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    O autorach


    Michael Pilhofer uczy teorii muzyki i gry na perkusji w McNally Smith College of Music w St. Paul w Minnesocie. Przez ponad 20 lat pracował jako zawodowy muzyk, jeżdżąc w trasy i nagrywając z takimi artystami jak Joe Lovano, Marian McPartland, Kenny Wheeler, Dave Holland, Bill Holman, Wycliffe Gordon, Peter Erskine i Gene Bertoncini.


    Holly Day jest instruktorką pisania w Open Book Writing Collective w Minneapolis. Jej artykuły o muzyce były publikowane w takich magazynach jak „Guitar One”, „Music Alive!”, „Computer Music Journal”, „The Oxford American” oraz „Mixdown”. Jej wcześniejsze książki to między innymi Music Composition For Dummies, Shakira, The Insider’s Guide to the Twin Cities oraz Walking Twin Cities.

  


  
    Podziękowania od autorów


    Specjalne podziękowania należą się wszystkim muzykom i kompozytorom, którzy poświęcili swój cenny czas na podzielenie się swoimi przemyśleniami na temat pisania muzyki. Są to: Steve Reich, Philip Glass, Irmin Schmidt, Barry Adamson, Jonathan Segel, John Hughes III, Nick Currie, Andrew Bird, Rachel Grimes, Christian Frederickson, Pan Sonic, Mark Mallman oraz nieżyjący już Robert Moog. Olbrzymie podziękowania dla każdego z Was.


    Podziękowania należą się także załodze wydawnictwa Wiley, a szczególnie następującym osobom: Corbinowi Collinsowi, redaktorowi projektu pierwszego wydania, Elizabeth Rea, redaktor projektu drugiego wydania, redaktor prowadzącej Stacy Kennedy, korektorce Jessice Smith oraz korektorom merytorycznym Karen Ladd i Kyle’owi Adamsowi. Dziękujemy też naszemu agentowi, Mattowi Wagnerowi.


    Specjalne podziękowania dla Toma Daya za mastering i wyprodukowanie dołączonej do książki płyty oraz projektantowi plakatów rockowych Emekowi za nieustanne inspirowanie nas swoimi pracami.

  


  
    Podziękowania od wydawcy oryginału


    Jesteśmy dumni z tej książki. Prosimy o przesyłanie wszystkich uwag za pomocą formularza internetowego serii Dummies, który znajduje się pod adresem  http://dummies.custhelp.com.


    W wydaniu tej książki pomogli nam między innymi:


    Acquisitions, Editorial, and Vertical Websites


    Project Editor: Elizabeth Rea


    (Previous Edition: Corbin Collins)


    Acquisitions Editor: Stacy Kennedy


    Copy Editor: Jessica Smith


    Assistant Editor: David Lutton


    Editorial Program Coordinator: Joe Niesen


    Technical Editors: Kyle Adams, Ph.D.,


    Karen Ladd, Ph.D.


    Vertical Websites: Rich Graves, Doug Kuhn


    Editorial Manager: Michelle Hacker


    Editorial Assistant: Alexa Koschier


    Cover Photos: © iStockphoto.com


    Rubén Hidalgo


    Cartoons: Rich Tennant (www.the5thwave.com)


    Composition Services


    Project Coordinator: Nikki Gee


    Layout and Graphics: Carl Byers


    Proofreader: Susan Hobbs


    Indexer: Christine Karpeles


    



    Publishing and Editorial for Consumer Dummies


    Kathleen Nebenhaus, Vice President and Executive Publisher


    Kristin Ferguson-Wagstaffe, Product Development Director


    Ensley Eikenburg, Associate Publisher, Travel


    Kelly Regan, Editorial Director, Travel


    Publishing for Technology Dummies


    Andy Cummings, Vice President and Publisher


    Composition Services


    Debbie Stailey, Director of Composition Services

  


  
    Wprowadzenie


    Co przychodzi Ci do głowy, gdy słyszysz frazę teoria muzyki? Obrazek ze szkoły podstawowej, gdy pani od muzyki spogląda na Ciebie zza pianina? Albo późniejsza sytuacja, gdy z kolegami ze szkoły muzycznej próbujecie zapisać w nutach gwizdy thereminu? Jeśli którekolwiek z tych wspomnień jest chociaż odrobinę bliskie Twojemu wyobrażeniu o teorii muzyki, mamy nadzieję, że ta książka w miły sposób Cię zaskoczy.


    Dla wielu muzyków samouków teoria jest czymś zniechęcającym, a nawet przynoszącym odwrotne skutki od oczekiwanych. W końcu skoro potrafisz czytać taby gitarowe i zagrać kilka skal, po co miałbyś sobie mącić w głowie teorią?


    Jednak nawet najbardziej podstawowe szkolenie z teorii zawiera informacje umożliwiające poszerzenie swoich możliwości jako muzyka. Czytanie nut na przyzwoitym poziomie pozwala grać określone rodzaje muzyki, a podstawowa wiedza o progresjach akordów ułatwia pisanie własnych utworów.


    O książce


    Książka Teoria muzyki dla bystrzaków w naszym zamierzeniu ma Ci przekazać wszystko, czego potrzebujesz, aby grać solidne rytmy, czytać nuty i umieć przewidzieć, w jakim kierunku powinna się rozwinąć piosenka, niezależnie od tego, czy tworzysz własną, czy odczytujesz czyjąś.


    Każdy rozdział jest w maksymalnym stopniu autonomiczny. Inaczej mówiąc, nie musisz czytać wszystkich, aby zrozumieć, o czym mówią kolejne. Mimo to czytanie ich po kolei ułatwia przyswajanie wiedzy, gdyż w muzyce rozwija się ona od prostych konceptów do złożonych.


    Ta książka zawiera sporo materiału — od podstaw dotyczących wartości nut i metrum, przez analizę linii prowadzących i dodawanie harmonii do melodii, aż po studiowanie standardowych form szeroko stosowanych w muzyce popularnej i poważnej. Jeśli więc świat teorii muzyki jest dla Ciebie nowością, nie spiesz się z lekturą. Czytaj tę książkę, gdy siedzisz przy pianinie albo gdy masz pod ręką gitarę lub jakikolwiek inny instrument, i zatrzymuj się co kilka stron, aby przećwiczyć przyswojone informacje. Patrząc na standardowy program szkoły muzycznej, w tej książce zawarliśmy materiał z kilku lat, więc nie powinieneś się przejmować, jeśli nie nauczysz się wszystkiego w miesiąc lub dwa.


    Konwencje użyte w tej książce


    Z powodów organizacyjnych stosowaliśmy w tej książce następujące konwencje:


    • Przy wprowadzaniu nowego terminu muzycznego pisaliśmy go kursywą.


    • Kluczowe słowa lub elementy list zostały pogrubione.


    Czego nie musisz czytać


    Informacje historyczne i cytaty muzyczne zamieszczone z boku strony lub poprzedzone ikoną „Sprawy techniczne” są bardzo interesujące, ale jeśli nie dowiesz się, dlaczego pianino jest preferowanym narzędziem większości kompozytorów lub kto wymyślił termin półnuta, wciąż będziesz w stanie zrozumieć cały pozostały materiał z tej książki. O ile nie czeka Cię test z takich informacji — a my obiecujemy, że nie przyjdziemy do Ciebie, żeby Cię egzaminować — to są one zamieszczone wyłącznie w celach rozrywkowych.


    Naiwne założenia


    Zakładamy, że skoro czytasz tę książkę, to kochasz muzykę, rozpaczliwie pragniesz ją zrozumieć i jesteś maniakiem skomplikowanego tańca perfekcyjnie zsynchronizowanych i poukładanych dźwięków. A nasze minimalne założenia są takie, że masz w domu parę zeszytów z nutami, które Cię frustrują, lub masz stare pianino gdzieś na strychu i chciałbyś się trochę z nim pobawić.


    Ta książka jest przeznaczona dla opisanych poniżej rodzajów muzyków (co w sumie wyczerpuje całą ich populację).


    • Absolutnie początkujący. Pisaliśmy tę książkę z zamierzeniem, aby towarzyszyła początkującemu muzykowi od pierwszych wprawek w czytaniu nut i rozszyfrowywaniu rytmów aż do pierwszych prób samodzielnego komponowania muzyki w oparciu o teorię muzyki. Początkujący muzycy powinni zacząć lekturę od pierwszej części na początku książki i kontynuować aż do okładki. Układ tej książki jest podobny jak plan nauczania w szkołach muzycznych.


    • Muzyczni adepci, którzy zeszli na manowce. Ta książka jest przydatna także dla osób, które w dzieciństwie uczyły się gry na jakimś instrumencie i wciąż potrafią czytać nuty, lecz nigdy nie poznały zasad tworzenia skal umożliwiających improwizowanie (lub jamowanie) z innymi muzykami. Do tej grupy należy mnóstwo osób. Jeśli Ty także się do niej zaliczasz, ta książka ułatwi Ci powrót do świata radosnego muzykowania. Nauczysz się wykraczać poza ograniczenia wynikające z odgrywania zapisanych nut i zaczniesz improwizować, a może nawet pisać własną muzykę.


    • Doświadczeni wykonawcy. Ta książka jest przeznaczona także dla muzyków sesyjnych, którzy potrafią dobrze grać, lecz nigdy nie mieli czasu, żeby nauczyć się czytać cokolwiek więcej prócz uproszczonego zapisu akordów lub melodii. Jeśli pasujesz do tego opisu, zacznij od pierwszej części, ponieważ zawiera szczegółowy opis wartości nut używanych w zapisie muzycznym. Jeżeli kwestia ósemek, szesnastek itd. nie jest Ci obca, możesz zacząć od części drugiej, gdzie wyjaśniamy wszystkie elementy zapisu nutowego i odnosimy je do klawiatury pianina oraz gryfu gitary, aby ułatwić ich przyswojenie.


    Jak podzielona jest ta książka


    Książka Teoria muzyki dla bystrzaków jest podzielona na pięć części. Pierwsze trzy bazują na poszczególnych, różnych elementach muzyki, a czwarta („Dekalogi”) zawiera informacje o zabawnych aspektach muzyki, które mają niewiele wspólnego z faktycznym jej graniem lub pisaniem. W piątej części znajdziesz trzy dodatki, w tym przewodnik po płycie audio, zestaw diagramów akordów i słowniczek. Dzięki temu łatwo i szybko znajdziesz to, czego potrzebujesz. Jest to, jakby nie było, książka o charakterze encyklopedycznym i nikt nie chce stracić całego dnia na wertowaniu, żeby poczytać o jakiejś prostej technice. Poniżej opisujemy poszczególne części książki.


    Część I. Wprowadzenie do teorii muzyki


    Bez rytmu muzyka byłaby jednym długim nieprzerwanym i niemodulowanym dźwiękiem, do którego bardzo trudno byłoby tańczyć. W tej części zaczniesz poznawać teorię, zaczynając od rytmu, podstawowego składnika każdego gatunku muzyki. Umiejętność utrzymania właściwego rytmu czasem decyduje o sukcesie lub porażce koncertu. W tej części omawiamy wartości nut i pauz stosowane w zapisie nutowym oraz bardziej zaawansowane koncepcje, takie jak metrum i podziały rytmiczne, w tym synkopę.


    Część II. Zestawianie nut ze sobą


    W tej części opisujemy podstawy czytania nut i kilka głupawych sposobów na zapamiętanie kolejności dźwięków na pięciolinii. Tutaj poznasz skale molowe i durowe, tonacje, niezwykle ważne koło kwintowe, interwały, budowę akordów oraz podstawowe progresje akordów i kadencje muzyczne. Znajdziesz tu także mnóstwo zagranych na gitarze i na pianinie przykładów, które zostały nagrane na płycie.


    Część III. Ekspresja, czyli formy muzyczne, tempo, dynamika i wiele innych zagadnień


    W tej części pokażemy Ci, jak poskładać wszystko to, czego się nauczyłeś, aby zacząć pisać własne utwory. Najpierw poznasz podstawową budowę formy muzycznej, a następnie omówimy i przeanalizujemy strukturę różnych klasycznych form — w tym fugi i sonaty — oraz form stosowanych w popularnych gatunkach muzyki: bluesie (takich jak dwunastotaktowy blues, trzydziestodwutaktowa ballada bluesowa), rocku czy popie. Poza tym opiszemy zarówno tempo oraz dynamikę, jak i ton.


    Część IV. Dekalogi


    W tej części książki ożywimy trochę atmosferę, skupiając się na teorii niezwiązanej z graniem muzyki. Odpowiemy na niektóre popularne pytania na temat teorii muzyki. Na zakończenie dekalogów opisujemy najbardziej fascynujących teoretyków muzyki, bez których nie powstałaby ani ta książka, ani żaden inny podręcznik muzyki.


    Część V. Dodatki


    W dodatkach w tej książce znajdziesz mnóstwo przydatnych informacji. Dodatek A wyjaśnia, jak słuchać poszczególnych nagrań w trakcie lektury. Dodatek B pokazuje, jak zagrać wszystkie akordy z rozdziału 10. zarówno na pianinie, jak i na gitarze. Dodatek C to słowniczek najpopularniejszych terminów muzycznych.


    Ikony wykorzystane w książce


    Ikony to małe rysunki, które wskazują określony typ informacji. Na zewnętrznych marginesach tej książki znajdziesz następujące rodzaje ikon.
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            Ta ikona wskazuje ważną poradę lub informację, która ułatwi Ci zrozumienie kluczowych koncepcji.
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            Stosujemy tę ikonę, gdy omawiamy coś problematycznego lub skomplikowanego.
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            Ta ikona oznacza informacje, które są — cóż — techniczne; możesz je ominąć, jeśli chcesz.
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            Gdy wyjaśniamy coś, co naszym zdaniem warto zapamiętać na zawsze, oznaczamy to taką ikoną.
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            Ta ikona wskazuje ścieżki audio związane z aktualnie omawianym zagadnieniem.

          
        

      
    


    Co dalej


    Jeśli jesteś początkującym adeptem muzyki lub chcesz zacząć od nowa, zagłęb się w część pierwszą. Jeżeli podstawy rytmu są Ci znane i chcesz po prostu nauczyć się czytać nuty, skieruj się do części drugiej. Jeśli jesteś wyćwiczonym muzykiem, który pragnie zacząć improwizować i pisać własne utwory, w części trzeciej poznasz podstawowe progresje akordów, skale i kadencje. Możesz także sprawdzić część czwartą, w której omawiamy różne formy muzyczne mogące posłużyć jako ramy dla Twoich pomysłów muzycznych.


    Baw się i ciesz swoją podróżą w głąb teorii muzycznej. Słuchanie, granie i pisanie muzyki jest jednym z najprzyjemniejszych doświadczeń życiowych. Ta książka jest co prawda napisana przez nauczycieli, ale obiecujemy Ci, że u Twoich drzwi nie pojawi się żaden tyran z linijką, żeby sprawdzić Twoje postępy! Mamy nadzieję, że lektura będzie dla Ciebie równie przyjemna jak dla nas pisanie. Usiądź, poczytaj i zacznij własną przygodę z muzyką.

  


  
    Część I

    Wprowadzenie do teorii muzyki


    [image: cz1]



    
      W tej części…


      Ta część to wprowadzenie w teorię muzyki. Ułatwi Ci ona ogarnięcie całego tematu, niezależnie od tego, czy grasz, piszesz, czy tylko analizujesz muzykę. Zaczniemy od wyjaśnienia wartości nut i pauz, a następnie pokażemy Ci, jak czytać oznaczenia metrum. Na zakończenie poznasz schematy rytmiczne oraz dowiesz się, jak składać z nut różne rytmy.

    

  


  
    Rozdział 1.

    Teoria muzyki? A co to w ogóle jest?


    
      W tym rozdziale:


      ► Odrobina historii muzyki.


      ► Wprowadzenie w podstawy teoretyczne.


      ► Wyjaśnienie wpływu teorii na Twoją grę na instrumencie.

    


    Jeśli chodzi o teorię muzyki, przede wszystkim trzeba pamiętać o tym, że najpierw była muzyka. Istniała ona tysiące lat przed pojawieniem się teorii mającej wyjaśnić, co ludzie próbują uzyskać, gdy walą w swoje bębny. Nie myśl więc, że jeśli nie masz wykształcenia muzycznego, nie możesz być dobrym muzykiem. Tak naprawdę, jeśli jesteś dobrym muzykiem, przypuszczalnie masz już dość sporą wiedzę teoretyczną, lecz po prostu nie znasz odpowiedniej terminologii lub szczegółów technicznych.


    Koncepcje i reguły składające się na teorię muzyki są w dużej mierze podobne do reguł gramatycznych dotyczących języka pisanego (które pojawiają się także dopiero po skutecznym opanowaniu prowadzenia rozmów). Tak jak zapisanie języka pozwala osobom znajdującym się bardzo daleko „usłyszeć” rozmowy i historie zgodnie z zamierzeniem autora, tak umiejętność zapisywania muzyki pozwala muzykom czytać i grać kompozycje zgodnie z zamierzeniem twórcy. Opanowanie czytania nut jest jak nauczenie się nowego języka, gdyż biegła osoba potrafi „usłyszeć” muzyczną „konwersację”, gdy czyta pięciolinie.


    Całe rzesze ludzi na świecie nie potrafią czytać i pisać, lecz mimo to bez trudu przekazują swoje myśli i uczucia werbalnie. Na tej samej zasadzie istnieje mnóstwo intuicyjnych muzyków samouków, którzy nigdy nie nauczyli się czytać i pisać nut, a cała idea zagłębiania się w teorię wydaje im się nudna i bezproduktywna. Jednak, tak jak nauczenie się czytania i pisania pozwala szybciej przyswajać wiedzę, tak i przyswojenie teorii muzyki ułatwia opanowywanie nowych technik, granie w nieznanych stylach muzyki i wyrobienie pewności siebie potrzebnej do testowania nowych rzeczy.


    Archeologia narodzin muzyki i teorii muzyki


    Na ile historycy są to w stanie stwierdzić, instrumenty muzyczne osiągnęły złożoność konstrukcyjną, która pozwoliła im przetrwać do dnia dzisiejszego, już wtedy, gdy zaczął się stabilizować świat starożytny — około 7000 lat p.n.e. Na przykład na niektórych fletach z kości z tego okresu wciąż da się grać. Zostały one nawet nagrane na potrzeby współczesnych słuchaczy.


    Z piktogramów i ornamentów pogrzebowych wynika, że Egipcjanie grali na harfach, podwójnych klarnetach, lirach i własnej wersji fletu już 3500 lat p.n.e. Mniej więcej 1500 lat p.n.e. Hetyci z północnej Syrii zmodyfikowali tradycyjną konstrukcję egipskiej lutni/harfy i wynaleźli pierwszą dwustrunową gitarę z długim gryfem z progami, stroikami na górze szyjki oraz wydrążonym pudłem rezonansowym wzmacniającym dźwięk uderzanych strun.


    Na temat starożytnej muzyki istnieje wiele pytań bez odpowiedzi, na przykład dlaczego tyle różnych kultur całkowicie niezależnie od siebie wymyśliło tak wiele takich samych porządków tonalnych. Sporo teoretyków spekuluje, że pewne schematy nut po prostu brzmią dla słuchaczy dobrze, a inne nie. Teorię muzyki można więc w uproszczeniu zdefiniować jako próbę wyjaśnienia, dlaczego muzyka brzmi dobrze lub źle i jak to się dzieje. Inaczej mówiąc, celem teorii muzyki jest wyjaśnienie, dlaczego coś zabrzmiało tak, jak zabrzmiało, i jak wydobyć taki sam dźwięk jeszcze raz.


    Wiele osób uważa, że kolebką teorii muzyki jest starożytna Grecja, ponieważ to tam zrodziły się całe szkoły filozofii i nauki dotyczącej analizowania każdego znanego wówczas aspektu muzyki. Nawet Pitagoras (koleś od trójkąta) miał w tym swój udział, tworząc dwunastodźwiękową skalę przypominającą tę stosowaną przez muzyków i kompozytorów po dzień dzisiejszy (zobacz w rozdziale 7.). Zrobił to, wykorzystując pierwsze koło kwintowe (zobacz w rozdziale 8.), które do dziś jest skrupulatnie stosowane przez wszelkiego rodzaju muzyków.


    Inny słynny grecki filozof i naukowiec, Arystoteles, jest odpowiedzialny za liczne książki dotyczące teorii muzyki. Stworzył podstawową formę notacji muzycznej, która pozostała w użyciu w Grecji i kolejnych kulturach przez blisko tysiąc lat po jego śmierci.


    W istocie wkład starożytnych Greków w teorię muzyki był tak znaczny, że aż do renesansu 2000 lat później nie były potrzebne żadne znaczące modyfikacje. Sąsiedzi i zdobywcy Grecji z radością wcielali do swoich kultur grecką matematykę, nauki techniczne, filozofię, sztukę, literaturę i muzykę.


    Zacznijmy od podstaw: fundamenty teorii muzyki


    Fajnie byłoby być jedną z tych osób, które potrafią siąść przy dowolnym instrumencie i bez żadnego przygotowania zagrać piękną muzykę. Większość ludzi potrzebuje jednak pewnych uporządkowanych instrukcji — albo od nauczyciela, albo z książki. W poniższych sekcjach omówimy podstawowe informacje przydatne do czytania nut, grania skal oraz zrozumienia tonacji i budowy akordów.


    Wyjaśnienie podstaw: nuty, pauzy i bity


    Czytanie nut jest podstawową umiejętnością muzyka, szczególnie takiego, który chce dzielić się swoją twórczością z innymi muzykami lub odkrywać twórczość innych muzyków. Studiowanie podstawowych elementów, takich jak wartości czasowe każdego rodzaju nuty i pauzy oraz tonacja i rytm, to krok naprzód na drodze do opanowania muzyki. Wszystkie te elementy łączą się ze sobą, tworząc fundamenty czytania, grania i studiowania muzyki.


    Przemieszczanie i łączenie nut


    Umiejętność odczytywania dźwięków na pięcioliniach — zarówno z kluczem basowym, jak i wiolinowym — oraz zlokalizowania ich na pianinie i gitarze, dwóch najpopularniejszych instrumentach, na których ludzie uczą się grać, ma podstawowe znaczenie dla tworzenia muzyki i jej studiowania.


    
      Powiązanie klawiatury z pięciolinią


      Przed renesansem w technologii muzycznej dokonało się niewiele znaczących zmian. Instrumenty strunowe, dęte drewniane, rogi i instrumenty perkusyjne istniały od tysięcy lat i chociaż były wielokrotnie ulepszane konstrukcyjnie i udoskonalane w technice gry, nie różniły się zasadniczo od instrumentów stosowanych przez ludzi ze starożytnych kultur. Dopiero w czternastym stuleciu pojawił się zupełnie nowy interfejs muzyczny: klawiatura.


      Mniej więcej synchronicznie z wynalezieniem klawiatury datuje się początki notacji muzycznej — czyli zapisu nutowego. Powiązanie klawiatury z zapisem nutowym było rozwijane ze względu na łatwość komponowania na klawiaturze muzyki dla całej orkiestry. Prócz tego większość nowych dzieł na zamówienie była tworzona na instrumenty z klawiaturą, gdyż były one postrzegane przez publikę jako wznioślejsze.


      Kompozytorzy piętnastowiecznej Francji zaczęli dodawać do zestawu tyle linii, ile było im potrzebne (w rozdziale 9. znajdziesz więcej o pięcioliniach). Pisali też dzieła z kilkoma równoległymi partiami, które miały być grane jednocześnie przez różne instrumenty. Ponieważ klawiatura ma tak wiele różnych dźwięków, zaczęto stosować osobne zestawy linii dla lewej i prawej dłoni. Są to linie z kluczami basowym i wiolinowym.


      Jak wyjaśniamy w rozdziale 11., zaletą klawiatury jest także niewiarygodna łatwość tworzenia akordów. W siedemnastym wieku standardem w większości aranżacji muzycznych stało się pięć linii dla jednej partii — przypuszczalnie ze względu na to, że łatwiej i taniej było drukować jeden rodzaj kart do zapisu nut dla komponujących muzyków. System nie zmienił się zbytnio przez następne cztery stulecia i zapewne się nie zmieni, dopóki nie pojawi się nowszy, bardziej przekonujący interfejs instrumentu muzycznego.

    


    Gdy potrafisz odczytać nuty pięciolinii, jesteś w stanie odszyfrować oznaczenie tonacji, czyli grupę symboli wskazującą, w jakiej tonacji napisano dany utwór. Możesz się posłużyć kołem kwintowym, aby poćwiczyć intuicyjne odczytywanie oznaczenia tonacji na podstawie liczby krzyżyków lub bemoli. Więcej o tonacjach i kole kwintowym znajdziesz w rozdziale 8.


    Po zaznajomieniu się z oznaczeniami tonacji będziesz mógł przejść do interwałów, akordów i progresji, które stanowią o różnorodności brzmień muzyki — od przyjemnego i kojącego po napięte i wymagające rozwiązania. Jak wyjaśniamy w rozdziale 9., skale i akordy tworzysz na podstawie jednego z dwóch rodzajów interwałów: melodycznego lub harmonicznego. Z rozdziałów 10. i 11. dowiesz się wszystkiego, czego potrzebujesz, na temat budowy akordów i ich progresji.


    Studiowanie form i kompozycji muzycznych


    Większość popularnych i klasycznych utworów jest skomponowana w oparciu o jakąś formę. Forma muzyczna to strukturalny szkielet stosowany do tworzenia określonego gatunku muzyki. Elementy składowe formy to między innymi frazy muzyczne i okresy (które opisujemy w rozdziale 12.), a rytm, melodia i harmonia decydują o gatunku lub stylu danego utworu.


    Gdy siadasz do pisania muzyki, musisz wybrać formę, jaką zamierzasz stworzyć — na przykład klasyczną czy popularną. Możesz wybrać spośród wielu różnych form klasycznych i popularnych, takich jak sonata, koncert, szesnastotaktowy blues lub układ zwrotka – refren (w rozdziale 13. znajdziesz mnóstwo informacji o najpowszechniejszych formach muzycznych). W każdej formie możesz uzyskać różne brzmienia za pomocą manipulowania tempem, dynamiką i barwą tonu instrumentu (więcej o tym w rozdziałach 15. i 16.).


    W jaki sposób teoria może pomóc Twojej muzyce?


    Gdybyś nie miał wiedzy, mógłbyś pomyśleć, że utwór można zacząć od dowolnego dźwięku, podążyć tam, gdzie się chce, oraz zatrzymać za każdym razem, gdy wykonawca poczuje chęć napicia się mrożonej herbaty. Chociaż prawdą jest, że wielu osobom zdarzyło się uczestniczyć w koncertach, w trakcie których stosowano ten rodzaj „kompozycji”, w większości przypadków takie koncerty są dezorientujące i irytująco egocentryczne oraz wydają się bezsensowne.


    Jedyne osoby dobrze wykonujące spontaniczną improwizację to te, które wiedzą o muzyce na tyle dużo, że potrafią składać ze sobą nuty i akordy w sposób mający dla słuchaczy jakiś sens. A ponieważ muzyka to forma komunikacji, nawiązywanie więzi ze słuchaczem jest jej celem.


    Uczenie się teorii muzyki jest także niezwykle inspirujące. Nie sposób opisać tego uczucia, gdy w Twojej głowie zapala się lampka i nagle uświadamiasz sobie, że na podstawie dwunastotaktowej progresji bluesowej możesz stworzyć naprawdę dobrą piosenkę. Albo gdy patrząc na klasyczne nuty, nie możesz się doczekać, kiedy po raz pierwszy je zagrasz. Albo gdy siądziesz z przyjaciółmi do improwizacji i po raz pierwszy zorientujesz się, że masz w sobie na tyle pewności, żeby przejąć prowadzenie.
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            Rzeczywistość jest jednak nieubłagana: w swojej muzyce uzyskasz tyle, ile w nią włożysz. Jeśli chcesz umieć grać klasyczne dzieła, musisz opanować grę a vista i utrzymywanie stałego rytmu. Jeżeli zamierzasz zostać gitarzystą rockowym, przyda Ci się przede wszystkim wiedza, które dźwięki grać w określonej tonacji. Uczenie się muzyki wymaga sporej osobistej dyscypliny, lecz koniec końców efekty będą warte włożonego wysiłku. Granie muzyki jest przecież fajne, a rozwinięta umiejętność grania jest wręcz niewiarygodnie fajna. Każdy kocha gwiazdy rocka/jazzmanów/Mozarta.

          
        

      
    

  


  
    Rozdział 2.

    Określanie wartości nut


    
      W tym rozdziale:


      ► Wyjaśnienie kwestii rytmu, bitu i tempa.


      ► Przegląd nut i ich wartości.


      ► Liczenie (i klaskanie) dla różnych nut.


      ► Wprowadzenie nut wiązanych i z kropką.


      ► Łączenie wartości nut i ich liczenie.

    


    Chyba każdy ma za sobą jakieś lekcje muzyki — albo płatne u miejscowego nauczyciela fortepianu, albo przynajmniej te obowiązkowe w szkole podstawowej. Tak czy siak, z pewnością byłeś już kiedyś proszony o wystukanie lub wyklaskanie jakiegoś rytmu.


    Być może w tamtym czasie wydawało Ci się to zasadniczo bez sensu lub służyło jako świetne uzasadnienie konieczności stuknięcia kolegi z ławki w głowę. W każdym razie przygoda z muzyką zaczyna się właśnie od naliczania rytmu. Bez wyraźnego rytmu nie miałbyś do czego tańczyć lub kiwać głową. Chociaż wszystkie pozostałe elementy muzyki (wysokość dźwięku, melodia, harmonia itd.) są cholernie istotne, to bez rytmu nie utworzą żadnej piosenki.
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            Wszystko wokół Ciebie ma rytm, Ty także. W muzyce rytm to schemat regularnych lub nieregularnych pulsów. Najbardziej podstawowym elementem, jaki zawsze starasz się zidentyfikować w piosence, jest jej rytm. Na szczęście dzięki zapisowi nutowemu łatwo zinterpretować prace innych kompozytorów i uzyskać rytm zgodny z ich zamierzeniem.


            Ten rozdział stanowi solidne wprowadzenie w podstawy liczenia nut i odkrywania rytmu, bitu i tempa piosenek.

          
        

      
    


    Poznaj bit


    Bit (w muzyce na 4/4 zwany czasem ćwiartką) to pulsacja dzieląca czas na równe odcinki. Dobrym przykładem jest tykanie zegara. W każdej minucie wskazówka sekund tyknie sześćdziesiąt razy, a każde z tych tyknięć to bit. Jeśli przyspieszysz lub spowolnisz wskazówkę, zmienisz tempo tyknięć. Nuty w muzyce informują Cię, co powinieneś zagrać w każdym z tych tyknięć. Inaczej mówiąc, nuty mówią Ci, jak długo i jak często grać określoną wysokość dźwięku w trakcie każdego bitu.


    Gdy myślisz o słowie nuta w kontekście muzyki, przypuszczalnie masz skojarzenie z dźwiękiem. Jednak w muzyce podstawowym znaczeniem nuty jest wskazywanie czasu trwania określonej wysokości dźwięku wydobywanego przez głos lub instrument. Ten czas trwania jest determinowany wartością nuty, wskazywaną przez jej rozmiar i kształt. Wartości nut wraz z trzema wcześniejszymi cechami określają rodzaj rytmu, jaki będzie miał uzyskany utwór. Decydują one, czy utwór będzie przebiegał szybko i radośnie, czołgał się wolno i ponuro, czy też rozwijał się w jeszcze inny sposób.


    Do rozszyfrowywania rytmu przydatne są pałeczki rytmiczne (grube i twarde cylindryczne instrumenty drewniane). Stukaj więc rytm. Jeśli masz pałeczki, stukaj nimi, a jeśli ich nie masz, klaszcz lub stukaj dłonią o bongosy bądź biurko.
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            „Usłyszenie” rytmu w głowie (lub „poczucie” go w ciele) jest absolutnie fundamentalne w graniu, niezależnie od tego, czy odczytujesz nuty, czy improwizujesz z kolegami. Jedyny sposób na opanowanie tego podstawowego zadania to ćwiczyć, ćwiczyć i jeszcze raz ćwiczyć. Jeśli chcesz robić postępy w muzyce, musisz się nauczyć podążać za rytmem.
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            Chyba najłatwiejszym sposobem ćwiczenia pracy ze stabilnym rytmem jest kupienie metronomu. Te urządzenia są dość tanie i nawet te najpośledniejsze powinny wytrzymać wiele lat. Piękno metronomu polega na tym, że można na nim ustawić bardzo różne tempa — od tych najwolniejszych po oszałamiająco szybkie. Jeśli ćwiczysz z metronomem — szczególnie gdy czytasz nuty — możesz ustawić dowolne tempo, w jakim czujesz się swobodnie, a następnie, po rozszyfrowaniu utworu, stopniowo przyspieszać je do tempa zamierzonego przez kompozytora.

          
        

      
    


    Rozpoznawanie nut i ich wartości


    Jeśli myślisz o muzyce jako o języku, to nuty są literami alfabetu — czyli podstawowymi elementami tworzącymi utwór muzyczny. Nauczenie się tego, jak różne nuty dopasowują się do siebie w dziele muzycznym, jest równie ważne jak znajomość ich wysokości, ponieważ zmiana wartości nut doprowadza do uzyskania zupełnie innej muzyki. Gdy muzycy mówią o graniu jakiegoś utworu „w stylu” Bacha, Beethovena lub Philipa Glassa, mają na myśli nie tylko progresje akordów lub melodie, lecz w równej mierze charakterystyczne dla danego kompozytora struktury rytmiczne i tempo.


    Przegląd nut i ich komponentów


    Nuty są zbudowane z trzech komponentów: główki, ogonka i chorągiewki (zobacz rysunek 2.1).


    • Główka. Główka to owalna część nuty. Każda nuta ją ma.


    • Ogonek. Ogonek to pionowa linia wychodząca od główki. Ósemki, ćwierćnuty i półnuty mają ogonki.


    • Chorągiewka. Chorągiewka to krótka linia wychodząca z dołu lub z góry ogonka. Chorągiewkę ma ósemka i każda nuta od niej krótsza.
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            Ogonek może być skierowany w górę lub w dół, w zależności od położenia na pięciolinii (więcej o pięcioliniach znajdziesz w rozdziałach 4. i 6.). To, w którą stronę jest skierowany, nie ma wpływu na wartość nuty.
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    Rysunek 2.1. Cała nuta ma tylko główkę, ćwierćnuta ma główkę i ogonek, a ósemka ma główkę, ogonek i chorągiewkę


    Zamiast rysować chorągiewkę przy każdej nucie, można je połączyć belką, która jest po prostu estetyczniej wyglądającym wcieleniem chorągiewki. Na przykład rysunek 2.2 przedstawia dwie ósemki z chorągiewkami oraz połączone belką.


    [image: Image547.PNG] 


    Rysunek 2.2. Ósemki można zapisywać z osobnymi chorągiewkami lub ze wspólną belką


    Rysunek 2.3 przedstawia szesnastki z chorągiewkami pogrupowane na trzy różne sposoby: jako pojedyncze nuty, jako dwie pary połączone podwójnymi belkami oraz jako grupę połączoną jedną podwójną belką. Sposób zapisu nie ma znaczenia muzycznego, gdyż wszystkie trzy grupy gra się tak samo.


    [image: Image555.PNG] 


    Rysunek 2.3. Grupy szesnastek zapisane na trzy różne sposoby, które gra się tak samo


    Na tej samej zasadzie możesz zapisać osiem trzydziestodwójek w dowolny sposób z rysunku 2.4. Zwróć uwagę, że te nuty mają trzy chorągiewki (lub trzy belki). Stosowanie belek zamiast chorągiewek jest po prostu wynikiem dążenia do tego, aby zapis nutowy był czytelniejszy i schludniejszy.


    Belki ułatwiają też wykonawcy zorientowanie się w podziałach rytmicznych. Na przykład łatwiej jest, gdy nie musisz przebiegać wzrokiem po odseparowanych szesnastkach, lecz widzisz cztery grupy po cztery szesnastki połączone belkami.


    [image: Image562.PNG] 


    Rysunek 2.4. Podobnie jak ósemki i szesnastki, trzydziestodwójki można zapisać osobno lub połączyć belkami


    Odczytywanie wartości nut


    Jak być może pamiętasz z lekcji muzyki, każda nuta ma przypisaną wartość. Zanim przejdziemy do drobiazgowego opisu poszczególnych rodzajów nut, spójrz na rysunek 2.5, przedstawiający najczęściej spotykane w muzyce odmiany, uporządkowane w taki sposób, żeby w każdym rzędzie wartość była jednakowa. Zaczynając od góry, mamy całą nutę, poniżej półnuty, potem ćwierćnuty, ósemki i na samym dole szesnastki. Każdy poziom tego „drzewa nut” ma taką samą wartość. Na przykład wartość półnuty to pół całej nuty, a wartość ćwierćnuty to ćwierć całej nuty.
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            Innym sposobem myślenia o nutach jest wyobrażenie sobie, że cała nuta to ciasto — co nie powinno być trudne, gdyż jest ona zaokrąglona. Aby podzielić ciasto na ćwierćnuty, pokrój je na ćwiartki. Pokrojenie go na osiem kawałków da Ci ósemki itd.


            Wartość nuty równa jednemu bitowi ulega zmianie w zależności od metrum utworu muzycznego (zobacz w rozdziale 4.). W najbardziej popularnym metrum 4/4 (czteromiarowym) cała nuta trwa cztery bity, półnuta dwa bity, a ćwierćnuta jeden bit. W tym metrum ósemka trwa tylko pół bitu, a szesnastka zaledwie ćwierć bitu.
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    Rysunek 2.5. Każdy poziom tego drzewa nut trwa tyle samo bitów
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            Często ćwierćnuta trwa jeden bit. Na przykład gdy zaśpiewasz: „STA-RY FAR-MER FAR-MĘ MIAŁ”, to każda sylaba oznacza jeden bit (możesz klaskać w trakcie śpiewania), a każdy bit ma długość ćwierćnuty, jeśli piosenka jest zapisana w metrum 4/4. Więcej na temat oznaczeń metrum i liczenia bitów znajdziesz w rozdziale 4.

          
        

      
    


    Cała nuta


    Cała nuta trwa najdłużej z wszystkich nut. Na rysunku 2.6 możesz zobaczyć, jak wygląda.
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    Rysunek 2.6. Cała nuta to pusta w środku elipsa


    W metrum 4/4 cała nuta trwa cztery bity (więcej o oznaczeniach metrum znajdziesz w rozdziale 4.). Przez cztery pełne bity nie musisz robić nic poza zagraniem tej nuty i trzymaniem jej. To wszystko.


    Zazwyczaj przy liczeniu wartości nuty klaska się lub stuka nutę, a następnie wypowiada na głos pozostałe bity. Całe nuty, takie jak na rysunku 2.7, liczy się w następujący sposób:


    KLAP dwa trzy cztery KLAP dwa trzy cztery KLAP dwa trzy cztery


    „KLAP” oznacza klaśnięcie dłońmi, a „dwa trzy cztery” wypowiadasz na głos, gdyż nuta ma trwać przez cztery bity.
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    Rysunek 2.7. Gdy zobaczysz trzy kolejne całe nuty, każda z nich powinna zostać osobno odliczona do czterech


    Dla steranego muzyka jeszcze szczęśliwsze jest natrafienie na podwójną całą nutę. Nie spotkasz się z nią zbyt często, ale jeśli tak się stanie, będzie wyglądała jak na rysunku 2.8. Największe szanse zobaczenia jej masz w wolnej muzyce procesyjnej lub średniowiecznej. Gdy zobaczysz podwójną całą nutę, musisz trzymać ją przez czas, jaki zajmuje odliczanie do ośmiu.


    KLAP dwa trzy cztery pięć sześć siedem osiem
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    Rysunek 2.8. Podwójną całą nutę trzeba trzymać przez osiem bitów


    Nutę trwającą osiem bitów można zapisać także jako dwie całe nuty połączone łukiem. Łuki omawiamy nieco dalej w tym rozdziale.


    Półnuta


    
      
        
        
      

      
        
          	[image: zapamietaj]

          	
            Logika podpowiada, co następuje po całej nucie, jeśli chodzi o wartość — oczywiście półnuta. Półnutę trzeba trzymać o połowę krócej niż całą nutę. Wygląda ona tak jak na rysunku 2.9. Gdy liczysz półnuty z rysunku 2.9, przebiega to tak:


            KLAP dwa KLAP dwa KLAP dwa


            Ponieważ najdłuższą nutą na rysunku 2.9 jest półnuta, doliczasz tylko do dwóch.
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    Rysunek 2.9. Półnutę trzeba trzymać o połowę krócej niż całą nutę


    Załóżmy, że natrafiłeś na całą nutę, po której następują dwie półnuty, jak na rysunku 2.10. W takim przypadku liczysz te trzy nuty w następujący sposób:


    KLAP dwa trzy cztery KLAP dwa KLAP dwa
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    Rysunek 2.10. Cała nuta, po której następują dwie półnuty


    Ćwierćnuta
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            Gdy podzielisz całą nutę o długości czterech bitów na cztery części, uzyskasz ćwierćnuty trwające po jednym bicie. Ćwierćnuty wyglądają tak jak półnuty, lecz mają wypełnioną główkę (zobacz rysunek 2.11). Cztery ćwierćnuty liczy się tak:


            KLAP KLAP KLAP KLAP


            Ponieważ najdłuższą nutą w tym przykładzie jest ćwierćnuta, liczysz tylko do jednego. Cztery ćwierćnuty trwają tyle samo co jedna cała nuta.
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    Rysunek 2.11. Każda z tych czterech ćwierćnut zajmuje jeden bit


    Załóżmy, że zastąpisz pierwszą ćwierćnutę całą nutą, a ostatnią ćwierćnutę — półnutą, jak na rysunku 2.12. W takim przypadku musiałbyś liczyć tak:


    KLAP dwa trzy cztery KLAP KLAP KLAP dwa
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    Rysunek 2.12. Połączenie całej nuty, ćwierćnut i półnut zbliża nas do tego, co znajdziesz w muzyce


    Ósemki i jeszcze krótsze nuty


    Gdy zapis nutowy jakiegoś utworu zawiera ósemki i jeszcze krótsze nuty, zaczyna wyglądać nieco onieśmielająco. Zazwyczaj jedna lub dwie grupy ósemek w utworze 
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