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Introduzione 
 
Pentagrammi, chiavi e figure di valore, negli assetti grafici e secondo le funzionalità oggi così familiari 
ad ogni studente di musica, non sono sempre stati gli ingredienti fondamentali della scrittura musicale. 
Anzi, l’ingresso di tali elementi e di determinate loro funzionalità nelle consuetudini semiografiche dei 
compositori e degli editori musicali è un fatto relativamente recente, vecchio “soltanto” di qualche 
secolo. Haydn, Mozart, Beethoven, Bach, Brahms, Chopin, Verdi sono autori che hanno scritto musica 
utilizzando una notazione del tutto simile a quella che ogni studente di musica dei nostri tempi incontra 
muovendo i primi passi sui territori del solfeggio e della teoria musicale. In altre parole, con 
un’approssimazione accettabile, si può affermare che fin dal diciassettesimo secolo la musica è stata 
scritta con elementi grafici preminentemente analoghi a quelli attuali. Tuttavia, occorre immediatamene 
chiarire che l’uso di notazioni musicali risale certamente almeno ad alcuni secoli prima di Cristo, ovvero 
ad oltre duemila anni prima dell’epoca di Johann Sebastian Bach (1685 - 1750).  
Nella musica scritta della Grecia antica i suoni sono rappresentati con lettere dell’alfabeto fenicio e con 
lettere maiuscole dell’alfabeto greco. L’uso dei caratteri alfabetici, destinato ad una sorprendente 
longevità storica, permane poi fino al basso medioevo – dunque ben oltre il fatidico anno mille – in un 
ambito preciso: la trattatistica musicale.  
Sul piano della “musica pratica” e delle relative scritture, invece, il medioevo presenta una ricchezza 
espressiva da capogiro, conseguenza anche della profonda evoluzione nella creatività musicale dalla 
monodia (musica ad una sola voce) a esperienze sempre più complesse di polifonia (musica a più voci). 
Al patrimonio medioevale appartengono le notazioni neumatiche, che non hanno assolutamente la 
possibilità di rappresentare le durate dei suoni limitandosi a render conto del solo andamento melodico 
e di certe sfumature espressive, e una serie di notazioni entrate in uso successivamente alle neumatiche, 
nei secoli in cui la polifonia era già praticata con regolarità, che sono in grado di esprimere le durate dei 
suoni: la modale, la franconiana, le mensurali dell’Ars Nova italiana e francese nonché, sia pur ormai 
con il dissolversi del basso medioevo nel rinascimento, le notazioni mensurali bianche. Tutte le 
notazioni citate finora sono destinate prevalentemente alla musica vocale e, almeno fino al tardissimo XI 
secolo, appartengono quasi esclusivamente al pur variegato ambito della musica sacra. Dal XII secolo in 
poi, con il progressivo affermarsi di macrofenomeni legati anche alla produzione rilevante di musica 
profana (Trovatori, Trovieri, Minnesänger, Ars Nova, Meistersinger, Fiamminghi…), l’uso delle 
notazioni si estende gradualmente anche fuori dai territori della produzione musicale sacra.  
Nel rinascimento, con l’elevazione della musica strumentale alla dignità di scrittura, nascono le 
cosiddette intavolature: notazioni speciali, dagli apparati semiografici in buona parte esclusivi, concepite 
appositamente per la musica strumentale. Nel periodo barocco – dall’inizio del diciassettesimo secolo 
alla metà del diciottesimo – la pratica del “basso continuo”, che notoriamente riguarda ogni genere 
musicale (musica sacra, strumentale, operistica…) impone alla scrittura elementi semiografici 
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particolari: in primo luogo l’uso dei numeri finalizzato alla rappresentazione – in questo caso 
stenografica – del corredo polifonico destinato obbligatoriamente ai suoni del basso. L’evoluzione della 
creatività vocale e strumentale, sempre nell’età barocca, non manca di apportare alla notazione musicale 
un numero significativo di nuovi segni e nuovi simboli: si pensi, ad esempio, agli abbellimenti 
(appoggiature, trilli, mordenti…).   
Tra settecento inoltrato ed ottocento, con il nascere e l’evolversi di un certo numero di generi 
compositivi e nondimeno con il sopraggiungere di nuove esperienze e nuove consuetudini nell’uso degli 
strumenti musicali, la notazione, ormai consolidata nell’utilizzo dei pentagrammi, delle chiavi e delle 
figure di durata che ancora oggi ci sono familiari, si piega duttilmente a svariate esigenze ed asseconda le 
peculiarità, sempre in divenire, degli strumenti musicali. 
Il novecento, inteso anche come secolo in cui si manifestano fortissime tendenze da parte di grandi 
compositori ad abbandonare la musica tonale o almeno a percorrere strade sperimentali verso nuovi 
linguaggi, inclusi quelli legati a tecniche seriali che si ispirano in qualche modo alla serialità inaugurata 
dalla dodecafonia teorizzata nell’ambito della cosiddetta “Seconda Scuola di Vienna” da autori del 
calibro di Arnold Schönberg, Alban Berg e Anton Webern, le funzionalità richieste alla notazione 
musicale si moltiplicano, anzi in certi ambiti stilistici crescono esponenzialmente. 
Tra i poli storici di riferimento assoluto per quanto concerne l’evoluzione della musica colta nel 
novecento, occorre certamente citare la Scuola di Darmstadt. Dopo Darmstadt, ovvero lungo tutta la 
seconda metà del novecento, la scrittura musicale utilizzata dagli autori che si servono di linguaggi 
atonali mostra spesso delle “personalizzazioni”: apparati di simboli non universalmente condivisi, o 
addirittura creati appositamente, che esigono la presenza di vere e proprie tabelle esplicative capaci di 
illustrare dettagliatamente all’esecutore il significato dei segni meno consueti. 



I greci 
 

•  La notazione risale al IV sec a.C. 
•  La scrittura musicale greca serviva solo ai musicisti professionisti 
•  Vi erano due tipi di notazione: vocale (alfabeto greco maiuscolo) e strumentale (fenicio) 
•  Il nome MUSICA per i greci era aggettivo derivato da Muse e conglobava insieme musica, 

poesia e danza 



I greci 
 

•  La “breve” si indicava con il segno U e corrispondeva alla durata di una croma mentre la 
“lunga” si indicava con il segno – ed erano due brevi UU e quindi una semiminima. 

•  Il ritmo si produce solo quando ci sono due o più note o sillabe  cioè più brevi e lunghe: esse 
si ordinavano in schemi ritmici chiamati <piedi>. 

•  La metrica greca contemplava un numero alto di piedi differenti (25 circa) costituiti da 
2,3,4,5,6,7 tempi primi. I piedi più comuni usati erano i seguenti: 



tetracordo 

 
•  La base del sistema musicale greco era costituita dal TETRACORDO una successione di 

quattro suoni discendenti compresi nell’ambito di un intervallo di quarta giusta. 
•  L’ampiezza degli intervalli di un t caratterizzava i 3 generi della musica greca. 

•  Nei tetracordi di genere diatonico la collocazione del semitono distingueva i tre modi 



I modi 

 
•  I tetracordi erano di solito accoppiati a due a due: potevano essere disgiunti o congiunti. 

L’unione di due tetracordi formava un’ARMONIA 
•  Diazeusi (disgiunzione) era chiamato il punto di distacco fra due t disgiunti 
•  Sinafè (congiunzione) il punto in cui si univano due t congiunti 
•  Se in ogni armonia si abbassava di un’ottava il t superiore si ottenevano gli IPOMODI che 

erano congiunti, congiunti erano anche gli IPERMODI ottenuti alzando di un’ottava il t 
inferiore 

•  Se ad un’armonia dorica disgiunta si aggiungeva un tetracordo congiunto all’acuto, un 
tetracordo congiunto al grave e sotto a quest’ultimo una nota si otteneva un sistema perfetto: 
sistema tèleion che abbracciava due ottave e fu elaborato nel IV sec a.C. 



I modi 

 



Il canto gregoriano 

 
•  La musica e il cristianesimo in occidente 
•  Lo sviluppo unitario del canto cristiano 
•  il passaggio dai repertori locali ad un repertorio unico, cioè all’unificazione liturgica del canto 

sacro latino, richiesero diversi secoli. Esso portò alla formazione di quello che, dal nome del 
grande papa S. GREGORIO I MAGNO, fu chiamato canto gregoriano. 

•  Il nome LITURGIA indica l’insieme dei riti e delle cerimonie del culto cristiano nelle forme 
ufficiali stabilite dalla Chiesa. 



Polifonia e Rinascimento 

 
•  Il canto a più voci era sconosciuto ai cristiani 
•  La prevalenza di forme polifoniche e del linguaggio contrappuntistico caratterizza il periodo di storia della musica 

che va dal X al XVI secolo. 
•  Gli storici della musica concordano nel suddividere questo ampio ciclo in cinque periodi: 
•  Gli inizi  
•  Ars antiqua (seconda metà del XII-XIII) 
•  Ars nova (XIV) 
•  Età fiamminga (XV - inizi  del XIV s) 
•  La polifonia rinascimentale (XVI sec) 



Le varie notazioni 

 
•  La notazione neumatica (neuma = segno)(mnemonico) 
•  La scrittura chironomica (cheir = mano) (mnemonico) 
•  La notazione diastematica  (con rigo di riferimenti)(si aggiunge prima una linea poi altra poi 

altra ancora, colori giallo per il DO rosso per il FA, uso delle chiavi) (mnemonico) 
•  (dai neumi in campo aperto o adiastematica) (mnemonico) 
•  I neumi quadrati  
•  Le notazioni polifoniche nera e bianca 
•  Le notazioni mensurali (maxima, longa, brevis, semibrevis) 
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Guido nacque ad Arezzo, nell'attuale Lazio, nel 997 d.C circa, studiò e divenne monaco benedettino
nell'abbazia di Pomposa, presso Ferrara dove rimase qualche anno e dove apprese i primi rudimenti musicali.
Intorno al 1023 fu costretto a trasferirsi ad Arezzo probabilmente a causa di attriti sorti con i suoi confratelli,
derivati dalle innovazioni che sosteneva nel campo della musica sacra a cui si era appassionatamente dedicato.
Nel 1027 fu chiamato da Papa Giovanni XIX a Roma per illustrare i risultati dei suoi studi e, da quel momento
i metodi musicali da lui suggeriti vennero adottati dalla Schola Cantorum Pontificia. Fu poi traferito nel
convento camaldolese di Fonte Avellana per continuare i suoi studi e dove divenne Priore, ma nel 1030 morì
lasciando al mondo musicale una traccia indelebile. Guido d'Arezzo, anche se non tralasciava di insegnare a
memoria ai suoi allievi i canti e le musiche sacre, introdusse perfezionamenti fondamentali nel campo della
notazione musicale, al suo tempo molto incerta (la così detta notazione neumatica) che, attraverso indicazioni
approssimative, serviva da supporto mnemonico per ripetere la stessa musica in tempi successivi o per
trasmetterla ad altri. Scrisse il fondamentale trattato musicale intitolato 
"Micrologus disciplinae artis musicae" in cui proponeva di modificare la
scala musicale allora esistente detta Esacordo (scala di 6 note) che regolava
le relazioni fra le note e gli intervalli. Guido, partendo da un canto gregoriano
dedicato a San Giovanni, stabilì di denominare le note musicali con le prime
sillabe dei 6 emistichi iniziali e da quel momento questo rimase il loro nome
per i musicisti che vennero dopo di Lui. Il canto diceva : "UT queat laxis /
REsonare fibris / MIra gestorum / FAmuli tuorum / SOLve polluti / LAbii
reatum Sancte Iohannes". Il "Si" fu aggiunto più tardi rispetto alle altre note,
unendo le iniziali di due parole dell'ultimo emistichio. Guido riuscì inoltre a
stabilire una chiara simbologia per scrivere e trasferire ad altri gli intervalli di
tempo tra le note consecutive di un canto o di una musica : inventò il
Tetragramma, ossia il rigo musicale composto da 4 righe orizzontali parallele
in cui dislocare le note, che divenne poi il Pentagramma (5 righe) quando alle
note musicali fu aggiunto il SI. Con questa grande trasformazione teorica,
avviò la pratica della solmisazione, ossia del solfeggio, rendendo possibile ai
cantori ed ai musicisti scolarizzati di intonare o di eseguire a prima vista i
canti e le melodie senza doverli imparare a memoria ascoltandoli dagli altri.
La musica ed il canto teorizzati da Guido d'Arezzo sono in realtà l'unico
linguaggio comune dell'umanità che non ha necessità di traduzioni per tutti i
popoli del mondo. 

Guido d'Arezzo rimarrà nella storia del mondo perchè fu colui che
per primo, nell'XI secolo, pose le basi della moderna concezione
della musica. Secondo la tradizione viene ricordato come
l'inventore delle note musicali e padre del Pentagramma che da
quel tempo permisero di trasformare la musica da arte
prevalentemente mnemonica a scienza esatta. 

Guido d’Arezzo 
 

( circa 997  – 1030 ) 
 

Inventore della notazione 
musicale scritta 

Inno dei Vespri della Festa  
di San Giovanni Battista  

(24 giugno)
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Sintesi 

 
•  Prima del 300 a.C., per suddividere l’ottava gli antichi Greci usavano diversi sistemi di scale 

che comprendevano toni e semitoni. A questi sistemi, o modi, assegnarono nomi dei popoli e 
territori della Grecia e dei paesi vicini.  

•  La Chiesa cristiana elaborò, a partire dal 750 a.C. circa, un metodo di canto chiamato 
gregoriano in cui si usavano 7 distinti tipi di scale. A queste scale furono assegnati i nomi dei 
modi greci, senza però preoccuaparsi se le nuove scale corrispondessero alle vecchie greche. 
Così adesso abbiamo modi cristiani con nomi greci assegnati a casaccio.  

•  Il sacro imperatore Carlo Magno decise di accrescere la popolarità di questi modi cristiani 
minacciando il clero di morte se non li avesse usati. I modi divennero molto popolari. 

•  I modi furono utilizzati con successo per molti secoli, ma alcuni di essi passarono di moda. 
•  Allafine intorno al 18esimo secolo, in gran parte della musica si utilizzavano solo due modi 

degli otto originari; e questi due divennero le tonalità maggiori e minori di ora. 



L’origine della tonalità 

 
•  Il passaggio dai modi gregoriani ai toni moderni avvenne attraverso l’alterazione di una nota 

che, spostando la posizione di un semitono, modificava la natura della scala modale nella 
quale tale fatto si verificava. 

•  L’importanza della sensibile nei movimenti cadenziali, già frequenti nella musica del tempo e 
la nuova sensibilità armonica che si veniva formando attraverso la pratica musicale furono i 
fattori principali che concorsero a trasformare i MODI ecclesiastici nei nostri MAGGIORE e 
MINORE. 



L’origine della tonalità 



I conservatori 

I quadri della futura opera napoletana e segnatamente dai compositori e cantanti si andavano 
formando in 4 orfanotrofi che secondo l’uso popolare eran chiamati CONSERVATORI: 
Poveri di Gesù Cristo, della Pietà dei Turchini, di S. Maria di Loreto e di S. Onofrio furono le 
prime istituzioni oubbliche in Europa destinate alla formazione professionale dei musicisti. 



curiosità 

 

•  Il simbolo C deriva dall'uso medioevale di indicare con un cerchio il tempo perfetto (in 3 
movimenti, 3 era considerato il numero perfetto) Santissima Trinità; 
•  dividendo il cerchio a metà, con un segno somigliante quindi ad una C, si indicava un tempo 

imperfetto.



curiosità 

 


