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Prefazione

			Il producer (o beatmaker) è un musicista molto atipico. I suoi strumenti elettronici gli consentono di ottenere risultati in un tempo molto più breve rispetto a quello normalmente richiesto all’esecutore tradizionale, come ad esempio un pianista classico o un batterista jazz. Il producer principiante spesso non compie studi musicali veri e propri. Ciò non gli impedisce di creare le sue prime opere, ma la mancanza di una formazione teorica comporta delle conseguenze.

			Senza i riferimenti più tipici di un percorso di studi, il producer è privo di condizionamenti e può quindi risultare molto originale. D’altro canto, ha un rapporto difficile con la musica accademica, verso la quale è spesso in soggezione, anche se crede che lo studio della teoria possa snaturare la sua identità artistica. Il producer principiante non sa come usare le note e il ritmo, perciò crea i suoi brani o beats procedendo per tentativi. Questo metodo può dare risultati interessanti ma spesso è poco fruttuoso. 

			Gli svantaggi, quindi, superano i vantaggi. Soltanto i pochi provvisti già in principio di un buon orecchio musicale (la virtù più importante per chiunque faccia musica) raggiungono risultati soddisfacenti. Gli altri, i meno dotati, sono tagliati fuori o quantomeno devono transitare da un lungo apprendistato fatto perlopiù di esperimenti, a volte goffi e frustranti.

			Al contrario, il producer che acquisisce una solida formazione musicale dotandosi di specifiche competenze scopre di avere un mondo sconfinato di fronte a sé. Se conosce i concetti e le tecniche della composizione musicale e ne sa usare tutti gli strumenti, possiede un potenziale notevole che, supportato dalle attrezzature tecnologiche, lo sosterrà per tutto il suo percorso professionale.

			Questo libro nasce da una sperimentazione didattica. Molti anni fa, nei corsi di Dj Producer alla NAM di Milano, decisi di inserire la teoria musicale. Erano poche lezioni, ma permisero di fare alcune osservazioni. Gli allievi, inizialmente, non conoscevano il significato di parole come composizione, arrangiamento, forma. Nessuno aveva alcuna istruzione musicale, teorica o pratica. L’interesse generale degli aspiranti producer era focalizzato quasi esclusivamente sull’uso degli strumenti elettronici (daw, controller, synth, sampling) e sulla ricerca di un particolare sound, mentre alla composizione e all’arrangiamento era riservata ben poca attenzione. 

			Ciò nonostante, gli allievi si dedicavano già attivamente alla produzione lasciandosi condurre dall’istinto, con risultati diversi. I più scaltri copiavano i loro producer preferiti e riuscivano così a dare un senso alla loro musica. Altri procedevano a tentoni e realizzavano lavori sconclusionati, con strutture sproporzionate e privi di elementi melodici e armonia. 

			Un buon producer è tale prima di utilizzare le macchine, non grazie alla strumentazione che usa. L’elettronica è uno strumento meraviglioso ma è la musicalità che fa la differenza. Non tutti ottengono gli stessi risultati usando Logic Pro o Ableton Live. Il successo nasce dalle idee e dall’abilità nel realizzarle. Ecco il punto: il producer è un musicista. Come tale, deve conoscere il linguaggio e la grammatica musicale. 

			Fu così che iniziai a parlare di note, scale, accordi, tempi di battuta. Un classico corso di teoria e solfeggio avrebbe scoraggiato i più, ma si potevano tradurre i concetti della teoria e armonia musicale nel linguaggio di chi usa i software musicali: il piano roll. I mattoncini in griglia del piano roll permettevano di illustrare, ascoltare e comprendere le note e gli accordi utilizzati. 

			Questa sperimentazione didattica è poi diventata un programma di studio vero e proprio grazie ai colleghi Cesare Pizzetti, che ha raccolto l’idea, e Gabriele Bernardi, che l’ha portata a compimento, sviluppandola e trasformandola in un metodo con forma solida e organica.

			Con Comporre musica elettronica Gabriele Bernardi traccia un solco importante nella didattica musicale, inaugurando un nuovo tipo di linguaggio e costruendo un ponte tra la musica elettronica e lo studio della teoria musicale. 

			Questo testo (al quale ho potuto contribuire con due capitoli, il quarto e l’undicesimo) offre ai producer e ai beatmaker l’opportunità di diventare consapevoli dei mezzi della teoria, dell’armonia, dell’arrangiamento e della composizione, per affrontare con maggiori competenze la musica di oggi e di domani. Nei prossimi decenni le tecnologie saranno ancora più sofisticate, i generi musicali andranno verso nuove direzioni. Ma alla base ci saranno sempre le due materie prime di cui è fatta la Musica: le note e il ritmo. Qualunque sia il futuro della produzione musicale – elettronica e non – una buona preparazione teorico-musicale sarà sempre attuale e consentirà, a chi la possiede, di fare la differenza.

			Claudio Flaminio 

		

			
1. I suoni sul piano roll

			
Conformazione del piano roll

			L’area di lavoro per il compositore di musica elettronica è denominata piano roll: è un sistema bidimensionale sul cui asse orizzontale è rappresentato lo scorrere del tempo, mentre sull’asse verticale l’altezza in frequenza dei suoni, ordinati dal più grave al più acuto. Come si può vedere dall’immagine, le varie righe nell’asse verticale corrispondono ai tasti bianchi e neri di un pianoforte.

				
						[image: Vedi didascalia]
						Fig. 1.1 Conformazione del piano roll

				

			
			Per comprendere l’organizzazione dei suoni in musica bisogna prima di tutto imparare un’unità di misura fondamentale: l’ottava. Essa coincide col raddoppio di frequenza di un qualunque suono, quindi ad esempio un Do5 (523,25 Hz) è il doppio più acuto di un Do4 (261,63 Hz).

			Il numero associato a una qualunque nota indica appunto l’acutezza o gravità del suono, partendo dalla minima soglia di udibilità posta all’ottava 0.

			Secondo lo standard della musica occidentale, l’ottava viene divisa in 12 semitoni, cioè in 12 “scalini” frequenziali di uguale ampiezza. Il semitono è dunque l’intervallo più piccolo rappresentabile su un qualunque piano roll.

				
					[image: Vedi didascalia]
					
						Fig. 1.2 Divisione dell’ottava in semitoni

					
				

			
			
Note e intervalli

			L’insieme dei 12 semitoni crea la cosiddetta scala cromatica, invero non molto utilizzata in composizione perché priva di un vero centro, nonché molto tensionale. Al posto della scala cromatica si preferisce la scala diatonica, che suddivide un’ottava in sette note cui si aggiunge la ripetizione della nota di partenza.

			Dalla figura 1.3 si evince che le note non distano sempre tra loro un semitono, ma il più delle volte un tono (cioè due semitoni). Il termine “scala diatonica” significa infatti che non c’è sempre la stessa distanza tra un suono e l’altro, come invece accade nella scala cromatica.

				
					[image: Vedi didascalia]
					
						Fig.1.3 Divisione dell’ottava nelle sette note musicali

					
				

			
			Le note musicali si chiamano Do, Re, Mi, Fa Sol, La, Si, oppure nel sistema anglosassone C, D, E, F, G, A, B (si inizia a contare dalla nota naturalmente prodotta da un diapason, cioè appunto il La = A). Sul piano roll la dicitura Do4 o C4 indica la nota e l’ottava di riferimento, dove l’ottava 4 è l’ottava centrale di un pianoforte.

			La distanza tra due suoni si chiama intervallo e viene misurata in due modi: contando lo scarto di note (es. Do-Sol è un intervallo di quinta, perché intercorrono cinque note partendo da Do e arrivando a Sol), oppure lo scarto in semitoni (es. Do-Sol ha sette semitoni di distanza, contando gli spazi sul piano roll).

			Per quanto sul piano roll sia comodo contare in semitoni, il conteggio in note tornerà utile proprio nella fase di composizione, poiché si riferisce alla scala diatonica normalmente usata in musica.
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						Fig. 1.4 Esempi di intervalli contati in distanza di note e distanza di semitoni

					
				

			
			
La scala maggiore

			La scala ottenuta partendo da Do e arrivando al Do successivo prende il nome di scala maggiore di Do, e si forma sui tasti bianchi del pianoforte.

			Se contata in semitoni, segue lo schema Tono-Tono-Semitono-Tono-Tono-Tono-Semitono.

			Ogni nota della scala va poi numerata: Do è la prima nota, Re la seconda, Mi la terza e così via fino all’ottava che sarà un altro Do. Questi numeri si chiamano gradi della scala e assegnano un ruolo a ogni nota.

			La nota di primo grado si chiama tonica, ed è la più importante in quanto viene percepita come nota più stabile attorno a cui sono attratte tutte le altre note della scala.

		
			[image: Vedi didascalia]
					
						Fig. 1.5 Scala maggiore di Do e gradi della scala

					
				

			
			Con il metodo Tono-Tono-Semitono-Tono-Tono-Tono-Semitono possiamo costruire non solo la scala maggiore di Do, ma qualunque scala maggiore. 

			Al variare della tonica ci si accorge che alcune note non sono più sui tasti bianchi del pianoforte: il termine diesis (simbolo #) è utilizzato per indicare che la nota interessata è stata alzata di un semitono. Anche sul piano roll si può notare come i diesis siano colorati in maniera diversa dalle note naturali.

			Esempio con scala maggiore di Re: le note sono Re-Mi-Fa#-Sol-La-Si-Do#, perché se fossero solo tasti bianchi del pianoforte verrebbe meno la costruzione della scala T-T-st-T-T-T-st e di conseguenza si otterrebbe un suono completamente diverso. 

		
			[image: Vedi didascalia]
					
						Fig. 1.6 Scala maggiore di Re

					
				

			
			Ci sono poi casi in cui le scale maggiori costringono una nota ad abbassarsi di semitono, come nel caso di Fa maggiore, dove il Si è abbassato di un semitono per coincidere con la conformazione degli intervalli. In questo caso la nota prende il nome di bemolle (simbolo b), anche se questo simbolo non viene rappresentato sulle Digital Audio Workstation. La nota Sib in questo caso sarà sostituita da La#, che ha lo stesso suono.

		
			[image: Vedi didascalia]
					
						Fig. 1.7 Scala maggiore di Fa

					
				

			
			Se si compone utilizzando le note della scala si ottiene un immediato senso di soddisfazione e musicalità, perché la scala maggiore è consonante e permette tantissime combinazioni per creare melodie originali. L’utilizzo di note fuori scala rischia invece di creare dissonanze o conflitti.

			In questo caso si può intervenire con lo strumento scale quantize (o “quantizzazione di scala”), che approssima le eventuali note fuori scala ai gradi più vicini della scala diatonica.

				
					[image: Vedi didascalia]
					
						Fig. 1.8 Melodia composta con note fuori scala successivamente quantizzate in scala maggiore di Do

					
				

			
			Il processo di quantizzazione di scala può essere fatto a posteriori, ad esempio in programmi come Logic Pro, oppure a priori come nel caso del plug-in “Scale” di Ableton, che scarta direttamente le note fuori scala creando un piano roll di sette note su scala diatonica.

			
Master keyboard: dinamica ed espressività

			Oltre al pianoforte e alle tastiere digitali esistono tipi di tastiere “mute”, che trasmettono informazioni anziché segnali acustici: si chiamano master keyboard. Sono disponibili tipicamente a 25, 49, 61, fino a 88 tasti.

			Le master keyboard permettono di registrare parti in real-time direttamente sui programmi di editing, assegnando un suono prelevato dalle loro librerie.

			Non vengono registrate solo l’altezza e la durata delle note, ma anche tutte le particolarità espressive tipiche della performance umana; ecco dunque che registrare parti dal vivo potrà cambiare radicalmente l’esito di una composizione di musica elettronica e non solo.

			La forza con cui viene premuto un tasto conferisce il valore di velocity alla nota, e sul piano roll può comparire un valore da 0 a 127 o una diversa gradazione di colore. 
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