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Le origini

E’ certo che la nascita della musica, come forma di produzione organizzata del suono, sia molto
precedente e probabilmente antica quanto 1'uvomo, muovendo dal desiderio di utilizzare la voce o
particolari strumenti per imitare 1 suoni naturali: il canto degli uccelli, il fragore ieratico del tuono,
lo stormire delle fronde.Alcune testimonianze in questo senso possono essere dedotte dai
ritrovamenti di antichi strumenti musicali. In mancanza di testimonianze dirette o mediate, qualche
ipotesi sulla forma che assumeva la musica primitiva puo anche essere dedotta dall'osservazione di
popoli il cui stadio di sviluppo ¢ ancora simile a quello delle culture preistoriche ad esempio gli
indios brasiliani, gli aborigeni australiani, alcune popolazioni africane.Si pud presumere che le
primissime forme di musica siano nate soprattutto dal ritmo: magari per imitare battendo le mani o i
piedi il cuore che batte, o il ritmo cadenzato dei piedi in corsa, o del galoppo; o magari alterando,
per gioco e per noia, le fonazioni spontanee (ad esempio eh!, ah!) durante un lavoro faticoso e
monotono, come per esempio il pestare il grano raccolto per farne farina, o il chinarsi per
raccogliere piante e semi, ecc.

Musica Egizia

Le civilta egizie e mesopotamiche anteriori al X secolo a.C. conoscevano gia 1 principali intervalli
fra 1 suoni (quinte, quarte, ottave), che erano usate come base per alcuni sistemi di scale.La musica
in questo periodo veniva usata per le celebrazioni politiche, militari e religiose (anche funzioni
funebri) ma anche nelle feste e nei banchetti accompagnata da canti e balli.

E’ probabile che i1 primi strumenti musicali siano stati strumenti a percussione, ¢ presumibilmente
qualche variante di tamburo.Tra gli strumenti piu antichi ritrovati vi ¢ infatti il tamburo , un cilindro
cavo, con una fessura longitudinale lungo la superficie esterna, che veniva suonato percuotendolo
con le bacchette sulla fessura stessa,e 1 tamburelli piu piccoli.Essi venivano suonati dai suonatori
percuotendolo con le mani sulle membrane tese su un lato.Poi sempre a percussione vi erano i
crotali . I sistri erano invece dei sonagli di ferro infilati su una o piu bacchette e suonavano per
scuotimento la loro funzione era di scacciare il male e le forze negative.

Vi erano anche strumenti a fiato come le trombe e i flauti e a corda come le lire 1 liuti e le arpe.
Quest’ ultime erano enarmoniche basate sulla scala LA — FA — MI — DO — SI con ripetizioni di
ottave piu alte e piu basse. Infine arrivo L’organo idraulico nel terzo secolo a.c. funzionante ad aria
ma con il principio idraulico dei vasi comunicanti.

Musica ebrea

Intorno al 2000 a.C. il popolo Ebreo inizio a distinguersi dagli altri popoli semiti nomadi del Medio
Oriente: strumenti tipici di quel periodo erano il tabret o tof (timpano), il 'ugab (flauto), ed il kinnor
(una lira di piccole dimensioni). Strumenti riservati per il culto erano lo shofar, un corno d'ariete, la
hazozra, una tromba, ed il pa'amon, un sonaglio usato solo dai sacerdoti.

Nel 1050 a.C. gli Ebrei avevano occupato la Palestina: la loro cultura era stata influenzata da Egitto,
Mesopotamia, Fenicia e da quella di altri popoli. Dopo la diaspora (200 d.C.) il tempio perse il suo
significato di centro del culto, a favore della sinagoga: i rabbini scoraggiarono la musica profana e
modificarono la struttura di quella sacra, precedentemente accompagnata da piu strumenti (il
kinnor, un'arpa a dieci corde detta nevel e talvolta le hazozra) ed ora solo dallo shofar, basandosi sul
canto solistico.



Musica dell'antica Grecia

Nell'antica Grecia la musica occupava un ruolo di grande rilievo nella vita sociale e religiosa. Per i
greci la musica era un'arte che comprendeva, oltre.alla musica stessa, anche la poesia, la danza, la
medicina e le pratiche magiche. L'importanza della musica nel mondo greco ¢ testimoniata da
numerosi miti che la riguardano. Uno ¢ quello di Orfeo, l'inventore della musica, che riusci a
convincere gli dei dell'Ade a restituire alla luce la scomparsa sposa Euridice.
Durante il periodo arcaico (dalle origini al VI secolo a.C.) la musica era praticata solamente da
professionisti: gli aedi e i rapsodi. Questi declamavano i1 miti accompagnandosi con uno strumento
musicale e tramandavano la musica oralmente
L'elemento di continuita tra il mondo della civilta musicale ellenica e quella dell'Occidente europeo
¢ costituito principalmente dal sistema teorico greco, che fu fatto proprio dai romani e da essi
trasmesso al medioevo cristiano. Il sistema diatonico, con le scale di sette suoni e gli intervalli di
tono e di semitono, che sono tutt’ora base del nostro linguaggio musicale e della nostra teoria, ¢
l'erede e il continuatore del sistema musicale greco. Altri aspetti comuni alla musica greca e ai canti
della liturgia cristiana dei primi secoli dell'era volgare furono il carattere rigorosamente monodico
della musica e la sua stretta unione con le parole del testo. In linea di massima, ¢ possibile
distinguere tre grandi periodi all'interno della storia della musica greca:

* Periodo arcaico: dalle origini al VI sec. a. C;

* Periodo Classico: dal VI sec. al IV sec. a. C. Fu il periodo delle grandi citta di Atene, Sparta

e della grande fioritura dell'arte e del pensiero filosofico greco;
* Periodo ellenistico-romano: dal IV sec. fino al 146 a.C.(conquista della Grecia da parte dei
Romani);

Nel periodo arcaico domina, in Grecia, una concezione della musica che ¢ di tipo magico-
incantatorio. Ricordiamo che, per 1 Greci, la magia era un estremo tentativo di controllare le forze
naturali che si presentavano, con violenza, all'uomo primitivo. Fu in questo periodo che nacquero
racconti mitologici che fanno riferimento al potere psichico della musica.
La forte presenza della componente sonora nella Grecia arcaica viene testimoniata dal fatto che
quasi tutti 1 miti greci hanno una dimensione sonora (ad esempio, i miti relativi alla nascita degli
strumenti, ad esempio il mito della ninfa siringa, innamorata di Pan, la quale, per sfuggire a
quest’ultimo, venne trasformata in canna. Pan, per conservare questo legame con la ninfa, taglio
queste canne facendone il flauto di Pan formato da 7 canne disposte una vicina all'altra e di altezza
degradante).Lo strumento associato a questa dimensione magico-incantatoria fu l'aulos. Era uno
strumento a fiato ad ancia doppia, simile al nostro oboe, sacro al culto di Dioniso, dio del vino,
dell'ebbrezza e dell'incantamento. Una striscia di cuoio girava intorno al capo dell'esecutore,
aiutandolo a fermare, tra le labbra, le imboccature dell'aulos doppio, strumento piu diffuso
dell'aulos semplice.Un altro strumento utilizzato in Grecia fu la cetra, strumento utilizzato,
generalmente, per accompagnare i racconti delle leggende degli dei e degli eroi. La lira o cetra era
ritenuta e sacra al culto di Apollo, il dio della bellezza e simboleggiava una diversa idea della
musica, molto piu razionale di quella associata al dio Dioniso. Era formata da una cassa di
risonanza dalle cui estremita salivano due bracci collegati in alto da un giogo. Tra la cassa e il giogo
erano tese le corde: dapprima 4, poi 7 (merito attribuito erroneamente al poeta-musico Terpandro),
poi un numero maggiore. Si suonava pizzicando le corde con un plettro solitamente d'avorio.
C’¢ un mito che dimostra la superiorita che acquisto, per i greci, la poesia accompagnata dalla cetra.
Si tratta del mito di Atena, dea della sapienza, la quale getto via l'aulos perché le deturpava il viso,
scegliendo la cetra. C’¢, quindi, quest’idea della superiorita della musica razionale rispetto a quella
irrazionale. Cid nonostante, vengono riconosciute entrambe le dimensioni e associate una ad
Apollo, l'altra a Dioniso.Altri strumenti erano la salpinx o tromba. Tra gli strumenti a percussione si
ricordano 1 tamburi, 1 cimbali (gli attuali piatti), 1 sistri e i crotali.




La notazione

L'esistenza della notazione risale solo al IV secolo a. C. La scrittura musicale greca serviva solo ai
musicisti professionisti per loro uso privato. C’erano due tipi di notazione:

* Lanotazione vocale, che impiegava, 1 segni dell'alfabeto greco maiuscolo;

* La notazione strumentale che impiegava segni dell'alfabeto fenicio usati diritti, inclinati o

capovolti;

Alla fine del periodo arcaico comparve il primo musico realmente esistito, Terpandro, a cui fu
riconosciuto il merito di aver raccolto, classificato e denominato le melodie in base alla loro origine
geografica (una melodia che veniva dalla regione dorica venne chiamata dorica, dalla regione frigia,
frigia...), nonché di aver organizzato le melodie in funzione dei testi poetici. Queste melodie
vennero chiamate Nomoi (termine che, in greco, significa legge) perché il musico doveva utilizzarle
in funzione del tipo di testo che metteva in musica. In questa fase fu decisivo, nell'ambito
dell'esecuzione musicale del testo poetico, la funzione della memoria, considerata la madre delle
muse, nonché madre delle arti perché aveva un ruolo fondamentale per la sopravvivenza e la
trasmissione della cultura.

La teoria

Il ritmo musicale si basava su quello poetico. Nella poesia greca la metrica scaturiva la durata delle
sillabe: brevi o lunghe, lo stesso valeva in musica. La breve equivale all'odierna croma e la lunga
all'odierna semiminima. Il ritmo si aveva dall'unione di due o piu note o sillabe, ordinate in schemi
ritmici chiamati piedi. In poesia la combinazione di vari piedi formava il verso e la combinazione di
piu versi formava la strofa.

Il canto

Verso la fine del periodo arcaico comincio a svilupparsi una lirica monodica, affidata ad una voce
sola ed eseguita in contesti conviviali. Monodiche furono, ad esempio, le intonazioni con cui si
declamavano i poemi omerici e la lirica delle epoche alessandrina e romana.

In alcune citta come Sparta, invece, ove si sviluppo un forte senso civile e si diede importanza alla
dimensione collettiva della vita civile, si sviluppd una produzione di musica corale, affidata ad
eventi celebrativi pubblici sia religiosi che laici. Forme della lirica corale furono: il peana in onore
di Apollo, il ditirambo in onore di Dioniso, I'imeneo, canto di nozze, il threnos, canto funebre, il
partenio, canto di fanciulle, gli inni in onore degli dei e degli uomini e gli epinici in onore dei
vincitori dei giochi panellenici. Nella lirica corale si realizza pienamente 1'unione delle tre arti della
Mousike, perché alla poesia si aggiunge la danza (il coro si muoveva coreograficamente durante
l'esecuzione dei canti corali).Il ritmo di questi canti era lo stesso della poesia. Il coro greco cantava
all'unisono, utilizzando il procedimento dell'eterofonia: veniva cantata un'unica melodia, ma ad
altezze diverse.

Il coro

La disposizione circolare del coro greco e 1'organizzazione dei testi dei ditirambi, anche dal punto di
vista metrico, fu introdotta da Arione di Metimma. Successivamente, dal coro si distacco un corifeo
( capo del coro) che raccontava le gesta del dio Dioniso e di altri dei. Il racconto del corifeo si
alternava agli interventi del coro. Il salto verso il dramma, cio¢ verso la rappresentazione, avvenne
con il passaggio dalla struttura lirica (quando il corifeo raccontava) a quella drammatica (quando il
corifeo divento attore, impersonificando Dioniso). Questa trasformazione si deve a Tespi. Gli attori
vennero detti inpocrites, perché indossavano maschere che gli permettevano di rappresentare diversi
personaggi e ricordare al pubblico che si era davanti ad una finzione artistica. In un primo
momento, I'unico attore venne chiamato protagonistes. Dopo, quando Eschilo aggiunse un secondo
attore, si parld di denteragonistes(antagonista). L'aggiunta di un terzo attore(forse detto
"trigonistes") si deve a Sofocle.



La forma del teatro greco

I teatri della Grecia e della Magna Grecia venivano costruiti sulle colline, per una perfetta resa
acustica, e a forma di conchiglia, per I'amplificazione del suono. Le gradinate del pendio creavano
la cavea. Di fronte a questa vi era un palco basso, detto skene. Tra la cavea e lo skene stava
l'orchestra (dove si trovava il coro) e l'altare.

La tragedia e la sua struttura

Nel periodo classico, la prima grande novita fu la nascita della tragedia. Della tragedia abbiamo
notizie da Aristotele, nell'opera "Poetica", all'interno della quale Aristotele afferma che la tragedia
nasce, nel Peloponneso, dal ditirambo, e solo successivamente giunge come genere in Tessalia.
L'etimologia della parole ¢ doppia: poteva essere un canto sul capro (da tragos = capro e ode =
canto; il capro era un' animale nemico di Dioniso, perché mangiava le viti, sacrificato a Dioniso su
un altare) oppure un canto dei capri, perché i seguaci di Dioniso si coprivano di pelli di capro.
Quest’origine religiosa della tragedia pud essere confermata dal mantenimento, nella
configurazione. Struttura :

* Prologo: recitato da un personaggio allegorico che preannuncia la tragedia;

* Palagos: l'entrata del coro che, danzando e cantando, si dispone intorno all'altare, volgendo
le spalle agli spettatori (questo perché il coro rappresenta ed esprime i sentimenti degli
spettatori; funge da voce del pubblico);

* Inizio della rappresentazione vera e propria: caratterizzata dall'alternanza di episodi (=
recitati) e stasimi (=cantati dal coro);

* Fine della tragedia: il coro esce dalla parte opposta da cui era entrato, sempre cantando e
danzando. L'ultimo canto del coro veniva chiamato esodo;

Le tragedie mettono in scena dei problemi che riguardano il senso dell'uvomo e il senso della
responsabilita morale dell'uvomo(fino a che punto le azioni degli uomini sono legate alla loro scelte,
alla loro responsabilita morale e fino a che punto derivano da un destino superiore: ¢ questo il
grande tema delle tragedie antiche).

Generi, modi, armonie, sistema perfetto

Nel periodo classico, I principali modi, dorico, frigio e lidio, il modo ¢ una scala che consente
all'esecutore di inventare, quindi ¢’¢ una fioritura inventiva.Com’¢ avvenuto di norma nella storia
della musica, le innovazioni tecniche, cio¢ 1 sistemi musicali, precedono la loro teorizzazione. |
Greci utilizzavano 1 sistemi musicali in maniera pratica.
Il primo studioso di musica da un punto di vista teorico e tecnico, nonché il primo musicologo
dell'antichita viene considerato appunto Aristosseno da Taranto. Costui individuo alla base del
sistema musicale greco il tetracordo, una successione di quattro suoni discendenti compresi
nell'ambito di un intervallo di quarta giusta .esistevano tre tipi di tetracordo :
* di genere cromatico era costituito da un intervallo di terza minore e 2 intervalli di semitono;
* di genere enarmonico era costituito da un intervallo di terza maggiore e 2 micro-intervalli di
un quarto di tono.
* di genere diatonico la collocazione dell'unico semitono, distingueva i tre modi:
1. 1l tetracordo dorico aveva il semitono al grave ed era di origine greca.
2. Il tetracordo frigio aveva il semitono al centro ed era di origine orientale
3. Il tetracordo lidio in cui il semitono stava all'acuto
I tetracordi erano, di solito, accoppiati a due a due; potevano essere disgiunti o congiunti. L'unione
di due tetracordi formava un'armonia. Se ad un modo dorico disgiunto si aggiungeva un tetracordo
congiunto all'acuto, un altro tetracordo congiunto al grave e sotto quest'ultimo una notasi otteneva il
sistema teleion (o sistema perfetto) ossia l'estensione di due ottave. Esso fu elaborato nel IV secolo
a. C. Il primo grande mutamento, nell'epoca classica, ¢ il passaggio dai nomoi ai modi
corrispondenti. Con Euripide vi ¢ la comparsa, accanto al genere diatonico, di due nuovi generi:



cromatico ed enarmonico. Questi generi sono di derivazione orientale. L'introduzione delle
alterazioni introduce sfumature, e cariche espressive. La tragedia di Euripide aveva
un'accentuazione espressiva delle passioni accanto ai cori cominciano ad essere messi in musica
anche dei brani solistici, avviene anche la frattura fra ritmo della musica e metro poetico;l filosofi e
gli intellettuali del tempo, dinanzi alla rivoluzione del V secolo, si posero in maniera
contraddittoria, posizione constatabile nelle riflessioni di Platone e Aristotele, entrambi filosofi del
periodo classico, che assistono alla rivoluzione del V sec.

La dottrina dell'ethos e I'educazione

A Pitagora si attribuisce l'affermazione della relazione tra la musica e I'animo umano, concetto
ripreso e sviluppato da tutta la filosofia greca dei secoli seguenti e che assunse i caratteri della
dottrina dell'ethos. Essa indico le relazioni esistenti tra alcuni aspetti del linguaggio musicale e
determinati stati d'animo. Le differenti potenzialitd emotive della musica riguardavano
principalmente le armonie, cio¢ le melodie, ma potevano anche riferirsi ai ritmi e agli strumenti.
Ogni tipo di musica imita un certo carattere; questa imitazione avviene in vari modi: per esempio, il
modo dorico veniva considerato capace di produrre un ethos positivo e pacato, mentre il modo
frigio era legato ad un ethos soggettivo e passionale. Ogni modo doveva produrre un ben
determinato effetto sull'animo, positivo o negativo che fosse. L'insieme delle dottrine, anche
diverse, presenti nella scuola pitagorica trovano una loro sistemazione ed una certa coerenza nella
filosofia di Platone. Alla musica i greci attribuirono una funzione educativa perché la ritenevano in
grado di arricchire 1'animo delle persone. Secondo Platone la musica doveva servire per arricchire
l'animo umano come la ginnastica serviva per irrobustire il fisico. Questo discorso si amplia con la
dottrina dell'ethos per la quale ogni modo ha un suo ethos specifico e puo incidere positivamente o
negativamente sull'animo delle persone. Per Platone i modi di specie dorica o frigia incidono
positivamente, invece quelli di specie lidia possono turbare 1'equilibrio razionale. Aristotele accettd
la classificazione in ethos ma ritenne che tutti i modi potevano andare a beneficio dell'animo. Fino a
questo momento la teoria musicale era conosciuta esclusivamente dal punto di vista matematico. In
seguito Aristosseno di Taranto comprese l'importanza dell'udito nella percezione dei suoni.

Musica romana.

La musica degli antichi romani fu influenzata dal popolo etrusco, da quello greco e dai popoli
medioorientali. La tuba era una tromba etrusca dritta, in bronzo o legno ricoperto di cuoio: altri
strumenti erano il cornu (un corno semicircolare) e la buccina, un corno animale. Nell'esercito la
tuba era usata per l'attacco e la ritirata, la buccina per i turni di veglia.Altri strumenti "importati"
erano l'aulos greco, ribattezzato tibia, la zampogna, proveniente dal Medio Oriente, e
successivamente l'organo ad acqua (hydraulis).Gli strumenti a corda comprendevano una kithara
ingrandita, vari tipi di arpe a piu corde, mentre le percussioni comprendevano lo scabellum, una
tavoletta battente con dei cardini, il sistrum, cimbali, tamburelli e campane.La musica non aveva la
connotazione religiosa notata in altri popoli, essendo trattata come parte della vita sociale, o delle
occasioni pubbliche come i festeggiamenti: i musici professionisti godevano di buona reputazione.

Musica del medioevo

La musica occidentale inizio il suo sviluppo proprio in questo periodo di oltre mille anni, ed ogni
passo ¢ stato indubbiamente ricco di significati, non solo nell'ottica della lenta preparazione per la
musica classica cosi come oggi ¢ intesa.



La monodia liturgica cristiana (Lauda)

Poiché¢ la notazione musicale non emergera che nel corso del secondo millennio, il canto cristiano
dei primi secoli ci € completamente ignoto, € cio che se ne sa deriva in gran parte da supposizioni.
La sua presumibile derivazione dal rito ebraico fa presumere che la liturgia dei primi secoli fosse
basata sull'intonazione di forme melodiche tradizionali costruite attraverso variazioni molto piccole
(di ampiezza inferiore ad un semitono e percio dette microtoni) e in cui il ritmo era derivato dal
ritmo verbale della liturgia (questo procedimento ¢ anche detto cantillazione) . Inoltre si pud
supporre che la condizione di clandestinita in cui la religione cristiana era praticata favorisse il
sorgere di molte varianti del rito e quindi dell'accompagnamento musicale di riferimento.

La situazione cambio nel 380, quando l'editto di Tessalonica impose la religione Cristiana come
unica religione dell'impero. A partire dal V secolo, il cristianesimo inizio a darsi una struttura che
imponeva l'unificazione della liturgia e, quindi, anche della musica che ne faceva parte integrante.
Si puo ipotizzare che la forma iniziale della musica liturgica fosse monodica (cioe affidata ad un
solista, dalla parola greca che significa una voce sola) e basata su variazioni d'intonazione attorno
ad una nota fondamentale (detta corda di recita), variazione che era dettata dalla prosodia (o enfasi)
delle parole del testo sacro, nello stile musicale detto sillabico. A questo stile, che dominava la
maggior parte della messa, si sovrappose col tempo un secondo stile, riservato inizialmente ai
momenti di maggiore enfasi quali l'offertorio, in cui un solista intonava il testo facendo variare
liberamente l'intonazione all'interno di una stessa sillaba in uno stile detto melismatico.La
trasmissione della musica avveniva a questo punto per tradizione orale, e attraverso scuole di canto,
la cui presenza presso 1 maggiori centri di culto ¢ attestata fino dal IV secolo. Oltre alla scuola di
provenienza, ¢ probabile che anche l'improvvisazione e 1'abilita del singolo cantore determinassero
in larga parte la musica d'uso liturgico.

Il canto gregoriano

Agli inizi del VI secolo, esistevano in Occidente diverse aree liturgiche europee, ognuna con un
proprio rito consolidato.Il papa Gregorio Magno si impegno ad accrescere il prestigio della Chiesa
nei confronti dei Longobardi. Secondo la tradizione, egli raccolse ed ordind i1 canti sacri in un
volume detto Antifonario, la cui copia originale ando persa durante le invasioni barbariche. Sempre
secondo la versione tradizionale, egli detto il codice ad un monaco, mentre era nascosto dietro un
velo: il monaco, accorgendosi che Gregorio faceva lunghe pause nel corso della dettatura, sollevo il
velo e vide una colomba (lo Spirito Santo) che sussurrava all'orecchio del papa. Il Codice
Gregoriano sarebbe quindi di derivazione divina. Piu di recente, si ¢ venuto a dubitare non solo
dell'origine miracolosa dell'Antifonario, ma della stessa derivazione da Gregorio. Infatti non si
hanno altre testimonianze scritte dell'interesse di Gregorio per quello che riguarda l'impianto
dell'uso della musica nel rito della messa, tranne una lettera generica in cui si parla del rito
britannico. Un'ipotesi piu accreditata ¢ che 1'Antifonario (e la storia della sua origine) siano
entrambi di origine carolingia (quindi quasi due secoli dopo la morte di Gregorio) e facciano parte
dello sforzo di unificazione del nascente Sacro Romano Impero: esistono infatti documenti che
attestano i tentativi degli imperatori carolingi di unificare i riti franco e romano. L'attribuire la
riforma ad un miracolo che coinvolgeva un papa di grande fama come Gregorio sarebbe quindi
stato un espediente per garantirne l'accettazione universale e incondizionata.Questa unificazione
classifico 1 brani di musica sacra in uso secondo un sistema di modi, ispirati - almeno nei nomi - ai
modi della tradizione greca (dorico, frigio, lidio, misolidio).La riforma gregoriana sostitui lo studio
dei testi alla trasmissione orale delle scuole di canto delle origini, sacrificando, oltre alle
particolarita regionali e all'intonazione microtonale (che esisteva ancora nel rito vetero-romano)
anche il ruolo dell'improvvisazione. Allo stesso tempo si creo la necessita di "annotare" i testi scritti
in modo da aiutare i cantori ad eseguire le musiche sempre nello stesso modo, con una linea
melodica che indicava la sua direzione, ascensionale o discensionale. Quest'esigenza fece nascere
segni particolari (i neumi, pare nati dai gesti del direttore del coro) che, annotati tra le righe dei



codici, rappresentavano 1'andamento della melodia, come gia detto, (ma lasciando liberi intonazione
e ritmo).La scrittura neumatica divenne cosi la prima "notazione". Il canto gregoriano fu il vero
punto di partenza per lo sviluppo della polifonia: esso (canto piano) si componeva di una singola
linea melodica, cantata all'unisono, senza accompagnamento strumentale. La prima elaborazione del
canto piano ¢ del IX secolo (o forse addirittura antecedente), e partiva da un andamento parallelo
per intervalli di ottava, quinta e quarta: venne chiamata "organum", forse perché 1'organo usava
allora gli stessi parallelismi. Sopra alla melodia (il "cantus") successivamente venne sovrapposta
una voce libera e talvolta improvvisata (il "discantus").

La notazione musicale.

La scrittura neumatica lasciava molto all'immaginazione del lettore, e, proprio per questo, era
inadatta alla trascrizione di composizioni di maggiore complessita, che mettevano a dura prova la
memoria dei cantori.Fu nell'opera di Guido d'Arezzo (992 ca.-1050 ca.) che si affermo il primo
sistema di scrittura diastematica, una scrittura, cio¢, che permetteva di indicare le diverse altezze
delle note da intonare. Guido chiamava il suo sistema tetragramma perché inseriva dei segni (che
sarebbero poi diventati le moderne note) in una griglia costituita (spesso) da quattro righe
parallele.Fu questo l'inizio dell'uso delle note in cui la scrittura delle durate era ottenuta
proporzionalmente, (la durata di una nota era indicata in proporzione alle altre). Alle note che erano
posizionate negli spazi e sulle linee, Guido assegno nomi corrispondenti alle sillabe iniziali dei
primi sei versetti di un inno dedicato a San Giovanni Battista come memorandum per gli allievi:

«Ut queant laxis, Re REsonare fibris , Mi Mlra gestorum, Fa FAmuli tuorum, Sol SOLve polluti, La
LADbii reatum, Si Sancte Johannes.»

Negli anni che seguirono il tetragramma di Guido d'Arezzo, in origine dotato di un numero
variabile di linee, si sarebbe stabilizzato su cinque linee (assumendo il nome di pentagramma) e la
nota Ut avrebbe mutato il suo nome in Do ponendo le basi della notazione musicale moderna.

La musica popolare antica e i trovatori

Nel Medioevo si produceva molta musica di carattere non sacro: talvolta per celebrare i potenti per
accompagnare spettacoli teatrali, sacre rappresentazioni o la recitazione di poesie o semplicemente
per ballare. E certo che la recitazione di poesie fosse spesso accompagnata dalla musica: quasi
certamente gran parte delle poesie venivano infatti cantate piuttosto che recitate (questo era ad
esempio il caso delle composizioni di Petrarca). Una famosa raccolta profana, i Carmina Burana, ha
tramandato 1 soli testi dei canti dei chierici vaganti attorno al XIII secolo.

Un'altra importante testimonianza (profana anche se non propriamente popolare) viene dalle
composizioni dei trovatori, dei trovieri e dei Minnesanger, cantori e poeti vaganti, le cui prime
testimonianze datano attorno all'XI secolo. Di provenienza linguistica diversa (lingua d'oc o
occitano per 1 trovatori, lingua d'oil per i trovieri, tedesco per i minnesanger o menestrelli), essi
erano accomunati dall'argomento delle loro canzoni, I' amor cortese e dalla loro frequentazione,
appunto delle corti, dove era stata elaborata questa forma ritualizzata d'amore.

La polifonia (il motetto)

Polifonia indica piu voci che si muovono ciascuna secondo una propria linea, creando cosi degli
intrecci tra le varie voci spesso molto complesse: tutto questo molte volte si contrappone alla
concezione usuale della musica vocale, comprendente una linea prevalente che viene
semplicemente accompagnata dagli altri elementi. La tecnica della polifonia ¢ basata sul
contrappunto, 1'antica tecnica di scrittura in piu parti che si adattano nota contro nota, o appunto
"punto contro punto" (contra punctum).La prima forma di polifonia trovo il massimo splendore nel
XII sec. ed all'inizio del XIII con la Scuola di Notre Dame: le forme pit importanti del periodo,



oltre all'organum gia citato, furono il motetus ed il conductus. II motetus (mottetto) era
caratterizzato da una melodia di canto piano, tenuta in note lunghe da una voce appunto chiamata
"tenor", cui si aggiungevano altre parti, con un andamento piu veloce. Il conductus, piu semplice,
faceva invece parte della musica profana.

Ars Antiqua

Nel 1150 si sviluppa a Parigi attorno alla Cattedrale di Notre Dame una grande scuola
contrappuntistica europea, di ispirazione pitagorica, che fu detta appunto scuola di Notre Dame, o
anche Ars Antiqua Dal punto di vista della notazione musicale, la Scuola di Notre Dame introdusse
la tecnica di indicare precisamente 1'altezza delle note (che nell'opera di Guido d'Arezzo era ancora
intesa in maniera relativa) in modo simile a quello che avviene nella scrittura musicale moderna, e
la prima idea di divisione delle durate: ogni nota poteva essere divisa in tre note di durata
inferiore.Dalla scuola di Notre Dame ci vengono i nomi di magister Leoninus (Leonin) e magister
Perotinus (Perotin), i primi autori di musica sacra, modernamente intesi, della storia della musica
occidentale.

I'Ars Nova

I1 XIV secolo fu il secolo in cui inizid in tutta Europa un movimento di laicizzazione della cultura,
che inizido a distanziarsi dai condizionamenti ecclesiastici e ad acquistare una sua dimensione
autonoma. Questo fenomeno si manifesto in tutti gli aspetti della produzione artistica: in letteratura
si ebbe il passaggio da un'opera teologica del mondo (la Divina Commedia) alla commedia umana
di Boccaccio; in pittura si passa dalle figure stilizzate alla dimensione materiale dell'uvomo; in
architettura, si costruiscono non solo luoghi di culto, ma anche palazzi, citta ed abitazioni
aristocratiche. Anche la musica acquisi una sua autonoma dimensione. L'ars antiqua si chiude nel
1320, data a cui risalgono due trattati: Ars novae musicae di Johannes de Muris e Ars novae
musicae di Philippe de Vitry, che iniziarono il periodo cosiddetto dell'Ars nova.

Questa scuola sviluppo ulteriormente il concetto di notazione mensurale, aggiungendo altre durate a
quelle usate fino ad allora, ed estendendo I'applicabilitd della divisione binaria dei valori; inoltre
accentu6 gli aspetti musicali delle composizioni (moltiplicando le voci dei cantori ed introducendo
ad esempio la forma politestuale del mottetto) rispetto agli aspetti testuali. Queste innovazioni la
posero ben presto in polemica con gli esponenti dell' Ars antiqua (polemica che assunse toni cosi
violenti da dover essere sedata da un intervento regale).Il punto di vista arsnovistico infine prevalse,
e 1 suoi insegnamenti furono alla base delle ulteriori innovazioni musicali che avrebbero avuto
luogo nel secolo successivo nelle Fiandre.

il contrappunto dei compositori dell'Ars Nova raggiunse vette di notevole complessita, con
movimenti delle voci piu indipendenti rispetto al passato.ll maggiore tra i maestri dell'Ars Nova fu
sicuramente Landino Francesco, della prima meta del secolo XIV, eccellente organista (cieco dalla
nascita, fu chiamato anche "Il cieco degli organi") e compositore di molti madrigali e ballate.

Gli strumenti del medioevo.

Per la chiesa dell'epoca tutti gli strumenti, eccetto 1'organo, erano pagani. L'organo poteva
assumere, per questo motivo, moltissime dimensioni, dal piccolo organo portativo a complessi
come l'organo dell'Abbazia di Winchester del X secolo, dotato di 400 canne, o gli organi presenti in
abbondanza nelle piu importanti chiese romane.Nel medioevo la musica era principalmente vocale:
nella musica profana erano comunque molti gli strumenti usati. Troviamo quindi strumenti di antica
origine come il flauto semplice e la zampogna, o 'arpa e la tromba naturale direttamente ereditati
dall'epoca romana. Altri - come il liuto - vennero introdotti in Europa dai popoli arabi e turchi. Nel
medioevo gli strumenti erano classificati in base all'intensita dei suoni prodotti: c'erano dunque gli
strumenti alti (Haut), come trombe, tamburi e cornamuse, da suonarsi prevalentemente all'aperto, e
gli strumenti bassi (Bas), dal suono delicato, destinati al chiuso.



I1 Rinascimento

La scuola che si sviluppo, finanziata nelle scuole delle cattedrali dalla borghesia benestante, prese il
nome di Scuola franco fiamminga e innovo grandemente le preesistenti forme della messa , del
mottetto e della chanson. Ponendo le consonanze per terze e la forma imitativa del canone alla base
delle loro procedure compositive, 1 flamminghi (tra cui ricordiamo il fondatore Guillaume Dufay e
il grande Josquin Des Prez) rivoluzionarono la pratica della polifonia ereditata dall' Ars nova e
dall'Ars antiqua. Questo portd ad un ulteriore affinamento dell'armonia, con la preparazione e la
risoluzione delle dissonanze (ossia il far precedere e seguire le dissonanze da accordi consonanti),
sviluppo che poi portd alla musica basata sull'armonia tonale cosi come venne sviluppata nei secoli
fino al nostro.

La produzione musicale italiana di questo secolo non ¢ purtroppo documentata. Si sa che vi fu
un'espansione della musica d'uso (nelle corti e in genere nelle occasioni profane) la cui parte
musicale affidata come di consueto alla tradizione orale, ¢ andata quasi interamente perduta. Di
questo periodo si ricordano i1 canti carnascialeschi (canti di Carnevale), nati a Firenze nell'epoca di
Lorenzo il Magnifico. Si tratta di canti popolareschi a piu voci: una vera e propria polifonia in cui
tutte le voci cio€ hanno lo stesso ritmo (polifonia omoritmica).Si affermarono diverse forme quasi
monodiche, o comunque con polifonie omoritmiche molto piu semplici di quelle flamminghe, in cui
il testo prevaleva sull'intreccio musicale. Tra queste era popolare la forma detta frottola. Da Napoli
proveniva la villanella (che inizialmente si chiamo infatti villanella alla napoletana), una forma a 3
voci, inizialmente in dialetto napoletano, che diventd una forma internazionale come il madrigale.
Fu una forma dal carattere fortemente popolare, caratterizzata dalla presenza di quinte parallele,
quasi a sottolineare la distanza dalla tradizione colta dello stesso periodo. il madrigale fu questa
una forma cantata a piu voci, in cui il significato del testo comunicava il carattere espressivo alla
musica, e nella quale di cimentarono i principali musicisti dell'epoca, tanto italiani (Gesualdo,
Marenzio) quanto stranieri (Orlando di Lasso, Adrian Willaert e altri appartenenti alla sesta
generazione flamminga).

Riforma e controriforma.

L'avvento della Riforma Luterana e la reazione cattolica, culminata nel Concilio di Trento (1545-
1563) ebbe un profondo influsso sulla musica sacra. Nel mondo tedesco, la traduzione in tedesco
dei canti liturgici e la loro messa in musica spesso su melodie profane creo la tradizione del corale
protestante , che avrebbe avuto grande influenza nello sviluppo musicale di Bach . Nel mondo
cattolico, si cred un movimento di ritorno alle origini del gregoriano, che si distanziava dall'
eccessiva complessita introdotta dalla scuola fiamminga nel secolo precedente, e proibiva ogni
messa di derivazione musicale profana, richiamando i compositori al rispetto dell'intelligibilita del
testo. Particolarmente sensibile a questi dettami fu il musicista italiano Giovanni Pierluigi da
Palestrina (1525-1594), che come direttore musicale di diverse cappelle romane (tra cui, per un
breve periodo, anche la Cappella Sistina) lascio un corpus di 100 messe, 375 mottetti e piu di 300
altre composizioni che costituirono in pratica la rifondazione della musica sacra cattolica,
stabilendo un canone stilistico che sarebbe stato per secoli a venire il riferimento per la musica
liturgica e per le messe polifoniche.Allo stesso tempo, negli ambienti umanistici si sviluppava una
polemica tra i proponenti delle forme polifoniche e i proponenti delle forme monodiche, dove questi
ultimi vestivano 1 panni degli innovatori. Fondamentale fu il circolo fiorentino della Camerata de'
Bardi che verso la fine del secolo produsse ben due versioni (tra loro in concorrenza) di un dramma
musicale, ' Euridice, dove veniva impiegata una tecnica nuova (detta recitar cantando) da cui nel
XVII secolo il genio di Claudio Monteverdi avrebbe fatto nascere il melodramma. Nel 1590
Monteverdi inizido a lavorare alla corte di Mantova come corista e violinista, e per il 1602 era
diventato direttore d'orchestra. Fino al suo quarantesimo compleanno lavord principalmente su dei
madrigali, componendo in tutto otto libri. Il libro VIII, pubblicato nel 1638, comprende i cosiddetti
Madrigali guerrieri et amorosi che molti considerano come la perfezione di questa forma. Nel loro




insieme, 1 primi otto libri di madrigali mostrano un enorme sviluppo dalla musica polifonica
rinascimentale allo stile monodico che ¢ tipico della musica barocca. Il nono libro di madrigali,
pubblicato postumo nel 1651, contiene brani piu leggeri, probabilmente composti nell'arco della sua
vita, che rappresentano entrambi gli stili. Alla fine del secolo il trattato "De Institutioni
Harmonicae" (1589) di Gioseffo Zarlino, uno dei conservatori e difensori della polifonia nella
polemica sopra accennata, definisce finalmente in modo completo ed esauriente le leggi
dell'armonia (e quindi della polifonia).

Strumenti del rinascimento.

La musica vocale continuo ad avere predominio su quella strumentale fino al XVI secolo, pur
modificando l'approccio alla costruzione degli strumenti: grazie infatti alla definizione dei registri
vocali vennero sviluppate famiglie di strumenti che si accordassero a quelle particolari estensioni.
Importantissima fu la comparsa di strumenti come il clavicembalo, il virginale ed il clavicordo,
costruiti sul principio del salterio (corde tese su una cassa di risonanza), uniti a tastiere con
meccaniche in grado di azionare i plettri o i martelletti sulle corde.

Musica del barocco

Normalmente questa eta viene contraddistinta da queste due date: il 1600, con la nascita del
melodramma, ed il 1750, data della morte di J.S. Bach. Si nota, in questa epoca, una unita di fondo
tra la musica rinascimentale e quella barocca, ma verso la fine del XVI secolo si evidenzia un
cambiamento di stile significativo: lo si pud vedere confrontando alcune delle ultime opere di
Palestrina con quelle pit mature di Monteverdi, in cui si nota una forte influenza dell'Umanesimo.
La dottrina umanistica, per i compositori del XVI sec., portava al dominio del testo verbale su
quello musicale. La parola era di primaria importanza nella visione umanistica, per cui era vietato
soffocarla con la musica. I compositori dell'epoca adottarono uno stile consistente in una sola linea
melodica, con un accompagnamento armonico, mentre per rafforzare i concetti espressi nel testo
venivano usati metodi diversi.Anche in questi secoli i compositori dipendevano dalle corti o dal
clero, come nel passato si chiedeva musica adatta alle occasioni, su commissione: per esempio
'Orfeo fu commissionato a Monteverdi per il carnevale di Mantova, mentre Bach componeva le
cantate sacre per il servizio domenicale nella cattedrale di San Tommaso. Peraltro la composizione
su "ordine" non escluse la nascita di capolavori come la Passione secondo Matteo o il Magnificat,
proprio di J.S. Bach.

Forme e tecniche del Barocco.

Caratteristico del periodo ¢ 1'uso di un accorgimento particolare nella notazione, quello cioé del
Basso continuo, di solito riservato agli strumenti a tastiera: si trattava di una linea di basso, con
sopra segnate delle cifre per indicare le armonie richieste, € venne usato fin dagli inizi dell'opera per
recitativi ed arie.Il primo teatro d'opera pubblico a pagamento fu aperto a Venezia nel 1637. Da
questo primo evento risultd chiaramente che 1'aria dominava sul recitativo, in quanto maggiormente
melodica e quindi piu adatta ad un pubblico normalmente poco preparato in campo musicale: cosa
piu rimarchevole, nacque allora il culto del solista, tuttora duraturo. I cantanti di allora erano invitati
a sfoggiare la loro bravura ed agilita, impegnandosi in arie ricche di virtuosismi e prodezze
tecniche: questi principi erano molto rispettati, a partire da Monteverdi per arrivare a Haendel e
Scarlatti nel concerto grosso: la stessa struttura del ritornello, con i passaggi vocali interrotti da frasi
puramente strumentali, fu adottata in opere strumentali. Un merito dell'epoca barocca fu il maggior
studio delle capacita espressive degli strumenti, che cosi non risultarono piu intercambiabili
facilmente tra loro e permisero di raggiungere risultati di maggior livello rispetto ai tempi
precedenti. La polifonia si sviluppo ulteriormente, portando agli alti livelli del contrappunto
strumentale mostrati dalle fughe di Bach. Nel processo di semplificazione attraversato, inizia la




codificazione moderna del concetto di tonalita: gli otto modi precedenti, nel 1700, vennero del tutto
sostituiti dai due modi (maggiore e minore) conosciuti nella musica occidentale.
Infine, le forme strumentali piu affermate del periodo furono la suite e la sonata:

* La suite era una selezione di danze, solitamente presentata nelle quattro parti di allemanda,
corrente, sarabanda e giga: di solito queste erano in una stessa tonalita, in cui ogni danza
presentava due parti, delle quali la prima modulava in una tonalita vicina, la seconda tornava
invece alla tonalita iniziale, il tutto poi veniva ripetuto due volte.

* La sonata inizialmente era simile alla suite, poi se ne differenzid, consistendo
semplicemente in uno, al massimo due movimenti. Piu tardi si definirono due tipi di sonata
da camera (basata su movimenti di danza) e sonata da chiesa, dal contenuto solenne.

Johann Sebastian Bach

Johann Sebastian Bach (Eisenach, Turingia 1685 - Lipsia 1750), compositore tedesco di epoca
barocca, nacque da una famiglia che in sette generazioni produsse piu di cinquanta musicisti
illustri, da Veit Bach a Wilhelm Friedrich Ernst Bach. Johann Sebastian ricevette la prima
educazione musicale dal padre, Johann Ambrosius. Rimasto orfano, ando a vivere e a studiare
presso il fratello maggiore, Johann Christoph, organista a Ohrdruf. Nel 1700 Bach comincio a
guadagnarsi da vivere cantando nel coro della chiesa di San Michele a Liineburg. Nel 1703 entro a
far parte come violinista dell’orchestra da camera del principe Johann Ernst a Weimar; quello stesso
anno si trasferi ad Arnstadt, dove divenne organista di chiesa. Nell’ottobre del 1705 ottenne un
mese di licenza per studiare con il celebre organista e compositore Dietrich Buxtehude. Nel 1707
sposo una cugina di secondo grado, Maria Barbara Bach, e si trasferi a Miilhausen come organista
della chiesa di San Biagio. Torno a Weimar ’anno seguente occupando il posto di organista e
violinista alla corte ducale di Wilhelm Ernst e vi rimase per i successivi nove anni, assumendo nel
1714 P’incarico di direttore dell’orchestra di corte. Bach abbandono nel 1717 il posto a Weimar.
Nello stesso anno assunse la carica di maestro di cappella alla corte riformata del principe Leopoldo
di Anhalt-Cothen a Kothen, con l'incarico di comporre cantate d'occasione e musiche concertistiche.
Il fatto che la musica sacra non fosse praticata a Kothen gli consenti di dedicarsi con maggiore
applicazione alla musica strumentale; a quel periodo risalgono appunto i 6 Concerti brandeburghesi,
le suites e sonate per strumenti soli 0 accompagnati e soprattutto molta musica per clavicembalo, fra
cui spicca il primo volume del Clavicembalo ben temperato. La moglie mori nel 1720 e I’anno
seguente egli sposo Anna Magdalena Wilcken, valente cantante e figlia di un musicista di corte. Nel
1723 Bach si trasferi a Lipsia, dove trascorse il resto della sua vita. Il suo ruolo di direttore musicale
e maestro del coro della chiesa e della scuola della Thomaskirche era per molti versi
insoddisfacente, a causa dei continui scontri con le autorita cittadine che non apprezzavano il suo
genio musicale. Nell’ultimo anno della sua vita, Bach, divenuto quasi cieco, si sottopose a una
operazione chirurgica gli occhi, purtroppo senza esito: mori a Lipsia, per collasso cardiaco, il 28
luglio 1750. Negli anni che seguirono la sua morte, Bach fu ricordato piu come virtuoso di organo e
di clavicembalo che come compositore.

I1 Classicismo.

E’ definibile come un periodo di ricerca di equilibrio nelle forme e di pacatezza nell'espressione. |
compositori classici cercarono di basarsi su forme fortemente razionalizzate. Nel XVIII secolo gli
stati egemoni (Prussia, Sassonia ed Austria) favorirono lo sviluppo di centri musicali, nei quali le
tendenze si fusero. L'influenza del cosiddetto stile galante, importato dalla Francia e dall'ltalia, fu
sentita presto nel sud: questa espressivita, leggera ed elegante, venne presto usata sopratutto dai
clavicembalisti, e contrastava nettamente con il carattere piu grave della musica contrappuntistica
del nord, dando poi il via alla Scuola Viennese in cui figurano Haydn ed il grande genio di Mozart.



Lo stile galante tendeva ad una forma espressiva semplice eppure evocativa: inizialmente confinato
alla musica da camera, influenzo generi di piu vasto respiro, come la messa ed il melodramma: una
delle conseguenze fu il lento imporsi della sonata sulla suite.
Le composizioni profane incluse molte innovazioni nella musica italiana spiccano autori del calibro
di Tommaso Albinoni, Benedetto Marcello, Alessandro ¢ Domenico Scarlatti, ¢ Antonio Vivaldi.
A Berlino invece la musica seguiva tradizioni preclassiche: il figlio di Federico Guglielmo,
Federico Augusto dovette percio lasciare Berlino e fondare un centro musicale a Rheinsburg. Qui si
circondo di valenti autori, tra cui Johann Quantz, il quale scrisse trecento concerti per flauto, ed un
importante trattato sull'argomento (oltre al resto delle opere). Tra questi fu significativo anche Carl
Philipp Emanuel Bach, compositore di musica per strumenti a tastiera: costui lavoro per trent'anni
presso il sovrano, per poi sostituire Telemann ad Amburgo. Molte delle sue sonate per pianoforte
rappresentano un contributo importante al repertorio di questo, ai tempi nuovo, strumento.
A proposito di Amburgo, questa citta si affermo come centro musicale in tempi successivi, avendo
come massimo rappresentante proprio Telemann: I'attivita musicale prese slancio in Sassonia, dopo
l'ascesa al trono di Federico Augusto.
Alla meta del XVIII secolo, la sonata era arrivata alla forma definitiva:

* primo movimento in forma-sonata,

* un secondo in forma tripartita, minuetto e trio

* il terzo movimento, e rondo per il finale.
In particolare la forma-sonata era un elemento base di molte composizioni, sopratutto strumentali.
La prima sezione di questa forma, detta esposizione, introduce i due temi (soggetti), di carattere
contrastante: uno nella tonalita dell'intero brano, 1'altro in tonalita vicina.
Nella seconda sezione, non a caso chiamata sviluppo, si sviluppano questi temi in vari modi, mentre
la terza sezione (la ripresa) ripresenta i due temi originari, entrambi nella tonalita d'impianto.
Fu Haydn a portare la sinfonia al suo massimo splendore: questa presenta un'articolazione non
molto diversa da quella della sonata. Il concerto invece prevede tre movimenti, ed emerse verso la
fine del secolo XVIII, come genere adatto a strumenti solisti come violino e pianoforte. La
disposizione dei movimenti corrisponde a quella della sonata, senza perd minuetto e trio. Infine va
citata la musica da camera, in particolare le forme di trio, quartetto e quintetto, che acquistarono
peso rilevante nella musica del periodo classico.

Wolfgang Amadeus Mozart

Genio indimenticabile e irraggiungibile . Autore di opere ai vertici dell’ intera storia della creativita
musicale.Nasce a Salisburgo il 27 gennaio 1756 da Anna maria e Leopold. Anch’ egli musicista e
insegnante di musica e altre materie ai propri figli (sorella Nannarel).Riusci ad introdurre Amadeus
a soli otto anni , nei salotti delle citta dove solo i professionisti potevano accedere.Mozart ha saputo
unificare le esperienze piu diverse passando da Londra, Parigi,Praga ,Vienna, dimostrandosi
sensibile anche all'influenza della scuola italiana. Pronto ad accogliere 1 piu diversi contributi,
Mozart sa assimilarli e rinnovarli in uno stile in cui domina una squisita perfezione, unita a una
segreta malinconia che si fara, col tempo, sempre piu struggente e drammatica. Mozart ha scritto,
nella sua breve vita, moltissime composizioni, dalle opere teatrali (come Nozze di Figaro, Don
Giovanni, Flauto magico) alle sinfonie, dalle musiche per danza ai quartetti, dalla musica sacra alle
sonate e concerti per pianoforte e per violino. Figure cardine del Classicismo tedesco ed europeo,
Mozart e Haydn piu dei loro contemporanei seppero cogliere la lezione stilistica del loro tempo.
Mozart squarcia qualsiasi canone barocco componendo opere estremamente nuove sotto il punto di
vista drammatico e tecnico divenendo un evento unico nella storia della musica . Inizia un nuovo
mondo per D’espressivita musicale che fanno di lui uno dei simboli piu alti della cultura
moderna.Mozart spir0 all’eta di soli 35 anni nella notte del 5 dicembre 1791, poco prima dell'una,
mentre stava lavorando alla sua ultima composizione: il Requiem. La causa del suo decesso ¢
ancora ignota sono state avanzate diverse ipotesi dall’avvelenamento da mercurio, alla febbre



reumatica o, piu recentemente, la sifilide. A causa delle avversita economiche 1 suoi resti verranno
tumulati in una fossa comuni e mai piu ritrovati.

La musica nell'Ottocento

Il romanticismo in italia

Nell'Ottocento la musica diviene patrimonio di tutti coloro che per cultura e condizioni economiche
sono in grado di accoglierne il messaggio artistico. Il musicista, a sua volta, si libera della
sudditanza nei confronti dei munifici signori, e conquista quella liberta che ¢ uno dei segni distintivi
dell'arte moderna.ll melodramma diviene, specie in Italia, la forma di spettacolo piu diffusa e piu
amata. La drammaticita della musica e I'immediatezza del testo, attraverso il racconto di vicende
sempre piu esasperate, determinano la fortuna del melodramma italiano che trovera in Gaetano
Donizetti (1797-1848), Vincenzo Bellini (1801-1835) e Giuseppe Verdi (1813-1901) i1 suoi massimi
esponenti.In Italia (paese privo di una vera e propria tradizione sinfonica) i compositori trovano
nell'opera il genere a loro piu confacente per dar sfogo alla grande passione, nota caratteristica del
Romanticismo. Il maggiori operista (genere caratterizzato da storie intricate e personaggi schietti)
Gioacchino Rossini (1792-1868) con i capolavori “Il Barbiere di Siviglia”, “Guglielmo Tell”, “La
gazza ladra”, “Cenerentola”, “L'Italiana in Algeri”, “Mos¢”, “Il viaggio a Reims.Come musicista
ricordiamo Niccolo Paganini (1782-1840), considerato il piu grande violinista di tutti i tempi. Tra le
sue composizioni: i Capricci e il Concerto n. 1 in re maggiore.

Il Romanticismo in Europa

I1 Romanticismo inteso come espressione dell’individuo nella passione ha uno sviluppo strumentale
soprattutto nei paesi germanici, sia per la particolare intensitd che in essi assume la cultura
romantica, sia per la presenza di una eredita assai piu forte, nell'ambito sinfonico-cameristico e
concertistico .Si ricordano alcuni compositori di questo periodo:

* Ludwig van Beethoven (1770-1827). Erede del classicismo viennese di Haydn e Mozart,
egli ¢ allo stesso tempo l'interprete appassionato di un'epoca di cambiamenti e di tensioni. I
due motivi fondamentali che Beethoven esprime nella sua musica sono il dolore della vita e
la tensione eroica intesa a superarlo. Di qui l'aspetto drammatico che si riscontra in tante sue
composizioni, € che si manifesta tipicamente nella nuova concezione della forma sonata,
caratterizzata da un forte contrasto fra i due temi sui quali essa si va sviluppando. Le
innovazioni beethoveniane, non solo tecniche ma anche stilistiche, concludono e completano
un'evoluzione che vede la musica, nella fattispecie la sinfonia, diventare l'espressione piu
elevata di un rapporto, quello fra musicista e uomo, ricco di contrasti e armonie. Fra le opere
principali di Ludwig van Beethoven vanno ricordate le nove sinfonie, le sonate per
pianoforte, i concerti per pianoforte e orchestra, 1 quartetti, la Missa Solemnis, 1'opera lirica
Fidelio.

* Franz Schubert (1797-1828), autore di bellissimi Lieder, di sonate e brani per pianoforte
(Improvvisi, Momenti musicali), di nove sinfonie, tra cui spiccano la Quarta (Tragica) e la
Nona (Incompiuta);

* Robert Schumann (1810-1856). Tra le sue opere, molti pezzi pianistici, quattro sinfonie, il
Concerto in la minore per pianoforte e orchestra;

* Johannes Brahms (1833-1897) fu per alcuni anni allievo di Schumann. Rimase ancorato
tenacemente agli schemi severi della tradizione classica. Scrisse prevalentemente musica
sinfonica e da camera, tra cui: quattro sinfonie, 1'Ouverture tragica, le Danze ungheresi, i
due Concerti per pianoforte e orchestra, il Concerto per violino e orchestra, lo splendido
Requiem tedesco;

Mentre riguardo I’ambito del pianoforte ricordiamo due grandi musicisti tedeschi:




* Fryderyk Chopin (1810-1849). Ricca di fantasia melodica e di originalita armonica e
costruttiva, la sua musica ha dato un contributo essenziale all'affermazione del pianoforte
quale strumento di espressione poetica;

* Franz Liszt (1811-1886). Ha dato un importante contributo allo sviluppo tecnico del
pianoforte. Sono note le sue Rapsodie ungheresi, il Mephisto valzer e gli Studi
trascendentali (per pianoforte). Ha composto anche poemi sinfonici come Orfeo, Mazeppa e
Tasso;

Altri esponenti dell” ambito musicale del periodo romantico:

* Hector Berlioz (1803-1869) si dedico prevalentemente al genere sinfonico e diede un grande
impulso allo sviluppo dell'orchestra, di cui valorizzo timbri ed effetti, portandola talora a
proporzioni gigantesche. Tra le sue opere: Sinfonia fantastica, La dannazione di Faust, il
Carnevale romano.

e Pétr Ilic Cajkovskij (1840-1893), uno dei pit grandi compositori di musica strumentale
dell'Ottocento. E celebre la sua Sesta sinfonia (Patetica). Ma oltre alle sei sinfonie lascio
numerose composizioni: concerti per pianoforte e orchestra, balletti (Lo Schiaccianoci, Il
lago dei cigni, Giulietta e Romeo), opere (La dama di picche);

* Georges Bizet (1838-1875) francese che con il suo capolavoro, Carmen, precorrera di mezzo
secolo la nascita dell'opera verista, imperniata su fatti e situazioni della vita quotidiana (e di
cui gli autori piu noti saranno Giacomo Puccini, Ruggero Leoncavallo, Pietro Mascagni).

* Modest Musorgskij (1839-1881) russo. La sua musica ¢ spontanea e profondamente
realistica; le sue pagine piu belle sono quelle ispirate dalla tenerezza e dalla pieta per gli
umili e 1 sofferenti. Tra le sue opere: Kovancina, Una notte sul Monte Calvo, Quadri di
un'esposizione. Il suo capolavoro ¢ 1'opera in quattro atti Boris Godunov, divenuta celebre
dopo la sua morte.

* Richard Wagner (1813-1883),compositore e librettista, procede a un completo rinnovamento
dell'opera ispirandosi a soggetti del Medioevo tedesco, letti in chiave nazionalista.

Nell'Ottocento si moltiplicano inoltre i luoghi di divertimento (sale da ballo, café chantant) in cui la
musica interviene con le funzioni meno impegnative di divertire e di accompagnare la danza di
tradizioni popolari come il valzer, mazurche e altre forme libere come notturni, fantasie e
improvvisi.

Cajkovskij (7 maggio 1840 - 6 novembre 1893)

nacque a Kamsko-Votkinsk, Russia, da un ingegnere minerario ucraino e dalla sua seconda moglie,
una donna di nobili origini francesi. Inizid a prendere lezioni di pianoforte all'eta di sette anni.
Studio presso il conservatorio di San Pietroburgo dal 1861 al 1865, diplomandosi con una sua
composizione "Ode alla gioia" tratta da un testo di Schiller. Nel 1866, fu nominato professore di
teoria e armonia al conservatorio di Mosca, fondato quell'anno, cattedra che gli fu offerta dal suo
maestro,Anton  Rubinstein. Mantenne quella posizione fino approssimativamente al
1876.Cajkovskij sposdo la giovane ammiratrice Antonina Miljukova, che gli aveva scritto
dichiarandogli il suo amore per lui, il 18 luglio 1877. L'unione fu abbastanza litigiosa, ed egli si rese
ben presto conto di non poterla piu sopportare: dopo solo quattordici giorni il compositore tento il
suicidio, poi scapp0 a San Pietroburgo in piena crisi isterica e infine si separo dalla moglie dopo
appena sei settimane dal matrimonio. Cajkovskij non vedra piu la moglie, ma morira da uomo
sposato. La separazione contribui comunque a rendere piu insistenti le voci sull'omosessualita del
musicista, natura che egli aveva cercato di domare attraverso un matrimonio.Una donna che ebbe un
ruolo ben pitl importante nella vita di Cajkovskij fu Madame Nadezhda von Meck, una ricca e colta
vedova, con la quale egli intrattenne una fitta corrispondenza tra il 1876 e il 1890. Per volere di
entrambi, 1 due non si incontrarono mai, tranne in due occasioni pubbliche nelle quali tuttavia non si
parlarono. Oltre a garantirgli un assegno di 6000 rubli l'anno, Madame von Meck fu per Cajkovskij
un'interlocutrice sensibile e un'autentica appassionata della sua musica. Finché, tutt'a un tratto,
Madame von Meck interruppe 1 versamenti e la corrispondenza col compositore: una delle ipotesi ¢



che abbia reagito cosi quando si accorse dell'orientamento sessuale di Cajkovskij, e quando si rese
conto di non riuscire a dargli in sposa una delle sue figlie, come tento di fare anche con Claude
Debussy, il quale aveva vissuto in Russia per qualche tempo come insegnante di musica della
famiglia. E in questo periodo (verso il 1890) che Ca_]kOVSkl_] raccolse 1 primi grandi successi in
Europa e negli Stati Uniti.Soltanto nove giorni dopo la prima della sua Sesta Sinfonia (Pathétique)
nel 1893 a San Pietroburgo, Cajkovskij mori. E opinione diffusa che si sia procurato la morte, anche
se il modo e le circostanze sono ancora incerte: si ¢ parlato di colera, assunto bevendo acqua infetta,
anche se ¢ piu probabile l'avvelenamento da arsenico .Si parla anche di un incoraggiamento al
suicidio ricevuto da alcuni amici ed ex-compagni di scuola, affinché potesse evitare lo scandalo
derivante da una relazione col nipote di un membro dell'aristocrazia russa.Culturalmente molto
distante dai compositori russi a lui contemporanei d'ispirazione nazionalista, Cajkovskij rivelo nella
sua musica uno spirito cosmopolita. Pervase da una sensibilita estenuata e da una naturale eleganza,
le sue partiture presentano nondimeno tratti talora distintamente russi, sia nella predilezione per il
modo minore, sia soprattutto nel profilo delle melodie, talvolta ricavate dalla tradizione popolare o
dalla liturgia ortodossa.Diversamente dai colleghi russi, Cajkovskij studio per tutta la vita la musica
occidentale - dal prediletto Mozart agli operisti italiani, dai romantici tedeschi (Schumann
certamente il piu amato) alla nuova scuola francese di Bizet e Massenet riuscendo a dare alla sua
arte un respiro decisamente internazionale. In questo senso, la sua figura di artista aperto, capace di
assorbire e rielaborare qualsiasi linguaggio e qualsiasi forma musicale, ¢ fondamentale sia in ambito
romantico, sia per la comprensione del futuro percorso artistico di Stravinskij.Tra i molti aspetti
della sua figura poliedrica, di compositore quanto mai istintivo e appassionato e al tempo stesso
estremamente attento alla cesellatura formale, spicca la sua straordinaria sensibilita timbrica.
Cajkovskij seppe indagare le possibilita espressive degli strumenti tradizionali, in particolare i fiati,
ricavandone suoni e impasti originali, raffinatissimi e inconfondibili. L'importanza che egli attribui
ai colori dell'orchestra fu tale da relegare la produzione pianistica in secondo piano, nonostante la
straordinaria fama guadagnata dal suo primo concerto per pianoforte e orchestra.

Gioachino Rossini (Pesaro, 29 febbraio 1792 - Parigi, 13 novembre 1868)

Nato tre mesi dopo la morte di Wolfgang Amadeus Mozart, impresse al melodramma uno stile
destinato a far epoca e del quale chiunque, dopo di lui, avrebbe dovuto tener conto; musico decine
di opere liriche senza limite di genere, dalle farse alle commedie, dalle tragedie alle opere serie e
semiserie.La sua famiglia era di semplici origini: il padre suonava per professione nella banda
cittadina e nelle orchestre locali che appoggiavano le truppe francesi d'occupazione; la madre, Anna
Guidarini, era nata ad Urbino ed era una cantante di discreta bravura.Cosi il giovane Gioachino
trascorre gli anni della giovinezza o presso la nonna o in viaggio fra Ravenna, Ferrara e Bologna
dove il padre era riparato nel tentativo di sfuggire alla cattura dopo il restauro del governo
pontificio. Ed ¢ proprio a Bologna che si avvicina alla musica ed in particolare allo studio del canto
(fu contralto e cantore all'Accademia filarmonica) e della spinetta presso Giuseppe Prinetti, suo
primo maestro.A quattordici anni si iscrive al Liceo musicale bolognese, studia intensamente
composizione appassionandosi alle pagine di Haydn e di Mozart (¢ in questo periodo che si
guadagna l'appellativo di tedeschino) e scrive la sua prima opera (Demetrio e Polibio, che sara
rappresentata pero solo nel 1812).Conosce Isabella Colbran, cantante lirica, maggiore di eta, che
sposera anni dopo e da cui si separarera intorno al 1830.Rossini ha composto opere per i maggiori
teatri italiani ed europei. Il Guglielmo Tell - rappresentato a Parigi il 3 agosto 1829 con il titolo di
Guillaume Tell - sara l'ultima sua opera.Sei movimenti del suo Stabat Mater furono scritti nel 1832
e il resto fu completato nel 1839, anno della morte del padre.ll successo di quest'opera regge il
confronto con i risultati ottenuti nell'opera lirica; ma ¢ il silenzio comparativo che va dal periodo dal
1832 alla sua morte avvenuta nel 1868 che rende la sua biografia simile alla narrazione di due vite
diverse: la vita del trionfo veloce ed immediato, e la lunga vita di isolamento, nella quale i biografi
hanno immortalato il compositore.



Rossini, uomo dalle mille sfaccettature, ¢ stato descritto dai numerosi biografi in molte maniere:
ipocondriaco, umorale e collerico oppure preda di profonde crisi depressive, ma pure gioviale bon
vivant amante della buona tavola e delle belle donne; spesso ¢ stato ritenuto afflitto da pigrizia, ma
la sua produzione musicale, alla fine, si rivelera incomparabile (sebbene arricchita da numerosi
centoni, brani musicati precedentemente e riutilizzati per nuove opere che il compositore prestava a
s¢ stesso in una sorta di auto-plagio).Rossini smise di comporre per il teatro lirico all'eta di
trentasette anni, dopo il Guglielmo Tell, ma continuo fino all'ultimo a comporre musica, per sé, per
Olympe Pélissier, sposata in seconde nozze dopo la morte nel 1845 di Colbran, e per gli amici.
Oltre che per innumerevoli brani di musica da camera, sonate e composizioni per pianoforte, ci sara
spazio anche per quelli che egli stesso defini autoironicamente i suoi «Péchés de vieillesse»,
«semplici» (ma non bisogna credergli) «senili debolezze».L'autore di opere come I/ barbiere di
Siviglia, La Cenerentola, Semiramide, Tancredi, La gazza ladra e Le Comte Ory (solo per citarne
alcune) si spense per una forma tumorale nella sua villa di Passy, presso Parigi. I francesi - ma non
solo - si stavano preparando a festeggiare il suo settantasettesimo compleanno.Le sue spoglie furono
tumulate nel cimitero parigino Pére Lachaise e portate in Italia solo nel 1887, nove anni dopo la
morte della Pélissier. Riposano nella basilica di Santa Croce, a Firenze.

Rossini ha lasciato ogni suo bene alla citta natale, Pesaro, nella quale ¢ attivo ancor oggi un
importante Conservatorio a lui intitolato, fucina di nuovi talenti.

Giuseppe Verdi (Le Roncole, 10 ottobre 1813 - Milano, 27 gennaio 1901)

Giuseppe Fortunino Francesco Verdi nacque alle Roncole, piccola frazione di Busseto, all'interno
dei territori dell' impero francese in Italia, poi passato (dopo il Congresso di Vienna) al Ducato di
Parma e Piacenza. Il padre, Carlo, era un oste e la madre, Luigia Uttini, una filatrice. Entrambi
erano di origini piacentine.Peppino - come veniva chiamato affettuosamente - s'avvicind
giovanissimo alla musica, incoraggiato dal padre, che gli acquistd una vecchia spinetta (sui cui tasti,
per facilitarsi l'apprendimento, il ragazzo scrisse i nomi delle note). Non fu certo un bambino
prodigio, benché le sue prime composizioni musicali risalgano all'adolescenza.Ricevette le prime
lezioni di musica da don Pietro Baistrocchi, organista della chiesa delle Roncole. Grazie
all'interessamento del droghiere Antonio Barezzi, suo generoso mecenate e poi suo suocero (ne
sposo la figlia, Margherita, nel 1836), frequento il ginnasio a Busseto; intanto studiava musica
presso il maestro Ferdinando Provesi, direttore della locale Societa Filarmonica. Nel 1828 compose
una sinfonia alternativa per I/ barbiere di Siviglia di Rossini.Nel 1836 sposo Margherita Barezzi da
cui ebbe due figli che perirono in tenerissima eta (Virginia, 26 marzo 1837 - agosto 1838; Icilio, 11
luglio 1838 - 22 ottobre 1839), seguiti I'anno dopo dalla madre (20 giugno 1840).Dopo aver
inutilmente tentato di essere ammesso al Conservatorio di Milano, Verdi segui le lezioni private del
clavicembalista del Teatro alla Scala, Vincenzo Lavigna, professore di solfeggio presso lo stesso
Conservatorio.Ottenuto nel 1838 un contratto coll'editore Ricordi, esordi come compositore di
opere il 17 novembre 1839, ottenendo un incoraggiante successo con Oberto, conte di San
Bonifacio (revisione del Rocester, composto nel 1837). Visto l'esito dell'opera prima, l'impresario
della Scala, Bartolomeo Merelli, gli commissiono altri due melodrammi. Il primo, andato in scena il
5 settembre 1840, fu Un giorno di regno, un dramma giocoso duramente fischiato; Verdi aveva
lavorato a questo soggetto comico nonostante il dolore per la malattia e la conseguente morte della
moglie e di entrambi i1 suoi figli. Il secondo, su libretto di Temistocle Solera, fu il trionfante
Nabucco, applaudito per la prima volta il 9 marzo 1842.Fu l'inizio di una folgorante e lunga
carriera. Per oltre dieci anni Verdi scrisse in media un'opera all'anno, durante quelli ch'egli stesso
defini i suoi anni di galera, nei quali fu costretto a comporre freneticamente per vivere. Non tutti i
lavori di questo periodo sono eccellenti, ma sono comunque caratterizzati da una spiccata e diretta
teatralitd.Dai Lombardi alla prima crociata, andati in scena alla Scala 1'11 febbraio 1843, alla
Battaglia di Legnano, rappresentata al Teatro Argentina di Roma il 27 gennaio 1849, fu un
susseguirsi quasi ininterrotto di successi, con rappresentazioni nei teatri di tutta Europa. Nel 1847
Verdi si cimento per la prima volta col genere del Grand Opéra, mettendo in scena Jérusalem,



radicale rifacimento dei Lombardi.Al termine degli anni di galera, Luisa Miller (Napoli, Teatro San
Carlo, 8 dicembre 1849) e Stiffelio (Teatro Grande di Trieste, 16 novembre 1850) segnano un
momento fondamentale nell’evoluzione stilistica di Verdi: il suo pensiero musicale si fa piu
raffinato e la sua drammaturgia vira verso un sofferto e nobile lirismo che esalta l'approfondimento
psicologico dei personaggi. E il raggiungimento della piena maturita, confermato dai tre titoli della
cosiddetta trilogia popolare, un trittico di opere dai soggetti diversissimi ma egualmente amati dal
pubblico: Rigoletto, Il trovatore e La traviata, tre melodrammi destinati a un successo senza
flessioni.Nel frattempo Verdi ha acquistato la tenuta di Sant'Agata, una frazione di Villanova
sull'Adda nel Piacentino, poco lontano da Busseto. Qui si stabili nella primavera del 1851 insieme
alla sua nuova compagna, il soprano Giuseppina Strepponi, che sposa nel 1859. A Sant'Agata Verdi
si dedicO con passione all'agricoltura e coltivo il suo vivo interesse per l'arte, la poesia, 1'economia e
la politica. Fu anche eletto consigliere comunale di Villanova e consigliere provinciale. Grande
sostenitore dei moti risorgimentali, dal 1861 al 1865 Verdi fu deputato del primo Parlamento del
Regno d'Ttalia. Nel 1874, sebbene - profondamente deluso - si fosse ormai allontanato dalla politica,
fu nominato senatore.Verdi poteva finalmente comporre senza fretta, ma il mondo musicale stava
lentamente cambiando, anche in Italia. Questo periodo di sperimentazione culmino nel 1871 con
Aida, opera ambientata nell'antico Egitto, commissionata dal Kedive Ismail Pascia per
l'inaugurazione del Canale di Suez.Dopo Aida Verdi, appagato dai successi internazionali e
piuttosto critico nei confronti dei progressi musicali contemporanei, decise di ritirarsi a vita privata.
A farlo uscire dall'isolamento fu Arrigo Boito, il poeta e compositore scapigliato che lo aveva
pubblicamente offeso nel 1863 ritenendolo causa del provincialismo e dell'arretratezza della musica
italiana del tempo. Ma cogli anni Boito aveva compreso che solo Verdi avrebbe potuto portare
I'Ttalia musicale al passo coll'Europa e, col fondamentale aiuto del lungimirante editore Giulio
Ricordi, nel 1879 riusci a convincere il musicista a collaborare a un nuovo grande progetto
operistico, scrivendo per lui il libretto di Ofello, un dramma decadentistico derivato dalla famosa
tragedia di Shakespeare, autore che appassionava da sempre sia il maturo operista sia il piu giovane
Boito. Dopo otto anni di lavoro, intervallato dal rifacimento del Simon Boccanegra, Otello andd in
scena nel 1887 e fu accolto da uno strepitoso successo. Nel 1893, invece, nasceva Falstaff, una
commedia che il poeta scapigliato derivo da alcuni drammi di Shakespeare. Senza Boito
probabilmente non avremmo gli ultimi due capolavori di Verdi, perché solo nel grande letterato
veneto Verdi poté trovare un collaboratore alla sua altezza, un drammaturgo di smisurata
preparazione culturale, grande duttilita di versificazione e a sua volta musicista, ovvero capace di
pensare la poesia in funzione della musica.Il 16 dicembre 1899 istitui 1'Opera Pia - Casa di Riposo
per i Musicisti: voleva assicurare il mantenimento a coloro «che si sono adoperati all'Arte
Musicale» e che si trovavano in condizioni precarie. Dietro sua volonta, i primi ospiti accederanno
alla casa di riposo solo dopo la sua morte.Nel testamento del 14 maggio 1900, Verdi designo erede
universale una cugina di Busseto, Maria Verdi. Molti furono perd i legati destinati a vari enti
sociali, tra cui ovviamente la Casa di riposo per musicisti, nel cui oratorio il compositore fu sepolto,
accanto alla moglie Giuseppina, il 27 febbraio 1901.11 giorno del funerale del Maestro, piazza
Duomo e le strade circostanti, vennero cosparse di paglia in modo che lo scalpitio delle carrozze
non disturbasse il suo riposo.

dalla musica nel Novecento .....

Il Novecento si apre con una generale crisi dei valori ottocenteschi. L'idea di nazione ¢ degenerata
nel nazionalismo,nel periodo romantico erano forti i sentimenti patriottici e 1'orgoglio di appartenere
ad un paese: nell'ambito musicale questi sentimenti diedero luogo al sorgere di scuole nazionali
nella seconda meta del XIX secolo. Per questo ogni paese ebbe modi personali e del tutto propri di
fare musica: in molti casi comunque la tradizione della musica colta era talmente forte che le
vicende nazionali non potevano avere un'influenza particolarmente intensa, come in Italia ed in
Germania, ma anche in altri paesi extraeuropei.



In alcuni paesi europei e nelle Americhe si affermarono invece scuole nazionali, 1 cui compositori si
rivolsero ai temi popolari e cosi anche per le melodie e le musiche si rifecero alle tradizioni del loro
paese. Chopin (che peraltro aveva vissuto a lungo fuori dalla natia Polonia) fu uno dei primi ad
usare forme di danza polacche come la mazurka e la polka (polacca), mentre Liszt scrisse rapsodie
basate sulla musica degli zingari ungheresi: quest'influenza popolare si riverso nelle forme classiche
di sinfonia e concerto, in cui entrarono elementi etnici, con la comparsa di musica a programma
basata su leggende popolari o fatti storici del paese. L'elemento etnico aggiunse un gusto particolare
e nuovo alla musica del tempo, permettendo di ottenere una reazione positiva nell'educazione
musicale accademica ricevuta dagli autori.L'uso degli elementi popolari nella musica, reazione
all'accademismo, ebbe sicuramente un effetto stimolante: nelle opere migliori dei vari autori si vede
la fusione delle qualita spontanee e vitali della musica popolare unirsi alla musica tradizionale,
dando quindi esiti nuovi e spesso validi: tuttavia non sempre le qualitd popolari della musica
nazionale sono state inserite con successo nelle composizioni degli autori del periodo:

* @l ideali nazionali russi trovarono espressione massima nel "Gruppo dei cinque", ossia in
Balakirev, Borodin, Rimskij-Korsakov , Mussorgskij e Cui, la cui musica espresse le qualita
piu personali della tradizione russa, esercitando grande fascino anche fuori dalla patria.Altri
compositori russi continuarono, nel XX secolo, la tradizione nazionale, come si pud notare
nei primi lavori di Stravinskij.

* in Boemia, con Smetana (1824 - 1884) dopo l'insurrezione del 1848 cui aveva partecipato.
Nel suo fervore patriottico compose La sposa venduta, Dalibor ed altri poemi, in cui traspare
la situazione politica del tempo, fino al ciclo di sei poemi sinfonici la mia patria.

* la musica ungherese di Bartok(1881 - 1945), contiene temi nazionalisti: egli considero gli
elementi popolari come motivi (cellule), ossia mattoni da cui ricavare una composizione.
Meno riguardoso delle convenzioni armoniche e melodiche dell'epoca, assimild dai motivi
popolari, pur senza citarla direttamente, caratteri innovativi estranei alla tradizione.

* Il nazionalismo in America nacque piu tardi che in Europa, usufruendo pero di una grande
ricchezza di materiale, sia umano che culturale: la musica popolare sviluppata dai coloni
bianchi (tutti di diverse nazionalitd), la musica latino-americana, il blues, il jazz ed il soul
delle popolazioni afroamericane e la musica originale degli indiani

* Claude Debussy (1862 - 1918) compose invece musica in cui accordi relativamente semplici
venivano accostati in modo insolito, tra 1'altro usando spesso le scale a toni interi (senza
intervalli di semitono) per ampliare le possibilita della composizione tonale. Queste tecniche
vennero utilizzate nei lavori piu famosi di Debussy, come il Prélude a l'aprés midi d'une
faune del 1894, o La mer (1905), in uno stile da lui stesso definito impressionistico.

* Definizione simile si adatta bene anche ai lavori di Ravel (1875 - 1937), che incorpora nella
sua musica elementi esotici spagnoli, orientali ed anche americani. Questa ¢ una
caratteristica della musica contemporanea, oltre all'attenzione estrema verso il timbro dei
suoni.

Nel 1923 Schonberg applico un sistema di composizione in cui le note della scala cromatica hanno
tutte lo stesso peso, rimuovendo quindi definitivamente il sistema tonale fin 1i usato. La
composizione si basa su una serie di dodici note (quelle della scala cromatica), modificata in modi
diversi e con andamenti diversi: la musica che ne scaturisce € detta dodecafonica, dato che si basa
appunto sulla serie dei dodici suoni.

La musica del periodo piu recente

La molteplicita delle proposte della musica contemporanea rende difficile darne in breve un'idea
precisa. Alle principali correnti compositive:Tonale(Uso di scale e accordi maggiori e minori della
tonalita) ,Atonale (nuovi sistemi compositivi) ,Politonale (Uso contemporaneo di accordi in
tonalita diverse) possono essere sviluppate in:



a) musica seriale : si riallaccia alla dodecafonia: cosi come, in una serie dodecafonica, non si
debbono ripetere i suoni, in queste ricerche si punta alla continua variazione della dinamica,
dell'intensita, del timbro, del ritmo.

b) musica aleatoria: il compositore usa una notazione volutamente generica o imprecisa o indica
linee e diagrammi ("gesti" sonori) che l'esecutore ha liberta di eseguire come meglio crede.
Rappresentanti di questa tendenza sono l'americano John Cage, 'argentino Mauricio Kagel e, in
alcuni casi, l'italiano Silvano Bussotti;

d)musica elettronica o concreta:Comune a molte delle esperienze appena citate ¢ l'uso di
strumentazioni elettroniche. I musicisti che si dedicano a questo "genere" si propongono di
utilizzare suoni di varia natura, tratti dalla realtd ambientale e da oggetti vari, incidendoli su un
supporto magnetico e quindi elaborandoli attraverso tecniche varie (cambiamento di velocita,
inversione del senso di rotazione e cosi via). I rumori cosi ottenuti vengono poi montati, con
risultati spesso di particolare efficacia. La musica propriamente elettronica si serve di suoni prodotti
da apparecchiature quali sintetizzatori, registratori, macchine per la trasformazione del suono, filtri,
mixer eccetera. Programmi appropriati consentono inoltre di produrre musica elettronica anche
servendosi del computer. Si possono ottenere in questo modo impasti timbrici e atmosfere sonore
straordinari, assolutamente non riproducibili con un'orchestra tradizionale. Al di la degli usi
sperimentali, la musica elettronica ha largo impiego attualmente nelle colonne sonore
cinematografiche e televisive, rivelando in tali utilizzazioni una grande efficacia.

.... ad oggi.

Negli ultimi decenni si ¢ assistito a una profonda trasformazione della societa, nella quale un ruolo
sempre maggiore sono andati assumendo presunti valori come quello del benessere e del consumo.
Motivi di incertezza si sono sommati ad altri preesistenti, rendendo sempre piu problematica
l'immagine del futuro. Tutto cio si ¢ riflesso nella ricerca culturale ed artistica, che ¢ stata sollecitata
sia dalla necessita di rinnovarsi nei confronti dell'eredita ottocentesca, sia dal bisogno di aderire a
una realta sempre piu difficile e mutevole. Ma i radicali cambiamenti delle pratiche artistiche hanno
generato interrogativi ulteriori: quello, per esempio, della funzione dell'artista in una societa che
tende in molti casi a rifiutarlo, preferendo le piu accessibili ed evasive proposte culturali dei
massmedia (come, per esempio,la radio e la televisione). Per quanto riguarda in particolare la
musica, con l'avvento del disco si crea una nuova situazione d'uso: quella che pone di fatto
l'ascoltatore in una dimensione di isolamento. La nostra epoca ¢ caratterizzata anche dall'esplosione
della musica leggera, del pop, del rock, che sono divenuti il sottofondo costante della nostra
esistenza quotidiana. Importantissimo per la storia della musica ¢ 1'avvento del cinema, della radio e
della televisione, che determinano nuovi usi del linguaggio sonoro, in fusioni di immagini-parlato-
suoni che promuovono modi diversi di percepire e ascoltare la musica. Nascono anche nuovi generi
musicali, quali il Jazz, il Pop, il Blues, il Rock, il Metal, il Rap, il Reggae, ecc.

Il jazz

I1 jazz divenne popolare all'inizio del Novecento a New Orleans, citta della Louisiana sul fiume
Mississippi, € si ispird appunto ai canti di lavoro (work songs) delle piantagioni di cotone, agli
spirituals (canti religiosi), ai blues (canti accorati e nostalgici) e al ragtime (una vivace musica
popolare). Le prime bands, formate da una sezione melodica (cornetta, clarinetto, trombone) e da
una sezione ritmica (banjo, chitarra, bassotuba), improvvisavano a orecchio e si esibivano in parate
stradali in occasione di matrimoni e funerali. Questo era lo stile hot, ossia il jazz improvvisato. La
musica jazz ando progressivamente affermandosi; risalgono al 1913 le prime incisioni di dischi.
Verso gli anni Venti il jazz si "trasferi" a Chicago: qui, negli anni Trenta, nacque il boogie-woogie.
E qui nacquero anche le grandi orchestre jazz nelle quali si distinguevano per la sezione ritmica il
pianoforte, il banjo, la chitarra, il contrabbasso e la batteria; per quella melodica i sassofoni, le
trombe, i tromboni, i clarinetti. Emersero i maggiori solisti jazz:



* George Gershwin autore di concerti, musical, e dell'opera Porgy and Bess.

* Louis Armstrong, cornettista-trombettista.

* Sidney Bechet, clarinettista-sassofonista,

* Duke FEllington,il pianista .
Negli anni Trenta predomind un nuovo genere, lo swing, caratterizzato da anticipazioni e ritardi nel
ritmo. Nell'era dello swing si costituirono le orchestre per la musica da ballo:

* La cantante Ella Fitzgerald fu la voce piu popolare dello swing.

* Benny Goodman divenne il "re dello swing".

* L'orchestra di Glenn Miller porto il jazz a livello di piacevole consumo e la musica leggera

di tutto il mondo assunse il ritmo del jazz.

Negli anni Quaranta, con la terribile esperienza bellica, vi fu negli Stati Uniti una nuova presa di
coscienza della popolazione nera, e sorse il genere be-bop, un linguaggio musicale di protesta: i
massimi rappresentanti di questo periodo furono :

* il sassofonista Charlie Parker

* il trombettista Dizzy Gillespie.
Nel primo dopoguerra si impose il cool jazz; con un ritmo piu pacato, negli anni Cinquanta, I'hard
bop, con sonorita accese e ritmi accentuati, che trovo la sua voce nella tromba di Miles Davis. Alla
fine degli anni Cinquanta, negli Usa, vi ¢ una nuova coscienza politica tra la popolazione nero-
americana e 1 problemi razziali sono molto sentiti. Nasce il free jazz (jazz libero) a opera
principalmente di Ornette Coleman, dove "libero" significa la volonta di liberarsi delle esperienze
jazzistiche precedenti e affermare una cultura nera indipendente dalla cultura bianca; ¢
caratterizzato dalla musica di Max Roach, batterista, e da quella di Charles Mingus, contrabbassista
e compositore. Dagli anni Settanta il jazz subisce le influenze del rock e delle nuove tecniche
elettroniche chiamandosi fusion , latin-jazz , funk-jazz , punk-jazz, ecc.

Zoltan Kodaly

(Kecskemét, Ungheria, 16 dicembre 1882 — Budapest, 6 marzo, 1967)
fu un compositore ungherese, etnomusicologo, educatore, linguista e filosofo.

Suo padre era un musicista dilettante, e Kodaly imparo fin da bambino a suonare il violino. Cantava
inoltre nel coro della cattedrale e scriveva musica, nonostante la sua scarsa educazione formale alla
musica.Nel 1900, Kodaly entro all'Universita di Budapest per studiare lingue moderne, e inizio gli
studi musicali all'Accademia Franz Liszt a Budapest, dove ebbe Hans Koessler come insegnante di
composizione.Kodaly fu uno dei primi studiosi a considerare seriamente le melodie arcaiche di
tradizione orale della propria terra di origine, e divenne uno dei pionieri della etnomusicologia. A
partire dal 1905 visito i villaggi piu remoti per raccogliere canzoni tradizionali, e nel 1906 stese la
sua tesi sui canti popolari ungheresi ("Costrutto strofico nei canti popolari ungheresi"). Nello stesso
periodo conobbe il compositore Béla Bartok, e gli fece conoscere la musica folk della sua terra.
Insieme pubblicarono numerose collezioni di musica popolare, e ne furono parimenti influenzati
nella loro produzione.Dopo la laurea in filosofia e linguistica, Kodaly si reco a Parigi dove studio
con Charles-Marie Widor. Qui scopri e venne influenzato dalla musica di Claude Debussy. Nel
1907 rientro a Budapest, dove divenne professore alla locale Accademia di Musica. Continuo la sua
ricerca anche durante la Prima Guerra Mondiale, senza alcuna interruzione.Kodaly continuo a
comporre per tutto questo periodo, producendo due quartetti d'archi, una sonata per violoncello e
pianoforte e per violoncello solo, e un duo per violino e violoncello, ma non ebbe grande successo
fino al 1923, quando il suo "Psalmus Hungaricus" venne premiato al concerto celebrativo del 50°
anniversario dell'unione di Buda e Pest (la "Suite di Danze" di Bartok venne premiata nella stessa
occasione). A seguito di questo successo, Kodaly viaggio in tutta Europa dirigendo le sue
composizioni. Koddly in seguito si interesso notevolmente al problema dell'educazione musicale, e




scrisse molta musica a scopi educativi, per le scuole, nonché diversi libri sull'argomento. Il suo
lavoro in quest'ambito ebbe un profondo effetto nell'educazione musicale, sia nel suo Paese che
all'estero. Gli studiosi parlano delle idee didattiche di Kodaly riassumendole con il titolo "Metodo
Kodaly", anche se il suo lavoro non formo un metodo completo, ma traccio piuttosto una serie di
principi da seguire nell'insegnamento che avevano come base fondamentale il principio della
solmisazione che sara successivamente ripreso e reinterpretato da Roberto Goitre nel suo metodo
didattico Cantar leggendo.Continuo inoltre a comporre per ensemble professionali, con le Danze di
Marosszék (1930, nelle versioni per pianoforte solo e per orchestra), le Danze di Galanta (1933, per
orchestra), le Variazioni Peacock (1939, commissionate dalla Concertgebouw Orchestra celebrare il
cinquantesimo anniversario) e la Missa Brevis (1944, per solisti, coro, orchestra e organo), solo per
citare alcuni fra i1 lavori pit noti. Anche la suite dall'opera Hdry Jdnos (1926) divenne molto nota,
benché venga raramente rappresentata.Kodaly rimase a Budapest per tutta la Seconda Guerra
Mondiale, ritirandosi dall'insegnamento nel 1942. Nel 1945 divenne Presidente del Consiglio delle
Arti Ungherese, e nel 1962 ricevette 1'Ordine della Repubblica Popolare d'Ungheria. Ricopri inoltre
la presidenza del Consiglio Internazionale per la Musica Popolare, e la presidenza onoraria della
Societa Internazionale per I'Educazione Musicale. Il compositore, una delle figure piu note e stimate
fra gli artisti ungheresi, mori a Budapest nel 1967.Nel 1966, un anno prima della sua morte, venne
formato il Quartetto Kodaly, un ensemble d'archi cosi chiamato in suo onore.

Carl Orff

(10 luglio, 1895 — 29 marzo, 1982) compositore tedesco, pedagoga e didatta musicale

E risaputo, pero, che Orff nacque a Monaco da una famiglia bavarese della grande borghesia, molto
attiva nell’esercito tedesco. Suo padre era un ufficiale e sua madre pianista. A cinque anni inizio a
studiare sia il pianoforte che 1’organo e il violoncello. Studio al conservatorio di Monaco fino al
1914. Presto servizio durante la prima guerra mondiale. Lavord poi all’Opera di Mannheim e di
Darmstadt e in seguito tornd a Monaco per completare la sua educazione musicale.Nel 1924 Orff
fondd a Monaco, con 1’amica Dorothea Gilinther, la Giinther Schule, specializzata
nell’insegnamento della musica, della danza e della ginnastica. Fu cosi che poté sviluppare le sue
teorie sull’educazione musicale: a capo di un dipartimento di questa scuola, compose uno
Schulwerk (una raccolta per I’educazione musicale , 1930-1933, rivisti nel 1950-1954), cioé una
serie di esercizi graduali, da ritmi semplici fino a pezzi complessi per gli “Orff-Instrumente" ossia
semplici strumenti a percussione che vengono impiegati per formare il senso del ritmo (tamburello,
xilofono, guiro, triangolo, legnetti sonori, sonagli ecc.).Orff ¢ conosciuto principalmente per i
Carmina Burana. E la prima opera di una trilogia, chiamata Trionfi, che include Catulli Carmina e
il Trionfo di Afrodite. Queste composizioni riflettono il suo interesse che spazia dalla poesia lirica
antica alla poesia goliardica medievale latina. I Carmina Burana sono tratti da alcune poesie del
XIII secolo composte da giovani studenti di un monastero tedesco. I numerosi temi, dall'amore
erotico alla filosofia fino al buon cibo, sono legati dal leitmotiv del tempo che passa
inesorabilmente; I’autore crea deliberatamente una musica semplice, per coro e orchestra, articolata
intorno a dei ritmi vigorosi, dalle sonorita ricche., Orff ¢ ricordato soprattutto per il suo
"Schulwerk" (opera didattica). Nei Paesi di lingua tedesca vengono oggi definiti "Orff-Instrumente"
1 semplici strumenti a percussione che vengono impiegati per formare il senso del ritmo
(tamburello, xilofono, guiro, triangolo, legnetti sonori, sonagli ecc.).




Emile Jaques Dalcroze

(Vienna 1865 - Ginevral950) musicista, compositore e pedagogo svizzero

Nel 1892 viene nominato professore di armonia al Conservatorio di Ginevra e un anno dopo
professore di solfeggio. Manterra queste cattedre fino al 1910. Rilevando le difficolta che i suoi
allievi incontrano nell’esplicare 1 compiti di armonia, perché non sentono interiormente quello che
scrivono, incomincia ad elaborare esercizi di percezione uditiva che formino un orecchio interiore.
Ma si accorge che si ottiene un miglior risultato se si parte dal ritmo coinvolgendo nell’esperienza
musicale anche il corpo. Questo ¢ I’inizio della ritmica. Con un gruppo di allievi presenta le nuove
idee facendo tuornees attraverso 1I’Europa. L’interesse che ne scaturisce ¢ tale che nel 1910 viene
invitato ad aprire un istituto a Hellerau in Germania nel quale insegnare le sue teorie. Presentate le
dimissioni al Conservatorio di Ginevra, Jaques — Dalcroze si trasferisce in Germania dove il suo
istituto diventa in poco tempo un centro culturale internazionale dell’epoca, polo di attrazione per
personalita di tutte le arti. Nel 1914 Jaques — Dalcroze deve lasciare la Germania per aver firmato,
insieme ad altri intellettuali svizzeri, la protesta contro il bombardamento della Cattedrale di Reims
da parte dei tedeschi. E’ a questo punto che apre ’istituto di Ginevra — anche oggi il centro del
metodo — nel quale continua la sua ricerca soprattutto in campo pedagogico. Muore nel 1950. Emile
Jaques — Dalcroze era una personalita molto eclettica. Pianista, molto dotato anche nel campo
dell’improvvisazione, compositore di vari generi musicali, ¢ conosciuto soprattutto per le sue
“chansons” e per i “festspiel” patriottici, spettacoli di massa allestiti per celebrare eventi storici
svizzeri. In queste occasioni si evidenzia anche il suo amore per il teatro. Ebbe une lunga amicizia
con Adolphe Appia, scenografo famoso, che collaboro alle sue idee e ne fu influenzato. Fu amico di
Claparede (maestro di Piaget) e si interesso alle ricerche che questi stava conducendo nel campo
della pedagogia. Conosciuto e introdotto in tutto il mondo nella didattica musicale, il metodo trova
anche applicazioni nella danza, nel teatro e nella rieducazione psicomotoria. Le tre materie
principali che lo costituiscono sono la ritmica, il solfeggio (inteso come sviluppo della percezione
uditiva), e ’improvvisazione. A queste, si affiancano negli studi professionali molte altre materie di
ordine musicale, motorio e pedagogico. La formazione professionale si tiene in Istituti specializzati,
in sezioni di Conservatorio o nelle Universita. Il lavoro teorico e pratico di Dalcroze ha influito in
maniera decisiva non solo sulla pedagogia musicale, ma anche sulla danza e la coreografia, gettando
le basi per un uso educativo e rieducativo della musica e del movimento.La Ritmica, disciplina
fondamentale di questo metodo, consiste nel mettere in relazione i movimenti naturali del corpo, il
linguaggio musicale e le facolta di immaginazione e di riflessione. In questo modo la coscienza del
legame esistente fra percezione e azione si acuisce e le capacita espressive del corpo si ampliano e
si diversificano favorendo di pari passo I’arricchimento del pensiero musicale. Inoltre, facolta
diverse quali la riflessione, la memoria e la concentrazione, come anche la spontaneita e la
creativita, vengono esercitate in modo armonioso. Le lezioni di Ritmica si praticano in gruppo, ma
ogni singolo allievo ne ¢ parte attiva ed integrante poiché I’esperienza individuale ¢ centrale nella
pedagogia dalcroziana. I diversi aspetti del discorso musicale vengono percepiti e espressi con il
movimento, stimolati e sostenuti dall’improvvisazione pianistica/vocale/strumentale dell’insegnante
il quale adegua costantemente la musica alle capacita ed ai progressi degli allievi tenendo conto
della loro individualita e possibilita espressiva.
L’educazione musicale secondo questo metodo si articola su tre aree di studio:

* la Ritmica che sviluppa la capacita di risposta spontanea del corpo alla musica attraverso il

movimento;
* il Solfeggio che educa I’orecchio e la voce;
* I’Improvvisazione che riunisce tutti gli elementi finora menzionati e libera le potenzialita
creative individuali.



Gli obiettivi educativi sono molteplici:
* trovare il piacere di esprimersi con il corpo in sintonia con la musica
* sviluppare I’orecchio e acquisire una comprensione musicale globale e profonda
* sviluppare la consapevolezza corporea (coordinazione, reazione, dosaggio dell’energia,
equilibrio, uso del peso ecc.)
* sviluppare la personalita nella sua interezza (sfera cognitiva, affettiva, psico-motoria)
* educare le capacita creative ed artistiche
* collaborare e adeguarsi al gruppo, nel rispetto di sé e degli altri

La musicoterapia

¢ una disciplina di medicina alternativa che utilizza la musica (forma di comunicazione non-
verbale) come strumento per intervenire sul disagio di persone malate o affette da handicap, agendo
soprattutto a livello psicosomatico.Sin dall'antichita si hanno notizie sull'utilizzo della musica per
fini terapeutici, oggi le conoscenze in quest'ambito sono sicuramente maggiori € 1 musicoterapeuti
sono ormai figure professionali con alle spalle un'ampia e approfondita preparazione. Infatti
elemento fondamentale ¢ il rapporto che si stabilisce tra paziente e musicoterapeuta, dove il
linguaggio per comunicare ¢ dunque quello della "musica", dove per "musica" s'intende l'intero
mondo del suono e cioé: suono e ritmo, suono ¢ movimento, € infine vocalita. Il concetto di
musicoterapia come tale si sviluppa solo all'inizio del secolo scorso e seppure non sia ancora
annoverata tra le tecniche mediche riconosciute ufficialmente dalla medicina tradizionale, essa
diviene un supporto importante ed utilizzata per svariate tipologie di malattie, prevalentemente di
origine nervosa.l principi base della pratica musicoterapeutica sono:

* il paziente ¢ assolutamente parte attiva della terapia;

* la centralita del rapporto di fiducia e 'accettazione incondizionata rispetto al paziente;

* l'adattamento e la personalizzazione della tecnica volta per volta;

* scambio reciproco di proposte tra paziente e musicoterapeuta.
La musica da alla persona malata la possibilita di esprimere e percepire le proprie emozioni, di
mostrare 0 comunicare 1 propri sentimenti o stati d'animo attraverso il linguaggio non-
verbale.Tipico ¢ il caso degli individui affetti da autismo, cio¢ individui che sono in una condizione
patologica della personalita, per cui tendono a rinchiudersi in se stessi rifiutando ogni
comunicazione con l'esterno. La musica dunque permette al mondo esterno di entrare nella mente
del malato, favorendo I'inizio di un processo di apertura.
La Musicoterapia si divide in tre rami principali:

* la Musicoterapia recettiva

* la Musicoterapia attiva

* la Musicoterapia integrata
Nella Musicoterapia recettiva al paziente viene fatta ascoltare musica registrata o eseguita dal vivo
dal terapeuta.
La Musicoterapia attiva si basa invece sull'improvvisazione musicale tra paziente e terapeuta.
Il paziente diventa soggetto attivo, partner musicale (per questo non ¢ necessario che il paziente
abbia avuto alcuna formazione musicale precedente). Questo tipo di musicoterapia ¢ riuscita a volte
ad attenuare blocchi neurologici seri.
La musicoterapia integrata utilizza elementi della musicoterapia attiva, elementi delle musicoterapia
passiva e elementi di altre metodologie e discipline (ad esesempio training autogeno, fantasia
guidata, tecniche di visualizzazione, yoga)
La musicoterapia viene utilizzata anche con finalita preventiva.



