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私立华联学院音乐系教案
2024 年  10 月 10 日
	周次
	第六周
	授课时间
	8：20-11：25
	授课地点
	1507

	课程题目
	歌唱的呼吸
	周学时
	1

	教学目标
	1.知识目标：理解歌唱呼吸的核心原理，掌握胸腹式联合呼吸法的概念、生理机制及在歌唱中的作用。  
2.能力目标：通过训练能独立完成正确的呼吸准备与控制，初步将呼吸技巧应用于简单歌曲片段的演唱中。  
3.情感目标：体会呼吸对歌唱表现力的影响，激发学生对声乐基础训练的重视与学习兴趣。  

	教学重难点
	教学重点：胸腹式联合呼吸法的正确操作（吸气、保持、呼气的连贯控制）。  
教学难点：将呼吸技巧自然融入歌唱实践，避免刻意用力或气息失控。

	课前准备
	1.明确教学目标2.选择合适的教学内容3.制定详细的教学计划
4.准备教学工具和设备

	教学过程

	一、新课导入
1.提问引导：“同学们觉得歌唱中最关键的基础是什么？”结合学生回答，播放两段对比音频（气息稳定与气息不足的演唱片段），让学生直观感受呼吸的重要性。  
2.展示人体呼吸器官示意图，简要讲解歌唱呼吸与日常呼吸的区别。  
二、理论讲解  
1.详细阐述胸腹式联合呼吸法：吸气时，横膈膜下降、胸腔扩张、腹部自然隆起；保持时，气息均匀支撑；呼气时，缓慢释放气息，腹部逐渐收缩。  
2.强调“吸得深、保持稳、呼得匀”的核心要点。  
三、实践训练  
1.基础练习：  
-闻花香练习：引导学生想象吸入花香，感受腹部隆起，保持3-5秒后缓慢呼气。  
-吹蜡烛练习：模拟吹灭远处蜡烛，控制气息流速，避免一次性呼尽。    
2.歌曲片段应用：选取《茉莉花》开头“好一朵美丽的茉莉花”，让学生运用胸腹式呼吸法演唱，重点关注气息与歌词的配合。

	课时作业
	1. 每日进行10分钟呼吸基础训练（闻花香+吹蜡烛练习），录制练习音频上传至班级群。  
2. 预习下节课内容：歌唱发声的共鸣原理。

	板书设计

	1、 了解歌唱的呼吸概念

2、 发声练习
1.呼吸练习 2.练声曲

三、课堂总结  
1.回顾本节课重点内容，邀请学生总结，给予针对性点评。
2.强调课后持续练习的重要性。


	教学反思

	  
1.本次课学生对胸腹式呼吸的理论理解较清晰，但部分学生在实践中仍存在腹部用力过度或气息不连贯的问题。
2.下次课需增加针对性的一对一指导，设计更多结合实际歌曲的练习，帮助学生巩固技巧。





私立华联学院音乐系教案
2024 年  10 月 17 日
	周次
	第七周
	授课时间
	8：20-11：25
	授课地点
	1507

	课程题目
	歌唱的共鸣腔体
	周学时
	1

	教学目标
	1.让学生系统掌握歌唱共鸣的核心概念、生理腔体（胸腔、口腔、头腔）的解剖学位置及功能关联，理解共鸣对音质美化与声音投射的关键作用。  
2.引导学生通过分层训练，精准感知并主动调控各共鸣腔体的协同运作，能在演唱中实现“胸腔稳、口腔通、头腔亮”的统一共鸣效果，提升声音的穿透力与表现力。 

	教学重难点
	教学重点
清晰区分胸腔、口腔、头腔共鸣的声学特征与适用场景，掌握“哼鸣法”“叹气法”等感知共鸣的基础技巧。  
教学难点
打破腔体间的孤立状态，实现各共鸣腔体的无缝衔接，在中高难度乐句中保持共鸣的连贯性与稳定性，避免“喉音”“鼻音”等代偿性发声问题。

	课前准备
	1. 梳理共鸣腔体的理论框架，制作可视化解剖图与共鸣类型对比表；  
2. 筛选涵盖不同共鸣风格的声乐范例；  
3. 准备钢琴、共鸣训练辅助工具（如小镜子、共鸣球）；  
4. 设计阶梯式共鸣练习序列（从单腔体感知到多腔体整合）。

	教学过程

	 一、理论导入  
1.讲解共鸣的定义：声音在腔体中反射、放大的物理过程，结合解剖图演示胸腔（胸骨后）、口腔（软硬腭间）、头腔（鼻窦、蝶窦）的位置与振动特点；  
2.播放不同共鸣类型的音频片段，引导学生辨析差异（如胸腔共鸣的厚重感、头腔共鸣的明亮度。  
二、实操训练  
1.单腔体感知练习：  
   - 胸腔共鸣：通过“叹气式发‘u’音”，感受胸部的轻微振动；  
   - 口腔共鸣：打开牙关发“a”音，保持软腭抬起，体会口腔的共振；  
   - 头腔共鸣：闭合双唇轻哼“m”音，专注眉心与额窦的振动反馈。  
2.多腔体整合练习：  
   - 用练声曲进行腔体转换训练，从胸腔起步，逐步向头腔过渡，确保声音平滑衔接；  
   - 实时观察学生的面部表情与身体姿态，纠正“抬肩”“压喉”等阻碍共鸣的动作，强调“松而不垮、通而不僵”的状态。
	课程思政融入过程

	
	
	1. 挖掘传统声乐作品中的共鸣文化：以《绣红旗》选段为例，讲解其胸腔共鸣的运用如何传递民族抗争的厚重情感，引导学生理解艺术表达与家国情怀的关联；  
2.开展“共鸣与文化身份”讨论：对比中西方声乐作品的共鸣特点（如中国民歌的“润腔”与美声的“面罩共鸣”），增强学生对民族音乐文化的自信与认同感。 

	课时作业
	1.共鸣感知练习：每日进行20分钟单腔体+整合训练（哼鸣5分钟、叹气发“u”5分钟、腔体转换练声曲10分钟）；  
2.歌曲练习：选择《绣红旗》（突出口腔与头腔共鸣）、《我的太阳》（强化胸腔与头腔衔接）进行演唱，重点关注共鸣的均匀性；  
3.欣赏作业：聆听不同流派的声乐作品（如京剧《贵妃醉酒》、歌剧《费加罗的婚礼》选段），分析其共鸣技巧的文化内涵。 

	板书设计

	
一、歌唱的共鸣腔体  
1.核心概念：声音的反射与放大；
2.主要腔体：胸腔（厚重）、口腔（通透）、头腔（明亮）； 
 
二、训练方法：哼鸣感知、叹气引导、腔体转换。 

三、课堂总结  
1.回顾共鸣的三大腔体功能与整合要点；  
2.强调共鸣是“自然发声+主动调控”的结合，需在实践中不断打磨感知力。


	教学反思

	
1.关注学生对不同腔体的感知差异，对感知较弱的学生可增加一对一的辅助训练（如用手轻触胸部引导胸腔振动）；  
2.后续教学可引入更多民族声乐作品，强化思政元素与共鸣技巧的深度融合。



私立华联学院音乐系教案
2024 年 10 月  24 日
	周次
	第八周
	授课时间
	8：20-11：25
	授课地点
	1507

	课程题目
	
歌唱中横膈膜的了解与运用

	周学时
	1

	教学目标
	1. 复习胸腹式联合呼吸与共鸣腔体协同的核心原理，巩固前期呼吸与发声技术基础；  
2. 系统认知横膈膜的解剖位置、生理功能及在歌唱中的核心作用，明确其作为“气息动力源”的关键地位；  
3. 掌握横膈膜与呼吸肌群的协同控制方法，能在演唱中通过横膈膜的弹性收缩实现气息的深浅调节、流速稳定及长时值保持，为高难度乐句的完成提供支撑。  

	教学重难点
	教学重点：
1. 横膈膜的生理机制（如收缩下降时扩大胸腔容积、放松上升时推动气息排出）与歌唱呼吸的联动逻辑；  
2.横膈膜支撑与喉头稳定、共鸣腔体激活的协同关系，避免孤立训练导致的技术脱节。  
教学难点：  
1.在动态演唱中（如长句、跳音、强弱变化）保持横膈膜的持续支撑，避免因气息上浮导致的声音颤抖或音准偏差；  
2.精准控制横膈膜的收缩力度，实现“轻吸深纳、慢呼匀吐”，同时避免过度用力造成的肌肉僵硬。

	课前准备
	1. 选取横膈膜解剖图、动态演示视频及针对性训练素材；  
2. 制定阶梯式训练计划（从静态感知到动态应用）；  
3. 准备教学工具：横膈膜解剖模型、弹力带（辅助感知横膈膜收缩）、气球（练习气息控制）。 

	教学过程

	一、基础感知训练  
1.静态感知：引导学生仰卧，手放腹部，通过“闻花
香”式深吸气感受横膈膜下降时腹部的自然隆起，呼气时感受横膈膜上升推动气息排出，建立对横膈膜运动的体感认知；
2.动态强化：采用“狗喘气”练习（快速交替吸气呼气），强化横膈膜的弹性收缩能力，同时观察学生肩颈是否放松，避免代偿性呼吸；  
3.阻力训练：用弹力带环绕腰部，吸气时对抗弹力带阻力使腹部外扩，呼气时保持弹力带张力缓慢吐气，增强横膈膜的控制力度。  
二、技术应用训练  
1.长音练习：以“啊”“呜”等母音进行长音演唱，要求学生在保持横膈膜支撑的前提下，实现气息持续15秒以上且音色稳定；  
2.乐句嵌入：运用《一杯美酒》长句片段，引导学生在换气时快速激活横膈膜，确保气息衔接自然、声区无断层；  
3.强弱控制：通过渐强渐弱练习，让学生体会横膈膜收缩力度的变化对音量与音色的影响，实现技术服务于情感表达。
	课程思政融入过程

	
	
	红色作品中的技术与情感融合：选取《黄河大合唱》中《游击队之歌》的快速乐句，讲解横膈膜的快速收缩如何支撑急促有力的演唱，引导学生理解技术背后的爱国情感与民族精神。  
  

	课时作业
	1.发声练习：每天进行10分钟横膈膜感知训练（仰卧呼吸+狗喘气）+5分钟长音练习，记录气息持续时间与音色变化；  
2.歌曲练习：《一杯美酒》（长句片段）、《长相知》（细腻气息控制）、《渔光曲》（强弱变化），重点关注横膈膜支撑的稳定性；   

	板书设计

	一、发声练习
呼吸练习 2.练声曲
- 横膈膜的生理功能：呼吸动力源  
- 基础训练：静态感知→动态强化→阻力训练  
二、歌曲演唱
1.作品分析 2.歌曲演唱 3.情感处理
三、课堂总结
1.回顾横膈膜在歌唱中的核心作用，强调其与呼吸、共鸣的协同关系；  
2.总结学生训练中的常见问题（如肩颈紧张、气息上浮）明确课后改进方向。

	教学反思

	1.观察学生对横膈膜的体感认知是否到位，针对感知薄弱的学生需增加一对一指导；  
2.检查动态演唱中横膈膜支撑的稳定性，调整训练难度以适应不同学生的基础。



私立华联学院音乐系教案
2024 年 10 月  31 日
	周次
	第九周
	授课时间
	8：20-11：25
	授课地点
	1507

	课程题目
	歌唱时喉头位置与打开喉咙
	周学时
	1

	教学目标
	教学目标  
1. 系统掌握喉头的解剖位置与生理功能，明确歌唱时喉头的正确稳定位置（低位置、自然放松），理解喉头位置对音质、音域及发声健康的关键影响；  
2. 学会“打哈欠”“半打哈欠”“吞咽感”等打开喉咙的核心技巧，能在静态练习与动态演唱中主动调控喉头位置，避免“喉头上提”“挤压喉咙”等不良发声习惯；  
3. 实现喉头稳定与横膈膜支撑、共鸣腔体激活的协同运作，提升演唱的舒适度与声音表现力，为复杂乐句的处理奠定基础。

	教学重难点
	教学重点：  
1. 喉头正确位置的判断标准（如“喉结保持在吸气时的低位置”）及打开喉咙的基础方法；  
2. 喉头稳定与气息支撑、共鸣腔体的联动关系，避免孤立训练导致的技术断层。  
教学难点：  
1. 在动态演唱（如高音、长句、强弱变化）中持续保持喉头的低位置与喉咙打开状态，防止因紧张或气息不足导致的喉头上浮；  
2. 平衡喉咙打开的程度，避免过度打开造成的肌肉僵硬或声音空洞。

	课前准备
	1. 制作喉头解剖示意图、正确与错误喉头位置对比图及动态演示视频；  
2. 筛选涵盖不同风格的声乐范例，突出喉头稳定的重要性；  
3. 准备教学工具：筷子（辅助打开喉咙）、小镜子（观察喉头位置）、钢琴；  

	教学过程

	 
一、理论导入  
1. 讲解喉头的解剖位置与生理功能：喉头位于颈部正中，由甲状软骨、环状软骨等构成，是发声的核心器官之一；明确歌唱时喉头应保持在“吸气时的自然低位置”，避免上提或下压；  
2. 播放对比音频（喉头稳定与喉头上浮的演唱片段），引导学生辨析音质差异（如喉头稳定的声音通透舒展，喉头上浮的声音紧张尖锐）；展示错误喉头位置导致的发声问题案例（如声带疲劳、音准偏差），强调正确位置的重要性。  
二、实操训练 
1. 静态感知与基础练习：  
   - 打哈欠练习：引导学生做自然打哈欠动作，感受喉咙打开时的松弛状态与喉头低位置，保持5-10秒后缓慢呼气；  
   - 半打哈欠发“a”音：保持半打哈欠的喉咙打开状态，发延长的“a”音，专注喉头稳定与声音通透；  
   - 筷子辅助练习：将筷子横放上下牙齿间（轻咬不闭嘴），发“u”音，体会喉咙打开且喉头稳定的感觉，避免筷子掉落。  
2. 动态强化与歌曲应用：  
   - 练声曲训练：用音阶练声，每个音保持喉头稳定，逐步提升音高，确保喉头不随音高上升而上提；  
   - 歌曲片段应用：选取《我爱你，塞北的雪》开头片段，引导学生演唱时保持喉头低位置与喉咙打开，重点关注高音部分的稳定；实时纠正仰头、皱眉等不良动作，强调“松而不僵、通而不堵”的状态。 
	课程思政融入过程

	
	
	民族音乐文化传承：结合京剧“沉喉”“开嗓”技巧，分析喉头稳定在民族声乐中的重要性，增强学生对中华优秀传统文化的认同感与自豪感。 

	课时作业
	 
1. 基础训练：每日15分钟打开喉咙练习（打哈欠+半打哈欠发
“a”+筷子辅助）。 
2. 歌曲练习：演唱《我亲爱的》（开头片段）、《虞美人·听雨》（中段长句），关注喉头稳定与喉咙打开状态，记录问题；  
3. 观察作业：观看歌唱家的演唱视频，分析喉头位置与声音表现的关联。  

	板书设计

	 一、歌唱时喉头位置与打开喉咙 
1. 正确位置：自然低位置（吸气状态）  
2. 打开方法：打哈欠、半打哈欠、筷子辅助  
二、训练要点
1. 静态感知→动态强化→歌曲应用  
2. 协同关系：喉头稳定+横膈膜支撑+共鸣激活  
三、课堂总结  
1. 回顾核心技巧，邀请学生分享体会；  
2. 强调课后练习，避免喉头上提等不良习惯。 

	教学反思

	1. 对喉头位置感知薄弱的学生，需增加一对一触摸引导（轻触喉结观察变化）；  
2. 针对高音区喉头易上浮问题，设计更多针对性音阶训练；  
3. 后续加强喉头稳定与气息、共鸣的整合训练，提升综合演唱能力。



私立华联学院音乐系教案
2024 年 11 月 7 日
	周次
	第十周
	授课时间
	8：20-11：25
	授课地点
	1507

	课程题目
	歌唱的咬字吐字练习
	周学时
	1

	教学目标
	1.系统掌握汉语歌唱咬字吐字的核心原则（“字正腔圆、声情并茂”），明确咬字吐字对歌曲情感表达与听众理解的关键作用；  
2.理解汉语声韵调的结构特点（声母的“咬准”、韵母的“引长”、归韵的“到位”），学会将咬字与气息支撑、共鸣腔体激活协同运作；  
3. 能根据不同风格歌曲（民族、艺术、流行）的要求调整咬字方式，提升演唱的清晰度与表现力，避免“倒字”“吃字”等问题。 

	教学重难点
	教学重点：  
1. 汉语咬字的声韵分解技巧（声母的爆破/摩擦/鼻音处理、韵母的延长与归韵、声调对旋律的影响）；
2. 咬字吐字与气息、共鸣的联动逻辑，确保“字随气行、腔随字走”。  
教学难点：  
1. 在快速乐句或高音区中保持咬字清晰且不破坏气息支撑与共鸣状态；  
2. 平衡咬字的力度与自然度，避免过度强调咬字导致声音僵硬或失去音乐性。  

	课前准备
	1. 制作汉语声韵调示意图、咬字吐字错误案例对比表；    
2. 准备教学工具：拼音卡片、镜子（观察口型）、钢琴、录音设备（记录学生练习效果）。 

	教学过程
	教学过程  
一、理论导入  
1. 讲解咬字吐字的重要性：咬字是歌曲情感传递的载体，清晰的咬字能让听众准确理解歌词内涵，增强艺术感染力；  
2. 分析汉语咬字结构：声母（字头）需“短、轻、准”，韵母（字腹）需“长、圆、润”，归韵（字尾）需“收得稳、到位”；展示“倒字”（如把“花”唱成“发”）案例，引导学生辨析问题所在。  
二、实操训练  
1. 基础咬字练习：  
   - 声母专项：针对爆破音（b/p/d/t）、摩擦音（f/h/s/sh）、鼻音（m/n）进行单独训练，如快速重复“baba”“papa”体会字头的爆发力；  
   - 韵母专项：延长单元音（a/o/e）、复元音（ai/ao/ie），如发“a”音时保持口腔打开，归韵到“a”的收尾；  
   - 归韵专项：练习“iao”“uang”等复合韵母的归韵，如“iao”需先发“i”，再过渡到“a”，最后收“o”。  
2. 歌曲应用训练：  
   - 民族歌曲《弥渡山歌》：重点练习“山对山来岩对岩”中“山”（shan）的归韵，“岩”（在歌曲中唱ai）的元音保持，使得气息连贯、流动；  
   - 艺术歌曲《教我如何不想他》：处理“天上飘着些微云”中“飘”（piao）的字头与“云”（yun）的鼻音共鸣，体现抒情性；  
   - 实时纠正学生“咬字过紧”“归韵不到位”等问题，强调“咬字不松、吐字不僵”的状态。 

	课程思政融入过程

	
	
	民族文化传承：结合京剧“吐字清晰、字正腔圆”的传统要求，分析民族声乐咬字与传统文化的关联，增强学生对中华优秀传统文化的认同感。 

	课时作业
	课时作业  
1. 基础练习：每日15分钟咬字专项训练（声母5分钟、韵母5分钟、归韵5分钟）；  
2. 歌曲练习：演唱《越人歌》（完整片段）、《我和我的祖国》（副歌部分），重点关注咬字与气息、共鸣的协同；  

	板书设计

	 一、歌唱的咬字吐字  
1. 核心原则：字正腔圆、声情并茂 。 
2. 声韵调处理：  
   - 字头（声母）：短、轻、准  
   - 字腹（韵母）：长、圆、润  
   - 字尾（归韵）：稳、到位  
二、训练要点  
1. 基础专项→歌曲应用→风格调整  
2. 协同关系：咬字+气息支撑+共鸣激活  
三、课堂总结  
1. 回顾咬字吐字的核心技巧，邀请学生展示练习成果；  
2. 强调课后练习需结合气息与共鸣，避免孤立训练。

	教学反思

	1. 观察学生对归韵的掌握情况，对归韵不到位的学生增加针对性练习（如用手辅助感受口腔变化）；  
2. 针对高音区咬字易变形问题，设计“咬字+音阶”的复合训练；  
3. 后续教学可引入更多不同风格的歌曲，强化咬字与风格适配的能力。  



私立华联学院音乐系教案
2024 年 11 月 14 日
	周次
	第十一周
	授课时间
	8：20-11：25
	授课地点
	1507

	课程题目
	歌唱时的情感表达
	周学时
	1

	教学目标
	1. 深刻理解情感表达在歌唱中的核心地位，明确“技术为情感服务”的演唱理念，掌握情感与气息、喉头、咬字等技术要素的协同逻辑；  
2. 学会通过歌词文本分析（背景、意象、情感基调）、旋律特征解读（节奏、音高、力度变化）及演唱语气处理（语速、重音、停顿），精准传递歌曲的情感内涵；  
3. 能根据不同情感类型（抒情、激昂、悲伤、欢快）调整演唱状态，实现“以情带声、声情并茂”，提升作品的艺术感染力。  

	教学重难点
	教学重点：  
1. 情感表达的核心要素（歌词解读、旋律呼应、语气调控）；  
2. 情感与技术的深度融合（气息支撑服务于情感起伏、咬字吐字强化情感细节）。  
教学难点：  
1. 在复杂技术段落（如高音、快速乐句）中保持情感的连贯性与真实性；  
2. 平衡情感表达的适度性，避免过度煽情或情感平淡。

	课前准备
	1.制作情感类型对比表（抒情/激昂/悲伤/欢快），附对应歌曲范例；  
2.准备歌词情感分析模板、歌唱家情感演绎视频；  

	教学过程
	一、理论导入  
1. 讲解情感表达的意义：情感是歌唱的灵魂，能让作品产生共鸣，传递人文温度；  
2. 分析情感表达的三重维度：  
   - 文本维度：解读歌词的时代背景、人物心理与情感基调（如《黄水谣》的悲伤与控诉）；  
   - 旋律维度：通过节奏（舒缓/急促）、音高（上行/下行）、力度（渐强/渐弱）判断情感走向；  
   - 演唱维度：语气（轻柔/坚定）、重音（强调关键词）、停顿（营造情感空间）的调控方法。
二、实操训练  
1. 情感解读与模仿：  
   - 歌词分析：分组讨论《送别》的“离别愁绪”，标记关键意象（“长亭外”“古道边”）及情感转折点；  
   - 语气模仿：模仿不同情感的说话语气（如悲伤的低沉缓慢、欢快的明亮轻快），过渡到演唱中的语气应用。 

	
	2. 歌曲应用训练：  
   - 抒情类《雁南飞》：重点处理“盼归，莫把心揉碎”中“盼归”的轻柔咬字与“心揉碎”的细腻情感；  
   - 激昂类《我和我的祖国》：副歌部分通过渐强的气息支撑与坚定的咬字，传递爱国热情；  
   - 实时反馈：通过录音对比，指出情感表达不足（如平淡、过度），引导学生调整状态。  
	课程思政融入过程

	
	
	红色情感传递：选取《唱支山歌给党听》，分析歌词中“母亲”与“党”的情感关联，引导学生理解红色歌曲的情感内核，激发爱党爱国的真挚情感。

	课时作业
	1. 文本分析：撰写《雁南飞》的情感解读报告（背景、意象、情感基调）；  
2. 歌曲练习：演唱《祖国不会忘记》（副歌）与《梨花颂》（选段），分别传递激昂与抒情的情感，录制音频并自评；  
3. 观察任务：观看《经典咏流传》中经典歌曲的演绎，记录情感表达的技巧。 

	板书设计

	一、歌唱的情感表达  
1. 核心地位：以情带声、声情并茂  
2. 三重维度：文本解读→旋律呼应→语气调控  
二、训练要点  
1. 情感解读→模仿练习→歌曲应用  
2. 协同关系：情感+技术（气息/喉头/咬字）  
三、课堂总结  
1. 回顾情感表达的核心方法，邀请学生展示演唱成果；  
2. 强调课后练习需结合技术与情感，避免“重技轻情”。

	教学反思

	1. 关注学生对歌词情感的理解深度，对解读薄弱的学生提供更多背景资料；  
2. 针对情感与技术脱节的问题，设计“情感+技术”复合训练（如带情感的气息练习）；  
3. 后续引入更多跨风格歌曲，强化学生对不同情感类型的驾驭能力。
4. 因材施教，帮助每个学生都能取得进步。


私立华联学院音乐系教案
2024 年 11 月 21 日
	周次
	第十二周
	授课时间
	8：20-11：25
	授课地点
	1507

	课程题目
	歌唱时的保持声音高位置的训练
	周学时
	1

	教学目标
	1.深刻理解声音高位置的核心概念（共鸣集中于头腔/面罩区域，如“眉心振动”“鼻腔共鸣”），明确其对音色明亮度、穿透力及演唱持久力的关键作用；  
2.掌握高位置训练的基础方法（闭口哼鸣、母音延伸、音阶联动），学会将高位置与气息支撑、喉头稳定协同运作，形成“气-声-共鸣”的统一体系；  
3.能在不同风格歌曲（民族、艺术、流行）中灵活应用高位置技巧，避免声音发散、音色暗沉等问题，提升演唱的艺术表现力。  

	教学重难点
	教学重点：  
1.声音高位置的感知方法（通过哼鸣找共鸣焦点、母音转换维持振动）；  
2.高位置与气息、喉头的协同逻辑，确保“高位置贯穿演唱全程”。  
教学难点：  
1.在低音区保持高位置共鸣，避免音高下降时共鸣下沉；  
2.快速乐句或复杂节奏中维持高位置的稳定性，不破坏音乐流畅性。

	课前准备
	1. 制作头腔共鸣示意图，标注眉心、颧骨、鼻腔等共鸣区域；  
2. 准备高位置与低位置音色对比音频、歌唱家高位置演唱视频（如李娜《青藏高原》、帕瓦罗蒂《我的太阳》）；  
3. 教学工具：钢琴、镜子（观察面部振动）、录音设备、轻触共鸣区域的辅助道具（如手指轻按眉心）。

	教学过程
	一、理论导入  
1. 讲解高位置的意义：高位置共鸣是歌唱的“灵魂滤镜”，能让声音更集中、明亮，减少声带损耗，提升作品的感染力；  
2. 演示高位置与低位置的差异：用“a”音分别在低位置（喉咙发力）和高位置（眉心振动）演唱，引导学生辨析音色变化；  
3. 生理基础解析：软腭抬起、鼻腔打开、共鸣焦点集中于眉心或颧骨，形成“面罩共鸣”的闭合空间。  
二、实操训练  
1. 基础感知训练：  
   - 闭口哼鸣训练：发“m”音，感受眉心振动，逐步延长音长，确保振动稳定；  
   - 母音转换训练：从“m”过渡到“a”“i”“u”，保持共鸣焦点不变，避免喉头紧张；  
   - 音阶联动训练：在C大调音阶上行/下行中，每一个音都维持高位置，重点关注低音区的共鸣保持。  
2. 歌曲应用训练：  
   - 民族歌曲《醉了千古爱》：副歌“莫叹雁南飞，当喜春犹在”中，通过高位置共鸣增强“莫叹”的集中性，纠正声音发散问题；  
   - 艺术歌曲《饮酒歌》：高音区“Libiamo ne' lieti calici”保持面罩共鸣，确保音色明亮且不刺耳；  
   - 实时反馈：通过触摸学生颧骨感受振动、录音对比，指出共鸣焦点偏移问题，强调“高位置是演唱的基础框架”。
	课程思政融入过程

	
	
	 
民族音乐传承：结合侗族大歌的“蝉鸣式”高位置共鸣、京剧旦角的假声技巧，分析中华传统声乐中高位置的应用智慧，引导学生理解民族音乐的独特魅力，增强对中华优秀传统文化的认同感与传承意识。  


	课时作业
	1. 基础练习：每日15分钟高位置训练（闭口哼鸣5分钟、母音转换5分钟、音阶联动5分钟），记录振动焦点的稳定性；  
2. 歌曲练习：演唱歌曲时重点保持高位置共鸣，录制音频并自评；  
3. 观察作业：观看优秀美声、民族唱法选手的演唱，记录高位置共鸣的表现特征。

	板书设计

	一、歌唱的声音高位置训练  
1. 核心概念：共鸣集中于头腔/面罩区域（眉心、颧骨）  
2. 训练方法：闭口哼鸣→母音转换→音阶联动  
二、协同关系：高位置+气息支撑+喉头稳定  
三、课堂总结  
1. 回顾高位置训练要点，邀请学生展示练习成果；  
2. 强调课后练习需持续保持共鸣焦点，避免音区变化时丢失高位置。  

	教学反思

	1. 对高位置感知困难的学生，增加触觉辅助训练（如用手指轻触眉心引导振动）；  
2. 针对低音区高位置丢失问题，设计“低位置音高+高位置共鸣”的专项训练；  
3. 后续加强高位置与咬字、情感的整合训练，提升综合演唱表现力；  
4. 关注学生个体差异，调整训练强度与方法，确保全员参与提升。


私立华联学院音乐系教案
2024 年 11 月 28 日
	周次
	第十三周
	授课时间
	8：20-11：25
	授课地点
	1507

	课程题目
	歌唱中自然声区的训练
	周学时
	1

	教学目标
	1.深刻理解自然声区的核心定义（声带自然振动的中低声区，音色质朴自然），明确其作为扩展音域、稳定演唱基础的关键地位；
2.掌握自然声区训练的核心方法（均匀气息支撑、母音统一、音区平稳过渡），学会将气息与声带振动协同，实现自然声区的流畅演唱；
3.能在民歌、艺术歌曲等不同体裁中灵活运用自然声区技巧，保持音色统一与情感表达的自然性，为高阶音区训练奠定基础。

	教学重难点
	教学重点：
1. 自然声区的气息支撑技巧（慢吸慢呼、横膈膜稳定）；
2. 自然声区母音的统一与清晰度（a/o/u母音转换时音色不变形）。
教学难点：
1. 自然声区向中高声区过渡时的平稳性，避免音区断层；
2. 在自然声区演唱中保持情感的自然流露，避免刻意用力导致音色僵硬。

	课前准备
	1. 制作自然声区音域示意图（标注男女声自然声区范围）；
2. 准备自然声区为主的歌曲范例（如江南民歌《映山红》、艺术歌曲《故乡的云》主歌部分）；
3. 教学工具：钢琴、录音设备、气息训练辅助道具（如气球）。
教学过程

	教学过程
	一、理论导入
1. 讲解自然声区的意义：自然声区是歌唱的“根基音区”，音色最接近说话状态，是建立演唱自信、扩展音域的基础；
2. 生理基础解析：声带在自然声区处于适度振动状态，气息均匀通过，无需过度用力，保持喉咙放松；
3. 对比演示：用自然声区与刻意挤压的声音演唱同一乐句，引导学生辨析音色差异（自然流畅vs僵硬紧张）。
二、实操训练
1. 基础支撑训练：
   - 慢吸慢呼练习：平躺或站立，用鼻子深吸气息，感受横膈膜扩张，缓慢呼气时发“s”音，保持气息均匀；
   - 母音统一训练：在自然声区范围内，演唱a/o/u母音，确保音色统一、喉咙放松，避免母音转换时音色变形；
   - 音区过渡训练：从自然声区向中声区缓慢过渡，用“ma”音连接，保持气息与共鸣的稳定，避免断层。
2. 歌曲应用训练：
- 民歌《映山红》：重点处理自然声区的流畅性，强调“岭上开遍哟，映山红”中母音的清晰与音色的质朴；
- 艺术歌曲《思乡》主歌：通过自然声区的平稳演唱，传递思乡的真挚情感，避免过度用力；
- 实时反馈：通过录音对比，指出气息不稳定或母音变形问题，引导学生调整状态，回归自然演唱。
	课程思政融入过程

	
	
	课程思政融入过程
民族文化传承：结合民歌《映山红》《无锡景》中自然声区的运用，分析中华传统民歌“以自然为美”的演唱理念，引导学生感受民族音乐的质朴魅力，增强对中华优秀传统文化的热爱与传承意识。


	课时作业
	1.基础练习：每日15分钟自然声区训练（慢吸慢呼5分钟、母音统一5分钟、音区过渡5分钟），记录气息稳定性；
2.歌曲练习：演唱《映山红》《思乡》，重点保持自然声区的流畅与音色统一，录制音频并自评；
3.观察作业：聆听不同地区民歌中的自然声区表现，总结风格特点。

	板书设计

	一、歌唱的自然声区训练
1. 核心定义：声带自然振动的中低声区，音色质朴自然
2. 训练方法：慢吸慢呼→母音统一→音区过渡
二、协同关系：自然声区+气息支撑+喉咙放松
三、课堂总结
1. 回顾自然声区训练要点，邀请学生展示练习成果；
2. 强调自然声区是演唱基础，后续需结合中高声区进行整合训练。

	教学反思

	1.对气息支撑不足的学生，增加气球吹气等辅助训练，强化横膈膜控制；
2.针对音区过渡断层问题，设计“母音连接+音阶过渡”的专项练习；
3.后续教学中加强自然声区与情感表达的结合，提升演唱的感染力；
4.关注学生个体差异，调整训练难度，确保学生能掌握自然声区的核心技巧。






私立华联学院音乐系教案
2024 年 12 月 5 日
	周次
	第十四周
	授课时间
	8：20-11：25
	授课地点
	1507

	课程题目
	歌唱中中声区的训练
	周学时
	1

	教学目标
	1. 深刻理解中声区的核心定义（连接自然声区与高声区的“过渡桥梁”，声带振动与共鸣平衡的关键区域），明确其对音域扩展、音色统一及演唱连贯性的核心作用；  
2. 掌握中声区训练的核心方法（混声感知、共鸣平衡、音区平滑连接），学会将自然声区的基础技巧延伸至中声区，实现“气-声-共鸣”的动态平衡；  
3. 能在不同风格歌曲（如抒情民歌、艺术歌曲）中灵活运用中声区技巧，保持音色的自然过渡与情感表达的层次感，为高声区训练筑牢基础。

	教学重难点
	教学重点：  
1. 中声区混声技巧的感知（胸腔与头腔共鸣的平衡，避免“白声”或过度挤压）；  
2. 中声区与自然声区、高声区的平滑连接，确保音区过渡无断层。  
教学难点：  
1. 在中声区保持共鸣平衡，避免胸腔共鸣过重导致音色暗沉或头腔共鸣不足导致声音飘虚；  
2. 中声区演唱中情感与技术的深度融合，既保证技术规范又不削弱情感表达的自然性。     

	课前准备
	1. 制作中声区音域示意图（标注男女声中声区范围及与自然/高声区的衔接点）；  
2. 准备中声区为主的歌曲范例（如《锦瑟》主歌到副歌过渡段、艺术歌曲《红豆词》核心乐句）；  
3. 教学工具：钢琴、录音设备、共鸣感知辅助道具（如双手轻放胸口与眉心感受共鸣平衡）、混声对比音频（纯胸声vs混声演唱同一乐句）。 

	教学过程
	一、理论导入  
1. 讲解中声区的意义：中声区是歌唱的“黄金过渡带”，既是自然声区的延伸，也是高声区的铺垫，决定了演唱的整体连贯性与音色统一性；  
2. 生理基础解析：中声区时声带振动幅度适中，胸腔与头腔共鸣比例协调，软腭适度抬起，喉咙保持放松状态；  
3. 对比演示：用纯胸声、混声、纯头声三种方式演唱中声区乐句，引导学生辨析音色差异（暗沉僵硬vs圆润通透vs飘虚无力）。  
二、实操训练  
1. 基础感知训练：  
   - 混声感知训练：发“um”音，感受胸腔与眉心同时振动，逐步调整共鸣比例，找到“圆润通透”的混声状态；  
   - 共鸣平衡训练：在中声区范围内演唱“a”“e”母音，保持胸腔与头腔共鸣的动态平衡，避免偏向某一极端；  
   - 音区连接训练：从自然声区向中声区、再向高声区缓慢过渡，用“la”音串联，确保每一个音的共鸣状态稳定，无明显断层。  
2. 歌曲应用训练：  
   - 抒情民歌《祖国，慈祥的母亲》：重点处理主歌“谁不爱自己的母亲”到副歌“亲爱的祖国，慈祥的母亲”的中声区过渡，通过混声技巧实现音色自然提升，传递对祖国的深情；  
   - 艺术歌曲《红豆词》：中声区核心乐句“相思血泪抛红豆”需保持共鸣平衡，用细腻的混声表达思念的缠绵情感；  
   - 实时反馈：通过触摸学生胸腔与眉心感受共鸣平衡，录音对比指出问题，强调“中声区是情感与技术融合的关键区域”。   
	课程思政融入过程

	
	
	家国情怀传递：结合《祖国，慈祥的母亲》中中声区的情感表达，分析红色歌曲如何通过中声区的平滑过渡传递对祖国的真挚热爱，引导学生理解音乐与家国情怀的深层联系，增强民族自豪感与责任感。

	课时作业
	1. 基础练习：每日15分钟中声区训练（混声感知5分钟、共鸣平衡5分钟、音区连接5分钟），记录共鸣平衡的稳定性；  
2. 歌曲练习：演唱《祖国，慈祥的母亲》过渡段、《红豆词》核心乐句，重点保持中声区的混声状态与情感表达，录制音频并自评；  
3. 观察作业：聆听优秀歌唱家的中声区演唱，总结混声技巧与情感表达的融合方法。

	板书设计

	一、歌唱的中声区训练  
1. 核心定义：连接自然与高声区的过渡桥梁，共鸣平衡的关键区域  
2. 训练方法：混声感知→共鸣平衡→音区连接  
二、协同关系：中声区+混声技巧+情感表达  
三、课堂总结  
1. 回顾中声区训练要点，邀请学生展示练习成果；  
2. 强调中声区是音域扩展的核心，后续需结合高声区进行整合训练。

	教学反思

	1.对混声感知困难的学生，增加“哼鸣+胸声”的组合训练，帮助建立共鸣平衡的直观感受；  
2.针对音区过渡断层问题，设计“母音渐变+音阶爬升”的专项练习；  
3.后续教学中加强中声区与情感表达的深度融合，提升演唱的艺术感染力；  
4.关注学生个体差异，调整训练强度与方法，确保每个学生都能掌握中声区的核心技巧。





私立华联学院音乐系教案
2024 年 12 月 12 日
	周次
	第十五周
	授课时间
	8：20-11：25
	授课地点
	1507

	课程题目
	歌唱中换声区的训练
	周学时
	1

	教学目标
	1. 深刻理解换声区的核心定义（自然声区向高声区过渡的关键区域，声带振动方式从全振动向边缘振动转换的临界点），明确其对音域扩展、演唱连贯性的决定性作用；  
2. 掌握换声区训练的核心方法（换声点识别、混声平滑过渡、共鸣持续保持），学会通过调整气息与共鸣比例，实现换声区的无缝衔接；  
3. 能在民族声乐、美声作品中灵活运用换声区技巧，保持音色统一与情感表达的连续性，为高声区稳定演唱提供保障。

	教学重难点
	教学重点：  
1. 换声点的精准识别（通过钢琴辅助找到个人换声区间，如男高音b¹-#f²、女高音c²-g²）；  
2. 换声区混声过渡技巧（胸声与头声的比例渐变，避免“破音”或“卡壳”）。  
教学难点：  
1. 换声时保持共鸣的稳定性，避免头腔共鸣丢失或胸腔共鸣过重；  
2. 换声区演唱中情感表达的连贯性，不因技术调整中断歌曲的情感流动。

	课前准备
	1. 制作换声区示意图（标注男女声换声点范围及与自然/高声区的衔接关系）；  
2. 准备换声区为主的歌曲范例；  
3. 教学工具：钢琴、录音设备、共鸣感知辅助道具（双手轻放胸口与眉心跟踪共鸣变化）、换声对比音频（生硬换声vs平滑换声的同一乐句）。  

	教学过程
	一、理论导入  
1. 讲解换声区的意义：换声区是歌唱的“技术分水岭”，直接影响音域扩展的高度与演唱的整体流畅性，是连接中低声区与高声区的核心纽带；  
2. 生理基础解析：换声区时声带振动幅度逐渐减小，边缘振动比例增加，需通过调整气息压力与共鸣位置（从胸腔向头腔渐变）实现平稳过渡；  
3. 对比演示：用生硬换声（突然改变发声方式）与平滑混声换声演唱同一换声段，引导学生辨析差异（断层卡顿vs自然流畅）。  
二、实操训练  
1. 基础技巧训练：  
   - 换声点识别：用钢琴从自然声区逐步爬升，找到发声明显紧张或音色突变的音高，标记为个人换声点；  
   - 混声过渡训练：以“yi”或“wu”母音为载体，在换声点前后缓慢滑动，调整胸声与头声比例，感受共鸣的自然渐变；  
   - 共鸣保持训练：换声时保持软腭抬起、眉心振动，避免喉咙紧张导致共鸣中断。  
2. 歌曲应用训练：  
   - 民族歌曲《鸿雁》：重点处理“天空上”“江水长”“天苍茫”的换声点，通过混声技巧实现音色从自然声区向高声区的平滑过渡，传递高原的辽阔意境；  
   - 抒情歌曲《天路》：副歌过渡部分“那是一条神奇的天路”需保持换声时的共鸣稳定，用连贯的情感表达对青藏铁路的赞美；  
   - 实时反馈：通过录音对比指出换声生硬问题，用手指轻触学生眉心引导共鸣保持，强调“换声是技术与情感的同步过渡”。  
	课程思政融入过程

	
	
	民族团结教育：结合《鸿雁》《天路》等作品中换声区的艺术处理，分析民族音乐如何通过声音的流畅过渡展现民族地区的壮美风光与人民的精神风貌，引导学生理解各民族文化的交融与共生，增强民族团结意识与国家认同感。


	课时作业
	1. 基础练习：每日15分钟换声区训练（换声点识别5分钟、混声过渡5分钟、共鸣保持5分钟），记录换声平滑度；  
2. 歌曲练习：演唱《鸿雁》换声点、《天路》副歌过渡部分，重点保持换声区的混声状态与情感连贯性，录制音频并自评；  
3. 观察作业：聆听优秀歌唱家的换声区演唱，总结混声技巧与情感表达的融合策略。 

	板书设计

	一、歌唱的换声区训练  
1. 核心定义：自然声区向高声区过渡的临界点，声带振动方式转换的关键区域  
2. 训练方法：换声点识别→混声过渡→共鸣保持  
二、协同关系：换声区+混声比例+情感连贯  
三、课堂总结  
1. 回顾换声区训练要点，邀请学生展示练习成果；  
2. 强调换声区是高声区训练的前提，后续需结合高声区进行综合训练。  


	教学反思

	1. 对换声点识别困难的学生，增加“半音阶爬升+音色标记”的专项训练，帮助精准定位；  
2. 针对换声生硬问题，设计“母音滑音+气息渐变”的组合练习；  
3. 后续教学中加强换声区与高声区的整合训练，提升演唱的整体表现力；  
4. 关注学生个体换声点差异，调整训练素材与难度，确保每个学生掌握核心技巧。  




私立华联学院音乐系教案
2024 年 12 月 19 日
	周次
	第十六周
	授课时间
	8：20-11：25
	授课地点
	1507

	课程题目
	歌唱中高声区的训练
	周学时
	1

	教学目标
	1. 深刻理解高声区的核心定义（以声带边缘振动为主要方式，头腔共鸣主导的音域区域，是演唱情感高潮与艺术爆发力的集中体现，决定了作品表现力的上限），明确其对音域扩展、音色张力及情感传递的关键作用；  
2. 掌握高声区训练的核心方法（头腔共鸣精准聚焦、气息压强动态控制、混声比例优化适配），学会通过调整声带振动方式与共鸣位置，实现高声区的稳定输出与音色统一；  
3. 能在经典声乐作品中灵活运用高声区技巧，保持情感表达的爆发力与技术规范的平衡，完成全音域演唱的综合能力构建。

	教学重难点
	教学重点：  
1. 头腔共鸣的精准聚焦（眉心与头顶的振动感知，避免声音发散或挤压）；  
2. 高声区混声比例的优化（头腔共鸣为主，保留适度胸声支撑，防止音色飘虚或僵硬）。  
教学难点：  
1. 高声区演唱时气息压强与共鸣位置的动态平衡，避免气息不足导致声音破裂或过度用力造成声带损伤；  
2. 高声区情感高潮与技术控制的深度融合，既展现声音的张力又不丢失作品的情感内核。  

	课前准备
	1. 制作高声区音域示意图（标注男女声高声区范围及与换声区的衔接点，明确头腔共鸣的生理位置）；  
2. 准备高声区为主的歌曲范例；  
3. 教学工具：钢琴、录音设备、共鸣感知辅助道具（双手轻放眉心与头顶感受振动）、高声区对比音频（挤压式高声vs自然混声高声的同一乐句）。   
  

	教学过程
	教学过程  
一、理论导入  
1. 讲解高声区的意义：高声区是歌唱艺术的“巅峰展示区”，是情感表达的高潮载体，其稳定性与表现力直接反映演唱者的综合水平；  
2. 生理基础解析：高声区时声带振动幅度最小，以边缘振动为主，软腭充分抬起，共鸣焦点集中于头腔（眉心、头顶区域），气息需保持稳定的压强支撑；  
3. 对比演示：用挤压式高声（喉咙紧张、音色生硬）与自然混声高声（共鸣通透、情感饱满）演唱同一高声区乐句，引导学生辨析差异（疲劳感强vs持久流畅、情感割裂vs自然连贯）。  
二、实操训练  
1. 基础技巧训练：  
   - 头腔共鸣聚焦训练：发“ng”音，感受眉心与头顶的振动，逐步缩小共鸣焦点，找到“穿透性强且圆润”的头腔共鸣状态；  
   - 气息压强控制训练：通过“吹蜡烛”游戏调整气息输出强度（保持火焰摇晃但不熄灭），迁移至高声区演唱，确保气息稳定且不过度用力；  
   - 混声比例优化训练：在高声区范围内演唱“i”“o”母音，调整胸声与头声比例（头声占比70%-80%），保持音色统一且有支撑。  
2. 歌曲应用训练：  
   - 爱国歌曲《我爱你中国》：重点处理高潮段“我爱你中国，我爱你中国”，通过头腔共鸣聚焦与气息压强控制，传递对祖国的炽热情感，展现声音的张力；  
   - 歌剧选段《我的爱人你可听见》：核心乐句“待到云开见日时，笑看大地换人间”需保持高声区的混声状态，用通透的共鸣表达男主人公的坚定信念与情感爆发；  
   - 实时反馈：通过录音对比指出高声区挤压问题，用手指轻触学生眉心引导共鸣聚焦，强调“高声区是技术与情感的巅峰融合”。  
 
	课程思政融入过程

	
	
	 
爱国情怀深化：结合《我爱你中国》高声区的情感表达，分析经典爱国歌曲如何通过高声区的张力传递民族精神与家国情怀，引导学生理解音乐作为文化载体的重要意义，激发对国家的热爱与自豪感。

	课时作业
	 
1. 基础练习：每日15分钟高声区训练（头腔共鸣聚焦5分钟、气息压强控制5分钟、混声比例优化5分钟），记录高声区的稳定性与共鸣通透度；  
2. 歌曲练习：演唱歌曲核心乐句，重点保持高声区的混声状态与情感爆发力，录制音频并自评；  
3. 观察作业：聆听优秀歌唱家的高声区演唱，总结头腔共鸣与情感表达的融合方法。

	板书设计

	 一、歌唱的高声区训练  
1. 核心定义：声带边缘振动主导，头腔共鸣聚焦的音域巅峰，情感高潮的载体  
2. 训练方法：头腔共鸣聚焦→气息压强控制→混声比例优化  
二、协同关系：高声区+共鸣张力+情感爆发  
三、课堂总结  
1. 回顾高声区训练要点，邀请学生展示练习成果；  
2. 强调高声区是全音域整合的关键，后续需进行多音区连贯演唱训练。 

	教学反思

	1. 对头腔共鸣聚焦困难的学生，增加“哼鸣爬音阶+眉心触摸”的专项训练，帮助建立直观感知；  
2. 针对气息压强失控问题，设计“阻力气息训练（如用吸管吹水）”增强气息控制能力；  
3. 后续教学中加强全音域（自然声区→中声区→换声区→高声区）的连贯演唱训练，提升整体表现力；  
4. 关注学生高声区的个体差异（如音域上限、共鸣习惯），调整训练素材与难度，确保每个学生掌握核心技巧。






私立华联学院音乐系教案
2024 年 12 月 26 日
	周次
	第十七周
	授课时间
	8：20-11：25
	授课地点
	1508

	课程题目
	嗓音的保护
	周学时
	1

	教学目标
	教学重点：  
1. 日常嗓音保护的关键措施（避免刺激性饮食、保证声带休息、正确发声姿势）；  
2. 演唱前的科学热身流程（气泡音激活、唇颤音放松、音阶渐进式开嗓）。  
教学难点：  
1. 长期坚持科学用声习惯，避免无意识的损伤行为（如大喊大叫、长时间用嗓）；  
2. 嗓音疲劳或轻微损伤时的应急处理与恢复方法，防止问题恶化。

	教学重难点
	1. 深刻理解嗓音作为歌唱者“核心乐器”的生理价值（声带振动的生理机制、嗓音健康对艺术生涯的决定性影响），明确嗓音保护是演唱能力持续发展的基础；  
2. 掌握嗓音日常保护（饮食调节、作息管理、发声习惯规范）与演唱场景下的保护技巧（发声热身流程、过度用声预防、应急缓解方法）；  
3. 能在日常训练与舞台演唱中主动应用嗓音保护策略，养成科学用声习惯，有效预防声带损伤，延长艺术生命。  
 

	课前准备
	1. 制作声带生理结构示意图（标注声带振动方式、易损伤区域）；  
2. 准备嗓音保护教学素材：喉镜下声带健康与损伤对比视频、正确发声热身示范音频、常见嗓音问题案例（如声带小结）；  
3. 教学工具：钢琴、录音设备、润喉护嗓道具（蜂蜜水、胖大海茶包）、发声错误示范卡片（如喉音过重、气息不足导致的声带挤压）。  


	教学过程
	一、理论导入  
1. 讲解嗓音保护的意义：嗓音是歌唱者的“生命线”，健康的嗓音是艺术表达的前提，不良用声习惯会导致声带损伤，甚至终止艺术生涯；  
2. 生理基础解析：声带是两片弹性黏膜，过度振动或挤压会造成充血、小结等损伤，科学用声需保持声带适度张力与气息支撑；  
3. 对比演示：播放健康声带与受损声带的喉镜视频，引导学生直观认识损伤后果，强化保护意识。
  
二、实操训练  
1. 日常保护训练：  
  - 饮食与作息指导：列举刺激性食物（辛辣、过冷过热）的危害，建议多饮温水、保证充足睡眠；  
  - 发声习惯矫正：练习“轻声说话”替代大喊，避免长时间用嗓（每40分钟休息10分钟）；  
2. 演唱场景保护训练：  
   - 发声热身流程：从气泡音开始，逐步过渡到唇颤音、音阶爬音，激活声带并放松喉部肌肉；  
   - 应急缓解方法：演示嗓音疲劳时的“哼鸣放松法”“蒸汽吸入法”，指导学生使用润喉道具；  
   - 实时反馈：观察学生发声姿势，纠正喉部紧张问题，强调“用气息带声，而非喉部用力”。 
	课程思政融入过程

	
	
	 
职业素养培育：结合歌唱家的职业经历，分析科学用声与艺术生涯的关系，引导学生树立“爱护嗓音就是尊重艺术、对职业负责”的理念，培养严谨的职业态度与自我管理能力。

	课时作业
	
1. 基础练习：每日完成发声热身流程（10分钟），记录嗓音状态（是否有干涩、疼痛等）；  
[bookmark: _GoBack]2. 习惯养成：制定一周嗓音保护计划（饮食、作息、用声时长），并执行；  
3. 观察作业：查阅歌唱家嗓音保护的访谈资料，总结其核心方法。  
   


	板书设计

	一、嗓音的保护与科学用声  
1. 核心价值：歌唱者的“核心乐器”，艺术生涯的基础  
2. 保护方法：日常（饮食+作息+习惯）+演唱（热身+应急）  
二、协同关系：科学保护+正确发声=艺术生命延续  
三、课堂总结  
1. 回顾保护要点，邀请学生分享热身练习成果； 
2. 强调长期坚持的重要性，后续跟踪学生嗓音状态。 

	教学反思

	1. 对喉部紧张的学生，增加“颈部放松按摩”专项训练；  
2. 针对饮食不注意的学生，设计“一周健康饮食打卡”活动；  
3. 后续教学中定期检查学生发声习惯，强化保护意识；  
4. 关注学生个体差异（如声带敏感程度），调整训练强度与方法。









私立华联学院音乐系教案
2025 年 1 月 2 日
	周次
	第十八周
	授课时间
	8：20-11：25
	授课地点
	1507

	课程题目
	声乐考前走台
	周学时
	1

	教学目标
	帮助学生提前熟悉考试场地布局、灯光效果及舞台动线，模拟真实考试场景以缓解考前焦虑，同时检验演唱曲目熟练度、台风表现及与伴奏的配合度，及时发现并修正细节问题，提升考试应对能力。

	教学过程

	1、 走台流程：
1. 按预设考试顺序依次进行，每位学生完成完整考试流程（含上台礼仪、演唱、谢幕等环节）；
2. 教师全程记录学生的发声稳定性、肢体协调性、节奏把控及与伴奏的衔接情况；
3. 单生走台结束后，教师即时反馈问题（如气息不足、站位偏差、表情僵硬等），并引导学生现场调整；
4. 所有学生走台完毕后，组织集体复盘，梳理共性问题（如高音区紧张、舞台互动不足）并进行针对性指导。 
5.  
2、 注意事项：
1. 要求学生穿着考试指定服装、使用正式考试伴奏，最大限度还原考试情境；
2. 提醒学生关注灯光对视线的影响，提前调整站位与眼神落点；
3. 鼓励学生保持自然放松的心态，将走台视为优化演唱表现的重要练习环节。
3、 总结：
复习上课录音，多与伴奏进行练习。



