Viaggio nel mondo della musica.
La musica: il suono, la vibrazione, il solfeggio, lo stile musicale, la forma musicale. 

Le principali epoche della musica: dall'antichità ai nostri giorni.
Gli strumenti musicali: materiali sonori e famiglie.
In quanti si suona: il solista, i complessi da camera, l'orchestra sinfonica, il direttore d'orchestra, i complessi di musica pop, l'orchestra di musica leggera, la banda, la fanfara, i complessi folcloristici.
Musica e religione: relazioni tra la vita religiosa e la musica.
Musica per guarire: musicoterapia, sfera relazionale, sfera motoria, sfera verbale, sfera sensoriale.
La musica e il progresso dell'uomo: l'antichità, origini della musica, antico Egitto, Grecia, Roma, il Medioevo, il Cinquecento, il Seicento, il Settecento, il Melodramma, l'Ottocento, il Novecento, la musica elettronica, il jazz.
Teoria della musica: acustica, composizione, ritmo, monodia e polifonia, leggere e scrivere la musica, elementi di grammatica della musica.
Indice generale 
LA MUSICA 
La musica è l'arte, la scienza e la tecnica dei suoni per mezzo dei quali si esprimono i sentimenti dell'animo.
Una successione ordinata di suoni si chiama MELODIA.

L'esecuzione simultanea di più suoni disposti secondo regole stabilite forma l'ARMONIA.

La successione di accenti e di durate si chiama RITMO.
IL SUONO

E' una sensazione acustica prodotta dalla vibrazione di un corpo elastico, solido, liquido o gassoso. Le vibrazioni sono trasmesse all'orecchio da un mezzo elastico che solitamente è l'aria. Le qualità del suono sono tre:
ALTEZZA: proprietà per cui i suoni si distinguono in gravi e acuti.
INTENSITA': requisito per cui un suono può essere percepito più forte o più debole senza che la sua intonazione venga alterata.

TIMBRO: differenza fra suoni di uguale altezza, ma prodotti da strumenti o corpi vibranti diversi.

Il suono è prodotto da vibrazioni regolari dei corpi. Se le vibrazioni sono irregolari, si ottiene il rumore.

LA VIBRAZIONE
E' il susseguirsi di rapidi movimenti di andata e ritorno compiuti da un corpo elastico tolto al suo stato di quiete e agitato da una forza esterna, con sollecitazioni diverse secondo la sua natura (percussione, strofinamento, pizzico o immissioni d'aria). L'orecchio umano percepisce le vibrazioni di un corpo sonoro da un minimo di 16 a un massimo di 20.000 al minuto secondo.

IL SOLFEGGIO

La lettura delle note di un brano musicale con l'applicazione delle rispettive durate e intonazioni si chiama solfeggio cantato.
Allorché si omette l'intonazione delle note, tale esercizio prende il nome di solfeggio parlato.

Quando il solfeggio viene eseguito contemporaneamente da più persone, è necessario che gli esecutori non portino individualmente la battuta, ma si attengano scrupolosamente ai cenni del maestro che dirige l'esecuzione. L'osservanza di questa norma varrà a mantenere tra gli esecutori l'unione e l'affiatamento, che sono elementi indispensabili per ogni buona esecuzione musicale collettiva.

LA FORMA MUSICALE

Ciò che caratterizza la forma di un componimento musicale è il diverso modo di presentare e coordinare le varie idee melodiche, i procedimenti armonici e gli intrecci polifonici . In base a questo principio c'è una varietà di forme musicali in ogni stile. Nello stile sacro le principali sono: la Messa, il mottetto, il salmo, l'antifona, l'inno, e certi canti caratteristici di alcune particolari circostanze.
Nel teatrale: il melodramma, l'opera semiseria, l'opera buffa o commedia lirica, ecc.
Nella musica sinfonica: la sinfonia o grande sonata, il poema sinfonico vocale, l'oratorio, ecc. 

Nella musica da camera: la sonata, il notturno, la romanza, ecc. Fra i canti popolari ha grande importanza la canzone.

Nell'eseguire ed ascoltare una composizione musicale è assai utile conoscere lo stile e la forma, poiché si gusterà meglio un lavoro, del quale ci possiamo formare un criterio esatto.
LO STILE MUSICALE

Ciò che fa distinguere la musica di un'epoca, di un popolo, di un autore, da quella di altre epoche, di altri popoli, di altri autori, si chiama stile musicale. La parola stile si usa anche per indicare certi tipi particolari di musica. Così avremo lo stile sacro, teatrale, sinfonico, della musica da camera, dei canti popolari, delle danze, ecc.
Lo stile SACRO è destinato al culto divino e deve esprimere i sentimenti della comunità cristiana che prega.

Lo stile TEATRALE colorisce il dramma, la tragedia, la commedia e altre produzioni del genere.

Lo stile SINFONICO è per lo più basato su composizioni per soli strumenti. In questo stile la musica è fine a se stessa, perché libera da ogni esigenza sia del culto come nel teatro.

Nelle cantate, inni, cori, duetti, terzetti, quartetti, romanze, canzoni, ecc. è il testo che regola l'espressione, il sentimento e la forma di esecuzione. La musica così detta da camera appartiene allo stile sinfonico.

LE PRINCIPALI EPOCHE DELLA STORIA MUSICALE

1) Origine della musica

2) La musica dei popoli antichi: egiziani, indiani, cinesi, ebrei, ecc. 

3) La musica dei Greci

4) Il canto Gregoriano

5) Il periodo della diafonia

6) Il contrappunto e la scuola dei Fiamminghi

7) Pier Luigi da Palestrina (1525-1594) e la polifonia palestriniana 

8) Claudio Monteverdi (1576-1643) e la riforma della tonalità

9) La compagnia di Casabardi e i primi tentativi della musica teatrale 

10) Lo stile concertato e gli autori di musica sacra e teatrale del sec. XVIII

11) I grandi operisti italiani del sec. XIX. Gioacchino Rossini (1791-1869); Giuseppe Verdi (1813-1901); Vincenzo Bellini (1801-1835) e Gaetano Donizzetti (1797-1848).

12) Riccardo Wagner (1813-1893) e la grande riforma del teatro lirico

13) Influenza dell'opera wagneriana sui musicisti italiani: Arrigo Boito (1842- 1918)

14) L'opera italiana moderna

15) I più grandi maestri viventi

GLI STRUMENTI MUSICALI

MATERIALI SONORI

Non tutti i materiali sono ugualmente adatti a produrre dei suoni. Fin dai tempi della preistoria il legno è il materiale più semplice e a portata dell'uomo. Una intera famiglia, detta appunto dei legni, è costruita ( o almeno lo era in origine ) con questo materiale.
Il legno è anche usato per produrre direttamente il suono, nella costruzione di altri strumenti per lo più a percussione, quali lo xilofono, le nacchere, i legnetti, il wood-block e altri ancora. Infine il legno viene impiegato nella fabbricazione delle casse di risonanza di alcuni strumenti: in questo caso non produce direttamente il suono, ma lo amplifica, lo plasma, gli dà un timbro particolare (chitarra, violino, clavicembalo, pianoforte, arpa e strumenti a percussione).

Un altro materiale di impiego antichissimo è la pelle di animale, anch'essa utilizzata per produrre il suono (timpani e tamburi) o per la costruzione di casse di risonanza (banjo).

Col tempo si è introdotto l'uso dell'ottone (da cui 'gli ottoni'), dell'acciaio e perfino di metalli preziosi come l'argento e l'oro (trombe).

SIMILITUDINI FRA STRUMENTI: LE FAMIGLIE

Quando si parla di famiglia, viene spontaneo pensare ad un gruppo di persone che, oltre ad essere strettamente unite fra loro da vincoli di parentela, presentano anche caratteristiche fisiche affini.

Anche se suddividere gli strumenti in famiglie non è un modo scientificamente valido di classificarli, per imparare a conoscerli può essere utile ricorrere alla fantasia del compositore russo Sergej Prokofiev che, con il suo famoso racconto musicale "Pierino e il lupo", ci dà modo di accostarci alla orchestra.

Questa favola in musica racconta di un bambino, Pierino appunto, che con l'aiuto di un uccellino suo amico riesce a catturare un grosso e feroce lupo che terrorizzava tutto il circondario con le sue ribalderie.
L'elemento insolito in questa favola musicale è costituito dal fatto che i personaggi sono interpretati da strumenti dell'orchestra, secondo una particolare divisione.

GLI STRUMENTI MUSICALI: da "Pierino e il lupo"

- l'uccellino: flauto = famiglia dei legni

- l'anatra: oboe 

- il nonno: fagotto

- il gatto: clarinetto 

- il lupo: corni = famiglia degli ottoni

- i cacciatori: timpani = famiglia delle percussioni e tamburi 

- Pierino: violini, = famiglia degli archi, viole, violoncelli e contrabbassi

IN QUANTI SI SUONA

Ci sono diversi modi di "fare musica" e di suonare uno strumento. C'è chi strimpella la chitarra per proprio conto o la fisarmonica nelle feste di paese e viene spesso definito 'dilettante'.

Se invece la musica è vista come professione, è necessario allora uno studio metodico, assiduo e faticoso che porta, a seconda delle scelte dell'individuo, a diverse qualifiche e formazioni.
Il solista
I complessi da camera
L'orchestra sinfonica
Il direttore d'orchestra
I complessi di musica pop
L'orchestra di musica leggera
La banda
La fanfara
I complessi folcloristici
IL SOLISTA

Se una persona sceglie come professione quella di strumentista, il suo livello esecutivo sarà elevato.

Per ogni strumento scelto, è necessario studiare per molti anni in una apposita scuola (chiamata Conservatorio), ottenendo un diploma come qualsiasi altro studente delle scuole medie superiori.

Gli strumentisti hanno varie possibilità di impiego: i più bravi e fortunati diventano concertisti ed eseguono come solisti le varie composizioni appositamente scritte dai musicisti per il loro strumento.

Molti solisti si distinguono per bravura nella musica leggera, anche se in questo settore non è rigorosamente richiesto il diploma di Conservatorio.

I COMPLESSI DA CAMERA

Non sempre gli strumentisti, completati gli studi al Conservatorio, hanno la possibilità di diventare solisti. Quasi tutti si inseriscono in una orchestra o si uniscono a piccoli gruppi per eseguire musica da camera (quel tipo di musica destinato a un complesso di pochi esecutori o ad un solo strumentista).
La locuzione 'da camera' deriva dal fatto che in questo modo si indicavano, nel Seicento e nel Settecento, le musiche da suonare negli appartamenti, cioè appunto "in camera" dei sovrani e degli aristocratici: per le dimensioni degli ambienti, erano musiche che richiedevano un numero non elevato di esecutori.
A seconda del numero degli esecutori il complesso da camera è chiamato duo, trio, quartetto, quintetto, sestetto, settimino, ecc.

Quando il numero degli esecutori di musica cameristica si fa più rilevante si parlerà non più di complesso, ma di "orchestra da camera".

Il complesso cameristico più noto è il quartetto d'archi.

L'ORCHESTRA SINFONICA 

In seguito a concorso, lo strumentista può inserirsi in un'orchestra sinfonica (o nell'orchestra di un teatro lirico). Diventerà così professore d'orchestra.
Il numero degli orchestrali, detto organico, varia a seconda del tipo di musica da eseguire. Una moderna orchestra sinfonica raggiunge i 90-100 elementi.
L'organico tipico è il seguente:

- strumenti ad arco: 16 violini primi, 14 violini secondi, 12 viole, 10 violoncelli, 8 contrabbassi

- strumenti a fiato: 1 ottavino, 1 flauto, 2 oboi, 1 corno inglese, 2 clarinetti, 1 clarinetto basso, 2 fagotti, 1 controfagotto, 4 corni, 3 trombe, 3 tromboni, tenori, 1 basso tuba

- strumenti a percussione: 2 timpani, 2 tamburi, grancassa, piatti, campane tubolari, triangolo, celesta, xilofono

- altri: pianoforte, harmonium, organo, 2 arpe

L'organico orchestrale può comunque variare, dai 35 elementi dell'orchestra classica ('700) al centinaio di strumentisti impegnati nell'orchestra tardo romantica (fine '800).

Ad esempio, l'organico orchestrale richiesto dall'VIII sinfonia di Gustav Mahler (1860-1911) è così numeroso che raramente questo lavoro viene eseguito. L'VIII sinfonia, detta "dei Mille", prevede infatti un organico di 122 strumentisti è inoltre prevista la partecipazione di una banda di fiati (6 trombe e 6 tromboni), di otto cantanti solisti e di una massa corale di 178 elementi. Nell'esecuzione di questa sinfonia di Mahler sono dunque impegnati 316 esecutori, oltre, naturalmente, al direttore d'orchestra e al direttore del coro.
IL DIRETTORE D'ORCHESTRA

Quando diversi professori d'orchestra devono suonare, ad esempio, una sinfonia di Beethoven, difficilmente si troverebbero d'accordo sulla velocità da affrontare, sull'importanza da assegnare a questa o a quella sezione di strumenti, sui mille particolari che possono differenziare varie esecuzioni. Nasce allora la necessità di un direttore d'orchestra che decida, secondo la propria personalità e sensibilità, le caratteristiche dell'esecuzione, che metta d'accordo, insomma, un centinaio di professori d'orchestra.
Il direttore sceglie i tempi che caratterizzano la sua lettura, decide quali elementi musicali debbano risaltare, interpreta secondo il proprio modo di sentire il brano musicale.

Sul leggio del direttore d'orchestra è poggiato un grosso volume con la partitura, comprendente le parti di tutti gli strumenti musicali impegnati in quel lavoro. Mentre ogni singolo professore d'orchestra legge la propria parte, il direttore segue tutte le note e le pause che formano l'insieme del brano.
Naturalmente, anche per il direttore d'orchestra è necessario lo studio in Conservatorio (almeno per dieci anni) ed essere dotato di una spiccata personalità e di comunicare agli esecutori la propria sicurezza nell'interpretazione.

I COMPLESSI DI MUSICA POP

Negli anni Sessanta, sorsero in Inghilterra, e di riflesso nei vari paesi occidentali, i 'complessi beat', che trovarono nei Beatles il simbolo di tutta un'epoca, non solo nel suo aspetto musicale, ma anche di costume. L'enorme successo ottenuto dal noto gruppo, portò numerosi giovani a scoprire la gioia di possedere una chitarra o una batteria e di unirsi in piccoli complessi musicali gli anni Sessanta registrarono il "boom" nelle vendite di strumenti musicali, mentre le sale da ballo e le case discografiche andavano a caccia dei migliori gruppi per rinnovare il successo dei Beatles.

Il movimento beat negli anni Settanta si spostò negli Stati Uniti, dando origine al più vasto fenomeno della musica pop, più sofisticata e spesso indirizzata verso modelli di denuncia sociale, politica o religiosa .
Gli strumenti tipici del complessino beat erano: due chitarre (una per la parte solistica e una per l'accompagnamento), una chitarra-basso e una batteria .
La musica pop ha scoperto (o riscoperto, come nel caso del settecentesco clavicembalo ) altri strumenti per creare atmosfere sempre più ricercate, sofisticate, talora irreali. Così alle chitarre si sono aggiunti flauti, oboi, trombe e violini (quasi sempre amplificati con speciali microfoni), mentre sonorità particolari sono ottenute con il 'moog'.

L'ORCHESTRA DI MUSICA LEGGERA

L'orchestra di musica leggera differisce dall'orchestra sinfonica per diversi aspetti. Il motivo principale di questa differenza è dato principalmente dalla diversa produzione musicale che i due complessi strumentali sono chiamati ad interpretare.
Nell'orchestra di musica leggera trova posto la batteria jazz e tutta una serie di strumenti a percussione di origine afro-latino-americana che l'orchestra sinfonica non è solita usare. Trovano anche largo impiego gli elettrofoni: chitarre elettriche, basso elettrico, organi elettronici, sintetizzatori e campionatori, e anche l'uso del computer sta assumendo sempre più rilevanza. Anche la presenza di strumenti tipici, come ad esempio la fisarmonica, identifica subito la produzione orchestrale come indirizzata (nel caso citato) verso un repertorio di tipo folcloristico-popolare.
La funzione del direttore d'orchestra di musica leggera è poi notevolmente diversa da quella del direttore classico: mentre quest'ultimo è colui che interpreta una pagina musicale senza cambiare una sola nota della partitura, il direttore di musica leggera è quasi sempre 'arrangiatore' della musica eseguita.
LA BANDA

E' un complesso di strumenti a fiato (legni e ottoni) e a percussione (gran cassa, piatti, tamburo) per esecuzioni tenute generalmente all'aperto, mentre si cammina o si sta fermi.

L'organico di una piccola banda è di 20-30 esecutori, di una banda media intorno ai 40-60, di una grande banda 80 e più.

La banda ha avuto una funzione formativa e informativa, di educazione musicale a livello popolare, originale e insostituibile.

Nel repertorio delle bande le composizioni originali sono percentualmente poche: marce, marce sinfoniche e 'pezzi caratteristici'.

Più numerose sono le trascrizioni di celebri brani operistici e di canzoni.

LA FANFARA

La fanfara ha origini più remote della banda, essendo già usata dagli antichi Romani per manifestazioni civili, religiose e militari.
E' composta, in genere, da strumenti d'ottone ed è comunque utilizzata nella esecuzione di marce (famosa è la fanfara che accompagna i bersaglieri in corsa).

Con questo termine si identifica anche un breve motivo musicale con funzione di segnale, eseguito soprattutto dalle trombe nelle cerimonie militari e dai corni nelle battute di caccia.

Nella musica colta è un brano, suonato dagli ottoni, stilisticamente affine alle musiche di caccia e a quelle militari.

I COMPLESSI FOLCLORISTICI

E' impossibile dire quali sono gli strumenti che compongono i complessi folcloristici, perché il loro organico varia non solo da nazione a nazione o da regione a regione, ma addirittura da paese a paese, a seconda delle tradizioni popolari del luogo. Possiamo invece notare, parlando dell'Italia, che almeno due strumenti sono quasi sempre presenti: la chitarra e la fisarmonica . Ma come dimenticare i mandolini di Napoli, le cornamuse della Sila, i clarinetti dell'Emilia Romagna ?

In tutti i Paesi del mondo sono presenti complessi tipici popolari, nei quali predominano vari strumenti, dalle balalaike russe alle chitarre e nacchere spagnole, dal banjo nordamericano (che ha però origine africana) alle cornamuse scozzesi.

MUSICA E RELIGIONE

Esiste una musica religiosa?
Da sempre l'uomo si rivolge a Dio con il canto, per adorarlo e invocarlo. Perciò usiamo chiamare musica religiosa, o sacra, quella che viene eseguita nei riti religiosi, e che ha un contenuto di invocazione a Dio, di preghiera e simili.

Alla musica sacra si dovrebbe opporre quella che non è sacra, cioè la musica profana, usata in tutte le circostanze della vita. In realtà la distinzione non è così semplice.

Se avessimo occasione di assistere ad una cerimonia religiosa presso una popolazione di cultura primitiva, potremmo notare come la musica religiosa sia in tutto simile a quella usata in altri momenti della vita collettiva, come la caccia, il lavoro o la festa.

Ma anche nella nostra tradizione possiamo constatare come la musica religiosa rispecchi sempre in qualche misura le caratteristiche di quella profana. L'uomo lavora, fa la guerra, ama, gioisce, prega: cambiano i sentimenti che vuole esprimere, ma il linguaggio musicale resta sostanzialmente lo stesso.

MUSICA PER GUARIRE

La musica possiede un'enorme influenza sulle facoltà psichiche. Di questo fatto si erano già accorti i nostri antenati i quali facevano largo uso della musica nella celebrazione di quei riti religiosi, come il culto di Bacco, che necessitavano di un intenso coinvolgimento emotivo da parte dei fedeli. Scoperto questo potere della musica, il passaggio al suo sfruttamento in campo curativo è stato abbastanza rapido. 
E' chiaro che la musica non può curare realmente una forma morbosa ma, poiché le sensazioni dolorose e la stessa volontà di guarire hanno il loro punto focale nel cervello umano, l'influenza che la musica ha su quest'ultimo può dare buoni frutti.

Non musica come medicamento specifico, quindi, ma come coadiuvante di indubbio valore nella lotta contro il male in generale, nella cura di malattie di origine nervosa e psichica, come ad esempio, nei casi di 'disadattamento' (situazione di chi non riesce ad inserirsi psicologicamente nel proprio ambiente) e di 'stress' (situazione di disagio caratterizzata da affaticamenti, sforzi, tensioni...).

Della 'cura' di questi ed altri casi si occupa la musicoterapia.
MUSICOTERAPIA

Intervento di carattere preventivo e terapeutico-riabilitativo che utilizza l'espressione musicale (in quanto forma di comunicazione non verbale) finalizzandola alla stimolazione e allo sviluppo di funzioni quali l'affettività, la motricità, il linguaggio, ecc. può essere rivolta sia agli adulti che ai bambini. Mentre l'intervento terapeutico è di competenza medica (più strettamente neuro-psichiatrica), in sede preventiva e riabilitativa tale competenza può essere assunta da operatori di varie discipline (pedagogia, psicologia, psicopedagogia, ecc.).

Esiste il procedimento 'recettivo' che consiste nell'ascolto di messaggi sonori, ritmici e musicali scelti nell'ambito della letteratura musicale o tratti da particolari e significative situazioni sonoro-ambientali oppure confezionati ad hoc dal terapeuta in preparazione alle sedute o in tempo reale (improvvisazione ).
Il procedimento 'attivo' consiste, invece, nel fare concretamente musica (nella accezione più ampia, che comprende sia l'elaborazione di prodotti ortodossi e formali sia produzioni eterodosse e informali) utilizzando strumenti musicali, oggetti, parti del corpo, in espressioni individuali o di gruppo.
Si distinguono varie sfere di intervento: relazionale, motoria, verbale e sensoriale .
La sfera relazionale

Comprende i casi in cui è necessario motivare, stimolare e sostenere atteggiamenti di carattere affettivo ed emozionale disturbati e tali da impedire una normale vita di comunicazione e di relazione sociale.

La sfera motoria

L'intervento mira a stimolare e sostenere il movimento dal punto di vista funzionale ed espressivo.

La sfera verbale

L'intervento tende a motivare, stimolare, attivare l'espressione verbale dal punto di vista ritmico e fonetico.
La sfera sensoriale (uditiva, visiva)

Si interviene per specializzare e qualificare il residuo uditivo utilizzando la via tattile, viscerale, ossea, o per specializzare e qualificare la funzione uditiva dei non vedenti con un canale d'informazione che concorra alla conoscenza del reale.

Fra i mezzi terapeutici si ricordano i messaggi sonori che per le loro caratteristiche ipnotiche e 'labilizzanti' si rivelano utili per alleviare il dolore.

 LA MUSICA E IL PROGRESSO DELL'UOMO 

1) L'antichità
2) Il Medioevo
3) Il Cinquecento (Rinascimento)
4) Il Seicento (Barocco)
5) Il Settecento (Periodo classico)
6) L'Ottocento (Periodo romantico)
7) Il Melodramma
8) Il Novecento
9) La musica elettronica
10) Il jazz
 

L'ANTICHITA'

Origini della musica
Antico Egitto
Grecia
Roma
 

ORIGINI DELLA MUSICA

Non è facile stabilire quali siano state le prime espressioni musicali dell'uomo.

E' necessario sottolineare come siano scarse le testimonianze di valore storico (i cosiddetti documenti, quali ad esempio i graffiti sulle pareti delle caverne, strumenti musicali primitivi, ecc.); l'unico mezzo d'indagine veramente valido è rappresentato dall'osservazione di quelle tribù che ancor oggi, in varie parti del mondo, vivono in uno stato primitivo.
ANTICO EGITTO

L'arpa fu uno degli strumenti tipici della civiltà egiziana, insieme alla cetra, al sistro, ai vari tipi di tamburo e ad alcuni strumenti a fiato nei quali possiamo riconoscere i progenitori del flauto, dell'oboe, della tromba e della zampogna.

La musica trovava applicazione nelle funzioni religiose, cui partecipavano uomini e donne con danze accompagnate dal sistro.
I sacerdoti erano i custodi della musica, ma l'esecuzione era quasi sempre affidata agli schiavi, che si tramandavano oralmente le musiche tra di loro.

Nell'antico Egitto era già conosciuta una scala di sette suoni, che venivano collegati con i giorni della settimana e con i sette pianeti allora conosciuti.
La musica era considerata come una fonte divina di letizia. 

GRECIA

I Greci, come gli Egiziani, attribuivano alla musica e agli strumenti un'origine divina.
Gli strumenti greci erano essenzialmente due: la lira e l'aulos. Strumento simile alla lira era la cetra, con sette corde tese fra due corna ricurve tipico dell'età arcaica e pastorale era invece il flauto di Pan molto usata era anche l'arpa, di origine egiziana, mentre gli strumenti a percussione ritmavano le esecuzioni musicali e le danze. 
La cetra accompagnava le narrazioni degli aedi, cantastorie che andavano di paese in paese a raccontare gesta di eroi e di dèi.

Le cosiddette arti del tempo (canto, poesia e danza) trovarono la massima perfezione nella tragedia, spettacolo teatrale che traeva origine dalle feste in onore di Dionisio, dio dell'ebbrezza. Nella tragedia ampia funzione aveva il coro che col tempo divenne elemento di contorno. Mentre la tragedia affrontava argomenti dolorosi e violenti, la commedia era divertente e sovente affidava le battute più argute proprio al coro che cantava un intermezzo fra le due parti dello spettacolo.

I Greci attribuirono alla musica una grande importanza nella formazione dei giovani. 

ROMA

La musica non ebbe un ruolo fondamentale per i Romani: la consideravano un'arte poco virile e le riservavano un ruolo marginale.
Dopo la conquista della Grecia, si diffuse in Roma un maggiore interesse per la musica e il teatro comunque i Romani preferirono la commedia e la pantomima (spettacolo in cui tutto è espresso attraverso i gesti e la danza), nelle quali era prevista la partecipazione di uno o più suonatori di aulos.
I nobili ed i ricchi impararono a servirsi della musica per allietare banchetti e feste.

Una musica mesta, con trombe e zampogne, conferiva invece solennità ai riti funebri.

IL MEDIOEVO 

Il medioevo cristiano

Tipico di questo periodo è il canto gregoriano, sublime espressione della religiosità medioevale, tramandata in codici, ad opera di monaci amanuensi. Nulla è rimasto infatti della musica profana, perché nessuno si prese cura di annotarla e tramandarcela.

Verso il XII secolo si sviluppò una nuova maniera di cantare in coro: nacque la polifonia (dal greco = molte voci) e prevedeva la divisione del coro in vari gruppi che eseguivano parti differenti.
Una forma particolare di musica religiosa è la lauda, specie di cantata popolare d'argomento sacro, sviluppatasi nell'Italia centrale a seguito del movimento francescano ed era di carattere monodico. Più tardi assunse l'aspetto di narrazioni, dialogate a due o più voci, sempre religiose.
Non vanno dimenticate poi le sacre rappresentazioni, forme teatrali a carattere popolare, fiorite in Toscana, che attingevano gli argomenti dalla Storia sacra, dalle vite dei Santi e dalle leggende religiose medioevali.

IL MEDIOEVO 

Il medioevo popolare

Dopo il Mille, coll'abbandono del latino e col nascere delle varie lingue nazionali, sorsero le figure di poeti-musicisti che giravano di corte in corte a cantare le loro composizioni poetiche, accompagnandosi col liuto. Anche in musica abbiamo in questo periodo l'Ars Nova (Arte Nuova) le cui tipiche forme furono:

- il madrigale;

- la ballata;

- la caccia.

Nel Quattrocento, principalmente alla Corte fiorentina dei Medici, erano in voga i canti carnacialeschi (cantati cioè a carnevale) d'argomento allegro e non di rado scurrile, che alternavano il canto monodico alla polifonia.
Molta diffusione ebbero pure nel Medioevo i canti goliardici, d'argomento licenzioso, che trovano nei Carmina Burana la raccolta più caratteristica.

IL CINQUECENTO 

La musica profana si svolge nelle ricchissime corti dei vari principi: si sviluppano le forme popolari delle frottole, delle villotte e delle villanelle, quasi sempre intonate ad una voce con l'accompagnamento del liuto. Parallelamente acquista importanza il madrigale (a 3,4 e 5 voci) che differisce da quello quattrocentesco per una forma più libera e per lo stretto legame fra musica e testo. Il contenuto rimane popolareggiante ed ispirato generalmente all'amore, su testi di grandi poeti come Petrarca, Bembo e Ariosto. Nel tardo Cinquecento il madrigale abbandona il genere semplicemente narrativo e tende al dramma, anche se non è destinato alle rappresentazioni teatrali. Nello stesso periodo stava nascendo a Firenze il melodramma. Con Claudio Monteverdi il madrigale conobbe il suo massimo splendore: ma di questo autore vanno ricordate anche le numerose opere religiose.
Nella musica profana e in quella sacra, la polifonia nel XVI secolo sviluppò le forme ereditate dalla scuola fiamminga, dando origine ad una scuola polifonica tipicamente italiana. Le scuole, anzi, furono due, a Roma e a Venezia. Quella romana, raccolta intorno alla corte pontificia, promosse una polifonia purissima a sole voci (senza accompagnamento strumentale) che fu chiamata "a cappella".
La scuola veneziana si sviluppò nella basilica di San Marco ed ebbe caratteri molto diversi dalla scuola romana: ai cori polifonici, distribuiti in diversi punti della basilica, si accompagnavano robuste compagini strumentali. Questa scuola, rispetto a quella romana, era più vicina come spirito al genere profano che a quello religioso.

La musica strumentale del Cinquecento fu affidata soprattutto al liuto e all'organo, due strumenti che permettevano di trasportare le varie voci delle composizioni polifoniche in altrettanti suoni. Le trasposizioni dalla musica vocale a quella strumentale furono dette intavolature.
IL SEICENTO

Dalla fine del Cinquecento all'inizio del Seicento, la polifonia passa dalle voci agli strumenti. La musica vocale invece riscopre la monodia, non più affidata al coro (come nel canto gregoriano), ma ad esecutori solisti. Nasce così il teatro musicale o "melodramma".
Notiamo il sorgere dei primi complessi strumentali che possono suonare contemporaneamente molte parti e l'affermarsi di quegli strumenti in grado di produrre contemporaneamente più suoni, quali l'organo, il clavicembalo e il liuto. I musicisti scoprono l'importanza dell'accordo, cioè della consonanza di tre o più suoni che darà origine all'armonia. 
Come le altre arti, anche la musica di questo periodo fu detta barocca; essa cerca una profondità di espressione, un gioco chiaroscurale, attraverso l'alternarsi di piani e di forti (dinamica) e il variare del tempo nello sviluppo del discorso musicale. Una forma strumentale caratteristica dell'epoca è il concerto grosso, nel quale alla massa dell'orchestra si alterna un concertino composto da alcuni solisti.
Affine al melodramma è l'oratorio, forma musicale drammatica (con personaggi e dialoghi), ma non destinata alla rappresentazione scenica.
IL SETTECENTO 

Il musicista, dal Medioevo al Settecento, era "sottomesso" ai signori del tempo: prima nei castelli, poi alle dipendenze dei principi o ecclesiastici, quasi sempre trattato al pari della servitù (infatti mangiava e dormiva nelle stanze riservate ai servi)soltanto nell'Ottocento l'artista si emanciperà, rifiutando la dipendenza servile e creandosi una vita autonoma, noncurante delle difficoltà e delle ristrettezze derivanti dalla libera professione.
A cavallo fra il Seicento e il Settecento, J.S. Bach, organista, clavicembalista e compositore fra i massimi dell'intera storia musicale, compendiò e portò alla perfezione le forme barocche, non trascurando di tentare nuove vie. Dopo Bach, nel Settecento la musica per organo conobbe un periodo di decadenza, mentre fiorì l'interesse per il clavicembalo. Nella seconda metà del secolo, quest'ultimo trovò un temibile antagonista: il pianoforte, inventato dal padovano Bartolomeo Cristofori.
Altro strumento che si impone nel panorama settecentesco è il violino, grazie a celebri esecutori ed autori come Giuseppe Tartini (celebre il suo "Trillo del diavolo").

Nella prima metà del Settecento anche la musica per complessi strumentali si avvia verso la forma sinfonica. 

La sonata

Dapprima il termine sonata stava ad indicare la composizione strumentale, per differenziarla dalla cantata (in luogo del termine sonata, si trova l'equivalente "suite").

La suite classica ha la seguente struttura:

1. Allemada (moderato)
2. Corrente (vivace)

3. Sarabanda (lento)

4. Giga (veloce)

struttura dalla quale prende forma la sonata (da chiesa o da camera) secentesca in quattro tempi:

1. Largo
2. Allegro
3. Adagio
4. Allegro vivo

Dalla seconda metà del Settecento per sonata si intende invece una tipica composizione per strumento solista o per piccolo complesso.
Nel Settecento la sonata si riduce a tre movimenti, perdendo il Largo iniziale. Quando parliamo di forma-sonata ci riferiamo invece alla struttura che venne acquistando, nel corso del Settecento, il primo tempo Allegro della sonata, che possiamo schematizzare così:
A Esposizione di due temi: 

I tema

II tema

B Sviluppo (elaborazione del I e del II tema)

A' Ripresa (riesposizione dei due temi, come in A)

Coda (breve conclusione)

E' questa la struttura bitematica (=due temi) e tripartita (=divisa in tre parti) che caratterizza i primi movimenti delle sonate e di altre forme musicali come la sinfonia, il concerto, il trio, il quartetto, ecc.

Sonata classica e sinfonia

Ricordiamo che nella sonata classica dopo il secondo movimento si inserisce un minuetto, oppure uno scherzo acquistando la seguente struttura:

1. Allegro
2. Andante
3. Minuetto (o Scherzo)

4. Allegro vivace.

Questa divisione in quattro movimenti caratterizza soprattutto la sinfonia mentre le sonate per strumenti solisti e i concerti per strumento (pianoforte, violino, clarinetto, ecc.) e orchestra conservano generalmente la struttura in tre movimenti:

1. Allegro

2. Adagio
3. Allegro.

I sinfonisti

Nel Settecento l'invenzione di alcuni strumenti (come il pianoforte e il clarinetto) e il perfezionamento di altri (oboe, corno, arpa...) favorirono lo sviluppo della musica strumentale e il sorgere delle prime orchestre. I musicisti si cimentarono nella composizione di sinfonie e di concerti, nei quali la forma-sonata raggiungeva alti livelli di perfezione.
Nella seconda metà del sec. XVIII la sinfonia e il concerto conobbero particolare fortuna grazie ad Haydn e a Mozart. Il periodo di questi due musicisti è quello che si definisce della "musica classica", anche se poi con questo termine si intende (illogicamente) tutta la musica seria per differenziarla dalla cosiddetta musica leggera.

IL MELODRAMMA

A Firenze, verso la fine del Cinquecento, un gruppo di letterati e di musicisti, diede vita ad un nuovo genere di spettacolo, il melodramma, detto anche opera lirica o semplicemente opera. In esso un testo (recitato e cantato) si univa alla musica, per dar vita, con l'ausilio dell'azione, di scene e costumi e talvolta di danze, ad un teatro in musica capace di accontentare i gusti più svariati. 
Il vero iniziatore e riformatore del melodramma si deve considerare Claudio Monteverdi, il quale presentò a Mantova, nel 1607, l'"Orfeo".

Con l'apertura di un pubblico teatro, il "San Cassiano" di Venezia, nel 1637, il pubblico poteva partecipare, pagando, ad esecuzioni fino ad allora riservate alle magnifiche corti; ecco perché in Italia il melodramma divenne ben presto la forma di spettacolo più popolare ed amata dal pubblico. 

Inoltre, gli spettatori non erano molto attenti alla musica o alla trama dello spettacolo: al massimo erano attratti dalla principali arie, cioè ai pezzi cantati dalle voci soliste, dove i loro cantanti preferiti gareggiavano in bravura, sollecitando vere forme di partigianeria per l'uno o per l'altro divo.

L'OTTOCENTO 

Nel XIX secolo la musica si trasferì dai palazzi e dai castelli principeschi ai salotti borghesi che ospitavano, nelle principali città europee, gli artisti più in vista. 

Il musicista, nell'Ottcento, si libera dunque dal servilismo che lo legava a principi e vescovi per operare liberamente, seguendo le regole del Romanticismo, la corrente letteraria-artistica-filosofica basata soprattutto sulla libertà dell'artista di esprimersi secondo i modi e luoghi più convenienti.

Fra gli strumenti domina, durante tutto il periodo romantico, il pianoforte, strumento già prediletto da Mozart. 

Gli autori romantici sostengono l'importanza della musica strumentale, dichiarandola capace di interpretare i sentimenti anche senza il tramite delle parole. Nonostante il primato del pianoforte, anche altri strumenti ebbero fortuna nell'Ottocento, soprattutto il violino che trovò in Niccolò Paganini il più grande virtuoso di tutti i tempi.

Un altro genere musicale che difese l'autonomia della musica rispetto alla parola è il poema sinfonico, in cui l'autore affida alla musica lo svolgimento di un "programma", suggerito quasi sempre da una poesia o da un paesaggio.

Nonostante le simpatie per il poema sinfonico, i musicisti continuarono a prodursi nella forma classica della sinfonia; Beethoven, Schubert, Tchaikovskij, Bruckner e Mahler sono fra i principali sinfonisti del XIX secolo.

Un altro genere che ebbe particolare importanza è il lied, breve "canzone" su teso poetico con accompagnamento di pianoforte. Il principale autore di lieder (plurale di lied) fu Franz Schubert che ne compose circa 600 su testi di Goethe, Shakespeare, Scott...

Fra la musica vocale possiamo ricordare le varie Messe scritte da Beethoven, Schubert, Berlioz, Liszt, Bruckner; notevole diffusione ebbero durante il periodo romantico le Messe di requiem (Cherubuni, Berlioz, Verdi e Dvorak).

IL NOVECENTO

I musicisti del Novecento superarono le teorie romantiche, ricercando una nuova sensibilità armonica. Per diversi secoli la musica era stata tonale, aveva cioè gravitato attorno alla tonalità, aveva seguito un "ordine", degli schemi fissati con regole precise e fisse.
I musicisti del XX secolo hanno cercato nuovi linguaggi, nuovi mondi espressivi, anche a rischio di diventare impopolari. Il Novecento si deve considerare come un secolo di ricerche, di sperimentazioni musicali.

Si tentò dapprima con la politonalità, ossia l'uso contemporaneo di varie tonalità oppure, spingendo ancor oltre la novità del discorso, con l'atonalità, rinnegando qualsiasi legame tonale tra i gradi della scala. Ben presto i musicisti cercarono altri confini, oltre i sette gradi della scala, nella dodecafonia (Schonberg).
Oltre alla negazione della tonalità, la musica del Novecento cercò una libertà ritmica, rinnegando schemi rigidi e rifugiandosi spesso nella poliritmia (vale a dire nell'uso di più ritmi sovrapposti o giustapposti nel medesimo brano).
LA MUSICA ELETTRONICA

Il moog è un po' il simbolo della musica contemporanea, come lo sono stati il clavicembalo per il Settecento e il pianoforte per la musica romantica. I musicisti sono sempre stati condizionati, nel comporre, dalla evoluzione degli strumenti musicali è naturale quindi che i nostri compositori siano attratti dalla musica elettronica, che sfrutta la moderna evoluzione tecnologica per aprire nuovi orizzonti all'arte dei suoni. Il moog (o sintetizzatore), ampiamente utilizzato anche nella musica leggera, è composto da oscillatori generatori di suoni la cui gamma è teoricamente infinita (suoni puri, rumori, imitazione di tutti gli strumenti) e da una serie di filtri con i quali è possibile elaborare i suoni a piacere.
Grande importanza ha avuto anche il magnetofono, che serve al musicista per registrare su nastro le proprie composizioni nella forma definitiva, senza aver più bisogno del tramite dell'esecutore, come avveniva invece nella musica tradizionale.
Per non parlare del computer, che ha permesso l'introduzione del campionamento (riproduzione digitale dei suoni, la stessa tecnica usata per realizzare i compact disks) ed ha aperto la strada al mondo multimediale.

IL JAZZ

Dal più spregevole commercio che l'uomo abbia mai intrapreso, quello dei propri simili, ha origine un particolare tipo di musica: i negri, che morivano di fatica e di stenti nelle piantagioni, ritmavano il loro lavoro con i worksongs, i canti di lavoro esprimevano i loro sentimenti d'amore o la loro rabbiosa protesta con i blues confidavano a Dio le loro pene e le loro speranze con gli spirituals. Quando queste melodie uscirono dalle baracche, dai quartieri dei negri, i bianchi ne rimasero affascinati.
Ritornando da una cerimonia funebre in onore di un negro, la banda musicale che partecipava esplodeva in ritmi scatenati, sincopati, in melodie allegre, quasi a significare la fortuna, per il defunto, di aver raggiunto quell'aldilà dove ogni sofferenza ha termine. In questo modo il jazz uscì dai ghetti neri e cominciò ad essere apprezzato a tal punto dai bianchi da diventare la musica ispiratrice di tutta la produzione leggera successiva.
Il modo tipico di fare jazz consiste nella presentazione di un tema da parte di tutti i suonatori successivamente ogni solista riprende il tema in maniera variata, dando quasi sempre prova di ricca fantasia e di tecnica strumentale sbalorditiva (D. Ellington, L. Armstrong, R. Charles, A. Francklin...). Un cenno a parte merita G. Gershwin che comprese immediatamente l'importanza e la dignità del jazz, inteso come espressione più genuina del mondo musicale statunitense, anche se la sua musica non è propriamente jazzistica.
 

ACUSTICA

E' il comparto delle scienze fisiche che studia, teoricamente e sperimentalmente, i suoni e i rumori.
In particolare: le vibrazioni dei corpi sonori, la loro propagazione nell'aria, la trasmissione all'orecchio umano e la successiva trasformazione in sensazioni uditive.
COMPOSIZIONE

E', in termini generali e generici, il prodotto del lavoro creativo di un musicista-compositore il quale "com-pone", cioè "mette insieme" sulla carta da musica o improvvisando su uno strumento, suoni e ritmi, melodie e armonie e dà loro forma compiuta e, se è bravo, originale.
Es.: duetto

improvviso

preludio

RITMO

Per definizione è "l'ordinamento del moto" (Platone) o anche "movimento ordinato"... E' quindi una forma e una forza che governa la vita del cosmo (il moto dei corpi celesti), la vita degli esseri viventi (le pulsazioni cardiache, il respiro, il camminare, il correre)...

La scansione uniforme, che è legge fondamentale del ritmo, è evidenziata dall'alternanza di note accentate e note non accentate.
Ci sono due specie di ritmo musicale: binario e ternario.

Come si deduce dalle parole stesse, i nuclei binari durano due tempi, quelli ternari tre tempi (o loro multipli).

Es.: ritmo di marcia.

MONODIA E POLIFONIA

La monodia è lo stile di composizione nel quale primeggia una voce (parte), sola o accompagnata.
Il suo opposto è la polifonia, stile di composizione nel quale sono sovrapposte più voci o parti simultanee.

LEGGERE E SCRIVERE LA MUSICA 

Leggere è relativamente facile (solfeggio). Ma la vera lettura della musica è quella intonata, che attraverso l'esercizio attivo del cantare e del suonare esprime l'altezza e la durata dei vari suoni.
GRAMMATICA DELLA MUSICA 

Carta da musica
Rigo musicale (pentagramma)
Battute
Chiave
Indicatori di velocità
Notazione
Note
Acuto/Grave
Dinamica
Partitura/Parti/Spartito
Tempo
La musica è un linguaggio, il linguaggio dei suoni. In quanto linguaggio, è un mezzo di comunicazione, articolato e definito da regole e fissato per iscritto con un proprio sistema grafico, la notazione.
Come le grammatiche delle varie lingue, anche quella della musica si può distribuire sui distinti livelli della fonetica, della morfologia e della sintassi.

L'ambito della fonetica abbraccia i caratteri primari del suono: altezza, durata, timbro, intensità.
La morfologia si occupa degli elementi formativi semplici del linguaggio musicale: ritmo, intervalli (distanza tra due note), scale, gradi, ecc.
La sintassi studia l'organizzazione e l'articolazione degli elementi morfologici: frase, periodo, accordi (esecuzione simultanea di più note), forme, ecc.

Carta da musica.

Fogli di vario formato, di carta bianca e abbastanza spessa, sui quali sono prestampati e sovrapposti, in orizzontale, vari righi musicali.

La carta da musica è la materia prima fisica dei compositori, mentre le idee musicali e la fantasia del suono sono le materie prime concettuali ed emozionali. Sulla carta da musica i compositori abbozzano le loro creazioni, scrivono, cancellano e riscrivono fino a quando non sono soddisfatti del lavoro compiuto.
La carta da musica è usata anche dai copisti, i quali mettono in bella copia partiture, parti e spartiti, e dagli studenti di musica per i loro esercizi di scrittura e composizione.
Rigo musicale (pentagramma)

Tracciato di 5 linee orizzontali avvicinate a distanza di spazi uguali, che occupano in larghezza buona parte di un foglio di carta da musica. Sopra le linee e negli spazi, tra una riga e l'altra, si scrivono le note.
Quando le note da scrivere superano, all'acuto o al grave, l'ambito di un rigo, si ricorre ai cosiddetti tagli addizionali.
Battute.

Le battute sono porzioni del rigo musicale limitate da due successive stanghette verticali, contenenti ciascuna una, due, sette, sedici... note o pause.
Chiave.

All'inizio di ogni rigo musicale c'è un segno che dà il nome alla nota posta sopra la linea da essa indicata. Ha la funzione vera e propria di una chiave in senso enigmistico perché, partendo dalla nota posta sulla linea della chiave, si individuano con i loro nomi, le note collocate sulle linee e negli spazi che si trovano al di sopra e al di sotto di essa.
La più impiegata è la chiave di sol, chiamata anche chiave di violino è molto usata anche la chiave di fa (o di basso), per strumenti gravi.
Indicatori di velocità.

Avverbi scritti all'inizio di una composizione e di sue parti, sopra il rigo. Informano l'esecutore o gli esecutori sulla velocità, o non-velocità, da tenere quando la suonano o la cantano.
I più usati sono Adagio, Allegro, Andante, Presto.

In vari casi Adagio, Andante, Allegro sono anche il nome dei brani stessi.

Notazione.

Notazione è per la musica quello che la scrittura alfabetica è per la parola: un sistema coordinato di segni grafici con i quali sulla carta da musica si scrivono i simboli dell'alfabeto musicale. I più importanti elementi della notazione sono il rigo musicale, i segni di chiave, gli indicatori di velocità, le note, i segni della dinamica...
Note.

Segni di forma ellittica, in posizione adagiata che sono il simbolo grafico dei suoni.
Le note sono i principali segni della grafia musicale o notazione, e definiscono sia l'altezza sia la durata di ciascun suono.
L'altezza dei suoni è definita dalla posizione delle note su una delle linee o entro uno degli spazi del rigo musicale, mentre la durata dei suoni è definita dalla figura delle note: l'aspetto (bianco/vuoto o nero/pieno) e la presenza o assenza di gambi e codette attaccati verticalmente alle note. Quando la musica deve esprimere momenti di silenzio, si usa il simbolo della pausa.
Tra due note dello stesso nome si stabilisce l'intervallo di ottava.

Acuto / Grave.

Aggettivi che definiscono assai genericamente l'altezza dei suoni. Nel linguaggio quotidiano si usano come sinonimi gli aggettivi alto e basso.
Per fare qualche esempio spicciolo che renda più comprensibile definizione e distinzione:

- sono acuti/alti i suoni prodotti da un flauto o da un violino, dalla voce di soprano;

- sono gravi/bassi i suoni prodotti da un trombone o da un contrabbasso, dalla voce di baritono;

Nell'ambito di ciascuno strumento e voce i suoni prodotti o emessi si graduano scalarmente in altezza, salendo dal grave/basso all'acuto/alto.

Sul rigo musicale le note acute sono collocate più in alto delle note gravi.
Dinamica.

Termine che riguarda l'intensità dei suoni prodotti e si riferisce al passaggio, che può avvenire gradualmente o di colpo, dal pianissimo al fortissimo, con tutta una gradazione di colori intermedi:
cresc. (crescendo) dim. (diminuendo)

Partitura / Parti / Spartito

I volumi, fascicoli o fogli staccati di musica posti sui leggii davanti agli esecutori e al direttore d'orchestra, sui quali è scritto il testo musicale da studiare o eseguire.
La partitura riguarda le composizioni per orchestra e le opere: su ogni pagina sono riportate le melodie affidate ai singoli strumenti, alle voci soliste e a quelle del coro. Esse sono collocate una sopra l'altra, di modo che il direttore d'orchestra con un sol colpo d'occhio può verificare la simultaneità dei suoni e delle voci.
Dalla partitura vengono estratte le parti dei vari strumenti.

Gli spartiti si impiegano per opere teatrali e riportano completi gli svolgimenti vocali, dei cantanti e del coro, mentre l'intero tessuto orchestrale è sostituito dal pianoforte, in una riproduzione della partitura che riproduce fedelmente l'essenziale.

Tempo.

Sostantivo che nel lessico musicale ha diversi significati:

1) E' lo schema metrico delle battute che compongono un brano ed è espresso all'inizio in termini frazionari: 2/4, 3/4, 4/4, 3/8, ecc.
2) Ciascuna delle parti nelle quali è suddivisa una battuta: primo, secondo quarto o tempo; primo, secondo, terzo ottavo o tempo.

3) Il grado di velocità prescritto per l'esecuzione di un brano ed enunciato all'inizio dall'indicatore di velocità (es. moderato).
4) Ciascun movimento o parte di cui è composta una Sonata, una Sinfonia o un Quartetto, ecc.

 

CITAZIONI 

"Niente si può mettere bene in musica che non sia privo di senso" (Joseph Addison)

"La musica è parte di noi, e nobilita o degrada il nostro comportamento" (Severino Boezio)

"Signora, dove c'è musica, non può esserci nulla di cattivo" (Cervantes, 'Don Chisciotte')

"La musica è stata inventata per confermare la solitudine umana" (Lawrence Durrell)

"Non può esserci animo cattivo, là dove cantano degli amici" (Lutero)

"Senza musica, la vita sarebbe un errore" (Nietzsche)

"La musica sono io" (Arthur Rubinstein)

"Ogni arte aspira costantemente alla condizione della musica" (Walter Pater)

"Datemi una nota della lavandaia e la metterò in musica" (Rossini)

"La musica è essenzialmente inutile, come la vita" (George Santayana)

"Dove si canta, nessuno vien derubato: i malvagi non hanno canti" (Johann Gottfried Seume)

"Se, come quasi sempre accade, la musica sembra esprimere qualcosa, questa è soltanto un'illusione" (Igor Stravinsky)

