	 in	one	of	a	selection	of	

intensive	one-off	projects	or	workshops.	These	are	delivered	by	a	team	of	invit-

ed	guests.	As	an	approach	I	thought	it	wonderful	how	this	both	created	a	great	

opportunity	to	bring	in	fresh	ideas	and	attitudes,	and	provided	a	counterbalance	

to	some	of	the	limitations	of	normal	HE	music	education.	The	flexibility	of	the	

institution	to	step	out	of	the	usual	models	and	provide	something	innovative	and	

inspiring	is	something	I	continue	to	deeply	envy.

7 Though this is true, I’m often amused by how confused about Singapore many British peo-

ple seem to be. This seems particularly true of the Brexit-supporting ‘Singapore-on-Thames’ crowd, 

who don’t seem to really understand how Singapore works, and probably wouldn’t like it if they did.

8	 I	appreciate	the	somewhat	parochial	nature	of	referring	here	to	the	institution	which	hosts	

this	journal	and	some	of	its	staff.	That	said,	I	hope	readers	will	grant	me	some	understanding,	given	

it’s	more	or	less	impossible	for	me	to	give	an	accurate	account	of	my	experiences	in	the	region	with-

out mentioning them.
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And	flexibility	was	 something	 I	 found	myself	 also	 forced	 to	embrace	 for	project	

week!	For	my	contribution	I	had	proposed	a	weeklong	workshop	in	SuperCollider9, 

the	computer	music	language	which	has	formed	a	major	part	of	my	practice	and	

which	I	have	been	involved	in	developing	for	more	than	20	years.	I	proposed	that	

we	might	explore	live	coding	(loosely	a	process	of	generating	music	using	algorithms	

or	processing	that	can	be	rewritten	while	it	is	running)	as	a	form	of	improvisation.	

A	few	weeks	before	travelling	it	suddenly	occurred	to	me	to	worry	about	spoken	

language	as	well!	 I	 knew	 that	 there	were	a	variety	of	 foreign	 lecturers	at	PGVIM,	

and	that	norms	about	teaching	language	were	not	as	fixed	as	one	might	expect	in	

a	UK	university,	but	still	I	realised	(surprisingly	late!)	that	I	was	about	to	embark	on	

a	fairly	technical	intensive	course	with	a	group	of	students	who	–	however	talent-

ed	–	might	not	share	a	common	language	with	me	at	the	necessary	level.	When	I	

asked	JD	if	the	students	would	be	sufficiently	fluent	in	English,	he	said	that	some	

would,	and	that	he	hoped	that	there	would	be	one	who	could	help	with	translation.	

Looking	back,	I	now	feel	embarrassed	at	the	small	sense	of	panic	I	felt,	but	after	a	

couple	of	days	of	consideration,	I	realised	I	just	had	to	accept	the	fact	that	I	could	

not	control	the	situation	as	much	as	I	might	want	to.	The	solution	was	to	embrace	

flexibility!	I	chose	to	believe	that	something	great	would	happen,	perhaps	not	what	

I	originally	imagined,	but	great,	nonetheless.

And	I	was	right	to	believe	that!	The	students	were	keen,	creative,	and	flexible,	and	

as	suspected	had	varying	levels	of	fluency	in	various	languages.	(Given	my	lack	of	

anything	but	the	most	basic	phrases	in	Thai,	and	as	someone	who	has	benefited	

immensely	from	the	luck	of	having	a	current	world	language	as	my	first	one,	I	could	

hardly	complain	though!)	 	There	was	 indeed	one	student	who	was	very	good	at	

translating,	which	was	of	course	very	useful.	But	in	the	end	what	was	most	exciting	

was	the	way	in	which	we	as	a	group	adapted,	evolved,	and	created	the	project	to-

gether,	in	ways	that	were	always	flexible,	and	always	imbued	with	an	abundance	of	

good	humour	and	generosity.	Some	students	took	well	to	the	ideas	of	live	coding,	

others	felt	more	comfortable	playing	and	processing	their	instruments	(they	were	

seemingly	all	fine	improvisers,	and	impressively	of	collaborating	respectfully	in	cre-

ating	textures	in	particular),	so	I	decided	to	teach	them	a	bit	about	machine	listening

9 https://supercollider.github.io
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and	interactive	systems.	In	the	end	we	had	three	sections	to	present,	which	in	the	

week	closing	showcase	event	we	agreed	at	 the	 last	moment	 to	 intersperse	with	

contributions	from	groups	led	by	Max	Riefer	(percussion	ensemble)	and	Ty	Constant	

(collective	composition),	to	create	a	larger	performance.	I	thought	it	was	wonderful,	

and	came	away	from	the	experience	with	a	renewed	faith	 in	questioning	my	as-

sumptions	and	insecurities	as	an	artist	and	teacher.

Sometime	later,	when	I	invited	Jean-David	and	Anothai	to	create	a	performance	

for	our	BEAST	FEaST	festival10		based	in	part	on	the	ASEAN	sound	archive,	I	had	to	
explain	something	of	this	spirit	to	my	colleagues.	They	did	not	know	their	work,	

and	weren’t	sure	what	to	expect.	“It’ll	be	great	I	said.”	“Yes,	but	what	will	it	be?”	

“Something	great!”	In	the	end	it	was	one	of	my	favourite	contributions	to	all	of	

our	festivals,	and	I	think	to	some	of	our	audience	in	some	way	an	intriguing	invi-

tation	into	a	bigger	musical	world.

Locked Down, Unlocked Up
During	 the	 pandemic,	 Anothai	 put	 me	 in	 touch	 with	 the	 young	 Thai	 composer																		

Piyawat	 Louilarpprasert.	 In	 addition	 to	 being	 an	 innovative	 voice	 in	 contempo-

rary	music,	Piyawat	and	the	group	of	composers	and	musicians	he	works	with	are												

possessed	of	an	amazing	entrepreneurial	spirit.	Their	ensemble	Tacet(i)	forms	a	core	

around	which	a	range	of	activities,	 including	an	annual	composer’s	course	and	a	

festival,	revolve.	Though	operating	at	a	very	high	professional	standard,	they	again	

approach	all	they	do	with	a	pragmatic	flexibility	and	good-natured	enthusiasm.	Pi-

yawat	invited	me	along	with	a	number	of	colleagues	to	collaborate	on	applications	

to the	British	Council’s	Connections	through	Culture	programme,	which	aimed	to	

maintain	networking	and	musical	interactions	during	the	pandemic	restrictions.	This	

involved	Youtube	presentations	and	performances	of	musical	works	by	participants,	

alongside	online	electronic	improvisations.

10	 This	is	the	regular	festival	we	host	with	our	large	scale	immersive	audio	system,	Birmingham	

ElectroAcoustic	Sound	Theatre.	See	https://beast.cal.bham.ac.uk	for	more	information.
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Media 3: Mutation	of	Sounds	and	Dialogues:	British	Council	Grant	2022	

UK-SEA	Asia	Connections	Through	Culture

In	April	 2022	 I	was	 asked	 to	develop	 a	performance	 as	part	 of	 PGVIM’s	 Pulse	

Festival,	 alongside	flutist	Phataporn	Preechanon	 (who	 I	already	knew	 from	her	

work	 with	 Tacet(i)),	 PGVIM	 student	 and	 bassist	 Putter	 Ru,	 and	 the	 renowned	

Thai	 ethnomusicologist	 and	 composer	 Anant	 Narkong	 playing	 traditional																		

instruments.	 This	 was	 a	 wonderful	 opportunity	 to	 re-enter	 the	 world	 of	 live											

performance	with	three	fantastic	musicians	at	very	different	stages	of	their	musi-

cal	lives.	This	process	again	required	flexibility,	with	a	couple	of	focussed	sessions	

with	the	two	younger	musicians,	and	Anant	contributing	(in	ways	which	shifted	the	

experience	of	the	piece	rather	wonderfully)	on	the	day	of	the	concert.

I	 suggested	basing	 the	performance	on	a	 series	of	works	 I’d	developed	called	

What if there’s nothing you can do?	which	generate	electroacoustic	textures	using	

real	time	live-coded	resynthesis	of	a	single	sample.	For	this	version	I	adjusted	the	

resynthesis	so	that	the	partials	of	the	sounds	were	retuned	to	match	a	sort	of	Thai	

scale,	in	a	strange	blurring	of	harmony	and	timbre.	The	equal	(or	mostly	equal)	

spacing	of	this	scale	provided	a	sort	of	modal	ambiguity	–	not	dissimilar	to	that	

you	get	with	Messiaen’s	modes	of	limited	transposition	–	that	created	a	kind	of	

suspended	atmosphere	against	which	the	instrumentalists	could	freely	contribute.

I	extended	this	approach	in	a	large-scale	work	for	Tacet(i)	and	electronics	which	was	

premiered	in	December	of	that	year,	called	ข้างนอก (outside).	In	this,	unable	to	re-

sist	undermining	the	above-mentioned	ambiguity,	I	extended	the	same	seven	note	

scale	to	a	sort	of	chromatic	one,	by	adding	‘leading	tones’	in	between	the	almost	

equally-gapped	notes.	This	allowed	the	piece	to	shift	easily	between	novel	modes,	

semi-tonal	and	atonal	materials,	and	to	suggest	a	variety	of	musics	in	ways	which	

were	not	necessarily	 in	keeping	with	their	notions	of	being	‘in	tune’.	The	players	

responded	to	this	for	the	most	part	with	impressive	facility	and	good-natured	
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flexibility.	 The	 piano	 and	 chimes	 parts	were	 performed	 on	 keyboards	 and	 used	

synthesised	sounds	tuned	to	match	the	scale,	and	alongside	the	electronics	these	

provided	a	fairly	constant	pitch	reference.	Putting	aside	the	two	notes	that	diverged	

most	from	equal	tempered	tuning,	which	required	quartertone	fingerings	or	similar	

techniques,	this	allowed	the	players	to	mostly	adjust	quite	intuitively,	perhaps	using	

an	approach	that	Pak	Harjito	might	have	approved	of!

Outside
The	title	of	this	piece	–	roughly	‘outside’	in	English	–	refers	to	this	sense	of	being	

outside	of	any	clear	musical	space,	somehow	both	between	places	and	nowhere	

at	the	same	time.	As	such	the	work	stands	as	maybe	my	most	ambitious	foray	into	

the	world	of	collaborative	hybridity	that	my	experience	in	South	East	Asia	opened	

for	me,	and	as	a	useful	metaphor	for	the	kind	of	layered	twenty-first	century	musical	

existence	many	of	us	now	experience	in	daily	life.	Beethoven	might	be	Japanese	or	

Thai	–	or	not,	for	different	people.

But	I	want	to	be	careful	here:	If	this	might	seem	to	vaguely	hint	at	some	notion	of	

a	post-racial	music,	which	might	seem	either	wonderfully	Utopian	in	the	Braxtonian	

sense	or	naïve,	at	the	same	time	I	must	abhor	the	erasure	of	difference	and	all	the	

lost	richness	that	might	entail.	After	all,	how	fascinating	our	differences,	whether	

embedded	in	broad	cultural	constructs	of	identity,	or	manifesting	in	the	most	in-

dividual	quirks?	How	much	more	could	we	know	of	our	own	blind	spots	through	

learning	what/how/why	others	see?

While	it	is	tempting	to	make	generalisations	about	cultures,	I	am	aware	that	that	

path	is	a	perilous	one.	Our	‘universal’	observations	probably	speak	to	us	mostly	

about	ourselves,	our	wrong	questions,	our	assumed	biases	and	prejudices.	And	

that	indeed	is	what	I	am	most	thankful	for:	The	ways	in	which	this	work	has	taught	

me	about	myself	and	my	biases,	and	thus	perhaps	weakened	the	limits	I	have	

knowingly	or	unknowingly	enforced.	

In	the	end,	I	have	no	clear	or	final	answers	to	the	questions	these	experiences	

have	taught	me	to	ask,	nor	can	I	clearly	say	who	I	am	musically	having	lived	them.	

Those	readers	who	have	undertaken	similar	explorations	will	recognise	that	this	

can	be	disorienting!	I	can	offer	them	no	grand	solutions.	But	I	take	real	comfort	
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in	getting	on	with	things,	making	music.	I	trust	in	the	importance	of	collaboration,	

that	we	can	together	do	‘something	great’.	Every	piece,	performance,	or	project	

is	something	we	do	together,	teaching	and	learning	as	we	go,	asking	better	ques-

tions.	I	play	with	my	friends,	and	I’m	grateful	for	them.
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บทคััดย่่อ

	 บทความเรื่่�องวงดนตรีื่แคนปรื่ะยุุกต์วัดโพธิ์์�ทอง

เจรื่ญ์	ตำบลพลับพลาไชยุ	อำเภออ่�ทอง	 จังหวัดสุุพรื่รื่ณบุรื่ี																			

มีวัตถุุปรื่ะสุงค์เพ่�อนำเสุนอบทบาทของวงดนตรื่ีแคนปรื่ะยุุกต์

วัดโพธ์ิ์�ทองเจรื่์ญให้เป็นที�รื่่้จักอยุ�างแพรื่�หลายุมากข้�น	การื่

ศึ้กษาเพ่�อหาแนวทางการื่แก้ไขปัญหาด้านการื่สุ่บทอดการื่

บรื่รื่เลง	ซึ่้�งนักศึ้กษาว์ทยุาลัยุการื่ดนตรื่ี	มหาว์ทยุาลัยุรื่าชภัฏ

บ้านสุมเด็จเจ้าพรื่ะยุา	ที�ได้ใช้ทักษะ	และใช้กรื่ะบวนการื่ทาง

ว์ศึวกรื่สัุงคมในการื่แก้โจทย์ุปัญหาในชุมชน	และนำมาค์ด

ว์เครื่าะห์เพ่�อสุรื่้างนวัตกรื่รื่มเพ่�อนำไปใช้ในการื่แก้ไขปัญหา

และการื่พัฒนาชุมชนอยุ�างยุั�งยุ่น		

	 จากการื่ศึ้กษาและสุำรื่วจข้อม่ล	ได้พบปัญหาด้าน

การื่ขาดการื่สุ่บทอดการื่บรื่รื่เลง	 ไม�มีเยุาวชนคนรืุ่�นใหม�ให้

ความสุนใจและหันมารื่บัการื่สุบ่ทอดการื่บรื่รื่เลงต�อจากคนรืุ่�น

เก�า	ดังนั�น	นักศ้ึกษาจง้ได้นำข้อมล่ปัญหาดังกล�าวมาทำการื่ค์ด

วเ์ครื่าะห	์ไปสุ่�การื่ออกแบบและสุรื่า้งนวตักรื่รื่ม	แผนการื่จดัตั�ง

ชมรื่มวฒันธิ์รื่รื่มลาวบา้นขาม	โดยุเรื่์�มตน้จากการื่จดัเวทเีสุวนา 

ดนตรีีแคันปรีะยุ่กต์วััดโพธิ์์�ทองเจรี์ญ 

ตำบลพลับพลาไชย่ อำเภออ่่ทอง จังหวััดสุุพรีรีณบุรีี
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เพ่�อหารื่่อกับผ่้ที�เกี�ยุวข้องในชุมชน	ณ	วัดโพธิ์์�ทองเจรื่์ญ	หารื่่อด้าน

การื่ออกแบบการื่ดำเน์นก์จกรื่รื่มของชมรื่ม	โดยุให้ทุกภาคสุ�วนมี

สุ�วนรื่�วมในการื่อนรุื่กัษ	์สุบ่ทอด	และเผยุแพรื่�วฒันธิ์รื่รื่มการื่บรื่รื่เลง

ดนตรื่ีแคนปรื่ะยุุกต์ของวัดโพธิ์์�ทองเจรื่์ญต�อไป

คัำสุำคัญั:	แคน,	วดัโพธิ์์�ทองเจรื่ญ์,	พลบัพลาไชยุ,	อ่�ทอง,	สุพุรื่รื่ณบรุื่ี

Abstract 

This	article	focuses	on	the	applied	Khaen	ensemble	of	

Wat	Phothongcharoen	in	Phlapphla	Chai	Subdistrict,	U	

Thong	District,	Suphanburi	Province.	Its	aim	is	to	promote	

the	band’s	 significance	and	address	challenges	 in	

preserving	its	musical	legacy.	A	volunteer	group	from	

Bansomdejchaopraya	Rajabhat	University’s	College	of	

Music	applied	their	musical	skills,	incorporating	the	Social	

Engineer	process,	to	address	and	resolve	societal	issues.	

They	aimed	to	transform	this	knowledge	into	sustainable	

community	development.	Survey	data	indicated	that	

preserving	folk	music	 is	not	perceived	as	an	engaging	

activity	 for	 the	new	generation	 in	 the	community.	

After	analyzing	the	data,	activities	were	designed	and	

innovated,	leading	to	the	establishment	of	the	Ban	Kham	

Laos	Culture	Club.	This	included	organising	a	forum	with	

community	stakeholders	at	Wat	Phothongcharoen.	The	

forum	focused	on	detailing	the	club’s	activities	aimed	at	

engaging	the	community	in	preserving,	transmitting,	and	

promoting	their	Khaen	ensemble,	fostering	participatory	

involvement.

Keywords:	Khaen	;	Wat	Phothongcharoen	;Phlapphla	Chai;	

U	Thong	;	Suphanburi
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บทนำา

 การศึึกษาวงดนตรีแคนประยุุกต์วัดโพธิ์์�ทองเจร์ญ เป็นการศึึกษาภายุใต้งานเสวนา

แนวทางการจัดตั�งชมรมวัฒนธิ์รรมลาวบ้้านข้าม ณ วัดโพธิ์์�ทองเจร์ญ ตำบ้ลพลับ้พลาไชยุ อำเภอ

อ่�ทอง จังหวัดสุพรรณบุ้รี โดยุเป็นส�วนหนึ�งข้องนวัตกรรมที�มาจากกระบ้วนการทางว์ศึวกรสังคม 

จดัโดยุวท์ยุาลยัุการดนตร ีมหาวท์ยุาลยัุ  ราชภฏับ้า้นสมเดจ็เจา้พระยุา เพ่�อใหน้กัศึกึษาไดร้บั้การ

พัฒนาศึักยุภาพทางด้านทักษะทางว์ศึวกรสังคม ประกอบ้ไปด้วยุ 4 ทักษะ ดังนี�1

 1. ทกัษะการเป็นนักคด์ คอ่ทักษะการคด์วเ์คราะห์เชง์เหต-ุผล เหน็ปัญหาเป็นส์�งท้าทายุ 

 2. ทักษะการเป็นนักส่�อสาร ค่อ ทักษะการส่�อสารองค์ความร่้เพ่�อแก้ปัญหา

 3. ทกัษะการเป็นนกัประสานงาน คอ่ ทกัษะการสรา้งนวตักรรมชมุชนและเกด์การพฒันา

ท้องถิ่์�นอยุ�างยุั�งยุ่น

 4. ทกัษะการเป็นนวตักร นวตักรรม ค่อ ทกัษะการทำงานร�วมกนัโดยุปราศึจากความขั้ดแยุ้ง 

ระดมสรรพกำลังและทรัพยุากรในการแก้ปัญหา

 จากประเด็นข้องกระบ้วนการทางว์ศึวกรสังคม ทั�งนี� นักศึึกษาว์ทยุาลัยุการดนตรี ได้

ทำการลงพ่�นที�สำรวจปัญหาและความต้องการข้องชุมชนในพ่�นที�ตำบ้ลพลับ้พลาไชยุ โดยุพบ้

ข้้อม่ลด้านปัญหาและความต้องการข้องกลุ�มวัฒนธิ์รื่รื่มวงดนตรื่ีแคนปรื่ะยุุกต์วัดโพธ์ิ์�ทองเจรื่์ญ	

ซึ่้�งอยุ่�ในชุมชนที�ยัุงขาดการื่ถุ�ายุทอดการื่บรื่รื่เลง	และการื่สุ่บทอดต�อการื่บรื่รื่เลงจากคนรุื่�นหลัง	

จ้งทำให้นักศึ้กษาได้เก์ดการื่ตั�งปรื่ะเด็นคำถุาม	และการื่สุรื่้างโจทยุ์ปัญหาในการื่ค์ดว์เครื่าะห์	เพ่�อ

หาแนวทางในการื่แกไ้ขและพฒันาในปรื่ะเดน็ดงักล�าว	ดว้ยุเหตนุี�	จง้ทำใหเ้กด์การื่สุรื่า้งนวตักรื่รื่ม

แผนการื่จัดตั�งชมรื่มวัฒนธิ์รื่รื่มลาวบ้านขามเกด์ข้�น	โดยุมีเวทเีสุวนาที�มคีนในชมุชนที�เกี�ยุวขอ้งทกุ

ภาคสุ�วน	ได้แก�	องค์การื่บรื่์หารื่สุ�วนตำบลพลับพลาไชยุ	เครื่่อข�ายุโรื่งเรื่ียุนรื่ะดับชั�นปรื่ะถุมศึ้กษา	

และรื่ะดบัมัธิ์ยุมศึก้ษา	กำนนั	ผ่ใ้หญ�บา้น	และผ่น้ำชมุชน มาช�วยุกนัระดมสมอง และเสนอแนวคด์

ในการพัฒนาวัฒนธิ์รรมลาวบ้า้นข้าม และวงดนตรีแคนประยุกุต์วดัโพธิ์์�ทองเจร์ญ (วัดบ้า้นข้าม) ใน

ปัจจุบ้ัน ซึ่ึ�งอยุ่�ในตำบ้ลพลับ้พลาไชยุ อำเภออ่�ทอง จังหวัดสุพรรณบุ้รี ให้คงอยุ่�และอนุรักษ์ไว้ รวม

ถิ่ึงการเผยุแพร�ส่�เยุาวชนเพ่�อรับ้การส่บ้ทอดการบ้รรเลงในรุ�นต�อ ๆ ไป

 1. ลัักษณะข้องวงดนตรีีแคน

 เคร่�องดนตรีแคน เป็นเคร่�องดนตรีประเภทเคร่�องเป่าที�มีคุณลักษณะเสียุงที�มีหลายุ

1 มหาว์ทยุาลัยุราชภัฏสกลนคร, เอกสารประกอบ้การอบ้รมเช์งปฏ์บ้ัต์การ การพัฒนา Soft Skills ให้กับ้

นักศึึกษาด้วยุกระบ้วนการว์ศึวกรสังคม ปีการศึึกษา 2565. เข้้าถิ่ึงเม่�อ 2 กรกฎาคม 2566, เข้้าถิ่ึงได้จาก https://sdd.

snru.ac.th/wp-content/uploads/
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เสียุงประสานกัน รวมถิ่ึงเป็นเคร่�องดนตรีที�มีความเก�าแก�ข้องภ่ม์ภาคอุษาคเนย์ุ แคนทำจาก

วัสดุไม้ไผ� โดยุลำตวัมวีสัดทีุ�เป็นน�ำเต้า หร่อใช้ไม้เน่�อแข้็งนำมาเหลาทำเป็นเต้นแคน มีล์�นอ์สระ             

(Free Reed) มีว์ธิ์ีการเป่าแบ้บ้การเป่าลมเข้้าและการด่ดลมออกเพ่�อให้เก์ดเสียุง 

 แคนสามารถิ่นำมาใชใ้นการบ้รรเลงแบ้บ้เดี�ยุวได้ เน่�องจากคุณลักษณะเสียุงมีระดับ้เสียุง

หลากหลายุประสานกนั นย์ุมนำมาใช้ในการบ้รรเลงกอบ้การขั้บ้ลำ หร่อบ้รรเลงเป็นกลุ�ม   ที�เรยีุกว�า 

แคนวง ซึ่ึ�งแคนวงเก์ดข้ึ�นครั�งแรกในสมัยุรัชกาลที� 5 ในกรมทหารมหาดเล็กได้นำแคนหลายุข้นาด

มาใช้บ้รรเลงร�วมกัน2  สำหรับ้วงแคนประยุุกต์วัดโพธิ์์�ทองเจร์ญ ตำบ้ลพลับ้พลาไชยุ มีผ่้บ้รรเลง

ประมาณ 10 คน (ข้ึ�นอยุ่�กับ้ความสมัครใจและเวลาว�างข้องสมาช์กหลังประกอบ้อาชีพอ่�นๆ) 

ลกัษณะวงดนตรแีคนประยุกุต ์มเีคร่�องดนตรแีคน และพณ์เปน็หลกั และต�อเตม์เสรม์อปุกรณด์ว้ยุ

การต�อสายุไฟฟ้าเข้้ากับ้เคร่�องข้ยุายุเสียุง 

ภาพที� 1 สมาช์กวงดนตรีแคนประยุุกต์วัดโพธิ์์�ทองเจร์ญ ตำบ้ลพลับ้พลาไชยุ

ที�มา : ณัฐศึรัณยุ์ ทฤษฎ์คุณ (2566)

 จากภาพที� 1 สมาช์กวงดนตรแีคนประยุุกตว์ดัโพธิ์์�ทองเจรญ์ ตำบ้ลพลบั้พลาไชยุมจีำนวน

ผ่้บ้รรเลงข้ึ�นอยุ่�กับ้ความสมัครใจข้องสมาช์ก และมีความรักในการบ้รรเลงดนตรีประเภทวงแคน

ประยุุกต์ มีเคร่�องดนตรีแคน และพ์ณเป็นเคร่�องดนตรีบ้รรเลงทำนองหลัก และเคร่�องประกอบ้

จังหวะอ่�น ๆ ตามที�หาได้ง�ายุในท้องถ์ิ่�น และโดยุทั�วไปอยุ�างเช�น กลองสองหน้า ฉ์ิ่�ง ฉิ่าบ้ กรับ้    

และคาวเบ้ล (Cowbell)

2 สนอง คลังพระศึรี. แคนวง : ข้นาด จำานวน ชน์ด ทางเสียุง และโน้ตแคน. วารสารทีทัศึน์วัฒนธิ์รรม, 2564, 20(2). 168-169.
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2. ความเป็็นมาข้องวัฒนธรีรีมดนตรีีแคนในอำเภออ่�ทอง จัังหวัดสุุพรีรีณบุรีี

 เม่�อกล�าวถึิ่งวงดนตรีแคนในพ่�นที�อำเภออ่�ทอง จังหวัดสุพรรณบุ้รี โดยุมีวงดนตรีที�

เป็นที�ร่้จักกันในวงแคนประยุุกต์จากตำบ้ลบ้้านดอนคาที�มีช่�อเสียุง เน่�องจากเป็นชุมชนที�มีกลุ�ม

ชาต์พันธิ์ุ์ลาวเวียุงที�อพยุพมาจากเวียุงจันทน์ และมาตั�งถ์ิ่�นฐานโดยุได้มีการส่บ้ทอดวัฒนธิ์รรม

ประเพณีดั�งเด์มข้องตนเองอยุ�างต�อเน่�อง รวมถึิ่งวัฒนธิ์รรมดนตรีลาวเวียุงจันทน์ที�มีเคร่�องดนตรี

แคน เปน็อตัลกัษณข์้องวฒันธิ์รรมดนตรลีาว แพร�ข้ยุายุมายุงัพ่�นที�อำเภออ่�ทอง จงัหวดัสพุรรณบ้รุี 

ถิ่ึงแม้ว�ายุุคสมัยุที�มีความเปลี�ยุนแปลงไปทางสังคมและวัฒนธิ์รรม เร์�มมีการผสมกลมกล่นข้อง

วัฒนธิ์รรม และว์ถีิ่ข้องชาวลาวเวียุงที�อยุ่�ในตำบ้ลบ้้านดอนคาก็ตาม แต�ด้วยุความมีอัตลักษณ์

ทางสังคมวัฒนธิ์รรมที�คงไว้อยุ�างเข้้มแข้็ง เร์�มมีการปรับ้ตัวข้องวงดนตรีเพ่�อรับ้ใช้ชุมชน และการ

เปลี�ยุนแปลงไปข้องรป่แบ้บ้ประเพณ ีสงัคม และวฒันธิ์รรมในปัจจุบ้นั ทำให้ดนตรีแบ้บ้ลาวเวียุงที�

มีเคร่�องดนตรีแคนบ้รรเลงเป็นหลัก ได้มีการประยุุกต์ว์ธิ์ีการบ้รรเลงแบ้บ้ใหม� และนำเคร่�องดนตรี

ตามยุุคสมัยุมาบ้รรเลงจนเรียุกว�า วงแคนประยุุกต์ ประกอบ้ไปด้วยุ แคน พ์ณ ฉิ่์�ง ฉิ่าบ้ กรับ้ และ

กลองสองหน้า เพ่�อสร้างความสนุกสนานในก์จกรรมประเพณีต�าง ๆ ข้องชุมชน อีกทั�ง วงแคน

ประยุุกต์ตำบ้ลบ้้านดอนคา มีจำนวนหลายุวงและมีฝีีม่อในการบ้รรเลงที�ทำให้เก์ดเป็นอาชีพและ

ถิ่่กว�าจ้างไปบ้รรเลงในงานอ่�น ๆ ได้อยุ�างกว้างข้วางจนกระทั�งถิ่ึงปัจจุบ้ัน3  

 จากความเข้้มแข้็งข้องดนตรีแคนประยุุกต์ข้องตำบ้ลบ้้านดอนคา อำเภออ่�ทอง จังหวัด

สุพรรณบุ้รี ยุังได้มีวัฒนธิ์รรมดนตรีแคนในอีกพ่�นที�หนึ�ง ค่อพ่�นที�ตำบ้ลพลับ้พลาไชยุ อำเภออ่�ทอง 

จงัหวดัสพุรรณบ้รุ ีซึ่ึ�งมอีาณาเข้ตข้องตำบ้ลอยุ่�ตด์ตำบ้ลบ้า้นดอนคา รวมถิ่งึมกีารอาศึยัุอยุ่�ข้องชาว

ชาตพ์นัธิ์ุล์าวเวยีุงในพ่�นที�ตำบ้ลพลบั้พลาไชยุเช�นเดยีุวกนั จากข้อ้มล่ในเอกสารแผนพฒันาทอ้งถิ่์�น 

(พ.ศึ. 2561-2565) ข้ององค์การบ้ร์หารส�วนตำบ้ลพลับ้พลาไชยุ พบ้ว�ามีการระบุ้ภาษาถิ่์�นที�ใช้ใน

พ่�นที�ดังกล�าวค่อ ลาวเวียุงจันทน์4  (องค์การบ้ร์หารส�วนตำบ้ลพลับ้พลาไชยุ, 2562, น.9) ทั�งนี� 

คนในพ่�นที�ข้องตำบ้ลพลบั้พลาไชยุมกัเรยีุกตนเองว�า ลาวบ้า้นข้าม รวมถิ่งึการพฒันาวงดนตรแีคน

วดัโพธิ์์�ทองเจรญ์ ในตำบ้ลพลับ้พลาไชยุ ให้มรีป่แบ้บ้ข้องการบ้รรเลง และรป่แบ้บ้ข้องวงดนตรีเป็น

ข้องตนเอง จึงใช้ช่�อวัฒนธิ์รรมเป็นข้องตนเองว�า “วัฒนธิ์รรมลาวบ้้านข้าม”5 

3 วรรณพร บุ้ญญาสถิ่์ต และคณะ, พัฒนาการทางประวัต์ศึาสตร์ข้องกลุ�มชาต์พันธิ์ุ์ลาวเวียุง อำาเภออ่�ทอง 

จังหวัดสุพรรณบุ้รี,  

  วารสารว์ทยุาลัยุนครราชสีมา,  2560, 11(1), 29-36.

4 องค์การบ้ร์หารส�วนตำาบ้ลพลับ้พลาไชยุ, แผนพัฒนาท้องถิ่์�น : แผนยุุทธิ์สาสตร์การพัฒนา (พ.ศึ. 2561-2565), 

เข้้าถิ่ึงเม่�อ 2 กรกฎาคม 2566, เข้้าถิ่ึงได้จาก

https://plubplachai.go.th/public/list/data/detail/id/1039/menu/1196/page/1/catid/65

5 พระคร่ภาวนาโพธิ์์วงศึ์ สุหชฺโช, สัมภาษณ์เม่�อวันที� 30 ม์ถิุ่นายุน 2566
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 วัฒนธิ์รรมดนตรีและการบ้รรเลงวงแคนประยุุกต์ข้องตำบ้ลพลับ้พลาไชยุ มีความ

คล้ายุคลึงกันกับ้วัฒนธิ์รรมดนตรีและวงดนตรีแคนประยุุกต์ข้องตำบ้ลบ้้านดอนคา แต�ทั�งนี� คนใน

พ่�นที�รวมถิ่ึงผ่้นำชุมชนข้องอำเภอพลับ้พลาไชยุต�างต้องการที�จะผลักดันให้วัฒนธิ์รรมดนตรีและ

วงดนตรีแคนประยุุกต์ข้องตนเองมีอัตลักษณ์และคงอยุ่�ส่บ้ทอดต�อกันมา โดยุทำการบ้รรเลงและ

ฝีึกซึ่้อมอยุ่�ที�วัดโพธิ์์�ทองเจร์ญ หร่อเด์มเรียุกว�า วัดบ้้านข้าม ซึ่ึ�งมีความเป็นมาจากเด์มเป็นเพียุงวัด

เล็กๆร้างมาตั�งแต�สมัยุกรุงศึรีอยุุธิ์ยุาแตก จนชาวบ้้านล้านช้างหลวงพระบ้างมีการอพยุพถิ่์�นฐาน

มาอาศึยัุใตร้�มพระบ้รมโพธิ์ส์มภารในสมเดจ็พระเจา้ตากสน์มหาราช โดยุอาศึยัุอยุ่�ร�วมกนัเปน็กลุ�ม

และตั�งเป็นหม่�บ้้านขึ้�น โดยุมีการบ่้รณะวัดร้างเพ่�อใช้ทำก์จกรรมทางศึาสนาและเป็นที�ยุึดเหนี�ยุว

จต์ใจข้องชาวบ้า้น และตั�งช่�อว�า วดับ้า้นข้าม โดยุมพีระภก์ษจุารก์ธิ์ดุงคม์าจากเวยีุงจนัทน ์ช่�อพระ

อาจารยุพ์ม่าจำพรรษาเปน็องคแ์รก ข้ึ�นทะเบ้ยีุนเปน็วดัในคณะสงฆ์ไ์ทยุ เม่�อป ีพ.ศึ. 2447 โดยุมชี่�อ

ใหม�ว�า วัดโพธิ์์�ทองเจร์ญ เพราะมีต้นโพธิ์์�มีใบ้สีเหล่องเก์ดข้ึ�นเองตามธิ์รรมชาต์ ได้รับ้พระราชทาน

ว์สุงคามสีมา เม่�อปี พ.ศึ. 2471 ได้รับ้แต�งตั�งเป็นหน�วยุอบ้รมประชาชนประจำตำบ้ลพลับ้พลาไชยุ 

(อปต.) เม่�อปี พ.ศึ. 2525 ได้มีการพัฒนาบ้่รณปฏ์สังข้รณ์ ก�อสร้างเสนาสนะเร่�อยุมา โดยุอดีตเจ้า

อาวาสและเจา้อาวาสรป่ปัจจบุ้นั ดว้ยุความร�วมมอ่ร�วมใจข้องข้าวบ้า้นข้าม และผ่ศ้ึรัทธิ์าในพระพุทธิ์

ศึาสนา เจ้าอาวาสปัจจุบ้ันค่อ พระคร่ภาวนาโพธิ์์วงศึ์ สุหชฺโช6

 จากการที�วดัเป็นศึน่ยุร์วมจต์ใจข้องชาวบ้า้นในพ่�นที�ตำบ้ลพลบั้พลาไชยุจงึทำใหว้งดนตรี

แคนประยุุกต์ได้เข้้ามาบ้รรเลงและฝึีกซ้ึ่อมกันในวัดโพธิ์์�ทองเจร์ญ อีกทั�งท�านพระคร่ภาวนาโพธิ์์

วงศึ์ สุหชฺโช ในสมัยุก�อนภายุหลังจากสึกจากการเป็นสามเณรตอนอายุุ 14 ปี ได้เห็นคร่ดวงตา (ผ่้

บ้รรเลงแคนวัดโพธิ์์�ทองเจรญ์) ซึึ่�งเป็นนักเป่าแคนในพ่�นที�ตำบ้ลพลับ้พลาไชยุ การเห็นการเป่าแคน

เป็นต้นแบ้บ้ที�น�าสนใจ แล้วเก์ดความสนใจและอยุากจะฝีึกเป่าแคน ถิ่ึงแม้ตนเองจะมีพ่�นฐานการ

เปา่แคนอยุ่�แลว้ ภายุหลงัจงึไดเ้ดน์ทางไปศึกึษาการเปา่แคนและการลำที�จงัหวดัข้อนแก�น จากนั�น

ยุา้ยุไปเรยีุนเปา่แคนที�จงัหวดัรอ้ยุเอด็ จนภายุหลงักลบั้มาที�ตำบ้ลพลบั้พลาไชยุ แลว้จงึไดบ้้วชเปน็

พระ จนมาเปน็เจา้อาวาสอยุ่�ที�วดัโพธิ์์�ทองเจรญ์ในปจัจบุ้นั7  ดว้ยุเหตนุี� ท�านจงึไดม้คีวามสนใจและ

สนับ้สนุนวัฒนธิ์รรมดนตรีวงแคนประยุุกต์ข้องตำบ้ลพลับ้พลาไชยุ โดยุให้สถิ่านที�ในการฝีึกซึ่้อม

และบ้รรเลงอยุ่�ที�วัดโพธิ์์�ทองเจร์ญมาจนถิ่ึงปัจจุบ้ัน

6 ศึ่นยุ์ข้้อม่ลสารสนเทศึคณะสงฆ์์ภาค 14, วัดโพธิ์์�ทองเจร์ญ, 2566, เข้้าถิ่ึงเม่�อ 2 กรกฎาคม 2566 เข้้าถิ่ึงได้

จาก https://www.sangha14.org/index.php?url=temple&id=94

7 พระคร่ภาวนาโพธิ์์วงศึ์ สุหชฺโช, สัมภาษณ์เม่�อวันที� 30 ม์ถิุ่นายุน 2566
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3. บทบาทหน้าที�การีบรีรีเลังวงแคนป็รีะยุุกต์ข้องตำบลัพลัับพลัาไชยุ

 วงดนตรีแคนวัดโพธิ์์�ทองเจร์ญ ตำบ้ลพลับ้พลาไชยุ มีหน้าที�ในการบ้รรเลงตามงาน

ประเพณีต�าง ๆ ข้องชุมชน อาท์ งานประเพณีสงกรานต์ แห�เทียุนพรรษา สรงน�ำพระ และงาน

ปร์วาสกรรมที�มีเป็นประจำทุกปี8  โดยุจากเด์มที�เรียุกว�า “วงดนตรีแคน” ไม�มีคำว�าประยุุกต์ 

เน่�องจากใช้ในการบ้รรเลงทำนองเพลงพ่�นบ้้านเพียุงอยุ�างเดียุว และใช้เคร่�องดนตรีเพียุงไม�กี�ช์�น 

แต�ในปัจจุบ้ัน ได้มีการเปลี�ยุนแปลงร่ปแบ้บ้การบ้รรเลงที�แตกต�างกันไปให้ทันต�อยุุคสมัยุ ที�เรียุก

ว�า “วงแคนประยุุกต์” โดยุนำเคร่�องดนตรีแคน พ์ณ ฉิ่์�ง ฉิ่าบ้ กรับ้ และกลองสองหน้า มาบ้รรเลง

ร�วมกัน ทั�งบ้ทเพลงพ่�นบ้้าน บ้ทเพลงไทยุ-ล่กทุ�ง หมอลำ โดยุมีการใช้เคร่�องข้ยุายุเสียุงไฟฟ้าช�วยุ

ให้เสียุงมีความดังมากข้ึ�นตามความเหมาะสมข้องการใช้งาน และในสถิ่านที�ต�าง ๆ 

 ลักษณะการบ้รรเลงข้องวงแคนประยุกุต์จะทำการบ้รรเลงบ้ทเพลงทุกรป่แบ้บ้ โดยุเฉิ่พาะ

เพลงยุุคใหม�ประเภทเพลงล่กทุ�งที�เป็นแม�ไม้เพลงไทยุจากศึ์ลปิน สุรพล สมบ้ัต์เจร์ญ ไวพจน์ เพชร

สุพรรณ รุ�งเพชร แหลมส์งห์ และชายุ เม่องส์งห์ เป็นต้น นอกจากบ้ทเพลงล่กทุ�งที�นำมาใช้ในการ

บ้รรเลงแล้ว ยุังมีบ้ทเพลงพ่�นบ้้านที�เป็นที�น์ยุมหลัก ๆ มีแม�แบ้บ้ข้องทำนองที�เรียุกว�า “ลายุแคน” 

คำว�าลายุ ในความหมายุข้องอาจารยุก์รีะตว์จน ์ธิ์นภทัธิ์วุานนัท ์ใหค้วามหมายุข้องคำว�า ลายุ เปน็

คำที�แสดงถึิ่งลักษณะเฉิ่พาะที�มีความแตกต�างกันไปข้องท�วงทำนองเด์มเพลงเด์มหร่อระดับ้เสียุง

เด์มข้องแคนทั�งหมดที�มีอยุ่� ซึึ่�งส�วนที�แตกต�างไปจากเด์มจะมีช่�อเรียุกเฉิ่พาะเพ่�อให�ทราบ้ถิ่ึงความ

แตกต�างไปจากเด์ม เช�น ลายุสุดสะแนน ลายุลมพัดพร้าว ลายุแมงภ่�ตอมดอกไม้ เป็นต้น9

 เพลงพ่�นบ้า้นที�มที�วงทำนองข้องลายุแคนที�มกีารบ้รรเลงอยุ่�ในวงแคนประยุกุตว์ดัโพธิ์์�ทอง

เจร์ญ ตำบ้ลพลับ้พลาไชยุ มีลายุแม�แบ้บ้ที�ใช้บ้รรเลงลายุต�าง ๆ มีดังนี� 

 ลัายุอ�านหนงัสุอืใหญ่� เป็นลายุทำนองแคนที�ใชบ้้รรเลงประกอบ้พธี์ิ์กรรมทางศึาสนา โดยุ

มกีารบ้รรเลงเดี�ยุวแคนในทำนองลายุอ�านหนังส่อใหญ� บ้รรเลงคลอประกอบ้กับ้การอ�านคัมภีร์ อ�านตำรา 

บ้ทสวด บ้ทคาถิ่า หรอ่การร�ายุคาถิ่าไปโดยุที�หมอแคนจะเปา่ลายุอ�านหนงัสอ่ใหญ�ประกอบ้เข้า้ดว้ยุ 

เพราะลายุอ�านหนงัสอ่ใหญ� เปน็ลายุที�ฟงัแลว้ทำใหเ้กด์ความร่ส้กึถิ่งึความศึรทัธิ์าทำให้มสีมาธิ์ ์หรอ่

ฟังแล้วเกด์อารมณ์ที�ห้าวหาญ ข้ึ�นอยุ่�กับ้อารมณ์และสถิ่านการณ์ข้องผ่้ฟัง10 

8 องค์การบ้ร์หารส�วนตำาบ้ลพลับ้พลาไชยุ, แผนพัฒนาท้องถิ่์�น : แผนยุุทธิ์สาสตร์การพัฒนา (พ.ศึ. 2561-2565), 

เข้้าถิ่ึงเม่�อ 2 กรกฎาคม 2566, เข้้าถิ่ึงได้จาก

https://plubplachai.go.th/public/list/data/detail/id/1039/menu/1196/page/1/catid/65

9 ชาต์อาชา พาลีละพส์ษฐ์กุล. ทักษะการเป่าแคนข้ั�นพ่�นฐาน. เอกสารประกอบ้การสอน สาข้าดนตรีพ่�นบ้้าน 

ว์ทยุาลัยุดุร์ยุางคศึ์ลป์ มหาว์ทยุาลัยุมหาสารคาม. 2564 24.

10 พระคร่ภาวนาโพธิ์์วงศึ์ สุหชฺโช, สัมภาษณ์เม่�อวันที� 30 ม์ถิุ่นายุน 2566
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 ลัายุสุุดสุะแนน มีลักษณะข้องลายุที�มีทำนองสนุกสนาน เร้าใจ มีจังหวะกระชับ้ ใช้

ประกอบ้การลำทางสั�น (ลำกลอน) สำหรับ้หมอแคน11  คำว�า สุดสะแนน เป็นคำที�เพี�ยุนมาจาก

คำว�า สายุแนน เป็นภาษาพ่ดข้องคนอีสาน หมายุถิ่ึง การมีเยุ่�อใยุ มีความผ่กพันต�อกัน ซึ่ึ�งลายุสุด

สะแนนถิ่่อเป็นลายุแม�แบ้บ้ ลายุคร่ที�มีความไพเราะ 

 ลัายุเต้ยุ เป็นลายุเบ้็ดเตล็ด คำว�าเต้ยุ หมายุถิ่ึงการเกี�ยุวพาราสีข้องหนุมสาว มีอารมณ์

สนุกสนาน ประกอบ้ไปด้วยุ 4 ทำนอง ได้แก� เต้ยุธิ์รรมดา เต้ยุหัวโนนตาล เต้ยุโข้ง และเต้ยุพม�า

 ลัายุเซิ้้�ง ใช้ประกอบ้พ์ธิ์ีกรรมเซึ่์�ง เช�น เช์�งแห�นางแมว เซึ่์�งบ้ั�งไฟ เป็นลายุดนตรีประกอบ้

คำร้องเซึ่์�ง ร้องประกาศึ หร่อร้องบ้อก 

 จากลกัษณะข้องแม�แบ้บ้ทำนองลายุทำนองแคนแม�แบ้บ้ดังกล�าว  ยุงัมอีกีหลายุลายุ ที�ใช้

ในการบ้รรเลงในบ้ทเพลงพ่�นบ้า้นข้องวงแคนประยุกุต์วดัโพธิ์์�ทองเจรญ์ ตำบ้ลพลับ้พลาไชยุ โดยุการ

เล่อกนำทำนองมาบ้รรเลงให้เหมาะสมกับ้สถิ่านการณ์และโอกาสข้องงาน โดยุข้ึ�นอยุ่�กับ้ปฏ์ภาณ

ข้องผ่บ้้รรเลงว�าจะเลอ่กใชบ้้ทเพลง และลายุใดมาใชใ้นการบ้รรเลงได้อยุ�างเหมาะสม จงึทำให้เห็น

ไดว้�าลกัษณะข้องการบ้รรเลงวงแคนประยุกุต ์มกีารผสมผสานระหว�างวฒันธิ์รรมข้องชาตพ์นัธิ์ุ ์รวม

ไปจนถึิ่งการปรับ้เปลี�ยุนรป่แบ้บ้การบ้รรเลงตามยุคุสมัยุเพ่�อความอยุ่�รอดข้องวงแคนประยุกุต์เพ่�อ

อนุรักษ์และส่บ้สานต�อ และเพ่�อการสร้างอาชีพให้กับ้นักดนตรีในวง ถิ่ึงแม้ว�าร่ปแบ้บ้การบ้รรเลง

จะมีความคล้ายุคลึงกันกับ้วงดนตรีแคนในพ่�นที�ใกล้เคียุง แต�ชาวบ้้าน ผ้่นำชุมชน และหน�วยุงาน

ในพ่�นที� ต�างให้การสนับ้สนุนและผลักดันให้วงแคนประยุุกต์วัดโพธิ์์�ทองเจร์ญได้มีการส่บ้ทอดและ

อยุ่�ค่�ประเพณีข้องตำบ้ลพลับ้พลาไชยุต�อไปอยุ�างยุั�งยุ่น

4. ป็รีะเด็นป็ัญ่หาที�พบข้องวงดนตรีีแคนวัดโพธ้�ทองเจัรี้ญ่ 

 เน่�องจากวงดนตรีแคนประยุุกต์ในพ่�นที�ตำบ้ลพลับ้พลาไชยุ ยุังไม�ถิ่่กเผยุแพร�และเป็น

ที�ร่้จักมากนัก เน่�องจากมีพ่�นที�ต์ดกับ้ตำบ้ลบ้้านดอนคา ที�มีวงแคนประยุุกต์ที�มีช่�อเสียุงมากกว�า   

10 วง ลักษณะข้องการจ้างงานบ้รรเลงทั�งในและนอกพ่�นที�ตำบ้ลพลับ้พลาไชยุ มักว�าจ้างวงแคน

ประยุกุตจ์ากตำบ้ลบ้า้นดอนคามากกว�า เน่�องจากสามารถิ่ตด์ต�อได้ง�ายุ วงดนตรีแคนประยุกุต์เปน็ที�

ร่จ้กัโดยุทั�วไป และไดร้บั้การสนบั้สนนุดา้นการเผยุแพร�และใหอ้าชพีกบั้วงดนตร ีโดยุการสนบั้สนนุ

ให้บ้รรเลงในงานบุ้ญ และพ์ธิ์ีกรรมต�าง ๆ ข้องท้องถิ่์�นตนเองและใกล้เคียุง ดังนั�น ประเด็นปัญหา

ที�เกด์ข้ึ�นข้องวงดนตรแีคนวัดโพธิ์์�ทองเจรญ์ ตำบ้ลพลบั้พลาไชยุ มปีระเดน็ปัญหาที�สำคญัดงัต�อไปนี�

11 โยุธิ์์น พลเข้ต, ความร่้เกี�ยุวกับ้ลายุพ่�นบ้้านอีสาน. ว์ทยุาลัยุนาฎศึ์ลปร้อยุเอ็ด สถิ่าบ้ันบ้ัณฑ์ตพัฒนศึ์ลป์. เข้้าถิ่ึงเม่�อ 

2 กรกฎาคม 2566, เข้้าถิ่ึงได้จาก http://media.bpi.ac.th/admin/attach/w2/f20180927192142_WbUG9EYvDA.pdf
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 4.1 วงดนตรีแคนวดัโพธิ์์�ทองเจรญ์ยัุงไม�เป็นที�ร่จ้กักนัอยุ�างแพร�หลายุ โดยุจากการศึึกษา

ข้อ้มล่ดา้นการเผยุแพร�และประชาสมัพนัธิ์จ์ากหน�วยุงานในพ่�นที�ทางอน์เทอรเ์นต็ ยุงัไม�ปรากฏพบ้

ภาพหร่อผลงานการบ้รรเลงข้องวงดนตรีแคนวัดโพธิ์์�ทองเจรญ์ โดยุเฉิ่พาะภาพกจ์กรรมงานบุ้ญข้อง

ตำบ้ลพลับ้พลาไชยุ ที�ไม�ปรากฏว�ามีวงดนตรีแคนประยุุกต์วงดังกล�าวร�วมบ้รรเลงในงานเหล�านั�น

 4.2 เยุาวชนในพ่�นที�ไม�ให้ความสนใจในการส่บ้ทอดการบ้รรเลง เน่�องจากบ้ทบ้าทการ

บ้รรเลงข้องวงแคนประยุุกต์มักใช้ในการบ้รรเลงประกอบ้งานพ์ธิ์ีทางศึาสนา งานประเพณีท้องถิ่์�น 

โดยุมีเพียุงวัยุผ่้ใหญ�และวัยุผ่้ส่งอายุุบ้รรเลงวงดนตรีแคนให้เห็นตามงาน จึงทำให้เยุาวชนมองเห็น

ว�าเป็นวงดนตรสีำหรบั้ผ่ส้ง่อายุเุท�านั�น และเยุาวชนข้าดความสนใจ และข้าดแรงจง่ใจในการที�อยุากจะมาบ้รรเลง

 4.3  ถิ่งึแมส้ถิ่านศึกึษาไดเ้คยุใชก้ระบ้วนการข้องการนำการบ้รรเลงแคนเข้า้ไปในหลกัส่ตร

ข้องสถิ่านศึกึษาในระดับ้ประถิ่มศึกึษา แต�ก็ไม�สามารถิ่ที�จะทำให้เยุาวชนได้เรยีุนร่ต้�อยุอดไปส่�การ

บ้รรเลงในระดับ้ที�ออกงานได้ เม่�อต้องจบ้การศึึกษาไป ก็จะไปเรียุนต�อในระดับ้ที�ส่งข้ึ�น ก็จะทำให้

ไม�ได้ฝีึกฝีนการบ้รรเลงแคนอีก

 จากประเด็นปัญหาที�พบ้ข้องวงดนตรีแคนวัดโพธิ์์�ทองเจร์ญดังกล�าว เป็นเพียุงประเด็น

ปัญหาหลักที�สำคัญ และมีผลต�อเน่�องไปส่�ปัญหาข้องการไม�มีผ้่ส่บ้ทอดการบ้รรเลง และความ

พยุายุามหาแนวทางแก้ไข้ปัญหาโดยุความร�วมม่อข้องหน�วยุงานท้องถิ่์�น วัด และชาวบ้้านในพ่�นที�

ในการที�จะส�งเสร์ม สนับ้สนุน อนุรักษ์ และหาผ่้ส่บ้ทอดนั�น แต�ยุังไม�เก์ดผลลัพธิ์์ให้เห็นเท�าที�ควร 

ดังนั�น ประเด็นปัญหาดังกล�าวมานี� เก์ดจากข้้อม่ลที�ได้จากการสอบ้ถิ่าม สัมภาษณ์ การศึึกษาและ

สำรวจข้้อม่ลข้องนักศึึกษาในกระบ้วนการว์ศึวกรสังคม จึงได้มาซึ่ึ�งประเด็นปัญหาดังกล�าว แล้วจึง

นำมาค์ดว์เคราะห์เพ่�อหาแนวทางการแก้ไข้ปัญหาต�อไป 

5. บทสุรีุป็แลัะแนวทางแก้ไข้ป็ัญ่หา

 บ้ทสรุปข้องปัญหาดังกล�าว เร์�มต้นที�การสร้างนวัตกรรมแผนการจัดตั�งชมรมวัฒนธิ์รรม 

ลาวบ้้านข้าม จากการจัดเวทีเสวนาแลกเปลี�ยุนด้านการหาแนวทางจัดตั�งชมรม ได้รับ้ความเห็น

ชอบ้จากผ่ท้ี�เกี�ยุวข้อ้งกบั้ชมุชน อาท ์หน�วยุงานองคก์ารบ้รห์ารส�วนตำบ้ลพลบั้พลาไชยุ วดัโพธิ์์�ทอง

เจรญ์ ผ่บ้้รห์ารสถิ่านศึกึษา ผ่น้ำชุมชน และกรรมการโรงเรยีุนผ่ส้ง่อายุ ุร�วมกนัออกแบ้บ้โครงสร้าง

ข้องชมรม โดยุจะนำไปหาร่อเร่�องการสรรหาและแต�งตั�งคณะกรรมการชมรม โดยุมีที�ปรึกษาค่อ 

เจ้าอาวาสวัดโพธิ์์�ทองเจรญ์ และนายุกองค์การบ้รห์ารส�วนตำบ้ลพลับ้พลาไชยุ และวท์ยุาลยัุการดนตรี 

มหาว์ทยุาลัยุราชภัฏบ้้านสมเด็จเจ้าพระยุา เป็นผ่้ประสานการจัดตั�งชมรม และออกแบ้บ้ก์จกรรม

การดำเน์นงานให้กับ้ชมรมต�อไป
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ภาพที� 2 และ ภาพที� 3 เวทีเสวนาหาร่อการจัดตั�งชมรมวัฒนธิ์รรมลาวบ้้านข้าม

ที�มา : ณัฐศึรัณยุ์ ทฤษฎ์คุณ (2566)

 จากภาพที� 2 และ ภาพที� 3 เวทีเสวนาหาร่อการจัดตั�งชมรมวัฒนธิ์รรมลาวบ้้านข้าม ได้

มข้ี้อเสนอแนะจากนกัศึกึษาและคณาจารย์ุข้องวท์ยุาลัยุการดนตรตีามประเดน็ปัญหาหลกัที�เกด์ข้ึ�น ดงันี�

 5.1 วงดนตรีแคนวดัโพธิ์์�ทองเจรญ์ยุงัไม�เปน็ที�ร่จ้กักันอยุ�างแพร�หลายุ โดยุมขี้อ้เสนอแนะ

ดว้ยุการให้มกีารประชาสมัพนัธิ์ว์งดนตรีแคนประยุกุตว์ดัโพธิ์์�ทองเจรญ์ใหเ้ปน็ที�ร่จั้กมากข้ึ�น รวมถึิ่ง

การร�วมแรงร�วมใจกันสนบั้สนนุวงดนตรีแคนข้องชุมชนข้องตนเองให้วงดนตรีแคนมสี�วนร�วมในงาน

ต�าง ๆ พร้อมการให้มีหลักฐาน ผลงานการร�วมบ้รรเลงในงานบุ้ญต�าง ๆ ให้มากข้ึ�น อีกทั�ง การจัด

ตั�งเพจเฟสบุ้ค (Page facebook) ข้องวงดนตรีแคนประยุุกต์เพ่�อใช้ในการประชาสัมพันธิ์์ผลงาน

ข้องตนเองในงานต�าง ๆ และสามารถิ่ต์ดต�อรับ้งานในพ่�นที�ได้ นอกจากนี� ยุังมีการให้ข้้อเสนอแนะ

ให้วงดนตรีอยุ่�ค่�ไปกับ้ประเพณีและงานบุ้ญต�าง ๆ ข้องชุมชนให้มากข้ึ�น และการปรับ้ร่ปแบ้บ้วง

ดนตรีที�มีทั�งข้นาดเล็ก จำนวน 1-3 คน และมากกว�า 3 คน ข้ึ�นอยุ่�กับ้ข้นาดข้องงาน และกำลังจ้าง

ข้องเจ้าข้องงาน โดยุข้้อเสนอแนะข้องการดำเน์นการดังกล�าวมานี� อยุ่�ภายุใต้ก์จกรรมการดำเน์น

งานข้องชมรมวัฒนธิ์รรมลาวบ้้านข้าม เพ่�อให้เก์ดความเป็นอันหนึ�งอันเดียุวกันทั�งในด้านข้องการ

บ้ร์หารจัดการด้านต�าง ๆ อยุ�างมีประส์ทธิ์์ภาพ

 5.2 เยุาวชนในพ่�นที�ไม�ให้ความสนใจในการส่บ้ทอดการบ้รรเลง โดยุจากประเด็น

ปัญหาดังกล�าวมานี� ชุมชนพยุายุามผลักดันอยุ�างเต็มที� แต�ยุังไม�เก์ดผลลัพธิ์์เช์งประจักษ์เท�าที�ควร              

โดยุนกัศึกึษาและคณาจารยุไ์ดใ้หข้้้อเสนอแนะในเร่�องข้องการสร้างแรงจง่ใจให้เยุาวชนหันมาสนใจ

ในการบ้รรเลง เช�น จัดตั�งวงดนตรีแคนเยุาวชน โดยุเยุาวชนที�เข้้าร�วมจะได้มีผลงานการเข้้าร�วม

แสดงดนตรีข้องชุมชน และเก็บ้หลักฐานผลงาน เช�น เกียุรต์บ้ัตร ภาพถิ่�ายุ เพ่�อทำเป็นแฟ้มสะสม

งานด้านความสามารถิ่พ์เศึษทางดนตรี เป็นโอกาสในการศึึกษาต�อในระดับ้ที�ส่งข้ึ�นต�อไปได้
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 5.3 ประเด็นปัญหาข้องการจัดให้การบ้รรเลงแคน และวงแคนประยุุกต์เข้้าไปอยุ่�ใน

หลกัสต่รข้องสถิ่านศึกึษา แต�ยุงัไม�เกด์ผลลพัธิ์ใ์นการต�อยุอดการบ้รรเลงเม่�อนกัเรยีุนจบ้การศึกึษา

ไปแลว้ ข้าดการบ้รรเลงอยุ�างต�อเน่�องจนไปไม�ถิ่งึข้ั�นการบ้รรเลงอยุ�างชำนาญ ดงันั�น นกัศึกึษาและ

คณาจารยุจ์งึให้ข้้อเสนอแนะให้มกีารจัดการส�งเสรม์ให้เปน็กจ์กรรมวงดนตรีแคนในสถิ่านศึกึษา โดยุ

ความร�วมม่อกับ้สถิ่านศึึกษาและองค์การบ้ร์หารส�วนตำบ้ลพลับ้พลาไชยุที�พร้อมผลักดันให้มีการ

ประกวดวงดนตรีแคนในพ่�นที�ตำบ้ลพลับ้พลาไชยุ และให้รางวัลผลงานให้เป็นแฟ้มสะสมงานข้อง

นักเรียุนที�เข้้าประกวด และรางวัลแก�คร่ที�เป็นผ่้ฝีึกซึ่้อม รวมถิ่ึงการใช้งบ้ประมาณส�วนหนึ�งในการ

ว�าจ้างนักดนตรีในวงดนตรีแคนประยุุกต์วัดโพธิ์์�ทองเจร์ญให้เป็นว์ทยุากรผ่้สนให้กับ้ตามโรงเรียุน

ในพ่�นที�ต�อไป

 จากแนวทางการแก้ไข้ในประเด็นปัญหาหลักที�พบ้ดังกล�าว ทำให้เห็นว�าในข้้อเสนอแนะ

บ้างประเด็นจะต้องนำมาประสานงานและพ่ดคุยุกันอีกครั�ง ภายุหลังจากการจัดตั�งชมรมและมี

คณะกรรมการดำเน์นการข้องชมรมเรียุบ้ร้อยุแล้ว โดยุข้้อเสนอแนะเป็นเพียุงการแนะนำแนวทาง 

ซึ่ึ�งคนในพ่�นที�เท�านั�นที�จะสามารถิ่ทราบ้ว�าสามารถิ่นำไปปฏ์บ้ัต์ได้มากน้อยุเพียุงใด

 บ้ทสรุปข้องแนวทางที� เ ก์ด ขึ้�นข้องวงดนตรีแคนประยุุกต์วัดโพธิ์์�ทองเจร์ญ                             

ตำบ้ลพลับ้พลาไชยุ อำเภอ อ่�ทอง จังหวัดสุพรรณบุ้รี โดยุภายุหลังที�มีการจัดตั�งชมรมวัฒนธิ์รรม

ลาวบ้้านข้ามจนได้รายุช่�อคณะกรรมการชมรมเสร็จส์�นแล้ว จึงทำการนัดหมายุเพ่�อประชุมถิ่ึง

วัตถิุ่ประสงค์ข้องการดำเน์นงานข้องชมรม โดยุมอบ้หมายุให้ว์ทยุาลัยุการดนตรี เป็นผ่้ออกแบ้บ้

กจ์กรรมและการดำเนน์งานข้องชมรม เพ่�อเอามานำเสนอใหก้บั้คณะกรรมการชมรมได้หารอ่และมี

มตข์้อ้ตกลงร�วมกนัต�อไป โดยุแนวคด์ข้องกจ์กรรมจะตอ้งมุ�งเนน้ใหค้นในชมุชนทกุช�วงวยัุไดม้สี�วน

ร�วมกบั้วฒันธิ์รรมข้องชมุชน จากรากฐานข้องทรพัยุากรและประเพณทีี�มกีารจดัมาอยุ�างสม�ำเสมอ 

เช�น งานบุ้ญวันพระใหญ� และประเพณี 12 เด่อน ที�จะต้องทำการศึึกษาข้้อม่ลถิ่ึงก์จกรรมข้องใน

วันดังกล�าว เพ่�อที�จะให้ก์จการข้องชมรมได้มีส�วนร�วมในการพัฒนาร่ปแบ้บ้ก์จกรรมให้เป็นไปตาม

วัตถิุ่ประสงค์ข้องชมรมได้อยุ�างเหมาะสม

WAT PHOTHONGCHAROEN APPLIED KHAEN ENSEMBLE
PHLPPHLA CHAI SUB-DISTRICT, U-THONG DISTRICT, 
SUPHANBURI PROVINCE.               N. Tissadikun



41

บรีรีณานุกรีม

ชาต์อาชา พาลีละพส์ษฐ์กุล. ทักษะการเป่าแคนข้ั�นพ่�นฐาน. เอกสารประกอบ้การสอน สาข้าว์ชา

ดนตรีพ่�นบ้้าน ว์ทยุาลัยุดุร์ยุางคศึ์ลป์ มหาว์ทยุาลัยุมหาสารคาม. 2564 

ศึ่นยุ์ข้้อม่ลสารสนเทศึคณะสงฆ์์ภาค. (2566) . วัดโพธิ์์�ทองเจร์ญ. ค้นเม่�อวันที� 2 กรกฎาคม 2566 

จาก https://www.sangha14.org/index.php?url=temple&id=94

วรรณพร บุ้ญญาสถิ่์, ฉิ่ันทัส เพียุรธิ์รรม และเทพธ์ิ์ดา ศ์ึลปะบ้รรเลง. (2560). พัฒนาการทาง

ประวัต์ศึาสตร์ข้องกลุ�มชาต์พันธิ์ุ์ลาวเวียุง อำเภออ่�ทอง จังหวัดสุพรรณบุ้รี. วารสาร

ว์ทยุาลัยุนครราชสีมา. 11(1). 26-38.

มหาว์ทยุาลัยุราชภัฏสกลนคร, เอกสารประกอบ้การอบ้รมเช์งปฏ์บ้ัต์การ การพัฒนา Soft Skills 

ให้กับ้นักศึึกษาด้วยุกระบ้วนการว์ศึวกรสังคม ปีการศึึกษา 2565. (2565). เข้้าถิ่ึงเม่�อ 

2 กรกฎาคม 2566, เข้้าถึิ่งไดจ้าก https://sdd.snru.ac.th/wp-content/uploads/

พระคร่ภาวนาโพธิ์์วงศึ์ สุหชฺโช, สัมภาษณ์เม่�อวันที� 30 ม์ถิุ่นายุน 2566

สนอง คลงัพระศึร.ี แคนวง : ข้นาด จำนวน ชนด์ ทางเสยีุง และโนต้แคน. วารสารททีศัึนว์ฒันธิ์รรม, 

2564, 20(2). 168-185.

โยุธิ์์น พลเข้ต, ความร่้เกี�ยุวกับ้ลายุพ่�นบ้้านอีสาน. ว์ทยุาลัยุนาฎศึ์ลปร้อยุเอ็ด สถิ่าบ้ันบ้ัณฑ์ตพัฒน

ศึล์ป.์ เข้า้ถึิ่งเม่�อ 2 กรกฎาคม 2566, เข้า้ถึิ่งไดจ้ากhttp://media.bpi.ac.th/admin/

attach/w2/f20180927192142_WbUG9EYvDA.pdf

องคก์ารบ้รห์ารส�วนตำบ้ลพลบั้พลาไชยุ. (2562). แผนพฒันาทอ้งถิ่์�น : แผนยุทุธิ์ศึาสตรก์ารพฒันา 

(พ.ศึ. 2561-2565). ค้นเม่�อวันที� 2 กรกฎาคม 2566 จาก https://plubplachai.

go.th/public/list/data/detail/id/1039/menu/1196/page/1/catid/65

WAT PHOTHONGCHAROEN APPLIED KHAEN ENSEMBLE
PHLPPHLA CHAI SUB-DISTRICT, U-THONG DISTRICT, 
SUPHANBURI PROVINCE.               N. Tissadikun

https://www.sangha14.org/index.php?url=temple&id=94
 https://sdd.snru.ac.th/wp-content/uploads/ 
http://media.bpi.ac.th/admin/attach/w2/f20180927192142_WbUG9EYvDA.pdf 
http://media.bpi.ac.th/admin/attach/w2/f20180927192142_WbUG9EYvDA.pdf 
https://plubplachai.go.th/public/list/data/detail/id/1039/menu/1196/page/1/catid/65
https://plubplachai.go.th/public/list/data/detail/id/1039/menu/1196/page/1/catid/65


42

รีุ�งอรุีณแห�งกลันัตัน: การีสุร้ีางสุรีรีค์ดนตรีรีีองเงง็สุำหรีบัวงออร์ีเคสุตรีา

DAWN OF KELANTAN FOR ORCHESTRA

Corresponding author: 
Pusit Suwanmanee 
pusit.su@skru.ac.th

Received: 13 ม์ถิุ่นายุน 2566
Revised: 20 กรกฎาคม 2566
Accepted: 23 กรกฎาคม 2566
Published: 31 กรกฎาคม 2567

Citation:
Northong, Panthakan and 
Pusit Suwanmanee. “Dawn 
of Kelantan for Orchestra.” 
PULSE: Journal for Music 
and  I n t e rd i s c i p l i na r y 
Practices, No.5 Vol.1 (2024): 
42-57. https://so18.tci-thaijo.
org/index.php/pulsejournal/
article/view/566/346

พัันธการต์์ หน่อทอง1, ภููษิิต์ สุุวรรณมณี2

Panthakan Northong, Pusit Suwanmanee

1นกัศึกึษาสาข้าวช์าดรุย์ุางคศึล์ป์ตะวนัตก คณะศ์ึลปกรรมศึาสตร์ 

มหาว์ทยุาลัยุราชภัฏสงข้ลา 
2อาจารย์ุประจำสาข้าวช์าดุรย์ุางคศ์ึลป์ตะวันตก คณะศ์ึลปกรรมศึาสตร์ 

มหาว์ทยุาลัยุราชภัฏสงข้ลา

บทคัดยุ�อ

 การวจั์ยุนี�มวีตัถิ่ปุระสงค์เพ่�อสร้างสรรค์ดนตรรีองเงง็โดยุใช้วธ์ิ์ี

การเรยีุบ้เรยีุงเสียุงประสานสำหรับ้วงออร์เคสตรา ผ่ว้จั์ยุได้ศึกึษาเทคนค์

การบ้รรเลง ช�วงเสยีุง และสำเนยีุงข้องดนตรรีองเงง็ รวมถิ่งึการศึกึษา

ประวัตค์วามเป็นมาข้องดนตรีรองเง็งจากการสัมภาษณ์จากผ้่เชี�ยุวชาญ

ด้านดนตรรีองเงง็ ผ้่วจ์ยัุคดัเล่อกบ้ทเพลงโยุเกต็กลนัตนัในจงัหวะโยุเกต็ 

ที�มคีวามสนกุสนาน เร้าใจ อกีทั�งยุงัมแีนวทำนองมคีวามน�าสนใจ

 จากการว์จัยุครั�งนี�พบ้ว�า ว์ธิ์ีการเรียุบ้เรียุงเสียุงประสาน

สำหรบั้วงออรเ์คสตรา ยุงัอาศึยัุองคค์วามร่ท้างดา้นทฤษฎดีนตรแีละ

การเรยีุบ้เรยีุงเสียุงประสาน โดยุต้องมีความเข้า้ใจข้องการใชเ้ทคนค์

ในแต�ละเคร่�องดนตรี ช�วงเสียุง และเทคน์คการบ้รรเลงข้องเคร่�อง

ดนตรใีนวงออรเ์คสตรา การคงไวซ้ึ่ึ�งอตัลกัษณข์้องจงัหวะดนตรใีนรป่

แบ้บ้รองเงง็เดม์ ภายุใต้ผลงานสร้างสรรค์ รุ�งอรุณแห�งกลันตัน จากแรง

บ้นัดาลใจทำนองเพลงโยุเก็ตกลนัตนั สำหรับ้วงออร์เคสตรามีความยุาว 

3:23 นาที ทั�งนี�ผ่เ้ชี�ยุวชาญประเมน์ผลงานสร้างสรรค์ได้ 3 มต์ ์ได้แก� 

1) ด้านการส่�อสารความเป็นพ่�นบ้้านสามารถิ่ประชาสัมพันธิ์์ดนตรี
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รองเง็งให้เป็นที�ร่้จักในบ้ร์บ้ทร�วมสมัยุ ได้เป็นอยุ�างดี 2) ด้าน

การบ้รรเลงมีการเรียุบ้เรียุงได้สอดคล้องกับ้แรงบั้นดาลใจ และ             

3) ด้านการเรียุบ้เรียุงเสียุงประสานสามารถิ่ยัุงเก็บ้อัตลักษณ์ข้อง

ดนตรีพ่�นบ้้านได้ทั�งแนวทำนองและจังหวะ 

คำสุำคัญ่: รองเง็ง, จังหวะโยุเก็ต, วงออร์เคสตรา

Abstract 

This creative research aims to arrange orchestral music 

inspired by Rong Ngeng, a traditional Thai Muslim performing 

art along southern Thailand’s Andaman Sea Coast. The 

researcher investigated performing techniques, pitch range, 

melody, and historical background by interviewing experts. 

Subsequently, they selected a Rong Ngeng piece in the Yoket 

rhythm, known for its lively beats and accentuated melodic 

lines.The outcome is the orchestral composition titled 

“Dawn of Kelantan,” which utilises Western musical theory 

and orchestration techniques. This approach preserves the 

essence of Rong Ngeng, encompassing its melody and the 

rhythmic patterns of Yoket, while also exploring the musical 

instruments, their ranges, and techniques.

This arrangement spans 3 minutes and 34 seconds. The 

evaluation of this creative work can be categorized into 

three aspects: 1) Folklore communication, promoting 

the concept of Rong Ngeng in a contemporary context, 

2) Performance, aligning with the folk tune through 

instrumentation while maintaining its authenticity and        

3) Orchestration, preserving the original essence of the 

folk melody and rhythmic patterns

Keywords: Rong Ngeng / Yoket / Orchestra 
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บทนำ

 ดนตรพี่�นบ้้าน คอ่ดนตรแีละเพลงที�มปีรากฏตามภม่ภ์าคต�าง ๆ  ที�แสดงออกถึิ่งการใช้ชวีต์ 

และภม่ปั์ญญาข้องพ่�นที� ยุดึถิ่อ่สบ่้ทอดกนัมาจนเป็นที�ยุอมรบั้ในสงัคมนั�น ๆ โดยุดนตรพี่�นบ้้าน 

ได้มกีารถิ่�ายุทอดด้วยุการพด่ การฟัง มากกว�าการอ�าน และการจด จงึไม�ค�อยุมกีารบ้นัทกึที�เป็น

ลายุลักษณ์อกัษร โดยุส�วนใหญ�แล้วดนตรีพ่�นบ้้าน จะส่บ้ทอดความร่ใ้นแบ้บ้ทางมุข้ปาฐะระหว�าง

ครก่บั้ลก่ศึษ์ย์ุโดยุตรง เน้นการจดจำ และการปฏ์บ้ตัเ์ป็นหลกั ดนตรเีกด์จากความคด์สร้างสรรค์

ข้องคนชนกลุ�มนั�น ๆ โดยุจะกล�าวถึิ่งเร่�องราวจากธิ์รรมชาตส์์�งแวดล้อมที�อยุ่�ใกล้ตวัหรอ่การกระ

ทำข้องคนในกลุ�มชน นำไปส่�การปฏ์สังสรรค์ข้องผ่้คนในพ่�นที�ผ�านการร้องเล�นเพ่�อให้เก์ดความ

สนกุสนาน ซึ่ึ�งปัจจัยุที�เกด์ขึ้�นกับ้ผ้่สร้างสรรค์ดนตรพี่�นบ้้านสามารถิ่จำแนกได้เป็น 2 ประเภทนั�นคอ่ 

1) การสร้างสรรค์เพ่�อเป้าหมายุเฉิ่พาะ คอ่ การกระทำเพ่�อส์�งใดส์�งหนึ�งข้องบ้คุคลในชนกลุ�มนั�น ๆ  

ที�มคีวามเช่�อ ความศึรทัธิ์าต�อศึาสนาหรอ่การสรา้งค�านย์ุมข้องเคร่�องดนตรเีพ่�อบ้รรเลงประกอบ้

พ์ธิ์ีกรรม และ 2) การสร้างสรรค์เพ่�อความงดงามในสนุทรยีุภาวะข้องผ้่รงัสรรค� ค่อผลงานที�เก์ด

จากความตั�งใจข้องผ้่รังสรรค์ เช�น การสร้างเคร่�องดนตรีที�มีความสวยุงามหรอ่การรงัสรรค์แนว

ทำนองเพลงที�มีความไพเราะและทำให้ผ้่คนเกด์ความร่ส้กึกบั้เพลงนั�น ๆ1

 ดนตรพี่�นบ้า้นข้องภาคใต้ มลีกัษณะที�เรยีุบ้ง�ายุมกีารประดษ์ฐ์เคร่�องดนตรจีากวสัดใุน

พ่�นที� จากข้้อม่ลสันน์ษฐานได้ว�าดนตรีพ่�นบ้้านดั�งเด์มข้องภาคใต้น�าจะมาจากพวกเงาะซึ่าไก ที�

ใช้ไม�ไผ�ลำข้นาดต�าง ๆ กัน ตัดออกมาเป็นท�อนสั�นบ้้างยุาวบ้้าง แล้วตัดปากข้องกระบ้อกไม้ไผ�

ให้ตรงหร่อเฉิ่ียุงพร้อมกับ้หุ้มด้วยุใบ้ไม้หร่อกาบ้ข้องต้นพ่ช ใช้ตีประกอบ้การข้ับ้ร้องและเต้นรำ 

โดยุชนในกลุ�มข้องภาคใต้นั�น มหีลากหลายุชาตพั์นธิ์ุเ์พราะในอดีตนั�นมกีารต์ดต�อค้าข้ายุมีความ

สมัพันธ์ิ์กบั้ในต�างประเทศึซึึ่�งส�วนใหญ�นั�นจะเป็นอน์เดียุ จนี ชวา-มลายุ ่จงึทำให้ได้รบั้วัฒนธิ์รรม

จากประเทศึนั�น ๆ  มา ไม�ว�าจะเป็นวัฒนธิ์รรมการแต�งกายุ อาหารการก์นหร่อวัฒนธิ์รรมดนตรี 

จึงทำให้เคร่�องดนตรีต�าง ๆ  ข้องภาคใต้ได้รับ้อ์ทธิ์์พล และได้รับ้การพัฒนาเป็นต้นมา โดยุความ

สำคัญข้องดนตรีพ่�นบ้้านข้องภาคใต้นั�นได้รับ้ใช้สังคมได้ สามารถิ่จำแนกได้ 2 ประการดังนี� 1) 

บ้รรเลงเพ่�อความร่�นเร์ง เพ่�อคลายุความเหน็ดเหน่�อยุจากการทำงาน ซึ่ึ�งจะบ้รรเลงควบ้ค่�กัน

ไปกับ้การละเล�น และการแสดงดนตรีเพราะดนตรีพ่�นบ้้านภาคใต้ ไม�น์ยุมบ้รรเลงล้วน ๆ แต�

จะน์ยุมบ้รรเลงควบ้ค่�กับ้การแสดง 2) บ้รรเลงประกอบ้พ์ธิ์ีกรรม เพ่�อบ้วงสรวง หร่อส่�อสารกับ้

ส์�งเหน่อธิ์รรมชาต์ ในอดีตคนส�วนใหญ�เช่�อเร่�องคต์การนับ้ถิ่่อผีหร่อว์ญญาณน์ยุม (animism)

1 บุ้ษกร  บ์้ณฑสันต์. (2554). ดนตรีภาคใต้ ศ์ึลปิน การถิ่�ายุทอดความร้่ พ์ธีิ์กรรมและความเช่�อ, หน้า 40
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จึงทำให้มีดนตรีที�ใช้บ้รรเลงในงานศึพ หร่อใช้บ้รรเลงเพ่�ออ้อนวอนเทพเจ้า ดนตรีจึงเป็นเคร่�อง

ม่ออันศึักด์�ส์ทธิ์์�ในการประกอบ้พ์ธิ์ีกรรม ทำให้มีอนุภาพทำให้เก์ดความข้ลัง       

 รองเง็ง เป็นศึ์ลปะเต้นรำพ่�นบ้้านแข้นงหนึ�งข้องชาวไทยุมุสล์ม มีความสวยุงามทั�งลีลา

ในการแสดงทั�งการเคล่�อนไหวข้องม่อ เท้า และลำตัว ได้รับ้อ์ทธิ์์พลมาจากยุุโรป ค่อประเทศึ

โปรตุเกส และสเปน ที�ได้เข้้ามาทำการค้าข้ายุ และสร้างความสัมพันธิ์์กับ้ผ่้คนทางภาคใต้ข้องไทยุ 

จากหลักฐานทางประวัต์ศึาสตร์พบ้ว�า ได้มีการสร้างคลังส์นค้าและก�อตั�งอนาน์คมฯ ครั�นเม่�อถึิ่ง

เทศึกาลคร์สต์มาส ปีใหม� หร่อช�วงที�มีงานร่�นเร์งใด ๆ ชาวยุุโรปมักปฏ์สัมพันธิ์์ทางสังคมร�วมกัน

ผ�านก์จกรรมการเต้นรำกันสนุกสนาน ส�งผลให้ชาวมลายุ่พ่�นเม่องเห็นเป็นแบ้บ้อยุ�างโดยุนำมา

ประยุุกต์และพัฒนาจนกลายุเป็นแบ้บ้ฉิ่บั้บ้ข้องตน ทำให้ชาวไทยุเช่�อชายุมลายุ่นำมาฝึีกซึ่้อมหัด

เล�นข้ึ�นบ้้าง  โดยุเร์�มแรกฝึีกหัดและจัดแสดงกันอยุ่�ในวงแคบ้ เฉิ่พาะแต�ในบ้้านขุ้นนางและวังเจ้า

เม่องสุลต�าน เพ่�อต้อนรับ้แข้กเหร่�อหร่อเวลามีงานร่�นเร์งต�าง ๆ เป็นการภายุใน ภายุหลังจึงได้เผยุ

แพร�หลายุออกส่�ชาวพ่�นเม่องจนเป็นที�น์ยุมในวงกว้างมากข้ึ�น

 จากการศึกึษาข้อ้มล่งานวจั์ยุและประสบ้การณโ์ดยุตรงข้องผ่ว้จ์ยัุจากการเปน็คนในพ่�นที�

ซึ่ึ�งไดส้มัผสัและสงัเกตการณป์รากฏการณใ์นวฒันธิ์รรมดนตรรีองเงง็ พบ้ว�า ดนตรรีองเงง็ในปจัจบุ้นั

ไดล้ดความนย์ุมลงในสังคม อนัเน่�องมาจากกระแสการเปลี�ยุนแปลงทางพลวัตทางสังคม (societal 

dynamic) โดยุเฉิ่พาะอยุ�างย์ุ�งในด้านดนตรีสมัยุน์ยุมอยุ�าง อาท์ ดนตรีเกาหลี หร่ออ์ทธิ์์พลจาก

เทศึกาลดนตรีที�จัดข้ึ�นเพ่�อธุิ์รก์จทางดนตรี หร่ออุตสาหกรรมดนตรีข้องโลกที�เต์บ้โตอยุ�างรวดเร็ว 

นอกจากนี�ผ้่ว์จัยุยัุงพบ้ว�าแหล�งเรียุนร่้ทางดนตรีรองเง็งมีจำกัด เน่�องจากดนตรีพ่�นบ้้านเป็นการ

ถิ่�ายุทอดด้วยุการอ�าน ฟัง มากกว�าการจด เน่�องจากดนตรีพ่�นบ้้านเป็นการถิ่�ายุทอดแบ้บ้มุข้ปาฐะ

มากกว�าการจดบ้ันทึก ผ่้ว์จัยุเล็งเห็นถิ่ึงความสำคัญข้องดนตรีรองเง็งจึงหาแนวทางในการธิ์ำรง

ไว้ซึ่ึ�งดนตรีประเภทนี�ให้มีความสร้างสรรค์อยุ�างร�วมสมัยุผ�านแนวค์ดการผสมผสานดนตรีตะวัน

ออกและตะวันตกโดยุคงไว้ซึ่ึ�งอัตลักษณ์ข้องรองเง็งเพ่�อให้คนรุ�นหลังได้มีโอกาสเรียุนร่้โดยุจะเป็น

อีกหนทางหนึ�งที�จะอนุรักษ์อยุ�างมีความร�วมสมัยุ

วัตถุุป็รีะสุงค์ข้องการีว้จััยุ  

 เพ่�อสรา้งสรรคผ์ลงานการเรยีุบ้เรยีุงเสยีุงประสานสำหรบั้วงออรเ์คสตราจากแรงบ้นัดาล

ใจบ้ทเพลงรองเง็งในจังหวะโยุเก็ต
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1. ความหมายุข้องรีองเง็ง

 รองเงง็ เปน็การแสดงพ่�นบ้า้นภาคใตท้ี�มปีระวตัค์วามเปน็มายุาวนาน ทั�งเปน็การแสดงที�

มีลักษณะการผสมผสานทางวัฒนธิ์รรม คำว�า “รองเง็ง” ตามพจนานุกรมฉิ่บ้ับ้ราชบ้ันฑ์ตยุสถิ่าน2  

ไดอ้ธิ์บ์้ายุว�าเปน็ ศึล์ปะการแสดงรป่แบ้บ้หนึ�งข้องชาวไทยุมสุลม์ภาคใต ้เปน็การเตน้รำค่�ชายุหญง์

และร้องเพลงคลอไปด้วยุ รองเง็งเป็นศึล์ปะการเต้นรำพ่�นบ้า้นข้องชาวไทยุมุสล์มที�มคีวามสวยุงาม

ทั�งลีลา การเล่�อนไหวข้องเท้า ม่อ ลำตัว และการแต�งกายุที�ประสมกลมกล่นไปกับ้ดนตรีประกอบ้

การแสดงที�ไพเราะ รองเงง็เปน็ศึล์ปะการเตน้รำที�ไม�ไดเ้ป็นการแสดงออกที�เป็นเร่�องราว ไม�มตีวัพระ

หร่อตัวนาง แต�มีเพียุงผ่้ชายุและผ่้หญ์งเต้นรำกันเท�านั�น ส�วนนักดนตรีจะทำหน้าที�บ้รรเลงเพลง

เพ่�อให้เก์ดจังหวะและทำนองในการเต้น การเต้นรองเง็งนั�นจะเน้นเป็นการเต้นรำตามจังหวะและ

เพลงที�กำหนดไว้อยุ�างมีแบ้บ้แผนเหม่อนกับ้เพลงรำวงมาตรฐาน ที�กำหนดเน่�อร้องและท�าเต้นรำ

ประกอบ้ไว้อยุ�างเคร�งครัด

2. ป็รีะวัต้รีองเง็ง 

 ในอดีตภาคใต้ข้องประเทศึไทยุเป็นด์นแดนที�มีอารยุธิ์รรมเก�าแก� และเป็นด์นแดนที�

เป็นเส้นทางอารยุธิ์รรมข้องมนุษยุชาต์ รวมทั�งเป็นเส้นทางข้องการค้าข้ายุข้องชนชาต์ต�าง ๆ เช�น 

อน์เดยีุ อาหรบั้ โปรตเุกส สเปน และ ฮอลลนัดา ชนชาตเ์หล�านี�ไดเ้ข้า้มาตั�งหลกัแหล�งเพ่�อทำการคา้ 

ความสัมพันธ์ิ์ระหว�างชนชาตต์�าง ๆ  ที�ได้เข้้ามาทำการค้าจึงทำให้เกด์การผสมผสานทางวัฒนธิ์รรม

ข้ึ�น รองเง็งก็เป็นหนึ�งในผลจากความสัมพันธิ์์ทางด้านวัฒนธิ์รรมเช�นกัน รองเง็งเป็นการเต้นรำที�

ได้รับ้อ์ทธิ์์พลมาจากประเทศึตะวันตก ค่อ โปรตุเกส และสเปน น์ยุมเต้นกันในกลุ�มมุสล์ม ที�อยุ่�ใน

ประเทศึไทยุ มาเลเซึ่ียุ อ์นโดนีเซึ่ียุ ซึ่ึ�งรองเง็งเป็นศึ์ลปะการแสดงพ่�นบ้้านข้องภาคใต้ ที�อยุ่�ในกลุ�ม

วัฒนธิ์รรมมลายุ่ น์ยุมจัดการแสดงในสามจังหวัดชายุแดนภาคใต้ค่อ ปัตตานี ยุะลา นราธิ์์วาส  ใน

รัชสมัยุสมเด็จพระรามาธิ์์บ้ดีที� 2 ราว พ.ศึ. 2061 พ�อค้าข้าวโปรตุเกสได้นำเอาการเต้ารำข้องตน

มาจัดแสดงในงานร่�นเร์ง วันขึ้�นปีใหม� มีลักษณะการเต้นเป็นค่� ๆ ชาวพ่�นบ้้านสนใจและนำมาฝึีก

เตน้และพฒันาจกลายุเปน็การแสดงรองเงง็ในปจัจบุ้นัแต�กย็ุงัไม�มหีลกัฐานที�ชดัเจนว�ารองเงง็มตีน้

กำเน์ดมาจากที�ใดเพราะชาวโปรตุเกสเข้้ามาตั�งหลักแหล�งค้าข้ายุทั�งเกาะมะละกา เม่องตรังกาน ่

และเมอ่งปัตตาน ีพระราชนพ์นธ์ิ์เร่�อง “ระยุะทางเที�ยุวชวากว�าสองเดอ่น ”3  ได้กล�าวไว้ในตอนที� 6 

เสร็จประทับ้เม่องการุตครั�งแรกไว้ว�า ด่เข้าเล�น “รองเกง” กันเป็นหม่�แรก 2 วง ทีหลังแยุกออก 

2 พจนานุกรมฉิ่บ้ับ้ราชบ้ัณฑ์ตยุสถิ่าน (2554). รองเง็ง, หน้า 975

3 จุลจอมเกล้าเจ้าอยุ่�หัว, พระบ้าทสมเด็จพระฯ, (2468) ระยุะทางเที�ยุวชวากว�าสองเด่อน, หน้า 37
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เป็น 3 วง มีผ่้หญ์งวงละ 3 คน มีพ์ณพาทยุ์สำหรับ้หนึ�ง ค่อ ระนาทราง 1 ซึ่อคัน 1 ฆ์้องราง 1 

ฆ้์องใหญ� 1 ใบ้บ้้าง 2 ใบ้บ้้าง กลองรป่ร�างเหมอ่นชนะแต�อ้วนกว�าสักหน�อยุหนึ�ง มสีองหน้าเลก็ ๆ  อัน 

1 ผ่้หญ์งรับ้พ์ณพาทย์ุ ผ่้ชายุเข้้ารำเป็นค่�แต�ผลัดกันลักษณะข้องการแสดงที�พระบ้าทสมเด็จพระ

จุลจอมเกล้าเจ้าอยุ่�หัว ทรงเรียุกว�า “รองเกง” หร่อนั�นค่อ “รองเเง็ง” นั�นเอง ซึึ่�งตรงกับ้ท�าขุ้น

ศึ์ลปกรรมพ์เศึษ เรียุกว�า “Ronggeng” และ อธิ์์บ้ายุว�า (รองเคง) การเต้นรำค่�พร้อมกับ้ร้องเพลง

ประสานเสียุง Ronggeng คล้ายุ Square dance ข้องฝีรั�งเศึส กล�าวกันว�าชาวมลายุ่ดัดแปลงการ

เตน้รำข้องชาวโปรตุเกส ฝีรั�งชาตแ์รกที�ซึ่ึ�งเข้า้มาตั�งหลักแหล�งในมลายุม่าเป็นรองเง็งแล้วแพร�หลายุ

ไปยุังที�ต�าง ๆ รองเง็งเป็นการแสดงพ่�นบ้้านที�ประกอบ้ด้วยุส�วนที�สำคัญ 3 ส�วน ค่อ ระบ้ำ ดนตรี 

และการข้ับ้ร้อง ลักษณะข้องดนตรีรองเง็งจะเป็นการผสมผสานดนตรีที�หลากหลายุวัฒนธิ์รรม     

มีไวโอล์นและแมนโดล์น (mandorin) ทำหน้าที�ดำเน์นทำนองเป็นตัววัฒนธิ์รรมฝีรั�ง เพลงรองเง็ง

หนึ�งมพี่�นฐานข้องเพลงฝีรั�งสมัยุเรเนสซึ่องส์ (Renaissance) โดยุเฉิ่พาะการเดน์ทางข้องพ�อค้าชาว

สเปน โปรตเุกส และฮอลลนัดา มารากสั ซึ่ึ�งเปน็เคร่�องดนตรปีระกอบ้จงัหวะข้องชาวยุโุรป รำมะนา

น์ยุมแพร�หลายุในกลุ�มอาหรบั้ ฆ์อ้งเปน็เคร่�องดนตรใีนดน์แดนอษุาคเนยุ ์ส�วนรองเงง็ในประเทศึไทยุ

นั�น น์ยุมเต้นกันในบ้้านขุ้นนางไทยุมุสล์ม ต�อมาได้แพร�หลายุเข้้าส่�ชาวบ้้านโดยุอาศึัยุการแสดงมะ

โยุ�ง (Mak Yong) ศึ์ลปะการแสดงในวังเม่องปัตตานีเม่�อประมาณ 400 ปีจากนั�นได้แพร�หลายุไป

ยุังกลันตัน4  มะโยุ�งแสดงเป็นเร่�องและมีการพักครั�งละ 10-15 นาที ระหว�างที�พักนั�นก็จะสลับ้ฉิ่าก

ดว้ยุรองเงง็ เม่�อดนตรีข้ึ�นเพลงรองเงง็ ฝีา่ยุผ่ห้ญง์ที�แสดงมะโยุ�งจะลกุข้ึ�นเตน้จับ้ค่�กนัเองเพ่�อใหเ้กด์

ความสุข้สนานมากยุ์�งข้ึ�น จึงเช์ญผ่้ชมเข้้ารวมวงด้วยุ ภายุหลังมีการจัดตั�งคณะรองเง็งแยุกออกมา

จากคณะมะโยุ�ง ผ่้ที�ร์เร์�มฟ้�นฟ่รองเง็งค่อ ขุ้นจารุว์เศึษศึึกษากร (เด์ม นายุเจ๊ะมุจารุประส์ทธิ์์�) อดีต

ศึึกษาธิ์์การอำเภอเม่องปัตตานี เม่�อปี พ.ศึ. 24945

3. ดนตรีีรีองเง็ง

 ดนตรีรองเง็งเป็นส�วนหนึ�งข้องการแสดงรองเง็ง ซึึ่�งมีเคร่�องดนตรีและดนตรีมาจากหลาก

หลายุทางวัฒนธิ์รรม และเป็นส�วนที�สำคัญข้องการแสดงรองเง็ง มีองค์ประกอบ้ดังนี� 

 3.1 เคร่�องดนตรีที�ใชใ้นการแสดงรองเง็ง ประกอบ้ด้วยุเคร่�องดนตรีที�ได้รบั้วัฒนธิ์รรมมาก

จากตะวนัตก ไดแ้ก� ไวโอล์น แมนโดนล์น มาราคสั และแอคคอรเ์ดียุน กับ้เคร่�องที�ได้รับ้วฒันธิ์รรม

4 สุข้สานต์ สกุลสวน และ เรวดี อึ�งโพธิ์์�. (2561) การแสดงมะโยุ�งในพ่�นที�จังหวัดชายุแดนใต้, วารสาร

กระแสวัฒนธิ์รรม, หน้า 21

5 พรเทพ บุ้ญจันทร์เพ็ชร์ และ สุภาวดี โพธิ์์เวชกุล (2562) นาฏลักษณ์การแสดงข้องวังยุะหร์�ง จังหวัด

ปัตตานี, วารสารศึ์ลปกรรมศึาสตร์ มหาว์ทยุาลัยุข้อนแก�น, ปีที� 11 (2), หน้า 202
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มากจากอาหรับ้ ได้แก� รำมะนา ส�วนเคร่�องดนตรีที�มาจากวัฒนธิ์รรมท้องถิ่์�น ได้แก� ฆ์้อง จะเน้น

การบ้รรเลงประกอบ้ท�าเต้นผ่้ชายุ ส�วนผ่้หญ์งจะเป็นการแสดงรองเง็งแบ้บ้ชาวบ้้าน เปิดโอกาสให้

คนเข้้ามามีส�วนร�วมได้   

 3.2 จงัหวะในเพลงรองเงง็ ในการแสดงรองเง็งนั�น นอกจากการรำดว้ยุท�วงท�าที�สวยุงาม

แล้ว ส์�งหนึ�งที�จะข้าดไปไม�ได้และทำให้การแสดงรองเง็งนั�นมีสีสันมากข้ึ�นค่อจังหวะประกอบ้การ

แสดงรองเง็งซึ่ึ�งจังหวะประกอบ้การแสดงรองเง็งนั�น มีดังนี�

  3.2.1 ลลีาจงัหวะโยุเกต็ โยุเกต็นั�นจะเปน็ลีลาจงัหวะที�ค�อนข้า้งเรว็ สนกุสนาน 

ดนตรีเน้นจังหวะหนักแบ้บ้กลุ�ม 2 จังหวะ และแบ้บ้กลุ�ม 3 จังหวะ

  3.2.2 ลีลาจังหวะอ์นัง อ์นังเป็นลีลาจังหวะที�ค�อนข้้างเร็ว แต�จะช้ากว�าโยุเก็ต 

โดยุเฉิ่พาะช�วงท้ายุที�ผ่้ตีจะรุกใช้เร็วข้ึ�น 

  3.2.3 ลลีาจงัหวะรมุบ้้า รมุบ้้าเป็นลลีาจงัหวะเรว็ปานกลางที�ทำให้ร่ส้กึสบ้ายุ ๆ 

และบ้างเพลงจะออกไปทางค�อนข้้างเร็ว 

  3.2.4 ลลีาจงัหวะซึ่มัเป็ง  ซึ่มัเป็งเป็นจงัหวะในการบ้รรเลงรองเเง็ง ค�อนข้้างช้า 

เหมาะสำหรับ้โชว์การเต้นรำ

  3.2.5 ลลีาจงัหวะอลัล ีอลัลเีปน็จงัหวะที�ชา้ที�สดุในจงัหวะรองแงง็ และบ้ทเพลง

ในสไตล์นี�มีความยุากในการบ้รรเลง เหมาะกับ้การเป็นเพลงบ้รรเลงเพ่�อประกอบ้การแสดง

 3.3 เพลงรองเง็งนั�นมีมากกว�า 50 เพลง โดยุการส่บ้ทอดข้องเพลงนั�นเก์ดจากการบ้อก

ปากต�อปากสบ่้ทอดกันมาส่�รุ�นต�อรุ�น จงึไม�มีหลกัฐานที�แน�ชัดว�าต้นกำเนด์มาจากแหล�งใด โดยุเพลง

รองเงง็นั�น พบ้หลกัฐานในดา้นการฟ้�นฟจ่าก ท�านข้นุจารวุเ์ศึษศึึกษา ผ้่ที�นำพาบ้ทเพลงรองเง็งมาส่�

ประเทศึไทยุ โดยุม ี10 เพลง ที�น์ยุมบ้รรเลงกันในการแสดงรองเง็ง ได้แก� ลาฆ์่ด่วอ เลนัง ป่โจ๊ะปิซึ่ัง 

อาเนาะดีดี� มะอีนงัชวา อนีงัมาลา บ้หุงารำไป มาแมระห์ ตารีกาโรง และจน์โยุดีวกัตม่าลำอารี เพลง

ที�ประกอบ้การแสดงรองเง็งนั�น แต�เด์มใช้ปันตงที�มีลักษณะเป็นบ้ทกวีคล้ายุลำนำ ไม�จำกัดเน่�อหา

ข้องเพลง จะเป็นบ้ทที�เกี�ยุวพาราสี การบ้รรยุายุถิ่ึงธิ์รรมชาต์ หร่อการพรรณนาต�อส์�งอ่�น ๆ ที�อยุ่�

รอบ้ตัว ก็สุดแต�ความต้องการ ดังนั�นเพลงรองเง็งแต�ละเพลงจึงมีบ้ทเพลงประกอบ้อยุ�างมากมายุ

4. ความเป็็นมาแลัะความหมายุข้องออรี์เคสุตรีา

 ออรเ์คสตรา (Orchestra) มาจากคำภาษากรกี หมายุถิ่งึ สถิ่านที�รอ้งเพลงและเตน้รำข้อง

วงข้บั้รอ้งประสานเสยีุงข้องกรกี ส�วนในโรงละครโรมนั (Roman Theatre) พ่�นที�ดงักล�าวถิ่ก่จดัสรร

ใหเ้ปน็ที�นั�งประชมุสำหรบั้สมาชก์วฒุส์ภาชั�นสง่ ซึ่ึ�งต�อมาถิ่ก่ดดัแปลงใหเ้ปน็เวทแีสดงอปุรากร   ส�ง
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ผลให้ออร์เคสตรากลับ้มาฟ้�นฟ่อีกครั�งในปลายุช�วงศึตวรรษที� 17 ช�วงยุุคเรเนซึ่องค์ 

(Renaissance) และต้นศึตวรรษที� 18 ยุุคบ้าโรค (Baroque)  โดยุในฝีรั�งเศึสเก์ดการประยุุกต์

ความหมายุข้องคำศัึพท์นี�ข้ึ�นมาใหม�ต�อนักดนตรีโดยุตรงรากฐานข้องวงออร์เคสตรายุุคใหม�นั�นได้

เก์ดข้ึ�นใหม� ในช�วงศึตวรรษที� 16 เม่�อข้นุนางชั�นสง่ได้ว�าจ้างกลุ�มนกัดนตรมีาบ้รรเลงร�วมกนัที�บ้้านใน

โอกาสสำคญัต�าง ๆ เช�น พ์ธิ์ีงานแต�ง หร่องานศึพ จนกระทั�ง ศึตวรรษที� 17 งานประพันธิ์์เพลงอ

อร์เคสตราได้แพร�หลายุไปยุังเข้ตอ่�น ๆ จึงทำให้วงเคร่�องสายุได้รับ้ความน์ยุมบ้รรเลงมากข้ึ�น โดยุ

เฉิ่พาะแถิ่บ้อ์ตาลี ฝีรั�งเศึส และอังกฤษ ข้ณะที�คฤหาสน์ต�าง ๆ ในเยุอรมนียุังคงน์ยุมประสมรวม

วงด้วยุเคร่�องลมทองเหล่อง 6

 การประสมวงเคร่�องดนตรีในวงออร์เคสตราแบ้�งออกได้เป็น 4 ประเภทใหญ� ๆ ได้ดังนี�

 1. กลุ�มเคร่�องลมไม้ เคร่�องลมไม้ที�มีบ้ทบ้าทในวงออร์เคสตรา สามารถิ่แบ้�งออกเป็น      

4 กลุ�มตระก่ล ได้แก� 1.กลุ�มตระก่ลฟล่ต ประกอบ้ด้วยุ ปิกโกโล ฟล่ต อัลโตฟล่ต เบ้สฟล่ต            

2.กลุ�มตระก่ลโอโบ้ ประกอบ้ด้วยุ โอโบ้ โอโบ้ดาโมเร อ์งล์ชฮอร์น เบ้สโอโบ้ เฮ็คเคลโฟ 3.กลุ�ม

ตระกล่คาร์เนต็ ประกอบ้ด้วยุ Eb คลารเ์นต็ Bb คลารเ์นต็ A คลารเ์นต็  อลัโตคลารเ์นต็ เบ้สคลารเ์น็ต 

คอนทราเบ้สคลาร์เน็ต ฮอร์นบ้าสเซึ่ต็ 4.กลุ�มตระกล่ บ้าสซึ่น่ ประกอบ้ด้วยุ บ้าสซึ่น่ คอนทราบ้าสซึ่น่ 

โดยุกลุ�มเคร่�องลมไม้มีสีสันเสียุงโดดเด�นตัดกันกับ้กลุ�มเคร่�องสายุ เคร่�องลมไม้แต�ละชน์ดจะสร้าง

เอกลกัษณ์น�ำเสยีุงเฉิ่พราะตวัได้อยุ�างด ีโดยุเฉิ่พาะเร่�องสสีสีนัเสยีุง พลังเสยีุง และความเข้้มข้องเสียุง   

 2. เคร่�องลมทองเหล่อง กลุ�มเคร่�องลมทองเหล่องจะมีความเป็นเน่�อเดียุวกันข้องเสียุง

มากกว�ากลุ�มเคร่�องลมไม ้โดยุจะมเีคร่�องลมทองเหลอ่งที�มบี้ทบ้าทในวงดงันี�  1.ทรมัเปต็ 2.เฟรนชฮ์

อร์น 3.ทรอมโบ้น 4.ท่บ้า โดยุเคร่�องลมทองเหล่องนั�น จะมีเน่�อเสียุง น�ำเสียุง และความเข้้มข้อง

เสียุงมากกว�าเคร่�องลมไม้ จึงทำให้เป็นที�โดดเด�นข้องวงออร์เคสตราเป็นอยุ�างมาก

 3. เคร่�องสายุ กลุ�มเคร่�องสายุ จะมีลักษณะที�โดดเด�นเป็นอยุ�างมากในวงออร์เคสตรา 

นอกจากจะเป็นทำนองแล้ว ก็ยุังเป็นเคร่�องที�ทำให้วงออร์เคสตรามีสีสันมากข้ึ�น สามารถิ่เล�นได้

หลายุร่ปแบ้บ้ในวงออร์เคสรา ทั�งเป็นทำนองหลัก ประสาน หร่อเป็นแนวเบ้ส โดยุเคร่�องสายุที�มี

บ้ทบ้าทในวงออร์เคสตรา มีทั�งหมดดังนี� 1.ไวโอล์น 2.ว์โอลา 3.เชลโล� 4.ดับ้เบ้์�ลเบ้ส

 4. เคร่�องกระทบ้ เคร่�องกระทบ้นั�น จะมีบ้ทบ้าทอยุ�างมากในวงออร์เคสตรา เป็นเคร่�อง

ที�ทำจงัหวะและใส�ลก่เล�นในวงออรเ์คสตราจงึทำใหว้งออรเ์คสตรามสีสีนัมากข้ึ�นโดยุเคร่�องกระทบ้

จะแบ้�งเปน็ 2 ประเภทใหญ� ๆ  ดังนี� 1.เคร่�องกระทบ้ที�มีระดบั้เสยีุงแน�นอน เคร่�องกระทบ้กลุ�มจะมี

ระดับ้เสียุงที�แน�นอน สามารถิ่เทียุบ้เสียุงได้ และจะมีกุญแจเสียุงประจำเคร่�องด้วยุ โดยุหน้าที�ข้อง

6 (การเรียุบ้เรียุงเสียุงประสานสำาหรับ้วงออร์เคสตรา : 2560)
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เคร่�องเหล�านี� จะสามารถิ่เล�นเป็นทำนองหลัก แนวเสียุงประสาน หรอ่ทำหน้าที�เป็นจังหวะข้องวงกไ็ด้ 

เคร่�องกระทบ้ที�มีระดับ้เสียุงไม�แน�นอนที�มบี้ทบ้าทในวงออร์เคสตรามีดงันี� 1.ไซึ่โลโฟน 2.มารม์บ้า            

3.ทม์ปาน ี2.เคร่�องกระทบ้ที�มีระดับ้เสียุงไม�แน�นอน กระทบ้ที�มีระดับ้เสียุง ไม�แน�นอน จะไม�

สามารถิ่ระบุ้เสียุงได้ จะทำหน้าที�เพียุงประกอบ้จังหวะเท�านั�น แต�จะสามารถิ่ใส�ล่กเล�นที�ทำให้วง

ออร์เคสตรา มีสีสันมากข้ึ�น โดยุจะทำหน้าที�ประกอบ้จังหวะในวงออร์เคสตรา และซึ่ัพพอร์ตใน

ส�วนอ่�น ๆ ข้องวงเคร่�องกระทบ้ที�มรีะดบั้เสยีุงไม�แน�นอนที�มบี้ทบ้าทในวงออร์เคสตรา มดีงันี� 1. ฉิ่าบ้                         

2. กลองสแนร์ 3. กลองใหญ� 

 จากความร่้ทางด้านการแสดงรองเง็งที�เป็นแรงบ้ันดาลให้ผ่้ว์จัยุในการสร้างผลงาน        

การเรียุบ้เรียุงเสียุงประสานสำหรับ้วงออร์เคสตราในร่ปแบ้บ้ตะวันตก 

ว้ธีการีว้จััยุ

1. ข้ั�นตอนการรวบ้รวมข้้อม่ล

 1.1 รวบ้รวมข้อ้มล่ประวัตค์วามเป็นมาข้องรองเง็ง จากหนังส่อ และสัมภาษณ์รายุละเอียุด

ที�เกี�ยุวข้อ้งกับ้เพลงโยุเก็ตกลันตนั ข้อ้มล่จากส่�ออเ์ล็กทรอนก์ส์เวบ็้ไซึ่ด ์และบั้นทกึเสียุงทำนองจาก

ผ่้ทรงคุณวุฒ์

2. ข้ั�นตอนการศึึกษาข้้อม่ล 

 2.1 ศึกึษาข้้อมล่เบ้่�องต้น ประวตัค์วามเป็นมาข้องดนตรรีองเงง็ จากงานว์จยัุ หนงัสอ่ และ

 2.2 ศึึกษาข้้อม่ลทฤษฎีการเรียุบ้เรียุงเสียุงประสานสำหรับ้วงออร์เคสตรา

 2.3 นำบ้ทเพลงรองเง็งที�คัดเล่อกมาเข้ียุนในร่ปแบ้บ้โน้ตสากล

 2.4 บ้ันทึกเสียุงจากผ่้ช�วยุศึาสตราจารยุ์ว์ชัยุ มีศึรี ผ่้ทรุงคุณวุฒ์ เพ่�อฟังสำเนียุงการเล�น 

 2.5 สัมภาษณ์ผ่้ทรุงคุณวุฒ์เกี�ยุวกับ้เร่�องดนตรีรองเเง็ง และเพลงโยุเก็ตกลันตัน 

 2.6 นำทฤษฎกีารเรยีุบ้เรยีุงเสยีุงประสานสำหรบั้วงออร์เคสตรามาพฒันาบ้ทเพลงโยุเกต็กลนัตนั

3. ข้ั�นตอนสรุปผลการว์จัยุ

 ว์เคราะห์ข้้อม่ลแบ้บ้สัมภาษณ์จากผ่้ทรงคุณวุฒ์ ผ่้แสดง และผ่้ฝีึกสอนซึ่ึ�งเป็นอาจารยุ์ผ่้

ควบ้คุมวง 3 ด้าน ได้แก� ด้านส่�อความเป็นพ่�นบ้้าน ด้านเทคการบ้รรเลง ด้านการพัฒนาทางการ

เรียุบ้เรียุงเสียุงประสาน

ผลัการีว้จััยุ

 ในหัวข้้อนี�เป็นการรายุงานผลการว์เคราะห์โครงสร้างข้องทำนองเพลงรองเง็ง              
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และกระบ้วนการสร้างสรรค์ โดยุผ่้ว์จัยุได้นำเพลงโยุเก็ตกลันตัน ซึ่ึ�งมีความน�าสนใจข้องทำนอง

เพลง ช�วงเสยีุง ความไพเราะ  การวเ์คราะห ์ทำนองเพลง ใชห้ลกัทฤษฎดีนตรตีะวนัตก บ้นัทกึเปน็

โน้ตสากล และกระบ้วนการสร้างสรรค์ ดังนี�

1. ทำนองเพลังโยุเก็ตกลัันตัน

 จากการศึึกษา ผ่้ว์จัยุสามารถิ่ถิ่อดทำนองเพลงโยุเก็ตกลันตัน ได้ดังร่ปที� 1 โดยุเพลง

โยุเก็ตกลันตันอยุ่�ในบ้ันใดเสียุง G ฮาร์โมน์ก ไมเนอร์ ประกอบ้ด้วยุ ซึ่อล ลา ทีแฟลต โด เร มี

แฟลต ฟา ฟาชาร์ป ตามลำดบั้ โดยุมีการใช้สังคตีลกัษณ์ทางดนตรี (form) แบ้บ้รอนโด (rondo) คอ่  

A,B,C,D,A,E,A 

รี่ป็ที� 1 ถิ่อดทำนองเพลงโยุเก็ตกลันตัน

2. กรีะบวนการีสุรี้างสุรีรีค์

 บ้ทเพลง “รุ�งอรุณแห�งกลันตัน” เป็นผลงานการสร้างสรรค์ที�ผ่้ว์จัยุได้คัดเล่อกเพลง

โยุเก็ตกลันตัน  ซึ่ึ�งเป็นบ้ทเพลงรองเง็ง นำมาเรียุบ้เรียุงเสียุงประสานในร่ปแบ้บ้ข้องวงออร์เคส

ตรา ยุังคงทำนองข้องบ้ทเพลงเด์มเอาไว้ในบ้างท�อน และมีการเปลี�ยุนแปลงทำนองเล็กน้อยุ เพ่�อ

พัฒนาให้มีความทันสมัยุมากข้ึ�น ใช้อัตราส�วนจังหวะ 2/4 และ 4/4 กุญแจประจำเสียุง จี ฮาร์

โมน์ค ไมเนอร์ ท�อนนำ (ห้องที� 1-11) ในห้องที� 1-6 ผ่้ว์จัยุต้องการให้ทรัมเป็ต และทรอมโบ้น

ใช้เทคน์คการเล�นแบ้บ้การประโคม (Fanfare) โดยุทรัมเป็ตลายุที�หนึ�งจะเป็นเมโลดี�หลักและ

ทรัมเป็ตลายุที�สองกับ้ทรอมทั�งสองลายุเล�นโน้ตสะส�วนเดียุวกันแต�จะเป็นโน้ตข้ั�นค่�ที� 3 และ 5 

โดยุจะมีเคร่�องอ่�น ๆ มารอรับ้โดยุการเล�นตัวร่ทข้องคอร์ดจีและมีการเปลี�ยุนการกำกับ้จังหวะ

จาก 2/4 เป็น 4/4 ในห้องที� 2 เปลี�ยุนจาก 4/4 เป็น 2/4 ในห้องที� 3 เปลี�ยุนจาก 2/4 เป็น 4/4 

ในห้องที� 5 เปลี�ยุนจาก 4/4 เป็น 2/4 ในห้องที� 6 และ เปลี�ยุนจาก 2/4 เป็น 4/4 ในห้องที� 7 

โดยุในห้องที� 8-11 ผ่้ว์จัยุใช้เทคน์คการเล�นแบ้บ้ ออสต์นาโต้ (Ostinato) แก� ไวโอล์น และว์โอลา 
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เพ่�อทำให้เพลงเก์ดความหว่อหวามากยุ์�งข้ึ�น โดยุห้องที� 1-11 มีความเร็วที� 80 (ตัวดำเท�ากับ้ 80) 

รี่ป็ที� 2 ตัวอยุ�างสกอร์และท�อนนำ

 ท�อน A  (ห้องที� 12-27) ผ่้ว์จัยุได้ให้โอโบ้เป็นทำนองหลัก และสร้างสรรค์ทำนองล้อที� 

ปิกโคโล� เพ่�อล้อกับ้ทำนองหลักในห้องที� 16-20 และมีการดัดแปลงทำนองหลักข้องโอโบ้ในห้อง

ที� 25-27 เพ่�อความแปลกใหม�และไม�ซึ่�ำ ในห้องที� 12 การกำกบั้จงัหวะจาก 2/4 และมคีวามเรว็ 70

รี่ป็ที� 3 ตัวอยุ�างข้องการล้อทำนอง

 ท�อน B  (ห้องที� 28-40) ในท�อนนี�การกำกับ้จังหวะจาก 4/4 และมีความเร็ว 130           

(ตัวดำเท�ากับ้130) จึงทำให้บ้ทเพลงมีความเร็วข้ึ�น ผ่้ว์จัยุได้กำหนดให้ทำนองหลักจะอยุ่�ที�กลุ�ม

เคร่�องสายุ ได้แก� ไวโอล์นหนึ�งและสอง ว์โอลา เชลโล จะทำหน้าที�ในการข้ับ้เคล่�อนเพลงให้มี

ความล่�นไหลและได้กล์�นอายุข้องความเป็นอาหรับ้และเคร่�องเป่าจะมีหน้าที�เป็น ร์ทึ�มฮาร์โมน์ค            

(Rhythm Harmonic) ที�จะเป็นทั�งสะส�วนโน้ตและคอร์ด ทำให้เพลงมีมต์แ์ละไปข้้างหน้ามากยุ์�งข้ึ�น

รี่ป็ที� 4 ท�อน B และเมโลดี�ข้องเคร่�องสายุ
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 ท�อน C (ห้องที� 41-49) ในท�อนนี�ผ่้ว์จัยุคงทำนองเด์มไว้โดยุให้ไวโอล์นแนวที�หนึ�ง และ

สองเล�นทำนองหลักที�ต�อมาจากท�อน B และให้ ว์โอลา เชลโล เล�นล้อกับ้ทำนองหลัก เพ่�อทำให้

อรรถิ่รสข้องการเล�นมีความขั้บ้เคล่�อนเพลงให้มคีวามล่�นไหล และได้กล์�นอายุข้องความเป็นอาหรับ้ 

เคร่�องเปา่มหีนา้ที�เปน็ แนวประสานที�เปน็กลุ�มจงัหวะ (rhythmic harmony) ทั�งสดัส�วนโนต้ และ

คอร์ด ทำให้เพลงมีม์ต์และไปข้้างหน้ามากยุ์�งข้ึ�น

รี่ป็ที� 5 ตัวอยุ�างการสอดทำนองระหว�างไวโอล์น ว์โอลาและเชลโล

 ท�อน D  (ห้องที� 51-57) ผ่้ว์จัยุได้กำหนดให้ทรัมเป็ตเป็นทำนองหลัก และเคร่�องสายุ

เล�นเป็นข้ั�นค่� 5 เพอร์เฟคในสะส�วนเข้บ้็ด 1 ชั�น และมีสแตกคาโต (Staccato) กำกับ้ไว้เพ่�อให้เก์ด

ความร่้สึกที�ไหลไปข้้างหน้าและสั�น

รี่ป็ที� 6 ตัวอยุ�างการนำเสนอทำนองข้องทรัมเป็ต และข้ั�นค่� 5 เพอร์เฟ็กต์ข้องไวโอล์น

 ท�อน E  (ห้องที� 58-73) ในท�อนนี�ผ่้ว์จัยุได้ดัดแปลงทำนองใหม�ข้ึ�นมาโดยุทำนองหลัก

ข้องท�อนนี�ไดน้ำโนต้หลกัข้องทำนองเดม์มาเรยีุบ้เรยีุงใหม�ดว้ยุการเปลี�ยุนรป่ข้องตวัโนต้แต�สดัส�วน

ยุังเหม่อนเด์มจะทำให้เก์ดความร่้สึกใหม� ๆ กับ้ผ่้ฟังและผ่้เล�น

รี่ป็ที� 7 ตัวอยุ�างการเปรียุบ้เทียุบ้ทำนองเด์ม และทำนองที�พัฒนาข้ึ�นมาใหม�

 ท�อน F  (ห้องที� 74-83) ค่อท�อนสำคัญข้องเพลง โดยุผ่้ว์จัยุได้เปลี�ยุนสัดส�วนโน้ตข้องคอ

งก้า ทำให้ร่ส้กึเกด์ความสุข้สนาน รวมถึิ่งการกำหนดให้ทรมัเปต็เล�นทำนองหลัก หอ้งที� 74-81 เพ์�ม

ไวโอล์นทั�งสองแนวเป็นทำนองหลัก ในห้องที� 79 เพ่�อจะส่�อว�าใกล้ถิ่ึงจุดส์�นสุดข้องเพลงแล้ว และ

ได้กำหนดให้ใส�เคร่�องหมายุลดอัตราความเร็ว (Ritardando) เข้้ามาเพ่�อดึงจังหวะให้ช้าลงเตรียุม
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เข้า้ส่�ท�อนจบ้ โดยุในห้องที� 83 ทรัมเป็ตแนวที�สองจะเล�นทำนองหลักเพ่�อพาเข้า้ส่�ท�อนจบ้ข้องเพลง

รี่ป็ที� 8 ตัวอยุ�างข้องท�อน F

 ท�อน จบ้ (ห้องที� 84-88) ในท�อนนี�ผ่้ว์จัยุได้นำท�อน B มาจบ้ และกำหนดความเร็ว 80 

(ตัวดำเท�ากับ้ 80) โดยุมีกลุ�มเคร่�องสายุเล�นเป็นคอร์ด G และกลุ�มเคร่�องลมทองเหล่อง ทำหน้าที�

เป็นแนวประสานที�เป็นกลุ�มจังหวะ เล�นสัดส�วนเข้บ้็ตหนึ�งชั�น 

รี่ป็ที� 9 ช�วงท้ายุข้องเพลงรุ�งอรุณแห�งกลันตัน

อภ้ป็รีายุผลั

 จากผลการศึกึษา และว์เคราะห์ไดข้้อ้สรุปดงันี� โยุเกต็กลนัตนัเป็นบ้ทเพลงที�ประพนัธิ์ข์้ึ�น

โดยุ ข้าแดร์ แวเด็ง ซึ่ึ�งบ้ทเพลงโยุเก็ตกลันตันนั�นอยุ่�ในจังหวะโยุเก็ต บ้ทเพลงนี�บ้รรยุายุถิ่ึงว์ถิ่ีชีว์ต

ความเป็นอยุ่�ข้องคนที�อาศึยัุอยุ่�ในรฐักลนัตนั โดยุอภน์นัท ์จต์ตโ์สภา ไดก้ล�าวไวว้�าเพลงโยุเกต็กลนั

ตนั มทีี�มาจากช�วงชีวต์หนึ�งข้อง ข้าแดร์ แวเด็ง  ได้เดน์ทางไปแสดงละครสัตว์ที�รฐักลันตัน ประเทศึ

มาเลเซึ่ียุ จึงได้เห็นความเป็นมาข้องผ่้คนที�ประเทศึมาเลเซึ่ียุ จึงได้ประพันธิ์์เพลงโยุเก็ตมาเลเซึ่ียุ 

(อภ์นันท์ จ์ตต์โสภา สัมภาษณ์ 24 พฤษจ์กายุน 2565) ผ่้ว์จัยุเห็นว�าบ้ทเพลงนี�มีความน�าสนใจทั�ง

ในประวัต์ศึาสตร์ข้องเพลง และจังหวะจึงได้คัดเล่อกทำนองเพลง และสำเนียุงในบ้ทเพลงโยุเก็ต 

DAWN OF KALANTAN FOR ORCHESTRA      P. Northong and P. Suwanmanee



55

กลันตัน จากความน�าสนใจ ช�วงเสียุง ที�ไพเราะ มาจัดวางโครงสร้างเพลง และถิ่อดเป็นโน้ตสากล 

สำหรบั้กระบ้วนการสร้างสรรค์โดยุการเรยีุบ้เรยีุงเสยีุงประสานสำหรบั้วงออร์เคสตรา เพลงโยุเกต็กลนัตนั 

มักมีลักษณะจังหวะทำนองที�คล้ายุกัน และแตกต�างกันดังนั�นควรเล่อกทำนอง เพลงพ่�นบ้้านเด์ม

ที�ง�ายุ และไพเราะน�าสนใจ เพราะเม่�อนำไป พัฒนาเป็นงานสร้างสรรค์ แล้วผ้่บ้รรเลงเข้้าใจ และ

เข้้าถิ่ึงได้ง�ายุสามารถิ่ส่�อให้ผ่้ฟังเก์ดความเข้้าใจ ถิ่ึงบ้ทเพลงนั�นๆ ได้เป็นอยุ�างดี สำหรับ้การพัฒนา

เปน็ผลงานสร้างสรรค์โดยุการเรยีุบ้เรยีุง สำหรับ้วงออร์เคสตรา ควรรักษาทำนองเดม์ไวส้ำคัญที�สุด

เพราะแนวทำนองเดม์มคีวามไพเราะ อยุ่�แล้วควรพฒันาเฉิ่พาะแนวทำนองสอดประสานใหม�เพ่�อให้

ด่น�าสนใจ และเข้้าถิ่ึงกลุ�มคนฟังได้มากยุ์�งข้ึ�น 

สุรีุป็ผลั

 จากการสมัภาษณ์การประเมน์ผลงานสร้างสรรค์รุ�งอรณุแห�งกลนัตนั แบ้�งออกเป็น 3 ด้านค่อ

1. ด้านการส่�อสารความเป็นพ่�นบ้้าน

 ผลงานการสร้างสรรค์โดยุการเรยีุบ้เรยีุงเสยีุงประสานสำหรับ้วงออร์เคสตรา สามารถิ่เป็น

ส่�อที�เหมาะสมในการเผยุแพร�ดนตรีรองเง็งได้เป็นอยุ�างดี เน่�องจากค�านย์ุม ข้องคนไทยุ ในปัจจุบ้นั

ค์ดว�าการฟังเพลงที�บ้รรเลงโดยุวงดนตรีพ่�นบ้้านไม�ทันสมัยุตกยุุคต�างกับ้ การฟังวงดนตรีสากล 

ซึ่ึ�งมีความทันยุุคทันสมัยุกว�า รวมถิ่ึงในสังคมเม่องก็ได้ฟังวงประเภทนี� เม่�อมีงานตามเทศึกาลพ่�น

บ้้าน หร่อเทศึกาลงานเม่องในแต�ละภ่ม์ภาค เพลงพ่�นบ้้าน เม่�อนำมาพัฒนาใหม�ให้วงออร์เคสตรา

ซึ่ึ�งเปน็วงดนตรสีากลจงึทำให้ด่แปลกใหม� เน่�องดว้ยุสีสนัข้องวงออรเ์คสตราสามารถิ่สรา้งอรรถิ่รส

ทางดนตรใีนการรบั้ชมเพ่�อใหค้นฟงั อกีทั�งนกัดนตรทีี�ไม�เคยุไดฟ้งัเพลงประเภทนี�มาก�อน สามารถิ่

เข้้าถิ่ึงได้ง�ายุ สำหรับ้ทำนองข้องเพลงโยุเก็ตกลันตันที�นำมาพัฒนาใหม�ก็มีความเหมาะสม และคง

ความเปน็ดนตรรีองเงง็เดม์ไดเ้ปน็อยุ�างด ีเพราะบ้ทเพลงที�นำมาพฒันาใหม�ยัุงคงทำนองเดม์ อยุ่�ไม�

เปลี�ยุนแปลงไปมาก ได้ยุน์ทำนองเพลงอยุ�างชัดเจน เพียุงแต�เปลี�ยุนลีลาสอดประสาน แนวทำนอง

ใหม� ใหเ้หมาะสมกบั้สสีนัวงออรเ์คสตรามากยุ์�งข้ึ�นเพ่�อใหเ้กด์สนุทรยีุรส สรา้งความต่�นเตน้เรา้ใจ ให้

กับ้ผ่้ฟังมากยุ์�งข้ึ�น เช�น ทำนองเพลงยุังคงทำนองเด์ม ได้เป็นอยุ�างดี และฟังได้ชัดเจนแต�ยุังมีบ้าง

ช�วงที�ยุงัไม�ใช�เสยีุงข้องดนตรพี่�นบ้า้นที�แทจ้รง์ เพราะเคร่�องดนตร ีในวงออรเ์คสตราไม�สามารถิ่เล�น

โนต้เคร่�องดนตรพี่�นบ้า้นไดห้มด ในส�วนข้องลลีาทำนองที�นำมาพฒันาใหม� กส็ามารถิ่เข้า้ถิ่งึไดเ้ปน็

อยุ�างดี กล�าวค่อ นักดนตรีสามารถิ่รับ้ร่้ได้ว�ากำลังเล�นเพลงพ่�นบ้้านอยุ่�ลีลาข้องทำนองสามารถิ่ส่�อ

ถิ่ึงเอกลักษณ์ข้องภาคใต้ เพราะมีเค้าโครงเด์มอยุ่�แต�มีบ้างช�วง ผ่้ฟัง หร่อ ผ่้บ้รรเลงที�ไม�ร่้จักเพลง

ยุังไม�สามารถิ่ส่�อออกมาได้ไม�ชัดเจน แต�ถิ่้าพ่ดถิ่ึงบุ้คล์กข้องเพลงก็พอเป็นไปได้ 

DAWN OF KALANTAN FOR ORCHESTRA      P. Northong and P. Suwanmanee



56

2. ด้านเทคน้คการีบรีรีเลัง

 ช�วงเสยีุง และเทคนค์ข้องเคร่�องดนตรใีนวงออรเ์คสตรามคีวามเหมาะสมกบั้ทำนองดนตรี

รองเง็งเด์ม เน่�องด้วยุผ่้ว์จัยุพัฒนาทำนองเพลงโดยุการเรียุบ้เรียุงเสียุงประสานโดยุใช้ช�วงเสียุงที�

ไม�ยุากจนเก์นไปทำให้นักดนตรีเล�นสบ้ายุ รวมถิ่ึงเทคน์ค ที�ใช้ประกอบ้การเล�นมีความเหมาะสม

ทำให้สีสันข้องวงเก์ดความน�าสนใจ บ้างช�วงข้องบ้ทเพลง ดนตรีรองเง็งเด์มเป็นกุญแจเสียุงที�ยุาก 

เม่�อนำมาเทยีุบ้กบั้กุญแจเสยีุงข้องดนตรสีากล แลว้ทำใหเ้คร่�องดนตร ีในวงออรเ์คสตราบ้างเคร่�อง        

เช�น คลารน์ตเล�นบั้นไดเสียุงนั�นได้ยุาก  เพราะเจอระบ้บ้น์�วที�ไม�คุน้ชน์ สำหรับ้เทคนค์ข้องกลุ�มเคร่�อง

กระทบ้ยุงัไม�มคีวามเหมาะสมเท�าที�ควรเน่�องจากเม่�อ เรานำเพลงพ่�นบ้า้นไทยุหรอ่เพลงไทยุเดม์มา

พัฒนาใหม�โดยุการเรียุบ้เรียุงเสียุงประสานให้วงออร์เคสตราบ้รรเลง  ไม�ควรใช้เคร่�องกระทบ้ที�อยุ่�

ในวงเพียุงอยุ�างเดียุว เพราะเคร่�องดนตรี บ้างชน์ดไม�ได้ให้สีสันข้องจังหวะหร่อกล์�นอายุความเป็น

พ่�นบ้้านได้ ควรมีเคร่�องกระทบ้ข้องดนตรีรองเง็ง เคร่�องหมายุเน้นเสียุง (accent) บ้างช�วงยุังแรง

จนเก์นไปสำหรับ้เพลงพ่�นบ้้าน หร่อเคร่�องหมายุ เล�นเต็มค�าโน้ต (legato) ที�ให้เล�นเป็นคำเป็นตัว 

เพราะสำเนียุงข้องเคร่�องดนตรีสากลไม�สามารถิ่ ถิ่�ายุทอดได้ดีเท�าเคร่�องดนตรีพ่�นบ้้านบ้างเพลง

ต้องใช้ความร่้สึกในการเล�นถิ่ึงจะส่�อให้คนฟังเข้้าใจ

3. ด้านการีพัฒนาทางการีเรีียุบเรีียุงเสุียุงป็รีะสุาน

 แนวทำนองเดม์ที�นำมาพฒันาคงความเปน็ดนตรรีองเงง็ไดเ้ปน็อยุ�างด ีการเลอ่กใช ้บ้นัได

เสยีุงมคีวามเหมาะสมกบั้บ้ทเพลงรองเงง็ที�นำมาเรยีุบ้เรยีุง เพราะเลอ่กใชบ้้นัไดเสยีุงเพนตาโทนก์ซึ่ึ�ง

เปน็บ้นัไดเสียุงอยุ่�ในเพลงพ่�นบ้า้นไทยุส�วนใหญ�อยุ่�แลว้ และการเลอ่กใชค้อร์ดกบั้แนวทำนอง สอด

ประสานก็สนับ้สนุนทำนองหลักได้เป็นอยุ�างดี เพราะสีสันข้องเคร่�องดนตรีพ่�นบ้้านไม�สามารถิ่เล�น

เปน็คอรด์ หรอ่แนวทำนองประสานได ้ต�างกับ้วงออรเ์คสตราสามารถิ่ทำใหสี้สันข้องแนว ทำนองมี

ความน�าสนใจสามารถิ่สรา้งอารมณท์ี�แตกต�างทั�งแบ้บ้ค�อยุเปน็ค�อยุไป และแบ้บ้ฉิ่บั้พลนั เพราะวง

ออร์เคสตราช�วยุสร้างเสียุงอ�อนหวาน เสียุงกร้าวดุดัน สร้างอารมณ์เร้าใจ ทำให้ผ่้ฟังต์ดตาม ด้วยุ

ความต่�นเตน้จนจบ้เพลงได ้รวมถิ่งึองคป์ระกอบ้โดยุรวมข้องบ้ทเพลงพ่�นบ้า้นในแต�ละช�วง ที�นำมา

พฒันาใหม�โดยุการเรยีุบ้เรยีุงกส็ามารถิ่สรา้งความประทบั้ใจและเข้า้ถิ่งึผ่ฟ้งัไดเ้ปน็อยุ�างด ีเช�น ช�วง

แรกหร่อบ้ทนำก�อนเข้้าส่�บ้ทเพลงสามารถิ่จ์นตนาการถึิ่งส�วนนำข้องภาพยุนตร์ เร่�องใดเร่�องนึงได้ 

และเม่�อนำมาให้วงออร์เคสตราบ้รรเลง บ้างคนอาจจะค์ดว�าคงเป็นวงที�บ้รรเลงเพลงคลาสส์กได้

อยุ�างเดียุวแต�ยุังสามารถิ่บ้รรเลงเพลงประเภทนี�ได้
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บทคัดยุ�อ

บ้ทความว์ชาการนี�มีวัตถิุ่ประสงค์เพ่�อศึึกษาผลสะท้อนผลงาน

สร้างสรรค์แบ้บ้ฝึีกหัดและบ้ทประพันธ์ิ์การบ้รรเลงสี�ไม้ข้องนาดีส 

บ้ญุรอด แบ้บ้ฝีกึหดัประกอบ้ดว้ยุ การปฏบ์้ตัแ์บ้บ้แยุกไมอ้ส์ระ การ

ปฏ์บ้ัต์แบ้บ้สลับ้ไม้และสลับ้ม่อ การปฏ์บ้ัต์แบ้บ้ลงไม้พร้อมกัน และ

การปฏ์บ้ัต์แบ้บ้ลงไม้สองครั�งบ้นม่อข้้างเดียุว รวมถิ่ึงบ้ทประพันธิ์์

ที�สอดคล้องกับ้หัวข้้อการปฏ์บ้ัต์ดังกล�าวได้แก� บ้ทประพันธ์ิ์ Walk, 

Split, Groovy และ Bubble โดยุมีว์ธิ์ีการศึึกษาสองข้ั�นตอน ดังต�อ

ไปนี� 1) สำรวจการนำไปใช้ข้องผลงานทั�งทางแบ้บ้ฝึีกหัดและบ้ท

ประพันธิ์์สร้างสรรค์ และ 2) สอบ้ถิ่ามผ่้ทรงคุณวุฒ์ที�เป็นอาจารย์ุ

ระดับ้มหาว์ทยุาลัยุ และนักดนตรีเคร่�องกระทบ้ม่ออาชีพ จากการ

ศึึกษาพบ้ว�า แบ้บ้ฝีึกหัดและบ้ทประพันธิ์์ที�ถิ่่กออกแบ้บ้ข้ึ�นในแต�ละ

หัวข้้อการปฏ์บ้ัต์ มีลำดับ้ข้ั�นตอนการฝีึกที�ชัดเจน ครอบ้คลุมใน

แต�ละหัวข้้อการปฏ์บั้ต์และสามารถิ่นำไปใช้เป็นส�วนหนึ�งข้องแบ้บ้

ประกอบ้การเรียุนได้ 
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บทนำ

 จากการจัดก์จกรรม เสวนา เร่�อง “ว์ชาชีพนักเพอร์คัชชัน: โอกาสและอนาคตข้องการ

เรียุนร้่” เป็นการเรยีุนร่แ้ละบ้รรเลงบ้รรเลงเคร่�องกระทบ้สี�ไม้ร�วมกับ้วท์ยุากรรับ้เชญ์ ประกอบ้ด้วยุ 

ผศึ. ดร.เผ�าพนัธ์ิ์ อำนาจธิ์รรม จากมหาวท์ยุาศึล์ปากร อาจารยุเ์กษม ทพ์ยุเมธิ์า-กลุ จากมหาวท์ยุาลยัุ

เกษตรศึาสตร์ และอาจารย์ุธิ์นสท์ธิ์์� ศึร์พ์าณช์วฒันา จากสถิ่าบ้นัดนตรกีลัยุาณว์ฒันา พบ้ว�าเส้นทาง

แห�งการเรยีุนร้่วช์าดนตร ีไม�ได้เกด์ข้ึ�นเพยีุงการศึกึษาในห้องเรยีุน แต�การเข้้าร�วมกจ์กรรมที�เกี�ยุวกบั้

ข้้องกบั้ดนตร ียุงัเป็นหนึ�งในแนวทางที�สร้างการเรยีุนร่จ้ากประสบ้การณ์ตรงจากศึล์ปิน วท์ยุากรรบั้

เชญ์ ซึ่ึ�งมผี่เ้ข้้าร�วมกจ์กรรมดังกล�าวจำนวน 2 กลุ�ม ประกอบ้ด้วยุ ผ่เ้ข้้าร�วมสาธิ์ต์อบ้รมเชง์ปฏบ์้ตัก์าร 

และผ่เ้ข้้าร�วมสังเกตการณ์ โดยุวัตถุิ่ประสงค์ข้องก์จกรรมดังกล�าว จดัข้ึ�นเพ่�อสะท้อนถึิ่งความตระหนัก

ในการมองหาเส้นทางข้องตนเอง ทั�งมุมมองด้านดนตรี ด้านการดำรงชีว์ต  ข้องนักเรียุน นักศึึกษา

Abstract 

 The focal point of this article is the composition 

of exercises and etudes for four mallets by Nadis Boonrod. 

These exercises encompass various techniques, including 

single independent strokes, single alternating strokes, 

double vertical strokes, and double lateral strokes. Each 

of these techniques corresponds to a specific composition, 

namely Walk, Split, Groovy, and Bubble, respectively. This 

study employed two methods, namely survey research 

exploitation and interviewing advanced-level university 

instructors and renowned percussionists, to examine the 

exercises. The examination result found that the exercises 

and etudes were designed comprehensively for each 

practical topic and could be used effectively in teaching 

methods. 

Keywords: Exercise and Etudes, Four mallets playing, 
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ดนตรีในกลุ�มเคร่�องกระทบ้ ด้วยุการตั�งคำถิ่าม และนำไปส่�กระบ้วนการทดลองปฏ์บ้ัต์ทั�งส์�งที�ถิ่่ก

และผ์ด ในระหว�างที�กำลังศึึกษาอยุ่� เพ่�อค้นหาคำตอบ้ และนำไปส่�การสร้างแนวทางอาชีพข้อง

ตนเองในอนาคต

 นอกจากกจ์กรรมการเสวนา ผ่เ้ข้ยีุนยุงัจดักจ์กรรมอบ้รมเชง์ปฏบั์้ตก์าร เพ่�อแบ้�งปันความ

ร้่เกี�ยุวกบั้การปฏบั์้ตเ์คร่�องกระทบ้ประเภทคย์ีุบ้อร์ด รวมไปถิ่งึประสบ้การณ์เกี�ยุวกบั้การแสดงดนตรี

ข้องผ่เ้ข้ยีุน ถิ่�ายุทอดผ�านการอบ้รม โดยุบ้ทเพลงที�นำมาใช้เข้้าร�วมอบ้รมเป็นบ้ทประพนัธ์ิ์ที�มคีวาม

สอดคล้องกับ้การบ้รรเลงสี�ไม้ และเหมาะสมกับ้นกัดนตรีเคร่�องกระทบ้ที�มทีกัษะการบ้รรเลงระดับ้

กลางข้ึ�นไป ประกอบ้ด้วยุ บ้ทเพลง Rhythmic Caprice, Marimba D’Amore, Libertango และ 

Rhythm Dance จากการอบ้รมพบ้ว�า นกัเรยีุน นกัศึกึษาที�เป็นผ้่เข้้าร�วมอบ้รม สามารถิ่ประยุกุต์

แบ้บ้ฝึีกหดัในแต�ละรป่แบ้บ้การปฏ์บั้ตเ์พ่�อแก้ไข้ข้้อบ้กพร�องในการบ้รรเลงบ้นเคร่�องกระทบ้ประเภท

คย์ีุบ้อร์ดได้ โดยุผ่เ้ข้้าร�วมอบ้รมมคีวามเข้้าใจและสามารถิ่ลงมอ่ฝึีกปฏบั์้ตแ์ละแก้ไข้ข้้อบ้กพร�องได้ตรง

ตามเทคนค์การบ้รรเลงตามแนวทางข้องแบ้บ้ฝึีกหดัและรป่แบ้บ้การบ้รรเลง 

 ทั�งนี� ในมุมมองข้องผ่้ออกแบ้บ้ก์จกรรม พบ้ว�าก์จกรรมดังกล�าวไม�เป็นเพียุงการเปิดมุม

มองจากวท์ยุากรไปส่�ผ่เ้ข้้าร�วมกจ์กรรมเพียุงเท�านั�น หากแต�ยุงัสะท้อนให้ผ้่เข้ยีุนเรยีุนร่ก้ระบ้วนการ

ในการสร้างพ่�นที�การเรียุนร่้ โดยุการจัดก์จกรรม ซึ่ึ�งส�งผลให้เก์ดทักษะการวางแผน ทักษะการ

ส่�อสาร ทักษะการแลกเปลี�ยุนความร่้ เพ่�อแลกเปลี�ยุนมุมมอง ซึึ่�งล้วนแล้วแต�เป็นทักษะที�สำคัญ

สำหรับ้นักดนตรีในยุุคปัจจุบ้ัน

 นอกจากด้านก์จกรรม ผ่เ้ข้ยีุนยุงัได้สร้างแบ้บ้ฝึีกหดั ที�เกี�ยุวข้้องกบั้เทคนค์การบ้รรเลงสี�ไม้ 

อนัประกอบ้ด้วยุ 

  1. การปฏบั์้ตแ์บ้บ้แยุกไม้อส์ระ (Single Independent Strokes) 

  2. การปฏบั์้ตแ์บ้บ้สลับ้ไม้และสลับ้มอ่ (Single Alternating Strokes) 

  3. การปฏบั์้ตแ์บ้บ้ลงไม้พร้อมกัน (Double Vertical Strokes) 

  4. การปฏบั์้ตแ์บ้บ้ลงไม้สองครั�งบ้นมอ่ข้้างเดยีุว (Double Lateral Strokes) 

จากเทคนค์การบ้รรเลงสี�ไม้ดงักล�าว จดัอยุ่�ในแบ้บ้ฝึีกหดัประกอบ้คำบ้รรยุายุ โดยุมลีำดบั้ข้องเน่�อหา

เป็นประเดน็ต�าง ๆ ได้แก� ส์�งที�ได้จากแบ้บ้ฝีึกหัด ว์ธิ์ีการปฏ์บ้ัต์ ความเร็วที�ควรซึ่้อม ความเร็วที�ใช้

งานได้จร์ง ระยุะเวลาในการฝีึกซึ่้อม และข้้อควรระวัง 

 ทั�งนี�นอกจากแบ้บ้ฝึีกหดัที�ถิ่ก่ออกแบ้บ้ข้ึ�น ผ่เ้ข้ยีุนได้สร้างบ้ทประพนัธ์ิ์ที�พฒันาทกัษะการ

บ้รรเลง เพ่�อพฒันาต�อยุอดทกัษะการบ้รรเลงสี�ไม้ให้อยุ่�ในรป่เพลง ซึ่ึ�งใช้แนวทางในการประพนัธ์ิ์มา
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จากรป่แบ้บ้การปฏบ์้ตัท์ั�ง 4 รป่แบ้บ้ ประกอบ้ด้วยุ 

  1. บ้ทประพันธ์ิ์ Walk มุ�งเน้นที�การปฏบ์้ตัแ์บ้บ้แยุกไม้อส์ระ

  2. บ้ทประพันธ์ิ์ Split มุ�งเน้นที�การปฏบ์้ตัแ์บ้บ้สลบั้ไม้และสลบั้มอ่

  3. บ้ทประพันธ์ิ์ Groovy มุ�งเน้นที�การปฏบ์้ตัแ์บ้บ้ลงไม้พร้อมกนั

  4. บ้ทประพันธ์ิ์ Bubble มุ�งเน้นที�การปฏบ์้ตัแ์บ้บ้ลงไม้สองครั�งบ้นมอ่ข้้างเดยีุว

 ซึ่ึ�งกระบ้วนการในการออกแบ้บ้แบ้บ้ฝีกึหดั และบ้ทประพนัธ์ิ์ มาจากการศึึกษาตวัอยุ�าง

จากตำรา Method of Movement for Marimba with 590 Exercises  โดยุ ลห์ี ฮาวเวร์์ด สตี

เวนส์ (Leigh Howard Stevens) นกัมารม์บ้า และนกัประพันธ์ิ์ชาวอเมร์กนั ซึ่ึ�งเป็นผ่พ้ฒันาการจบั้

ไม้รป่แบ้บ้อส์ระ โดยุเน่�อหาสาระข้องตำราเล�มนี� แบ้�งออกเป็น 3 ส�วน ได้แก� 1) พ่�นฐานและร่ปแบ้บ้

การจบั้ไม้ 2) แบ้บ้ฝึีกหดั 3) ค่�มอ่การใช้หนังสอ่ ตำราเล�มนี�ยุงัได้แบ้�งหมวดหม่�สำหรบั้การปฏบ์้ตัส์ี�รป่

แบ้บ้การปฏบ์้ตัพ่์�นฐาน โดยุการออกแบ้บ้แบ้บ้ฝึีกหดัแบ้บ้สั�น ๆ ไว้มากถิ่งึ 590 แบ้บ้ฝึีกหัด โดยุเรยีุง

ลำดับ้ตามหมวดหม่�ข้องหัวข้้อการปฏ์บ้ัต์ ตำราเล�มนี�ให้ความสำคัญในการทำความเข้้าใจเกี�ยุวกับ้

สรรีะข้ณะบ้รรเลงมารม์บ้าเป็นอยุ�างมาก โดยุเฉิ่พาะการจบั้ไม้รป่แบ้บ้อส์ระ นอกจากนั�นยุงัได้ศึกึษา

ตวัอยุ�างบ้ทประพนัธ์ิ์ที�พฒันามาจากแบ้บ้ฝึีกหัดจากตำรา Marimba: Technique Through Music               

โดยุ มาร์ค ฟอร์ด (Mark Ford) นกัดนตรีเคร่�องกระทบ้ และนักประพันธ์ิ์ชาวอเมรกั์น ตำราเล�มนี�เป็น

บ้ทประพนัธ์ิ์ข้นาดสั�น เพ่�อพฒันาทกัษะเฉิ่พาะข้องรป่แบ้บ้การบ้รรเลงสี�ไม้ ซึ่ึ�งได้รบั้อท์ธิ์พ์ลในการ

เข้ยีุนมาจากหนงัสอ่ Method of Movement for Marimba

ตารีางที� 1 ตารางแสดงบ้ทประพนัธ์ิ์และเทคนค์การปฏบั์้ตก์ารบ้รรเลงสี�ไม้ในรป่แบ้บ้ต�าง ๆ

 ทั�งนี� ผ่้เข้ียุนได้จัดทำว์ดีโอสาธิ์์ตผลงานบ้ทประพันธิ์์ที�สอดคล้องกับ้เทคน์คการบ้รรเลง

ตามแบ้บ้ฝีึกหัด และว์ดีโอสาธิ์์ตกึ�งบ้รรยุายุแนวทางการปฏ์บ้ัต์ร่ปแบ้บ้การบ้รรเลงสี�ไม้ ในเว็บ้ไซึ่ต์ 

และส่�อออนไลน์ยุ่ท์วป์ (YouTube)1 โดยุผ่้เข้ียุนเล็งเห็นว�าบ้นแพลตฟอร์มออนไลน์ในปัจจุบ้ัน        

ที�เป็นร่ปแบ้บ้เวบ็้ไซึ่ต์ สามารถิ่ใช้แบ้�งปันข้้อม่ล กระจายุชดุความร่ห้ลายุรป่แบ้บ้ ได้สะดวกและเข้้าถิ่งึได้ง�ายุ

1 Link YouTube. https://www.youtube.com/@Ohhnadis.
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ด�วยุเหตุนี�ผ่เ้ข้ยีุนจงึใช้แพลตฟอร์มออนไลน์เป็นฐานในการบั้นทกึข้้อมล่ ทั�งการออกแบ้บ้แบ้บ้ฝึีกหดั 

บ้ทประพันธ์ิ์ ว์ดีทัศึน์สาธิ์์ตบ้ทประพันธ์ิ์ ว์ดีโอบ้รรยุายุร่ปแบ้บ้การปฏ์บ้ัต์ การแสดงดนตรีข้องผ้่

เข้ยีุน รวมไปถิ่ึงก์จกรรมที�เกี�ยุวข้้องกับ้เคร่�องกระทบ้ ซึ่ึ�งการสร้างสรรค์ส่�อการเรียุนการสอนบ้น

แพลตฟอร์มดังกล�าว เป็นการสร้างทางเล่อกข้องผ่้ที�ต้องการศึึกษาในร่ปแบ้บ้ที�ต�างกัน

กรีอบแนวค้ด 

 บ้ทความช์�นนี�มุ�งเน้นการศึึกษาในด้านการนำไปใช้ประโยุชน์ข้องผลงานสร้างสรรค์ทั�ง

แบ้บ้ฝึีกหัดและบ้ทประพันธ์ิ์ที�ได้สร้างสรรค์ข้ึ�น โดยุผ่้เข้ียุนได้นำเสนอให้เห็นถึิ่งว์ธีิ์การนำไปใช้    

และข้้อเสนอในการพัฒนาแบ้บ้ฝีึกหัดจากผ่้ทรงคุณวุฒ์ที�เป็นอาจารยุ์มหาว์ทยุาลัยุและนักดนตรี

เคร่�องกระทบ้อาชีพ โดยุมีการเผยุแพร�แบ้บ้ฝีึกหัดและบ้ทประพันธิ์์ในร่ปแบ้บ้ส์�งพ์มพ์ ว์ดีโอสาธิ์์ต 

บ้นเว็บ้ไซึ่ต์ที�ผ่้เข้ียุนออกแบ้บ้ข้ึ�น 

ว้ธีการีศึึกษา 

1. ผลการสำรวจการนำไปใช้ข้องผลงานทั�งทางแบ้บ้ฝีึกหัดและบ้ทประพันธิ์์สร้างสรรค์

 การศึึกษาประเด็นดังกล�าวได้มีการสำรวจผ�านส่�อออนไลน์พบ้ว�ามีการเผยุแพร�และ

แบ้�งปันการเข้้าถิ่ึงเว็บ้ไซึ่ต์ ผ�านช�องทางเฟสบุ้๊ก (Facebook) โดยุเพจ Paopun Concert2  มี

การให้ข้้อม่ลว�า“อาจารย์์นาดีีสุ ได้ีทำชุุดีแบุบุฝึึกหัดีสุำหรับุเรีย์นและฝึึกซ้้อมหัวข้้อ 4 Mallets 

Technique  หรือ กลวิธีการปฏิิบุัต์ิสุี�ไม้ ในเครื�องกระทบุ หรือพัูดีง่าย์ ๆ ก็คือ ถ้้าจะเล่น 4 ไม้ให้

มาเปิดีดีูเว็ปนี�ครับุ อาจารย์์อธิบุาย์ ไดี้ละเอีย์ดีเรีย์บุร้อย์ ทั�งวิดีีโอคลิป และแบุบุฝึึกหัดีที�พัร้อมคำ

อธิบุาย์ ลองไปเย์ี�ย์มชุมไดี้นะครับุ ถ้ือเป็นงานวิชุาการที�มีคุณค่าและใชุ้ไดี้จริงครับุ” โดยุความค์ด

เหน็ดงักล�าวมกีารกดแบ้�งปนัมากกว�า 100 ครั�ง และนอกจากนั�นไดม้กีารสอบ้ถิ่ามจากผ้่ทรงคณุวฒุ์

ที�เปน็อาจารย์ุระดับ้มหาวท์ยุาลัยุ และนักดนตรีเคร่�องกระทบ้มอ่อาชีพ รวมไปถึิ่งนกัเรยีุน/นักศึกึษา 

ที�ได้ทดลองใช้แบ้บ้ฝีึกหัดดังกล�าวเป็นเคร่�องม่อในการซึ่้อม

2. ว์เคราะห์ผลจากการสำรวจ 

 จากการทำก์จกรรมอบ้รมเช์งปฏ์บ้ัต์การ พบ้ว�าเม่�อนักเรียุน/นักศึึกษาเคร่�องกระทบ้       

ไดท้ดลองใชแ้บ้บ้ฝึีกหัด ผ�านการซึ่�อมแซึ่มจุดบ้กพร�องในบ้ทเพลง รวมไปถึิ่งทำความเข้า้ใจรป่แบ้บ้

การปฏ์บ้ัต์พ่�นฐาน เม่�อนำความเข้้าใจดังกล�าวไปประกอบ้กับ้บ้ทเพลงทำให้การบ้รรเลงราบ้ร่�น 

2 Facebook. https://web.facebook.com/Paopunconcert/about.
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เพราะสามารถิ่แบ้�งแยุกร่ปแบ้บ้การปฏ์บั้ต์แต�ละร่ปแบ้บ้ออกจากกันได้อยุ�างชัดเจน และสามารถิ่

มุ�งเน้นเทคน์คการบ้รรเลงได้อยุ�างถิ่่กจุดและเหมาะสมกับ้ร่ปประโยุคเพลง 3. ข้อความเห็น               

คำแนะนำเพ์�มเต์มจากผ่้ทรงคุณวุฒ์ที�เป็นอาจารยุ์ระดับ้มหาว์ทยุาลัยุ และนักดนตรีเคร่�องกระทบ้

ม่ออาชีพ ซึ่ึ�งมีรายุนามดังนี�

 - ผศึ. ดร.เผ�าพนัธ์ิ์ อำนาจธิ์รรม อาจารย์ุประจำ คณะดรุย์ุางค์ มหาวท์ยุาลัยุศ์ึลปากร

 - ผศึ. ดร.พนัส ต้องการพาน์ช อาจารยุ์ประจำ ว์ทยุาลัยุการดนตรี มหาว์ทยุาลัยุราชภัฏ

บ้้านสมเด็จเจ้าพระยุา

 - ดร.วรรณภา ญาณวฒุ ์อาจารย์ุประจำ วท์ยุาลัยุดรุย์ุางคศ์ึลป์ มหาวท์ยุาลยัุมหด์ล

 - อาจารยุ์เกษม ท์พยุเมธิ์ากุล อาจารย์ุประจำ คณะมนุษยุศึาสตร์ มหาว์ทยุาลัยุ

เกษตรศึาสตร์

 - อาจารยุ์อนุสรณ์ ปราบ้หนองบ้ั�ว อาจารยุ์พ์เศึษ ว์ทยุาลัยุนาฏศึ์ลป

 - อาจารยุ์ธิ์นส์ทธิ์์� ศึ์ร์พาน์ชวัฒนา อาจารยุ์ประจำ สถิ่าบ้ันดนตรีกัลยุาณ์วัฒนา

 - อาจารย์ุไกรสท์ธิ์์� สวุรรณเหล�า อาจารย์ุประจำ วท์ยุาลัยุดุรย์ุางคศึล์ป์ มหาวท์ยุาลัยุมหด์ล

 - อาจารย์ุศึรสวรรค์ หอมวเ์ศึษวงศึา อาจารยุพเ์ศึษ โครงการห้องเรยีุนดนตร ีโรงเรยีุนหอวงั

REFLECTION OF NADIS BOONROD’S 
EXERCISE AND ETUDEFOR FOUR MALLETS   N. Boonrod



64

ตา
รีา

งท
ี� 2

 : 
ตา

รีา
งแ

สุด
งก

ารี
ป็รี

ับใ
ช้เ

ทค
น้ค

กา
รีบ

รีรี
เลั

งสุ
ี�ไม

้เบ
ื�อง

ต้น
 สุ

ำห
รีับ

นัก
เรี

ียุน
 น

ักศึ
ึกษ

าข้
อง

ผ่้เ
ชี�ยุ

วช
าญ่

REFLECTION OF NADIS BOONROD’S 
EXERCISE AND ETUDEFOR FOUR MALLETS   N. Boonrod



65

ตา
รีา

งท
ี� 2

 : 
ตา

รีา
งแ

สุด
งก

ารี
ป็รี

ับใ
ช้เ

ทค
น้ค

กา
รีบ

รีรี
เลั

งสุ
ี�ไม

้เบ
ื�อง

ต้น
 สุ

ำห
รีับ

นัก
เรี

ียุน
 น

ักศึ
ึกษ

าข้
อง

ผ่้เ
ชี�ยุ

วช
าญ่

REFLECTION OF NADIS BOONROD’S 
EXERCISE AND ETUDEFOR FOUR MALLETS   N. Boonrod



66

 

REFLECTION OF NADIS BOONROD’S 
EXERCISE AND ETUDEFOR FOUR MALLETS   N. Boonrod



67

 จากตารางที� 2 ตารางแสดงการปรับ้ใช้เทคน์คการบ้รรเลงสี�ไม้เบ้่�องต้น สำหรับ้นักเรียุน 

นักศึึกษาข้องผ่้เชี�ยุวชาญ โดยุมีข้้อเสนอแนะดังนี�

 ผศึ. ดร.เผ�าพันธิ์์ อำนาจธิ์รรม ให้ข้้อม่ลว�า ปกต์นักศึึกษาที�เร์�มต้นเข้้ามาเรียุนโดยุมาก

จะมีพ่�นฐานการบ้รรเลงสี�ไม้มาบ้้างแล้ว จึงใช้ว์ธิ์ีกำหนดเกณฑ์ข้องบ้ทประพันธิ์์หร่อบ้ทเพลงที�

นักศึึกษาจะนำมาใช้เรียุนในแต�ละชั�นปี เพ่�อให้นักศึึกษามีอ์สระในการเล่อกเรียุนบ้ทเพลงที�ตนนั�น

สนใจ รวมไปถิ่งึเทคนค์การปฏบั์้ตท์ี�นกัศึกึษาตอ้งการพฒันา โดยุมีการกำหนดตวัอยุ�างบ้ทเพลง แต�

ไม�บ้ังคับ้ นักศึึกษาสามารถิ่เล่อกบ้ทเพลงนอกเหน่อจากตัวอยุ�างแต�มีลักษณะการปฏ์บ้ัต์เทียุบ้เท�า

มาใชเ้รยีุนได ้และเม่�อเกด์ข้อ้บ้กพร�องในการพฒันา อาจารยุจ์ะออกแบ้บ้แบ้บ้ฝีกึหดัที�เปน็ลกัษณะ

เฉิ่พาะบุ้คคลเพ่�อแก้ไข้้ข้้อบ้กพร�องดังกล�าว เป็นกรณีไป 

 ผศึ. ดร.พนัส ต้องการพาน์ช ให้ข้้อม่ลว�า ใช้ว์ธีิ์การออกแบ้บ้การเรียุนแบ้บ้รายุบุ้คคล

ตามความพร้อมข้องนักศึึกษา เน่�องจากนักศึึกษาโดยุรวมมีพ่�นฐานค�อนข้้างต�ำกว�ามาตรฐาน แต�

มีความสนใจในด้านการสอนดนตรีและการปฏ์บ้ัต์เคร่�องกระทบ้ จึงต้องเร์�มต้นสร้างพ่�นฐานใหม�

ตั�งแต�การจับ้ไม้ โดยุให้นักศึึกษามีอ์สระในการเล่อกจับ้สี�ไม้ทั�งร่ปแบ้บ้อ์สระ และแบ้บ้ไข้ว้ ตาม

สรีระและความชอบ้ส�วนบุ้คคลข้องนักศึึกษาได้ นอกจากนั�นเปิดโอกาสให้นักศึึกษาสามารถิ่เล่อก

บ้ทเพลงที�สนใจ เพ่�อใช้พัฒนาเทคน์คการปฏ์บ้ัต์ โดยุมีตัวอยุ�างบ้ทเพลงจากห้องสมุดใช้เป็นเกณฑ์

การคดัเลอ่ก เม่�อนกัศึกึษาเลอ่กบ้ทเพลงไดจ้ำนวนนงึมานำเสนอ อาจารยุจ์ะไดเ้ปน็ผ่ใ้หค้ำแนะนำ

ถิ่งึความเหมาะสมข้องบ้ทเพลงที�เลอ่กมา ว�าเหมาะสมกับ้จดุประสงค์ที�จำเป็นต�อการพัฒนาข้องนักศึึกษา

แต�ละบุ้คคลหร่อไม�

 ดร.วรรณภา ญาณวุฒ ์ให้ข้อ้มล่ว�า จะเร์�มดท่ี�พ่�นฐานการบ้รรเลงข้องนกัศึกึษารายุบุ้คคล

ก�อน บ้างคนถ้ิ่ามพ่ี�นฐานการบ้รรเลงที�ดอียุ่�แล้ว กส็ามารถิ่ต�อยุอดเทคนค์การบ้รรเลงอ่�น ๆ  ตามลำดบั้

ได้ แต�หากยุังมีพ่�นฐานไม�ดีเท�าที�ควร ก็จะมีการปรับ้พ่�นฐานเทคน์คการบ้รรเลงจาก หนังส่อข้อง 

Teaching Percussion โดยุ Gary D. Cook และต�อยุอดมายุังการเรียุนร่้แบ้บ้ฝีึกหัดจาก Funny 

Mallets โดยุ Nebojsa Zivkovic และใช้การอ้างอ์งช่�อร่ปแบ้บ้การปฏ์บ้ัต์ต�าง ๆ จากหนังส่อข้อง 

Leigh Howard Stevens และ Floor Parties โดยุ Dean Johnson และ Dr. Matthew Jordan 

นอกจากนั�นนักศึึกษาจะได้ฝีึกออกแบ้บ้แบ้บ้ฝีึกหัดและวอร์มอัพ ร่ปแบ้บ้รายุบ้คุคล ซึ่ึ�งแต�ละเทอม

กจ็ะเพ์�มเตม์และเปลี�ยุนไป ตามบ้รบ์้ทที�กำลงัศึกึษาอยุ่� ณ ข้ณะนั�น และส�วนสดุท้ายุ
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จึงจะเป็นเร่�องการตีความบ้ทเพลง ผ�านการเคล่�อนไหวข้องร�างกายุ ท�วงท�าในการให้ลักษณะเสียุง

ที�แตกต�างกัน

 อาจารย์ุเกษม ท์พยุเมธิ์ากุล ให้ข้้อม่ลว�า แบ้บ้ฝึีกหัดจะมี 3 ร่ปแบ้บ้ ประกอบ้ด้วยุ           

1) แบ้บ้ฝีกึหดัที�พฒันากลา้มเน่�อ 2) แบ้บ้ฝึีกหดัที�พฒันาสมอง และ3) แบ้บ้ฝีกึหดัที�พฒันาทั�งกล้าม

เน่�อและสมอง โดยุทั�ง 3 รป่แบ้บ้ ลว้นแลว้แต�จำเปน็สำหรบั้การพฒันาทกัษะดา้นดนตรี ซึึ่�งรป่แบ้บ้

การสอนข้องอาจารยุ์จะเป็นการกำหนดมาตรฐานการเรียุนร่้ที�เหม่อนกัน เป็นประมวลโครงสร้าง

รายุว์ชาระดับ้ชั�นปี กำหนดชัดเจนว�าต้องศึึกษาผ�านเร่�องใด เพ่�อจะพัฒนาต�อไปยุังอีกเร่�อง โดยุมี

ร่ปแบ้บ้และข้ั�นตอนลำดับ้การฝีึก อ้างอ์งจาก หนังส่อ University of Central Florida Mallets 

Handbook และมีการสอดแทรกแบ้บ้ประกอบ้การเรียุน จากหนังส่อ Method of Movement 

for Marimba ซึึ่�งการกำหนดข้อบ้เข้ตข้องการฝึีกผ�านแบ้บ้ฝึีกหัดที�กำหนดไว้ จะเป็นการกำหนด

มาตรฐานที�เหม่อนกัน และทำให้นักศึึกษาเห็นท์ศึทางข้องลำดับ้การฝีึกอยุ�างเป็นข้ั�นตอน 

 อาจารย์ุธิ์นส์ทธ์ิ์� ศึ์ร์พาน์ชวัฒนา ให้ข้้อม่ลว�า จะเร์�มจากการด่พ่�นฐานข้องนักศึึกษาว�า

มีความเข้้าใจเคร่�องกระทบ้ประมาณไหน และมีประสบ้การณ์การเล�นเคร่�องดนตรีอ่�นมาบ้้างไหม 

หากนักศึึกษาเคยุฝีึกเพียุงเคร่�องดนตรีประเภทเคร่�องกระทบ้ ก็จะให้นักศึึกษาเร์�มเรียุนจากแบ้บ้

ฝีกึหดัที�อาจารยุเ์ปน็ผ่อ้อกแบ้บ้ จำนวน 10 เบ้อร์ และเล่อกบ้ทเพลงสำหรับ้เคร่�องกระทบ้ประเภท

คียุ์บ้อร์ด จำนวน 3 - 4 บ้ทเพลง มาปรึกษาเพ่�อให้เก์ดการพัฒนาข้ึ�นควบ้ค่�กันระหว�างการฝึีก

ซึ่้อมแบ้บ้ฝึีกหัดกระทั�งการนำไปใช้ในบ้ทเพลง แต�ถ้ิ่านักศึึกษามีประสบ้การณ์การเล�นเคร่�องดนตรี

อ่�น ๆ อาท์ เปียุโน มาก�อน ก็จะเร์�มจากการคัดเล่อกและปรึกษาบ้ทเพลง    ที�จะใช้ในการเรียุน

ก�อน และจึงกลับ้ไปที�การซึ่้อมแบ้บ้ฝีึกหัดดังกล�าว เน่�องจากในส�วนท้ายุข้องแบ้บ้ฝีึกหัด    จะเป็น

เร่�องเกี�ยุวกับ้การเคล่�อนไหว โดยุทั�วไปแล้วนักดนตรีเคร่�องกระทบ้ที�มปีระสบ้การณ์การเล�นเคร่�อง

ดนตรอี่�นมาก�อนดว้ยุ จะมลีกัษณะท�วงท�าในการบ้รรเลงที�เปน็ธิ์รรมชาตอ์ยุ่�แลว้ ต�างจากนกัดนตรี

เคร่�องกระทบ้ที�ฝีึกเพียุงแค�การตีกลองมาเพียุงอยุ�างเดียุว อาจมีลักษณะการเคล่�อนไหวที�แข้็งและ

ไม�เป็นธิ์รรมชาต์ จึงมีว์ธิ์ีการเร์�มต้นสำหรับ้การฝึีกการบ้รรเลงสี�ไม้ที�แตกต�างกัน กล�าวค่อ การใช้

แบ้บ้ฝีึกหัดจำกัดบ้ทเพลง หร่อการใช้บ้ทเพลงจำกัดแบ้บ้ฝีึกหัด

 อาจารย์ุอนุสรณ์ ปราบ้หนองบ้ั�ว ให้ข้อ้มล่ว�า เม่�อนักเรยีุน นกัศึกึษา มพี่�นฐานการปฏบั์้ต์

สองไมจ้นเร์�มชำนาญ จะเร์�มฝีกึการปฏบั์้ต์สี�ไมจ้ากเทคนค์การลงไม้พรอ้มกนั การแยุกไม้อ์สระ และ

การสลบั้ไมแ้ละสลบั้มอ่ ตามลำดบั้ โดยุทุก ๆ  รป่แบ้บ้การปฏบั์้ตจ์ะเร์�มฝีกึโดยุใชค้่� 5 เน่�องจากเปน็

ข้ั�นค่�ที�ธิ์รรมชาต์ที�สุดสำหรับ้การเร์�มต้นจับ้สี�ไม้ เม่�อนักเรียุน/นักศึึกษา สามารถิ่ลงไม้พร้อมกัน     
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แยุกว์ธีิ์หมุนข้้อม่อในแต�ละไม้ได้ ก็จะพัฒนาไปส่�บ้ทเพลงพ่�นฐาน อาท์ Gitano, Rain Dance, 

Yellow After The Rain, Charade, Mexican Dances เป็นต้น ซึ่ึ�งบ้ทเพลงเหล�านี�จะมีร่ปแบ้บ้

การปฏบ์้ตัเ์ทคนค์พ่�นฐานที�ครอบ้คลมุเพยีุง 3 เร่�อง โดยุยุงัปราศึจากการลงไมส้องครั�งแบ้บ้ต�อเน่�อง

บ้นม่อข้้างเดียุว จากการเรียุนร่้ผ�านบ้ทเพลงตัวอยุ�างที�ถ่ิ่กกำหนดให้นักเรียุน/นักศึึกษา จะพบ้ว�า

นกัเรยีุน/นกัศึกึษา จะมปีระสบ้การณอ์�านโนต้ประกอบ้การบ้รรเลงสี�ไม ้บ้นกญุแจ ซึ่อล หากแต�บ้ท

ประพันธิ์์และบ้ทเพลงที�ใช้สำหรับ้การเรียุน การสอน บ้นเคร่�องกระทบ้ประเภทคียุ์บ้อร์ด จะต้อง

ครอบ้คลมุช�วงเสยีุงจนกระทั�งการใชก้ญุแจ ฟา อาจารยุอ์นสุรณ ์จงึกำหนดใหเ้รยีุนบ้ทประพนัธิ์ข์้อง 

บ้าค (J.S. Bach) หลังจากการฝีึกบ้ทเพลงพ่�นฐานสี�ไม้ จากนั�นร่ปแบ้บ้การลงไม้สองครั�งต�อเน่�อง

บ้นม่อข้้างเดียุว จะมาจากบ้ทเพลงที�เล่อกอ์สระ และถิ่่กพบ้ว์ธิ์ีการปฏ์บ้ัต์ดังกล�าว จึงจะออกแบ้บ้

แบ้บ้ฝีึกหัดให้นักเรียุน/นักศึึกษารายุบุ้คคล เพ่�อพัฒนาร่ปแบ้บ้การปฏ์บ้ัต์ที�เก์ดข้ึ�นเฉิ่พาะบ้ทเพลง

 อาจารย์ุไกรส์ทธ์ิ์� สุวรรณเหล�า ให้ข้้อม่ลว�า จะเร์�มป่พ่�นฐานการปฏ์บั้ต์สี�ไม้โดยุเร์�มต้น

การการลงไม้พร้อมกัน ต�อด้วยุการแยุกไม้อ์สระ และการสลับ้ไม้ สลับ้ม่อ ตามลำดับ้ โดยุจะเร์�ม

ฝีึกจากข้ยัุบ้อวัยุวะแต�ละส�วนบ้ร์เวณม่ออยุ�างช้ามากก�อน เพ่�อให้เข้้าใจถึิ่งกายุภาพที�ถิ่่กต้องข้ณะ

ปฏ์บ้ัต์ จากนั�นจึงพัฒนามาส่�การใช้แบ้บ้ฝีึกหัดและบ้ทเพลง จากหนังส่อ Marimba: Technique 

Through Music โดยุ Mark Ford ซึ่ึ�งข้้อดี ข้องหนังส่อเล�มนี� ค่อ มีวัตถิุ่ประสงค์ ข้้อควรระวัง จุด

มุ�งหมายุข้องการใช้แบ้บ้ฝึีกหัด ในแต�ละหัวข้้อการปฏ์บ้ัต์ที�ชัดเจน นอกจากนั�นยัุงมีบ้ทประพันธ์ิ์

ข้นาดสั�นในทุกหัวข้้อการปฏ์บั้ต์ ที�มุ�งเน้นไปยัุงร่ปแบ้บ้การปฏ์บั้ต์ดังกล�าวในแต�ละหัวข้้อ ทำให้

เปน็การสรา้งเปา้หมายุในการใชแ้บ้บ้ฝีกึหดัและบ้ทประพนัธ์ิ์ใหก้บั้นักเรยีุนไดเ้ปน็อยุ�างด ีนอกจาก

บ้ทประพันธิ์์จากหนังส่อเล�มดังกล�าวแล้ว อาจารยุ์เปิดโอกาสให้นักเรียุน/นักศึึกษา สามารถิ่เล่อก

บ้ทเพลงอ์สระมาใช้ศึึกษาได้เช�นเดียุวกัน โดยุหัวข้้อการลงไม้สองครั�งบ้นม่อข้้างเดียุว จะถิ่่กนำมา

ใช้เป็นบ้ทเรียุนหลังจากผ�านการฝีึก ร่ปแบ้บ้การลงไม้พร้อมกัน การแยุกไม้อ์สระ และการสลับ้ไม้ 

สลับ้ม่อ จนชำนาญระดับ้นึงแล้ว

 อาจารยุ์ศึรสวรรค์ หอมว์เศึษวงศึา ให้ข้้อม่ลว�า โดยุปกต์จะใช้เพลงพ่�นฐานสำหรับ้การ

ฝีึกการบ้รรเลงสี�ไม้ผ�านบ้ทเพลง อาท์ เพลง Katamiya โดยุ Emmanuel Sejourne พัฒนาต�อ

เน่�องไปยุังบ้ทเพลง Mexican Dances ท�อน 1 - 2 และ Two Movement for Marimba โดยุ 

Toshimitsu Tanaka ตามลำดับ้ โดยุในระหว�างที�ศึึกษาอยุ่�ในแต�ละบ้ทเพลง จะให้นักเรียุนได้ฝีึก

ความคด์สร้างสรรค์ดว้ยุการออกแบ้บ้แบ้บ้ฝึีกหดั โดยุหยุบ์้เทคนค์การปฏบั์้ตน์ำมาออกแบ้บ้เฉิ่พาะ

รายุบุ้คคล โดยุอาจารยุ์เป็นผ่้ให้คำปรึกษา เพ่�อสร้างให้บ้รรยุากาศึข้องชั�นเรียุนเก์ดการมีส�วนรวม
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ระหว�างนักเรียุนและอาจารยุ์ โดยุบ้ทเพลงที�ถิ่่กระบุ้นั�น เป็นเพียุงตัวอยุ�างลำดับ้ข้องการฝีึก แต�ใน

การเรียุนการสอน นักเรียุนสามารถิ่มีส�วนร�วมในการตัดส์นใจเล่อกเรียุนในบ้ทประพันธิ์์ที�เข้าเหล�า

นั�นสนใจได้ ตามอ์สระและความเหมาะสมกับ้การพัฒนา
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สุรีุป็ผลัการีศึึกษา 

 จากการเรียุนร่้ผ�านกระบ้วนการ การสร้างก์จกรรมเสวนา และก์จกรรมการอบ้รมเช์ง

ปฏ์บั้ต์การ ซึึ่�งเป็นก์จกรรมทางดนตรีที�เก์ดข้ึ�นนอกห้องเรียุน กระบ้วนการเหล�านี�ทำให้ผ้่เข้ียุน

ตระหนักถิ่ึงทักษะข้องนักดนตรีในปัจจุบ้ัน นอกจากทักษะการปฏ์บ้ัต์ดนตรีที�ดีอยุ�างเดียุวอาจไม�

เพียุงพอต�อความต้องการ หากจะต้องมีทักษะอ่�น ๆ อาท์ ทักษะด้านการส่�อสาร การจัดการ การ

เรยีุบ้เรยีุง และการถิ่�ายุทอด ซึึ่�งทกัษะเหล�านี�ล้วนแล้วแต�เป็นทกัษะที�สำคญัสำหรบั้นักดนตรีในยุคุปัจจุบ้นั

 การสร้างแบ้บ้ฝีึกหัดและบ้ทประพันธ์ิ์สร้างสรรค์ บ้นแหล�งการเรียุนร่้ออนไลน์ร่ปแบ้บ้

เว็บ้ไซึ่ต์ สำหรับ้นักดนตรีเคร่�องกระทบ้ระดับ้กลาง (Intermediate) ในหัวข้้อการแนวทางการ

บ้รรเลงสี�ไม ้ที�ส�วนใหญ�จะเปน็นกัเรยีุน/นกัศึกึษา ผ�านการศึกึษาตำราตน้แบ้บ้จากหนงัสอ่ Method 

of Movement for Marimba และ Marimba: Technique Through Music ทำให้ผ่้เข้ียุน

สามารถิ่อธิ์์บ้ายุลำดับ้ข้ั�นตอน ระยุะเวลาในการฝีึกซึ่้อม ตลอดจนข้้อควรระวังในการฝีึกทักษะร่ป

แบ้บ้การบ้รรเลงสี�ไม้ได้อยุ�างเป็นระบ้บ้ และสามารถิ่ถิ่�ายุทอดความร่้ในการบ้รรเลงผ�านการสาธิ์์ต

ในว์ดีโอ ทั�งการบ้รรยุายุร่ปแบ้บ้การปฏ์บ้ัต์ รวมไปถิ่ึงการสาธิ์์ตบ้ทประพันธิ์์

 จากข้้อม่ลการสัมภาษณ์ผ�านผ่้ทรงคุณวุฒ์ที�เป็นทั�งอาจารยุ์ และนักดนตรีเคร่�องกระทบ้

ม่ออาชีพ พบ้ว�าแบ้บ้ฝีึกหัดที�ถิ่่กออกแบ้บ้ข้ึ�นในแต�ละหัวข้้อการปฏ์บ้ัต์ มีลำดับ้ข้ั�นตอนการฝีึกที�

ชัดเจน ครอบ้คลุมในแต�ละหัวข้้อการปฏ์บั้ต์ สามารถิ่นำไปใช้เป็นแบ้บ้ประกอบ้การเรียุนได้ โดยุ

เฉิ่พาะอยุ�างยุ์�งในประเทศึไทยุที�ไม�พบ้ตำราสำหรบั้เคร่�องกระทบ้ประเภทคยีุบ์้อรด์ในรป่แบ้บ้ภาษา

ไทยุ งานช์�นนี�จึงมีประโยุชน์อยุ�างมากในแง�ข้องการศึึกษาสำหรับ้นักเรียุนไทยุ ที�อาจมีปัญหาเร่�อง

ภาษา การทำความเข้้าใจในตำราต�างประเทศึ อาจไม�สามารถิ่เข้้าใจเน่�อหาสาระได้ทั�งหมด แบ้บ้

ฝีึกหัดชุดนี�จะช�วยุเป็นส�วนหนึ�งในการทำความเข้้าใจ โดยุเฉิ่พาะกับ้การเรียุนการสอน และการ

ฝีึกซึ่้อมโดยุไม�มีผ่้เชี�ยุวชาญแนะนำ ซึึ่�งการใช้งานให้เก์ดประส์ทธ์ิ์ภาพอาจไม�จำเป็นต้องฝึีกครบ้

ทุกเบ้อร์ตามจำนวนที�ผ่้เข้ียุนได้ออกแบ้บ้ข้ึ�น หากแต�เป็นการหยุ์บ้บ้างแบ้บ้ฝึีกหัดมาใช้เพ่�อแก้ไข้

ข้้อบ้กพร�องที�ประสบ้ระหว�างฝีึกซึ่้อมก็ยุ�อมได้ นอกจากนั�นบ้ทประพันธิ์์ที�ถิ่่กสร้างสรรค์ข้ึ�นยุังเป็น

เสม่อนปลายุทางในการตรวจสอบ้ส์�งที�เรียุนร่้ผ�านแบ้บ้ฝีึกหัด ว�าผ่้ฝีึกสามารถิ่นำไปใช้งานจร์งผ�าน

บ้ทการบ้รรเลงบ้ทเพลงได้หร่อไม�
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 ส์�งที�สามารถิ่ต�อยุอดได้ในอนาคตจากคำแนะนำ ค่อ สามารถิ่รวบ้รวมชุดแบ้บ้ฝีึกหัด

ทั�งหมด รวมไปถึิ่งบ้ทประพันธิ์ใ์นรป่แบ้บ้หนังสอ่ได้ เพ่�อเป็นอกีหนึ�งหนทางสำหรับ้การใชง้าน นอก

เหนอ่จากการใชง้านผ�านเวบ็้ไซึ่ตท์ี�ผ่เ้ข้ยีุนไดอ้อกแบ้บ้ขึ้�น หนงัสอ่จะสะดวกสำหรบั้การจดบ้นัทกึการ

ซึ่้อม รวมไปถิ่ึงการเรียุน การสอน ผ�านระบ้บ้ห้องเรียุน นอกจากนั�นในส�วนข้องคำอธิ์์บ้ายุทั�งหมด

ที�เป็นภาษาไทยุ ยุังสามารถิ่นำไปแปลเป็นภาษาต�างประเทศึ เพ่�อต�อยุอดการกระจายุความร่้ไปส่�

ระดับ้สากลได้อีกเช�นกัน
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Abstract

The COVID-19 pandemic significantly impacted the 

teaching and learning of chamber music, necessitating      

a shift to online formats. This study is a reflection on the 

experiences from the School of Music at Princess Galyani 

Vadhana Institute of Music, exploring the challenges and 

opportunities presented by this transition. Key issues 

identified include the lack of clear learning outcomes, 

inconsistencies in assessment criteria, and limited prior 

experience in chamber music among students.

To address these challenges, a competency and skills 

framework was developed, focusing on individual 

preparation, interpersonal skills, and collective decision-

making. This framework includes activities such as 

historical research, score study, practice techniques, 

communication, and collaborative decision-making, aimed 

at enhancing students’ technical skills, analytical abilities, 
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and interpersonal competencies. A case study involving

Carl Reinecke’s Trio for Piano, Clarinet, and Horn illustrates 

the practical application of this framework, fostering deeper 

understanding and improved ensemble performance.

Despite the constraints of online teaching, the shift has 

spurred creative solutions that enhance the continuity 

and quality of music education. By systematically 

organizing the necessary attributes and skills for chamber 

music, educators can ensure sustainable development of 

students’ competencies. These findings offer valuable 

insights for adapting chamber music education to both 

online and traditional formats, contributing to the future 

development of practical music education in Thailand

Keyword: Chamber music, Music Online Course, Chamber 

Introduction

In	musical	performance,	chamber	music	typically	refers	to	a	group	of	musicians	
playing	together,	starting	from	a	duo	(duet),	trio,	quartet,	and	so	on,	with	one	player	
per	part1.		Historically,	the	emergence	of	chamber	music	can	be	traced	back	to	
recreational	activities	and	performances	intended	for	entertainment	and	enjoyment,	
aiming	to	bring	happiness	to	the	audience.	Thus,	in	musical	performance,	“fun”	
is	a	crucial	element,	reflecting	the	concept	of	chamber	music	as	“the	music	of	
friends”	or	friendship	music.

In	the	contemporary	educational	context,	chamber	music	has	emerged	as	a	
potential	career	path.	The	focus	often	lies	on	the	outcome	of	the	performance,	
1 “Chamber Music,” Oxford Music Online, Oxford University Press, January 20, 2001, https://

doi.org/10.1093/gmo/9781561592630.article.05379.
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which	 is	typically	enhanced	through	music	coaching.	However,	the	COVID-19
pandemic	has	necessitated	a	shift	to	online	learning,	including	the	teaching	and	
learning	of	chamber	music.	This	article,	written	from	the	author’s	perspective	
based	on	his	experience	coaching	chamber	music	during	the	pandemic,	examines	
the	limitations	of	online	formats.	It	questions	the	effectiveness	of	current	teaching	
and	learning	processes	in	chamber	music	and	whether	they	adequately	equip	
students	with	necessary	skills.	The	author	suggests	revisiting	various	aspects	of	
musical	performance	education	and	the	role	of	musicians	in	transitioning	to	online	
teaching.	This	challenge	leads	to	the	development	of	teaching	models	adapted	to	
these	new	circumstances.	The	article	also	prompts	consideration	of	what	aspects	
should	be	addressed	in	typical	situations	and	how	to	prepare	sustainably	for	both	
traditional	and	future	online	teaching	scenarios.

TEACHING AND LEARNING CHAMBER MUSIC IN THAILAND

Music	performance	courses	are	key	components	of	music	programs,	serving	as	a	
foundation	for	students’	future	professional	endeavors.	These	courses	focus	on	
practicing	and	honing	their	craft,	making	them	crucial	within	the	Bachelor	of	Music	
curriculum.	Music	performance	acts	as	both	the	starting	point	for	various	music-
related	subjects	and	an	integration	of	all	areas	of	music	knowledge	to	enhance	
performance	and	creativity.

Teaching	and	learning	in	music	performance	are	based	on	fundamental	educational	
theory	components	by	Steiner:	teachers,	 learners,	content,	and	the	teaching	
context—all	of	which	significantly	impact	each	other.2		Additionally,	these	courses	
allow	teachers	creative	freedom	to	design	learning	experiences	aligned	with	course	
objectives,	aiming	for	the	highest	level	of	learning,	often	characterized	as	“creating.”3

 
Analyzing	teaching	methods	in	music	performance	courses	reveals	four	main	areas:	
teaching	method,	practice,	assessment,	and	performance.	Teaching	methods	
typically	involve	workshops	or	coaching.	According	to	Collins	Dictionary,	a	workshop	
is	“a	period	of	discussion	or	practical	work	on	a	particular	subject	in	which	a	group	
of	people	share	their	knowledge	or	experience.”	Coaching,	on	the	other	hand,	
fosters	a	consultative	and	participative	approach,	creating	a	partnership	between	
teachers	and	students.	It	emphasizes	ongoing	feedback,	recognition,	clarity,	and	
support,	 increasing	the	probability	of	student	success.	Both	methods	focus	on	
addressing	issues	during	sessions	rather	than	solely	on	structured	outcomes.

This	approach	is	consistent	across	international	and	Thai	music	institutions,	although	

2 Elizabeth Steiner, Methodology of Theory Building (Sydney: Educology Research Associates, 1988).

3 ณรุทธ์ิ์ สุทธิ์จ์ตต์, ดนตรีศึึกษา: หลักการและสาระสำาคัญ (พ์มพ์ครั�งที� 9; กรุงเทพมหานคร: จุฬาลงกรณ์มหาว์ทยุาลัยุ, 2555).
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variations	exist	in	course	proportions,	assessment	methods,	and	teaching	activities	
based	on	each	institution’s	curriculum	design.	Notably,	coaching	and	workshops	
share	similarities.

The	COVID-19	pandemic	compelled	Thailand	to	adopt	online	teaching	methods,	
prompting	a	reevaluation	of	course	limitations	and	the	development	of	new	
practices	where	 in-person	coaching	 for	music	performance	was	 impossible.	
Universities	adapted	their	teaching	approaches	to	include	online	formats	for	both	
lecture-based	and	performance	courses.	Even	chamber	music,	with	its	unique	
challenges,	had	to	adjust	by	utilizing	small	group	lectures	and	creating	educational	
media	to	meet	learning	objectives.	This	shift	led	to	new	challenges,	such	as	the	
lack	of	clear	learning	outcomes	and	skill	sets	in	chamber	music	education,	resulting	
in	no	standard	patterns	or	criteria	for	assessment	and	evaluation.	Not	only	can	
this	lead	to	confusion	and	inconsistency	among	teachers	and	students	regarding	
expectations	and	achievements	in	chamber	music	courses,	but	it	also	presents	a	
challenge	for	teachers	to	organize	their	teaching	into	a	more	lecture-based	format.	
Moreover,	it	may	affect	the	motivation	and	satisfaction	of	students	who	may	not	
see	the	relevance	and	value	of	chamber	music	learning	for	their	personal	and	
professional	development.

While	the	learning	outcomes	discussed	in	this	article	could	be	achieved	earlier	
through	early	childhood	music	education—fostering	rhythm	and	movement,	
ensemble	playing,	and	the	ability	to	be	creative	and	expressive,	which	Rudolf	
Steiner	believed	would	cultivate	essential	skills	such	as	coordination,	creativity,	and	
social	interaction4	—this	proves	challenging	within	the	general	education	system	
at	the	pre-university	level	in	Thailand.

Additionally,	the	lack	of	experience	in	chamber	music	(or	performing	without	a	
conductor)	from	secondary	school	settings	poses	another	challenge.	Students	may	
lack	confidence	and	autonomy,	relying	too	much	on	the	teacher’s	guidance	rather	
than	their	own	judgment	and	initiative.	This	reliance	can	hinder	the	development	
of	essential	interpersonal	skills	for	chamber	music	performance,	such	as	listening,	
communication,	collaboration,	and	negotiation.

In	summary,	the	challenges	in	chamber	music	teaching	and	learning	during	COVID-19	
are	related	to	the	lack	of	focus	on	the	competencies	and	skills	needed	for	chamber	
music	performance,	the	lack	of	clear	learning	outcomes	and	assessment	criteria,	

4 Andrea Lyman, “Let There Be Music: The Music Curriculum in the Waldorf School, Grades 

1-8 (Reprinted from RENEWAL Magazine),” Waldorf Music Association, accessed July 28, 2024,

 https://waldorfmusic.org/let-there-be-music-the-music-curriculum-in-the-waldorf-school-grades-1-8/
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and	the	lack	of	prior	experience	and	preparation	among	students.	These	issues	
may	affect	the	quality	and	effectiveness	of	chamber	music	education	as	well	as	
the	motivation	and	satisfaction	of	students.	In	this	article,	we	will	suggest	some	
possible	solutions	based	on	competencies	and	observations	during	a	chamber	
music	course	at	the	School	of	Music,	Princess	Galyani	Vadhana	Institute	of	Music	
during	the	COVID-19	lockdown.

REFLECTING ON CHAMBER MUSIC TEACHING
Chamber	music	teaching	often	involves	the	teacher	acting	as	a	facilitator,	guiding	
students	to	apply	their	musical	knowledge	to	chamber	music	performance.	This	
includes	concepts	from	solo	performance,	proper	tone	production,	articulation,	
phrasing,	and	presenting	different	musical	styles	according	to	historical	contexts.	The	
teacher’s	role	is	crucial	in	enhancing	students’	leadership	skills	through	music	concepts.

Due	to	the	challenges	mentioned	above,	the	author	analyzed	what	students	
should	learn	and	the	skills	they	should	acquire	based	on	their	chosen	repertoires.	
This	analysis	led	to	the	development	of	a	teaching	plan	that	benefits	students	
through	a	lecture	and	discussion-based	setting,	divided	into	different	topics	including	
historical	background	studies,	listening	assignments,	score	analysis,	interpretation	
and	application,	performance	goals,	individual	and	group	video	and	audio	recording	
submissions,	and	recording	plans.

This	reflective	article	describes	the	author’s	experience	adapting	chamber	music	
teaching	during	the	COVID-19	pandemic.	The	process	adhered	to	general	teaching	
ethics	and	data	privacy	principles	(PDPA).	While	not	intended	as	a	formal	research	
study,	the	findings	may	offer	valuable	insights	for	chamber	music	pedagogy.
The	following	case	study	is	from	the	author’s	experience	coaching	a	group	of	
students	performing	Carl	Reinecke’s	Trio	for	Piano,	Clarinet,	and	Horn,	Op.	274,	
during	the	first	semester	of	the	2021	academic	year.	The	entire	process	involved	
discussions	where	the	author	acted	as	a	facilitator,	encouraging	all	students	to	share	
their	ideas	and	suggestions	for	constructive	and	practical	solutions	to	problems	that	
arose.	The	author	also	moderated	conversations	and	provided	guidance,	aiming	
to	develop	a	healthy	discussion	leading	to	applicable	solutions	and	collective	
decision-making.

The	historical	background	study	was	a	group	activity	that	delved	into	the	trio’s	
background.	This	was	followed	by	a	listening	assignment	where	students	were	
individually	tasked	with	picking	their	favorite	recordings	and	providing	their	reasons	
during	class.	The	students	then	collectively	decided	which	recording	would	serve	as	
the	goal	for	their	performance.	Score	analysis	aimed	to	help	students	understand	
the	overall	structure	of	the	piece,	leading	to	an	understanding	of	individual	roles	
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and	discussions	on	how	the	piece	would	be	interpreted	and	performed.	The	next	
steps	involved	setting	performance	goals	and	a	recording	plan,	where	audio	or	
video	recordings	were	regularly	submitted	and	discussed	during	class	to	enhance	
communication	and	problem-solving	skills.

Through	this	process,	the	group	of	students	showed	a	deep	understanding	of	the	
Reinecke	trio,	including	its	background,	score	analysis,	and	how	these	elements	
informed	their	 interpretation.	 Importantly,	the	students	understood	their	roles	
and	responsibilities	within	the	group.	Although	it	was	challenging	to	put	 into	
practice,	providing	them	with	recording	assignments—where	different	instruments	
were	recorded	in	sequence,	such	as	horn	first,	followed	by	clarinet	and	piano—
taught	them	to	both	lead	and	follow.	They	performed	the	collectively	decided	
interpretation.

This	approach	might	sound	like	how	a	chamber	music	course	should	be	structured.	
Interestingly,	this	is	not	always	the	case,	as	today’s	chamber	music	learning,	again,	
often	focuses	on	addressing	issues	during	sessions	rather	than	solely	on	structured	
outcomes.

SUGGESTIONS BASED ON THE COMPETENCY AND SKILLS FRAMEWORK FOR 
CHAMBER MUSIC PERFORMANCE

From	the	above	case	studies,	the	author	has	analyzed	and	proposes	solutions	
to	help	students	achieve	the	competencies	and	skills	needed	for	chamber	
music	performance.	These	solutions	can	be	divided	into	three	parts:	1)	individual	
preparation,	2)	interpersonal	skills,	and	3)	collective	decision-making.	These	three	
components	collectively	lead	to	essential	skills	required	during	performances,	
including	execution,	awareness,	spontaneous	reaction,	and	problem-solving.	Each	
part	will	be	explained	in	detail,	along	with	examples	of	how	to	implement	them	
in	a	chamber	music	course.
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Figure 1	Chamber	music	competencies	and	expected	learning	outcomes

Individual Preparation

Individual	preparation	refers	to	the	process	of	preparing	oneself	for	chamber	music	

performance	by	acquiring	the	necessary	knowledge,	skills,	and	attitudes.	It	involves	

historical	research	and	performance	practice,	listening	to	samples,	score	study	and	

individual	role	realization,	individual	practice,	and	instrumental	application.	These	

activities	lead	to	critical	thinking,	practical	application,	and	reflection	skills.

• Historical research and performance practice:	This	activity	 involves	

researching	the	historical	context	and	performance	practice	of	the	repertoire,	

such	as	the	composer’s	biography,	style,	intention,	instrumentation,	notation,	

tempo,	dynamics,	articulation,	ornamentation,	etc.	This	helps	students	

understand	the	meaning	and	purpose	of	the	music	and	perform	it	authentically	

and	appropriately.

• Listening to samples:	This	activity	involves	listening	to	different	recordings	

or	performances	of	the	repertoire	by	professional	or	amateur	musicians.	This	

helps	students	develop	their	listening	skills	and	compare	and	contrast	different	

interpretations	and	approaches	to	the	music.	Students	are	encouraged	to	use	

trusted	online	platforms	such	as	Naxos	Music	Library	or	Spotify	as	the	main	
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resource.		However,	other	platforms	like	YouTube	or	SoundCloud	can	also	

be	used.

• Score study and individual role realization: This	activity	involves	studying	the	

score	of	the	repertoire	and	identifying	one’s	individual	role	and	contribution	to	

the	ensemble.	This	helps	students	develop	their	analytical	skills	and	understand	

their	musical	function	and	responsibility	within	the	group.

• Individual practice:	This	activity	involves	practicing	one’s	part	individually	with	

a	metronome	or	a	backing	track.	This	helps	students	develop	their	technical	

skills	and	improve	their	accuracy,	expression,	and	ensemble	playing.

•  Instrumental application: This	activity	involves	applying	one’s	knowledge,	

skills,	and	attitudes	to	one’s	instrument	to	perform	one’s	part	effectively	and	

efficiently.	This	helps	students	develop	their	practical	skills	and	demonstrate	

their	musical	competence	and	confidence.

By	engaging	in	these	activities,	students	can	enhance	their	competency	and	skills	

for	chamber	music	performance	and	prepare	themselves	for	the	next	part	of	the	

framework,	which	is	interpersonal	skills.

Interpersonal Skills

Interpersonal	skills	refer	to	the	process	of	interacting	with	others	respectfully	and	

constructively	to	achieve	a	common	musical	goal.	 It	 involves	communication,	

listening,	discussion,	and	negotiation.	These	activities	 lead	to	brainstorming,	

planning,	and	solution-finding	skills.

• Communication:	This	activity	 involves	expressing	one’s	 ideas,	opinions,	

feelings,	and	preferences	clearly	and	respectfully	to	others.	This	helps	students	

develop	their	verbal	and	non-verbal	communication	skills	and	establish	rapport	

and	trust	with	their	peers.

• Listening:	This	activity	involves	listening	attentively	and	actively	to	others’	

ideas,	opinions,	feelings,	and	preferences.	This	helps	students	develop	their	
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listening	skills	and	show	empathy	and	understanding	to	their	peers.

• Discussion: This	activity	 involves	exchanging	and	sharing	 ideas,	opinions,	

feelings,	and	preferences	with	others	in	a	collaborative	and	constructive	way.	

This	helps	students	develop	their	critical	and	creative	thinking	skills	and	explore	

different	perspectives	and	possibilities	in	chamber	music.

• Negotiation: This	activity	involves	reaching	a	mutual	agreement	or	compromise	

with	others	on	various	aspects	of	chamber	music	performance,	such	as	

interpretation,	expression,	dynamics,	articulation,	tempo,	etc.	This	helps	

students	develop	their	negotiation	and	decision-making	skills	and	balance	their	

individual	and	collective	interests	and	needs	in	chamber	music.

By	engaging	in	these	activities,	students	can	enhance	their	competency	and	skills	

for	chamber	music	performance	and	prepare	themselves	for	the	next	part	of	the	

framework,	which	is	collective	decision-making.

Collective Decision Making

Collective	decision-making	refers	to	the	process	of	making	and	implementing	

musical	decisions	as	a	group	based	on	individual	preparation	and	interpersonal	

skills.	 It	 involves	performance	practice,	structural	understanding,	interpretation,	

performance	structure,	and	role	realization.	These	activities	lead	to	rehearsal,	

reflection,	execution,	awareness,	spontaneous	reaction,	and	problem-solving	skills.

• Performance practice:	This	activity	involves	a	group	decision	on	applying	

historical	research	and	performance	practice	to	the	repertoire	to	perform	it	

authentically	and	appropriately.

• Structural understanding:	This	activity	involves	analyzing	and	understanding	

the	structure	and	form	of	the	repertoire	to	perform	it	coherently	and	logically

• Interpretation:	This	activity	 involves	expressing	agreed	musical	 ideas	and	

feelings	through	the	repertoire	to	perform	it	personally	and	expressively.

• Performance structure:	This	activity	involves	a	collective	decision	on	planning	
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and	organizing	the	performance	of	the	repertoire	in	terms	of	tempo,	dynamics,	

articulation,	phrasing,	etc.	to	perform	it	consistently	and	effectively.

• Role realization:	This	activity	involves	performing	each	realized	individual	

role	within	that	supports	an	overall	performance	of	the	ensemble	in	terms	of	

balance,	blend,	intonation,	synchronization,	etc.	to	perform	it	harmoniously	

and	unified.

By	engaging	in	these	activities,	students	can	enhance	their	competency	and	skills	

for	chamber	music	performance	and	prepare	themselves	for	the	final	part	of	the	

framework,	which	is	execution,	awareness,	spontaneous	reaction,	and	problem-solving.

Execution, Awareness, and Spontaneous Reaction and Problem Solving

Execution,	awareness,	and	spontaneous	reaction	and	problem-solving	refer	to	the	

process	of	performing	the	repertoire	as	a	group	in	a	live	or	recorded	setting	based	

on	individual	preparation,	interpersonal	skills,	and	collective	decision-making.	It	

involves	rehearsal,	reflection,	execution,	awareness,	and	spontaneous	reaction	and	

problem-solving.	These	activities	lead	to	musical	performance	and	evaluation	skills.

• Execution: This	activity	 involves	performing	the	repertoire	as	a	group	in	a	

live	or	recorded	setting	with	the	performance	structure	and	role	realization	

to	demonstrate	the	musical	competence	and	confidence	of	the	group.	This	

helps	students	develop	their	musical	execution	and	presentation	skills	and	

showcase	their	musical	achievement	and	expression	in	chamber	music.

• Awareness: This	activity	involves	being	aware	of	oneself	and	others	during	the	

performance	of	the	repertoire	in	terms	of	musical	cues,	signals,	gestures,	etc.	

to	perform	it	responsively	and	adaptively.	This	helps	students	develop	their	

musical	awareness	and	sensitivity	skills	and	adjust	their	playing	according	to	

the	situation	and	context	in	chamber	music.

• Spontaneous reaction and problem-solving:	This	activity	involves	reacting	

spontaneously	and	solving	problems	creatively	during	the	performance	of	the	
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repertoire	in	case	of	unexpected	events,	such	as	mistakes,	errors,	glitches,	etc.	

to	perform	it	resiliently	and	flexibly.

By	engaging	in	these	activities,	students	can	enhance	their	competency	and	skills	

for	chamber	music	performance	and	achieve	the	final	goal	of	the	framework,	which	

is	musical	performance	and	evaluation.

Conclusion

The	suspension	of	 in-person	teaching	and	activities	at	educational	 institutions	

and	the	shift	to	online	teaching	due	to	the	COVID-19	pandemic	have	significantly	

affected	music	education,	especially	for	chamber	music	and	other	practice-based	

courses	that	require	space	for	individual	or	group	practice.	The	study	found	that	

this	shift	highlighted	several	challenges	in	chamber	music	education,	such	as	the	

lack	of	clear	learning	outcomes,	over-reliance	on	teacher	guidance,	and	insufficient	

development	of	essential	interpersonal	skills.	However,	despite	these	challenges,	

the	constraints	have	often	spurred	creative	solutions	that	enable	continuity.	This	

is	evident	from	reflections	on	online	teaching	during	the	lockdown,	which	led	to	

discovering	effective	teaching	strategies	for	maximizing	student	outcomes.

In	response,	a	competency	and	skills	framework	was	developed,	focusing	on	

individual	preparation,	interpersonal	skills,	and	collective	decision-making.	Individual	

preparation	includes	activities	like	historical	research,	score	study,	and	individual	

practice,	enhancing	technical	skills	and	critical	thinking.	Interpersonal	skills	involve	

communication,	listening,	and	negotiation,	fostering	collaboration	among	ensemble	

members.	Collective	decision-making	encompasses	performance	practice	and	

role	realization,	 integrating	 individual	contributions	 into	a	cohesive	ensemble	

performance.	This	structured	approach	ensures	students	develop	the	necessary	

skills	for	both	individual	excellence	and	effective	group	dynamics.
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Moreover,	these	guidelines	can	be	adapted	for	regular	teaching,	providing	a	solid	

foundation	for	beginners	in	chamber	music	and	serving	as	a	criterion	for	evaluating	

student	performance.	While	early	music	education,	as	advocated	by	Steiner,	 is	

beneficial,	this	approach	offers	a	structured	path	for	those	without	such	a	foundation	

and	ensures	a	systematic	and	effective	development	of	chamber	music	skills.	The	

timeframe	of	each	outcome	can	be	varied	based	on	the	existing	knowledge	of	

each	group.	Therefore,	the	flexibility	of	timeframe	and	the	teacher’s	facilitating	

skill	are	integral	to	their	development	and	success.	Additionally,	the	synthesized	

knowledge	can	be	adapted	to	create	standard	learning	outcomes	for	individual	or	

ensemble	performance	courses.

A	practical	application	of	this	framework	is	illustrated	through	a	case	study	of	Carl	

Reinecke’s	Trio	for	Piano,	Clarinet,	and	Horn,	Op.	274,	conducted	during	the	first	

semester	of	the	2021	academic	year.	The	teaching	process	involved	group	discussions,	

historical	background	studies,	listening	assignments,	score	analysis,	and	performance	

planning.	This	collaborative	approach	enabled	students	to	gain	a	deeper	understanding	

of	the	trio,	enhance	their	technical	and	interpretive	skills,	and	develop	essential	

interpersonal	competencies.	Despite	the	constraints	of	online	learning,	this	method	

proved	effective	in	fostering	students’	musical	growth	and	ensemble	performance.

Future	research	could	further	explore	the	long-term	effects	of	online	learning	on	

music	education,	specifically	on	student	performance	and	skill	development	in	

chamber	music.	Additionally,	exploring	methods	to	increase	student	autonomy	and	

confidence	in	online	learning	settings,	focusing	on	reducing	dependency	on	teacher	

guidance,	and	studying	best	practices	for	developing	interpersonal	skills	such	as	

communication,	collaboration,	and	negotiation	in	an	online	learning	context	are	

suggested.	By	addressing	these	areas,	future	research	can	provide	deeper	insights	

into	improving	chamber	music	education	and	adapting	teaching	methods	to	better	

suit	the	evolving	educational	landscape.
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Abstract

The development of reproduction technology in the 20th 

century and the rise of streaming platforms have had a 

devastating impact on both, accessibility and sustainability 

in our music cultures and especially in music education. 

Furthermore, various side effects accompanied or even 

triggered this development. Both terms were the twin 

themes of the 10th anniversary in 2023 of the PGVIM 

International Symposium. This text is adapted from                

a keynote address for that conference.

Keywords: sustainability, accessibility, spotify, sound 

pollution, perception of music

Introduction

The	main	theme	of	the	10th	birthday	of	the	PGVIM	Symposium	in	2023	hosted	

by	the	Princess	Galyani	Vadhana	Institute	of	Music	revolved	around	the	concepts	

of“Accessibility”	and	“Sustainability”.	Both	refer	to	the	main	targets	of	the	founder	

of	this	institution,	Princess	Galyani	Vadhana.
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How	can	both	new	and	traditional	music	be	made	accessible	to	the	widest	

audience	without	compromising	authenticity	and	 individuality?	How	can	

traditional	and	contemporary	musics	be	sustained	and	further	developed,	when	

the	current	exposure	to	music	is	almost	limitless,	but	limited	at	the	same	time?	 

Reflecting	on	those	questions,	I	started	by	looking	for	connections	between	this	

topic	and	the	global	shifts	in	the	meaning	of	music,	the	social	relevance	(possible	

changes	in	perception	and	communication)	and	distribution	concepts	(access	to	

key	technologies	etc.),	as	well	as	how	those	changes	impacted	the	music	practice	

itself.	Finally,	 I	came	across	one	central	 issue:	the	role	of	music	reproduction	

technology	and	its	development,	because	it	is	strongly	connected	with	the	two	

terms	on	hand	–	sustainability	and	accessibility.	As	an	introduction,	I	want	to	recall	

and	describe	shortly	the	unique	and	always	changing	role	music	has	taken	in	our	

world,	including	some	aesthetical	implications.

Before	the	20th	century,	music	was	essentially	not	different	to	other	art	forms.	

There	was	music	connected	to	religious	practice	–	probably	one	of	the	earliest	

forms	of	all.	There	was	music	as	a	social	tool	within	a	given	society,	 including	

entertainment,	social	gathering	and	private	activities	as,	for	example,	cradle	songs.		

It	was	even	a	tool	for	ethnic	identification.	One	may	call	it:	music	as	communication	

and	community	practice	in	the	widest	sense.	

During	the	19th	century,	music	emerged	as	an	autonomous	art	form,	while	its	

counterpart,	popular	music,	became	a	fully	 industrialized	product.	Today,	the	

latter	is	mostly	driven	by	digital	technologies	that	started	to	permeate	music	since	

around	the	1970s.	To	keep	things	simple,	it	is	reasonable	to	state	that	all	the	forms	

of	music	mentioned	above	still	exist.	However,	this	also	means	that	music	was	

generally	produced	or	practiced	in	specific	situations	or	under	special	circumstances.	
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The	paradigmatic	change	in	the	20th	century	seems	to	have	begun	around	the	1920s	

with	the	advent	of	reproduction	technology	and	became	particularly	pronounced	

over	the	last	50	years.

Aesthetic	consequences?	I	cannot	avoid	the	impression	that	today,	the	quality	

of	active	listening	to	music	seems	to	be	withering	away	and	is	almost	universally	

replaced	by	passive	sound	reinforcement.	This	trend	has	been	evident	over	the	

past	few	decades	with	most	of	my	own	students.	I	acknowledge	that	this	statement	

may	be	somewhat	blunt	or	superficial,	but	it	serves	as	a	useful	starting	point	to	

understand	my	real	intentions.	We	can	hardly	escape	the	pervasive	environmental	

pollution	of	sound,	which	I	hesitate	to	call	music—though	many	might	disagree.	

In	numerous	situations,	music	has	degenerated	into	mere	“sounding	wallpaper,”	

constantly	surrounding	us	 in	restaurants,	shops,	public	transport,	and	more.															

A	special	segment	of	this	is	known	as	“muzak.”	And	if	that	weren’t	enough,	many	

people	further	“alienate”	themselves	by	walking	around	with	small	headphones	

or	in-ear	headphones.	These	function	as	personal	wallpaper,	isolating	individuals	

from	their	environment,	which	can	even	become	dangerous	ineveryday	life.1  

Some	years	ago,	a	survey	in	German	grammar	schools	came	to	the	result	that	more	

than	65%	of	the	pupils	do	their	homework	while	constantly	listening	to	music.	(Die	

ZEIT,	2015/3)	In	my	eyes,	this	is	frightening.	No	other	art	form	has	been	misused	and	

degenerated	in	such	a	degree	like	music.	As	a	result,	music	forms	still	considered	

as	art	face	greater	challenges	today	compared	to	other	art	forms.	This	common	

practice	and	the	pervasive	exposure	to	sound	lead	to	an	unconscious	conditioning	

of	the	perception	process2		Nevertheless,	this	problem	is	not	my	primary	concern	

1 What I mean is that this individual sound reinforcement impedes the perception of acousti-

cal surroundings. One may hardly hear acoustic signs of cars, bicycles etc. It even becomes worse with 

electric cars. As I own one since some months, I had already three “almost”- accidents with pedestri-

ans, who did not recognize my car at all, because its sound was hardly perceivable, but also because 

of their personal sound reinforcement by earphones.

2 Albert E. Bregman: Auditory Scene Analysis, Cambridge. MIT Press, 1990
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in	this	paper.	However,	it	is	essential	to	keep	it	in	mind,	as	it	represents	one	of	the	

continuously	threatening	“shadows”	in	the	background.	At	the	beginning,	and	based	

on	these	pre-assumptions,	I	would	like	to	mention	three	aspects	in	an	exemplary	way:

	 1.	The	Fallacy	of	Knowledge	Through	False	Accessibility

Before	the	advent	of	electronic	media	and	reproduction	technology,	one	had	

to	invest	a	significant	amount	of	energy	for	in-depth	study	and	practice	to	learn	

new	things	in	music.	Music	was,	so	to	speak,	implanted	or	stored	in	the	mental	

system	through	“audiation.”	It	was	always	possible	to	recall	this	music,	as	

described	by	Edwin	Gordon,	Wilfried	Gruhn,3		and	others	in	their	groundbreaking	

studies	on	music	learning	and	understanding	in	the	1980s	and	1990s.	Today,	

the	situation	is	mostly	different.	We	know	where	we	can	find	something,	but	

we	less	know	the	“something”	itself.	We	store	the	place	in	our	mind	but	less	

the	content	of	the	object	itself.	Therefore,	I	call	it	a	false	accessibility.	

	 2.	The	Problem	of	Quality	Perception	–	Accessibility

Who	still	has	a	quality	stereo	sound	system	at	home	or	in	his/her	academic	

teaching	places?	My	current	observation	tells	me	that	the	existence	of	such	

equipment	is	decreasing.	At	best,	people	use	headphones.	Fortunately,	PGVIM	

is	still	well	equipped.	But	even	at	some	music	departments	in	Germany,	I	

had	to	use	the	inbuilt	speakers	of	my	laptop	during	presentations	because	

they	no	longer	had	a	decent	sound	system.4		Even	among	musicians,	it	 is	

common	practice	to	use	small	in-ear	headphones	with	a	limited	range	and	

dynamic	level	daily,	even	though	these	devices	are	hardly	suitable,	even	

for	popular	music.	Finally,	I	hesitate	to	mention	the	potential	damage	to	

the	ears.	Unfortunately,	there	is	still	not	much	in-depth	research	on	this	

issue,	at	least	to	my	knowledge.5

3 Edwin E.Gordon: Learning Sequences of Music, Chicago 1980 & Wilfried Gruhn: Wahrnehmen 

& Verstehen, Untersuchungen zum Verstehensbegriff in der Musik, Wilhelmshaven 1989.

4 Perhaps an interesting anecdote: in Germany, I still use my old SABA loudspeakers from 

around 1972. Still today they belong to the best I ever heard.

5 https://www.morgenpost.de/vermischtes/article237131113/in-ear-kopfhoerer-hoer-
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	 3.The	Crazyness	of	Premieres	in	Contemporary	Music	–	Sustainability

Perhaps	this	point	sounds	a	little	off	topic	but	it	is	not.	It	is	a	good	example	of	

our	problem.	Today,	for	at	least	several	decades,	there	has	been	an	increasing	

tendency	for	festivals	featuring	contemporary	music	to	present	more	than	

70%	premieres.	However,	around	70%	of	these	premieres	typically	will	not	be	

performed	for	a	second	time.6		In	other	words,	a	type	of	music	that	is	hardly	

accessible	to	most	people	will	never	achieve	sustainability	as	a	new	music	

form	but	will	instead	disappear	into	the	vast	realm	of	acoustically	stored	

works.	I	do	not	argue	against	the	classical	masterworks	and	their	frequent	

performances.	However,	rather	than	classical	music	practice	resembling	a	

constant	stroll	through	a	museum,	it	is	strongly	hoped	that	new	auditory	

experiences	are	valued	as	highly	as	the	repetition	of	our	classics.	I	just	want	

to	remind	us	that	until	the	end	of	the	19th	century,	it	was	more	or	less	

customary	if	not	compulsory	for	regular	concert	programs	to	include	more	

new	pieces	than	older	ones	(special	contemporary	music	festivals	did	not	

exist	at	that	time).

 

Short Historical Review 

Before	the	20th	century,	encountering	a	new	piece	of	music	was	only	possible	

through	personal	practice	or	attending	a	concert/performance.	Each	performance	

possessed	its	own	singularity	or	uniqueness,	even	if	a	notation	existed.	The	few	

existing	and	potentially	reproducing	music	machines	like	the	Pianola,	Welte-Mignon	

technology,	and	later	Player	Pianos	did	not	alter	the	uniqueness	of	a	live	music	

schaeden-studie-ohr-hoerverlust.html. Even my limited knowledge on the “biology-of-the-ear” tells 

me that it can hardly be a healthy way of listening to music.

6 According to a survey by “Deutscher Musikrat” at major festivals some 10 years ago. The con-

trolled timespan after the premieres was five years. The results convey with my own small survey over 

the last eight years at the Donaueschingen Contemporary Music Festival. I must admit that there are also 

other reasons, as for example the often-unusual settings. A piece for flute, Japanese koto, trombone, Ba-

roque violin and live - electronics is much harder to be performed again compared with a string quartet. 
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experience	around	the	turn	of	the	19th/20th	century.	However,	the	situation	

shifted	with	the	introduction	of	shellac	records,	followed	shortly	thereafter	by	

vinyl	records—signaling	the	emergence	and	influence	of	reproduction	technology	

and	industry.	It	was	the	sociologist	Walter	Benjamin,	who	recognized	quite	early	

that	the	appearance	of	reproduction	technology	would	cause	a	fundamental	

aesthetical	change	in	music	perception.	I	have	already	used	Benjamin’s	quote	in	

my	online	-	keynote	from	2020,	but	I	would	like	to	repeat	it	again	in	this	context:

 

What becomes stunted in the era of technical reproduction of the artwork, 

is its aura. The process is symptomatic; its importance goes far beyond art 

itself. One could say generally that the reproduction technology detaches 

the reproduced from its tradition. By multiplying the reproduction, that 

technology exchanges the unique one with its masses […]. The question 

about what is the real or the original, does not make sense anymore. 

But when the measuring standard regarding the real or the original in art-

production fails, the whole social function of art has changed. Before, the 

artwork was a kind of ritual, the new realm is mere policy.7 

There	is	nothing	more	to	add,	except	that	the	circumstances	have	become	even	

more	extreme	and	worse.	

After	the	vinyl	record,	we	saw	the	introduction	of	the	cassette	tape,	followed	shortly	

by	digital	storage	options	such	as	the	DAT	cassette	and	the	Compact	Disc,	leading	

up	to	the	current	prevalence	of	streaming	services.	One	could	argue	that	such	a	

development	is	extremely	positive	in	terms	of	accessibility.	Access	to	music	of	

almost	any	kind	becomes	much	easier	and	no	longer	requires	high	costs.	Streaming	

platforms	could	even	be	praised	as	a	socializing	force	for	music	distribution,	

7 Walter Benjamin, Das Kunstwerk im Zeitalter seiner technischen Reproduzierbarkeit, in: Gesammelte 

Schriften I-2, Frankfurt 1974, p. 477 and 482. The article was originally written in 1933, when he had emigrated to 

Paris. It was published first in 1936 in Zeitschrift für Sozialforschung (Magazine for Social Research).
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potentially	benefiting	less	popular	forms	 immensely.	 In	theory,	 it	could	also	

minimize	class-oriented	approaches	to	music.

However,	we	all	know	that	this	was	not	and	still	is	not	the	case.	The	separation	

in	different	classes,	sub-groups	until	a	seemingly	“individual	offer”	has	come	into	

being.	 I	will	get	back	to	that	later.	At	least	until	the	1950s,	shellac-	and	vinyl-

recordings	still	had	a	kind	of	singularity,	at	least	regarding	their	production.	Early	

recording	technology	allowed	for	a	maximum	length	or	more	or	less	three	minutes	

and	fifteen	seconds.	Editing	was	not	yet	possible.	For	example,	jazz	groups	often	

had	to	start	from	the	beginning	when	someone	made	a	mistake	or	if	a	solo	was	

considered	weak	in	substance.	It’s	no	wonder	that	most	jazz	solos	of	that	time	

were	thoroughly	prepared.	The	“so-called”	spontaneous	character	of	improvisation	

has	been	a	long-established	myth.	Just	listen	to	early	recordings	of	Count	Basie	

or	Duke	Ellington	playing	the	same	pieces.	Even	if	a	solo	is	played	by	a	different	

musician,	there’s	often	an	astonishing	similarity	to	previous	recordings	by	someone	

else.	I	don’t	intend	to	criticize	that.	I	just	want	to	put	this	myth	into	perspective.	

It	was	a	logical	consequence	of	early	recording	technology	and,	ironically,	also	

proof	of	live	sustainability!

But	the	situation	changed	again	with	the	advent	of	multi-tracking	technology	and	

overdubbing	techniques.	The	album	“Sgt.	Pepper’s	Lonely	Hearts	Club	Band”	

by	The	Beatles	from	1967	would	not	have	been	possible	without	these	new	

technological	possibilities.	The	same	goes	for	the	early	recordings	by	Frank	Zappa,	

like	“Freak	Out!”	or	“Absolutely	Free.”	Ultimately,	it	was	Frank	Zappa	who	went	

the	furthest	with	a	procedure	he	called	“xenochrony.”	Using	advanced	recording	

technology,	he	produced	recordings	based	on	live	and	studio	cuts—both	tutti	and	

solo	parts—from	different	performances	spanning	over	30	years.

All	the	other	recording	gadgetry	available	today	cannot	be	fully	explained	here,	
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but	it	is	clear	that	in	the	digital	age,	the	possibilities	for	manipulation	are	almost	

unlimited.	This	might	sound	contrary	to	the	criticism	of	reproduction	technology,	

but	it	 is	not.	Walter	Benjamin	noted	a	change	in	perception	(and	the	loss	of	a	

key	feature	of	musical	artwork)	brought	about	by	new	technology.	However,	this	

technology	also	suggested	new	creative	possibilities,	as	demonstrated	by	Frank	

Zappa’s	work.	It’s	important	to	remember	that	Zappa’s	primary	concern	was	always	

the	live	performance,	while	a	published	recording	represented	another	type	of	artwork.

What	then	could	be	the	danger	of	new	streaming	services	like	Swedish	Daniel	

Ek’s	Spotify?	The	main	concern	is	that	they	can	seriously	manipulate	the	listening	

experience,	even	though	this	may	not	be	immediately	apparent.	The	popular	

notion	that	one	can	assemble	their	own	playlists	 is	somewhat	fictional,	as	the	

available	selections	are	determined	by	planned	algorithms	and	intentionally	do	

not	encompass	the	entire	scope	of	music.	The	streaming	services	certainly	claim	

that	they	continuously	extend	their	offerings.	When	in	2020	I	was	asked	to	put	

together	a	thematically	specified	list,	preferably	from	Spotify,	I	had	80%	to	add	

from	my	personal	recording	collection.	I	did	not	have	any	problems	with	that.	On	

the	contrary,	I	was	almost	“happy”	about	it,	because	it	confirmed	my	expectations!	

But	it	proved	that	streaming	services	like	Apple,	Spotify	and	others	are	basically	

mass	-	orientated.	And	let	us	not	forget:	a	compact	disc	or	a	vinyl-record	are	

objects	that	can	be	touched.	It	is	something	tactile,	representing	a	value;	not	to	

speak	about	the	accompanying	booklet	of	a	CD	that	provides	useful	additional	

information.	A	playlist	 is	by	far	more	abstract.	A	playlist	may	be	more	easily	

accessible,	but	it	can	be	quickly	forgotten,	encouraging	listeners	to	zip	through	the	

beginnings	of	songs	without	truly	engaging.	In	contrast,	purchasing	a	vinyl	record,	

especially	an	LP,	often	prompted	a	deeper	appreciation	for	the	entire	medium,	

as	it	subconsciously	represented	greater	value.	It	means,	one	has	listened	in	most	

cases	to	the	complete	compositions	and	did	it	perhaps	more	often	because	the	

valuable	item	was	still	at	hand	–	sustainability!					
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Nevertheless,	if	we	are	honest,	we	have	to	admit	that	in	today’s	popular	music,	

the	formal	dramaturgy	(formal	structure)	of	a	complete	piece	is	rarely	important	

–	exceptions	admitted.	Sound	and	danceability	are	in	the	foreground.	Seen	from	

that	point	of	view,	the	„ephemerality”	of	a	standard	Spotify-playlist	is	in	perfect	

concordance	with	popular	listening	modes;	and	after	an	intro,	a	verse	and	a	refrain,	

one	has	generally	grabbed	the	most	important	of	a	song.	Real	improvised	solo-

passages	like	for	example	in	old	Santana	songs8		or	extended	compositions	like	

the	ones	created	by	Yes,	ELP	or	Genesis	can	hardly	be	found	in	today’s	popular	

genres.	Even	a	piece	like	Queen’s	“Bohemian	Rhapsody”	would	not	attract	as	

many	young	people	as	it	once	did.

However,	 it	should	be	different	with	classical	concert	music.	 It	reminds	me	of	

some	of	my	own	pieces,	which	I	eventually	decided	to	share	on	YouTube	after	a	

long	period	of	hesitation.	From	time	to	time,	I	check	my	account	using	analytical	

tools	to	see	how	people	tend	to	listen	to	my	pieces.	Unfortunately,	I	discovered	

that	about	80%	do	not	listen	to	a	single	piece	from	the	beginning	until	the	end.	

Unfortunately,	my	compositional	method	means	that	a	10-minute	piece	does	not	

reveal	its	main	substance	until	after	about	three	minutes.	As	a	result,	the	listener’s	

perception	can	be	not	only	superficial	but	also	incomplete	and	somewhat	distorted.	

How	can	he/she	access	my	music?	How	can	sustainability	grow	in	a	listener	if	they	

do	not	experience	the	real	thing?	It’s	akin	to	going	to	a	Michelin-star	restaurant	with	

an	extensive	menu,	eating	only	a	salad,	and	then	writing	an	elaborate	critique	about	

the	chef.9			Or,	do	I	have	to	surrender	and	only	compose	digestible	3-minute-pieces?

Once	again,	we	know	where	to	find	music,	but	we	don’t	truly	it.	Our	understanding	

is	limited	to	what	we	already	know.	If	we	don’t	expand	our	capacity	for	storing	

8 See Santana’s album “Caravanserai” or “Brain Salad Surgery” by Emerson, Lake & Palmer.

9 Youtube tells You about the length of listening to a piece of music. In my case the average 

length of listening is 3 – 7 minutes. Mostly it is less, and only a minority listens to the whole piece. So 

far two pieces have never been listened to completely, but there are comments! 
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knowledge,	our	brains	will	struggle	to	differentiate	music.	We	need	to	redefine	the

availability	and	accessibility	of	music,	or	at	least	critically	examine	current	musical	

perception.	Ultimately,	this	will	impact	sustainability,as	nothing	will	leave	a	lasting	

imprint	on	our	neural	systems.

Here	I	see	an	important	task	on	all	educational	levels,	which	is	the	“re-education”	

to	be	able	and	willing	to	listen	to	a	piece	of	music	in	full	length	whatever	length	

it	has.	We	should	create	a	kind	of	“slow-food”	movement	for	music	perception.	

If	music	education	at	an	academic	level	becomes	focused	solely	on	supporting	

Olympic	prize	winners	 in	competitions,	 I	don’t	see	any	sustainability	 in	that	

approach.	Competitions	may	be	a	relevant	side	effect	for	a	few	prodigies,	but	our	

main	focus	should	be	on	developing	tools	and	fostering	awareness	to	promote	

art	music	in	a	comprehensive	manner.	We	need	to	train	people	to	appreciate	

and	digest	music	according	to	the	specific	needs	of	each	piece.	In	other	words,	

a	primary	duty	of	an	educational	institution	must	be	the	ongoing	cultivation	of	

acceptance,	understanding,	and	sensitivity	toward	the	incredible	diversity	of	music.	

This	diversity	also	calls	for	different	modes	of	reception	and	perception,	regardless	

of	how	the	music	is	made	available.

I	would	also	like	to	highlight	the	detrimental	reduction	of	parametric	sensitivity	

caused	by	certain	types	of	music	and	the	accompanying	electronic	devices.	 It	

resembles	a	kind	of	vicious	circle.	Most	popular	music	tends	to	exist	at	a	fairly	

static	parametric	level,	with	dynamic	and	rhythmic	variations	often	absent.	Sound	

is	primarily	used	for	identification,	often	relying	on	simple	melodic	elements	that	

are	easy	to	sing	along	with.	Everything	else	is	largely	just	packaging,	often	utilizing	

visual	media	as	well.	We	all	recognise	this.	But	what	happens	to	music	that	is	

more	differentiated,	featuring	complex	sound	structures,	various	linear	layers,	and	

refined	rhythmic	elements?	Let	me	answer	that	question	with	a	short	anecdote	

that	happened	a	few	years	ago	with	one	of	my	best	friends,	who	himself	is	a	
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professional	jazz	guitar	player.	We	had	not	met	for	a	long	time,	and	he	asked	me	

what	kind	of	music	I	am	doing	now	(we	played	together	during	our	teens	in	the	

early	1970s).	I	gave	him	a	CD	with	one	of	my	beloved	pieces	of	recent	years,	the	

“Kammermusik	V”	with	an	excellent	recording	by	Ensemble	MusikFabrik	under	

Enno	Poppe.	Weeks	later,	 I	asked	him	whether	he	has	already	listened	to	the	

piece?	His	answer	was:	“Yes sure! I must admit, it is not my world, but it sounds 

interesting. I only did not understand at all that 90-second break in the middle 

of the piece.”As	you	can	imagine,	there	was	no	90-second	break.	It	was	a	very	

soft	passage	of	harp	and	bassoon	playing.	He	just	was	not	sensitized	for	such	an	

extreme	dynamic	range	and	did	not	hear	anything!

More About Streaming Technology

When	in	2020,	we	all	had	to	find	our	solutions	in	overcoming	the	Corona	crisis,	a	

colleague	of	mine	and	myself	conducted	a	seminar	at	the	Lübeck	Music	University.	

We	called	it	“The	Listening	Hour”.	In	response	to	a	specific	topic	(intentionally	limited	

to	all	facets	of	Jazz,	Pop,	Rock	and	musics	of	the	world),	students	and	colleagues	

would	prepare	and	present	a	personal	playlist	at	every	meeting.	The	playlist	was	sent	

around	a	day	before.	With	only	two	exceptions,	all	playlists	had	been	assembled	

with	the	help	of	Spotify,	including	a	reasonable	quote	of	repeated	pieces.	But	

we	accepted	that,	as	every	student	had	to	explain	why	a	special	song	had	been	

selected	and	nobody	could	know	what	the	other	would	select.The	two	persons	

that	did	not	use	Spotify	were	myself	and	our	jazz	saxophone	teacher	of	a	similar	

age.	No	wonder	that	our	playlists	differed	significantly	from	the	others.	80%	of	our	

selections	were	completely	unknown	to	the	students.	Later,	my	colleague	and	

myself	re-checked	our	playlists	with	Spotify.	What	we	found	out	was,	that	almost	

70-80%	of	our	selections	were	not	available	there.	This	tells	much	about	the	young	

generation	but	also	about	Spotify’s	self-declared	unlimited	resources.	It	leads	also	

to	the	question,	how	much	of	the	culture	embraced	by	younger	generations	who	

draw	their	information	from	Spotify	and	others	is	pre-determined	by	those	platforms?	
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I	have	already	mentioned	streaming	services,	namely	Spotify.	It	would	be	impossible	

to	analyze	all	the	implications	and	also	to	compare	it	with	other	services	that	are	

currently	available.	Most	people	would	perhaps	argue	that	a	service	like	Spotify	

is	an	enrichment	as	it	provides	better	accessibility	to	any	kind	of	music	for	all	

people.	But	is	it	really	a	win/win	situation?	Let	us	start	again	by	turning	back	the	

clock	to	even	earlier	times.

The	advent	of	the	internet	turned	the	concept	of	globally	accessible	knowledge	

into	a	reality.	One	would	hardly	deny	that	it	has	become	the	primary	source	for	

any	kind	of	knowledge	gathering.	No	wonder	that	some	people	also	had	the	idea	

of	becoming	a	global	distributor	for	music.	Historically	it	started	with	unauthorized	

services	like	Napster	in	the	early	2000s.	Later	it	turned	into	something	new:

A subsequent cultural shift from ownership of recorded music to authorized 

access of vast music catalogues. Since 2012, this conceptual shift from 

ownership to access has been accompanied by Spotify’s attempt to 

engineer a shift from access to context, in the sense of using music as such 

a context for developing a business model based on advertising revenue 

and subscriptions.10

The	latter	might	not	seem	unusual.	The	old	record	industry	advertised	and	sold	

records	and	CDs	as	well.	However,	the	model	here	has	much	less	production	

costs.	It	even	does	not	require	the	replication	of	a	physical	product	anymore.	A	

single	data	file	can	now	be	downloaded	endlessly.	To	be	honest,	the	revenues	

from	such	downloads	are	negligible	for	most	artists.	It	starts	to	be	relevant,	when	

one	gets	into	the	hundred	thousands,	and	this	works	exclusively	for	a	very	limited	

number	of	popular	music	artists.	

10 Eriksson, Maria et al., Spotify Teardown, Cambridge 219, page 153, MIT Press.
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In practice, this has often amounted to a model, similar to ad-financed 

newspapers or television, wherein free programming allows the sale of 

audiences to advertisers. 

For YouTube, Facebook, Spotify and many other services, this is what the 

shift from access to context has implied. Hence, understood as a market 

model, “free” was premised on the assumption that the exchange of value 

of cultural production itself could be neglected. Videos, books, music and 

personal data could be given away without charge, in order to enable 

platform-owners to capitalize on the markets they had created […] In 

this view, Spotify has enabled advertisers to benefit from the presence of 

consumers, while consumers now benefit in their discovery of products and 

services from many advertisers. But what are the benefits for musicians 

– or cultural producers more generally – whose content is the incentive 

attracting both sides? 11  

For	me,	all	that	is	a	serious	misunderstanding.	If	cultural	ownership	is	regarded	as	

a	value	by	itself,	then	it	should	not	be	connected	with	other	interests.	I	admit	that	

this	is	perhaps	a	utopian	demand,	as	commercially	produced	music	is	generally	

made	to	maximize	incomes.	And	if	it	is	supported	by	other	advertisers	with	the	

same	orientation,	why	not	collaborate?	Let	us	get	back	to	our	primary	question:	

Do	such	processes	support	the	accessibility	to	music?	I	strongly	doubt	it,	as	the	

secondary	side	effects	are	more	dominant	as	one	is	aware.

Another	issue	is	the	sub-conscious	guidance	of	Spotify	users,	although	it	is	known	

that	every	24	hours	around	20.000	new	songs	are	added12	.	Already	in	1971,	Herbert	

A.	Simon	stated:

11 dto. Page 155

12 T. Ingham: A Million New Tracks are Uploaded to Streaming Service Napster Every 

Six Weeks, in: “Music Business Worldwide”, June 2018, page 10.
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What information consumes is rather obvious: it consumes the attention of 

the recipients. Hence, a wealth of information creates a poverty of attention, 

and a need to allocate the attention efficiently among the overabundance 

of information sources that might consume it. The audience is constantly 

unable to make well-informed decisions regarding the consumption of 

copyright products.13

It	means	that	the	pre-selection	services,	for	example	at	Spotify,	are	essential,	but	

at	the	same	time	include	the	danger	of	guiding	users	into	a	certain,	economically	

relevant	direction.	And	with	a	certain	sarcasm	one	may	state	that	Spotify	seemingly	

supports	even	sustainability	–	however,	in	which	direction?	Let	me	give	you	two	

examples,	provided	by	the	research	team	already	quoted	above.

The	first	example	refers	to	an	extended	Spotify	radio	experiment	with	160	bots	as	

listeners,	divided	in	two	groups.	The	first	group	demanded	“Dancing	Queen”	by	

ABBA	as	reference,	while	the	second	group	chose	a	less	popular	radio	channel,	

asking	for	a	less	popular	piece	of	similar	character,	called	“Queen	of	Darkness”,	

played	by	Swedish	progressive	rock	band	“Rag	i	Ryggen”:	

If a radio loop started with “Dancing Queen”, it was played again by Spotify 

Radio algorithms after about 50 tracks. Bots listening to a radio station 

based on “Queen of Darkness” displayed a similar tendency, but with the 

difference that the song was not repeated as often as “Dancing Queen” 

and at longer intervals (regularly after some 70 tracks or so).14  

In	other	words,	the	repetitive	structure	was	common	to	both	radio	stations15 , though 

Spotify	radio	had	a	significant	shorter	interval	which	is	ultimately	commercially	more

13 Herbert A. Simon: Designing Organizations for an Information-rich World, Baltimore 1971, page 40.
14 dto., page 101

15 It is clear that this happens as well with other radio stations.
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relevant,	especially	for	the	“big	three”	in	music,	which	is	the	record	companies	

Universal,	Warner	and	Sony.	No	question	that	the	existence	of	Spotify	was	only	

possible	with	the	collaboration	and	approval	by	these	three	global	players.	And	

to	avoid	misunderstandings:	Similar	mechanisms	can	also	be	found	in	normal	

radio	programs,	at	least	in	Germany.	Interestingly,	Spotify	always	argues	with	its	

unlimited	sources	of	music,	but	in	fact	creates	playlists	with	a	very	limited	variety.	

Furthermore,	the	research	team	could	not	detect	any	changing	reaction	(suggested	

and	modified	playlists)	depending	on	different	bot	characteristics	and	feedbacks	

(thumbs	up,	down	etc.)	Ericsson	et	al.	write:

The claim that “the more you personalize, the better the music gets” should 

be perceived as a mendacious company claim used to attract listeners 

and stir commercial interest.16       

This	topic	could	be	scrutinized	further	and	perhaps	almost	endlessly.	For	this	

context,	it	is	important	to	understand	that	neither	accessibility	nor	sustainability	

are	supported	or	extended	by	such	streaming	services.	In	opposite,	conditioning	

processes	through	commercially	orientated	channeling	and	constricted	selections	

limit	the	potential	access	to	the	diversity	of	music.	By	that,	the	ability	of	a	diverse	

and	differentiated	perception	process	is	unconsciously	reduced	and	step	by	step	

impedes	the	digesting	–	as	well	as	the	acceptance	–	of	unknown	music,	whether	

it	is	from	other	cultures	or	very	old,	or	contemporary.				

Consequences for Institutions of Music Education

A	future	music	education	must	inevitably	pay	tribute	to	that	dangerous	perception	

situation	caused	by	the	massive	intrusion	of	electronic	media,	namely	streaming	

services	in	our	life.	If	we	do	not	want	our	students,	and	then	again,	the	pupils	in	

in	the	classroom,	to	become	acoustic	perception	robots,	then	we	have	to	share		

16 dto., page 102f.
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alternatives	with	them.	I	do	not	have	the	ideal	recipe	here,	but	I	strongly	believe	

that	musical	experience	via	a	diverse	musical	practice	is	a	key	activity	in	this	regard.	

How	to	find	a	balance	between	a	confrontation	with	a	broad	palette	of	music	

experience	and	the	quality	pressure	to	achieve	highest	esteem	in	musical	practice,	

finding	this	balance	will	increasingly	become	a	major	task.	And	we	should	not	allow	

electronic	mass	media	to	take	over.	While	we	should	not	ignore	the	technology	

neither,	we,	as	educators,	should	feel	responsible	to	educate	people	about	the	

dangers	and	challenges	caused	by	those	new	platforms.	
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Biographies

Dr Scott Wilson

For	the	past	three	decades,	Scott	Wilson’s	music	and	sound	art	has	explored	the	

intersection	of	different	and	sometimes	contradictory	practices.	Combining	aspects	

of	 instrumental/	vocal	composition,	field	recording,	 immersive	multichannel	

electroacoustic	sound	and	visuals,	cross-cultural	collaboration,	live	coding	and	

improvisation	in	works	that	are	each	a	bespoke	solution	to	a	unique	artistic	problem,	

his	output	holds	few	firm	allegiances	to	schools,	styles	or	genres,	and	regularly	

transgresses	the	boundaries	of	the	‘acceptable’	to	be	found	in	even	the	most	

supposedly	experimental	fields	of	practice.	A	particular	interest	in	collaboration	has	

led	to	a	rich	range	of	output,	including	cross-cultural	and	interdisciplinary	works.	

These	and	other	pieces,	including	hyperreal	soundscapes	using	sound	from	the	

natural	world,	a	collaborative	musical	palimpsest	on	classic	Qawwali	recordings,	

and	music	created	by	sonifying	the	particle	collisions	of	CERN’s	Large	Hadron	

Collider,	have	been	presented	around	the	world.	Wilson	is	also	an	active	educator	

and	mentor	for	young	artists.	He	is	the	co-director	of	Birmingham	ElectroAcoustic	

Sound	Theatre	and	teaches	at	the	University	of	Birmingham	in	the	U.K.

Natsarun Tissadikun

Natsarun	Tissadikun	 is	a	versatile	professional	 in	the	music	realm.	Presently,	

she	holds	the	position	of	assistant	professor	of	music	at	the	College	of	Music,	

Bansomdejchaopraya	Rajabhat	University.	In	addition	to	this	role,	she	imparts	her	

musical	expertise	as	a	visiting	teacher	at	international	schools	and	other	universities.	

Natsarun’s	academic	articles	and	research	primarily	delve	into	music	education	in	

wind	bands,	music	performance,	music	composition,	and	community	music	within	

the	context	of	Thailand.	Her	current	project	involves	composing	a	book	on	music	

activities	tailored	for	children.	Her	academic	journey	includes	the	completion	of	

basic	ear	training	and	four-part	harmony	since	2018.	Natsarun	acquired	her	PhD	in	

Music	from	Khon	Kaen	University,	MA	in	Music	from	Mahidol	University,	and	BA	in	

Music	from	Kasetsart	University.	
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Panthakan Northong 

Bachelor	of	Music	from	the	Faculty	of	Fine	Arts,	Songkhla	Rajabhat	University.	He	
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	Bachelor	of	Music	Performance	from	the	Faculty	of	Music,	Silpakorn	University,	

and	Master	of	Music	Creative	Music.	He	was	a	member	of	Thai	Youth	Orchestra,	

Bangkok	Symphony	Orchestra,	and	Thailand	Philharmonic	Orchestra.	He	was	

invited	to	attend	the	International	Music	Academic	Conference	in	Chicago,	Illinois,	

USA.	He	has	produced	many	creative	works	in	music.	Most	recently,	he	received	

a	scholarship	from	Songkhla	Rajabhat	University	to	present	his	creative	works	at	

the	European	Arts	Academic	Conference	in	London,	England.	Currently,	he	is	the	
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files (audio & video), we recommend providing links to streamable locations such as 
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Captions

Captions for all tables, pictures, video and audio links must be provided. 

For example: “Audio recording 1. A seven-note scale used in Thai classical music played 
by the author on the saw duang.”

Abstract

Papers must include an abstract of 150-300 words.

Language Use

Italicize transliterations of all foreign words (ex. saw duang)
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both the local and English or Thai alphabet the first time. Thereafter, use the English 
or Thai transliteration only (For example: “The saw duang (ซอด้้วง) is a two-stringed 
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Quotations

Quotations that are shorter than five lines should appear in double quotation marks 
within the main body of the text.

Quotations that are longer than five lines should be blocked and appear without 
quotation marks. The entire block quote should be indented 0.5 inches and be the 
same size as the main text.

Citation Style: Chicago Manual of Style 17th Edition.

Please footnotes. See the Chicago Manual of Style website for more information.

The submission has not been previously published, nor is it before another journal 
for consideration.
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The quality and assessment of Pulse: Journal for Music and Interdisciplinary is 
determined through a double-blind peer review, ensuring that the anonymity of both 
the author(s) and reviewers is maintained during the evaluation process.

1. The process of reviewing the submitted article is divided into three parts as aspects:

• Quality and Format: The editorial board will initially consider the article’s quality 
and format of the article.

• Contents: The peer reviewers will assess the correctness of the language used and 
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• Ethics: The peer reviewers will assess the article’s qualification by examining 
whether it is plagiartism-free and adheres to research ethics that respect human, 
animal, environmental right, the ecosystem, and copyrights.

2. The peer reviewer is encouraged to freely express specific suggestions to improve  
 any part of the article and specify and recommend these improvements clearly.

3. If the peer reviewers would like to provide feedback to the author(s) beyond what  
 is indicated in the assessment form, please write this feedback in the “additional  
 comments” section attached to this form.

4. Once the assessment has been finalised, kindly return the documents to the  
 editorial team through your Thaijo account.

5. The editorial team will gather and consolidate the feedback and suggestions  
 provided by the peer reviewers and then communicate the collective information  
 to the author(s).

6. If the peer reviewers encounter any issues or have questions about evaluating the  
 article, please contact the editorial team at 0 2447 8597 ext. 3401 or pulse@ 
 pgvim.ac.th.
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Quotations

Quotations that are shorter than five lines should appear in double quotation marks 
within the main body of the text.

Quotations that are longer than five lines should be blocked and appear without 
quotation marks. The entire block quote should be indented 0.5 inches and be the 
same size as the main text.

Citation Style: Chicago Manual of Style 17th Edition.

Please footnotes. See the Chicago Manual of Style website for more information.

The submission has not been previously published, nor is it before another journal for 
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