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Προϊστορία 
Η μουσική, με τη σημερινή έννοια του όρου, είναι 

πανάρχαιο φαινόμενο. Από τους παλαιολιθικούς χρόνους 

έχουν βρεθεί σπηλαιογραφίες και γενικά ευρήματα, που μας 

αποδεικνύουν την ύπαρξη της μουσικής από τόσο παλιά. Τα 

παλαιότερα ευρήματα ανακαλύφθηκαν σε σπηλιές της Γαλλίας, 

της Νότιας Αφρικής κλπ. (20.000  - 10.000 π.Χ.). 

Σε αυτή την περίοδο τοποθετεί η αρχαιολογική επιστήμη 

κάποια ευρήματα πρωτόγονων κρουστών και αυλών από 

κόκαλα με μια τρύπα, έτσι ώστε να παράγουν μόνο έναν ήχο. Η 

φυσική ανάγκη του ανθρώπου να κατανοεί τα πάντα,  εξηγεί 

γιατί η μουσική στους προϊστορικούς πολιτισμούς, ήταν δεμένη 

με τη Θρησκεία, και γενικότερα με την τελετή. (τελετή 

ενδυνάμωσης πολεμιστή, τελετή για καλό κυνήγι κλπ.). Οι 

θεωρίες αυτές ενισχύονται από την παρατήρηση σημερινών 

λαών που βρίσκονται σε πρωτόγονη κατάσταση. 

Αργότερα, στη νεολιθική εποχή, ο άνθρωπος μπορεί και 

κατασκευάζει κρουστά χρησιμοποιώντας αγγεία και δέρματα. 

   

 
 Κυκλαδικά ειδώλια: Τραγουδιστές παίζουν άρπα. 
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Πρώτοι πολιτισμοί 
  Από την 4

η
 χιλιετηρίδα π.Χ. με την ανάπτυξη των 

πρώτων μεγάλων πολιτισμών, στην Ανατολική Μεσόγειο, 

στην Μικρά Ασία, και στην Άπω Ανατολή, η μουσική 

συνοδεύει και κοσμικές εκδηλώσεις πολλές φορές 

συνδυαζόμενη με ποίηση. 

Τα περισσότερα ευρήματα αυτής της εποχής είναι κυρίως 

Αιγυπτιακής και Ασσυριακής προέλευσης. (κρόταλα, 

σείστρα, κύμβαλα, αυλοί, σάλπιγγες, λύρες, λαούτα, Άρπες 

κλπ.). Στις Ινδίες χρησιμοποιούνται κατά προτίμηση τα  

έγχορδα, ενώ στην Κίνα προτιμούνται και τα φλάουτα και τα 

κρουστά όπως Γκονγκ, καμπάνες, κλπ. 

Οι μελωδίες έως και την δεύτερη χιλιετηρίδα π.χ. 

κινούνται πάνω σε πέντε διαφορετικούς ήχους, δηλαδή 

υπάκουαν σε πεντάφθογγο σύστημα. Αργότερα διαδόθηκε το 

επτάφθογγο μουσικό σύστημα. Αξιοσημείωτο είναι ότι σ’ 

αυτές τις περιοχές, χρησιμοποιούνται και σήμερα ίδια όργανα 

με αυτά των ευρημάτων εκείνης της εποχής. 
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Αρχαία Ελληνική μουσική 
  Οι πηγές μας για την εποχή αυτή είναι παραστάσεις 

αγγείων, ανάγλυφων, ποιητικά και φιλοσοφικά κείμενα, 

θεωρητικά μουσικά συγγράμματα και ελάχιστα μουσικά 

όργανα. 

Στην αρχαία ελληνική μουσική, σαν πρώτα μουσικά είδη 

συνδυασμένα με ποίηση έχουν καταγραφεί ο θρήνος και ο 

παιάν. Ο θρήνος, με θέμα τον θάνατο του Άδωνι, εξέφραζε την 

λύπη. Ο παιάν, με θέμα την ευχαριστία προς την ομώνυμη 

θεότητα, εξέφραζε τη χαρά. 

Άλλα είδη τραγουδιών εκείνης της εποχής είναι τα 

βουκολικά με ποιμενικό περιεχόμενο, τα εγκώμια, τα παροίνια 

της παρέας και του κρασιού, τα επινίκια κλπ. 

 Σύμφωνα με την Μυθική μουσική θεώρηση στην αρχαία 

Ελλάδα, διάφορα όργανα και κάποιες μουσικές μορφές 

σύνθεσης προέρχονται από κάποιον Θεό, ημίθεο ή 

χαρισματούχο θνητό. 

Έτσι έχουμε: 

Λύρα: Απόλλωνας 

Αυλός: Ύαγνις, Μαρσίας, Όλυμπος 

Κιθάρα: Ορφέας 

Κιθαρωδία: Αμφίωνας 

Δυθίραμβος: Αρίωνας 
Λυδική Αρμονία: Άνθιππος, κλπ. 

- Ο ρυθμός συμβάδιζε με το ποιητικό μέτρο, το οποίο 

διαμορφωνόταν από την διάκριση και τάξη των μακρών και 

βραχέων συλλαβών σε επαναλαμβανόμενα ρυθμικά μοτίβα. 

 

Μερικά από αυτά είναι τα εξής: 

(υ = βραχεία συλλαβή,  -  = μακρά συλλαβή.) 

 

΄Ιαμβος  υ  - υ  - υ  - υ  -  κοκ. 

Ανάπαιστος υ υ  - υ υ  - υ υ  - κοκ. 

Τροχαίος   - υ  - υ  - υ – υ  κοκ. 

Σπονδείος   -  -  -  -  -  -  -  -  κοκ. 

Δάκτυλος   - υ υ  - υ υ  - υ υ κοκ. 

Πυρρίχιος  υ υ υ υ υ υ υ υ  κοκ. 
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  Ο Δάκτυλος θεωρούταν μεγαλόπρεπος και κατάλληλος για 

επική ποίηση, ο Ανάπαιστος για εμβατήρια, ο Τροχαίος ως 

ανάλαφρος, κλπ. 

Οι ρυθμοί που ξεκινούν με θέση (τονισμό) θεωρούταν 

ήσυχοι, ενώ αυτοί που ξεκινούν με άρση (ατόνιστο φθόγγο), 

ταραγμένοι. 

  Αρχαίοι θεωρητικοί, όπως ο Αριστόξενος αλλά και 

σύγχρονοι όπως ο μουσικολόγος Θρασύβουλος Γεωργιάδης, 

βεβαιώνουν ότι στον δάκτυλο, η μακρά συλλαβή ήταν ίση με 

μία και μισή βραχεία. Αυτό, όμως, είναι το ρυθμικό σχήμα των 

(7/8) το οποίο υπάρχει ως τις μέρες μας και χρησιμοποιείται 

στον καλαματιανό χορό, σε συρτά χορευτικά τραγούδια αλλά 

και σε επιτραπέζια. 

Η θεώρηση της μουσικής στην αρχαία Ελλάδα διέπονταν 

από την λεγόμενη θεωρία του ήθους. Αυτή εκφράστηκε από 

τους Πλάτωνα και Αριστοτέλη και αναφέρει τους σκοπούς που 

πρέπει να επιδιώκονται μέσω της μουσικής μάθησης αλλά και 

της ακρόασης καθώς η θεωρία του ήθους αποτελεί το φίλτρο 

της επιλογής για κάθε μουσικό στοιχείο (κλίμακες, διαστήματα, 

ρυθμός, σχήματα, κλπ.) για έναν συνθέτη της τότε εποχής. Η 

διδασκαλία της μουσικής αφορούσε εκμάθηση μουσικού 

οργάνου, τραγουδιού και χορού! 

  Η μελωδία μπορούσε να ανήκει σε κάποιο από τα 

παρακάτω είδη ύφους: 

                Διασταλτικό (μεγαλοπρεπές) 

                Συσταλτικό (ερωτικό αλλά και για θρήνους) 

                Ησυχαστικό (Ύμνοι & εγκώμια) 

 

Η μουσική σημειογραφία των αρχαίων Ελλήνων, 

αποτελούνταν από παραλλαγμένα γράμματα του αλφαβήτου 

που αντιπροσώπευαν τους φθόγγους. 

Τα όργανα της εποχής και οι ονομασίες τους ομοιάζουν με 

των πρώτων πολιτισμών, όμως είναι περισσότερο εξελιγμένα: 

λύρες, αυλοί, διπλοί αυλοί, σύριγγα, σείστρα, φόρμιγγες, 

κρόταλα, άρπες, λαούτα κλπ. 
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Το ύφος είναι φωνητικό κατά κύριο λόγο. Επίσης λέγεται 

ότι ήταν μονοφωνικό. 

Το μουσικό σύστημα των αρχαίων Ελληνικών χρόνων, 

ήταν τροπικό και βασιζόταν σε τρία διαφορετικά είδη (γένη) 

τετραχόρδων. Το καθένα απ’ αυτά ήταν μια διαδοχή τεσσάρων 

φθόγγων σε κατιούσα σειρά με συγκεκριμένες διαστηματικές 

αποστάσεις μεταξύ τους: 

1.  Το διατονικό (τόνος, τόνος, ημιτόνιο)     αρρενωπό 

  2. Το χρωματικό (τρίτη μικρή, ημιτόνιο, ημιτόνιο) γλυκό με 

παράπονο 

  3. Το εναρμόνιο (τρίτη μεγάλη, 1/4 του τόνου, 1/4 του 

τόνου) Διεγερτικό, αλλά και ήπιο. 

Δύο διαδοχικά τετράχορδα αποτελούσαν έναν «τρόπο», 

δηλαδή οχτώ φθόγγους και αποκαλούταν «αρμονία». Το ύφος 

του κάθε «τρόπου» ήταν διαφορετικό. Για παράδειγμα ο Δώριος 

τρόπος είναι αυστηρός, πολεμικός και ο Φρύγιος τρόπος είναι 

εκφραστικός και συναισθηματικός. Τα ονόματα των τρόπων με 

την σχετική αντιστοιχία τους σε σημερινές κλίμακες φυσικών 

φθόγγων έχουν ως εξής: 

 

Όνομα τρόπου  Αντιστοιχία      

1. Λύδιος  φα –φα (ευχάριστος)    

2. Μιξολύδιος σολ – σολ (παραπονιάρικος)   

3. Φρύγιος  μι –μι (Βίαιος)     

4. Δώριος  ρε – ρε (πολεμικός)    

5. Ιωνικός  ντο – ντο       

6. Αιολικός  λα – λα      

7. Υπολύδιος  ντο – ντο (φιλήδονος)    

8. Υπομιξολύδιος ρε – ρε      

9. Υποφρύγιος σι – σι (αυστηρός)    

10. Υποδώριος λα –λα (περήφανος)   

11. Υποϊωνικός σολ – σολ       

12. Υποαιολικός μι – μι       

 

Όπως αναφέραμε παραπάνω, η αντιστοιχία των αρχαίων 

τρόπων σε σημερινούς φθόγγους είναι σχετική και όχι ακριβής. 

Αυτό συμβαίνει επειδή από τότε μέχρι σήμερα έχουν 
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διαφοροποιηθεί οι συχνότητες χορδίσματος. Οι ονομασίες των 

τρόπων έχουν δοθεί από τον Ελβετό μοναχό Ενρίκους 

Γκλαρεάνους το 1547 με το βιβλίο του «Δωδεκάχορδον» και 

αποδείχθηκε ότι δεν είναι ακριβείς. Παρόλα αυτά οι ονομασίες 

αυτές έχουν γίνει γενικά αποδεκτές. 

Η θεώρηση του ύφους των τρόπων αλλά και γενικότερα 

της μουσικής αντίληψης, διέφερε μεταξύ της σχολής των 

Αρμονικών όπως ο Πυθαγόρας και της σχολής των 

Αρμονιστών όπως ο Αριστόξενος και ο Λάσος ο Ερμιόνιος. 

 

Προϊστορικοί μουσικοί πολιτισμοί: 

(στην αρχαία Ελλάδα) 

 

1. Κυκλαδικός (έχουμε σήμερα μια φορητή άρπα και 1 πνευστό 

της 3
ης

 χιλιετίας π.Χ. 

2. Μινωικός (παραστάσεις με λύρες ή διαύλους της 2
ης

 

χιλιετίας π.Χ. 

3. Μυκηναϊκός (απεικονίσεις με διαύλους και κυρίως λύρα με 

έναν μόνο εκτελεστή) 

 

Ομηρική περίοδος 

(9
ος

 και 8
ος

 αιώνας π.Χ.) 

 

Από τον 9
ο
  - 8

ο
 αιώνα π.Χ., με την ανάπτυξη του επικού 

ποιήματος, εμφανίζονται και οι ραψωδοί. Ο ραψωδός ήταν 

ένας επαγγελματίας της αρχαιότητας που απήγγειλε μπροστά σε 

κοινό επικά ή λυρικά ποιήματα, κρατώντας ράβδο. Η απαγγελία 

συχνά συνοδεύονταν με λύρα (μουσική απαγγελία). Οι 

ραψωδοί βρισκόντουσαν σε μεγάλες γιορτές αλλά και στις 

αυλές των βασιλέων. 

Γνωστοί ραψωδοί είναι οι Θάμυρης, Φήμιος και 

Δημόδοκος και η προέλευση των μουσικών γενικά θεωρούταν 

θεϊκή. 

Έπος είναι ένα λογοτεχνικό αφηγηματικό είδος του 

έμμετρου λόγου, του οποίου το κύριο χαρακτηριστικό είναι ο 

μεγάλος αριθμός στίχων με θεματολογία μυθολογική ή 

ιστορική, ηρωική ή διδακτική, πλούσια σε ιδεολογικά και 
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πολιτιστικά στοιχεία. Διανθίζεται συνήθως από πλούσια 

καλολογικά στοιχεία. 

Άλλα μουσικά είδη είναι ο Λίνος για τον τρύγο, ο 

Υάλεμος ως μοιρολόι, ο Υμένεος για τους γάμους και ο Κόμος 

για τα γλέντια. 

 

Λυρική εποχή 
(7

ος
, 6

ος
 και 5

ος
 αιώνας π.Χ.) 

 

Από τον 7
ο
 αιώνα εμφανίζεται η λυρική ποίηση με 

θέματα συναισθηματικού περιεχομένου ή προσωπικών 

καταστάσεων. Με τον όρο λυρική ποίηση εννοούμε την 

μελωδική απόδοση ποιημάτων συνήθως με τη συνοδεία 

οργάνων. 

Κύριοι εκπρόσωποι και ποιητές είναι: Σαπφώ, Αλκαίος, 

Πίνδαρος, Μνήμερμος, Κορίνα, Τέρπανδρος, Στησίχορος, 

Αλκμάν, Αρχίλοχος, Σακαδάς, Πυθαγόρας και Λάσος. Ενώ ο 

Αλκαίος και η Σαπφώ εκπροσωπούν επίσης και την αιολική 

μουσική. 
Είδη της λυρικής ποίησης ήταν ο ύμνος, η ελεγεία, η 

ωδή, το επίγραμμα, ο υμέναιος κλπ. 

Σε αυτή την εποχή συναντούμε διάφορους Χορούς όπως η 

εμμέλεια (σοβαρός), σίκινις (ζωηρός) και κόρδαξ (κωμικός, 

άσεμνος). 

Σε αυτό το σημείο ας δούμε μερικές μορφές σύνθεσης 

αυτής της εποχής. 

- Νόμοι: Τυποποιημένες μουσικές συνθέσεις με καθορισμένα 

ρυθμικά όρια και μελωδική εξέλιξη. Μπορεί να είναι 4 ειδών: 

Α) Κιθαρωδικός (Τέρπανδρος) 

Β) Αυλωδικός (Πολύμνηστος) 

Γ) Αυλητικός (κορυφώνεται με τον «Πυθικό νόμο» που 

παρουσιάζει τον 5
ο
 αιώνα π.Χ. ο Σακαδάς στα Πύθια. 

Δ) Κιθαριστικός 
Ο Νόμος ήταν είδος περιγραφικής μουσικής αφού 

στηρίζονταν σε συγκεκριμένο θέμα (Ιστορία ή μύθο). Ο 

Πυθικός νόμος για παράδειγμα που αποτελεί είδος εξελιγμένου 

αυλητικού νόμου, περιγράφει τον μύθο για την μάχη του 
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Απόλλωνα με το Πύθωνα. Λαμπρό δείγμα Περιγραφικής 

μουσικής είναι επίσης το έργο «Ναυτίλος» του Τιμόθεου του 

Μιλήσιου όπου περιγράφει μια τρικυμία. 

-     Το χορικό άσμα: 

Ήταν συνδυασμός όρχησης (χορού), μέλους (μουσικής) και 

λόγου (ποίησης) και ξεκίνησε από την Κρήτη. 

Είδη χορικού άσματος είναι: 
Θρήνος (πένθιμος) 

Ωδή (ποιήματα) 

Παιάνας (ύμνος) 

Ελεγεία (ποιήματα) 

Επινίκιο (Θριαμβευτικό) 

Υπόρχημα (Τραγούδι με όργανο) 

Παρθένιο (για μικρές κοπέλες) 

Βουκολικά (φυσιολατρικό) 

Εγκώμια (αναφορά σε πρόσωπα) 

 

- Διθύραμβος: Προέρχεται και αυτός από το χορικό άσμα και 

πρόκειται για είδος που αφορά την Διονυσιακή λατρεία αφού 

ήταν μια αναπαράσταση της ζωής, του θανάτου και της 

ανάστασης του Διονύσου. 

Ψάλλονταν από ομάδα πενήντα ανδρών ή γυναικών 

(χορωδία). Πέντε για καθεμιά από τις δέκα φυλές τις Αττικής. 

Οι συμμετέχοντες φορούσαν προβιές τράγων. Επίσης 

υπήρχε συνοδεία αυλού, ενώ κάποιοι χόρευαν γύρω από τον 

βωμό του Διόνυσου. Επίσης ο πρώτος των χορευτών, ο 

εξάρχων απέδιδε και κάποια αφήγηση σχετικά με την ζωή του 

θεού. 

Ο διθύραμβος μεταρρυθμίσθηκε, από τον Αρίωνα τον 6
ο
 

αιώνα π.Χ. ο οποίος συνέβαλε στην εξέλιξή του, από 

λατρευτικό τραγούδι σε ξεχωριστό λυρικό και χορευτικό 

καλλιτεχνικό είδος. 

Σε αυτό το σημείο, αξίζει να σημειώσουμε, ότι από τον 

διθύραμβο γεννήθηκε η τραγωδία και το σατυρικό δράμα. 
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-     Τραγωδία: Το όνομα προέρχεται από το ντύσιμο του χορού 

με τομάρια τράγων, σαν ακόλουθοι του Διονύσου. Κάποιος από 

τον χορό υποδυόταν τον Διόνυσο και όλοι χόρευαν γύρω από το 

βωμό με συνοδεία αυλού, σχολιάζοντας τη ζωή, το θάνατο και 

την ανάσταση του Διονύσου. 

Η τραγωδία προέρχεται από τον Διθύραμβο και την αρχή 

έκανε ο Θέσπις όταν εισήγαγε τον 1
ο
 υποκριτή δίνοντας έτσι 

την μορφή δράματος. Ο Αισχύλος εισήγαγε τον 2
ο
 υποκριτή και 

ο Σοφοκλής τον 3
ο
. 

Τέλος ο Ευριπίδης διαφοροποιεί τα χορικά (χορωδιακά 

μέρη) καθιστώντας τα  ως αυτόνομα απέναντι στα επεισόδια και 

έτσι ολοκληρώνεται η τελική μορφή της τραγωδίας. 

Κορυφαίοι τραγικοί ποιητές είναι ο Αισχύλος, ο 

Σοφοκλής  και ο Ευριπίδης. 

Ο φιλόσοφος Αριστοτέλης στο έργο του Περί Ποιητικής, 

δίνει τον εξής ορισμό στην τραγωδία: 

 

«Ἔστιν οὖν τραγωδία 

μίμησις πράξεως σπουδαίας καὶ τελείας, 

μέγεθος ἐχούσης, 

ἡδυσμένῳ λόγῳ, 

χωρὶς ἑκάστῳ τῶν εἰδὼν ἐν τοῖς μορίοις, 

δρώντων καὶ οὐ δι' ἀπαγγελίας, 

δι' ἐλέου καὶ φόβου περαίνουσα 

τὴν τῶν τοιούτων παθημάτων κάθαρσιν» 

 

Ο Αριστοτέλης θεωρούσε την τραγωδία σαν το ύψιστο 

είδος καλλιτεχνίας. Πρόκειται για την μεταφορά στην σκηνή 

μιας σπουδαίας ανθρώπινης πράξης (μίμησις πράξεως). 

Αντίθετα ο δάσκαλός του, Πλάτωνας, υποστήριζε ότι πρόκειται 

για μίμηση μόνο των συναισθημάτων που προέρχονται από μια 

πράξη. 

Η τραγωδία θα πρέπει να έχει αρχή, μέση και τέλος 

(μέγεθος εχούσης), και αυτό το μέγεθός να είναι κανονικό, ούτε 

μικρό ώστε να μην μπορεί να αποδώσει όλα τα νοήματα, αλλά 

ούτε και μεγάλο που να προκαλεί ανία στον θεατή. 
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 Είναι απαραίτητο ο θεατής να «καθαίρεται» από το άγχος 

και τις έντονες ψυχολογικές μεταπτώσεις που τον κατακλύζουν, 

παρακολουθώντας την εξέλιξη του δράματος. Γι’ αυτό ο ήρωας 

θα πρέπει να διαλεχτεί με μεγάλη προσοχή, δεν πρέπει να είναι 

κακός και ανέντιμος, γιατί ο θεατής θεωρεί αναπόφευκτη την 

τιμωρία του και δεν συμπάσχει. Δεν πρέπει να είναι αδιάβλητος 

και εξαίρετος γιατί ο θεατής οργίζεται με τους θεούς, όταν ο 

ήρωας δεινοπαθεί χωρίς να φταίει. Ο ήρωας, πρέπει να είναι 

σαν τον «Οιδίποδα», ο οποίος είναι ένας άνθρωπος με πολλές 

διακυμάνσεις στον χαρακτήρα του, είναι καλός, δίκαιος, 

θρασύς, καχύποπτος, ευαίσθητος, ένας συνηθισμένος άνθρωπος. 

 Σύμφωνα με τον Αριστοτέλη στην «Ποιητική» του 

απαριθμεί έξι στοιχεία που χαρακτηρίζουν τα μέρη της 

τραγωδίας κατά  «ποιόν». Είναι ο μύθος, το ήθος, η διάνοια, 

η λέξις, το μέλος και η όψις. 

Ο μύθος είναι η υπόθεση του, αυτό που λέμε εμείς 

σενάριο. Το ήθος είναι οι χαρακτήρες. Η διάνοια είναι η 

περιουσία των ιδεών που έχει ένα κείμενο και εκφράζονται 

μέσω των χαρακτήρων. Η λέξις είναι αυτό που λέμε η 

γλωσσική και ποιητική μετρική διατύπωση, η έκφραση 

γενικότερα. Το μέλος είναι η μουσική και τα τραγούδια ενώ η 

όψις είναι αυτό που βλέπουμε στον υποκριτή (σκευή, 

προσωπείο και ενδυμασία) και η σκηνογραφία. 

Από αυτά, η λέξις και το μέλος (δηλαδή η μουσική) είναι 

τα μέσα με τα οποία γίνεται η "μίμησις", η όψις είναι ο τρόπος 

που πραγματοποιείται η "μίμησις" και ο μύθος, το ήθος και η 

διάνοια το αντικείμενο της "μιμήσεως". 

 Τα μέρη της τραγωδίας κατά «ποσόν» είναι: ο 

πρόλογος, τα επεισόδια, τα χορικά και η έξοδος. Το χορικό 

διακρίνεται σε πάροδο και στάσιμο. Αυτή η ταξινόμηση είναι 

κοινή σε όλες τις τραγωδίες, όμως σε ορισμένες απαντώνται ως 

ιδιαίτερα μέρη οι ωδές οι οποίες μπορεί να είναι τραγούδια από 

σκηνής ή και κομμοί. Ο Κομμός είναι ένας θρήνος που 

εκτελείται από τον χορό και τους υποκριτές μαζί. 

 Το δράμα ξεκινά με τον πρόλογο, τον οποίο απαγγέλλει 

ένας ή δύο χαρακτήρες πριν εμφανιστεί ο χορός και παρέχει το 

αναγκαίο μυθολογικό υπόβαθρο για την κατανόηση του έργου. 



13 

 

Κατόπιν εισέρχεται ο χορός, τραγουδώντας και χορεύοντας το 

πρώτο χορικό το οποίο λέγεται πάροδος. Ακολουθεί το πρώτο 

επεισόδιο και κατόπιν το δεύτερο χορικό το οποίο αποτελεί το  

πρώτο στάσιμον, κατά το οποίο πάντα οι άλλοι χαρακτήρες 

εγκαταλείπουν τη σκηνή και ο χορός τραγουδά και χορεύει. 

Τα επεισόδια ακολουθούνται από στάσιμα σε μια 

αρμονική εναλλαγή ως την έξοδο, κατά την οποία ο χορός 

εγκαταλείπει τη σκηνή τραγουδώντας ένα χορικό με λόγια σοφά 

και άμεσα συνδεδεμένα με την πλοκή και την κατάληξη του 

δράματος. 

 Τέλος, η ωδή συνήθως διευρύνει το μυθολογικό πλαίσιο, 

καθώς ωθεί τον θεατή να σκεφτεί πάνω σε πράγματα που 

λέχθηκαν ή έγιναν κατά τη διάρκεια των επεισοδίων. 

 

Μερικοί μόνο από τους σημαντικότερους συνθέτες,  

ποιητές και φιλοσόφους της εποχής είναι: 

 

- Πυθαγόρας (Γεννήθηκε περίπου το 592 με 572 π.Χ – 

απεβίωσε περίπου το 496 π.Χ.) ήταν ο πρώτος θεωρητικός στη 

μουσική. Με τη μαθηματική σκέψη που τον διέκρινε, αλλά και 

με την προσπάθειά του να εξηγήσει τα πάντα με αριθμούς, 

βοήθησε στην κατάταξη των επτά τρόπων (αρμονιών). 

Παράλληλα, με τη βοήθεια μονόχορδου (μιας τεντωμένης 

χορδής), χωρίζοντας σε διάφορα μέρη την χορδή, εξήγαγε της 

μαθηματικούς λόγους του κάθε ηχητικού διαστήματος που 

σχηματίζεται από την ακουστική απόσταση μεταξύ δύο 

φθόγγων, κατατάσσοντάς τα σε συμφωνίες και διαφωνίες 

ανάλογα με την απλότητα των λόγων της. 

Ο πίνακας των μαθηματικών λόγων του κάθε διαστήματος 

παρατίθεται στο κεφάλαιο περί διαστημάτων.  Έτσι έθεσε της 

όρους διαίρεσης της οκτάβας, όρισε τον τόνο ως την διαφορά 

της 4
ης

 από της 5
ης

, όρισε το δίτονο και πρόσθεσε την 8
η
 χορδή 

στην Λύρα. 
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Τεντωμένη χορδή     Κινητό τάστο (χώρισμα χορδής) 

                                                                  Βάση   Στήριγμα 

 
  

 Παράδειγμα μονόχορδου. 
 

- Πλάτωνας (427 -347 π.Χ.) υιός του Αριστοκλή. Θεωρούσε 

ως καθαρή Ελληνική μόνο την Δωρική Αρμονία. Ήταν βαθιά 

επηρεασμένος από την Πυθαγόρεια θεωρία. Πίστευε στην 

ηθική της μουσικής και την αναγάγει σε θεϊκή τέχνη. 

Υποστηρίζει τον ρόλο της παιδείας μέσω μουσικής έτσι 

ώστε να ταυτίζεται το αγαθό με το γενικό συμφέρον. Αυτή 

άλλωστε είναι και η βάση της φιλοσοφίας του. 

Πίστευε ότι η ψυχή του κόσμου είναι η φωτιά, το νερό, 

ο αέρας και η γη. Ο τρόπος της διδασκαλίας του ήταν η 

διαλεκτική που καταλήγει σε μια ενόραση με σκοπό την 

αναζήτηση της αλήθειας. Τέλος αποκυρρήσει την επική 

ποίηση και κάθε άλλη ποίηση που χαλαρώνει τα ήθη. 

 

- Αριστοτέλης (384 -322 π.Χ.) από τα Στάγιρα της  

Χαλκιδικής και απεβίωσε στην Χαλκίδα. Είχε θεωρητικές, μα 

και πρακτικές μουσικές γνώσεις. Παρόλα αυτά δεν έγραψε ποτέ 

συγκεκριμένο σύγγραμμα περί μουσικής. Από αναλύσεις των 

έργων του, ο Αριστοτέλης φαίνεται να υποστηρίζει την ηθική 

και παιδευτική αξία της μουσικής, η οποία ειδικότερα στους 

νέους παρέχει ψυχαγωγία και ξεκούραση, ενώ συμβάλλει και 

στην καλλιέργειά τους. 

Υπήρξε μαθητής και συνεργάτης του Πλάτωνα, ενώ ήταν 

και δάσκαλος του Μεγάλου Αλεξάνδρου. Επίσης ίδρυσε το 

Λύκειο Αθηνών. 
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Ανήκει στους περιπατητικούς, ονομασία που προέρχεται 

από τον τρόπο με τον οποίο αναζητούσαν την αλήθεια. 

Εναντιώνεται στον υλισμό και στις φυσικές επιστήμες 

υποστηρίζει την ανακύκλωση φωτιάς, γης, νερού και αέρα. 

Στην θεωρία του το σχήμα του κύκλου επικρατεί της 

ευθείας ως τελειότερο. 

Θεωρεί το σύμπαν πεπερασμένο ώστε να μοιάζει με νησί 

μέσα στο μηδέν. 

Ο χρόνος είναι για τον Αριστοτέλη μια ιδιότητα της 

κίνησης και διαχωρίζει το παρελθόν από την στιγμή και το 

μέλλον. 

Ασχολείται με την ψυχολογία χρησιμοποιώντας 

μεταφυσικές θεωρήσεις. 

Θεωρεί ότι η τέχνη είναι μίμηση της φύσης. 

Υποστηρίζει ότι η αναζήτηση της αλήθειας πρέπει να είναι 

μια επίπονη προσπάθεια και ότι κάθε γνώση είναι και εμπειρία. 

 

Λογική γνώση = φιλοσοφία = αναζήτηση του όντως ή της 

ουσίας και των αιτιών ύπαρξης. 

 

Αντίθετα με τον Πλάτωνα ξεχωρίζει την ουσία από την 

ιδιότητα, ενώ δεν διαχωρίζει τις ιδέες από τα αισθητά. 

Επίσης υποστηρίζει ότι οι ιδιότητες του όλου είναι 

διαφορετικές από αυτές των μερών του και ότι εφόσον και όσο 

διαρκεί η κίνηση δεν έχει ολοκληρωθεί η δυνατότητα. Αναφέρει 

ακόμα ότι τα 3 στάδια του οτιδήποτε είναι: η γέννηση – η 

ανάπτυξη – και ο θάνατος. 

 

- Τέρπανδρος (710 π.Χ.) Κιθαρωδός, ιδρυτής της μουσικής 

στην Σπάρτη, θεμελιωτής της λυρικής ποίησης, 

μετασχημάτισε την 4χορδη σε 7χορδη λύρα, μορφοποίησε και 

σχημάτισε τους κιθαρωδικούς νόμους. 

- Λάσσος ο Ερμιόνιος Ο 1
ος

 με σύγγραμμα για την μουσική. 

Τελειοποίησε τον διθύραμβο. 

- Σακαδάς (τέλη 7
ου

 -αρχές 6
ου

 αιώνα π.Χ.) από το Άργος. 

Αυλητής και συνθέτης. Επινόησε τον «πυθικό νόμο», τον πιο 
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σημαντικό νόμο. Αυτός περιέγραφε τον αγώνα του Απόλλωνα 

με τον δράκοντα Πύθωνα. Αποτελούνταν από πέντε μέρη: 

1ον Πείρα (εισαγωγή) 

2ον Κατακελευσμός  

3ον Ιαμβικόν (αγώνας) 

4ον Σπόνδειον (νίκη του θεού) 

5ον Καταχόρευσις (επινίκια) 

Επίσης νίκησε τρεις φορές σε αυλητικούς αγώνες στα 

Πύθια. Τέλος ήταν μέλος της δεύτερης μουσικής σχολής της 

Σπάρτης. 

- Αλκμάν (αρχές του 7
ου

 αιώνα) Θεμελιωτής του χορωδιακού 

ύφους στην Σπάρτη. Εισάγει χορευτικές και μιμητικές 

κινήσεις. 

- Αρχίλοχος Πρωτεργάτης στην Ιαμβική ποίηση. 

Χρησιμοποίησε την παρακαταλογή, είδος ρετσιτατίβου με 

συνοδεία, (μουσική απαγγελία). 

- Στησίχορος (632 π.Χ.) Δημιουργός της κιθαρωδίας 

«Κιθαρωδία συνέστησεν" βάζοντας τον χορό να τραγουδήσει 

την επωδό μετά το τέλος της στροφής και της αντιστροφής σε 

στάση. Επινόησε την στηστιχορική τριάδα: Στροφή, 

αντιστροφή και επωδό = κιθαρωδία. Επίσης μετέδωσε την 

επική ποίηση στην δύση. 

- Σαπφώ, επινόησε την Μιξολυδική αρμονία, χρησιμοποίησε 

το πλήκτρο στην κιθάρα και δημιούργησε την σχολή λυρικής 

ποίησης στην Λέσβο. 

- Αλκαίος (522 π.Χ.) από τις Κυνός κεφαλές Βοιωτίας. Κατά 

της Τυραννίας. Έγραψε διθυράμβους, εγκώμια, παιάνες, 

προσώδια και ύμνους. 
- Πίνδαρος (522 -446 π.Χ.) μεγάλος ποιητής της αρχαιότητας, 

από τις  Κυνός Κεφαλές κοντά στη Θήβα, εκτός από την 

ποίηση γενικά, ασχολήθηκε ειδικότερα και με την χορική 

ποίηση (χορός, μουσική και ποίηση). Ξεκίνησε την μουσική 

παιδεία του κοντά στο θείο του Σκοπελίνο, ερχόμενος σε επαφή 

με την αυλητική και ποιητική τέχνη. 

Έγραψε παιάνες, ύμνους, εγκώμια και διθυράμβους. Το 

ύφος του ήταν απλό και παραδοσιακό. Κάποιοι ερευνητές 
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αποδίδουν σ’ αυτόν ένα χειρόγραφο με την αρχή του πρώτου 

Πυθιονικού (αυλητικός νόμος). 

- Αισχύλος (525 -456 π.Χ.) Γεννήθηκε στην Ελευσίνα και 

πέθανε στην Σικελία. Θεωρείται ο πατέρας της τραγωδίας. 

Πρόσθεσε τον 2
ο
 υποκριτή. Έγραψε 90 τραγωδίες. Από αυτές 

σώζονται τα ονόματα από τις 79. Μόνο 7 σώζονται ολόκληρες: 

Πέρσαι, Αγαμέμνων, Χοϊφόροι, Προμηθεύς, Ευμενίδες, 

Επτά επί Θήβας, Ικέτιδες. 

- Σοφοκλής (496  - 406 π.Χ.) Γεννήθηκε στην Αθήνα. 

Τραγικός ποιητής. Πρόσθεσε τον 3
ο
 υποκριτή. Μεταρρύθμισε 

τον χορό από 12 σε 15 άτομα. Τελειοποίησε την σκηνογραφία. 

Εγκαταλείπει την διαδεδομένη μορφή όμως μιας ενιαίας 

τριλογίας που συνηθιζόταν μέχρι τότε και υιοθετεί την μορφή 

των 3 δραμάτων με ξεχωριστή υπόθεση στο κάθε ένα. Μαθητής 

στην μουσική και την όρχηση μάλλον του Λάμπρου. 

Δυστυχώς όμως η μουσική του δεν διασώζεται. Έγραψε 

123 δράματα. Τα 18 απ’ αυτά είναι σατυρικά, ενώ ασχολήθηκε 

και με την ελεγεία. Νίκησε 24 φορές σε δραματικούς αγώνες. 

Τα έργα που σώζονται είναι 7: «Αντιγόνη», «Ηλέκτρα», 

«Τραχίνιαι», «Οιδίπους Τύραννος», «Αίας», «Φιλοκτήτης» 

και «Οιδίπους επί Κολωνώ». 

- Ευριπίδης (485 -406 π.Χ.) Υιός του Μνησαρχίδη. 

Χαρακτηριστικό του ύφους του είναι η διαφοροποίηση των 

χορικών από τα επεισόδια ως και την πλήρη αυτονομία τους. 

Έγραψε από ότι γνωρίζουμε 19 Τραγωδίες: Ιππόλυτος, Ίων, 

Ορέστης, Ρήσος, Κύκλωψ, Ηρακλής μενόμενος, Ηρακλείδες, 

Φοίνισσαι, Τρωάδες, Άλκηστις, Ανδρομάχη, Εκάβη, Ελένη, 

Ηλέκτρα, Ιφιγένεια εν Ταύροις, Ιφιγένεια εν αυλίδη, 

Ικέτιδες, Μήδεια, Βάκχες. 

- Αριστοφάνης (450 -385 π.Χ.) είναι ο σημαντικότερος 

εκπρόσωπος της αρχαίας αττικής κωμωδίας. Παρόλο που για 

την μουσική του δεν ξέρουμε πολλά πράγματα, όπως προκύπτει 

από την γλώσσα που χρησιμοποιεί σε συνάρτηση με τον ρυθμό, 

φαίνεται να δούλεψε πάνω στην παραδοσιακή μουσική και 

θεωρείται συντηρητικός αφού διακωμωδούσε κάθε εξέλιξη. Το 

γεγονός αυτό ενισχύεται από την σατυρική αντιμετώπιση προς 
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τον Ευριπίδη και γενικότερα αυτούς που προσπαθούσαν να 

ανανεώσουν την παράδοση. 

Η πιο μουσική κωμωδία του είναι «οι Βάτραχοι». Επίσης 

έγραψε: Αχαρνείς, Βάτραχοι, Νεφέλαι, Ιππείς, Σφήκες, 

Ειρήνη, Λυσιστράτη, Όρνιθες, Θεσμοφοριάζουσαι, 

εκκλησιάζουσαι, Πλούτος. 

- Αριστόξενος (375 -360 π.Χ.) Μαθητής του Αριστοτέλη, είναι 

από τους σημαντικότερους θεωρητικούς στη μουσική. Ο ίδιος, 

συστηματικότερος στην μουσική διδασκαλία, διαφοροποιήθηκε 

από τον δάσκαλό του στο θέμα αυτό. 

Κριτήριό του η διάνοια μέσω της ακοής και ο 

λειτουργικός ρόλος του καλλιτεχνήματος σε σχέση με την 

μελωδική γραμμή. Στα ευρήματα της Σούδας αναφέρονται πάρα 

πολλά έργα στο όνομά του, στα οποία φαίνεται να αναφέρεται 

σε πολλά θέματα, όπως φιλοσοφία, ιστορία, κλπ. Έγραψε 453 

βιβλία. 

Σε μας σώζονται τα τρία συγγράμματα με τίτλο 

«Αρμονικά στοιχεία», και τα «Ρυθμικά στοιχεία». Επίσης 

έχουν διασωθεί οι τίτλοι 12 μουσικών έργων του σε δικά του ή 

άλλων σωζόμενα κείμενα: Αρμονικά στοιχεία, Ρυθμικά 

στοιχεία, Περί μουσικής, Περί μελωποιείας, περί τόνων, περί 

της μουσικής ακροάσεως, Περί του 1
ου

 χρόνου, Περί 

οργάνων, περί αυλών τρήσεως, περί αυλητών, περί τραγικής 

ορχήσεως, Πραξιδαμάντεια. 

Τέλος, ο ίδιος είναι ο ιδρυτής της ετεροφωνίας. Της 

συνήχησης, δηλαδή, μιας μελωδίας με μια παραλλαγή της. 

- Πλούταρχος (46 -120 μ.Χ.), φιλόσοφος και βιογράφος από 

την Χαιρώνεια της Βοιωτίας. Οπαδός του Πλάτωνα. Δεν ήταν 

συνθέτης, αλλά μας δίνει πολλές πληροφορίες και για την 

αρχαία Ελληνική μουσική στα έργα του «Βίοι παράλληλοι» (22 

ζεύγη βιογραφιών) και «Ηθικά» (83 πραγματείες). Ακόμη 

περισσότερες πληροφορίες μας δίνει με τις ειδικές 

πραγματείες του «Περί της εν Τιμαίω ψυχογονίας» και 

«Περί μουσικής». 
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Περισωσμένα αποσπάσματα είναι: 

1. Η 1
η
 Πυθική ωδή του Πινδάρου (5

ος
) αιώνας 

2. Μερικά μέτρα από το 1
ο
 στάσιμο του Ορέστη του 

Ευριπίδη 

3. 2 Δελφικοί ύμνοι στον Απόλλωνα 

4. Ο επιτάφιος του Σεικύλου 

5. 3 ύμνοι του Μησομήδη της Κρήτης (Ελληνιστική 

εποχή) 

6. Ένας Χριστιανικός ύμνος του 3
ου

 αιώνα 

Κλείνοντας το κεφάλαιο, άξιο αναφοράς είναι επίσης η 

δημιουργία του μουσικού οργάνου Ύδραυλις του Κτησίβιου 

(3
ος

 αιώνας π.Χ.). Αυτό είναι ένα πληκτροφόρο αερόφωνο 

όργανο, στο οποίο ειδικεύτηκαν οι κατασκευαστές οργάνων της 

εποχής. Αποτελεί πρόγονο του εκκλησιαστικού οργάνου. 

Τέλος η παρακμή αρχίζει από τα τέλη του 5
ου

 και κατά 

την διάρκεια του 4
ου

 αιώνα π.Χ. 

 

 
 Μούσα με λύρα 430 π.Χ. 
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Οι πρώτοι χριστιανικοί Βυζαντινοί χρόνοι 

 

Βυζαντινή μουσική ονομάζουμε τη μουσική της 

Ανατολικής Ορθόδοξης Εκκλησίας που δημιουργήθηκε και 

εξελίχθηκε στο Βυζάντιο. 

Χαρακτηριστικά της είναι η αυστηρότητα και η 

απλότητα αλλά χωρίς χορευτικό ρυθμό, αφού η 

χορευτικότητα δεν συνάδει με την κατάνυξη και την 

ταπεινότητα και επίσης ήταν συνδεδεμένη με ειδωλολατρικές 

θρησκείες. Τα στοιχεία αυτής της μουσικής είναι Εβραιο -

συριακά και Ελληνορωμαϊκά. Οι μελωδίες υπακούν στο 

Ελληνικό μουσικό σύστημα με λίγους επηρεασμούς από τους 

ύμνους που ψάλλονταν στην Συναγωγή. Μουσικές μορφές 

αυτών των χρόνων αποτελούν οι ψαλμοί και τα αλληλούια 

(Εβραϊκής προέλευσης) και οι ύμνοι (Ελληνικής καταγωγής). 

Στην αρχή οι ύμνοι ήταν απλοί και ψάλλονταν από όλους 

τους πιστούς. Αυτό δεν ίσχυε στον καθ’ υπακοήν τρόπο όπου ο 

ύμνος ψάλλονταν από έναν ψάλτη, ενώ οι πιστοί έψελναν μόνο 

στο τελείωμα, τα ακροτελεύτια. 

Η ανάπτυξη της Βυζαντινής μουσικής επιταχύνεται μετά 

το διάταγμα των Μεδιολάνων (313 μ.Χ.) από τον Μέγα 

Κωνσταντίνο αφού τότε σταματούν οι διωγμοί κατά του 

Χριστιανισμού. 

Την εποχή αυτή γεννιέται η αντιφωνία στην Εκκλησία 

της Αντιόχειας. Με αυτό τον όρο εννοούμε τον χωρισμό των 

ψαλτών σε δύο, τον δεξιό και τον αριστερό οι οποίοι ψέλνουν 

εναλλάξ. Η αντιφωνία εισάγεται στην Κωνσταντινούπολη από 

τον Άγιο Ιωάννη τον Χρυσόστομο. 

Η χειρονομία, αρχαιοελληνικής καταγωγής, ήταν ένα είδος 

μουσικής διεύθυνσης. Με τα χέρια ο πρωτοψάλτης έδινε τον 

χρόνο, το μέτρο, το χρωματισμό, και τη μελωδική καμπύλη. Ο 

ίδιος τόνιζε τον ρυθμό με το πόδι ή και με σιδερένια κρόταλα. 


Σπουδαίοι υμνογράφοι του 4

ου
 και του 5

ου
 αιώνα μ.Χ. 

είναι: 

Οι τρεις Ιεράρχες Μέγας Βασίλειος, Γρηγόριος ο 

Ναζιανζηνός και Ιωάννης ο Χρυσόστομος. Επίσης 
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διακρίνονται Εφραίμ ο Σύρος, Αθανάσιος ο Μέγας, Κύριλλος 

των Ιεροσολύμων, κ.α. 

Στα μετέπειτα Βυζαντινά χρόνια, εμφανίζονται νέες 

μορφές και τελειοποιούνται οι παλαιότερες. Η γλώσσα των 

κειμένων είναι Ελληνική και ξεκίνησαν από τις εκκλησίες της 

Αντιόχειας και της Αλεξάνδρειας κ.α. Το κέντρο, όμως, της 

ανάπτυξης ήταν η Κωνσταντινούπολη. 

 

Σπουδαίοι υμνογράφοι από τον 5
ο
 αιώνα και μετά είναι οι: 

- Ο Ρωμανός ο Μελωδός (5
ος

  - 6
ος

 αιώνας μ.Χ.) Γεννήθηκε 

στην Έμμεσο της Συρίας. Μια ιστορία που σχετίζεται με το 

όνομά του αναφέρει ότι ήταν εντελώς άμουσος. Έπειτα από 

παράκλησή του στην Παναγία, την νύχτα των Χριστουγέννων 

είδε στον ύπνο του την Θεοτόκο να του δίνει να φάει ένα 

τυλιγμένο χαρτί. Μόλις το έφαγε έψαλε το «Η Παρθένος 

σήμερον». Είναι ο κατεξοχήν συνθέτης κοντακίων αφού έχει 

γράψει περισσότερα από 1000. Μερικά απ’ αυτά είναι: «Η 

Παρθένος σήμερον», «Επεφάνης σήμερον», «Τα άνω ζητών». 

Από μερικούς ονομάζεται ο Πίνδαρος της Βυζαντινής 

υμνογραφίας. Η μνήμη του εορτάζεται την 1
η
 Οκτωβρίου. 

- Ο Ιωάννης ο Δαμασκηνός (676  - 756 μ.Χ.) Γεννήθηκε στην 

Δαμασκό της Συρίας. Είναι ο σημαντικότατος συνθέτης 

κανόνων (περίπου 90) σε Ιαμβικό τρίμετρο. Μάλλον Αραβικής 

καταγωγής, που όμως έγραφε και μιλούσε Ελληνικά. Μόνασε 

στη μονή του Αγίου Σάββα στα Ιεροσόλυμα, όπου και 

δημιούργησε το πνευματικό  - συγγραφικό του έργο. 

Αντιτάχθηκε στους Εικονοκλάστες. Εκτός από κανόνες έγραψε 

και ύμνους και τροπάρια. 

Επίσης έγραψε την «Οκτώηχο» η οποία είναι η κωδικοποίηση 

των λειτουργικών μελών όλου του χρόνου. Αυτή, ακόμα και 

σήμερα ονομάζεται «μικρά Οκτώηχος» σε αντίθεση με την 

«μεγάλη Οκτώηχο» (ή Παρακλητική). Η πρώτη περιέχει μόνο 

τις 8 Αναστάσιμες ακολουθίες των Κυριακών. Το όνομα της 

«Οκτωήχου» προέρχεται από την χρησιμοποίηση των Οχτώ 

ήχων. Άλλα έργα του είναι «Η Γραμματική της μουσικής», 

«Τη Υπερμάχω», «Ιδού ο Νυμφίος», «Ότε οι ένδοξοι 

μαθηταί», Χερουβικά, κ.α. Τέλος, συστηματοποίησε την 
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τεχνική της τότε μουσικής γραφής (Παρασημαντική) και 

ονομάστηκε αγκιστροειδής. Ήταν όμως δύσκολη και 

στενογραφική. Η μνήμη του εορτάζεται την 4
η
 Δεκεμβρίου. 

Άλλοι αξιομνημόνευτοι υμνογράφοι μέχρι και τον 10ο 

αιώνα είναι οι: Κοσμάς ο Μελωδός, ο Θεοφάνης ο Γραπτός, 

Πατριάρχης ο Φώτιος, Λέων ο Σοφός, Κασσιανή, μοναχοί 

του Στουδίου της Κωνσταντινούπολης όπως οι αδελφοί 

Θεόδωρος και Ιωσήφ ο Στουδίτης κ.α.  

Μετά τον 10ο με 11
ο
 αιώνα μ.Χ. αρχίζει η κάμψη της 

Βυζαντινής μουσικής. Τα πάντα έχουν καθιερωθεί και 

τηρούνται αυστηρά. Αυτό σημαίνει μείωση της δημιουργίας 

ύμνων και ψαλμών. Η κύρια απασχόληση των μουσικών 

επικεντρώνεται πια στην μελέτη και συστηματοποίηση των 

παλαιότερων. 

- Ιωάννης ο Κουκουζέλης (13
ος

 αιώνας μ.Χ.) Γεννήθηκε στο 

Δυρράχιο της Ιλλυρίας. Αφού φοίτησε στην αυτοκρατορική 

σχολή της Κωνσταντινούπολης, προσλήφθηκε στη Βασιλική 

Μουσική Σχολή λόγω της ωραίας του φωνής. Αργότερα 

διορίστηκε αρχιμουσικός των αυτοκρατορικών ψαλμών. Όταν 

όμως ο αυτοκράτορας Αλέξιος ο Κομνηνός αποφάσισε να τον 

παντρέψει με την κόρη του, αυτός έφυγε στο Άγιο Όρος όπου 

παρουσιάστηκε σαν βοσκός και μόνασε. Η ωραία του φωνή, 

όμως, πρόδωσε την ταυτότητά του και έτσι έψαλλε τις Κυριακές 

και γενικά στις γιορτές στο Ναό. Έγραψε πασαπνοάρια, 

κοινωνικά, χερουβικά κ.ά. Βελτίωσε την μουσική γραφή του 

Δαμασκηνού η οποία ονομάστηκε Στρόγγυλη. Δημιούργησε το 

μέγιστο κυκλικό τροχό, όπου συσχετίζονται οι οκτώ 

βυζαντινοί ήχοι με αυτούς των αρχαίων Ελλήνων. Η μνήμη του 

εορτάζεται την 1
η
 Οκτωβρίου. 

     Άλλοι υμνογράφοι της εποχής είναι ο Γεώργιος ο 

Παχυμέρης (13
ος

 αιώνας), Μανουήλ ο Βρυέννιος (14
ος

 

αιώνας), κ.α. 

Το ύφος της μουσικής είναι μονοφωνικό. Μονοφωνία 

σημαίνει, ότι η μελωδίες δεν συνοδεύονται από άλλες. Η μόνη 

συνοδεία των μελωδιών της εποχής είναι το ίσο. Δηλαδή 

φθόγγοι σχετικά μεγάλης διάρκειας που τραγουδιούνται ή 

ψάλλονται ταυτόχρονα με τις μελωδίες. 
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Μορφολογικά: φωνητικό, ενώ στην κοσμική και λαϊκή 

μουσική της εποχής χρησιμοποιούνται και όργανα. 

Το μουσικό σύστημα των Βυζαντινών, στηρίζεται σε οχτώ 

ήχους, που είναι μια εξελιγμένη μορφή των αρχαίων τρόπων. 

Κύριοι ήχοι: 

1
ος

: Δώριος 

2
ος

: Φρύγιος 

3
ος

: Λύδιος 

4
ος

: Μιξολύδιος. 

Πλάγιοι ήχοι: 

5
ος

: Υποδώριος 

6
ος

: Υποφρύγιος 

7
ος

: Υπολύδιος 

8
ος

: Υπομιξολύδιος. 

Οι 5,6,7 και 8 τρόποι ονομάζονται πλάγιοι των πρώτων 

και στην ουσία είναι οι κύριοι μια 4
η
 καθαρή χαμηλότερα. 

Ήχος, στη βυζαντινή μουσική, είναι μια συγκεκριμένη διαδοχή 

διαστημάτων με βάση τα τετράχορδα. Ο καθένας ήχος έχει 

ιδιαίτερα ρυθμικά στοιχεία και αγωγή, αλλά και ύφος. 

Ρυθμός και μελωδία: Ο ρυθμός είναι ελεύθερος και έχει άμεση 

σχέση με τον λόγο. Στην εκκλησιαστική μουσική αποκλείεται 

το χορευτικό στοιχείο για λόγους σεβασμού. Η κίνηση των 

μελωδιών είναι ή «Συλλαβική» (κάθε συλλαβή και νότα), ή 

«Μελισματική» (πολλές νότες σε μια συλλαβή). 

Τα όργανα της εποχής είναι παρόμοια με των αρχαίων 

ελλήνων, ενώ χρησιμοποιείται ακόμη και το αρχαίο Ελληνικό 

όργανο Ύδραυλις. 

Ύδραυλις: Αρχαίο μουσικό όργανο που έμοιαζε με το 

εκκλησιαστικό όργανο. Το εφηύρε ο Κτησίβιος ο Αλεξανδρεύς 

το 250 π.Χ. περίπου. Η ονομασία του οφείλεται στο γεγονός ότι 

μια ποσότητα νερού σε ένα δοχείο έσπρωχνε τον αέρα ο οποίος 

με τον πάτημα των πλήκτρων διοχετευόταν σε αυλούς, 

παράγοντας έτσι ήχους διαφόρων υψών. 

Μουσικές μορφές του Βυζαντίου είναι στην αρχή οι ύμνοι και 

τα τροπάρια, που χωρίζονται σε Απολυτίκια, Δοξαστικά, 

Χερουβικά, Μεγαλυνάρια, Ευλογητάρια, Κεκραγάρια κ.α. 
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 Αργότερα εμφανίστηκαν, τα κοντάκια, τα οποία 

αποτελούνται μέχρι και από 30 στροφές, ενώ η κάθε στροφή 

έχει την διάρκεια ενός μικρού τροπαρίου. Αρκετά αργότερα, 

εμφανίστηκαν οι κανόνες οι οποίοι αποτελούνται από οχτώ 

ωδές, ενώ κάθε ωδή αποτελείται από έξι τροπάρια. 

Σημειογραφία: Αρχικά η Βυζαντινή σημειογραφία δεν 

μπορούσε να εκφράσει με σαφήνεια τις οξύτητες και τις 

διάρκειες των φθόγγων. Οι πρώτοι υμνογράφοι 

χρησιμοποιούσαν τα γράμματα του αλφαβήτου μαζί με άλλα 

σημάδια τα σημαδόφωνα. Με αυτά κάθε μουσική φράση 

αντιπροσωπεύονταν από ένα σημαδόφωνο. 

Αργότερα, τον 4
ο
 αιώνα, αναπτύχθηκε η εκφωνητική 

γραφή. Σ’ αυτή, η μελωδική γραμμή υπενθυμίζονταν στους 

ψάλτες με την βοήθεια τόνων και πνευμάτων. 

Τον 8
ο
 αιώνα παρουσιάζεται η αγκιστροειδής γραφή από 

τον Δαμασκηνό ή οποία όμως ήταν δύσκολη. Το κάθε σημάδι ή 

νεύμα αντιπροσώπευε ένα ή πολλούς φθόγγους. Η ονομασία 

οφείλεται στο αγκιστροειδές σχήμα των νευμάτων. 

Τον 13
ο
 αιώνα ο Κουκουζέλης πρόσθεσε νέα σημάδια. 

Επίσης εισήγαγε και τις φθορές, σημάδια που αντιπροσωπεύουν 

τις αλλαγές των ήχων, αντίστοιχες των μετατροπιών. Το τελικό 

αποτέλεσμα ήταν μια πιο δύσκολη από πριν μουσική 

σημειογραφία. 

Τον 17
ο
 αιώνα ο Πέτρος ο Πελλοπονήσιος απλοποιεί την 

σημειογραφία αντιστοιχίζοντας σε κάθε φράση πολλά σημάδια 

αντί για ένα. Ο ίδιος μετέγραψε σ’ αυτό το σύστημα όλα τα 

λειτουργικά μέλη, αλλά και όσα σωζόντουσαν με την φωνητική 

παράδοση. 

Το 1814 οι Γρηγόριος ο Πρωτοψάλτης, Χουρμούζιος ο 

Χαρτοφύλαξ και Χρύσανθος ο Προύσης δώσανε την τελική 

μορφή της Βυζαντινής παρασημαντικής. Οι ονομασίες των 

επτά Βυζαντινών φθόγγων Πα, Βου, Γα, Δι, Κε, Ζω, Νη, 

δόθηκαν από τον Χρύσανθο. Ο ίδιος έγραψε το «Μέγα 

θεωρητικό της Μουσικής». 

Τέλος η Εκκλησιαστική Επιτροπή του 1881 

συμπλήρωσε το έργο του Χρύσανθου και έτσι η σημειογραφία 

αποκτά επιστημονική ακρίβεια. 



26 

 

 

 
Λεπτομέρεια από τοιχογραφία στο παρεκκλήσι της 

Κουκουζέλισσας στη Μονή Μεγίστης Λαύρας. 
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Δείγμα Βυζαντινής παρασημαντικής από την Μονή 

Λειμώνα. 

 

Η δυτική μουσική μέχρι τον μεσαίωνα 

 

Η μουσική στη Δύση στην αρχή ήταν κάτω από τον συνεχή 

επηρεασμό της ανατολής. Αργότερα όμως απέκτησε ιδιαίτερα 

χαρακτηριστικά με κέντρο την Ρώμη. Η γλώσσα ήταν τα 

Λατινικά, διατηρήθηκαν όμως τα εβραϊκά «αλληλούια» και 

κάποιες Ελληνικές φράσεις όπως το «Κύριε Ελέησον». 

 - Το ύφος της μουσικής είναι μονοφωνικό ενώ αργότερα 8
ο
 με 

9
ο
 αιώνα βρίσκουμε τα πρώτα δείγματα πολυφωνίας. 

 

 



28 

 

 

Η Μονοφωνική μουσική, αποτελείται από μελωδίες που 

κινούνται μόνες τους χωρίς το ταυτόχρονο άκουσμα άλλων 

διαφορετικών μελωδιών. Η μόνες περιπτώσεις συνήχησης είναι 

η ετεροφωνία (ταυτόχρονη εκτέλεση μιας μελωδίας με μια 

παραλλαγή της, εφαρμόσιμη στους αρχαίους Έλληνες με 

πατέρα τον Αριστόξενο.) ή το Ισοκράτημα ή Ισοκράτης 

(συνοδεία μελωδίας με φθόγγους μεγάλης διάρκειας, ακόμη και 

σήμερα μπορούμε να ακούσουμε ισοκρατήματα στην Ορθόδοξη 

εκκλησία). 

 - Μορφολογικά: Φωνητικό με συνοδεία οργάνων μόνο στην 

κοσμική μουσική όμως στην εκκλησιαστική μουσική χωρίς 

χρήση οργάνων. Επίσης, πρέπει να σημειωθεί η ισορυθμικότητα 

του μέλους που ονομάζεται cantus planus. Η ονομασία αυτή 

δόθηκε αργότερα για να διαχωριστεί αυτή η μουσική από την 

μεταγενέστερη musica mensurata ή musica figuralis. 

Η διαφορά των παραπάνω είναι ότι η πρώτη σε αντίθεση 

με την δεύτερη δεν έχει μέτρο, και η χρήση αξιών των φθόγγων 

είναι περιορισμένη με αποτέλεσμα να μην δημιουργούνται 

χαρακτηριστικά ρυθμικά σχήματα. 

Γενικά, τα μορφολογικά στοιχεία αυτής της περιόδου 

συμπίπτουν με αυτά του Γρηγοριανού μέλους, αφού αυτό 

αποτελεί την υψηλού πνευματικού δυναμικού δημιουργία της 

εποχής αυτής. 

- Το μουσικό σύστημα είναι πάντα τροπικό και διαμορφώνεται 

σταδιακά αποκλειστικά σε διατονικό. Η χρησιμοποίηση τρόπων 

που η δομή τους εξαρτάται από εναρμόνια τετράχορδα 

μειώνεται και τελικά σταματά. 

- Ο Αμβρόσιος (Ambrosius Aurelious) (333 -397 μ.Χ.), 

θεωρητικός και συνθέτης ύμνων. Γεννήθηκε στην Τρέβη της 

Γερμανίας και διετέλεσε επίσκοπος του Μιλάνου τον 4
ο
 αιώνα. 

Έκανε την πρώτη συλλογή από ύμνους που ονομάστηκε 

Αμβροσιανό Μέλος. Αυτό αποτελεί την εισαγωγή του 

αντιφωνάριου της Δυτικής Εκκλησίας, δηλαδή, του βιβλίου 

που περιέχει ύμνους κωδικοποιημένους με την σειρά του 

εορτολογίου. 
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- Ο Πάπας Γρηγόριος ο Α΄ Επίσκοπος της Ρώμης στα τέλη του 

6
ο
 αιώνα μ.Χ., κατέγραψε πάρα πολλούς ύμνους και ψαλμούς. 

Το έργο του είναι γνωστό ως  «Γρηγοριανό Μέλος» και 

διατηρείται ακόμη και σήμερα στην Καθολική Εκκλησία. Αυτό 

θεωρήθηκε από τον Καρλομάγνο ως συνδετικό στοιχείο των 

εθνοτήτων της αυτοκρατορίας του και φρόντισε για την 

εξάπλωσή του. 

- Σημειογραφία: Στην αρχή διατηρούταν η νευματική 

σημειογραφία η οποία στη Βυζαντινή μουσική χρησιμοποιείται 

μέχρι και σήμερα. 

Το πρώτο βήμα στην δημιουργία του πενταγράμμου έγινε όταν 

κάποιος μοναχός αντιγραφέας τράβηξε μια παράλληλη γραμμή 

με το κείμενο η οποία αντιπροσώπευε έναν φθόγγο. Σε λίγο 

καιρό προστέθηκαν κι άλλες γραμμές με τελικό αποτέλεσμα το 

σημερινό πεντάγραμμο. 

Στο παλαιότερο χειρόγραφο που συναντάμε αυτές τις 

γραμμές είναι του 11
ου

 αιώνα όπου μια κόκκινη γραμμή 

αντιπροσωπεύει τον φθόγγο Φα και μια κίτρινη γραμμή τον 

φθόγγο Ντο. 

Μετά από την εφεύρεση της πρώτης κόκκινης γραμμής 

και την μετέπειτα προσθήκη της κίτρινης, μια τρίτη μαύρη 

γραμμή προστίθεται από τον Γκουίντο ντ’ Αρέτσο που 

αντιστοιχούσε στον φθόγγο Λα. 

Έτσι καταλήγουμε στον 12
ο
 αιώνα με την χρησιμοποίηση 

πλέον των διάφορων μουσικών κλειδιών. Πρώτα του Φα και 

του Ντο και αργότερα του Σολ. 

Στην εποχή του Μεσαίωνα εμφανίζεται ο Ζογκλέρ. 

Αυτός ήταν πλανόδιος μουσικός και γενικότερα 

«διασκεδαστής». Ενώ τον 11
ο
 αιώνα εμφανίζονται οι 

Τροβαδούροι, ευγενικής καταγωγής, που εξέφραζαν το 

ιπποτικό πνεύμα της εποχής. Μερικές μορφές της εποχής αυτής 

είναι: Ballade, Chanson, Lai, Rondeau, όπως επίσης και το 

Λειτουργικό δράμα που αναπαριστά σκηνές από την Παλαιά 

και την Καινή Διαθήκη. Το τελευταίο αποτελεί προπομπό του 

Ορατόριου και της Όπερας. 
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Το Γρηγοριανό Μέλος 

 

Δημιουργήθηκε με εντολή του Πάπα Γρηγορίου του Α΄ 

και διαδόθηκε κυρίως από τον Καρλομάγνο αφού το 

χρησιμοποίησε σαν συνδετικό κρίκο της Αυτοκρατορίας του. 

Αποτελείται περίπου από 3000 ύμνους που συγκεντρώθηκαν 

σταδιακά από τον 6
ο
 αιώνα και μετά, με τη συμβολή κάποιων 

από τους μεταγενέστερους Πάπες. 

Είναι φωνητικό, μονοφωνικό, ρυθμικά ελεύθερο και 

δεν χωρίζεται σε μέτρα (cantus planus). Επίσης είναι αυστηρά 

διατονικό ενώ το κείμενο είναι σε λατινική γλώσσα. 

Αποτελεί το αντιφωνάριο της Καθολικής Εκκλησίας. Τα πιο 

παλιά χειρόγραφα που σώζονται είναι του 10ου αιώνα. 

Ψάλλεται από μονωδό και από χορωδία, χωρίς την 

συνοδεία οργάνων. Ακολουθεί τους μεσαιωνικούς 

εκκλησιαστικούς τρόπους και θεμελιώνει την Δυτική Εκκλησία. 

 Το τραγούδι στο Γρηγοριανό μέλος αλλά και το 

εκκλησιαστικό τραγούδι των Διαμαρτυρόμενων, ονομάζεται 

χορικό (choral). Η διαφορά είναι ότι στην εκκλησία των 

Διαμαρτυρόμενων το χορικό ψάλλεται σαν ύμνος και από όλο 

το εκκλησίασμα ενώ στην Καθολική εκκλησία μοιάζει 

περισσότερο με μουσική απαγγελία (ρετσιτατίβο) και 

τραγουδιόταν εξ αρχής από ομάδα τραγουδιστών, το χορό, με 

περιορισμένη συμμετοχή των πιστών όπως στο Kyrie eleison 

και αλλού. Αργότερα αυτή η συμμετοχή σταμάτησε εντελώς. 

Οι μελωδίες χωρίζονται σε δύο κατηγορίες, η πρώτη 

ονομάζεται accentus ή συλλαβική ενώ η δεύτερη concentus ή 

μελισματική. 

Στην πρώτη κατηγορία ανήκουν τα μέλη που όλες οι 

συλλαβές τραγουδιούνται πάνω στον ίδιο φθόγγο με περιοδικά 

ανεβάσματα και τελικές πτώσεις. Έτσι διαβάζονταν οι 

Επιστολές και τα Ευαγγέλια και τραγουδιόνταν οι ψαλμοί, οι 

προσευχές και τα εδάφια της γραφής. Χαρακτηριστικό δείγμα 

είναι το Πάτερ ημών στο οποίο χρησιμοποιούνται μόνο τέσσερις 

φθόγγοι εκτός από το σημείο του και μη εισενέγκεις ημάς εις 
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πειρασμόν όπου κατά υπέροχο τρόπο η μελωδία ξεφεύγει από 

αυτό τον εμπνευσμένο και εκφραστικό περιορισμό. 

Στην δεύτερη κατηγορία η μελωδία αναπτύσσεται περισσότερο 

εκμεταλλευόμενη την μουσική έκταση των φωνών. Σ’ αυτή 

ανήκουν τα αντίφωνα (antienne), οι ύμνοι και τα λειτουργικά 

τραγούδια. 

Η σημειογραφία των πρωτοτύπων είναι αρχικά 

νευματική. Αυτά φυλάσσονται σε διάφορες βιβλιοθήκες της 

Ευρώπης. 

Από τους κυριότερους συνθέτες και ποιητές που συνέβαλαν 

στην περαιτέρω εξέλιξη και συμπλήρωση του Γρηγοριανού 

μέλους είναι οι: ο Ίζο, ο Μάρκελλος, οι δύο Νότκερ Λαμπέο και 

Τραυλός, οι Έκκεχαρντ και ο Τουτίλο. 

Στον Τραυλό αποδίδεται η διάδοση στη Δύση της 

σεκουέντσας (sequentia ή prosa). Αυτή η μορφή γεννήθηκε 

μέσα από την συνήθεια να μελίζεται (jubilus ή vocalise) η 

τελευταία συλλαβή του αλλελούια. Αυτό το μέλισμα 

στηρίχθηκε σε κείμενο και έτσι έγινε ξεχωριστή μορφή. Ύστερα 

όμως από την σύνοδο του Τριντέντο ο πάπας Πίος ο 5
ος

, 

κατάργησε σχεδόν όλες τις σεκουέντσες αφού θεωρήθηκε ότι με 

την εισχώρησή τους αλλοιώνονταν η εκκλησιαστική μουσική. 

Η εξέλιξη του Γρηγοριανού μέλους στην πολυφωνική 

εποχή συνοδεύεται από την μερική καταστροφή του. Αυτό έγινε 

επειδή στην προσπάθεια «εκσυγχρονισμού» του οι μελωδίες 

κοβόντουσαν. Στην Ρομαντική εποχή, έγινε πλέον αντιληπτό 

αυτό το τεράστιο λάθος της παραποίησης του πνευματικού 

θησαυρού του αυθεντικού μονόφωνου Γρηγοριανού μέλους. 

Έτσι έγιναν πολλές προσπάθειες ανασυγκρότησής του. Η 

αντιπροσωπευτικότερη έκδοση είναι αυτή που ονομάστηκε του 

Βατικανού (Editio Vaticana). Αυτή έπειτα από το διάταγμα του 

1908 ορίζεται ως υποχρεωτική για την Καθολική εκκλησία. 
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Πολυφωνική εποχή 

(Η δυτική μουσική συνέχεια...) 
Η πολυφωνική εποχή περιλαμβάνει την Αναγέννηση και 

την Μπαρόκ εποχή, στις οποίες και άνθησε. Η αρχή της όμως 

τοποθετείται  στον Μεσαίωνα τον 9
ο
 αιώνα μ.Χ. 

Σημαντική είναι επίσης η εξέλιξη του αρχαίου Ελληνικού 

οργάνου Ύδραυλις στο γνωστό και σήμερα Εκκλησιαστικό 

όργανο. Η εξέλιξη του οργάνου ξεκινά με τα πρώτα σκιρτήματα 

της πολυφωνίας και είναι παράλληλη με αυτή. 

Όμως, πριν αναφερθούμε σ’ αυτή την εποχή αναλυτικά, 

είναι αναγκαίο να διαχωρίσουμε τις έννοιες μονοφωνία και 

πολυφωνία. Από τους όρους μονοφωνικό, πολυφωνικό και 

ομοφωνικό, εξαρτάται η υφή μιας μουσικής σύνθεσης. Στην 

τελευταία, ομοφωνία, θα αναφερθούμε στην παράγραφο περί 

ομοφωνικής εποχής. 

 - Η Πολυφωνική μουσική: 

  

Πολυφωνία είναι η ταυτόχρονή κίνηση διαφορετικών 

μελωδιών έτσι ώστε να αποτελούν μιαν ενότητα χωρίς να 

στερούνται, όμως, οι φωνές την αυθυπαρξία τους. 

  

 Ο τρόπος σύνθεσης πολυφωνικών μορφών ονομάζεται 

«Αντίστιξη». 

  

Προέρχεται από το λατινικό «Contrapunctum», 

απλοποίηση του «punctus contra punctum» που σημαίνει, 

στίξη αντί στίξης. Ο τρόπος, δηλαδή, που αντιστοιχίζονται οι 

φθόγγοι στο ταυτόχρονο άκουσμα διαφορετικών μελωδιών.  

Η πολυφωνική σύνθεση, προϋποθέτει την οριζόντια 

σύνθεση αυτόνομων μελωδιών, σε συνδυασμό με την κάθετη 

συνήχηση των φωνών. 

Τα διαστήματα που σχηματίζονται από το ταυτόχρονο 

άκουσμα δύο φθόγγων ονομάζονται αρμονικά, σε αντίθεση με 

τα μελωδικά, που σχηματίζονται από το διαδοχικό άκουσμα 

των φθόγγων. 
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Στην τεχνική της αντίστιξης, τα μελωδικά και αρμονικά 

διαστήματα και ο τρόπος που χρησιμοποιούνται, υπαγορεύεται 

από την εκάστοτε εποχή. 

Η σημαντικότερη τεχνική που χρησιμοποιείται σε 

πολυφωνικές συνθέσεις είναι η μίμηση. 

 

Μίμηση είναι η επανάληψη μέρους ή ολόκληρης μελωδίας από 

άλλη φωνή, με χρονική διαφορά και κατά κανόνα γίνεται σε 

διαφορετικό ύψος. 

  

 
  

Παρατηρείστε στο παραπάνω σχήμα, ότι στην χαμηλότερη 

φωνή οι κάθετες γραμμές των φθόγγων, έχουν φορά προς τα 

κάτω, ενώ στην υψηλότερη προς τα πάνω. Έτσι, διευκολύνετε η 

ανάγνωση των φθόγγων. Σε άλλη περίπτωση, οι κάθετες 

γραμμές θα συγκρούονταν, ενώ δεν θα ήταν σαφές, ποιες νότες 

περιέχονται σε κάθε φωνή. 

Επίσης παρατηρείστε, ότι το κάθε βέλος σε κάθε φωνή 

αντίστοιχα, έχει την ίδια φορά. Αυτό και μόνο αρκεί για να 

πούμε ότι υπάρχει μίμηση αν και τα μελωδικά διαστήματα που 

αποτελούν τις φωνές διαφέρουν από τη μια φωνή στην άλλη, 

γεγονός που σημαίνει ότι δεν ισχύει πιστή μίμηση. 

 

 

 

  

Πιστή μίμηση έχουμε, όταν κατά την επανάληψη μιας 

μελωδίας, διατηρούνται άθικτα τα μελωδικά διαστήματα 

σε σχέση με αυτά της βασικής (μιμούμενης). 
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Η βασική μελωδία μιας πολυφωνικής σύνθεσης ονομάζεται 

cantus firmus ή cantus prius factus. 

 

 

Πολυφωνική επεξεργασία:  
Αυτή προϋποθέτει την μίμηση της βασικής μουσικής ιδέας 

(θέμα), κατά κανόνα ολόκληρης, στις διάφορες φωνές. Το θέμα 

μπορεί να εμφανιστεί αντιστραμμένο, καθρεπτισμένο, 

μεγεθυσμένο κλπ. 

Μέχρι την εποχή Μπαρόκ (1675 -1750), η μίμηση γινόταν 

σε ολόκληρες μελωδικές φράσεις, χωρίς να γίνεται διάσπαση 

της βασικής ιδέας σε υποενότητες. Αυτός ο τρόπος 

επεξεργασίας ονομάστηκε πολυφωνική επεξεργασία και 

άνθησε στην Αναγέννηση και στο Μπαρόκ. 

Από το Μπαρόκ, όμως, ξεκίνησε η διαδικασία χωρισμού 

της βασικής μουσικής ιδέας σε μικρότερες, οι οποίες στη 

συνέχεια δεχόταν επεξεργασία. Αυτός ο τρόπος επεξεργασίας 

μιας μουσικής ιδέας ονομάστηκε Ομοφωνική επεξεργασία και 

άνθησε στην κλασική εποχή της Ευρωπαϊκής μουσικής. 

 

ΠΡΩΙΜΗ ΠΟΛΥΦΩΝΙΚΗ ΕΠΟΧΗ 

9
ος

 – 12
ος

 αιώνας 

 Εκπρόσωποι: Hucbald (Ούκμπαλντ), Guido d’ aretzo 

(Γκουίντο ντ’ αρέτσο) 

                Τα πρώτα (πρωτόγονα) πολυφωνικά δείγματα, τα 

βρίσκουμε από τον 9
ο
 αιώνα. 

- Organum είναι η πρώτη πολυφωνική μορφή. Σε αυτή την 

μορφή παρατηρείται μια κύρια φωνή, η υψηλότερη (vox 

principalis) και άλλες (vox organalis) οι οποίες κινούνται 

παράλληλα με την κύρια σε διαστήματα τετάρτης, πέμπτης ή 

όγδοης. Αυτά τα διαστήματα, θεωρούνταν ως τα μόνα 

κατάλληλα, αφού ως τέλειες συμφωνίες, ταίριαζαν στο 

θεοκρατικό ύφος της εποχής του μεσαίωνα. 

- Discantus είναι μεταγενέστερη μορφή Organum. Η διαφορά 

είναι ότι κύρια φωνή είναι η χαμηλότερη, ενώ οι άλλες φωνές 
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κινούνται με αντίθετη κίνηση. Το Organum  με την μορφή 

Ντισκάντους, καλλιεργήθηκε τον 12
ο
 και 13

ο
 αιώνα από τον 

Περοτέν της Νοτρ -Νταμ («Παναγία των Παρισίων» η οποία 

αποτελούσε και Σχολή του Παρισιού), ενώ παρακλάδι θεωρείται 

το Motetus(σελ.13). 

 

Αναγέννηση 

(14
ος

  - 16
ος

 αιώνας) 

Από τον 14
ο
 αιώνα αλλάζει ριζικά το μουσικό σκηνικό 

αλλά και οι τέχνες γενικότερα. Η τέχνη απελευθερώνεται από το 

αυστηρό θεοκρατικό ύφος που υπαγόρευε πνευματική 

στασιμότητα. 

Στη μουσική οι εξελίξεις είναι ραγδαίες και 

σημαντικότατες. Ο σημαντικότερος σταθμός της εποχής, είναι η 

συνειδητοποίηση και καταγραφή της καινούργιας τεχνοτροπίας 

που πλέον ονομάζεται Ars Nova που σημαίνει «νέα τέχνη». Το 

παλαιό ύφος ονομάζεται πλέον Ars Antiqua που σημαίνει 

«παλιά τέχνη». 

 

Ars Antiqua 

Τι είναι: «παλιά τέχνη», είναι η τεχνοτροπία στη 

δυτικοευρωπαϊκή μουσική του μεσαίωνα. 

Χαρακτηριστικά αυτής της τεχνοτροπίας είναι το «ισόρυθμο 

μέλος» «cantus planus», και η τριμερή διαίρεση του μέτρου. 

Το μουσικό σύστημα της εποχής είναι διατονικό  - τροπικό. 

Η αρμονία βασίζεται στις τέλειες συμφωνίες, (4
η
 καθαρή, 5

η
 

καθαρή, 8
η
 καθαρή). Η χρησιμοποίηση των οποίων βασίζονταν 

στο ότι αυτά τα διαστήματα είναι πιο ταιριαστά στο θεϊκό 

στοιχείο. 

Μορφολογικά: Οι μορφές είναι φωνητικές χωρίς συνοδεία 

οργάνων στην εκκλησιαστική μουσική, ενώ στην κοσμική με 

οργανική συνοδεία. Επίσης το «Organum» είναι η πρώτη 

πολυφωνική μορφή. Τα είδη των ποιητικών μέτρων βασίζονται 

στα ανάλογα των αρχαίων Ελλήνων (Ίαμβος, τροχαίος κλπ.). 

Ύφος: μονοφωνικό και αργότερα πολυφωνικό. 
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Ars Nova: 
Τι είναι: «Νέα τέχνη», είναι η τεχνοτροπία στη 

δυτικοευρωπαϊκή μουσική της αναγέννησης. 

Πως ονομάστηκε: Η ονομασία προέρχεται από εργασία του 

Φιλίπ ντε Βιτρυ (1290  - 1361) οι οποία εκδόθηκε το 1325. 

Νεωτερισμοί, διαφορές, χαρακτηριστικά: Τα νέα 

χαρακτηριστικά της εποχής είναι η ρυθμική ποικιλία, ενώ 

εκτός από τριμερή η διαίρεση του μέτρου γίνεται λίγο λίγο και 

διμερής. 

Στην εκκλησιαστική μουσική, η οποία άλλωστε 

αντιπροσωπεύονταν από τις περισσότερο «έντεχνες» μορφές, 

αποκλείεται το «χορευτικό στοιχείο» σαν μη ταιριαστό σε 

μουσική που αναφέρεται στο Θεό. Αυτό επιτυγχάνεται με την 

αμοτιβική διάρθρωση των μελωδιών κάθε φωνής. Τη χρήση, 

δηλαδή, συνεχώς καινούργιων ρυθμικών μοτίβων και όχι την 

επανάληψη του ίδιου ρυθμικού σχήματος που δημιουργεί 

χορευτικό ύφος. Αυτός άλλωστε είναι ο παράγοντας από τον 

οποίο εξαρτάται η ρυθμική ποικιλία της εποχής. 

Το μουσικό σύστημα της εποχής είναι διατονικό  - τροπικό. 

Η αρμονία βασίζεται πλέον και στις ατελείς συμφωνίες. 

Επίσης από το 11
ο
 αιώνα γεννιέται ο όρος musica ficta 

(πλαστική) λόγω της έλξης των ημιτονίων. 

Μορφολογικά: οι μορφές είναι αμοτιβικές, φωνητικές χωρίς 

συνοδεία οργάνων στην εκκλησιαστική μουσική, ενώ στην 

κοσμική μουσική είναι μοτιβικές, άρα χορευτικές, με οργανική 

συνοδεία. Τα είδη των ποιητικών μέτρων διατηρούνται όπως 

πριν. 

Όργανα: Ξεκινά μια σημαντική εξέλιξη που όμως η πορεία της 

θα είναι μακρά. Τα όργανα αυτής της εποχής είναι ίδια με τα 

παλαιότερα, ενώ πολλές φορές θυμίζουν τα σημερινά, όπως τα 

έγχορδα τύπου βιολιού: βιέλα (Vielle), φίντελ (Fidel), ζιγκ 

(Gigue), λύρα και άλλα. 

Οι σημαντικότεροι εκπρόσωποι στην αρχή της εποχής (14
ος

  - 

αρχές 15
ου

 αιώνα), οι οποίοι έχουν συνδέσει το όνομά τους με 

την Ars Nova είναι κυρίως Ιταλοί και Γάλλοι, «1
η
 

Γαλλοφλαμανδική σχολή». 



37 

 

- Ο Γάλλος Γκιγιώμ ντε Μασώ (Guilliaume de Machaut 1300  

- 1361) ο οποίος μεταξύ άλλων έγραψε την πρώτη τετράφωνη 

λειτουργία,  

- Οι Ιταλοί Τζ. Ντα Κάσια, Τζ. Ντα Μπολόνια, και ο Λαντίνι 

(Francesco Lantini 1325  - 1397) 

- Ο Άγγλος Ντανστέιμπλ (John Dunstable (1370  - 1453). 

 

Αργότερα, τον 15
ο
 αιώνα, οι σημαντικότεροι συνθέτες 

προέρχονται από τις «κάτω χώρες». Γαλλία, την Ολλανδία και 

το Βέλγιο (2
η
 Γαλλοφλαμανδική σχολή). Αυτοί είναι οι: Ντυφέ 

(Guillaume Dufay 1400  - 1474), Όκκεχεμ (Jan Ockeghem 

1420  - 1495), Όμπρεχτ (Jacob Obrecht 1430  - 1505), Ίζαακ 

(Heinrich Isaac 1450  - 1517), και ο Ντεπρέ (Josquin Deprez 

1435  - 1521) ο οποίος ξεχωρίζει για την εκφραστικότητα των 

έργων του. 

Τον 16
ο
 αιώνα, την σκυτάλη παίρνουν η Ιταλία και το 

Βέλγιο με δύο σημαντικότατες φυσιογνωμίες της πολυφωνικής 

εποχής. Αυτοί είναι, ο Ιταλός Παλεστρίνα (Giovanni Pierluigi 

da Palestrina 1525  - 1594) και ο Βέλγος Λάσσους (Orlandus 

Lassus 1532  - 1594), ενώ ξεχωρίζει για την χρωματική κίνηση 

των φωνών και τις πρωτάκουστες αρμονικές διαστηματικές 

σχέσεις ο Τζεζουάλντο (Gesualdo da Venosa 1560  - 1613). 

Τα έργα του Παλεστρίνα ξεχωρίζουνε για την τελειότητα, 

την συνέπεια, την ενότητα και την ευρηματικότητά τους. Αν 

σκεφτούμε μάλιστα ότι ο συνθέτης έζησε στο τέλος της εποχής 

του και έτσι είχε μια ώριμη και ολοκληρωμένη μουσική σκέψη, 

καταλαβαίνουμε γιατί τα έργα του είναι αξιολογότερα πολλών 

προγενέστερων και συγχρόνων του. 

Η ανάλυσή τους αντιπροσωπεύει την πολυφωνική σκέψη 

και ως εκ τούτου την τελειότερη μορφή της αντιστικτικής 

τέχνης. Δεν είναι τυχαίο που σε πολλά Ωδεία διδάσκεται η 

αντιστικτική τεχνική βάση της ανάλυσης που διενέργησε στα 

έργα του Παλεστρίνα ο θεωρητικός Γιέπεζεν (Knud Jeppesen). 

 

Στην Αγγλία του 16
ου

 αιώνα, αξίζει να σημειωθεί ότι στο 

δεύτερο μισό του αιώνα, παρατηρήθηκε μια ιδιαίτερη 

πνευματικότητα στην σύνθεση Μανδριγαλιών. Αυτά 
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συνδυαζόμενα με το βασιλικό πνεύμα της εποχής έχουν μια 

λεπτή, καλλιεργημένη και αριστοκρατική υφή. Εκπρόσωποι της 

Αγγλικής σχολής των Μανδριγαλιστών είναι ο Μόρλεϋ 

(Thomas Morley 1557  - 1603) και ο Μπερντ (William Byrd 

1543  - 1623). 

Η εκκλησία της Αγγλίας , ανεξαρτητοποιήθηκε και 

ονομάστηκε Αγγλικανική εκκλησία. Το γεγονός αυτό οδήγησε 

στην μετονομασία των μορφών που είδη υπήρχαν με 

αποτέλεσμα το Ανθέμιο (Anthem) να είναι αντίστοιχο του 

motetto (μοτέττο) κλπ. Στην αρχή ήταν αποκλειστικά 

χορωδιακό Full Anthem ενώ αργότερα ήταν και οργανικό σε 

συνδυασμό με χορωδία Verse Anthem. 

Στην Γερμανία του 16
ου

 αιώνα δεν παρατηρείται 

ιδιαίτερη άνθηση των μορφών που υπήρχαν στα άλλα κράτη. 

Αυτό συμβαίνει, επειδή εκείνη την εποχή έγινε η μεταρρύθμιση 

των Διαμαρτυρομένων. Έτσι, αποκόπηκε η εκεί μουσική από 

αυτήν της Καθολικής εκκλησίας. Αξιοσημείωτη είναι η 

δημιουργία της μορφής του Χορικού ή (Choral: προφέρεται 

κοράλ). Αυτό είναι μια χορωδιακή μορφή σύνθεσης που 

Ψάλλεται από το εκκλησίασμα. 

 Μουσικές μορφές: 

 - Κατ’ αρχήν, γίνονται πολυφωνικές οι μορφές που 

χρησιμοποιούσαν οι Τροβαδούροι: Ballade, Chanson, Virelai, 

Rondeau κλπ. 

 - το μοτέτο, είναι μια αποκλειστικά φωνητική μορφή εξέλιξη 

του παλιού motetus που πλέον έχει μόνο θρησκευτικό 

χαρακτήρα. Σ’ αυτό συνυπάρχουν δύο ή περισσότερες μελωδίες 

με διαφορετική μοτιβική διάρθρωση. Μέσα απ’ αυτό γεννιέται 

το ισορρυθμικό μοτέτο στο οποίο ένα μελωδικό σχήμα (color) 

και ένα πλατύτερο (Talea) επαναλαμβάνονται συνεχώς χωρίς να 

συμπίπτουν. 

 - Η λειτουργία (Missa), είναι μια αποκλειστικά φωνητική 

μορφή, η οποία προερχόμενη από παλαιότερα, είχε πια κάποια 

σταθερά μέρη όπως Kyrie, Gloria, Credo, Sanctus, 

Benedictus, και Agnus Dei. Το κάθε μέρος είναι σαν ξεχωριστό 

έργο με αρχή, τέλος και συγκεκριμένο ύφος, ενώ ταυτόχρονα 

αποτελεί υποσύνολο της μορφής της λειτουργίας. Τα μέρη αυτά 
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με προσθήκη κάποιων άλλων διατηρήθηκαν στο Ρέκβιεμ 

(Requiem), το οποίο διατηρήθηκε μέχρι και την ρομαντική 

εποχή. Το Ρέκβιεμ στην Καθολική εκκλησία είναι επιθανάτια 

μουσική σύνθεση. 

 - Ο κανόνας, είναι μια μουσική μορφή που στηρίζεται στην 

συνεχή πιστή μίμηση των φωνών. 

 - Η Caccia έχει ύφος κυνηγετικό, που επιτυγχάνεται με την 

χρήση της μίμησης. 

 - Το Madrigal ανθίζει αργότερα (16
ος

 αιώνας) και είναι το 

σημαντικότερο και πιο έντεχνο είδος της κοσμικής μουσικής. 

 - Ενώ Frottola και Villanella είναι πιο λαϊκές και χορευτικές 

μορφές, γεννημένες στην Ιταλία. 

 - Canzona και Ricercare είναι οι πρώτες μη φωνητικές 

μορφές, αφού μέχρι τότε τα μουσικά όργανα είχαν ρόλο 

συνοδευτικό και προέρχονται από το Madrigal και το Motetto. 

 - Το Καπρίτσιο (Capriccio) εμφανίζεται τον 16
ο
 αιώνα, είναι 

οργανική μορφή και έχει το στυλ του ριτσερκάρε και της 

φούγκας, στην οποία θα αναφερθούμε στην εποχή μπαρόκ. Η 

εξέλιξη του καπρίτσιου στην εποχή μπαρόκ αποτελεί ένα είδος 

προγραμματικής μουσικής, δηλαδή έργα των οποίων η μορφή 

εξαρτάται από το θέμα το οποίο περιγράφεται. Τέλος, στην 

ρομαντική εποχή δίνει την θέση του σε μια ζωηρή και 

πρωτότυπη οργανική μορφή με εντυπωσιακά ρυθμικά σχήματα 

και συχνά με δεξιοτεχνικά περάσματα. 

 - Σκέρτσο (Scherzo), ξεκινά τον 16
ο
 αιώνα και αποδίδεται σε 

κοσμικά τραγούδια με παιχνιδιάρικο ύφος. 
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Δείγμα μουσικής γραφής από Κώδικα του 15
ου

 αιώνα. 
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Τροβαδούρος που παίζει βιέλα. 

 

Μπαρόκ 

Baroque (1600  - 1750) 

Η γαλλική  - ιταλική εκδοχή του όρου σημαίνει αλλόκοτο, 

ακανόνιστο, φορτωμένο, επιτηδευμένο. Η αγγλική  - γερμανική 

εκδοχή σημαίνει μεγαλοπρέπεια, εντυπωσιασμός, 

εκκεντρικότητα. Με συντομία μπορούμε να πούμε ότι το ύφος 

της εποχής είναι εντυπωσιακό. Στη μουσική της εποχής αυτό 

επιτυγχάνεται με την χρήση πολλών «ποικιλματικών 

στοιχείων», την μεγάλη συμπύκνωση των φωνών και την 

εξέλιξη της υφής σε ομοφωνική. 

Από τις σημαντικότερες εξελίξεις του 17
ου

 αιώνα 

θεωρείται ο συγκερασμός το 1695 από τον Βέρκμάιστερ. Το 
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χόρδισμα των οργάνων, δηλαδή, με τον σημερινό τρόπο, 

(βλέπε: Είδη διαστημάτων μεταξύ γειτονικών φθόγγων). 

Σε αυτή την εποχή, επίσης, απελευθερώνεται η μουσική 

από τον Λόγο. Το μέτρο, η μελωδική κίνηση και ο ρυθμός, 

ήταν σε απόλυτη εξάρτηση με το κείμενο ή τους στοίχους. Από 

την εποχή αυτή όμως, τα παραπάνω εξαρτώνται πλέον από τον 

ρυθμό που προκύπτει από την επεξεργασία και τον τρόπο 

διαδοχής ορισμένων χαρακτηριστικών ρυθμικών σχημάτων. 

Η εξέλιξη ξεκινά από την Φλωρεντία. Εκεί, γινόταν 

προσπάθεια αναβίωσης της αρχαίας τραγωδίας. Το πρόβλημα 

όμως ήταν ο συνδυασμός λόγου και μουσικής. 

Με απλά λόγια, η πολυφωνία προϋποθέτει δύο ή 

περισσότερες φωνές που κινούνται μαζί. Μια φωνή μόνη της, 

μπορούσε να κινείται μόνο στην αρχή ενός έργου εκθέτοντας 

την κύρια μελωδία πάνω στην οποία στηριζόταν ολόκληρη η 

σύνθεση. Πώς όμως, μπορούσε να γίνει εφικτή η μονωδία; 

Δηλαδή πώς θα μπορούσε μια μελωδική γραμμή να κινείται για 

μεγάλο χρονικό διάστημα, χωρίς να θεωρηθεί μονοφωνία; 

Η λύση του προβλήματος ήταν η ομοφωνία. Με αυτή, ο 

λόγος μπορούσε να συνοδεύεται από συγχορδίες. Έτσι το 

συναισθηματικό περιεχόμενο του λόγου συνδυαζόταν με αυτό 

των συγχορδιών. 

Ο θεωρητικός Τζαρλίνο (Gioseffo Zarlino), ήταν ο 

πρώτος που έβαλε τις θεωρητικές βάσεις της συγχορδίας και 

διαπίστωσε την τάση να περιοριστούν οι τρόποι σε δύο, τον 

μείζονα και τον ελάσσονα. 

Ένα άλλο βασικό χαρακτηριστικό της εποχής είναι η 

χρήση του «Μπάσσο Κοντίνουο» (Basso Continuo), που 

σημαίνει «συνεχές βάσιμο». Αυτό σημαίνει, συνεχή διαδοχή 

συγχορδιών στις οποίες, όμως, η χαμηλότερη φωνή είναι 

χαρακτηριστική σε αντίθεση με τις υπόλοιπες των συγχορδιών. 

Αυτό πετυχαίνεται παίζοντας την χαμηλή φωνή ένα βαθύχορδο 

έγχορδο, συμπληρώνοντας τις συγχορδίες με τη βοήθεια 

Τσέμπαλου ή Οργάνου. Φυσικά και αυτή η χαμηλότερη φωνή, 

πρέπει να είναι συντεθειμένη έτσι, ώστε να είναι 

χαρακτηριστική σαν μελωδική γραμμή. 
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Τέλος, ένα κύριο χαρακτηριστικό της εποχής, είναι η μονο -

μοτιβικότητα. Αυτό σημαίνει ότι τα μέρη των έργων 

βασίζονταν στην επανάληψη ενός πρωταρχικού ρυθμικού 

μοτίβου. Έτσι εξηγείται το χορευτικό ύφος που πλέον 

επικρατεί στο Μπαρόκ σε αντίθεση με την Αναγέννηση. 

 - Δομή και ύφος: Η εποχή του Μπαρόκ είναι πολυφωνική και 

μονομοτιβική ενώ γίνεται χρήση του Μπάσο Κοντίνουο που 

γεννά την ομοφωνία. Αυτή ξεκινά μέσα απ’ τις φούγκες του 

Μπαχ 

 - Μορφολογικά: Απ’ αυτή την εποχή, ανθούν τόσο οι 

φωνητικές όσο και οι καθαρά «ενόργανες» μουσικές μορφές. 

 - Μουσικό σύστημα: Αποκλειστικά διατονικό δύο τρόπων, 

του μείζονα και του ελάσσονα. Οι νόμοι που καθορίζουν τις 

σχέσεις μεταξύ των φθόγγων (έλξεις) σ’ αυτό το μουσικό 

σύστημα ονομάζονται με μια φράση σήμερα Τονικό μουσικό 

σύστημα του μείζονα και του ελάσσονα τρόπου ή Ευρωπαϊκό 

μουσικό σύστημα. 

 - Η Αρμονία βασίζεται στις συγχορδίες και γενικότερα στις 

σχέσεις των βαθμίδων, όπως υπαγορεύεται άλλωστε από την 

ομοφωνία. 

 - Τα όργανα της εποχής: Το αντιπροσωπευτικότερο όργανο 

της εποχής είναι το Τσέμπαλο το οποίο μοιάζει με το πιάνο 

χωρίς όμως να έχει τις εκφραστικές δυνατότητες αυτού. Αυτό 

είναι νυσσόμενο πληκτροφόρο. Δηλαδή, ο μηχανισμός του 

πλήκτρου ήταν συνδεμένος με μια ακίδα η οποία κατά την 

πίεσή του περνούσε κοντά από την χορδή τσιμπώντας την. Έτσι, 

όσο γρήγορο και αν ήταν το πάτημα του πλήκτρου, η ακίδα 

τσιμπούσε την χορδή πάντοτε με την ίδια δύναμη, αφού η 

απομάκρυνση της χορδής από την σταθερή της θέση ήταν 

περίπου η ίδια. Παρόμοια όργανα με το Τσέμπαλο είναι το 

Βέρτζιναλ, το Σπινέτο και το Κλαβικυτέριουμ. Στο τέλος της 

εποχής εμφανίζεται το Πιάνο, το οποίο με τις τεράστιες 

εκφραστικές δυνατότητες που πρόσφερε, εκτόπισε σταδιακά τον 

προκάτοχό του, το τσέμπαλο. Προκάτοχος του Πιάνου είναι το 

Κλαβικόρδιο που είναι το πρώτο Κρουόμενο πληκτροφόρο, 

(Παραγωγή του ήχου με χτύπημα των χορδών μέσω μηχανισμού 

από πληκτρολόγιο). 
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Άλλα όργανα είναι: 

 - Εκκλησιαστικό όργανο με κάποιες παραλλαγές του όπως το 

ρέγκαλ και πορτατίφ. 

 - Τα έγχορδα με δοξάρι ήταν σχεδόν σαν τα σημερινά (βιολί, 

βιόλα, Βιολοντσέλο) και χρησιμοποιούνταν κυρίως στην 

ορχήστρα. Με μικρή καθυστέρηση εμφανίζεται το 

Κοντραμπάσο. Τέλος, τα νυσσόμενα έγχορδα ήταν τύπου 

λαούτου για λαϊκή χρήση. 

 - Πνευστά όπως Όμποε, Φαγκότο και αργότερα Κόρνο, 

Τρομπέτα και Φλάουτο. Τα πνευστά δεν είχαν ρόλο 

συνοδευτικό. 

 - Τύμπανα κλπ. 
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ΜΠΑΡΟΚ ΟΡΧΗΣΤΡΑ 

Η θέση και ο αριθμός των οργάνων 
 

Μουσικές μορφές: 
 - Σονάτα και Σόλο Σονάτα: Η μορφή της σονάτας θα αναλυθεί 

στην επόμενη εποχή, την κλασική, στην οποία άκμασε. Σε ό,τι 

αφορά την Σόλο Σονάτα, αυτή εκτελούνταν από ένα όργανο που 

χειριζόταν την κύρια μελωδία (Φλάουτο, βιολί κλπ.) και δύο 

συνοδευτικά που συμπλήρωναν το Μπάσο Κοντίνουο (Τσέλο 

και Τσέμπαλο ή Εκκλησιαστικό όργανο). 

 - Όπερα: Θεατρικό είδος που γεννήθηκε στην προσπάθεια να 

αναβιώσει η αρχαία τραγωδία. Η πρώτη όπερα με το όνομα 

«Δάφνη», κάνει την εμφάνισή της στη Φλωρεντία το 1594 από 
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τον Πέρι (Jacopo Peri 1561  - 1621). Από τότε πολλοί συνθέτες 

γράφουν όπερες. 

 - Το θέμα μιας όπερας είναι κατά κανόνα κοσμικής 

προέλευσης. 

                Η όπερα συνδυάζει: 

 - Κείμενο (λιμπρέτο) 

 - Μουσική 

 - Σκηνική δράση 

                Μέρη όπερας αποτελούν: 

 - Ρετσιτατίβο (Recitativo): Απλή μελωδική 

απαγγελία κειμένου, με συνοδεία συγχορδιών. 

 - Άρια (Aria): Μονωδία με έντεχνη συνοδεία 

οργάνων. 

 - Χορωδιακά μέρη 

 - Μπαλέτο (όχι πάντοτε) 

 - Εισαγωγή (ορχηστικό) 

 - Ιντερμέδιο (ορχηστικό, ανάμεσα στις «πράξεις»). 

 - Ντουέτα, τρίο κλπ. 

  

 - Ορατόριο: Είναι παρόμοιο με την όπερα, χωρίς όμως 

σκηνική δράση. 

 - Το θέμα του ορατόριου είναι κατά κανόνα 

θρησκευτικού περιεχομένου. 

                Το ορατόριο συνδυάζει: 

 - Κείμενο (λόγο) 

 - Μουσική 

 - Σκηνική παρουσία, όχι όμως δράση. 

                Μέρη στο ορατόριο αποτελούν: 

 - Ρετσιτατίβο (Recitativo): Απλή μελωδική 

απαγγελία κειμένου, με συνοδεία συγχορδιών. 

 - Άρια (Aria): Μονωδία με έντεχνη συνοδεία 

οργάνων. 

 - Χορωδιακά μέρη 

 - Διάφορα φωνητικά σύνολα 

 - οργανικά και ορχηστικά περάσματα 
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 - Καντάτα: μικρό ορατόριο με θέμα θρησκευτικό ή και 

κοσμικό. Βασικό στοιχείο της καντάτας είναι το Χορικό 

(Choral). Το χορικό είναι μια χορωδιακή σύνθεση 

θρησκευτικού περιεχομένου. 

 - Σουίτα (Suite) ή Παρτίτα (Partita) στην Ιταλία: Σημαίνει 

«ακολουθία», «Κομμάτια στην σειρά». Αποτελεί είδος 

ενόργανης μουσικής, από ένα ή περισσότερα όργανα, και 

έχει ύφος χορευτικό. Αποτελείται από διάφορα αυτοτελή 

μέρη τα οποία προέρχονται από λαϊκούς χορούς. Τα μέρη 

αυτά είναι κατά κανόνα στην ίδια τονικότητα, ενώ άλλα 

είναι γρήγορα και άλλα αργά. 

Μέρη τυπικής σουίτας Μπαρόκ είναι: 

Allemande Αλεμάντ μέτρο διμερές Μέτρια γρήγορο 

(Γερμανικός χορός) 

Courante  Κουράντ μέτρο τριμερές Ζωηρό 

(Γαλλικός χορός) 

Sarabande Σαραμπάντ μέτρο τριμερές Πολύ αργό 

(Ισπανικός χορός) 

Gigue  Ζιγκ  μέτρο τριμερές Πολύ γρήγορο 

(Αγγλικός χορός) 

Οι παραπάνω μορφές έγιναν ευρύτερα γνωστές με αυτές τις 

γαλλικές ονομασίες. 

Άλλα μέρη σουίτας είναι: 

-Μενουέτο μέτρο τριμερές Μέτρια γρήγορο 

-Γκαβότα  μέτρο διμερές Μέτριο 

-Μπουρέ  μέτρο διμερές Μέτρια γρήγορο 

-Λουρί  μέτρο τριμερές Μέτριο ή Αργό 

-Μυζέτ  μέτρο διμερές Γρήγορο 

-Ανγκλαίς  μέτρο διμερές Μέτρια γρήγορο 

-Άρια   μέτρο διμερές Μέτρια γρήγορο 

-Πολωνέζα  μέτρο τριμερές Ζωηρό 

-Τρίο   μέτρο τριμερές Μέτριο ή μέτρια γρήγ. 

Όλα τα μέρη έχουν διμερή μορφή. 

 

Άλλα μέρη που συναντάμε στη σουίτα είναι: Πασπιέ, 

Ριγκωντόν, κλπ. 
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Τέλος, αργότερα η μορφή της σουίτας αντικαταστάθηκε 

από την Σονάτα, ενώ στις μέρες μας αναβίωσε ο όρος από 

σύγχρονους συνθέτες. 

- Passacaglia, Chaconne, Follia (Πασακάλια, Σακόν, Φόλια): 

Συνθέσεις που στηρίζονται στις παραλλαγές. Συχνά αποτελούν 

μέρη της Σουίτας. 

- Κονσέρτο Γκρόσσο (Concerto Grosso): Στα ιταλικά σημαίνει 

«Μεγάλο κονσέρτο». Η μορφή του έργου είναι «αντιφωνική», 

αφού σε εναλλαγή ακούγονται ένα μικρό σύνολο οργάνων 

(concertino) και ένα μεγαλύτερο (ripieno). Τα μέρη της μορφής 

είναι παρόμοια με αυτά της σουίτας. Τα γνωστότερα Κονσέρτα 

Γκρόσσι είναι του Κορέλλι (Arcangelo Correlli), του Χαίντελ 

(Haendel) και από τα Βραδεμβούργια κονσέρτα του Μπαχ τα 2, 

4, και 5 είναι χαρακτηριστικά concerti Grossi. 

- Φούγκα (Fugue): Είναι η περισσότερο «έντεχνη» πολυφωνική 

συνθετική διαδικασία. Επειδή, το σχήμα στην Φούγκα δεν είναι 

πάντα το ίδιο (ο αριθμός των επανεμφανίσεων, επεισοδίων, η 

θέση και η ύπαρξη του Stretto κλπ.) είναι προτιμότερο αντί για 

μορφή να αποκαλούμε το είδος διαδικασία. Προέρχεται από την 

Caccia και το Ricercare. Η μετάφραση από τα λατινικά σημαίνει 

«Φυγή». Αυτό οφείλεται στην διαδοχική είσοδο του θέματος σε 

κάθε φωνή ξεχωριστά, γεγονός που δημιουργεί το κυνηγετικό 

ύφος των φωνών αφού αυτές δείχνουν να κυνηγούν η μια την 

άλλη. Όπως φαίνεται από τα προηγούμενα, η φούγκα είναι μια 

διαδικασία σύνθεσης που στηρίζεται στην μίμηση. 

Αποτελείτε από: 

  Έκθεση, στην οποία γίνεται πολυφωνική επεξεργασία του 

θέματος, και εκτίθεται διαδοχικά σε όλες τις φωνές, στην τονική 

και στον χώρο της δεσπόζουσας σαν απάντηση εναλλάξ. Όταν 

μονίμως απέναντι από το θέμα ή την απάντηση υπάρχει μια 

συγκεκριμένη μελωδική φράση, αυτή ονομάζεται αντίθεμα. Σε 

περίπτωση που η εμφάνιση μιας φωνής αδυνατεί να γίνει στα 

πλαίσια της τονικότητας, τότε πριν από την εμφάνισή της 

παρεμβάλλονται εμβόλιμα μέτρα που μας επαναφέρουν σε 

αυτή. Παράλληλα, αυτή η πλοκή των θεμάτων είναι στοιχείο 

έντασης. 
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Επεισόδια, στα οποία απουσιάζει το θέμα, ενώ 

παράλληλα έχουν χαρακτήρα μετατροπικό, έτσι ώστε 

δημιουργείται μια τεχνική χαλάρωση. 

Επανεμφανίσεις, στις οποίες το θέμα εμφανίζεται εκ 

νέου σε μερικές φωνές. Κάθε επανεμφάνιση ξεκινά σε 

διαφορετική τονικότητα στην οποία καταλήγουν τα επεισόδια 

που κάθε φορά παρεμβάλλονται ανάμεσα στις επανεμφανίσεις. 

Οι τονικότητες των επανεμφανίσεων υπακούουν συνήθως στη 

βασική διαδοχή των βαθμίδων του Τονικού μουσικού 

συστήματος. 

Επανέκθεση στο τέλος από όλες τις φωνές στην αρχική 

τονικότητα. 

Stretto, στο οποίο η κάθε φωνή ξεκινά να εκθέτει το θέμα 

πριν προλάβει να τελειώσει η προηγούμενη φωνή. Με την 

τελευταία τεχνική επιτυγχάνεται μια τεχνική συμπύκνωση. Ο 

τύπος του Stretto εμφανίζεται συνήθως στην Επανέκθεση, ενώ 

σπανιότερα τον βρίσκουμε στις επανεμφανίσεις ή στην Έκθεση.  

Στην περίπτωση δύο θεμάτων η διαδικασία ονομάζεται 

Διθεματική Φούγκα οπότε έχει δύο εκθέσεις. Αν και η Φούγκα 

είναι περισσότερο διαδεδομένη σε πληκτροφόρα όργανα 

εμφανίζεται και σαν φωνητική όπως στα ορατόρια κλπ. Σ’ αυτό 

συνετέλεσε ο Μπαχ ο οποίος τελειοποίησε την Φούγκα σε έργα 

του όπως «Το καλά συγκερασμένο κλειδοκύμβαλο» και «Η 

τέχνη της φούγκας».  

- Τοκάτα: μεταφράζεται, «ήχος που παράγεται από πλήκτρο». 

Πράγματι, στην αρχή αφορούσε μόνο πληκτροφόρα όργανα 

όπως το εκκλησιαστικό όργανο και το τσέμπαλο. Ήταν μια 

δεξιοτεχνική μορφή, στην οποία ο εκτελεστής επιδείκνυε την 

δεξιοτεχνία του. Η διάρκεια ήταν μικρή, αφού αφορούσε 

συνήθως μόνο ένα πρελούδιο. Σύντομα όμως, ταυτίστηκε και με 

άλλες ομάδες οργάνων όπως πνευστά και έγχορδα. Ο 

Μοντεβέρντι ξεκινά την όπερά του Orfeo με μια Τοκάτα για 

τρομπέτες. Ο όρος «τοκάτα για πιάνο» από τους σύγχρονους 

συνθέτες σημαίνει δεξιοτεχνικό κομμάτι για πιάνο.  

- Πρελούδιο: σημαίνει «προανάκρουσμα», δηλαδή ένα είδος 

προλόγου του κυρίως έργου. Αργότερα, η μορφή 
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αυτονομήθηκε, και χρησιμοποιείται πλέον για έργα 

περιορισμένης διάρκειας.  

- Ροντό: Χορευτική μορφή, η οποία στηρίζεται σε ένα βασικό 

θέμα (Refrain), το οποίο επαναλαμβάνεται μετά από κάθε 

στροφή (Couplet). Οι στροφές αυτές κάθε φορά είναι 

διαφορετικές. Το απαντάμε συνήθως σαν τελευταίο μέρος 

Σονάτας.  

- Εισαγωγή ή ουβερτούρα:  

1) Ενόργανο προανάκρουσμα σε φωνητικά έργα (Όπερα, 

Ορατόριο) 

2) Το πρώτο μέρος στη Σουίτα 

3) Σάλπιγγες για να ξεκινήσει μια παράσταση Όπερας. 

Αργότερα, η μορφή σταθεροποιήθηκε σε δύο τύπους. 

Α) Να μην σχετίζεται θεματικά με το κυρίως έργο οπότε και 

ονομάζεται ελεύθερη, 

Β) Να επεξεργάζεται τα θέματα του έργου και ονομάζεται 

ποτ πουρί. 

Είδη Εισαγωγής: 

Γαλλική Εισαγωγή (αργό  - γρήγορο  - αργό). 

Ιταλική Εισαγωγή (γρήγορο  - αργό  - γρήγορο). 

Τέλος, αργότερα η μορφή αυτονομήθηκε. 

 

Αξιόλογοι συνθέτες: 

 Ιταλία: 
 - Μοντεβέρντι (Claudio Monteverdi 1567  - 1643), σ’ αυτόν 

ανήκει το πρώτο μεγάλο επίτευγμα της όπερας «Ορφεύς» 

(1607), χρησιμοποίησε συγχορδίες 7
ης

 με αυτόνομο τρόπο. 

- Φρεσκομπάλντι (Girolamo Frescobaldi 1583  - 1643), 

πρωτοπόρος στις συνθέσεις για πληκτροφόρα όργανα. 

- Σκαρλάτι Αλ. (Alessandro Scarlatti 1660  - 1725), συνέθεσε 

κυρίως όπερες, καθιέρωσε τον τύπο της Aria da capo (Α  - Β  - 

Α) και της Ιταλικής Εισαγωγής (γρήγορο  - αργό  - γρήγορο). 

- Σκαρλάτι Ντ. (Domenico Scarlatti 1685  - 1757), έγραψε 

πολλές σονάτες για πιάνο και τσέμπαλο. 

- Κορέλλι (Arcangelo Corelli 1653  - 1713), γνωστός για τα 

Concerti Grossi που συνέθεσε. Επίσης, έγραψε Σονάτες, 

Κονσέρτα κλπ. 
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- Περγκολέζι (G. Pergolesi 1710  - 1736): Γνωστός 

περισσότερο για την πρώτη μεγάλη επιτυχία στην  Όπερα 

Μπούφα «Υπηρέτρια κυρά» (La serva padrona). 

- Βιβάλντι (Antonio Vivaldi 1669  - 1741), έγραψε όπερες, 

εκκλησιαστική μουσική και ορατόρια. Περισσότερο, όμως, 

γνωστά είναι τα 250 κονσέρτα του κυρίως με την μορφή του 

Concerto Grosso. Στο ευρύ κοινό είναι περισσότερο γνωστός 

για το έργο του «οι τέσσερις εποχές». 

  

Γαλλία: 
- Λουλλύ (Jean Baptiste Lully 1632  - 1687), έγραψε όπερες, 

μπαλέτα κλπ. Καθιέρωσε τον τύπο της Γαλλικής Εισαγωγής 

(αργό  - γρήγορο  - αργό). 

- Κουπρέν (Francois Couperin 1668  - 1733), συνθέτης έργων 

κυρίως για τσέμπαλο αλλά και άλλων με ποικίλους 

συνδυασμούς φωνών και οργάνων. 

- Ραμώ (Jean Philipe Rameau 1683  - 1764), εκτός από 

συνθέτης, ήταν και θεωρητικός. Πρώτος αυτός έθεσε τις 

θεωρητικές βάσεις της Αρμονίας. 

  

Αγγλία: 
- Πέρσελ (Henry Purcell 1659  -1695), εκτός των άλλων έργων 

του ασχολήθηκε κυρίως με την όπερα δανειζόμενος τα θέματά 

του από τον Σαίξπηρ. 

 

- Χαίντελ (Georg Friedrich Handel 1685  - 1759) 

Γεννήθηκε στη Χάλλη της Σαξονίας. 

Ιστορικά: Ο πατέρας του ήταν κουρέας και χειρούργος και δεν 

ήθελε να γίνει ο γιος του μουσικός. Σε ηλικία 17 ετών γράφτηκε 

στο πανεπιστήμιο και παρακολούθησε μαθήματα Νομικής για 

ένα χρόνο. Αργότερα πήγε στο Αμβούργο και συνέχισε εκεί τη 

μουσική του εκπαίδευση.  

Ύστερα, πηγαίνει στην Ιταλία όπου συναντιέται με τους 

Κορέλλι και Σκαρλάτι. Το 1710 γίνεται διευθυντής της 

χορωδίας του εκλέκτορα του Ανοβέρου. Έπειτα από πολλές 

επισκέψεις του στην Αγγλία, τελικά εγκαθίσταται στο Λονδίνο, 

όπου υποστηρίζεται θερμά από την Βασίλισσα Άννα και τους 
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Βασιλείς Γεώργιο τον Α΄ πρώην 

εκλέκτορα του Ανοβέρου και το 

Γεώργιο το Β΄. 

Στην αρχή γράφει πολλές 

όπερες ενώ μετά από την επιτυχία 

του ορατόριου «Εσθήρ», 

στρέφεται προς το είδος αυτό. 

Έτσι ονομάζεται Πατέρας του 

Ορατόριου, αφού τα πολυάριθμα 

ορατόρια που έγραψε, ανήκουν 

στα επιτεύγματα της 

ανθρωπότητας. Τελικά πέθανε 

τυφλός. 

Τα έργα του: 
Στη θρησκευτική μουσική: Καντάτες, 19 Ορατόρια, 

μερικά από τα οποία είναι τα «Εσθήρ», «Ο λαός του Ισραήλ 

στην Αίγυπτο», «Μεσσίας» του οποίου η σύνθεση διάρκεσε 23 

ημέρες και κατά τον Τσβάιχ είναι μια από τις «μεγάλες ώρες της 

ανθρωπότητας», «Σαμψών», «Ιούδας ο Μακκαβαίος», κ.ά. 

Στην οργανική μουσική: «Μουσική των νερών», 

«πυροτεχνήματα», 6 κονσέρτα γκρόσσι, 2 κονσέρτα για 

εκκλησιαστικό όργανο, σουίτες, φούγκες κ.ά. 

  

Γερμανία: 
- Συτς (Heinrich Scutz 1585  - 1672), σπούδασε στην Ιταλία 

από την οποία έφερε την ομοφωνική τεχνική και το Μπάσσο 

Κοντίνουο. Ξεχωρίζει για τα φωνητικά έργα του τα οποία έχουν 

κυρίως θρησκευτικό περιεχόμενο. 

- Φρόμπέργκερ (Johann Jakob Froberger 1616  - 1667), υπήρξε 

μαθητής του Φρεσκομπάλντι στην Ιταλία. Καθιέρωσε τη 

διαδοχή των μερών της σουίτας. 

- Παχέλμπελ (Johann Pachelbel 1653  - 1706), οργανίστας, του 

οποίου οι συνθέσεις επηρέασαν τον Μπαχ. Έγραψε Άριες, 78 

χορικά, τοκάτες, φούγκες, σακόνες, σουίτες και παραλλαγές. 

- Μπούξτεχούντε (Dietrich Buxtehude 1633  -1707), Δανός 

οργανίστας και συνθέτης. Εργάστηκε στη Γερμανία, έγραψε για 
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όργανο, τσέμπαλο και εκκλησιαστικές καντάτες. Τα έργα του 

επηρέασαν τον Μπαχ και τον Χαίντελ. 

- Τέλεμαν (Georg Philipp Telemann 1681  - 1767), φίλος του 

Μπαχ και ο πολυγραφότερος συνθέτης του 18
ου

 αιώνα. Έγραψε 

όπερες, 600 περίπου Γαλλικές εισαγωγές, 44 Πάθη, 32 ορατόρια 

με εισαγωγές, καντάτες, μοτέτα, μουσική δωματίου κλπ. 

  

- Μπαχ (Johann Sebastian Bach 1685  - 1750). 

Γεννήθηκε στο Άιζεναχ της Θουριγγίας. 

Ιστορικά: Επειδή έμεινε ορφανός, ανατράφηκε από τον 

μεγαλύτερο αδερφό του. Αυτός του έδωσε τα πρώτα μαθήματα 

στη μουσική, αφού ήταν οργανίστας. Στα δεκαπέντε του έγινε 

μέλος του χορού του Αγίου Μιχαήλ στη Λούνεμπουργκ. Το 

1707 γίνεται οργανίστας στο Μιλχάουζεν, όπου και παντρεύεται 

την πρώτη του γυναίκα, την Μαρία Βαρβάρα. Οι ομορφότερες 

συνθέσεις του συνθέτη δημιουργήθηκαν, όταν αυτός διορίστηκε 

στην αυλή του Δούκα της Βαϊμάρης. 

Αργότερα, μετά από πρόσκληση 

του Πρίγκιπα Λεοπόλδου πήγε στο 

Καίτεν σαν Αρχιμουσικός, όπου πέθανε 

η γυναίκα του. Στο Αμβούργο 

ξαναπαντρεύτηκε με την Άννα 

Μαγδαληνή. 

Και από τις δύο γυναίκες του 

απέκτησε 20 παιδιά. Μερικά απ’ αυτά 

έγιναν αξιόλογοι συνθέτες. Τέλος, στη 

Λειψία ανέλαβε  διευθυντής στη σχολή 

του Αγίου Θωμά, όπου και τυφλώθηκε 

το 1749. 

Τα έργα του: Καντάτες με υπέροχα 

Χορικά, τα «Κατά Ιωάννη» και «Κατά Ματθαίον» πάθη, 

Ορατόρια με σημαντικότερο αυτό των Χριστουγέννων, 4 

λειτουργίες, οργανική μουσική, σονάτες, κονσέρτα, όπως τα 

«Βραδεμβούργια Κονσέρτα», και έργα για πιάνο και όργανο με 

σημαντικότερα «Η τέχνη της φούγκας», και «Το καλά 

συγκερασμένο κλειδοκύμβαλο». Το τελευταίο περιέχει ίσως τις 
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πνευματικότερες φούγκες όλων των εποχών. Μέσα απ’ αυτές 

γεννιέται η ομοφωνία. 

  

Τέλος, σταθμό στη μουσική του αιώνα αποτελεί η 

κατασκευή του πρώτου πιάνου από τον Bartolommeo 

Cristofori, ενώ αξιοσημείωτο είναι ότι το πρώτο ρεσιτάλ 

πιάνου δόθηκε από τον Μπαχ με πιάνο κατασκευασμένο από 

τον Zumpe. 

 
 

Κλασική εποχή 

(1720  - 1828) 

Σε αυτή την εποχή ανθεί το ομοφωνικό ύφος. Η ομοφωνία 

έχει τις ρίζες της στο Μπαρόκ στο οποίο συνυπάρχει μαζί με 

την πολυφωνία. Από αυτή την εποχή, η χρήση του ομοφωνικού 

ύφους ανεξαρτητοποιείται από την πολυφωνία, της οποίας η 

χρήση περιορίζεται σημαντικά. Επίσης, εγκαταλείπεται η 

τεχνική του Μπάσο Κοντίνουο και η μονοθεματικότητα, 

απόρροια της μονομοτιβικότητας της εποχής του Μπαρόκ, η 

οποία αντικαθίσταται από την διθεματικότητα και 

πολυθεματικότητα της Κλασικής. Αυτό σημαίνει ότι στη νέα 

εποχή τα έργα γίνονται εκφραστικότερα, αφού το διαφορετικό 

περιεχόμενο των θεμάτων δημιουργεί συναισθηματικές 

συγκρούσεις σε αντίθεση με την εξισορροπημένη παλιά εποχή. 
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 Επίσης, το ενδιαφέρον της κλασικής μουσικής κερδίζει 

ακόμη περισσότερο με την χρησιμοποίηση δύο νέων τεχνικών: 

1) τεχνική των χρωματισμών της έντασης (diminuendo, 

crescendo, piano, forte κλπ.), όπου βοήθησε η δημιουργία 

του πιάνου. Αυτό, σε σχέση με τον προκάτοχό του το 

τσέμπαλο ή το Κλαβεσέν, μπορεί επιτέλους να παράγει ήχους 

μικρής ή μεγάλης έντασης, ανάλογα με την ταχύτητα πίεσης 

του κάθε πλήκτρου. 

2) τεχνική σταδιακής αλλαγής του Tempo (accelerando, 

ralentando), ή απότομων αλλαγών. 

Άλλες σημαντικές μεταρρυθμίσεις που συντελούνται σ’ 

αυτήν την εποχή είναι η Αναγέννηση της δραματικής τέχνης, η 

κατάργηση της Aria da capo, η άνθηση, εξέλιξη και θεμελίωση 

του ρετσιτατίβο, η αντικατάσταση του κλαβεσέν με το πιάνο και 

η ανάπτυξη της μουσικής δωματίου. 

Ενδιάμεσα της Μπαρόκ και της Κλασικής εποχής 

παρεμβάλλεται μια περίοδος με το όνομα Ροκοκό. Αν και 

κάποιοι υποστηρίζουν το αντίθετο, δεν αποτελεί ξεχωριστή 

εποχή, απλά είναι η μετάβαση από την μια εποχή στην άλλη. 

Το Ροκοκό είναι απόρροια της μετάβασης από την τεράστια 

συμπύκνωση που είχε φτάσει η πολυφωνία του Μπαρόκ στην 

αρχική αυτή απλότητα των μορφών και τους πειραματισμούς 

των εντάσεων που υπαγόρευε η νέα εποχή. 

Εκπρόσωποι αυτής της περιόδου εκτός των άλλων δεσπόζουν 

οι: Βίλχεμ Φρήντμαν Μπαχ (1710  - 1784), Καρλ Φίλιπ 

Εμάνουελ Μπαχ (1714  - 1788), όπως και οι: Γιόχαν Γκότφρηντ 

Μπέρναρντ Μπαχ, Γιόχαν Κριστόφ Μπαχ και Γιόχαν Κρίστιαν 

Μπαχ. Αυτοί οι 5 συνθέτες είναι παιδιά του Γ. Σ. Μπαχ. 

Επειδή η εποχή στην οποία θα αναφερθούμε είναι καθαρά 

ομοφωνική, πρέπει να θέσουμε τις έννοιες «Ομοφωνικό ύφος» 

και «Ομοφωνική επεξεργασία»: 

- Ομοφωνικό ύφος: Σε αυτό, η κύρια μελωδία, που είναι κατά 

κανόνα μια, συνοδεύεται από συγχορδίες, ενώ οι μουσικές 

φράσεις γίνονται απλούστερες. Αυτή η απλούστευση των 

μουσικών φράσεων υποβάλλεται από κοινωνικούς παράγοντες, 

όπως η άνοδος της αστικής τάξης, η οποία δεν είναι σε θέση να 

παρακολουθήσει την τεράστια «συμπύκνωση» των 
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πολυφωνικών μορφών. Άλλωστε, αυτή η αντίδραση ήταν 

λογική, αν σκεφτούμε ότι η πολυφωνία είχε φτάσει στο 

αποκορύφωμά της. 

- Ομοφωνική επεξεργασία: Η διαίρεση του θέματος σε 

υποενότητες και η ξεχωριστή επεξεργασία τους. Αυτές οι 

καινούργιες ενότητες περιέχουν, άλλες χαρακτηριστικά μέρη 

του θέματος και άλλες μη χαρακτηριστικά. Επεξεργασμένες, 

δίνουν την αίσθηση της έντασης ή της χαλάρωσης. Η 

ομοφωνική επεξεργασία έχει τις ρίζες της στην Μπαρόκ εποχή,  

αφού γεννιέται μέσα από τις φούγκες του Μπαχ. 

 Τα υπόλοιπα στοιχεία που συνιστούν τη δομή και το ύφος των 

έργων της εποχής έχουν ως εξής: 

- Μουσικό σύστημα: Τονικό. 

- Ύφος: Ομοφωνικό, πολυμοτιβικό και επομένως 

πολυθεματικό. 

- Αρμονία: Βασίζεται στις σχέσεις των βαθμίδων της 

τονικότητας που σχηματίζονται συγχορδιακά. Οι τονικότητες 

που χρησιμοποιούνται σε ένα έργο απομακρύνονται από την 

αρχική όλο και περισσότερο, μα πάντα με μέτρο. Οι 

μετατροπίες είναι ομαλές και σαφείς. 

- Τα όργανα της εποχής: είναι παρόμοια με του Μπαρόκ, τα 

οποία εξελισσόμενα αποκτούν την σημερινή τους μορφή. Το 

πιάνο καθιερώνεται, καθώς χρησιμοποιούνται όλο και 

περισσότερο οι εκφραστικές δυνατότητες του οργάνου. Επειδή 

ο ήχος του μπορούσε να διαφέρει σε ένταση, ενώ παράλληλα 

διαρκούσε, σε αντίθεση με αυτόν του Τσέμπαλου, γίνεται 

εφικτή η ομοφωνική συνοδεία των μελωδιών. Στην ορχήστρα 

προστίθεται το Κλαρινέτο, ενώ καθιερώνεται το Φλάουτο. Στα 

κρουστά εμφανίζονται η Γκραν κάσα και το μικρό ταμπούρο 

και λίγο αργότερα τα κύμβαλα και το τρίγωνο. Τέλος, αυξάνεται 

σημαντικά ο αριθμός των εγχόρδων. 
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ΚΛΑΣΙΚΗ ΟΡΧΗΣΤΡΑ 

Η θέση και ο αριθμός των οργάνων 
 

Μουσικές μορφές που άνθησαν ή δημιουργήθηκαν στην 

κλασική εποχή είναι: 
- Σονάτα: Είναι η χαρακτηριστικότερη μουσική μορφή της 

Κλασικής εποχής. Η ονομασία προέρχεται από το ιταλικό 

suonare που σημαίνει «παράγω ήχο με τόξο». Ο όρος κατέληξε 

να αφορά ενόργανη σύνθεση για πιάνο, ή άλλου οργάνου 

συνοδεία πιάνου. Η σονάτα κατά κανόνα εκτελείται το πολύ 

από δύο εκτελεστές. 

Ιστορικά: Η Σονάτα ξεκίνησε την εξελικτική της πορεία από 

τον 16
ο
 αιώνα (Αναγέννηση). Τότε σήμαινε μουσική που δεν 

είναι γραμμένη για τραγούδι παρά μόνο για όργανα. 
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Τον 17
ο
 αιώνα στην αρχή εκτελούνταν από 5 ή 

περισσότερα οργανικά τμήματα. Τον ίδιο αιώνα γίνεται σαφής ο 

διαχωρισμός της μορφής σε εκκλησιαστική Σονάτα (Sonata da 

chiesa) και Σονάτα δωματίου (Sonata da camera) όταν αυτή 

είναι κοσμική. 

Για να ξεχωρίσουμε την μορφή στις διάφορες εποχές, η 

Σονάτα αυτής της εποχής ονομάστηκε Σονάτα Μπαρόκ και 

ταυτίζεται με την Σουίτα και την Φούγκα, από τις οποίες 

προέρχεται. 

Η Κλασική Σονάτα ανήκει στην Κλασική εποχή, στην 

οποία εξελίσσεται σημαντικά και γίνεται η αντιπροσωπευτική 

μορφή αυτής της εποχής. Από τις σημαντικότερες εξελίξεις 

αναφέρουμε την εισαγωγή δεύτερου θέματος και έτσι την 

γέννηση της Διθεματικής Σονάτας. Πατέρας αυτής είναι ο 

Μότσαρτ. Το δεύτερο θέμα είναι κατά κανόνα θυληκότερο, σε 

αντιδιαστολή με το πρώτο το οποίο είναι αρρενωπό, ορμητικό. 

Η μορφή σταθεροποιείται σε τρία μέρη, όμως συχνά την 

συναντάμε και με τέσσερα. 

Κατά κανόνα η ρυθμική αγωγή των μερών έχει ως εξής: 

1
ο
 μέρος: Γρήγορο (Allegro ή Allegretto) 

2
ο
 μέρος: Αργό (Adagio ή Andante) 

3
ο
 μέρος: μέτριου tempo και έχει συνήθως μορφή 

Menuetto ή Scherzo.  

4
ο
 μέρος: είναι γρήγορο ή πολύ γρήγορο (συνήθως 

Allegro, Molto Allegro ή Presto) και συχνά έχει μορφή 

Rondo. 

Σημείωση: Όταν η Σονάτα έχει μόνο τρία μέρη το 4
ο
 παίρνει τη 

θέση του 3
ου

. 

Όταν αναφερόμαστε στο σχήμα της Κλασικής Σονάτας, 

εννοούμε το πρώτο μέρος και κατά κανόνα έχει ως εξής: 

Έκθεση: 

1) 1
ο
 θέμα (δραματικό, ορμητικό) 

2) Γέφυρα 

3) 2
ο
 θέμα (λυρικό), στην τονικότητα της δεσπόζουσας ή 

άλλη. 

4) Φράση τέλους 
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Επεξεργασία: 
  - Επεξεργασία του ενός ή και των δύο θεμάτων 

  - Δημιουργία σχημάτων με ομοφωνική επεξεργασία 

  - Μετατροπίες 

Επανέκθεση: 
 - Έκθεση και των δύο θεμάτων στην αρχική τονικότητα 

 - Μεγεθυσμένη φράση τέλους (Coda = ουρά). 

- Συμφωνία: Έχει την μορφή τετραμερούς Σονάτας, που όμως 

είναι γραμμένη για ολόκληρη ορχήστρα. Το τελευταίο μέρος 

ονομάζεται Finale. 

- Κουιντέτο, Τρίο, Κουαρτέτο: Έργο με μορφή Σονάτας προς 

εκτέλεση από δύο, τρία ή τέσσερα μουσικά όργανα. 

- Κονσέρτο: Έχει την μορφή της τριμερούς Σονάτας, που όμως 

είναι γραμμένη για ολόκληρη ορχήστρα σε συνδυασμό με ένα ή 

σπανιότερα δύο άλλα όργανα (πιάνο, βιολί κλπ.). Έτσι έχουμε 

Κονσέρτο για Πιάνο ή Κονσέρτο για Βιολί κλπ. Ξεχωριστό 

σημείο του Κονσέρτου αποτελεί η Κατέντσα (Cadenza), όπου 

τα θέματα παρουσιάζονται επεξεργασμένα δεξιοτεχνικά από το 

κύριο όργανο, το οποίο αφορά το Κονσέρτο. 

- Όπερα Μπούφα (Opera Buffa): Κωμική όπερα. 

 

ΠΡΩΙΜΗ ΚΛΑΣΙΚΗ ΠΕΡΙΟΔΟΣ 
(1720  - 1830) 

- Σχολή του Μάνχαϊμ (Mannheim της Γερμανίας): Είναι οι 

πρώτοι από τους κλασικούς συνθέτες. Δημιουργούν πρόσφορο 

έδαφος για την περαιτέρω ανάπτυξη της ομοφωνίας και 

αποτελείται από του εξής συνθέτες: 

- Στάμιτς (J. Stamitz 1717  - 1757) 

- Ρίχτερ (F. X. Richter 1709  - 1789) 

- Κάνναμπιχ (Chr. Cannabich 1731  - 1798) 

Οι παραπάνω χρησιμοποίησαν έτσι τα όργανα αλλά κυρίως την 

ορχήστρα, ώστε μέσα από έντονες διακυμάνσεις της έντασης 

και του ρυθμού, να γίνει η αρχή αυτής της εκφραστικής 

μουσικής της Κλασσικής εποχής. 

Επίσης, είναι από τους πρώτους που καταργούν το Μπάσο 

Κοντίνουο και τέλος χρησιμοποιούν πνευστά όργανα για 

«αρμονικό συμπλήρωμα» (συνήθως δύο Όμποε και δύο 
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Κόρνα). Εδώ πρέπει να σημειώσουμε ότι τα πνευστά μέχρι αυτή 

την εποχή δεν χρησιμοποιούνταν ως συνοδευτικά. 

Από τους σημαντικότερους συνθέτες είναι ο Ραμώ που 

αναφέρθηκε και ως Μπαρόκ ενώ παράλληλα ο Γκλουκ 

θεωρείται σαν θεμελιωτής των αρχών του κλασικισμού! 

Άλλοι συνθέτες είναι: 

Sammartini, Boccerini, Scarlati, Lecler, Salieri, 

Cerumbini, Carl Philip Emmanuel Bach, Johann Christian Bach, 

κ.α. 

ΩΡΙΜΗ ΚΛΑΣΙΚΗ ΠΕΡΙΟΔΟΣ 
(1760  - 1828) 

- Γκλουκ (Christoph Willibald Gluck, 1714  - 1787), γνωστός 

κυρίως για τις 53 Όπερές του. Οι σημαντικότερες απ’ αυτές 

είναι οι: «Δον Ζουάν (1761)», «Ορφέας και Ευρυδίκη (1762)», 

«Άλκηστις», «Ιφιγένεια εν Αυλίδι (1774)» και «Ιφιγένεια εν 

Ταύροις (1779)».Ανανέωσε την μορφή της Όπερας. Κατήργησε 

την περιπλοκότητα των θεμάτων της Όπερας του Μπαρόκ. Η 

Άρια πλέον συνδυάζεται με το Ρετσιτατίβο τονίζοντας έτσι την 

δραματικότητα. Τέλος, η χορωδία και το μπαλέτο 

αναλαμβάνουν πια ενεργή σκηνική δράση. 

 

- Χάυδν (Josef Haydn 1732  - 1809). 

Γεννήθηκε στο Ροράου της Αυστρίας. 

Ιστορικά: Είχε 12 αδέρφια και η οικογένειά του ήταν φτωχή. 

 Οχτώ ετών έγινε μέλος της χορωδίας του Αγίου Στέφανου, 

δηλαδή του Μητροπολιτικού Ναού της Βιέννης. Πήρε 

μαθήματα τραγουδιού, βιολιού και πιάνου. Διδάχθηκε θεωρία 

από βιβλία του Μάττεσον και είχε την τύχη να είναι μαθητής 

του Θεωρητικού Πόρπορα. 

Από 18 ετών δίδασκε μουσική, για να μπορέσει να ζήσει, ενώ 

στα 21 χρόνια του παρουσίασε πολλά έργα του. Στα 28 

διορίστηκε διευθυντής της ορχήστρας του πρίγκιπα Αντώνιου 

Εστερχάζυ στη Βιέννη. Ήταν δάσκαλος και φίλος του Μότσαρτ 

και του Μπετόβεν. Τέλος 59 ετών πήγε στο Λονδίνο πλέον ως 

αναγνωρισμένος μουσικός. 
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Θεωρείται δάσκαλος της 

«θεματικής επεξεργασίας», 

θεμελιωτής της Συμφωνίας, 

δημιουργός του Κουαρτέτου 

εγχόρδων και του Ντιβερτιμέντο 

(εξέλιξη της σουίτας με αργά και 

γρήγορα μέρη αλλά και μενουέτα). 

Τα έργα του: 77 Κουαρτέτα, 38 

Τρίο, 60 Ντιβερτιμέντι, 175 έργα για 

Βαθύχορδο έγχορδο, Μουσική 

δωματίου, Ορατόρια, από τα οποία 

τα σημαντικότερα είναι «Δημιουργία» και «4 εποχές», 12 

Σονάτες, μελοδράματα, 104 Συμφωνίες, από τις οποίες 

ξεχωρίζουν η «Συμφωνία της βασίλισσας» και η «Στρατιωτική» 

και 6 Λειτουργίες όπως «Οι επτά λόγοι του Χριστού». Τέλος, η 

μουσική του Αυστριακού ύμνου ανήκει σε αυτόν. 

 

 - Μότσαρτ (Wolfgang Amadeus Mozart 1756  - 1791). 

Γεννήθηκε: στο Σάλτσμπουργκ της Αυστρίας. 

Ιστορικά: Τα πρώτα του μαθήματα 

μουσικής τα πήρε από τον πατέρα του 

και από πολύ μικρός έδειξε το τεράστιο 

ταλέντο του. Θεωρείται άλλωστε «παιδί 

θαύμα». Σε ηλικία 4 ετών αυτοσχεδίασε 

ένα κονσέρτο στο πιάνο χωρίς να έχει 

διδαχθεί ούτε τα στοιχειώδη. Σε ηλικία 

6 ετών ακολουθεί τον πατέρα του και 

την αδερφή του Μαρία  - Άννα σε 

περιοδεία με σημαντικούς σταθμούς 

όπως η Βιέννη, το Μόναχο, το Λονδίνο 

και το Παρίσι. Παντού καταχειροκροτείται. 

Στα δέκα του χρόνια γράφει το πρώτο του Ορατόριο, ενώ στα 

δώδεκα του διευθύνει την Πανηγυρική Λειτουργία του. Στην 

Βιέννη έρχεται σε επαφή με τον Γκλουκ και τον Χάυδν. Από 

τον τελευταίο διδάσκεται και κατόπιν γίνεται φίλος του. Το 

γεγονός αυτό σε συνδυασμό με την μελέτη του στα έργα του 

Μπαχ και του Χαίντελ εξοπλίζει τον Μότσαρτ με τα κατάλληλα 
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εφόδια, ώστε να διαμορφώσει την 

αξεπέραστη μουσική προσωπικότητά 

του. Αργότερα μετακινείται στην 

Ιταλία, όπου και εκεί γνωρίζει 

επιτυχία. 

Τέλος στο εικοστό πέμπτο έτος της 

ηλικίας του παντρεύεται την 

τραγουδίστρια Κωντάντζα Βέμπερ. 

Θεωρείται ο πατέρας της 

Διθεματικής Σονάτας, θεμελιωτής 

του Κονσέρτου και μεταρρυθμιστής 

της ορχήστρας αφού πρόσθεσε πνευστά δίνοντάς τους 

μάλιστα εξέχοντα ρόλο, ξεφεύγοντας από τον καθιερωμένο 

συνοδευτικό ρόλο τους. 
        Τα έργα του: Αν και πέθανε πολύ νωρίς, μόλις στα 

τριανταπέντε του, άφησε πολύ μεγάλο θησαυρό, αφού τα έργα 

του ξεπερνούν τα 600. 

Έγραψε μελοδράματα, εκ των οποίων τα γνωστότερα είναι «Ο 

Μαγικός Αυλός», «Δον Ζουάν», «Οι γάμοι του Φίγκαρο», 

«Έτσι κάνουν όλες», «Η απαγωγή απ’ το Σεράι», «Μιθριδάτης 

ο Βασιλιάς του Πόντου», «Ιδομενέας ο Βασιλιάς της Κρήτης», 

«Σεβαστιανή, Σεβαστιανός» κ.ά. 

Επίσης, έγραψε 45 Κονσέρτα άλλα για πιάνο και άλλα για βιολί, 

42 Σονάτες για βιολί και πιάνο, 5 Σονάτες για Πιάνο με 4 χέρια, 

17 Σονάτες για Πιάνο, 4 Φαντασίες για πιάνο, 41 Συμφωνίες με 

όπως του «Διός», 31 Ντιβερτιμέντι, 26 Κουαρτέτα, 9 Κουϊντέτα 

κ.ά. 

Τέλος, στην εκκλησιαστική μουσική έγραψε ωδές, 

λειτουργίες και το γνωστό «Ρέκβιεμ», το οποίο άφησε ημιτελές. 

Το τελευταίο τελειοποιήθηκε ύστερα από ενέργειες της συζύγου 

του Μότσαρτ, η οποία απευθύνθηκε σε γνωστούς μουσικούς της 

εποχής. Ένας από αυτούς είναι ο Σουμάχερ, φίλος του 

Μότσαρτ. 
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Σάλτζμπουργκ (Αυστρία) 

 

 - Μπετόβεν (Ludwig van Beethoven 1770  - 1827). 

Γεννήθηκε: Βόννη της Γερμανίας και απεβίωσε στην Βιέννη. 

Ιστορικά: Οι σπουδές του φαίνεται να σταμάτησαν μόλις στα 

11 χρόνια του. Στα 17 χρόνια του βρέθηκε στην Βιέννη όπου 

είχε την τύχη να γίνει μαθητής του Χάυδν. Ήδη στα 25 του 

διηύθυνε συναυλίες και συνέθετε. Το 1798 άρχισε να χάνει την 

ακοή του. 

Τα έργα του:  Κατά τον θεωρητικό Φον Λεντς, το έργο του 

Μπετόβεν διαιρείται σε τρεις περιόδους: 

        1
η
 περίοδος (  - 1800): 1

η
 Συμφωνία, 1

ο
 και 2

ο
 κονσέρτο 

για πιάνο και η «Παθητική», σονάτες, κουαρτέτα. Η περίοδος 

αυτή διακρίνεται για την διαύγεια, την ιδιομορφία της 

ενορχήστρωσης και την χρήση της πολυφωνίας του συνθέτη. 

        2
η
 περίοδος (1800  - 1814): «Φιντέλιο», συμφωνίες από 

την 2
η
 έως και την 8

η
, τα κονσέρτα από το 3

ο
 έως και το 5

ο, 
, 

σονάτες, κουαρτέτα. Η περίοδος αυτή ξεχωρίζει για τις 

ηχοχρωματικές καινοτομίες και την μεγέθυνση του δεύτερου 

μέρους στη Σονάτα και Συμφωνία. 

        3
η
 περίοδος (1814  - ): 9

η
 Συμφωνία, Missa Solemnis 

(Χορωδιακή φαντασία), παραλλαγές Ντιαμπέλλι, Μπαγκατέλες 
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αρ. 119 και 126, σονάτες, κουαρτέτα. Στοιχεία αυτής της 

περιόδου είναι οι τέλειες αναλογίες και η πρωτοτυπία. 

        Οι Σονάτες του ανέρχονται στις 32 για Πιάνο, 10 για βιολί 

και 5 για Τσέλο. Επίσης έγραψε 

11 εισαγωγές με γνωστότερες τις  

«Κοριολάνος», «Λεωνόρα», 

«Έγκμοντ», «Τα ερείπια των 

Αθηνών». 1 Όπερα «Φιντέλιο», 

το Ορατόριο «Ο Χριστός στο 

όρος των ελεών», το μπαλέτο 

«Οι δημιουργίες του 

Προμηθέα», η λειτουργία σε Ντο 

μείζονα, χορωδιακά κλπ. 

        Η «Σονάτα Μπετόβεν» 

ανήκει στις τελειότερες μορφές 

της κλασικής μουσικής. 

        Οι κυριότερες συμφωνίες 

είναι γνωστές και με τα 

ακόλουθα ονόματα: 3
η
 συμφωνία, η ηρωική. 5

η
 συμφωνία, του 

πεπρωμένου. 6
η
 συμφωνία, η ποιμενική, 9

η
 συμφωνία, της 

χαράς (χορωδιακή). 

  

 - Βέμπερ (Carl Maria von Weber 

1786  - 1826) 

Γεννήθηκε στο Μπουσσέτο (Ούτεν) 

της Γερμανίας και πέθανε στο 

Λονδίνο 

Ιστορικά: Μαθητής των Χάυδν και 

Φόγκλερ (Vogler). Ως διευθυντής στο 

θέατρο της Πράγας ανέβασε το 

«Φιντέλιο» του Μπετόβεν. Το 1816 

έπειτα από πρόσκληση του Βασιλιά 

της Σαξονίας, αναλαμβάνει στη 

Δρέσδη την διεύθυνση της 

Γερμανικής Όπερας. Σ’ αυτό το πόστο μένει ως το θάνατό του 

από φυματίωση. Ο Βάγκνερ τον αποκαλεί «πιο Γερμανό από 

τους Γερμανούς μουσικούς», αυτό επειδή αφιερώθηκε στην 
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αναζήτηση της άψογης σύνδεσης λόγου  - μουσικής  - σκηνικής 

δράσης. Ενισχύει το Ρετσιτατίβο και εισάγει το Λάιτ μοτίφ. 

Τέλος θεωρείται ότι προμηνήει τον Βάγκνερ. 

Τα έργα του: Πρώτο του έργο ήταν η «Συλβάνα», ενώ οι 

σημαντικότερες όπερές του είναι «Αμπου Χασάν», 

«Ευρυάνθη», «Όμπερον», «Ελεύθερος σκοπευτής». Επίσης 

έγραψε 2 συμφωνίες, 2 κονσέρτα, έργα για πιάνο και ορχήστρα, 

Λιντ, Καντάτες, Μουσική δωματίου και 2 Λειτουργίες. 

 

- Σούμπερτ (Franz Schubert 1797  - 1828) 

Γεννήθηκε στο Λίχτενταλ της Βιέννης και απεβίωσε στην 

Βιέννη. 

Ιστορικά: Τα πρώτα του μαθήματα τα πήρε από τον πατέρα του 

και τον αδερφό του. Στη συνέχεια έγινε μαθητής του Χόλτσερ. 

Ξεκίνησε ως τενόρος σε εκκλησιαστική χορωδία, όταν ήταν 11 

ετών. Εκεί έγινε μαθητής του Σαλιέρι και Ρουτσίσκα. 

Στα 17 χρόνια του έχει ήδη 

συνθέσει πολλά σημαντικά έργα. 

Διοργάνωνε συγκεντρώσεις 

αφιερωμένες στην τέχνη. Το 1824 

αρρωσταίνει από μια ασθένεια που 

τον ταλαιπωρεί μέχρι το τέλος της 

σύντομης, αλλά τόσο 

δημιουργικής ζωής του. 

Τέλος αξίζει να σημειωθεί ότι 

θεωρείται ο δημιουργός του Λιντ, 

το οποίο είναι η χαρακτηριστική 

μορφή της επόμενης εποχής. 

Δίκαια λοιπόν θεωρείται ο τελευταίος των κλασικών και ο 

πρώτος των ρομαντικών. 

Τα έργα του: Μέχρι τα 17 χρόνια του έχει ήδη συνθέσει τη 

«Φαντασία», τα Λίντερ «Ο Θρήνος της Άγαρ»,  «Η Μαργαρίτα 

στο ροδάνι», μία λειτουργία, δύο συμφωνίες και κουαρτέτα 

εγχόρδων. 

Άλλα έργα του είναι οι συνολικά 9 συμφωνίες του, από τις 

οποίες κυριότερες είναι η «ημιτελής» και η «Μεγάλη», 

κουαρτέτα και μουσική δωματίου γενικότερα, όπως το γνωστό 
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κουιντέτο «Πέστροφα». Έργα για πιάνο όπως εμπρομπτυ 

(αυτοσχεδιασμοί), μουσικές στιγμές και Valse. Επίσης έγραψε 

22 σονάτες, 6 λειτουργίες, 1 ορατόριο και χορωδιακά. Αυτό 

όμως που τον έκανε διάσημο είναι τα πάνω από 600 τραγούδια 

(Λιντ) όπως «Η φλαμουριά», «Το χειμερινό ταξίδι» και αυτά 

που αναφέρθηκαν παραπάνω. Το σύνολο των έργων του 

φτάνουν τα 1000, αν και έζησε μόνο 31 χρόνια. 

 

Οι τέσσερεις κορυφαίοι συνθέτες, Χάυδν, Μότσαρτ, 

Μπετόβεν και Σούμπερτ, είναι εκπρόσωποι της Κλασικής 

Σχολής, γνωστής και σαν 1η Σχολή της Βιέννης, γιατί οι 

συνθέτες αυτοί πέρασαν ένα μεγάλο μέρος της ζωής τους ή και 

όλη τους τη ζωή στη Βιέννη. 

 

 
Γαλλική μινιατούρα του 1791 
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ΡΟΜΑΝΤΙΚΗ ΟΡΧΗΣΤΡΑ 

Η θέση και ο αριθμός των οργάνων 
  

Ρομαντική εποχή 

(1828  - 1900 περίπου) 

                Μουσικό κίνημα με χαρακτηριστικά την έκφραση και 

το συναίσθημα. Όντας περισσότερο απομακρυσμένη εποχή από 

την θεοκρατική Αναγέννηση έρχεται σε αντίθεση με αυτή, αφού 

το κύριο στοιχείο του ρομαντισμού είναι η ανθρώπινη έκφραση. 

                Το μουσικό σύστημα και το ύφος της εποχής είναι τα 

ίδια με της προηγούμενης, ενώ η Αρμονία γίνεται περισσότερο 

περίπλοκη, με αποτέλεσμα την εκφραστική δυνατότητα 

μεγαλύτερων συναισθηματικών εντάσεων. Οι τονικότητες σε 
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ένα έργο απομακρύνονται ακόμη πιο πολύ από την αρχική, χάρη 

στις σχέσεις τρίτης που πλέον χρησιμοποιούνται μετατροπικά. 

                Άλλα σημαντικά χαρακτηριστικά της εποχής είναι η 

εμφάνιση του Λάιτ Μοτίφ του Lied και του συμφωνικού 

ποιήματος, ενώ ακμάζει η προγραμματική μουσική. Ακόμα 

παρατηρείτε διαπλάτυνση αρμονικών σχέσεων, με αποτέλεσμα 

την διεύρυνση των μελωδιών και των μερών των μορφών. 

Διεύρυνση της ορχήστρας. 

                Τα όργανα της εποχής: Οι τρομπέτες και τα κόρνα 

αποκτούν βαλβίδες, ενώ τα ξύλινα πνευστά γίνονται 

περισσότερα, αφού δημιουργούνται όργανα μικρότερα ή 

μεγαλύτερα, αντίγραφα των ήδη υπαρχόντων. Μερικά από αυτά 

είναι το Μπάσο Κλαρινέτο, το Πίκολο, το Κόντρα Φαγκότο και 

το Αγγλικό κόρνο. Επίσης το Τρομπόνι γίνεται πια σταθερό 

μέλος της ορχήστρας, ενώ σ’ αυτή συμπληρώνεται και η 

Τούμπα. Εμπλουτίζονται οι τεχνικές παιξίματος 

χρησιμοποιώντας σουρντίνες στα πνευστά και παράγοντας ήχο 

στα έγχορδα με το ξύλινο μέρος του δοξαριού (col legno). 

Τα κρουστά εμπλουτίζονται με καμπάνες, Γκονγκ, 

πιατίνια, μεταλόφωνο, ξυλόφωνο, τσελέστα, και αργότερα 

γκλόκενσπήλ κλπ. Προσθέτονται στην ορχήστρα Άρπες και 

μεγαλώνει ο αριθμός των εγχόρδων, για να υπάρχει σωστή 

αναλογία σε σχέση με το σχετικά μεγάλο πλήθος των 

υπολοίπων οργάνων. 

Μορφολογικά: 
- Προγραμματική ή περιγραφική μουσική: Μουσική 

γραμμένη έτσι, ώστε να εξυπηρετείται κάποιο «πρόγραμμα» 

είτε αυτό είναι ένας Μύθος ή ένα ποίημα κλπ. Η μορφή και το 

περιεχόμενο του έργου εξαρτώνται από το Θέμα. Διαδεδομένο 

είδος προγραμματικής μουσικής είναι το συμφωνικό ποίημα. 

Αυτό το είδος μουσικής σύνθεσης είναι πολύ παλαιότερο της 

ρομαντικής εποχής. Από τους αρχαίους χρόνους συναντάμε 

μουσική, της οποίας η μορφή εξαρτάται από ποίημα. Στο όψιμο 

Μπαρόκ απαντάμε το Καπρίτσιο και άλλα είδη περιγραφικής 

μουσικής. Στην ρομαντική εποχή η περιγραφική μουσική 

φθάνει στο αποκορύφωμά της. 
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 - Λιντ, Λήντερ (Lied, Lieder): Είναι η πιο χαρακτηριστική 

μορφή της εποχής. Η δομή του είναι διμερής Α-Β ή τριμερής Α-

Β-Α ενώ σπάνια η τρίτη φράση δεν είναι αντίγραφο της πρώτης 

Α -Β -Γ. 

- Καπρίτσιο βλέπε μουσικές μορφές αναγέννησης. 

- Λάιτ μοτίφ: ονομασία ενός μοτίβου ή ολοκλήρου θέματος 

που συμβολίζει μια εικόνα. Αυτή μπορεί να είναι ένα πρόσωπο, 

μια κατάσταση, ένα αντικείμενο, κλπ. Χαρακτηριστικό 

παράδειγμα είναι το μοτίβο του δαχτυλιδιού στο «Δαχτυλίδι των 

Νυμπελούνγκεν» του Βάγκνερ. 

  

Αξιόλογοι συνθέτες: 
- Μέντελσον (Felix Mendelssohn Bartholdy 1809  - 1847) 

Γεννήθηκε στο Αμβούργο και απεβίωσε στην Λειψία. 

Ιστορικά: Είχε ανατροφή Λουθηρανού, παρόλο που ήταν 

εγγονός του εβραίου φιλοσόφου Μόζ (Moses). Ήταν «παιδί 

θαύμα». Εκτός από την μουσική, είχε ιδιαίτερη επίδοση και 

στην ζωγραφική. Σπούδασε στην Γαλλία, Αγγλία και Ιταλία. 

Διετέλεσε διευθυντής του Ωδείου της Λειψίας. Ήταν 

ειδικευμένος στο πιάνο, στο όργανο και στην διεύθυνση 

ορχήστρας. 

Τα έργα του: Στα 17 έγραψε το «Όνειρο καλοκαιρινής νύχτας» 

(σκηνική μουσική). Άλλα έργα του είναι 3 ορατόρια όπως το 

«Παύλος και Ηλίας», 5 συμφωνίες, εισαγωγές, 2 κονσέρτα για 

πιάνο, 1 κονσέρτο για βιολί, μουσική δωματίου, έργα για 

όργανο και Λίντερ. 

  

- Σούμαν (Robert Alexander Schumann 1810  - 1856) 

Γεννήθηκε στο Τσβίκαου και πέθανε στη Βόννη της Γερμανίας 

Ιστορικά: Συνθέτης από μικρός. Θαυμαστής του ποιητή Ζαν 

Πωλ, από τον οποίο μελοποίησε τα πρώτα του λήντερ. Κάνει το 

χατίρι της μητέρας του και εγγράφεται στο Πανεπιστήμιο της 

Λειψίας στη Νομική. Την εγκαταλείπει όμως, για να αφιερωθεί 

στη μουσική. Στο πιάνο είχε δάσκαλο τον Φ. Βηκ (F. Wieck) 

ενώ θεωρητικά έμαθε από τον διευθυντή της ορχήστρας του 

θεάτρου της Λειψίας. 
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Θέλοντας να γίνει βιρτουόζος στο πιάνο, δοκίμασε 

λανθασμένες τεχνικές ενδυνάμωσης των δαχτύλων του δεξιού 

του χεριού. Για παράδειγμα έδενε τα δάχτυλά του με 

αποτέλεσμα σε ένα απ’ αυτά να ατροφήσουν οι τένοντες. Έτσι 

δεν κάνει ποτέ το όνειρό του 

πραγματικότητα. 

Στη συνέχεια ασχολείται με 

την σύνθεση και την κριτική και 

έτσι βοηθάει στην αναγνώριση 

πολλών συγχρόνων του όπως ο 

Σούμπερτ, ο Σοπέν, ο Μπραμς 

κ.ά. Το 1834 ίδρυσε με τον Βηκ 

την «Νέα μουσική επιθεώρηση» 

και το 1840 παντρεύτηκε την 

εξαίρετη μουσικό, Κλάρα Βηκ. 

Το 1843 γίνεται καθηγητής 

πιάνου στο Ωδείο της Λειψίας για 

ένα χρόνο από όπου και φεύγει στην Δρέσδη. 

Εκεί κλονίζεται η ψυχική του υγεία και εκδηλώνει την 

πρώτη απόπειρα αυτοκτονίας. Έτσι κλείνεται στο Άσυλο του 

Εντενίχ όπου και πεθαίνει σε δύο χρόνια. 

Τα έργα του: Έγραψε 240 Λήντερ,72 χορωδιακά 

εκκλησιαστικά όπου συμπεριλαμβάνονται 1 Λειτουργία και 1 

Ρέκβιεμ, μπαλάντες, εισαγωγές, 4 συμφωνίες με 

σημαντικότερες την «της Άνοιξης» και «του Ρήνου», πολλά 

έργα για πιάνο όπως 33 σονάτες, «Κραϊσλεριάνα», «Παιδικές 

σκηνές», «Σκηνές του δάσους», «Πεταλούδες», «Καρναβάλι», 

«Humoreske», «Συμφωνικές σπουδές» κλπ. 

Επίσης έγραψε 1 Κονσέρτο για πιάνο, 1 για βιολί και 1 

βιολοντσέλο. Επίσης έγραψε 3 Λίντερ, Σκηνική μουσική, 

«Νυχτερινά» από τα οποία διακρίνουμε τα «Μυρτιές», 

«Αυτοσχεδιασμοί» και «Οι έρωτες του Ποιητή». Άλλα έργα του 

είναι τα δράματα «Ο παράδεισος και η Πέρι», «Μάνφρεντ» και 

«Γενοβέφα», ενώ ασχολήθηκε και με μουσική δωματίου 

γράφοντας ένα κουιντέτο, τρία κουαρτέτα εγχόρδων, ντουέτα, 

κλπ. 
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 - Σοπέν (Frederic Chopin 1810  - 1849) 

Γεννήθηκε στην Πολωνία και πέθανε στο Παρίσι. 

Ιστορικά: Σε ηλικία 4 ετών έκανε την πρώτη δημόσια εμφάνισή 

του. Ήταν μαθητής του Έλσνερ στα θεωρητικά και την 

σύνθεση. Στο πιάνο ήταν κυρίως αυτοδίδακτος, παρόλα αυτά 

θεωρείται από τους καλύτερους 

πιανίστες όλων των εποχών. 

Γίνεται γρήγορα γνωστός 

στην Βαρσοβία και την Βιέννη 

από τα είκοσί του χρόνια. Τότε 

φεύγει από την Πολωνία και 

πηγαίνει στο Παρίσι. 

Εκεί γνωρίζεται με τον 

Λιστ και χάρη σ’ αυτόν γνωρίζει 

την Γεωργία Σάνδη. Σε κάποιο 

ταξίδι του στη Γερμανία 

γνωρίζεται με τον Σούμαν και 

τον Μέντελσον. 

Ένα χρόνο πριν το θάνατό του από φυματίωση δίνει στο 

Παρίσι το τελευταίο του κονσέρτο πιάνου. 

Τα έργα του: Τα έργα του στην πλειοψηφία τους αφορούν το 

πιάνο, εκτός από κάποια έργα μουσικής δωματίου και μια 

συλλογή πολωνικών τραγουδιών. Έργα του είναι 2 Κονσέρτα 

για πιάνο, παραλλαγές, 24 πρελούδια, 51 Μαζούρκες, 14 

πολωνέζες, 20 νυχτερινά, 19 βαλς, 27 σπουδές, σκέρτσα, και 

κάποιες ανεξάρτητες συνθέσεις όπως «Μπερσέζ», «Φανταζί», 

«Φανταζί  - εμπρομπτύ», «Μπαρκαρόλλα», 4 Μπαλάντες, 

«Πολωνέζα  - Φανταζί», «Επαναστατική Πολωνέζα», το 

περίφημο πένθιμο εμβατήριο «Requiem», κλπ. 

 

- Μπερλιόζ (Hector Berlioz 1803  - 1869). 

Γεννήθηκε στο Παρίσι. 

Ιστορικά: Θεωρείτε ως η καρδιά του Ρομαντισμού. Σπούδαζε 

ιατρική στο Παρίσι, όταν αποφάσισε να ασχοληθεί με την 

μουσική έπειτα από την ακρόαση δραμάτων του Γκλουκ. 

Ανάλογα ερεθίσματα είχε από την μουσική του Μπετόβεν και 



72 

 

του Βέμπερ. Τελικά στο Ωδείο γίνεται μαθητής του Λεζυέρ 

(Lesueur). 

Παρά τις καινοτομικές του ιδέες, υποδύεται μια 

συντηρητική συμπεριφορά και έτσι κερδίζει με την τρίτη 

προσπάθεια το βραβείο της Ρώμης το 1830. Ασχολήθηκε με την 

κριτική. Φίλοι του υπήρξαν ο Δούκας της Ορλεάνης, ο Λιστ και 

ο Μέγερμπερ. Τα έργα του όντας όλο και προοδευτικότερα 

άρχισαν να κουράζουν το κοινό του, έτσι κάνει μια περιοδεία 

στην Ευρώπη με σχετική επιτυχία. 

Μετά το θάνατό του, το έργο 

του επανεκτιμήθηκε και 

κατατάχθηκε στα επιτεύγματα του 

ανθρώπινου νου. Θεωρείται 

δάσκαλος στην ενορχήστρωση και 

ανανεωτής της προγραμματικής 

μουσικής. 

Επίσης πρόσθεσε 

καινούργιες τεχνικές εκτέλεσης 

όπως το «Col legno», σουρντίνες 

στα πνευστά. Καθιέρωσε την 

Άρπα και το hi hat. 

Τα έργα του: Είναι περισσότερο 

γνωστός χάρη στα συμφωνικά του έργα όπως οι 7 εισαγωγές και 

οι 5 Συμφωνίες. Μερικά από αυτά είναι «Η φανταστική 

συμφωνία», «Η παιδική ηλικία του Χριστού», «η Καταδίκη του 

Φάουστ» και «Ρωμαίος και Ιουλιέτα». Επίσης έγραψε έργα για 

ορχήστρα, θέατρο, όπερες όπως «Οι Τρώες», ορατόρια, 

Ρέκβιεμ, τραγούδια, καντάτες, ρομάντζες κλπ. 

 

- Λιστ (Franz Liszt 1811  - 1886) 

Γεννήθηκε στην Ουγγαρία 

Ιστορικά: Από 6 ετών ξεκινά να μελετά μουσική και στα 9 ήδη 

ερμηνεύει κονσέρτα. 

Τα πρώτα μαθήματα μουσικής τα πήρε από τον πατέρα 

του. Διάβαζε τα έργα του Μπαχ και για άσκηση έπαιζε συνεχώς 

τις φούγκες του. Η οικογένεια του Λιστ υπηρετούσε τον 
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πρίγκιπα Νικόλα Εστερχάζυ. Όταν αυτός κατάλαβε το ταλέντο 

του Λιστ τον έστειλε στην Βιέννη. 

Εκεί μαθήτευσε στον Σαλιέρι και τον Τσέρνυ. Παρά το 

ταλέντο του, όταν πήγε στο ωδείο του Παρισιού, δεν έγινε 

δεκτός. Τότε διευθυντής του ωδείου ήταν ο Κερουμπίνι. 

Συνέχισε τις μουσικές του σπουδές με τους θεωρητικούς 

Ρέιχα και Πάερ. Αφοσιωμένος πλέον στο πιάνο γνωρίζεται με 

τους Μπερλιόζ, Παγκανίνι και Σοπέν. Στο Παρίσι έγινε γρήγορα 

γνωστός από τα επιτυχημένα ρεσιτάλ και συναυλίες του. 

Λέγεται ότι, όταν ο Μπετόβεν άκουσε για πρώτη φορά έργα 

του, τον φίλησε από τον ενθουσιασμό του. Λόγω της μεγάλης 

του επιτυχίας ο αυτοκράτορας της Αυστρίας τον ονόμασε 

ευγενή. Παντρεύτηκε την κόμισσα Ντ’ Αγκου και αποκτά τρία 

παιδιά. Ένα απ’ αυτά, η Κοζίμα, αργότερα παντρεύτηκε τον 

Βάγκνερ. Μετά πηγαίνει στην Γενεύη. 

Κάποια στιγμή γνωρίζεται με την 

πριγκίπισσα φον Ζάυν 

Βιτγκενστάιν. Αυτή τον 

προτρέπει να ασχοληθεί με την 

σύνθεση. Πράγματι, συνθέτει 

αριστουργήματα που όμως 

μερικά απ’ αυτά βρήκαν την 

αντίδραση των Σούμαν και 

Μπραμς. Οι τελευταίοι δεν 

δέχονταν τις μεγάλες καινοτομίες 

του Λιστ όντας πιο συντηρητικοί. 

Ευτυχώς όμως αυτός συνέχισε να 

καταγράφει τις ιδέες του έτσι, 

ώστε μαζί με τον Βάγκνερ να ανοίξουν το δρόμο προς τη νέα 

εποχή. Την εποχή που επικράτησε η ατονικότητα. 

Τελικά ιδρύει στη Βουδαπέστη μια μουσική Ακαδημία. 

Πεθαίνει από πνευμονική συμφόρηση, ενώ βρισκόταν στο 

Φεστιβάλ του Μπαϋρόυτ και παρακολουθούσε μια παράσταση 

του «Τριστάνου». Ήταν αναγνωρισμένος πιανίστας και 

συνθέτης εν ζωή και υποστήριζε τους νέους καλλιτέχνες. 

Τα έργα του: Στα έργα του για πιάνο συγκαταλέγονται 2 

συμφωνίες, 19 Ουγγρικές ραψωδίες, 2 κονσέρτα για πιάνο, 1 
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σονάτα, μουσική δωματίου, τα «Χρόνια προσκυνήματος», ο  

«Μακάβριος χορός» και οι  «Οπτασίες». Για ορχήστρα έγραψε 

12 συμφωνικά ποιήματα όπως τα: «Μαζέππα», «Πρελούδια», 

«Άμλετ», «Φάουστ», «Δάντης» κλπ. (Θεωρείτε ως ο πατέρας 

του συμφωνικού ποιήματος. 

Στην εκκλησιαστική μουσική έγραψε ορατόρια όπως το 

«Ο Χριστός», ψαλμούς και 1 ρέκβιεμ για εκκλησιαστικό 

όργανο. 

Τέλος ασχολήθηκε με λήντερ και καντάτες. 

 

- Βέρντι (Giuseppe Verdi 1813  - 1901) 

Γεννήθηκε στο Μπουσσέτο της Ιταλίας 

Ιστορικά: Καταγόταν από 

φτωχή οικογένεια. Στο ωδείο 

του Μιλάνου, όταν διευθυντής 

επιτελούσε ο Κερουμπίνι, 

απορρίφθηκε κατά τις 

εισαγωγικές εξετάσεις του, 

επειδή ήταν μεγαλύτερης 

ηλικίας και επειδή κρίθηκε 

ατάλαντος και με λάθος τεχνική, 

παρόλο που από μικρός ήταν 

οργανίστας και συνθέτης. 

Η ιδεολογία του ταυτίζεται 

με το όνειρο μιας ελεύθερης και 

ενωμένης Ιταλίας λόγω του 

πολέμου Ιταλίας και Αυστρίας, 

αλλά και γενικότερα μιας ισχυρής και ήσυχης Μεσογείου. Έτσι, 

το όνομά του έγινε σύμβολο για τους Ιταλούς. Στους δρόμους 

της Ιταλίας συνηθιζόταν το σύνθημα «Viva Verdi», σαν 

έκφραση ελευθερίας. 

Τα έργα του: Έγραψε τις όπερες «Ομπέρτο», «Ναμπούκο», 

«Μάκβεθ», «Ριγκολέτο», «Ιλ Τροβατόρε», «Λα τραβιάτα», 

«Αίντα», «Ζαν ντ Αρκ», «Οθέλλος» και «Φάλσταφ». Επίσης 

έγραψε θρησκευτική μουσική, όπου ξεχωρίζει το Ρέκβιεμ. 
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Αφίσα για την όπερα Φάλσταφ του Βέρντι 
  




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
- Βάγκνερ (Richard Wagner 1813  - 1883) 

Γεννήθηκε στη Λειψία και πέθανε στη Βενετία. 

Χαρακτηριστικά: Αναβάθμιση της όπερας και τελειοποίησή 

της στον μέγιστο βαθμό. Αναγάγει την όπερα σε μουσικόδραμα 

όπου δεν υποδουλώνεται ο 

λόγος στην μουσική. 

Το ρετσιτατίβο ενισχύεται 

τόσο ώστε ηθελημένα 

λειτουργεί σε βάρος της 

παλαιότερης έννοιας της 

όπερας. Τα θέματά του 

αντλούσε κυρίως από την 

Γερμανική Λαϊκή παράδοση. 

Τοποθετεί την ορχήστρα 

χαμηλά κάτω και μπροστά από 

την σκηνή σε ειδική θέση ώστε 

να μην φαίνεται, παρόλο που η 

μουσική ήταν πάντα σε 1
ο
 πλάνο. 

Αναβάθμισε τα χάλκινα με αποθέωση την χρησιμοποίηση 

21 χάλκινων πνευστών στην όπερα «Το δαχτυλίδι των 

Νυμπελούνκεν». Δημιούργησε άλλωστε την γνωστή «Τούμπα 

του Βάγκνερ» που ήταν μια μίξη Τούμπας και κόρνου. 

Καθιερώνει το Λάιτ μοτίφ. 

Προετοιμάζει την Ατονικότητα με Έντονες μετατροπίες, 

αμφισβήτηση των συνδέσεων των συγχορδιών και την έντονη 

χρήση των διαφωνιών. 

Ιστορικά: Το επάγγελμά του ήταν διευθυντής ορχήστρας. 

Επηρέασε όσο κανείς άλλος την Όπερα, την Αρμονία και την 

ενορχήστρωση στην εποχή του. Επιδίωξε την δημιουργία ενός 

έργου τέχνης, που θα συμπεριλάμβανε όλες τις τέχνες. Με την 

βοήθεια του Λουδοβίκου του 2
ου

, τότε Βασιλιά της Βαυαρίας, 

έκτισε στο Μπαϋρόυτ ένα θέατρο. 

Χαρακτηριστικό του δημιουργήματος αυτού ήταν ότι η 

ορχήστρα δεν ήταν πλέον πάνω στη σκηνή, ενώ τα καθίσματα 

ήταν κλιμακωτά εξυπηρετώντας έτσι την ορατότητα και των πιο 

απομακρυσμένων ακροατών. Η ζωή του ήταν κουραστική με 
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ένταση, πολλή δουλειά και περιπέτειες. Στο τέλος αρρωσταίνει 

και μετακινείται στη Βενετία, όπου πεθαίνει σε πέντε μήνες. 

Τα έργα του: Έγραψε τις όπερες «Ριέντζι», «Ο ιπτάμενος 

Ολλανδός», «Τανχώυζερ», «Λοενγκρίν», «Τριστάνος και 

Ιζόλδη» και «Το δαχτυλίδι των Νιμπελούγκεν». Το τελευταίο 

είναι τετραλογία και τα τέσσερα μέρη, από οποία αποτελείται 

είναι «Ο χρυσός του Ρήνου», «Βαλκυρίες», «Ζίνκφριντ» και «το 

λυκόφως των Θεών». Άλλες όπερές του είναι «Οι 

αρχιτραγουδιστές της Νυρεμβέργης» και «Πάρσιφαλ».Επίσης 

έγραψε 4 εισαγωγές, 1 συμφωνία σε Ντο+ και θεωρητικά έργα 

όπως «Το καλλιτεχνικό έργο του μέλλοντος», «Όπερα & 

δράμματα», κλπ. 

                Οι ρομαντικοί συνθέτες που αναφέρονται παρακάτω 

είναι εξίσου σημαντικοί στην εξέλιξη της μουσικής με αυτούς 

που ήδη έχουν αναφερθεί. Επειδή όμως το εγχειρίδιο αυτό δεν 

είναι μια πλήρης ιστορική μελέτη έπρεπε να γίνει αναφορά σε 

ορισμένους μόνο αντιπροσωπευτικούς καλλιτέχνες. Έτσι 

θεωρήσαμε καλό να αναφερθούμε σε καλλιτέχνες, των οποίων 

τα ονόματα είναι πιο γνωστά στο ευρύ κοινό.  

  

- Ροσσίνι (Gioacchino Rossini 1792  -1868) γνωστός για την 

όπερα «Κουρέας της Σεβίλλης» 

- Ντονιτσέτι (Gaetano Donizetti 1797  - 1848) γνωστός για την 

«Λουκία του Λαμερμούρ» 

- Μπελλίνι (Vincenzo Bellini 1801  - 1835) γνωστός για την 

«Νόρμα» 

- Μουσόρσκι (M. P. Moussorgski 1839  - 1881) 

- Kόρσακωφ (Ν.Α. Rimski Korsakof 1844  - 1908) 

- Tσαϊκόφσκι (P.I. Tschaicowski) πασίγνωστος Ρώσος 

συνθέτης πολλών έργων: Κονσέρτα για βιολί και πιάνο,6 

Συμφωνίες, ΄Όπερες, τα θαυμάσια μπαλέτα «Καρυοθραύστης» 

και «Λίμνη των Κύκνων», σουίτες, μουσική δωματίου, κ.ά.  

- Ντβόρζακ (Αntonin Dvorak 1841  - 1904) Τσέχος συνθέτης με 

εθνικά στοιχεία στις συνθέσεις του. Έγραψε πολλά τραγούδια, 

έργα για πιάνο, όπερες, συμφωνίες, κ.ά. Γνωστά του έργα: «Ο 

Βασιλιάς ο Καρβουνιάρης», « Ο κατεργάρης Χωρικός». 
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- Γκρηγκ (Eduard  Grieg 1843  - 1907) Νορβηγός που συνέθεσε 

κυρίως ληντ και προγραμματική μουσική για πιάνο και 

ορχήστρα. Γνωστό είναι επίσης το ένα κονσέρτο του. 

- Σμέτανα (Bedrich Smetana 1824  - 1884) καθιέρωσε την 

εθνική Τσέχικη μουσική παράδοση. Έγραψε κουαρτέτα 

εγχόρδων, χορούς, μπαλάντες, πόλκες, σονάτες, κ.ά. Όπερές του 

«Ο Βραδεμβούργιος στη Βοημία», «το Φιλί» κ.ά. 

- Στράους (Johann Strauss 1825  - 1899), Γερμανός. Γνωστός 

για τα «Ωραίος γαλάζιος Δούναβης», «Καλλιόστρος», «Ιστορίες 

από το δάσος της Βιέννης», «Νυχτερίδα» κ.ά. 

- Παγκανίνι κλπ... 

 

Εθνικές μουσικές σχολές 
Ρώσική: Γκούι, Γκλίνκα, Κόρσακωφ, Μπαλακίρεφ, 

Μουσόρσκι, Μποροντίν, Νταργκομίνσκι, Τσαϊκόφσκι. Ένω 

μπορούν να προστεθούν και οι Ραχμάνινωφ και Ρουμπινστάιν. 

Τσέχικη: Ντβόρακ, Σμέτανα, Γιάνατσεκ. 

Σκανδιναβική: Γκρηγκ, Σιμπέλιους. 

Ουγγρική: Μπάρτοκ, Κόνταλυ. 

Γαλλική: Γκούνω, Μασνέ, Τομά, Όφενμπαχ, Λεκόκ, 

Μέγερμπερ. 

Γερμανική: Γιόχαν Στράους, Σουπέ, Λεχάρ, Κάλμαν. 

Ισπανική: Αλμπερίζ, Φάλα, Γκρανάντος, Πεντρέλ. 

Βερισμός: Πουτσίνι, Μασκάνι, Βέρντι 

 

  

Νεότερη εποχή 

Επειδή αυτή η εποχή είναι πολύ πρόσφατη, δεν είναι 

δυνατό να οριστεί χρονολογία τέλους. 

Η αρχή της εποχής διέπεται από τον εμπρεσιονισμό που όμως 

στη συνέχεια εξελίσσεται σε εξπρεσιονισμό.  

Ο Ιμπρεσιονισμός και ο μετέπειτα εξπρεσιονισμός 

αποτελούν συνέχεια του Ρεαλισμού (Realisme), ο οποίος 

αναφέρεται σε έργα που σκοπό έχουν την απεικόνιση της 

πραγματικότητας χωρίς καμία παρέμβαση. 
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Στην αισθητική ιστορική διαδρομή της μουσικής, 

μπορούμε με μια πρώτη ματιά να ξεχωρίσουμε τρεις περιόδους: 

 

1
η
 περίοδος: χαρακτηρίζεται από την απεικόνιση της 

πραγματικότητας χωρίς καμία παρέμβαση (ρεαλισμός) 

2
η
 περίοδος: τονική ασάφεια (Ιμπρεσιονισμός) 

3
η
 περίοδος: ατονικότητα (εξπρεσιονισμός). 

 

Οι δύο τελευταίες (Ιμπρεσιονισμός, εξπρεσιονισμός) 

αναφέρονται και ως κινήματα ή ρεύματα. (π.χ. το κίνημα του 

εμπρεσιονισμού). 

Για μερικούς, στις μέρες μας τοποθετείται η τρίτη 

περίοδος, η οποία χαρακτηρίζεται από το φαινόμενο της 

αφθογγικής μουσικής, ενώ άλλοι τοποθετούν την σημερινή 

μουσική σε ένα άλλο μεταγενέστερο του εξπρεσιονισμού ρεύμα 

το οποίο θα ονοματίσει τελικά η Ιστορία. 

  

ΙΜΠΡΕΣΙΟΝΙΣΜΟΣ 
Ιμπρεσιονισμός (Impressionnisme), προέρχεται από το γαλλικό 

impression (εμπρεσιόν) που σημαίνει «εντύπωση». Γεννιέται 

στην Γαλλία στα μέσα του 19
ου

 αιώνα. Ο όρος αναφέρεται σε 

έργα που σκοπό έχουν την έκφραση της εντύπωσης που μας 

δίνει η πραγματικότητα στις διάφορες όψεις που μπορεί να έχει. 

Έτσι λέμε ότι στον εμπρεσιονισμό αλλοιώνεται το σχήμα. 

Παραδείγματος χάρη μια εικόνα μπορεί να έχει μια 

διαφορετική αισθητική επίδραση από αυτήν που θα είχε σε 

ρεαλιστική απεικόνιση. Αυτή η διαφορετική αισθητική 

επίδραση προφανώς υπήρχε ούτως ή άλλως μέσα στην εικόνα, 

απλά με διάφορα τεχνάσματα καθ’ οδηγείται το αποτέλεσμα της 

αισθητικής επίδρασης στο συγκεκριμένο που επιθυμεί ο 

δημιουργός. 

Οι τεχνικές αυτές περιγράφονται είτε με παρέμβαση στο 

φωτισμό ή το χρώμα, ή την παρουσίαση από διάφορες 

αποστάσεις κοντινές ή μακρινές, ή την μεγέθυνση ή σμίκρυνση 

λεπτομερειών κλπ. 
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Τέλος το σχήμα παραμορφώνεται ως ένα βαθμό, έτσι ώστε 

να τονιστούν τα επιθυμητά στοιχεία από τον δημιουργό. 

Στην  ζωγραφική εκπρόσωποι είναι οι Μανέ και Μονέ. 

Τα στοιχεία του Εμπρεσιονισμού συνοψίζονται στα εξής: 

- Παραμορφώσεις χρώματος, φωτισμού και μορφής 

- Προβολή της εντύπωσης που ενυπάρχει μέσα στην ιδέα ενός 

έργου, και όχι των λεπτομερειών. 

- Απομάκρυνση από τις υπερβολές του Ρομαντισμού. 

- Όχι πια στην ακρίβεια και τάξη του κλασικισμού. 

- Εισαγωγή νέων κλιμάκων όπως αυτές του Σκριάμπιν 

(αντιπαράθεση 8
ου

 & 16
ου

 αρμονικού), η ολότονη και η 

πεντάφθογγη κλίμακα, ενώ παρατηρείται και επίδραση από 

Λαϊκές κλίμακες και τροπικών στοιχείων. 

- Οι λύσεις αμφισβητούνται, ενώ οι πτώσεις δεν 

ολοκληρώνονται. 

- Συγχορδίες με 4
ες

 και 5
ες

 αντί των παλαιών με τις 3
ες

. 

- Απομάκρυνση από την Ομοφωνία. 

- Τονική ασάφεια έχουμε, όταν οι μελωδίες και η συνοδεία 

τους αν υπάρχει, φαίνεται να υπακούουν στους νόμους του 

τονικού μουσικού συστήματος, χωρίς όμως να είναι πάντοτε 

δυνατό να ξεχωρίσουμε το τονικό κέντρο. Αυτό έχει ως 

αποτέλεσμα και την ρυθμική ασάφεια. Χαρακτηριστικό είναι οι 

μεγάλες (ατέλειωτες) μουσικές φράσεις, με σημαντική μείωση ή 

και εξαφάνιση των επαναληπτικών στοιχείων, οι συνεχείς 

μετατροπίες και η εκτεταμένη χρήση της διαφωνίας 

(Πανχρωματισμός). Τέλος γενιέται η πολυτονικότητα και τελικά 

η παντονικότητα, που σημαίνει ελεύθερη μετάβαση από 

οποιαδήποτε τονικότητα σε οποιαδήποτε ή ακόμα και η 

συνύπαρξη δύο ή περισσότερων τονικοτήτων μέσα σε ένα έργο. 

 - Μορφές που άκμασαν στην εποχή του Εμπρεσιονισμού: 

Μουσική Δωματίου, Δραματική μουσική, Σουίτες, κ.α. 
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ΟΨΙΜΟΣ ΙΜΠΡΕΣΙΟΝΙΣΜΟΣ 
- Γκουνώ (1818 -1893). Έγραψε Όπερες, Ορατόριο, 

Λειτουργίες, Μοτέτα, Τραγούδια, κλπ. 

- Σαιν Σανς (1835 -1921). Γεννήθηκε στο Παρίσι. Μαθητής του 

Γκουνώ. Έγραψε έργα για Εκκλησιαστικό όργανο, έργα για 

ορχήστρα, 3 Συμφωνίες (ή 3
η
 με εκκλησιαστικό όργανο), 

Ορατόρια (Χριστουγέννων, κ.α.), Όπερες (Σαμσών & Δαλιδά), 

Συμφωνικά ποιήματα (Η νιότη του Ηρακλή, Το καρναβάλι των 

Ζώων, κ.α.), Μουσική δωματίου. 

- Τζωρτζ Μπιζέ (1838 -1875). Γεννήθηκε στο Παρίσι. Έγραψε 

Όπερες (Κάρμεν κ.α.), 1 σουίτα για πιάνο, 1 εισαγωγή, 1 σουίτα 

για ορχήστρα, κλπ. 

- Σήζαρ Φρανκ (1822 -1890). Γεννήθηκε στην Λιέγη και 

απεβίωσε στο Παρίσι. Έγραψε 1 Συμφωνία, Συμφωνικά 

ποιήματα, Παραλλαγές για πιάνο και ορχήστρα, Μουσική 

δωματίου, Ορατόριο, Πρελούδια και Φούγκες, κλπ. 

Σημαντικός επίσης είναι ο Μασενέ κ.α. 

  

ΩΡΙΜΟΣ ΙΜΠΡΕΣΙΟΝΙΣΜΟΣ 
- Ντεμπυσσύ (Claude Debussy 1862  - 1918), Γάλλος. Είναι 

από τους κυριότερους συνθέτες αυτής της περιόδου. Αν και ο 

ίδιος αντιπαθούσε τον Βάγκνερ, υπήρξε φυσική συνέχεια αυτού 

και γενικότερα του Ρομαντισμού. Έγραψε μουσική για 

ορχήστρα με σημαντικότερα τα «Θάλασσα», «Το απόγευμα 

ενός Φαύνου», «Νυκτερινά», «Κήποι κάτω απ’ την βροχή» κλπ. 

Επίσης έγραψε την φημισμένη όπερα «Πελλέας και 

Μελισσάνθη». Άλλα έργα του είναι «Πρελούδια», «Το 

μαρτύριο του Αγίου Σεβαστιανού», Σπουδές κλπ. 

- Ραβέλ (Maurice Ravel 1875  - 1937), Γάλλος. Με το έργο του 

«Φυσικές ιστορίες» θεωρήθηκε άδικα μιμητής του Ντεμπυσσυ. 

Η αλήθεια είναι ότι το έργο αυτών των δύο αν και έχει τελείως 

διαφορετικό χαρακτήρα, σίγουρα έχει και πολλά κοινά σημεία, 

αφού η διαφορά ηλικίας τους είναι μόλις 13 χρόνια. 

Σημαντικά έργα του στην ορχηστική μουσική είναι τα 

«Αλμποράντα ντελ γκρατσιόζο» και «Μπολλερό» εμπνευσμένα 
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από την Ισπανική κουλτούρα. Έγραψε επίσης την όπερα 

«Δάφνις και Χλόη», ενώ για πιάνο έγραψε 1 κονσέρτο, 

«Παιχνίδια του νερού», «Γκασπάρ της νύχτας», Σονατίνα, και 

«Καθρέπτες». Τέλος έγραψε μουσική δωματίου κλπ. 

 

  Αξιοσημείωτοι ώριμοι εμπρεσιονιστές είναι επίσης: ο 

Γάλλος Φωρέ, οι Ντούκας, Σμιτ, Ρουσέλ, κλπ. 

  

Άλλοι σημαντικοί συνθέτες με εμπρεσιονιστικές τάσεις είναι: 

- Πουτσίνι (Giacomo Puccini 1858  - 1924) Ιταλός. Συνεχιστής 

της Ιταλικής όπερας. Γνωστός κυρίως για τις όπερες «Τόσκα», 

«Μπάτερφλάυ», «Τουραντό» και «Λα μποέμ». 

- Μιγιώ (Darius Milhaud 1892  - 1974), Γάλλος. Έκανε χρήση 

της Πολυτονικότητας. 

- Σκριάμπιν (A. N. Skrjabin 1872  - 1915), Ρώσος. Ανάλογος 

με τον Μάλερ. 

Όπως επίσης, ο Άγγλος Ντήλιους, ο Ισπανός Ντε Φάλλια και ο 

Ιταλός Ρεσπίγκι, κλπ. 

  

ΑΝΕΞΑΡΤΗΤΟΙ 
- Carl Orff (Καρλ Όρφ, 1895 -1982). Έγραψε το περίφημο 

«Carmina Burana), Θεωρητικά με τα οποία θέτει της βάσης της 

«μουσικοκινητικής αγωγής» και γενικότερα της «μουσικής 

προπαίδειας». 

- Paul Hindemit (Πωλ Χίντεμιτ, 1895). Έγραψε την Όπερα 

«Άγία Σουζάνα», Θεωρητικά, κ.α. 

- Igor Strawinsky (Ιγκόρ Στραβίνσκυ, 1882  - 1971), Ρώσος. 

Ασπάστηκε τον Νεοκλασικισμό, ενώ προς το τέλος της ζωής 

του ακολουθεί το δωδεκαφθογγο σύστημα. Έγραψε  «Συμφωνία 

των ψαλμών», «Ιστορία του στρατιώτη», «Αλεπού», «Ορφέα», 

μπαλέτα, όπερες, έργα για πιάνο κλπ. 

- Sergei Prokofjew (Σεργκέι Προκόπιέφ 1891  - 1953), Ρώσος. 

Νεοκλασικός. Έγραψε «Η αγάπη των 3 πορτοκαλιών», 

«Ρωμαίος και Ιουλιέτα», κλπ. 

- Kurtweill (Κούρτβέιλ, 1900 -1950). Έγραψε την «Όπερα της 

πεντάρας», κ.α. 
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- George Gersuin (Τζωρτζ Γκέρσουιν) 

- Οι Άγγλοι Briten και Elgar. 

- Οι Γάλλοι Satie και Poulenc. 

- Οι Ρουμάνοι Zoltan Kodally και Bella Bartok Μπάρτοκ 

(Bela Bartok 1881  - 1945), Ούγγρος. Έγραψε το γνωστό έργο 

για πιάνο «Μικρόκοσμος», κ.α. 

- Οι ισπανοί Villa Lobos και Alois Haba. 

- Dimitri Schostakowitsch (Ντιμίτρη Σοστάκοβιτς 1906  - 

1975), Ρώσος. Ανάλογος του Προκόπιεφ. (Λαίδη Μάκβεθ, κ.α.). 

- Khatsaturian (Ο χορός των σπαθιών, κλπ.). 

Παράλληλα με όλα όσα αναφέρθηκαν, εμφανίζονται δύο 

ρεύματα που αρνούνται όλες αυτές τις εξελίξεις που αναφέραμε. 

Το ηχητικό αποτέλεσμα όμως δεν είναι εντελώς ξένο με αυτό 

της ατονικότητας. Το φαινόμενο αυτό οφείλεται κατά κύριο 

λόγο στην χειραφέτηση της διαφωνίας και την απώλεια 

χορευτικού ρυθμού. Τα ρεύματα αυτά είναι ο Νεοκλασικισμός 

και ο Νεορομαντισμός. 

  

ΝΕΟΚΛΑΣΙΚΙΜΟΣ 
- Μπρούκνερ (Anton Bruckner 1824  - 1896) επηρεάστηκε από 

τον Βάγκνερ και τον Σούμπερτ και έγραψε 11 Συμφωνίες και 

έργα θρησκευτικού περιεχομένου όπως 3 Λειτουργίες, κλπ. 

- Ρίχαρντ Στράους (Richard Strauss 1864  - 1949), Γερμανός. 

Θεωρείται εκπρόσωπος του Νεορομαντισμού. Έγραψε 

Συμφωνικά ποιήματα «Δον Ζουάν», κ.ά., όπερες «Σαλώμη», 

«Ηλέκτρα», κ.ά. κονσέρτα, σονάτες, τραγούδια κ.ά. 

Μάλερ (Gustav Mahler 1860  -1911), Αυστριακός. Από τους 

τελευταίους εκπροσώπους του Γερμανικού Ρομαντισμού. 

Έγραψε Συμφωνίες, τραγούδια, κλπ. 

 

- Μπραμς (Johannes Brams 1833  - 1897) 

Γεννήθηκε στη Γερμανία. 

Ιστορικά: Ο πατέρας του ήταν κοντραμπασίστας. Ξεκίνησε να 

μελετά μουσική, όταν ήταν 7 ετών. Στα 15 δίνει κονσέρτο με 

δικό του έργο. Μέχρι 20 ετών έπαιζε στις ταβέρνες του λιμανιού 
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για να ζήσει. Τότε ο Σούμαν του έδειξε ενδιαφέρον και με την 

βοήθειά του αφιερώνεται στη σύνθεση. 

Κάποια έργα του είχαν επιτυχία και άλλα όχι. Το 1886 

όμως παρουσιάζει το «Γερμανικό Ρέκβιεμ» το οποίο είχε 

μεγάλη επιτυχία. 

Η επίδρασή του στη μουσική 

ήταν μεγάλη. Η εμμονή του στο 

κλασικό πνεύμα, λειτούργησε έτσι, 

ώστε να τελειοποιηθούν οι κλασικές 

μορφές, ενώ ταυτόχρονα 

εμπλουτίστηκαν σε ό,τι αφορά την 

έκφραση. Αυτή η εμμονή του στον 

κλασικισμό τον φέρνει αντίθετο στις 

μεταρρυθμίσεις του Λιστ και του 

Βάγκνερ χωρίζοντας το μουσικό 

σκηνικό στα δύο. Μελέτησε σε 

βάθος την μουσική του Μπετόβεν 

και του Μέντελσον, αλλά και 

παλαιότερων, όπως τον Μπαχ. 

Τα έργα του: Ανέρχονται γύρω στα 160. Μερικά από τα 

φωνητικά έργα του είναι: «Γερμανικό Ρέκβιεμ», «Ρινάλντα», 

και «Ραψωδία». Στην καθαρά οργανική μουσική αναφέρουμε 4 

συμφωνίες, 2 σερενάτες, Παραλλαγές σε θέματα του Χάυδν, 

Χαίντελ, Παγκανίνι και του ίδιου, 1 κονσέρτο για βιολί και ένα 

για βιολί και βιολοντσέλο, μουσική δωματίου, 3 σονάτες, 

καπρίτσια, ραψωδίες, βαλς, ιντερμέτζο κλπ. 
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ΝΕΟΡΟΜΑΝΤΙΣΜΟΣ 
Εκπρόσωποι: 

Χούγκο Βολφ 

Μαξ Ρέγκερ 

Φερούτσιο Μπουσόνι 
  

ΜΟΥΣΙΚΕΣ ΣΧΟΛΕΣ 
Ρώσικη: Γκλίνκα, Νταργκομίνσκι, Μπαλακίρεφ, Γκούι, 

Μποροντίν, Μουσόρσκι, Τσαϊκόφσκι, Κόρσακωφ. Όπως επίσης 

και οι Ρουμπινστάιν και Ραχμάνινωφ. 

Τσέχικη: Ντβόρζακ, Σμέτανα, Γιάνατσεκ. 

Σκανδιναβική: Γκρηγκ, Σιμπέλιους 

Ουγγρική: Μπάρτοκ, Κόνταλλυ 

Ισπανική: Αλμπερίζ, Φάλα, Γκρανάντος, Πεντρέλ 

Γαλλική όπερα: Γκουνώ, Μασενέ, Τομά, Οφενμπαχ, Λεκοκ, 

Μέγερμπερ. 

Γερμανική όπερα: Γ. Στράους, Σουπέ, Λεχάρ, Κάλμαν 

Ιταλική όπερα: Ροσσίνι, Ντονιτζέτι, Μπελίνι, Πουτσίνι, 

Μασκάνι, Φεράρι, Κερουμπίνι, Σποντίνι 

Βερισμός (Ρεύμα που γεννήθηκε στην Ιταλία στην αποχή του 

Βέρντι με ρεαλιστικές τάσεις που όμως εξυπηρετούν μια ιδέα): 

Πουτσίνι, Μασκάνι, Βέρντι 

 

ΕΞΠΡΕΣΙΟΝΙΣΜΟΣ 
Εξπρεσιονισμός (Expressionnisme), προέρχεται από το γαλλικό 

expression (εξπρεσιόν) που σημαίνει «έκφραση». Ο όρος 

αναφέρεται σε έργα που σκοπό έχουν την απόδοση της 

έκφρασης της πραγματικότητας χωρίς να είναι απαραίτητο να 

φαίνεται η ίδια η πραγματικότητα. Έτσι λέμε ότι στον 

εξπρεσιονισμό «σπάει, διαλύεται» το σχήμα. 

Για παράδειγμα η εικόνα μιας ανεμοθύελλας μπορεί να 

αποδοθεί χωρίς να φαίνονται ξεριζωμένα δέντρα και 

αναποδογυρισμένα αυτοκίνητα, παρά μόνο σχήματα και 

χρώματα τέτοια, ώστε να δίνουν στον θεατή την έκφραση που 

έχει μια ανεμοθύελλα. (βοή, βροντές, δύναμη, χαλασμός, κλπ.) 
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- Ατονικότητα έχουμε, όταν ο χειρισμός των φθόγγων δεν 

δημιουργεί έλξεις μεταξύ αυτών. Ο ρυθμός δεν περιέχει πλέον 

μοτιβική επανάληψη, αφού κάθε χορευτικότητα θα θύμιζε το 

παλιό τονικό σύστημα. Έτσι θα ερχόταν σε δυσαρμονία με την 

νέα χρήση των μελωδικών και αρμονικών διαστημάτων, η οποία 

διαφοροποιείται ριζικά με κύριο χαρακτηριστικό την ελεύθερη 

χρήση της διαφωνίας. Γι αυτούς τους λόγους επιλέγεται η 

πολυμοτιβικότητα θυμίζοντας έτσι την Αναγέννηση. 

- Δωδεκάφθογγο σύστημα είναι η χρησιμοποίηση και των 12 

φθόγγων της χρωματικής σκάλας με ατονικό ύφος. Αποτελεί 

την λογική οργάνωση της ατονικότητας. Τεχνική αυτού του 

συστήματος αποτελεί ο σειραϊσμός στον οποίο οι δώδεκα 

φθόγγοι οργανώνονται σε σειρές υπακούοντας σε κάποια 

διαδοχή διαστημάτων. Έτσι ο κάθε φθόγγος επαναλαμβάνεται 

μετά από το άκουσμα όλων των υπολοίπων δημιουργώντας 

ισορροπία στις σχέσεις των φθόγγων και τελικά ισοτιμία μεταξύ 

τους. 

Σημαντικότεροι εκπρόσωποι είναι: Η 2
η
 ή ΝΕΑ ΣΧΟΛΗ 

ΤΗΣ ΒΙΕΝΝΗΣ με εκπροσώπους τους Σαίνμπεργκ, Μπεργκ,  

Άντον Φον Βέμπερν και Χάουερ. Επινόησαν το Δωδεκάφθογγο 

μουσικό σύστημα με πρωτοπόρο τον Σαίνμπεργκ και έθεσαν τις 

βάσεις του σειραϊσμού, ενώ ο Βέμπερν είναι ο πατέρας του 

ολοκληρωτικού σειραϊσμού. Παράλληλα με αυτούς σαν 

εκπρόσωπος του εξπρεσιονιστικού ύφους συμπεριλαμβάνεται 

και ο Νίκος Σκαλκώτας. 

- Σαίνμπεργκ (Arnold Schonberg 1874  - 1951), Γεννήθηκε 

στην Βιέννη και απεβίωσε στο Λος Άντζελες. Στην αρχή είναι 

ένας ρομαντικός συνθέτης αντίστοιχος του Βάγκνερ. Αργότερα 

όμως ξεχωρίζει μέχρι που φτάνει το 1923 να επινοήσει το 

Δωδεκάφθογγο μουσικό σύστημα και το σειραϊκό σύστημα. 

Υπήρξε καθηγητής στην Καλιφόρνια. Σημαντικά 

δωδεκάφθογγα έργα του είναι «Variations», «Τρίο», 5 

Κομμάτια για πιάνο, το «Τέταρτο κουαρτέτο» και οι όπερες 

«Μωησής και Ααρών», «Από σήμερα ως αύριο», «Πελέας και 

Μελισάνθη», Κονσέρτα, Όπερες, Ορατόρια, Μουσική 

δωματίου, Θεωρητικά, κλπ. 
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Πριν πάρει το χρίσμα του Δωδεκαφθογγιστή είχε γράψει 

καταπληκτικά τονικά έργα που αποδεικνύουν το μουσικό του 

ταλέντο γενικότερα. Δύο απ’ αυτά είναι το ορχηστικό «Η 

εξαϋλωμένη νύχτα» και «Γκούρρε λήντερ». 

- Βέμπερν (Anton von Webern 1883  - 1945), Αυστριακός. 

Μαθητής του Σαίνμπεργκ. Εκτός από τα δύο πρώτα έργα του τα 

άλλα είναι ατονικά. Σκοτώθηκε από αδέσποτη σφαίρα στο 

Σάλτσμπουργκ. Από αυτόν και μετά μπορούμε να πούμε ότι η 

μουσική γίνεται αμοτιβική. Θεωρείται ο πατέρας του 

ολοκληρωτικού σειραϊσμού. Έγραψε έργα για Ορχήστρα όπως 

Πασακάλια, στον καλοκαιρινό άνεμο, τραγούδια, μουσική 

δωματόυ, κλπ. 

- Μπεργκ (Alban Berg 1885  - 1935), Γεννήθηκε στην Βιέννη 

και απεβίωσε στο Σάλτσμπουργκ. Στην αρχή έγραφε ατονικά 

πάνω σε παλαιότερες φόρμες όπως Πασακάλια, παραλλαγές 

κλπ. Τέτοιο έργο αποτελεί η όπερα «Wozzeck». Αργότερα 

χρησιμοποίησε το δωδεκάφθογγο σύστημα. Έγραψε Κονσέρτο 

δωματίου για πιάνο, βιολί και πνευστό, 1 κονσέρτο για έγχορδα, 

την ατελή όπερα «Lulu», την Όπερα «Wozzeck», μουσική 

δωματίου, τραγούδια, 5 ορχηστικά, κλπ. 

- Χάουερ (Josef Matias Hauer 1883  - 1959), Αυστριακός. 

Συνάντησε τον Σαίνμπεργκ το 1919. Ανέπτυξε μια 

δωδεκάφθογγη μέθοδο σύνθεσης η οποία χρησιμοποιεί 44 

συνδυασμούς των 12 φθόγγων. Ο κάθε τρόπος αποτελείται από 

εξάφθογγες ομάδες. Μερικά από τα έργα του είναι οι όπερες 

«Σαλαμπώ», «η μαύρη αράχνη», «Μετουσιώσεις» κλπ. Επίσης 

έγραψε έργα για πιάνο, έγχορδα και φωνή. 

- Νίκος Σκαλκώτας. (Στοιχεία του οποίου θα βρείτε στο 

κεφάλαιο περί Ελληνικής μουσικής.) 

Παράλληλα ο Νίκος Σκαλκώτας. (Στοιχεία του οποίου θα 

βρείτε στο κεφάλαιο περί Ελληνικής μουσικής.), έχει 

καταγραφεί σαν αντάξιο μέλος του εξπρεσιονιστικού κινήματος 

διεθνώς και γι αυτό το όνομά του πρέπει να συμπεριλαμβάνεται 

στην 2
η
 Σχολή της Βιέννης μαζί με τους Σαίνμπεργκ, Βέμπερν, 

Μπεργκ και Χάουερ. 
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Άλλοι εκπρόσωποι του Εξπρεσιονισμού είναι οι 

εκπρόσωποι του ολοκληρωτικού σειραϊσμού, του οποίου 

πατέρας θεωρείται ο Βέμπερν. 

 

ΟΛΟΚΛΗΡΩΤΙΚΟΣ ή ΑΠΟΛΥΤΟΣ ΣΕΙΡΑΪΣΜΟΣ 
 - Πιερ Μπουλεζ (1925), Καθηγητής Μαθηματικών. Έγραψε 

«Δομές για 2 Πιάνα», «Εκρυγνυόμενη σταθερά», κλπ. 

- Λουίτζι Νόνο (1924 -1990). Γαμπρός του Σαίνμπεργκ. 

Έγραψε «Μετέορο τραγούδι», «Ένα φάντασμα πλανιέται πάνω 

από τον κόσμο», κλπ. 

- Λουτσιάνο Μπέριο (1925). Έγραψε «Εγκώμιο στον Joys» για 

μαγνητοταινία, 3 τετράδια, Magnificat. 

- Μεσσιάν (1908 -1992). Έγραψε «Επ’ ουράνιο συμπόσιο» για 

ορχήστρα, Κύματα Μαρτενώ και ορχήστρα, κ.α. 

 

ΑΦΘΟΓΓΙΚΗ ΜΟΥΣΙΚΗ 
 Αφθογγική μουσική ονομάζεται η μουσική που δεν 

χρησιμοποιεί φθόγγους, δηλαδή νότες. Η χρήση αυτού του 

συστήματος μας επιτρέπει την χρησιμοποίηση των συχνοτήτων 

όλων των ειδών. Έτσι δεν είμαστε πλέον εγκλωβισμένοι σε 

ορισμένες μόνο συχνότητες και τα παράγωγα αυτών. 

Με τα τελευταία τεχνολογικά προηγμένα μουσικά όργανα 

μπορούμε να ελέγξουμε με ακρίβεια ακόμη και την χροιά. 

Επίσης μπορούμε να μεταβάλουμε την χροιά ενός ήχου ενώ 

αυτός ηχεί (Filtering). Έτσι γεννιέται η: 

 

ΗΛΕΚΤΡΟΑΚΟΥΣΤΙΚΗ, ΗΛΕΚΤΡΟΝΙΚΗ ή 

ΣΥΓΚΕΚΡΙΜΕΝΗ ΜΟΥΣΙΚΗ. 

 Η ονομασία «Ηλεκτροακουστική» προέρχεται από τον Pierre 

Henry και αφορά μουσική γραμμένη από όργανα που 

χρησιμοποιούν ηλεκτρισμό. 

Επίσης σ’ αυτό το είδος μπορούν να χρησιμοποιηθούν και 

φυσικά όργανα όπως το βιολί το οποίο δεν έχει τάστα και έτσι 

μπορεί να παράγει και ενδιάμεσες συχνότητες από αυτές των 

φθόγγων. Τέλος, δοκιμάστηκαν ήχοι όλων των ειδών, όπως ήχοι 

από μπουκάλια, μαγειρικά σκεύη, ιδιοκατασκευασμένα μουσικά 

όργανα, ακόμη και ήχοι από μουσικά όργανα που παράγονται 
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όμως με παράδοξο τρόπο, όπως το τσίμπημα των χορδών του 

πιάνου με το χέρι ή και το χτύπημα του ξύλινου μέρους του, 

κλπ. 

Στοιχεία ηλεκτρονικής μουσικής ορολογίας: Αντήχηση, 

modem, cluster, Διαμορφωτής (πλάτους AM, συχνότητας FM, 

παλμών PCM), Δακτυλιοειδής διαμορφωτής, Ημίτονο, 

Συνδυαστικός ήχος, Ηχώ, Κρουστικός θόρυβος, Λευκός 

θόρυβος, Ροζ θόρυβος, Μίγμα ήχων, Ηχητικός συνθετητής 

(synthesizer), Γεννήτρια ήχων, κύματα Μαρτενώ, Sampler, 

equalizer, κυματομορφή, Δειγματοληψία, Ανάλυση, 

Πολυφωνία, RAM, κλπ. 

Συνθέτες: 

- Πιερ Σέφερ (1910), κονσέρτο θορύβων, κ.α. 

- Πιερ Χένρι (1927), συμφωνία για 1 άνθρωπο, παραλλαγές για 

μια πόρτα και ένα στεναγμό, κ.α. 

- Στοκχάουζεν (1928), μαθητής του Μεσσιάν, συνεργάτης του 

Μπουλέζ. Έγραψε «7 ημέρες του Μάη του 68΄», κ.α. 

- Μπάρακ (1928 -1973), Πιάνο Σονάτα, κ.α. 

Αξιοσημείωτος είναι επίσης και ο Γερμανός Άιμερτ. 

 

ΣΤΟΧΑΣΤΙΚΗ & ΣΥΜΒΟΛΙΚΗ ΜΟΥΣΙΚΗ  

- Ξενάκης Γιάννης (1921  - 2001). 

Γεννήθηκε στη Ρουμανία. 

Ιστορικά: Κορυφαίος Έλληνας συνθέτης. Σπούδασε στη 

Γαλλία και στην Ελβετία, κοντά σε 

μεγάλους δασκάλους όπως 

Messian, Milhaud και Scherchen. 

Στον Β΄ Παγκόσμιο πόλεμο έκανε 

αντίσταση. Σαν αρχιτέκτονας και 

πολιτικός μηχανικός σχεδίασε πάρα 

πολλά μεγάλα και γνωστά κτίρια 

που τον έκαναν σεβαστό σε όλη 

την Ευρώπη. Πήρε πολλά βραβεία 

ως αρχιτέκτονας αλλά και ως 

μουσικός. 
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Εφηύρε την στοχαστική μουσική που βασίζεται στο λόγο 

των πιθανοτήτων και τη συμβολική μουσική που βασίζεται 

στην θεωρία των συνόλων. Άλλα μουσικά συστήματα που 

δημιούργησε είναι: των ομάδων, των παιχνιδιών, των 

δενδροειδών διακλαδώσεων. κλπ. 

Στα έργα του χρησιμοποιεί ηχητικές επιφάνειες όπως 

«φυλλώματα», «νεφελώματα», «Θαμνοειδείς ήχοι» κλπ. 

Έργα του: Από το μεγάλο πλήθος των έργων του, επειδή 

δυστυχώς δεν μπορούμε να τα αναφέρουμε όλα, με τα βίας 

ξεχωρίζουμε:  «Μεταστάσεις» για 61 όργανα, «Πιθόπρακτα» 

για 50 όργανα, «Έρμα» για πιάνο, «Στρατηγία» για δύο 

ορχήστρες, «Ορέστεια» σκηνική μουσική, «Τερρεκέτωρ» για 

ορχήστρα, «Nuits» για 12 φωνές, «Συναφαί» για πιάνο και 

ορχήστρα, «Περσέφασσα» για 6 εκτελεστές κρουστών, κλπ. 

- Λίγκετι Γκυέρκυ (1923), Ούγγρος. Διατηρεί φολκλορικά 

στοιχεία και δείχνει επηρεασμένος από τον Μπάρτοκ και τον 

Στραβίνσκι. Τα τελευταία του έργα είναι εντελώς έξω απ’ όλα 

τα συνηθισμένα πλαίσια: «Οπτασίες», «Ατμόσφαιρες», 

«Περιπέτειες», και δραματικές σκηνές χωρίς λόγια. 

- Άιβς (Charles Edward Ives 1874  - 1954), Αμερικανός. 

Αφοσιώθηκε στην ατονικότητα την πολυτονικότητα και την 

πολυρρυθμία. Έργα του «Concord», σονάτες, συμφωνίες κλπ. 

Τέλος, χαρακτηριστικό της πρωτοποριακής του 

προσωπικότητας, είναι ένα έργο του για πιάνο, όπου ο πιανίστας 

δεν παίζει νότες σε όλη την συγκεκριμένη διάρκεια του έργου. 

- Βαρέζ (Ισπανός 1885 -1965). Έγραψε «ionization», κ.α. 

- Λίμπερμαν (Rolf Liebermann 1910), γνωστός για τις όπερες 

«Leonora», «Penelope» και το «Σχολείο των γυναικών» έργο 

βασισμένο σε έργο του Μολιέρου. 

- Χίλερ (Lejaren Hiller 1924) Αμερικανός. Καθηγητής 

σύνθεσης στο Πανεπιστήμίο της NY στο Μπάφαλο. Το πρώτο 

σημαντικό έργο του έρχεται μετά από συνεργασία με τον 

Λέοναρντ Ιζάακσον και ονομάζεται Illiac Suite, προερχόμενο 

από τον ομώνυμο υπολογιστή. Άλλα έργα του είναι Computer 

Cantata, 7 Electronic Studies, Rage over the Lost of Beethoven. 

κ.ά. 
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Άλλοι εξίσου σημαντικοί: Ντίστλερ, Μαρτινέτ, 

Λέοναρντ Μπέρνστάιν, Κόπλαντ και ο Κάουελ ο οποίος 

δημιούργησε το cluster σαν φυσική απόρροια των 

υπερφορτωμένων πλέον συγχορδιών με 3
ες

 και των συχνοτάτων 

εμφανίσεών τους. 

  

ΑΛΕΑΤΟΡΙΣΜΟΣ 
 Στον εικοστό αιώνα εμφανίζεται επίσης μια κίνηση αντίδρασης 

προς την συστηματοποίηση που ονομάζεται αλεατορισμός. Σ’ 

αυτήν γίνεται χρήση του τυχαίου. 

  

- Καίητζ (John Cage 1912), Αμερικανός. Υπήρξε μαθητής του 

Σαίνμπεργκ. Συλλέκτης οργάνων. Πειραματίστηκε με την χροιά 

των οργάνων και δημιούργησε το «Προετοιμασμένο πιάνο» 

«Prepared Piano». Αυτό το πιάνο είχε την ιδιαιτερότητα να 

παρεμβάλλονται στις χορδές κομμάτια καουτσούκ ή ξύλου έτσι, 

ώστε να αλλοιώνεται η χροιά. Ασχολήθηκε με πολλές τεχνικές 

σύνθεσης, ενώ θεμελίωσε τον αλεατορισμό. Έγραψε έργο για 

όλα τα υλικά που περιέχονται σε ένα Living Room, δραματική 

μουσική, έργα για κρουστά, 1 κονσέρτο για πιάνο, μουσική 

δωματίου και ηλεκτρονική μουσική. 

  

ΜΙΝΙΜΑΛΙΣΤΙΚΟ ΥΦΟΣ 
  Σε αυτό γίνεται χρήση όσο το δυνατόν λιγότερων φθόγγων 

και γενικότερα δομικών στοιχείων. Το ύφος αυτό έρχεται σαν 

αντίδραση στις υπέρογκες ορχήστρες και τις τεράστιες μουσικές 

φράσεις της Ρομαντικής εποχής. Σαν εκπρόσωπο θα 

αναφέρουμε τον Philipe Glass. 
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ΟΙ ΕΛΛΗΝΙΚΕΣ ΜΟΥΣΙΚΕΣ ΣΧΟΛΕΣ 

ΚΑΙ ΟΙ ΕΛΛΗΝΕΣ ΣΥΝΘΕΤΕΣ 

 

Στην Ελλάδα μέχρι και το τέλος της τουρκοκρατίας δεν 

έχουμε σημαντικές εξελίξεις στην μουσική. Αντιθέτως υπήρξε 

ένας αγώνας να κρατηθεί ζωντανή η παράδοση. Παρατηρούμε 

λοιπόν μια αναγκαία στασιμότητα η οποία διαφύλαξε τον 

Ελληνισμό από την αλλοτρίωσή του. Παρόλα αυτά κάποιοι 

κατάφεραν να δημιουργήσουν παρά τον τουρκικό ζυγό. Αυτό 

επιτεύχθηκε κυρίως στα νησιά του Ιονίου, τα οποία όντας κοντά 

στην Ιταλία και μακρύτερα από την Τουρκία μπορούσαν να 

έχουν καλύτερη πρόσβαση στις τέχνες και τα γράμματα. 

 

ΕΠΤΑΝΗΣΙΑΚΗ ΜΟΥΣΙΚΗ ΣΧΟΛΗ 
Τα χαρακτηριστικά αυτής της σχολής μπορούν εντελώς 

επιγραμματικά μπορούν να συνοψιστούν σε δύο προτάσεις: 

- Επηρεασμός από την Βενετσιάνικη κηδεμονία 1386  - 1797 

(400 χρόνια) 
- Εξευρωπαϊσμός Ελληνικών θρησκευτικών μοτίβων 

 

- Νικόλαος Χαλικιόπουλος Μάντζαρος (1795  - 1875). 

Γεννήθηκε και απεβίωσε στην Κέρκυρα. Έγραψε 24 εισαγωγές 

που αποκαλεί συμφωνίες, 3 λειτουργίες, Μελοποίησε τον ύμνο 

στην Ελευθερία κλπ. 

- Παύλος Καρρέρ (1829  - 1896). Γεννήθηκε και απεβίωσε στη 

Ζάκυνθο. Σε αυτόν αποδίδεται η δημιουργία της γνήσιας 

Ελληνικής Όπερας. Συνθέτης του μελοδράματος Μάρκος 

Μπότσαρης του οποίου μια Άρια είναι το γνωστό ως δημοτικό 

τραγούδι «Ο γέρο Δήμος». Άλλα έργα του είναι οι όπερες Κυρά 

Φροσύνη, Δέσπω κ.α. 

- Σπύρος Ξύνδας (1814  - 1896). Γεννήθηκε στην Κέρκυρα και 

απεβίωσε τυφλός στην Αθήνα. Μαθητής του Μάντζαρου, 

συνθέτης της πρώτης όπερας με λιμπρέτο στα Ελληνικά: Ο 

υποψήφιος βουλευτής. Άλλα έργα του είναι οι όπερες 

Νιόγαμπρος, Τρεις σωματοφύλακες, κ.α. 
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- Σπύρος Σαμαράς (1861  - 1917). Γεννήθηκε στην Κέρκυρα 

και απεβίωσε στην Αθήνα. Χαρακτηριστικό είναι η διεθνής 

φήμη του συνθέτη μέσω του οποίου η Ελληνική μουσική έγινε 

γνωστή στην Ευρώπη. Απ’ τα έργα του αναφέρουμε τα 

μελοδράματα Φλόρα Μιράμπιλις,  Φούρια Ντομάτα, Ρέα, 

Μάρτης κ.α. Οπερέτες: πόλεμος εν πολέμω, Πριγκίπισσα της 

Σανσόν κλπ. Σερενάτες, Σονάτα για βιολί και πιάνο, Guitarrata 

για 10 κιθάρες, 10 μαντολίνα και ορχήστρα, τον Ολυμπιακό 

ύμνο για τους αγώνες του 1896 ο οποίος το 1958 καθιερώθηκε. 

 

ΕΘΝΙΚΗ ΕΛΛΗΝΙΚΗ ΜΟΥΣΙΚΗ ΣΧΟΛΗ 

- Διονύσιος Λαύραγκας (1864  - 1941). Γεννήθηκε στην 

Κεφαλλονιά. Αγωνιστής για την ανάπτυξη της μουσικής στην 

Ελλάδα. Χάρη σ’ αυτόν αναπτύχθηκε η Συμφωνική μουσική 

στην Ελλάδα. Πολυγραφότατος συνθέτης. Έγραψε 2 Ελληνικές 

σουίτες, 1 Ελληνική εισαγωγή, τις όπερες Διδώ, 2 αδέλφια, 

Μάγισσα, 1 λειτουργία, τραγούδια, Θεωρητικά έργα, κ.α. 

- Γεώργιος Λαμπελέτ (1875  - 1945). Γεννήθηκε στην 

Κέρκυρα και απεβίωσε στην Αθήνα. Επιχείρησε να εισαγάγει 

την τετραφωνία στην Ελληνική εκκλησία. Συνέβαλε στην 

ίδρυση της Φιλαρμονικής Αθηνών. Υποστήριξε το Ελληνικό 

Δημοτικό τραγούδι θεωρώντας ότι είναι η μόνη διέξοδος της 

Ελληνικής μουσικής. Τέλος ήταν γόνος οικογενείας με μεγάλη 

παράδοση στη μουσική. Έγραψε Συμφωνικά όπως η Ποιμενική 

Φούγκα, τραγούδια, Παιδικά τραγούδια, κ.α. 

Ναπολέων Λαμπελέτ (1864  - 1932), ανάλογος του Λαύραγκα. 

- Μάριος Βάρβογλης (1887  - 1967). Χρησιμοποίησε 

ελληνικούς Τρόπους. Προχωρά παραπέρα από τον ρομαντισμό. 

Έργα του είναι Όπερες όπως Το απόγευμα της αγάπης. 

Συμφωνικά ποιήματα όπως Το πανηγύρι. Σκηνική μουσική 

όπως τα Αγαμέμνων, Μήδεια, Πέρσες. Ποιμενική σουίτα, 

Πρελούδιο χορικό και φούγκα με θέμα το όνομα Bach για 

ορχήστρα εγχόρδων. 

- Εμίλιος Ριάδης (1886  - 1935). Γεννήθηκε και απεβίωσε στην 

Θεσσαλονίκη. Δάσκαλοί του υπήρξαν οι Ραβέλ, Ντεμπυσσυ, 

ενώ μέσω του Λάλα γνώρισε την τέχνη του Βάγκνερ. 
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Καθηγητής στο Κρατικό Ωδείο Θεσσαλονίκης. Έγραψε, 

Χορωδιακά: Χριστός Ανέστη, Εγκώμια, Μικρή Δοξολογία, 

Θεία λειτουργία του Ι. Χρυσοστόμου, κ.α. Σκηνική μουσική 

όπως η Σαλώμη του Όσκαρ Ουάιλντ. Έργα για πιάνο και 

μουσική δωματίου. 

 

- Μανώλης Καλομοίρης (1883  - 1962). 

Γεννήθηκε στη Σμύρνη και απεβίωσε στην Αθήνα. Συνδύασε τις 

πολύτιμες σπουδές του στην Ευρώπη με το Δημοτικό τραγούδι. 

Τα έργα του βασίζονται κατά κανόνα σε δημοτικά τραγούδια 

και σε Βυζαντινά μέλη. 

Από τα γνωστότερα έργα του είναι 

τα μελοδράματα: Το δαχτυλίδι της μάνας, 

Ο πρωτομάστορας, Ανατολή, κλπ. 

Ορχηστικά: Ρωμαίικη σουίτα, Η 

συμφωνία της λεβεντιάς, 3 Ελληνική 

χοροί, Συμφωνία των ανίδεων και των 

καλών ανθρώπων, 3
η
 συμφωνία σε ρε 

ελάσσονα (Παλαμική), Κονσέρτο για 

πιάνο, κλπ. Φωνή και ορχήστρα: Ίαμβοι 

και ανάπαιστοι, Τα λυρικά του 

Σικελιανού, Ελεύθεροι πολιορκημένοι, Μηνάς ο Ρέμπελος, Ο 

πραματευτής, κλπ. Μουσική δωματίου, Κουιντέτο με τραγούδι, 

Τρίο, Κουαρτέτο σαν φαντασία, Σονάτα για πιάνο και βιολί, 

έργα για πιάνο: Νυχτιάτικο, Πρελούδιο & φούγκα, εύκολα 

μικρά κομμάτια. Θεωρητικά, κ.α. Τέλος υπήρξε ιδρυτής του 

Εθνικού και του Ελληνικού Ωδείου. 

- Δημήτριος Λεβίδης (1886  - 1951). Γεννήθηκε και απεβίωσε 

στην Αθήνα. Υπήρξε μαθητής του Ρίχαρντ Στράους. Έζησε 20 

χρόνια στο Παρίσι. Έργα του αναφέρουμε το Ποέμ συμφώνικ 

με μουσικά κύματα Μαρτενώτ. Για Ορχήστρα: Variation, 

Impromptu (για πιάνο και ορχήστρα), κ.α. Χοροδράματα, 

μουσική δωματίου, κ.α. 

- Γεώργιος Πονηρίδης (1892  - 1982). Γεννήθηκε στην 

Κωνσταντινούπολη (Χαλκηδόνα Βοσπόρου). Έγραψε 1 
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συμφωνικό ποίημα Η χώρα που δεν πεθαίνει, 2 συμφωνίες, 3 

Βυζαντινές μελωδίες. 

- Γεώργιος Σκλάβος (1888  - 1976), βασίζεται στη δημοτική 

μουσική όπως και ο Καλομοίρης. 

- Πετρίδης Πέτρος (1892  - 1977), χαρακτηριστικό του η 

σύνθετη αρμονική και αντιστικτική του σκέψη. 

Σημαντικός επίσης θεωρείται και ο Νεζερίτης ενώ την ίδια 

εποχή έδρασαν και πολλοί άλλοι συνθέτες. 

  

ΣΥΓΧΡΟΝΗ ΕΛΛΗΝΙΚΗ ΜΟΥΣΙΚΗ ΣΧΟΛΗ 

- Δημήτριος  Μητρόπουλος (1896  - 1960). Γεννήθηκε και 

απεβίωσε στην Αθήνα. Εκτός από συνθέτης υπήρξε και 

αξιοθαύμαστος πιανίστας. Διέπρεψε επίσης σαν Μαέστρος στην 

ορχήστρα του Ωδείου Αθηνών και του Ελληνικού Ωδείου, στην 

συμφωνική ορχήστρα της Μινεάπολης, στην Φιλαρμονική της 

Νέας Υόρκης και βοηθός μαέστρου στην Όπερα του Βερολίνου. 

Ξεχώρισε για τις σύγχρονες μουσικές αμφισβητήσεις του πάνω 

στο τονικό μουσικό σύστημα. Έγραψε έργα για ορχήστρα όπως 

το συμφωνικό ποίημα Ταφή και το Κονσέρτο Γκρόσσο κλπ.. 

Σκηνική μουσική, Ηλέκτρα και Ιππόλυτος, κ.α. Μουσική 

δωματίου και έργα για πιάνο όπως 4 Κυθηραϊκοί χοροί, 

Πασακάλια, Ελληνική σονάτα, Πρελούδιο και Φούγκα, κ.α. 

- Θεόδωρος Καρυωτάκης (1903  - 1978). Γεννήθηκε στο 

Άργος. Μαθήτευσε κοντά στον Δ. Μητρόπουλο και στον Μ. 

Βάρβογλη. Έγραψε Όπερες όπως την Όπερα του φεγγαριού «Το 

λουλούδι», το Επικό τραγούδι, κ.α. 

- Αντίοχος Ευαγγελάτος (1903 -1981). Γεννήθηκε στην 

Κεφαλλονιά. Έγραψε έργα για φωνή και ορχήστρα όπως 

«Λυγερή και ο χάρος», έργα για ορχήστρα, κλπ. 

- Γιάννης Κωνσταντινίδης (1903 -1984). Γεννήθηκε στην 

Σμύρνη. Έγραψε Οπερέτες, 2 σουίτες για ορχήστρα σε 

Δωδεκανησιακά θέματα, 2 έργα σε Μικρασιατικά θέματα, έργα 

για πιάνο όπως 44 παιδικά κομμάτια, 3 Σονάτες, κ.α. Επίσης 

ασχολήθηκε με το ελαφρό τραγούδι με το ψευδόνυμο Κώστας 

Γιαννίδης. 
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- Σόλων Μιχαηλίδης (1905 -1979). Γεννήθηκε στην 

Λευκωσία. Έγραψε την Όπερα Οδυσσέας, το Μπαλλέτο 

Ναυσικά, έργα για ορχήστρα, Θεωρητικά, τα συμφωνικά 

ποιήματα «Το πανυγύρι της Κακάβας» και «Η ζωή εν τάφω», 

κλπ. 

- Νικόλαος Αστρινίδης (1921). Γεννήθηκε στην Αραβία. 

Έγραψε τα έργα «Άγιος Δημήτριος», Κύριλλος και Μεθόδιος», 

«Νεανικά χρόνια του Μέγα Αλέξανδρου», κλπ. 

  

ΜΟΝΤΕΡΝΑ ΕΛΛΗΝΙΚΗ ΜΟΥΣΙΚΗ ΣΧΟΛΗ 

- Γιάννης Παπαϊωάννου (1910 -1989). Γεννήθηκε στην 

Καβάλα. Έγραψε 5 Συμφωνίες, το Συμφωνικό ποίημα «Ο 

όρθρος των ψυχών», Κονσέρτα, Ορχηστικά έργα όπως «Οι 

κουρσάρικοι χοροί», Σκηνική μουσική, Μουσική δωματίου, κ.α. 

- Γιάννης Χρήστου (1926 -1970). Έγραψε Απόπειρες πρώτο 

εκτελέσεως όπως η «Αναπαράστασις: Άστρον κατ’οίδαν 

Νύκτερον ομήγηρην», Λατινική Λειτουργία, το Ορατόριο 

«Πύρινες Γλώσσες», κλπ. 

- Θεόδωρος Αντωνίου (1935). Έγραψε κονσέρτο για βιολί, 

Μικρογραφίες για ορχήστρα, Διαμαρτυρίες 1 & 2, την 

πρωτοποριακή δημιουργία «Κασσάνδρα», κλπ. 

- Μιχάλης Αδάμης (1929). Έγραψε Βυζαντινά πάθη, Γέννεση, 

Αποκάλυψη, Μοιρολόι, κλπ. 

- Γεώργιος Σισιλιάνος (1922). Έγραψε 1 Συμφωνία, 2 

Κονσέρτα, Μπαλέττα, κ.α. 

- Νίκος Σκαλκώτας (1904  - 1949), υπήρξε μαθητής του 

Kurtweil και Σαίνμπεργκ. Χρησιμοποίησε το δωδεκάφθογγο 

σύστημα με μια δική του άποψη, ενώ παράλληλα εργάζεται σε 

μια πιο ελεύθερη τεχνική απ’ αυτή του σειραϊσμου. Άνήκει 

στους καθαρά ΕΞΠΡΕΣΙΟΝΙΣΤΕΣ, μαζί με την Νέα σχολή της 

Βιάννης: (Σαίνμπεργκ, Άλμπαν Μπεργκ, Άντον Φον Βέμπερν). 

Έγραψε ορχηστικά 2 συμφωνικές σουίτες, την εισαγωγή της 

όπερας «Η επιστροφή του Οδυσσέα», Χοροδράμματα όπως 

«Ηλυγερή κι ο χάρος», Κονσέρτα, Μουσική δωματίου, Έργα 

για πιάνο, Σκηνική μουσική, Τραγούδια, Θεωρητικά, κλπ. 
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- Ιωάννης Ιωαννίδης (1930), ήταν μαθητής του Ωδείου 

Αθηνών και της μουσικής Ακαδημίας της Βιέννης. Έχει 

σπουδάσει Πιάνο, Θεωρητικά, Διεύθυνση ορχήστρας, 

Τσέμπαλο, Εκκλησιαστικό όργανο και σύνθεση. Διεύθυνε 

πολλές ορχήστρες στην Ευρώπη και στην Αμερική. Έχει πολλές 

διακρίσεις και βραβεία. Το 1968 συστηματοποιεί την «Νέα 

ομοφωνία». Στη Βενεζουέλα διέπρεψε ως αρχιμουσικός και 

καθηγητής σύνθεσης. Υπήρξε και είναι καλλιτεχνικός 

διευθυντής σε ιστορικά Ωδεία. Το 1982 ανέλαβε την διεύθυνση 

της Κρατικής Ορχήστρας Αθηνών. Ίδρυσε την Ορχήστρα Νέων 

και ανασυγκρότησε την χορωδία Αθηνών. Τέλος, είναι 

μουσικός σύμβουλος στο Υπουργείο Πολιτισμού. Έγραψε έργα 

για πιάνο, μουσική δωματίου, «Τρίπτυχο» για ορχήστρα, 

«Μεταπλάσεις», «Τροπικό» για ορχήστρα, τραγούδια κλπ. 

 

Άλλα αξιομνημόνευτα ονόματα Ελλήνων συνθετών είναι: 

Μενέλαος Παλλάντιος (1914), Δημήτριος Δραγατάκης 

(1904), κλπ. 
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ΕΙΣΑΓΩΓΗ ΣΤΗ ΜΟΡΦΟΛΟΓΙΑ 

 

                Προκειμένου να μπορέσουμε να πλησιάσουμε και 

γιατί όχι να εξερευνήσουμε, τον μαγικό  κόσμο της μουσικής, 

πρέπει να μπορέσουμε να δούμε κάποιες αλήθειες που 

περιέχονται σε κάθε μουσικό έργο. Μερικές από τις αλήθειες 

αυτές έχουν ισχύ και πέρα από την μουσική και ίσως η γνώση 

τους να είναι απαραίτητη προϋπόθεση για την κατανόηση και 

εκτίμηση οποιουδήποτε δημιουργήματος πέφτει στην αντίληψή 

μας. 

Τι είναι μορφή / δομή 
                Ο κόσμος γύρω μας γίνεται κατανοητός με την 

διαδικασία του διαχωρισμού του σε ενότητες. Ενότητα μπορεί 

να χαρακτηριστεί οτιδήποτε είναι αναγνωρίσιμο σαν ένα 

συγκεκριμένο αντικείμενο παρά του ότι μπορεί να αποτελείται 

από δύο ή περισσότερα διαφορετικά στοιχεία. Αυτό, όμως, που 

κάνει τα αντικείμενα που μας περιβάλλουν να ξεχωρίζουν 

μεταξύ τους, είναι το σχήμα του καθενός, δηλαδή η μορφή τους. 

 

Μορφή είναι το εξωτερικό σχήμα ενός αντικειμένου. 

 

Παράδειγμα: 
Έστω ότι θέλουμε να περιγράψουμε το σχήμα, το υλικό, 

τις διαστάσεις, τις μορφές και να αναφέρουμε την χρησιμότητα 

ενός τραπεζιού. Σίγουρα θα προσπαθήσουμε να 

δημιουργήσουμε στην φαντασία μας την εικόνα του, δηλαδή το 

σχήμα του. Η περιγραφή προφανώς θα γίνει κάπως έτσι: 

Τραπέζι είναι μια επίπεδη επιφάνεια οποιουδήποτε 

σχήματος, μα συνήθως τετράγωνη ή στρογγυλή, η οποία με την 

βοήθεια στηριγμάτων που αποκαλούμε πόδια του τραπεζιού, 

συνήθως τέσσερα, απέχει από το έδαφος συνήθως λιγότερο από 

ένα μέτρο. Ανάλογα με το μέγεθός του και το σχήμα του 

χρησιμοποιείται σαν στήριγμα μαγειρικών σκευών για την ώρα 

του φαγητού, ή σαν διακοσμητικό ή σαν βοήθημα στήριξης 

διακοσμητικών αντικειμένων συνήθως όταν είναι μικρό. 

Παραλλαγή του συνηθισμένου τραπεζιού είναι το γραφείο, ο 

πάγκος εργασίας ενός τεχνίτη, κλπ. 
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Από το παραπάνω παράδειγμα προκύπτει ότι το σχήμα 

ενός αντικειμένου εξαρτάται από τα επιμέρους στοιχεία του. 

(Επίπεδη επιφάνεια, πόδια κλπ.) Αυτά τα επιμέρους στοιχεία 

ενός αντικειμένου και η συγκεκριμένη θέση που έχουν στο 

αντικείμενο αποτελούν τη δομή του έργου και αποκαλούνται 

δομικά στοιχεία. Άρα: 

Δομή είναι η σύνδεση των επιμέρους στοιχείων μιας μορφής 

 

Η μορφή είναι αποτέλεσμα της δομής 

  

 

Τι είναι δημιούργημα (ανθρώπινο) 

 
Στον τίτλο της παραγράφου προστέθηκε η υποσημείωση 

(ανθρώπινο), προκειμένου να γίνει ο διαχωρισμός της 

δημιουργίας από ζώα όπως μια χελιδονοφωλιά ή την δημιουργία 

(κτίση) του κόσμου στην οποία ο άνθρωπος δεν έλαβε μέρος. 

Τα δημιουργήματα χωρίζονται σε: 

- Υλικά δημιουργήματα όπως ένα τραπέζι, μια καρέκλα, 

ένας Παρθενώνας, ο πύργος του Άιφελ κλπ. 

- Άυλα δημιουργήματα όπως μια συμφωνία του 

Μπετόβεν, ένα λογοτεχνικό κείμενο, ένας πίνακας ζωγραφικής 

κλπ. είναι τα πνευματικά δημιουργήματα του ανθρώπου. 

 

Το αποτέλεσμα της δημιουργίας είναι το έργο 

 

 
 

Η φύση είναι η πηγή των πρώτων υλών, τις οποίες ο 

άνθρωπος εκμεταλλεύεται προκειμένου να δημιουργήσει. Αυτό 

σημαίνει ότι η δημιουργία προϋποθέτει χρησιμοποίηση, άρα 
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αλλοίωση της φύσης. Τα υλικά οποιουδήποτε δημιουργήματος 

προέρχονται πάντα από αυτή, χωρίς όμως να μένουν ανέπαφα. 

 Ακόμη και όταν τα δημιουργήματα είναι μουσικά έργα, οι 

ήχοι πρέπει να πληρούν τα χαρακτηριστικά που ζητά ο 

συνθέτης. Επίσης, να διαδέχονται ο ένας τον άλλον και να 

συνηχούν μεταξύ τους με συγκεκριμένο τρόπο, να ακούγονται 

την στιγμή που πρέπει και όσο πρέπει. Οι παραπάνω 

προϋποθέσεις απαιτούν  την δημιουργία ήχων είτε με μουσικά 

όργανα, είτε αντιγράφοντας φυσικούς ήχους. Και στις δυο 

περιπτώσεις το αποτέλεσμα είναι τεχνητό. Αυτό συμβαίνει 

ακόμα και στην περίπτωση της μίμησης φυσικών ήχων  αφού το 

πότε και πόσο θα ακουστούν μέσα στο έργο, είναι καθορισμένο 

από τον συνθέτη και όχι από την ίδια την φύση. 

 Σύμφωνα με τα παραπάνω και λαμβάνοντας υπ’ όψιν ότι 

κάθε δημιούργημα γίνεται για κάποιο συγκεκριμένο σκοπό 

μπορούμε να εξαγάγουμε το συμπέρασμα: 

 

Η δημιουργία είναι η χρησιμοποίηση των απαραίτητων υλικών 

έτσι, ώστε να εξυπηρετούν κάποιο σκοπό. 

 

Τι είναι σύνθεση 
 

Ετυμολογικά: σύνθεση = συν + θέση = ένωση σε μια θέση = 

χρησιμοποίηση πολλών σε ένα = δημιουργία ενότητας. Η λέξη 

σημαίνει τον τρόπο με τον οποίο κάτι είναι συντεθειμένο, 

συναρμολόγηση, συμπλοκή, σύνδεση. Αντίθετο της σύνθεσης 

είναι η ανάλυση, η διάσπαση δηλαδή μιας ενότητας στα 

επιμέρους στοιχεία της (διάλυση). 

 Η έννοια της σύνθεσης ταυτίζεται με την έννοια της 

ανθρώπινης δημιουργίας. Αυτό ισχύει επειδή τα δημιουργήματα 

του ανθρώπου δεν είναι τίποτε άλλο παρά η χρησιμοποίηση των 

ήδη υπαρχόντων υλικών. Τα υλικά αυτά υπάρχουν ήδη στη 

φύση, αφού ο άνθρωπος δεν μπορεί να δημιουργήσει τίποτε από 

το μηδέν. 

 Ο μόνος δημιουργός που θεωρείται ότι δημιούργησε χωρίς 

προϋπάρχοντα υλικά, , είναι ο Θεός. Αυτό ισχύει σε όλες τις 

θρησκείες στον κόσμο μας.  Δηλαδή ο Θεός δημιούργησε και τα 
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υλικά, και τον χώρο στον οποίο θα τοποθετούνταν, και τα έβαλε 

σε τάξη έτσι ώστε να έχουν συγκεκριμένη λειτουργία και 

εξέλιξη το κάθε ένα. Σ’ αυτή την περίπτωση έχουμε δημιουργία 

με την έννοια της γέννησης από το τίποτα και σύνθεση επί 

αυτών. 

 Άρα ο ορισμός του ανθρώπινου δημιουργήματος είναι 

αυτός που αρμόζει και στον όρο σύνθεση αρκεί να 

αντικατασταθεί η λέξη δημιουργία με αυτόν, οπότε: 

 

Σύνθεση είναι η χρησιμοποίηση των απαραίτητων υλικών έτσι, 

ώστε να εξυπηρετούν κάποιο σκοπό. 

 

Συλλογιστικά σύνθεση είναι το πώς από τα γενικά 

προχωρούμε στα επιμέρους στοιχεία και τελικά στο έργο. 

 

Τι είναι τέχνη 

 
Η τέχνη είναι το μέσο για την δημιουργία, είτε 

πρόκειται για υλικά δημιουργήματα είτε για άυλα όπως ένα 

λογοτεχνικό κείμενο, ένα μουσικό έργο, ένας ζωγραφικός 

πίνακας, ένα θεατρικό έργο κλπ. Και η ετυμολογική προέλευση 

της λέξης (από το ρήμα της αρχαίας Ελληνικής τίκτω=γεννώ, 

δημιουργώ) σ’ αυτό το νόημα μας οδηγεί. Αφού όμως η 

δημιουργία προϋποθέτει αλλοίωση της φύσης, τότε η τέχνη 

είναι ο συγκεκριμένος τρόπος αλλοίωσής της. 

 Αν τοποθετούσαμε σε ένα χώρο τσιμέντο, ασβέστη, 

σίδερα, πρόκες, ξύλα, λάμπες, καλώδια, πρίζες κλπ., δεν θα 

σήμαινε ότι είχαμε δημιουργήσει ένα σπίτι. Τα παραπάνω υλικά 

θα μπορούσαν να αποτελέσουν σπίτι μόνο με κατάλληλη 

επεξεργασία και δόμηση. 

Παραδείγματα: 
Το λογοτεχνικό κείμενο, είναι η μορφή που προκύπτει από 

την δόμηση των φράσεων και νοημάτων. Αυτά παράγονται από 

τον τρόπο χρησιμοποίησης των λέξεων, ο οποίος μαζί με την 

δόμηση  αποτελεί την τέχνη του κειμένου. 

Το ίδιο συμβαίνει και στην μουσική, όπου η μορφή του 

έργου προκύπτει από την δόμηση των μελωδικών φράσεων. 
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Αυτές παράγονται από τον τρόπο χρησιμοποίησης των ήχων, ο 

οποίος μαζί με την δόμηση αποτελεί την τέχνη του μουσικού 

έργου. 

Στη ζωγραφική επίσης, η μορφή του έργου προκύπτει από 

την δόμηση των σχημάτων. Αυτά παράγονται από τον τρόπο 

χρησιμοποίησης των χρωμάτων, ο οποίος μαζί με την δόμηση 

αποτελεί την τέχνη του ζωγραφικού πίνακα. 

Στην επιπλοποιία, η μορφή του δημιουργήματος 

προκύπτει από την δόμηση των υλικών κομματιών. Αυτά 

παράχθηκαν από την επεξεργασία του υλικού, η οποία μαζί με 

την δόμηση αποτελεί την τέχνη του επίπλου. 

 

Τέχνη είναι ο τρόπος χρησιμοποίησης (επεξεργασίας και  

δόμησης) των υλικών για την δημιουργία 

 

Σε καμία περίπτωση δεν θα γράφαμε λέξεις τυχαία χωρίς 

να μας ενδιαφέρει το νόημα για την δημιουργία ενός κειμένου. 

Ούτε θα παίζαμε πιάνο πατώντας νότες στην τύχη αν θέλαμε να 

συνθέσουμε μια συμφωνία. Και φυσικά δεν θα καρφώναμε ξύλα 

στα τυφλά προκειμένου να φτιάξουμε μια καρέκλα. 

 

Το τυχαίο στην τέχνη δεν υπάρχει. 

 Εξαίρεση αποτελεί η περίοδος του αλεατορισμού και 

ντανταϊσμού τον 20
ο
 αιώνα. 

 

Τι είναι ποιότητα 
Παράδειγμα: 

Ένα αυτοκίνητο δημιουργείται προκειμένου να διανύουμε 

αποστάσεις ξεκούραστα και σύντομα. Αν αυτό αγοράστηκε με 

κλιματιστικό, τότε ο σκοπός του είναι να διανύουμε αποστάσεις 

ξεκούραστα, σύντομα και να έχουμε την θερμοκρασία που 

επιθυμούμε κατά την οδήγησή του. Κατά την αγορά του, 

ξέρουμε ότι δεν θα αντέξει αιώνια. Κάποια στιγμή, όσο καλά 

και να το συντηρούμε, θα φθαρεί και δεν θα εξυπηρετεί 

αποτελεσματικά τον σκοπό του. Αυτή την στιγμή σε καμία 

περίπτωση δεν τη περιμένουμε να έρθει σε δύο μήνες. Άρα ο 

σκοπός του συγκεκριμένου αυτοκινήτου είναι να διανύουμε 
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αποστάσεις ξεκούραστα, σύντομα, με την επιθυμητή 

θερμοκρασία για τουλάχιστον κάποιο χρονικό διάστημα. Αν 

λοιπόν σε δύο μήνες, παρόλη την καλή συντήρηση το 

αυτοκινήτου κινείται σαν χελώνα, ή δεν λειτουργεί το 

κλιματιστικό, ή σκουριάζει κλπ., τότε λέμε ότι αυτό δεν είχε 

ποιότητα κατασκευής. 

Παράδειγμα:  
Η φύση είναι πηγή δένδρων τα οποία μας προσφέρουν 

διάφορα υλικά όπως φρούτα, οξυγόνο, ξύλο κλπ. 

Η δημιουργία μιας ξύλινης καρέκλας προϋποθέτει την 

χρησιμοποίηση ξύλου. 

Τέχνη είναι ο τρόπος χρησιμοποίησης και η επεξεργασία 

των κομματιών ξύλου, έτσι ώστε να στερεωθούν (δομηθούν) 

κατάλληλα προκειμένου να αποτελούν καρέκλα. 

Ποιότητα έχει αν είναι στερεή, αναπαυτική, αν έχει 

ανθεκτικό χρώμα, αν είναι τόσο μικρή ή τόσο μεγάλη ανάλογα 

με το μέγεθος που βολεύει στον τόπο και την δραστηριότητα για 

την οποία θα χρησιμοποιηθεί. Επίσης, αν το υλικό που 

χρησιμοποιήθηκε είναι το καταλληλότερο για τον χώρο και τις 

συνθήκες, στις οποίες θα εκτεθεί π.χ. ζέστη, κρύο, ήλιος κλπ. 

Αν το σχήμα της ή τα σκαλίσματά της ταιριάζουν στον τόπο και 

τον σκοπό για τον οποίο προορίζεται, κ.α. 

 Έτσι αν τα πόδια της καρέκλας δεν είναι κολλημένα 

σωστά (με τέχνη) όταν κάποιος καθίσει σε αυτή την καρέκλα θα 

κουνιέται ή θα σπάσει. Τότε λέμε ότι ο δημιουργός δεν ήταν 

καλός τεχνίτης ή αλλιώς ότι η καρέκλα ήταν κακοτεχνία ή ότι 

δεν είχε ποιότητα. 

 

 
 

 

Ποιότητα έχει το δημιούργημα το οποίο πετυχαίνει τον σκοπό 

για τον οποίο δημιουργήθηκε. 
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Τι είναι καλλιτέχνημα 

 

                Καλλιτέχνημα είναι ένα έργο έκθεσης ιδεών του 

οποίου η τέχνη βρίσκεται στον τρόπο έκθεσης και η 

χρησιμοποίησή του έχει σκοπό την πνευματική ή αισθητική 

επίδραση στο άτομο. 

 

Παράδειγμα: 
                Αν κάποιος θέλει να τονίσει την αξία της ελευθερίας, 

μπορεί απλά να μας εξηγήσει: 

Η ελευθερία είναι ο στοιχειώδης παράγοντας της ευημερίας μα 

δυστυχώς αποκτάται με αίμα και η διατήρησή της απαιτεί 

θυσίες... 

Ο Σολομός όμως θέλησε να παρουσιάσει την ίδια ιδέα 

έτσι: 

Σε γνωρίζω από την κόψη του σπαθιού την τρομερή 

Σε γνωρίζω από την όψη που με βιά μετράει τη γη 

απ’ τα κόκαλα βγαλμένη των Ελλήνων τα ιερά 

και σαν πρώτα ανδρειωμένη, χαίρε, ω! χαίρε, ελευθεριά.. 

Σίγουρα ο δεύτερος τρόπος έκφρασης υπερέχει του 

πρώτου σε πνευματικό δυναμικό. 

 

Παράδειγμα: 
Ένα τραπέζι ενώ θα μπορούσε να έχει λεπτότερα πόδια 

και να έχει καλή στήριξη, παρουσιάζεται από κάποιον 

δημιουργό με χοντρά, βαριά, πόδια. Η επιλογή αυτή έγινε από 

τον δημιουργό, παρακάμπτοντας το κόστος του παραπανίσιου 

υλικού που χρησιμοποίησε. Το τραπέζι αυτό δεν εξυπηρετεί 

μόνο τον σκοπό του σαν στήριγμα, αλλά και σαν καλλιτέχνημα, 

αφού περιέχει μια ιδέα της οποίας η επίδραση είναι καθαρά 

αισθητική (αισθητική παρέμβαση). 

Τέλος, μπορεί να χρησιμοποιήσουμε ένα δημιούργημα σαν 

διακοσμητικό, ενώ ο σκοπός του είναι διαφορετικός. Τότε για 

εμάς αυτό πλέον είναι καλλιτέχνημα. Π.χ. παλιά ραπτομηχανή, 

μπακίρια, κ.λ.π. 
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Ύφος, τεχνοτροπία, γούστο 

Ο τρόπος επεξεργασίας και δόμησης των υλικών για την 

δημιουργία, επιλέγεται από τον δημιουργό. Αυτός ο τρόπος δεν 

είναι μόνο ένας. Έτσι εξηγείται το γεγονός ότι ο σκοπός ενός 

δημιουργήματος εξυπηρετείται από έργα διαφόρων μορφών και 

από διαφορετικούς δημιουργούς. 

Αυτό που έκανε τον δημιουργό να χρησιμοποιήσει τα 

υλικά με έναν συγκεκριμένο από τους δυνατούς τρόπους, είναι 

το γούστο του δημιουργού. Αυτό αποκαλείται και προσωπικό 

ύφος ή προσωπικός τρόπος έκφρασης. Το γούστο 

διαμορφώνεται από την παιδεία του ανθρώπου ή οποία 

εξαρτάται από την γνώση, τις εμπειρίες, την αντίληψη και την 

ψυχοσύνθεσή του. 

Τα έργα ενός δημιουργού έχουν κατά κανόνα κάποια 

κοινά γνωρίσματα στον τρόπο έκφρασης. Για παράδειγμα 

κάποιος ζωγράφος χρησιμοποιεί μόνο το άσπρο και το μαύρο 

και κανένα άλλο χρώμα. Με αυτά τα δύο χρώματα μπορεί να 

δημιουργεί ζωγραφικούς πίνακες των οποίων τα θέματα είναι 

εντελώς διαφορετικά. Αυτό τον τρόπο χρησιμοποίησης των 

υλικών τον αναγνωρίζουμε σαν προσωπικό του ζωγράφου και 

αποκαλείται τεχνοτροπία και εξαρτάται από το προσωπικό 

ύφος του. 

 

Κάθε καλλιτέχνης έχει  το προσωπικό του ύφος το οποίο 

αποκαλείται και προσωπικός τρόπος έκφρασης, ή γούστο. 

 

                Το γούστο γεννά ένα συγκεκριμένο τρόπο έκφρασης 

της τέχνης που αποκαλούμε τεχνοτροπία. 

 

Όταν για κάποιο χρονικό διάστημα ένας αριθμός 

συνθετών χρησιμοποιούν το ίδιο ύφος, τότε αυτό αποκαλείται 

εποχή (κλασική εποχή, μπαρόκ εποχή, ρεαλιστική εποχή, κλπ.) 

και η ομάδα των ανθρώπων αυτών λέγεται σχολή. 

(Γαλλοφλαμανδική σχολή, σχολή του Μανχάιμ, κ.λ.π.). 
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Υφή, πλοκή 

Όπως έχουμε αναφέρει παραπάνω, κάθε έργο περιέχει 

επεξεργασία και δόμηση. Το αποτέλεσμα αυτών δημιουργεί την 

πλοκή των υλικών (πλοκή = πλέξιμο). Η πλοκή αυτή 

δημιουργεί ένα χαρακτήρα ο οποίος αποκαλείται υφή του 

έργου (υφή = ύφανση), ενώ παράλληλα το πλέξιμο των 

στοιχείων μιας μορφής εξαρτάται από την υφή των υλικών. 

 

Ο τρόπος που μπορεί να πλεχτούν τα υλικά εξαρτάται από την 

υφή τους. 

 

Στα υλικά δημιουργήματα σαν υφή αποκαλούμε την 

φυσική σύνθεση ή αλλιώς την εσωτερική διάταξη των 

στοιχείων από τα οποία αυτά αποτελούνται. Για παράδειγμα, 

η υφή του ξύλου εξαρτάται από την μοριακή δομή αυτού και ο 

χαρακτήρας ενός ξύλινου δημιουργήματος και οποιασδήποτε 

ιδέας αισθητικής παρέμβασης που αυτό μπορεί να περιέχει, 

εξαρτάται από την υφή του ξύλου. 

 

Παράδειγμα: 

Η πλοκή των στοιχείων ενός ξύλινου τραπεζιού εξαρτάται 

από τις δυνατότητες που προσφέρονται για την δόμηση ξύλινων 

κομματιών. Αυτό σημαίνει ότι ένα σιδερένιο τραπέζι μπορεί να 

έχει ευκολότερα κάποιο σχήμα σε σχέση με ένα ξύλινο και 

αντιστρόφως. Επίσης, κάποια σχήματα μπορεί να είναι δυνατά, 

αποκλειστικά με την χρησιμοποίηση κάποιου συγκεκριμένου 

υλικού. 

 

Παράδειγμα: 

Δεν είναι όλες οι μπλούζες ίδιες. Οι μάλλινες 

συμπεριφέρονται διαφορετικά, δεν τσαλακώνουν τόσο εύκολα 

όσο οι μεταξωτές, είναι πιο ζεστές, όμως ποτέ δεν έχουν την 

απαλότητα και την γυαλάδα των μεταξωτών. Αυτά και άλλα 

χαρακτηριστικά συγκροτούν τον γενικότερο χαρακτήρα της 

κάθε μπλούζας ή αλλιώς την υφή της. 

Αν η υφή της ίνας του μαλλιού επέτρεπε να γίνει κλωστή 

του ίδιου πάχους, αντοχής και γυαλάδας σαν της μεταξωτής 
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κλωστής τότε ίσως οπτικά να μην ξεχώριζε μια μάλλινη 

μπλούζα από μια μεταξωτή. Αυτό όμως δεν είναι δυνατό αφού η 

υφή της κάθε ίνας είναι διαφορετική. 

Από την υφή και τον αριθμό των ινών εξαρτάται το πάχος 

της κλωστής, η αντοχή της, κλπ., ανάλογα όμως με τον τρόπο 

πλεξίματος των υλικών αυτής. Οι τρόποι πλεξίματος των 

υλικών (ινών) της κλωστής εξαρτώνται από την υφή τους. Για 

παράδειγμα, το πόσες ίνες μπορούν να χρησιμοποιηθούν σε μια 

μάλλινη κλωστή και το πόσο σφικτά μπορούν αυτές να 

πλεχτούν, εξαρτάται από την αντοχή και το πάχος των μάλλινων 

ινών που θα χρησιμοποιηθούν για την κατασκευή της κλωστής. 

Όμως, από την πλοκή της κλωστής, εξαρτάται και η υφή 

της, αφού η κλωστή μπορεί να είναι φτιαγμένη από σφικτό 

πλέξιμο των ινών της ή μη κλπ. Επίσης το πλέξιμο των 

επιμέρους στοιχείων μιας μπλούζας (μανίκια, γιακάς, κλπ., ή 

μερών αυτών) εξαρτάται από την υφή τους, αφού αυτή (η υφή 

τους) υπαγορεύει τους τρόπους του πλεξίματος (ένωσης) αυτών. 

Οι τρόποι πλεξίματος των υλικών εξαρτώνται από τις 

τεχνικές δυνατότητες του πλέχτη, αλλά και από το γούστο 

αυτού. Τελικά, η πλοκή αυτών δίνει τον τελικό χαρακτήρα της 

μπλούζας ο οποίος αποτελεί την υφή αυτής. 

Επίσης και στα άυλα δημιουργήματα, ο χαρακτήρας 

του έργου εξαρτάται από την υφή των επιμέρους ενοτήτων. 

 

Η ύφανση της κάθε ενότητας είναι αυτή που ορίζει τον 

τρόπο της γενικότερης δόμησης του έργου άρα και τον 

χαρακτήρα του ο οποίος όμως είναι παράλληλα και η υφή 

αυτού. Αυτό ισχύει εφόσον ο κάθε τρόπος ύφανσης των υλικών 

προσφέρει κάποιες συγκεκριμένες δυνατότητες επεξεργασίας 

και δόμησης αυτών. 

Στη μουσική, για παράδειγμα, από την ύφανση των ήχων 

σε ηχητικές συγκροτήσεις (ενότητες), εξαρτάται ο τρόπος της 

γενικότερης δόμησης του έργου, αφού αυτό δημιουργήθηκε 

χρησιμοποιώντας τις δυνατότητες επεξεργασίας και δόμησης 

που αυτός ο τρόπος ύφανσης προσφέρει. 
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Στη μουσική τέτοιοι τρόποι ύφανσης των ήχων είναι: 

 

Μονοφωνική υφή: Μουσική αποτελούμενη από μελωδίες 

χωρίς ταυτόχρονο άκουσμα άλλων μελωδιών ή ηχητικών 

συγκροτήσεων. 

Ετεροφωνική υφή: Μουσική αποτελούμενη από 

μελωδίες με ταυτόχρονο άκουσμα των ίδιων μελωδιών 

παραλλαγμένων. 

Πολυφωνική υφή: Μουσική αποτελούμενη από μελωδίες 

με ταυτόχρονο άκουσμα άλλων μελωδιών. 

Ομοφωνική υφή: Μουσική αποτελούμενη από μελωδίες 

με ταυτόχρονο άκουσμα ηχητικών συγκροτήσεων με 

συνοδευτικό ρόλο. 

Οι παραπάνω τρόποι ύφανσης των ήχων αναφέρονται και 

σαν ύφος (πολυφωνικό ύφος...). Αυτό οφείλεται στο γεγονός ότι 

η υφή είναι από τα σημαντικότερα στοιχεία ενός έργου αφού η 

υφή του διαμορφώνεται από τους τρόπους πλεξίματος που 

παρέχονται τελικά από την υφή του κυττάρου του έργου το 

οποίο σαν το DNA, εξελίσσεται στο όλο έργο. 

Επίσης, οι όροι αυτοί μπορεί να αναφερθούν σαν τρόποι 

δόμησης (ομοφωνική δομή...). Αυτό οφείλεται στο γεγονός ότι 

η τελική μορφή του έργου η οποία υπακούει στην δόμησή του 

εξαρτάται από το σχήμα που μπορεί να έχει ο κάθε τρόπος 

πλέξης. 

 

Μορφολογία 
 

Μορφολογία ονομάζουμε την επιστήμη 

που ασχολείται με σχήματα 

 

Μορφολογική ανάλυση είναι η διαδικασία αναγνώρισης, 

σύγκρισης και ταξινόμησης των σχημάτων 

 

                Η μορφολογική ανάλυση μπορεί να γίνει με δύο 

τρόπους. Ο πρώτος ονομάζεται αναλυτικός και είναι ο 

συνηθέστερος. Με τον αναλυτικό τρόπο η αναγνώριση και η 
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ανάλυση του σχήματος γίνεται από έξω προς τα μέσα. Δηλαδή 

αναλύουμε το εξωτερικό σχήμα στα μικρότερα από τα οποία  

αυτό αποτελείται βρίσκοντας τις σχέσεις αυτών με του πρώτου. 

Στη συνέχεια αναλύουμε τα μικρότερα σχήματα στα μικρότερα 

που αυτά αποτελούνται κ.ο.κ. Είναι σαν να τέμνουμε συνεχώς 

ένα αντικείμενο έως ότου να φτάσουμε στο άτομο. 

 Από αυτή την αναλυτική διαδικασία προκύπτει ότι πρώτα 

αναγνωρίζουμε κάποια στοιχεία και στη συνέχεια τα 

συνδυάζουμε αναγνωρίζοντας ταυτόχρονα άλλα στοιχεία. Σε 

όλη την διαδικασία της ανάλυσης  χρησιμοποιείται η 

«αναγνώριση» και ο «συνδυασμός». 

                Ο δεύτερος τρόπος μορφολογικής ανάλυσης είναι ο 

συνθετικός τρόπος. Με αυτόν ξεκινάμε την αναγνώριση από τα 

μικρότερα στοιχεία έως ότου φτάσουμε στο σύνολο.  

Πώς όμως είναι δυνατό να αναγνωρίσουμε την μορφή 

ενός μουσικού έργου; 

                Η αλήθεια βρίσκεται αν αντιληφθούμε το μουσικό 

έργο σαν ένα πίνακα διαδοχών μουσικών φράσεων, αλλαγών 

του tempo, διαφορών των εντάσεων, διαφορών των τρόπων (βλ. 

κλίμακες), ποικιλίας ηχοχρωμάτων, κλπ. 

                Η παραπάνω θεώρηση είναι δυνατή μόνο μετά από 

την ακρόαση ολόκληρου του μουσικού έργου, έτσι ώστε 

αποκλειστικά και μόνο με την μνήμη θα μπορέσει κάποιος να 

χαρτογραφήσει όλα τα στοιχεία του και να καταλήξει στο 

συμπέρασμα για το σχήμα του. 

                Κατά την διάρκεια της ακρόασης, ή κάθε στιγμή είναι 

συγκρίσιμη με τις προηγούμενες αλλά σε καμία περίπτωση δεν 

μπορούμε να γνωρίζουμε τι θα ακολουθήσει. Ακόμα και όταν το 

σχήμα του έργου δηλώνεται από τον τίτλο αυτού π.χ. Σονάτα, 

πρελούδιο, κονσέρτο, μόνο ένα γενικό πλάνο έχει 

προκαθοριστεί. Στη σημερινή μουσική μάλιστα, που τα πάντα 

βρίσκονται σε μια ιλιγγιώδη ταχύτητα ανάπτυξης που πολλές 

φορές φτάνει στην αναθεώρηση των τίτλων των ήδη γνωστών 

σχημάτων, αν δεν ακουστεί και ο τελευταίος φθόγγος και η 

τελευταία παύση, ακόμα και αν το μουσικό έργο φέρει τον τίτλο 

γνωστής μορφής, κάποιες φορές κανένας δεν μπορεί να είναι 

σίγουρος ούτε για το γενικό πλάνο του έργου. 
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 Παράδειγμα: 

                 Φανταστείτε μια μικρή χαραμάδα που σχηματίζεται 

από μια πόρτα που δεν είναι κλεισμένη εντελώς. Τώρα 

φανταστείτε να περάσει ένας σκύλος έξω από την πόρτα. Αυτό 

που διακρίνεται κάθε φορά είναι μια λωρίδα με πληροφορίες 

από την εικόνα του σκύλου. Ήδη από το κεφάλι, το πιθανότερο 

είναι να είμαστε σίγουροι ότι πρόκειται για σκύλο. Φανταστείτε 

όμως ότι ο σκύλος είναι κουτσός στο πίσω αριστερά πόδι του; 

Δεν αλλάζει εντελώς η εικόνα; Θα μπορούσατε να ξέρετε ότι ο 

σκύλος ήταν σίγουρα κουτσός μόνο από την παρατήρηση του 

κεφαλιού του; 

Φανταστείτε τώρα ότι ο σκύλος έχει κομμένη την μισή 

από την μακριά ουρά του. Δεν είναι αυτό απόδειξη ότι μέχρι την 

τελευταία στιγμή δεν μπορούμε να είμαστε σίγουροι για το 

σχήμα του, παρόλο που το γενικό πλάνο του σκύλου ήταν 

προφανές από την στιγμή που αντιληφθήκαμε ότι έξω από την 

πόρτα περνάει σκύλος; Πόσο μάλλον αν το κινούμενο 

αντικείμενο δεν είναι σκύλος αλλά κάτι άγνωστο. 

 

 Μουσικές φράσεις 

 

Το μοτίβο 
 Τα μικρότερα ρυθμικά σχήματα που λειτουργούν σαν 

κύτταρα της γενικότερης ρυθμικής διάρθρωσης ενός έργου, 

εφόσον είναι αναγνωρίσιμα αποτελούν ξεχωριστές ενότητες και 

έχουν συγκεκριμένο όνομα, μοτίβο. Η παρουσία του γίνεται 

αισθητή από τις επαναλήψεις αυτού. Από αυτό εξαρτάται κατά 

μεγάλο ποσοστό η φυσιογνωμία του μουσικού έργου. 

 

Μοτίβο είναι η μικρότερη αναγνωρίσιμη οργάνωση φθόγγων, 

η μικρότερη λογική μουσική ενότητα 

 

 Παράδειγμα: 
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Στο παραπάνω παράδειγμα η μικρότερη λογική μουσική 

ενότητα με ρυθμική οντότητα που επαναλαμβάνεται είναι το 

περιεχόμενο του 1
ου

 μέτρου. 

Το μοτίβο μπορεί να εμφανίζεται και παραλλαγμένο έτσι 

ώστε να μην έχει πάντα το ίδιο ρυθμικό σχήμα, δηλαδή 

υποβόσκει μέσα στο έργο. Χαρακτηριστικά παραδείγματα 

αυτής της διαδικασίας μπορούμε να βρούμε στην εποχή 

Μπαρόκ. Αυτή η εποχή χαρακτηρίζεται από 

μονομοτιβικότητα, παρόλα αυτά τα μουσικά έργα δεν 

αποτελούνται μόνο από ένα ρυθμικό σχήμα. Αυτό συμβαίνει 

λόγω των παραλλαγών που επιδέχεται το μοτίβο. Τα ρυθμικά 

σχήματα που δημιουργούνται από τις παραλλαγές του μοτίβο 

δεν χαρακτηρίζονται σαν άλλα μοτίβα αφού η παρουσία τους 

ανάγει στο πρωταρχικό επαναλαμβανόμενο ρυθμικό σχήμα. 

 

Παράδειγμα: 

 
  

Το θέμα 

 

Μεγαλύτερη μουσική φράση από το μοτίβο είναι το Θέμα. 

Αυτό περιέχει ένα, δύο ή περισσότερα μοτίβα που 

επαναλαμβάνονται, υπάρχουν όμως και θέματα στα οποία δεν 

υπάρχει μοτιβική επανάληψη. Σε αυτή την περίπτωση και πάλι 

το θέμα μπορεί να ξεχωρίσει αφού αυτό αποτελεί τα θεμέλια 

του όλου έργου. Άλλωστε κατά κανόνα το θέμα εμφανίζεται 

συχνά μέσα στο έργο, κάνοντας σαφή την παρουσία του. 

Το θέμα ξεχωρίζει από οποιαδήποτε άλλη μουσική φράση 

μέσα στο έργο αφού κατά κανόνα επαναλαμβάνεται, αλλά 

κυρίως επειδή αυτό ευθύνεται για την όποια δράση συμβαίνει 

μέσα στο έργο. 

Στοιχεία από το θέμα μπορεί να γίνουν αντικείμενο 

επεξεργασίας σε διάφορα σημεία του έργου. Τότε λέμε ότι 

έχουμε ομοφωνική επεξεργασία αφού αυτή η τεχνική 

αναπτύχθηκε και εξελίχθηκε στην εποχή της ομοφωνίας με 
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πατέρα όμως τον J. S. Bach παρόλο που αυτός έζησε στην 

εποχή Μπαρόκ. 

Αντιθέτως στην πολυφωνική μουσική, το θέμα 

παρουσιάζεται μεταφερόμενο σε διάφορες τονικότητες, 

ανεστραμμένο, μεγεθυσμένο, καθρεπτισμένο, μα πάντα 

αυτούσιο ή κατ’ εξαίρεση κομμένο. 

Τα είδη των θεμάτων συμπίπτουν με τα είδη των φράσεων 

που περιγράφονται στην επόμενη παράγραφο. 

 

Είδη Φράσεων 
 

- Περίοδος & Πρόταση: Αυτές οι δύο μορφές παρουσιάζονται 

παρακάτω αναλυτικά. 

- Αρσενικές: κατάληξη σε ισχυρό 

- Θηλυκές: κατάληξη σε ασθενές. 

- Ατελής ή ανοιχτές: όταν η φράση δεν δημιουργεί με σαφήνεια 

την αίσθηση του τέλους (ατελής πτώση), με αποτέλεσμα να 

επιδέχεται εξέλιξη. Το κλειστό θέμα, αντιθέτως, έχει 

σαφέστατο τέλος (τέλεια πτώση). Στα ανοικτά θέματα 

βασίζεται η πολυφωνική μουσική. 

- Τέλειες ή κλειστές: Η φράση έχει σαφέστατο τέλος (τέλεια 

πτώση). Τα κλειστά θέματα προτιμούνται στην ομοφωνική 

μουσική. 

 

Περίοδος 

Η Περίοδος είναι μια μορφή θέματος. Η έκτασή της, 

κυρίως στην κλασική εποχή της οποίας μάλιστα θεωρείτε 

βασικό χαρακτηριστικό, είναι 8 μέτρα και ονομάζεται απλή. 

Συχνά μπορεί να συναντήσετε περίοδο 16 μέτρων την οποία 

αποκαλούμε διπλή περίοδο. 

Η μορφή της περιόδου απαρτίζεται από δύο σημαντικά 

στοιχεία, την αρχική ιδέα (Α.Ι.) και το στοιχείο αντίθεσης 

(Σ.Α.). Αφού ακουστούν αυτά τα δύο στοιχεία, ακούγεται και 

πάλι η Α.Ι. αυτούσια ή μεταφερμένη σε άλλο αρμονικό πλαίσιο 

ή παραλλαγμένη. Τέλος στην συνέχεια ακούγεται και πάλι το 

Σ.Α., αυτούσιο η παραλλαγμένο, οδηγώντας συνήθως στην 
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τονική, χωρίς να αποκλείονται άλλες βαθμίδες τονικοποιημένες 

ή μη. 

Η πρώτη φορά που ακούγονται τα Α.Ι. και Σ.Α. 

ονομάζεται προ  - πρόταση (Π.Π.), ενώ η δεύτερη μετά  - 

πρόταση (Μ.Π.). 

 

Προ πρόταση  - Μετά πρόταση 

Α.Ι.    Σ.Α.  - Α.Ι.’     Σ.Α.’ 

Όταν η Π.Π. είναι συμμετρική με την Μ.Π. τότε η 

περίοδος ονομάζεται παράλληλη, σε περίπτωση όμως 

ασύμμετρων προτάσεων, την αποκαλούμε αντιθετική. 

Παρακάτω παρουσιάζεται το θέμα της Σονάτας σε Ντο 

ελάσσονα του L. V. Beethoven op. 10 N.1. Το θέμα έχει έκταση 

8 μέτρα (απλή). 

- Α.Ι. & Α.Ι.’ = Τα μέτρα 1 & 2 κινούνται στο πλαίσιο της 

τονικής και έχουν την ίδια μορφή με τα μέτρα 5 & 6. Τα 

τελευταία όμως κινούνται στο πλαίσιο της 5
ης

 βαθμίδας με 

έβδομη. 

- Σ.Α & Σ.Α.’ = Τα μέτρα 3 & 4 οδηγούν στη δεσπόζουσα και 

έχουν την ίδια μορφή με τα μέτρα 7 & 8 που οδηγούν στην 

τονική. 

 

Η συμμετρία που προκύπτει από τα παραπάνω καθιστά την 

περίοδο παράλληλη. Άρα πρόκειται για μια απλή και 

παράλληλη περίοδο. 
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Πρόταση 
  Η έκταση της Πρότασης είναι σαν της περιόδου και 

μπορεί να είναι απλή ή διπλή, παράλληλη ή αντιθετική. Και 

στην πρόταση έχουμε την αρχική ιδέα (Α.Ι.), όχι όμως και το 

στοιχείο αντίθεσης (Σ.Α.). Αφού ακουστεί η Α.Ι., ακούγεται και 

πάλι η Α.Ι. αυτούσια ή μεταφερμένη σε άλλο αρμονικό πλαίσιο 

ή παραλλαγμένη. Η έκταση της Α.Ι. είναι συνήθως 2 μέτρα. 

Τέλος στην συνέχεια ακολουθούν 8 μέτρα επεξεργασία. 

Η πρώτη φορά που ακούγονται τα Α.Ι. και Α.Ι.’ ονομάζεται 

προ-πρόταση (Π.Π.), ενώ η επεξεργασία μετά-πρόταση (Μ.Π.) 
 

 Προ πρόταση  - Μετά πρόταση 

Α.Ι.    Α.Ι.’  - επεξεργασία  
 

                Παρακάτω παρουσιάζεται το θέμα της Σονάτας σε 

Ντο μείζονα του W. A. Mozart. Το θέμα έχει έκταση 8 μέτρα 

(απλή). 
 

- Α.Ι. & Α.Ι.’ = Τα μέτρα 1 & 2 έχουν όμοια μορφή με τα μέτρα 

3 & 4. 

- Επεξεργασία = Τα μέτρα 5 έως και 8. 

- τα επόμενα μέτρα 9  - 12 επιβεβαιώνουν την πορεία στην 

τονικοποιημένη δεσπόζουσα. 

 


