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Prefazione




    “Quella disciplina che ha per oggetto lo studio dei diversi accordi, del rapporto fra di essi, delle combinazioni accidentali e dell’uso che se ne deve fare si chiama scienza dell’armonia.”




    Nicolaj Rimskij Korsakov


     


    “L’armonia è la teoria degli accordi e delle loro possibilità di collegamento con riguardo ai loro valori architettonici, melodici e ritmici e ai loro rapporti di equilibrio.”




    Arnold Schönberg




    L’armonia è una materia che attrae ma a volte spaventa. Spesso, di fronte ai manuali di armonia, gli studenti fanno fatica più del dovuto a comprendere concetti, regole, meccanismi. Molti di quelli che proseguono fanno sforzi notevoli per arrivare a padroneggiare le basi dell’armonia. Altri si scoraggiano e abbandonano il libro. Ma l’armonia non è così complicata. Bisogna prenderla per il verso giusto.




    Una cosa è certa. È troppo importante per non essere studiata. Un libro difficile, una spiegazione fumosa non possono farci allontanare da questa meravigliosa disciplina. Chi fa musica senza conoscere l’armonia perde un’occasione. Non si può capire la musica senza aver chiaro il ruolo che svolgono gli accordi e il loro rapporto con la melodia. Questo libro si chiama “Capire l’armonia moderna” perché vuole arrivare a tutti, nella certezza che chiunque possa capire l’armonia.




    La musica di ogni parte del mondo è caratterizzata da alcuni elementi che la rendono unica. Nella musica africana sono il ritmo e l’uso del canto naturale. In quella indiana sono le scale musicali abbinate ad articolazioni ritmiche. In Asia orientale sono l’assenza di semitoni nelle scale e le atmosfere sospese. La musica occidentale si distingue per l’uso della melodia e dell’armonia.




    Nella storia della musica occidentale l’armonia ha raggiunto livelli altissimi tanto da poter essere considerata uno dei fenomeni culturali più ricchi e interessanti della cultura di questa parte del mondo. Grazie all’incontro tra melodia e armonia sono stati scritti alcuni dei più grandi capolavori dell’arte musicale. Palestrina, Vivaldi, Bach, Mozart, Beethoven, Wagner, Verdi, Puccini, Debussy, fino a Gershwin, Ellington, Jobim, Lennon e McCartney hanno tutti attinto alla fonte dell’armonia per creare la loro musica. Le composizioni di questi artisti si possono considerare tra le più grandi opere d’arte occidentali di sempre, al pari della Cappella Sistina, la Divina Commedia, la Gioconda o il Colosseo.




    



    Mi piace pensare all’armonia come al materiale del musicista. Al pari del marmo per lo scultore, le parole per lo scrittore e il colore per il pittore, il musicista trova negli accordi materia da modellare, con cui sperimentare e, perché no, giocare. Gli accordi si prestano a essere sfruttati in tutte le loro forme e il musicista può combinarli, invertirli, stravolgerli, ribaltarli, alterarli e poi ascoltare il risultato.




    La padronanza dell’armonia non garantisce il successo di una composizione – dove per successo si intende la buona riuscita – ma offre una solidissima base per le proprie idee. Se la melodia resta ancora un misterioso e inafferrabile frutto del genio e del talento, quindi difficilmente codificabile, l’armonia è limpida, oggettiva, analizzabile. Ed è alla portata di tutti, anche di chi non sente di avere un grande talento compositivo. È una disciplina che si presta a essere studiata con metodo. La conoscenza dell’armonia assicura una buona consapevolezza dei meccanismi che regolano la musica occidentale ed è utile non solo per comporre o arrangiare, ma anche per capire meglio quello che si suona o semplicemente si ascolta.




    Questo libro è la nuova edizione rivista, arricchita e aggiornata di un manuale pubblicato per la prima volta nel 2017. A sua volta, la prima edizione nasceva da dispense che ho usato per quasi vent’anni in aula. Il suo contenuto è stato quindi ampiamente collaudato e credo che abbia decisamente superato ogni possibile prova.




    È un libro pensato per tutti, anche per i principianti, e ha l’obiettivo di far comprendere l’armonia moderna (ovvero l’armonia come viene utilizzata in generi quali jazz, blues, pop, rock ecc.), nel modo più chiaro e pratico. Non pretende di essere approfondito come certi testi classici – uno su tutti Armonia di Walter Piston, che consiglio per uno studio avanzato (in fondo al libro potrete trovare la bibliografia con molti altri titoli illustri) – ma partendo dalle basi e accompagnando il lettore passo dopo passo, arriva fino a concetti molto avanzati e moderni.




    Il testo si rivolge sia a chi si avvicina per la prima volta all’armonia, sia a chi l’ha già studiata e magari è rimasto con qualche dubbio. In ogni caso, per affrontarlo sono sufficienti le nozioni di base di teoria musicale. Una buona conoscenza degli intervalli è indispensabile per la costruzione degli accordi. Sono convinto che studiare queste pagine e fare gli esercizi permetta un’ottima comprensione degli accordi e di come si comportano nella stragrande maggioranza della musica che ascoltiamo e suoniamo.




    È un testo dedicato alla musica moderna. Non è indirizzato a un genere musicale particolare. Per comprendere nel dettaglio alcuni generi, come un uso approfondito dell’armonia nel jazz, ci sono testi dedicati. Qui sono trattate tecniche particolari come armonia modale, Coltrane Changes, riarmonizzazioni avanzate, policordi e molto altro. In questa nuova edizione ho voluto aggiungere due delle tendenze armoniche degli ultimi anni che reputo più interessanti: l’armonia negativa, che tanto incuriosisce ma che molti studenti ancora non hanno compreso fino in fondo, e l’uso degli accordi nel genere neo soul, un mondo musicale che fonde jazz e hip hop da cui è nato un approccio armonico innovativo. Quindi c’è tanto materiale. Prendetevi il vostro tempo per studiare bene e sono sicuro che ne trarrete soddisfazione.




    Un avvertimento: lo studio delle regole armoniche serve a poco se quelle regole non si applicano. Il modo migliore per imparare veramente l’armonia è usarla! Usarla in tutte le sue forme, anche le più semplici. Spesso gli studenti sono in soggezione di fronte ai giganti della musica. Ma non serve saper suonare il jazz di John Coltrane per comprendere l’armonia. Si può capire molto della musica anche solto studiando una canzone di Lucio Battisti o osservando come è fatto un giro di blues. Abituarsi ad analizzare velocemente un brano, provare a riarmonizzarlo, giocare con i rivolti, ascoltare il suono degli accordi che cambiano. Tutto questo allena a una buona padronanza armonica e può essere molto divertente.




    [image: Una persona si trova in riva a un lago con i tasti di un pianoforte, di fronte a montagne sormontate da note musicali sovradimensionate, che si riflettono nell'acqua.]


  




  

    



    1. Introduzione all’armonia




    Qualcuno la definisce arte, qualcun altro scienza, per altri ancora è una teoria. L’armonia musicale è tutto questo e molto di più.




    Prima di tutto, l’armonia è una disciplina da studiare e da applicare per conoscere una parte indispensabile della musica: gli accordi. L’armonia tratta la formazione, le caratteristiche, le relazioni e l’uso degli accordi. Studiare l’armonia significa imparare a governare gli incontri simultanei tra i suoni, saperli formare in accordi e conoscere le tecniche per usarli. Gli accordi sono la combinazione simultanea di più suoni diversi.




    Che differenza c’è tra una melodia e un’armonia?




    Due o più note suonate una dopo l’altra (scritte su pentagramma in forma orizzontale) formano una melodia. Si possono definire note diacroniche.




    [image: Tavola musicale con chiave di violino e tre note intere: Mi, Do e La. Un indicatore di tempo indica "1.1" a sinistra.]




    Due o più note suonate insieme (disposte in forma verticale) creano un’armonia. Si possono definire note sincroniche.




    [image: Un pentagramma in chiave di violino con un tempo in 4/4.]




    Prima di entrare nel vivo, partiamo da alcune considerazioni generali.




    L’armonia è un concetto che si applica a molti ambiti. Riguarda i rapporti umani, l’architettura, l’arte visiva. In tutti i casi, l’armonia è generalmente associata a equilibrio, bellezza, benessere, gradevolezza. Tutte qualità che interessano anche la musica. Anche se, come vedremo, l’armonia può essere volutamente instabile e dissonante.




    Noi occidentali tendiamo a dare per scontata l’armonia musicale. Per noi è un fatto ovvio. Ma si può fare musica anche senza armonia. Molte altre culture trattano l’armonia in modo completamente diverso, dandole meno importanza o non dandogliene affatto. Per alcuni popoli l’armonia in musica semplicemente non esiste. In passato è stato così anche per noi europei. Per secoli, dagli antichi greci ai romani, si è fatta musica senza usare gli accordi. Poi, l’abbinamento di più suoni simultanei è diventato una costante della musica europea e la costruzione armonica è progredita in forme meravigliose e dimensioni grandiose. Basta ascoltare un accordo suonato da un’intera orchestra sinfonica per accorgersi che si tratta di una creazione monumentale.




    



    I grandi risultati raggiunti dall’armonia si devono quindi soprattutto alla cultura musicale europea. Non si può dire lo stesso per il ritmo, il cui sviluppo si deve principalmente ai popoli africani.




    Oggi, però, la musica è contaminata. L’Africa ha dato a noi occidentali ritmi che storicamente non ci appartengono. E viceversa, con la globalizzazione, molte musiche popolari del mondo hanno iniziato ad applicare il nostro modo di usare gli accordi.




    
1.1 L’armonia tonale




    Come già detto, questo testo affronta l’armonia nell’ambito della musica moderna, ovvero la musica popolare (sia quella tradizionale che il pop), il jazz, il blues e in generale tutto ciò che non è musica classica. Quasi tutto il libro tratta concetti e regole che dipendono dal sistema dell’armonia tonale, che si è affermato in Europa (e poi in America) dal Settecento in poi.




    Ma cos’è l’armonia tonale?




    Chiariamo subito: per qualsiasi abitante di un paese occidentale, la maggioranza della musica è tonale. Per gli europei, dalla musica classica alle canzoni popolari, il linguaggio tonale riguarda quasi tutta la musica che va dal Settecento al Novecento e ancora oggi viene ampiamente utilizzato.




    L’armonia tonale si basa sulla tonalità, un sistema che utilizza un numero limitato di suoni (le note della scala) per generare melodie e accordi. Le note gravitano intorno a una tonica, la nota che dà il nome alla scala su cui si basa la tonalità. Nella tonalità, la tonica è la nota che comanda, definisce i rapporti e gli equilibri della tonalità.




    Nel sistema tonale gli accordi non hanno tutti lo stesso valore ma seguono una gerarchia ben precisa che dipende dal loro rapporto nei confronti della tonica. Questo rapporto può essere stabile o instabile. Alcuni accordi sono più stabili, altri meno, altri per nulla.




    Ecco le caratteristiche principali dell’armonia tonale:




    •La tonalità si forma con le note della scala (scala di La maggiore → tonalità di La maggiore)




    •Al centro della tonalità c’è la prima nota della scala, chiamata tonica. È la nota che dà il nome sia alla scala che alla tonalità. La tonica è il centro attorno a cui gravita tutta l’armonia.




    •L’armonia tonale usa diversi accordi (il giro di accordi, la sequenza di accordi o la progressione armonica). Un brano con un solo accordo non è tonale.




    •Ogni accordo, all’interno della tonalità, svolge un ruolo ben preciso in base alle note e agli intervalli che contiene e ai rapporti con la tonica e gli altri accordi. L’armonia tonale è quindi un sistema in cui ogni accordo svolge una funzione. Per questo si parla anche di armonia funzionale.




    •Il grado di stabilità degli accordi dipende dalle note che contengono e dal loro rapporto con la tonica.




    •L’armonia tonale è dinamica, è in continuo movimento (che si traduce in continuo cambio di accordi), ha bisogno di energia e questa energia è data dall’alternanza tra la stabilità e l’instabilità degli accordi.




    
1.2 Armonia classica, armonia moderna




    Se durante o dopo lo studio di questo libro avrete occasione di studiare o semplicemente sfogliare un libro di armonia classica (e vi consiglio di farlo), noterete subito parecchie differenze nel modo di esporre gli argomenti, nelle forme di analisi e molto altro. Il materiale musicale è lo stesso, ma tra il modo di studiare l’armonia in ambito “classico” e in ambito “moderno” cambia l’approccio.




    Nella musica classica lo studio dell’armonia si affronta seguendo le leggi della condotta delle parti (il dettaglio dei movimenti delle single note tra un accordo e l’altro). Ogni passaggio armonico segue regole precise e vincolanti. I trattati di musica classica pullulano di “successioni proibite”, “movimenti vietati”, “salti da evitare” e avvertimenti come “non si deve usare”, “bisogna attenersi alle norme” e così via. Il criterio su cui si basano questi approcci è che, prima di lasciare libero lo studente, lo si deve formare con severità per fargli acquisire la consapevolezza di ogni singolo particolare armonico.




    L’aspetto negativo di questo metodo è che il percorso di apprendimento procede lentamente e risulta macchinoso. Quello positivo è che lo studente impara la cura del dettaglio armonico, anche dal punto di vista uditivo: l’orecchio si arricchisce.




    Nella musica moderna siamo molto meno rigidi. Il passaggio tra un accordo e l’altro è più libero e spesso (a torto o a ragione, ma questo è un discorso a parte) non tiene conto della condotta delle parti.




    Inoltre, per identificare gli accordi, nella musica moderna si possono usare le sigle, per esempio Fa7 (o F7 con la sigla anglosassone). Le sigle indicano quale accordo suonare ma non specificano la disposizione delle note (che, come vedremo, possono assumere posizioni diverse).




    Con le sigle, la posizione delle note di un accordo e la condotta delle parti sono a discrezione dell’esecutore. È un approccio superficiale? Un po’ sì, ma è funzionale al modo di suonare. Con meno vincoli si lascia spazio alla libertà di interpretazione, all’ improvvisazione e all’estro, tutte qualità dei musicisti jazz, rock, pop e di altri generi che rientrano nella “musica moderna”.




    Entrambi gli approcci, classico e moderno, rispecchiano le diverse filosofie delle due storie musicali: rigore, precisione, tradizione, virtuosismo per la musica classica; libertà di espressione, improvvisazione, evoluzione per la musica moderna. Ciascuna delle due modalità è la più adatta nel proprio campo. Sono convinto che, alla fine, molti musicisti classici guardino con ammirazione la capacità improvvisare dei jazzisti così come molti musicisti moderni invidino ai classici il rigore e la cura del dettaglio.




    Per avere una conoscenza approfondita dell’armonia non è possibile fermarsi allo studio di un solo metodo o di un solo libro. Il mio consiglio è di esplorare i diversi approcci e imparare a utilizzarli in base al proprio contesto musicale.




    Noi musicisti moderni dobbiamo evitare di considerare l’armonia classica accademica come qualcosa di obsoleto. Al contrario, la sua precisione, il suo rigore sono uno stimolo per migliorare anche le armonie moderne. E non va dimenticato che è la madre del nostro sistema armonico, il sistema dell’armonia moderna.




    
1.3 Cenni di storia dell’armonia




    L’armonia non è sempre esistita. Per come la intendiamo oggi, è il risultato di una lunga evoluzione che nasce dai primi tentativi di abbinare due note, gradualmente si è arricchita con le triadi fino ad arrivare ad accordi sempre più complessi. L’armonia si è sviluppata lentamente nei secoli di pari passo con la crescita di una sensibilità armonica e la percezione sempre più avanzata del rapporto consonanza/dissonanza.




    Antica Grecia




    La storia dell’armonia inizia tra il VI e V secolo a.C. con le teorie di Pitagora. Grazie a esperimenti su corde vibranti, Pitagora scopre i rapporti numerici tra i suoni e le differenze tra consonanze e dissonanze.




    Ma nell’antica Grecia la musica è solo melodica. Non esistono gli accordi. Il concetto di armonia riguarda soltanto la matematica e la filosofia. Gli antichi greci concepiscono il concetto di sinfonia (consonanza) e diafonia (dissonanza) in relazione al rapporto tra due suoni (l’intervallo), inteso in senso melodico e non armonico. La musica è espressa soltanto in melodie in forma di monodia, fatte di una sola nota alla volta e senza alcun accompagnamento armonico.




    Non esiste ancora l’idea di usare simultaneamente due o più suoni. Fino a quel momento, si usa soltanto l’omofonia (unisono) e l’antifonia (ottava) ma alcune testimonianze narrano di accompagnamenti strumentali a intervalli di quarta.




    Antica Roma




    Durante l’epoca romana prevale il canto monodico e corale. I teorici musicali romani, pur non aggiungendo significativi sviluppi teorici, ripropongono le idee e i risultati dei greci.




    Con l’affermazione del Cristianesimo, la musica si adatta alle esigenze della liturgia, dando vita al canto gregoriano nel VI secolo d.C. Questa forma di canto è basata su una struttura modale. Tra il 650 e il 750 d.C., vengono introdotti gli otto modi ecclesiastici per i canti liturgici che diventano la base della teoria musicale fino al XVII secolo.




    L’organum




    Il passaggio decisivo tra monodia e polifonia è dato dall’organum (IX secolo). L’organum, caratterizzato da una vera e propria seconda melodia aggiunta al canto dato pone le basi per la nascita del contrappunto (sovrapposizione di una seconda melodia).




    È il momento in cui si sviluppa l’idea di movimento delle voci, moto parallelo, moto contrario e moto obliquo.




    Nel XIII secolo, la polifonia si evolve e si assegna al tenor, la voce più bassa, il punto di riferimento per il contrappunto medievale e rinascimentale. Mentre il tenor si muove con note lunghe, le altre voci si dividono in note più brevi.




    Rinascimento




    Il Rinascimento vede la maturazione dell’armonia con le opere sacre di Giovanni da Palestrina (1525-1594) e Orlando Lasso (1532-1595). La musica è ancora contrappuntistica ma lentamente inizia a cedere il passo all’uso di successioni di accordi.




    



    Il madrigale, in particolare, introduce l’uso di accordi veri e propri, oltre al cromatismo e alla dissonanza. Claudio Monteverdi (1567-1643), maggiore esponente del madrigale, porta questa forma al massimo splendore. Nei suoi trattati, il teorico Gioseffo Zarlino (1517-1590) pone le basi per lo sviluppo della disciplina armonica moderna definendo i modi maggiore e minore.




    L’evoluzione musicale porta finalmente il compositore (e poi l’ascoltatore) a disporre di una sensibilità armonica. L’accordo è ormai dotato di una sua dimensione espressiva.




    Barocco




    Nel periodo barocco la triade viene pienamente riconosciuta e teorizzata come l’accordo di base dell’armonia musicale. È di grande valore l’opera del compositore e teorico Jean-Philippe Rameau (1683-1764), considerato il padre della teoria armonica moderna. Rameau introduce i primi concetti di funzioni armoniche che sono determinanti nell’affermazione dell’armonia tonale.




    Il sistema temperato e l’epoca tonale




    Con l’adozione del sistema temperato equabile (suddivisione dell’ottava in dodici semitoni uguali) e l’opera di Johann Sebastian Bach (1685-1750) nasce l’armonia tonale, ossia l’armonia organizzata intorno a una tonica. È il passaggio alla modernità. Le regole armoniche utilizzate da Bach e dai suoi successori sono le stesse che usiamo ancora oggi, almeno per quanto riguarda la musica tonale. Bach è considerato il più grande innovatore in campo musicale e la sua opera è ancora oggi un grande esempio di modernità e ricchezza armonica.




    Il periodo successivo conosce notevoli sviluppi. Entriamo nell’epoca classica, che ha tra i suoi protagonisti Haydn (1732-1803), Mozart (1756-91), Beethoven (1770-1827) seguiti da Schubert (1797-1828) e Chopin (1810-1849).




    Insieme alla diffusione di importanti forme musicali come la sonata e una fortissima affermazione della musica tonale, il contrappunto torna a essere un elemento importante delle grandi architetture musicali che trovano una meravigliosa dimensione nell’orchestra, che da un ensemble di archi cresce sempre di più fino ad arrivare in alcuni casi al “gigantismo” orchestrale. Un esempio è la Sinfonia Fantastica di Hector Berlioz (1803-1869), composta nel 1830 per un’orchestra di cento elementi. Un altro esempio, di oltre ottant’anni più tardi, è La sagra della primavera di Igor Stravinsky, per un numero simile di esecutori.




    I confini del periodo tonale




    Nella seconda metà dell’Ottocento, Richard Wagner (1813-1883) con il suo cromatismo esplora la musica tonale fino ai suoi limiti. Pur mantenendo un forte senso tonale, Wagner sviluppa l’armonia attraverso alterazioni cromatiche, modulazioni, cadenze destabilizzanti, in un percorso al termine del quale nessun altro musicista sembra più in grado di poter aggiungere altro. È un momento decisivo: da qui in poi nessuno andrà oltre e l’armonia tonale rimarrà negli ambiti fin qui esplorati.




    Nei decenni a venire non mancheranno le innovazioni armoniche, ma riguarderanno tutto ciò che non è strettamente tonale.




    



    Le rivoluzioni armoniche a cavallo tra Ottocento e Novecento




    Ben più radicali sono le innovazioni di Claude Debussy (1862-1918). La sua musica è caratterizzata da un deciso abbandono di metodi e mezzi compositivi in uso fino ad allora. Debussy rivoluziona l’armonia utilizzando condotte delle parti libere da vincoli, successioni armoniche audaci, accordi di qualunque tipo. Sperimenta scale esotiche come la scala esatonale o la pentatonica, compone ispirandosi a musiche orientali, recupera modi antichi, ignora i rapporti dominante-tonica. La sua musica ha un suono moderno e le sue sperimentazioni non alterano un carattere poetico che per certi versi mantiene un senso tonale, ma solo all’apparenza.




    Il senso tonale viene temporaneamente archiviato con l’avvento di Arnold Schönberg (1874-1951) e dei suoi discepoli Alban Berg (1885-1935) e Anton Webern (1883-1945).




    Schönberg sviluppa la dodecafonia, un sistema completamente nuovo che si basa su modelli matematici e vincoli formali. È un sistema atonale. Nulla della tradizione viene mantenuto. La musica cambia radicalmente, diviene astratta, in linea con altri movimenti artistici europei dell’epoca.




    La dodecafonia è strutturata in successioni seriali della scala cromatica. Le dodici note della scala vengono ordinate in serie che mediante sviluppo regolano e determinano tutto il brano musicale.




    Il sistema dodecafonico permette una libertà compositiva inedita che esplora un territorio musicale assolutamente vergine, anche se non semplice da comprendere.




    Il neoclassicismo del Novecento




    Spesso, dopo rivoluzioni radicali, si verifica un ritorno al passato. È ciò accade nel periodo neoclassico. Dopo le strade impervie della dodecafonia alcuni compositori come Maurice Ravel (1875-1937), Igor Stravinsky (1882-1971) e Sergej Prokofiev (1891-1953) recuperano, in parte, il senso tonale dei romantici e lo abbinano alle invenzioni di Debussy in un nuovo genere di tonalità diatonica.




    Le opere di questi autori influenzeranno fortemente la musica americana che, con l’avvento del musical e il successo planetario del cinema hollywoodiano, si diffonderà in tutto il mondo.




    Le sonorità di Debussy e Ravel sono facilmente riscontrabili in qualunque colonna sonora di Broadway dell’era swing e in quelle dei film hollywoodiani. George Gershwin (1898-1937) sperimenta con successo la fusione del linguaggio del primo jazz con il suono della musica europea in opere come Rhapsody in Blue.




    La nascita del jazz




    A partire dagli anni Venti, con lo sviluppo del jazz, si impongono alcune novità. La musica afroamericana fa sue molte idee e concetti presi dalla musica classica contemporanea (contrariamente a quanto si è abituati a pensare, le invenzioni armoniche del jazz sono poche: più che altro i jazzisti ne hanno fatto un uso formale).




    L’ampio uso delle dissonanze tipico del jazz richiama infatti la musica di compositori a cavallo tra la fine dell’Ottocento e gli inizi del Novecento. In particolare sono rilevanti alcuni momenti come lo sviluppo del jazz modale (l’album “Kind of Blue” di Miles Davis (1926-1991), pubblicato nel 1959, ne certifica la nascita), l’uso di armonie derivanti da divisioni della scala in parti uguali come fa John Coltrane (1926-1967) con l’album “Giant Steps” (sempre del 1959) e l’utilizzo di armonie quartali, già anticipate da compositori come Schönberg, Mahler e Bartok ma usate nel jazz in forma strutturale, in particolare grazie al pianista McCoy Tyner (1938-2020) a partire dalla sua collaborazione con Coltrane. Il più grande contributo del jazz dal punto di vista armonico è l’abbinamento delle armonie alla disciplina dell’improvvisazione, con cui la musica afroamericana si impone come un punto di riferimento cruciale.




    
Riepilogo




    •L’armonia riguarda la formazione, le caratteristiche, le relazioni e l’uso degli accordi musicali, che sono le combinazioni simultanee di suoni diversi.




    •L’armonia è spesso associata a concetti come equilibrio, bellezza e gradevolezza, ma può anche essere instabile e dissonante.




    •L’armonia tonale riguarda la musica occidentale moderna, inclusi generi come la classica, il jazz e la musica popolare. Si basa sulla tonalità, che organizza le note di una scala intorno a una tonica. Altre culture musicali non usano l’armonia tonale.




    •Gli accordi all’interno di una tonalità hanno ruoli specifici (funzioni armoniche), contribuendo all’alternarsi di tensione e risoluzione armonica.




    •L’armonia classica e l’armonia moderna differiscono nell’approccio all’uso degli accordi. La musica classica è attenta alla condotta delle parti, con regole rigorose. La musica moderna è più permissiva e consente passaggi più liberi tra gli accordi. Nella musica moderna si possono usare le sigle per identificare e suonare liberamente gli accordi.




    •L’armonia musicale ha subito un’evoluzione nel corso dei secoli.




    •Gli antichi greci non usavano l’armonia ma solo la monodia, ovverosia melodie prive di accompagnamento armonico.




    •La polifonia, che prevede l’uso simultaneo di due o più suoni, è emersa solo nel IX secolo.




    •L’organum è stato un passaggio importante dalla monodia alla polifonia, introducendo il concetto di contrappunto e armonia.




    •Il periodo tonale ha avuto inizio con Bach e ha visto lo sviluppo di importanti forme musicali e dell’orchestra sinfonica.




    •Wagner ha portato l’armonia tonale ai suoi limiti con l’uso del cromatismo e delle quadriadi.




    •Debussy ha introdotto condotte delle parti libere, accordi audaci e scale particolari come la pentatonica e la esatonale.




    •Schönberg e i suoi discepoli hanno introdotto la dodecafonia, portando la musica al vertice della dissonanza.




    •Il periodo neoclassico ha riportato in auge il senso diatonico ma in chiave moderna, con un senso tonale rinnovato.




    •Il jazz ha contribuito all’uso di dissonanze e ha combinato l’armonia con l’improvvisazione.




    
Esercizi




    1) Ascolta le opere elencate qui sotto e cerca di cogliere le differenze armoniche. Non lasciarti influenzare dal timbro degli strumenti impiegati, dallo stile o da altri aspetti ma concentrati soprattutto sugli accordi utilizzati:




    •Claudio Monteverdi: “L’Orfeo”




    •Giovanni Pierluigi da Palestrina: “Stabat Mater”




    •Johann Sebastian Bach: “Concerti brandeburgesi”




    •Wolfgang Amadeus Mozart: “Le Nozze di Figaro”




    •Ludwig van Beethoven: “Sinfonia n. 9 in Re minore”




    •Frédéric Chopin: “Notturni”




    •Richard Wagner: “Tristano e Isotta”




    •Claude Debussy: “Preludi” e “La Mer”




    •Maurice Ravel: “Bolero” e “Dafni e Cloe”




    •Igor Stravinsky: “La sagra della primavera”




    •Charlie Parker: “Ornithology”, “Anthropology”, “Donna Lee”




    •Miles Davis: “Kind of Blue”




    •John Coltrane: “Giant Steps”




    2) Rispondi a queste domande. C’è solo una risposta corretta (trovi le soluzioni in fondo).




    2a) Cosa significa il termine “tonalità” nell’ambito dell’armonia musicale?




    a) La tonalità si riferisce al colore di una composizione musicale




    b) La tonalità è l’organizzazione delle note che gravitano attorno a una tonica




    b) La tonalità si riferisce al volume complessivo di una registrazione musicale




    2b) Cosa caratterizza l’armonia tonale?




    a) Nell’armonia tonale, gli accordi sono tutti maggiori e seguono una gerarchia che gravita intorno alla tonica




    b) L’armonia tonale usa solamente scale esatonali




    c) Nell’armonia tonale i vari tipi di accordi seguono una gerarchia che dipende dalla tonica




    2c) Quale compositore è considerato colui che ha inaugurato il periodo dell’armonia tonale?




    a) Wolfgang Amadeus Mozart




    b) Johann Sebastian Bach




    c) Ludwig van Beethoven




    2d) Quale innovazione musicale è stata introdotta da Claude Debussy?




    a) L’introduzione della dodecafonia




    b) L’uso di scale particolari come la esatonale o la pentatonica




    c) Il ritorno al passato con lo sviluppo della musica neoclassica




    Soluzioni:




    2a) Risposta corretta: b) La tonalità è l’organizzazione delle note che gravitano attorno a una tonica




    2b) Risposta corretta: b) Nell’armonia tonale, i vari tipi di accordi seguono una gerarchia che dipende dalla tonica




    2c) Risposta corretta: b) Johann Sebastian Bach




    2d) Risposta corretta: b) L’uso di scale particolari come la esatonale o la pentatonica


  




  

    
2. Elementi musicali di base




    
2.1 La scala diatonica




    Il materiale su cui si formano gli accordi è la scala.




    La scala maggiore diatonica è una successione di suoni per intervalli con questa sequenza:




    

      [image: Una persona va in bicicletta su una corda tesa tra due punti alti, in equilibrio con una lunga asta in un ambiente esterno.]

    




    Ogni grado della scala ha un nome, che è importante conoscere perché identifica la sua funzione:




    

      

        



        

      



      

        

          	

            I


          



          	

            Tonica


          

        




        

          	

            II


          



          	

            Sopratonica


          

        




        

          	

            III


          



          	

            Mediante


          

        




        

          	

            IV


          



          	

            Sottodominante


          

        




        

          	

            V


          



          	

            Dominante


          

        




        

          	

            VI


          



          	

            Sopradominante


          

        




        

          	

            VII


          



          	

            Sensibile
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