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Temel	müzik	teorisi

Share	—	copy	and	redistribute	the	material	in	any	medium	or	format	for	any	purpose,	even	commercially.	Adapt	—	remix,	transform,	and	build	upon	the	material	for	any	purpose,	even	commercially.	The	licensor	cannot	revoke	these	freedoms	as	long	as	you	follow	the	license	terms.	Attribution	—	You	must	give	appropriate	credit	,	provide	a	link	to	the
license,	and	indicate	if	changes	were	made	.	You	may	do	so	in	any	reasonable	manner,	but	not	in	any	way	that	suggests	the	licensor	endorses	you	or	your	use.	ShareAlike	—	If	you	remix,	transform,	or	build	upon	the	material,	you	must	distribute	your	contributions	under	the	same	license	as	the	original.	No	additional	restrictions	—	You	may	not	apply
legal	terms	or	technological	measures	that	legally	restrict	others	from	doing	anything	the	license	permits.	You	do	not	have	to	comply	with	the	license	for	elements	of	the	material	in	the	public	domain	or	where	your	use	is	permitted	by	an	applicable	exception	or	limitation	.	No	warranties	are	given.	The	license	may	not	give	you	all	of	the	permissions
necessary	for	your	intended	use.	For	example,	other	rights	such	as	publicity,	privacy,	or	moral	rights	may	limit	how	you	use	the	material.	En	temel	anlamıyla	müzik	kuramı,	müziğe	ilişkin	soyut	bilgi	veya	bilgiler	bütünüdür.	Müzik	teorisi	denilince	de	akla	bir	takım	kuramsal	bilgiler	gelir.	Genel	anlamda	müzik	teorisi,	müziğin	oluşturulması	bkz.	müzik
yapmak	/	icra	etmek	,	tarihi,	eğitim	ve	psikolojisi	gibi	birçok	konuyu	kapsayan	bir	bilim	dalıdır.	Müzik	teorisinin	Pisagor'dan	başlayan	uzun	bir	tarihi	vardır.	Müziğin	varoluşundan	bu	yana	büyümüş	ve	güncel	koşullara	göre	değişmiştir.	Asıl	amacı	genel	kurallar	çerçevesinde	müziğin	anlaşılması	ve	aktarılmasını	sağlamaktır.	Bir	başka	deyimle	müziğin
evrensel	dilidir.	Müzik	Teorisinin	Önemi	Uzun	yıllardır	müzikle	uğraşan	veya	uğraşmak	isteyen	kişilerin	akıllarında	“Bir	enstrümanı	çalabilmek	için	müzik	teorisi	bilmek	gerekir	mi?”	sorusu	yer	etmiştir.	Peki	müzik	teorisinin	önemi	nedir	ve		müzik	teorisi	öğrenmek	enstrüman	çalmak	için	önemli	bir	koşul	mudur?	Daha	da	önemlisi	müzik	teorisi	zor
mudur?	Bu	soruların	cevabını	vermeden	önce	müzik	serüveninizdeki	asıl	amacınızı	öğrenmek	gereklidir.	Amacınız	amatör	düzeyle	basit	parçaları	çalmak	ve	müziği	kişisel	düzeyde	icra	etmekse	m	basit	seviyede	nota	öğrenmeniz	yeterli	olabilir.	Fakat	işi	biraz	daha	ileriye	götürmek	istediğinizde,	kendinize	sadece	kulağa	değil	ruha	da	işleyen	parçalar
hakkında	araştırma	yapmak,	onları	öğrenmek	ya	da	çalmak	gibi	hedefler	koyduğunuzda	müzik	teorisi	sizin	vazgeçilmez	bir	parçanız	olacaktır.	Kısacası	amacınız	sanat	icra	etmek	ise	müzik	teorisi	öğrenmeniz	gerekmektedir.	Diğer	birçok	alanda	olduğu	gibi,	kültür	seviyesini	yükseltmek	ancak	bilgiyle	gerçekleşir.	Müzik	Teorisine	Giriş	Müzik	teorisi
kendi	içinde	birçok	alt	başlığa	ayrılır,	bundandır	ki	müzik	teorisi	öğrenmek	isteyen	bir	kişi	bu	işe	nereden	başlayacağına	karar	veremeyebilir.	Müzik	teorisiyle	birlikte	bazen	ayrı	olarak,	bazen	de	tek	konu	içerisinde	anılan	solfej	bkz.	solfej	dersleri	'ne	giriş,	atmanız	gereken	ilk	adım	olacaktır.	Çünkü	öğrenme	sürenizce	birçok	nota	ve	müzikal	işaret
bilgisine	de	ihtiyacınız	var.	Gitar	çaldığınızı	varsayarsak	tab	kullanmak/okumak	bir	süre	boyunca	sizi	idare	edecektir.	Ancak	ileri	seviye	eserler	çalmak	istediğinizde	ne	yazık	ki	tab	kullanımının	şarkı	düzeyine	yeterli	gelmediğini	göreceksiniz.	Siz	de	müziğin	temel	yapıtaşlarını	öğrenmek	ya	da	müzik	bilginizi	geliştirmek	istiyor	ve	nereden
başlayacağınızı	bilmiyorsanız	musiconline	ile	öğrenmeye	hızlıca	başlayabilirsiniz.	Tecrübeli	eğitmenlerimiz	ve	size	özel	geliştirdiğimiz	yöntemlerle	müzik	teorisi	ve	solfej	derslerimize	kaydolmak	için	size	bir	tık	kadar	yakınız.	Yazımızı	beğendiyseniz,	beste	yapmak	konulu	bir	diğer	yazımıza	da	göz	atmanızı	tavsiye	ederiz.	Müzikle	kalın.	Alanında	uzman,
sahne	deneyimi	yüksek	ve	konservatuvar	mezunu	eğitmenlerle	birebir	veya	video	destekli	eğitim	imkânı	sunuyoruz.Müzik,	evrensel	bir	dil	ve	bu	dili	anlamak,	her	müzisyen	için	temel	bir	beceridir.	Musichool'da	sunulan	online	müzik	teorisi	kursları,	nota	bilgisi,	armoni,	ritim	ve	müzikal	form	gibi	temel	konseptleri	kapsamlı	bir	şekilde	öğretmektedir.	Bu
kurslar,	başlangıç	seviyesinden	ileri	düzeye	kadar	her	müziksevere	hitap	eder	ve	müzikle	daha	derin	bir	bağ	kurmanızı	sağlar.Neden	Online	Müzik	Teorisi	Kursu?	Online	müzik	teorisi	kursları,	zaman	ve	mekan	sınırlamalarını	ortadan	kaldırarak,	müziğin	teorik	temellerini	öğrenmek	için	esnek	ve	erişilebilir	bir	yol	sunar.	Musichool,	deneyimli
eğitmenlerin	rehberliğinde,	interaktif	dersler	ve	kişiselleştirilmiş	öğrenme	planları	ile	müziğin	teorik	yönlerini	anlamanıza	yardımcı	olur.Her	Seviyeye	Uygun	Eğitim	Musichool'daki	kurslar,	müzik	teorisiyle	yeni	tanışanlardan,	bilgilerini	pekiştirmek	ve	ileri	seviyeye	taşımak	isteyen	deneyimli	müzisyenlere	kadar	herkesi	kapsar.	Temel	müzik	teorisi,
armoni	çalışmaları	ve	karmaşık	müzikal	yapıların	analizi	gibi	çeşitli	modüller	sunuyoruz.Kişiselleştirilmiş	Öğrenme	Deneyimi	Öğrenme	tarzınıza	ve	ihtiyaçlarınıza	uygun	olarak	tasarlanmış	derslerimizle,	müzik	teorisini	kendi	temponuzda	öğrenebilirsiniz.	Her	öğrencinin	farklı	ihtiyaçlarını	karşılamak	için	esnek	ders	planları	ve	birebir	mentorluk
seçenekleri	sunuyoruz.Musichool'da	Ne	Öğreneceksiniz?	Nota	Bilgisi	ve	Okuma:	Müzik	notalarını	tanıma	ve	doğru	şekilde	okuma	becerileri.Armoni	ve	Akorlar:	Temel	ve	ileri	düzeyde	akor	yapıları	ve	bunların	kullanımı.Ritim	ve	Metre:	Farklı	ritim	kalıpları	ve	metreler	üzerinde	çalışma.Müzikal	Formlar	ve	Analiz:	Sonat,	rondo	ve	blues	gibi	çeşitli
müzikal	formların	yapısı	ve	analizi.Kulak	Eğitimi:	Nota	ve	akorları	işitme	yoluyla	tanıma	ve	müzikal	işitme	becerilerini	geliştirme.Sıkça	Sorulan	Sorular:	Musichool	olarak,	Türkiye'de	müzik	teorisi	kursu	ile	ilgili	en	çok	sorulan	10	soruya	ve	bu	sorulara	yönelik	cevaplarımıza	aşağıda	yer	veriyoruz.	Her	bir	cevap,	sizleri	Musichool'daki	müzik	teorisi
eğitimlerimize	ve	deneyimli	eğitimcilerimize	yönlendirecek	şekilde	hazırlanmıştır:Müzik	teorisi	öğrenmek	için	hangi	ön	koşullar	gereklidir?	Müzik	teorisi	öğrenmek	için	özel	bir	ön	koşul	yoktur.	Musichool'da	başlangıç	seviyesinden	itibaren	herkese	uygun	online	müzik	teorisi	kursları	sunuyoruz.	Hiçbir	müzikal	bilgiye	sahip	olmasanız	bile
katılabilirsiniz.Müzik	teorisi	kursu	ne	kadar	sürer?	Kurs	süresi,	seçtiğiniz	programa	ve	kişisel	hedeflerinize	bağlı	olarak	değişir.	Musichool'da	esnek	zamanlama	seçenekleri	sunarak	her	öğrencinin	kendi	temposunda	ilerlemesini	sağlıyoruz.Online	müzik	teorisi	kursu	almanın	avantajları	nelerdir?	Online	kurslar,	zaman	ve	mekan	sınırlaması	olmadan
esnek	bir	şekilde	eğitim	almanızı	sağlar.	Musichool'un	deneyimli	eğitmenleri,	canlı	dersler	ve	interaktif	materyallerle	müzik	teorisini	etkili	bir	şekilde	öğrenmenize	yardımcı	olur.Kurslar	canlı	mı,	yoksa	kayıtlı	mı?		Musichool'da	hem	canlı	dersler	hem	de	erişebileceğiniz	kayıtlı	içerikler	sunuyoruz.	Bu	sayede	dersleri	kaçırsanız	bile	dilediğiniz	zaman
erişim	sağlayabilir	ve	kendi	hızınızda	ilerleyebilirsiniz.Kurs	sonunda	sertifika	veriliyor	mu?		Evet,	kursu	başarıyla	tamamlayan	öğrencilere	Musichool	tarafından	resmi	bir	sertifika	verilmektedir.	Bu	sertifika,	müzikal	bilginizin	ve	yeteneklerinizin	bir	göstergesi	olarak	kullanılabilir.Müzik	teorisi	kursu	içeriği	neleri	kapsar?		Musichool'daki	müzik	teorisi
kursu,	nota	bilgisi,	armoni,	ritim,	müzikal	formlar	ve	kulak	eğitimi	gibi	temel	konuları	kapsar.	Ayrıca,	çeşitli	müzik	türlerine	özgü	teorik	bilgiler	de	sunarız.Kursa	katılmak	için	özel	bir	müzik	aleti	çalmam	gerekiyor	mu?		Hayır,	müzik	teorisi	kursları	müzik	aleti	çalmadan	da	alınabilir.	Ancak,	bir	enstrüman	çalıyorsanız,	öğrendiğiniz	teorik	bilgileri
pratikte	uygulama	şansı	bulursunuz.Kurs	ücretleri	nasıl	belirleniyor?		Kurs	ücretleri,	kursun	süresi	ve	içeriğine	göre	değişiklik	göstermektedir.	Musichool,	uygun	fiyatlar	ve	çeşitli	ödeme	seçenekleri	sunarak	herkesin	müzik	teorisi	öğrenmesini	kolaylaştırmayı	hedefler.Müzik	teorisi	kursu	için	yaş	sınırlaması	var	mı?		Hayır,	Musichool'daki	müzik	teorisi
kurslarına	katılmak	için	yaş	sınırlaması	yoktur.	Çocuklar,	gençler	ve	yetişkinler	kurslara	katılabilir.Kurslarda	birebir	öğretmen	desteği	alabilir	miyim?		Evet,	Musichool'da	öğretmenlerimizle	birebir	etkileşimde	bulunabilir,	sorularınızı	doğrudan	sorabilir	ve	kişiselleştirilmiş	geri	bildirimler	alabilirsiniz.Müzik	teorisi	kursuna	başlamak	için	bir	müzik	aleti
çalmam	gerekiyor	mu?		Hayır,	bu	kurs	müzik	aleti	çalmadan	müzik	teorisini	öğrenmek	isteyenler	için	de	uygundur,	ancak	bir	enstrümanla	uygulamak	öğrenmeyi	pekiştirebilir.Kurslar	canlı	mı,	yoksa	önceden	kaydedilmiş	mi?		Musichool,	hem	canlı	dersler	hem	de	özgürce	erişebileceğiniz	kayıtlı	ders	içerikleri	sunar.Online	müzik	teorisi	kurslarında
ilerlememi	nasıl	takip	edebilirim?		Düzenli	değerlendirmeler,	ödevler	ve	eğitmenlerden	alınan	geri	bildirimler	ile	öğrenme	sürecinizdeki	ilerlemeyi	kolayca	takip	edebilirsiniz.Musichool'un	online	müzik	teorisi	kurslarına	katılarak	müziğin	dilini	öğrenin	ve	müzikal	yeteneklerinizi	geliştirin.	Profesyonel	eğitmenlerimizle,	müziğin	teorik	yönlerini
keşfetmek	için	sizleri	bekliyoruz.	Online	Kurs	Online	Kurs	Online	Kurs	Online	Kurs	Online	Kurs	Müzik,	evrensel	bir	dil	ve	bu	dili	anlamak,	her	müzisyen	için	temel	bir	beceridir.	Musichool'da	sunulan	online	müzik	teorisi	kursları,	nota	bilgisi,	armoni,	ritim	ve	müzikal	form	gibi	temel	konseptleri	kapsamlı	bir	şekilde	öğretmektedir.	Bu	kurslar,	başlangıç
seviyesinden	ileri	düzeye	kadar	her	müziksevere	hitap	eder	ve	müzikle	daha	derin	bir	bağ	kurmanızı	sağlar.Neden	Online	Müzik	Teorisi	Kursu?	Online	müzik	teorisi	kursları,	zaman	ve	mekan	sınırlamalarını	ortadan	kaldırarak,	müziğin	teorik	temellerini	öğrenmek	için	esnek	ve	erişilebilir	bir	yol	sunar.	Musichool,	deneyimli	eğitmenlerin	rehberliğinde,
interaktif	dersler	ve	kişiselleştirilmiş	öğrenme	planları	ile	müziğin	teorik	yönlerini	anlamanıza	yardımcı	olur.Her	Seviyeye	Uygun	Eğitim	Musichool'daki	kurslar,	müzik	teorisiyle	yeni	tanışanlardan,	bilgilerini	pekiştirmek	ve	ileri	seviyeye	taşımak	isteyen	deneyimli	müzisyenlere	kadar	herkesi	kapsar.	Temel	müzik	teorisi,	armoni	çalışmaları	ve	karmaşık
müzikal	yapıların	analizi	gibi	çeşitli	modüller	sunuyoruz.Kişiselleştirilmiş	Öğrenme	Deneyimi	Öğrenme	tarzınıza	ve	ihtiyaçlarınıza	uygun	olarak	tasarlanmış	derslerimizle,	müzik	teorisini	kendi	temponuzda	öğrenebilirsiniz.	Her	öğrencinin	farklı	ihtiyaçlarını	karşılamak	için	esnek	ders	planları	ve	birebir	mentorluk	seçenekleri	sunuyoruz.Musichool'da	Ne
Öğreneceksiniz?	Nota	Bilgisi	ve	Okuma:	Müzik	notalarını	tanıma	ve	doğru	şekilde	okuma	becerileri.Armoni	ve	Akorlar:	Temel	ve	ileri	düzeyde	akor	yapıları	ve	bunların	kullanımı.Ritim	ve	Metre:	Farklı	ritim	kalıpları	ve	metreler	üzerinde	çalışma.Müzikal	Formlar	ve	Analiz:	Sonat,	rondo	ve	blues	gibi	çeşitli	müzikal	formların	yapısı	ve	analizi.Kulak
Eğitimi:	Nota	ve	akorları	işitme	yoluyla	tanıma	ve	müzikal	işitme	becerilerini	geliştirme.Sıkça	Sorulan	Sorular:	Musichool	olarak,	Türkiye'de	müzik	teorisi	kursu	ile	ilgili	en	çok	sorulan	10	soruya	ve	bu	sorulara	yönelik	cevaplarımıza	aşağıda	yer	veriyoruz.	Her	bir	cevap,	sizleri	Musichool'daki	müzik	teorisi	eğitimlerimize	ve	deneyimli	eğitimcilerimize
yönlendirecek	şekilde	hazırlanmıştır:Müzik	teorisi	öğrenmek	için	hangi	ön	koşullar	gereklidir?	Müzik	teorisi	öğrenmek	için	özel	bir	ön	koşul	yoktur.	Musichool'da	başlangıç	seviyesinden	itibaren	herkese	uygun	online	müzik	teorisi	kursları	sunuyoruz.	Hiçbir	müzikal	bilgiye	sahip	olmasanız	bile	katılabilirsiniz.Müzik	teorisi	kursu	ne	kadar	sürer?	Kurs
süresi,	seçtiğiniz	programa	ve	kişisel	hedeflerinize	bağlı	olarak	değişir.	Musichool'da	esnek	zamanlama	seçenekleri	sunarak	her	öğrencinin	kendi	temposunda	ilerlemesini	sağlıyoruz.Online	müzik	teorisi	kursu	almanın	avantajları	nelerdir?	Online	kurslar,	zaman	ve	mekan	sınırlaması	olmadan	esnek	bir	şekilde	eğitim	almanızı	sağlar.	Musichool'un
deneyimli	eğitmenleri,	canlı	dersler	ve	interaktif	materyallerle	müzik	teorisini	etkili	bir	şekilde	öğrenmenize	yardımcı	olur.Kurslar	canlı	mı,	yoksa	kayıtlı	mı?		Musichool'da	hem	canlı	dersler	hem	de	erişebileceğiniz	kayıtlı	içerikler	sunuyoruz.	Bu	sayede	dersleri	kaçırsanız	bile	dilediğiniz	zaman	erişim	sağlayabilir	ve	kendi	hızınızda	ilerleyebilirsiniz.Kurs
sonunda	sertifika	veriliyor	mu?		Evet,	kursu	başarıyla	tamamlayan	öğrencilere	Musichool	tarafından	resmi	bir	sertifika	verilmektedir.	Bu	sertifika,	müzikal	bilginizin	ve	yeteneklerinizin	bir	göstergesi	olarak	kullanılabilir.Müzik	teorisi	kursu	içeriği	neleri	kapsar?		Musichool'daki	müzik	teorisi	kursu,	nota	bilgisi,	armoni,	ritim,	müzikal	formlar	ve	kulak
eğitimi	gibi	temel	konuları	kapsar.	Ayrıca,	çeşitli	müzik	türlerine	özgü	teorik	bilgiler	de	sunarız.Kursa	katılmak	için	özel	bir	müzik	aleti	çalmam	gerekiyor	mu?		Hayır,	müzik	teorisi	kursları	müzik	aleti	çalmadan	da	alınabilir.	Ancak,	bir	enstrüman	çalıyorsanız,	öğrendiğiniz	teorik	bilgileri	pratikte	uygulama	şansı	bulursunuz.Kurs	ücretleri	nasıl
belirleniyor?		Kurs	ücretleri,	kursun	süresi	ve	içeriğine	göre	değişiklik	göstermektedir.	Musichool,	uygun	fiyatlar	ve	çeşitli	ödeme	seçenekleri	sunarak	herkesin	müzik	teorisi	öğrenmesini	kolaylaştırmayı	hedefler.Müzik	teorisi	kursu	için	yaş	sınırlaması	var	mı?		Hayır,	Musichool'daki	müzik	teorisi	kurslarına	katılmak	için	yaş	sınırlaması	yoktur.
Çocuklar,	gençler	ve	yetişkinler	kurslara	katılabilir.Kurslarda	birebir	öğretmen	desteği	alabilir	miyim?		Evet,	Musichool'da	öğretmenlerimizle	birebir	etkileşimde	bulunabilir,	sorularınızı	doğrudan	sorabilir	ve	kişiselleştirilmiş	geri	bildirimler	alabilirsiniz.Müzik	teorisi	kursuna	başlamak	için	bir	müzik	aleti	çalmam	gerekiyor	mu?		Hayır,	bu	kurs	müzik
aleti	çalmadan	müzik	teorisini	öğrenmek	isteyenler	için	de	uygundur,	ancak	bir	enstrümanla	uygulamak	öğrenmeyi	pekiştirebilir.Kurslar	canlı	mı,	yoksa	önceden	kaydedilmiş	mi?		Musichool,	hem	canlı	dersler	hem	de	özgürce	erişebileceğiniz	kayıtlı	ders	içerikleri	sunar.Online	müzik	teorisi	kurslarında	ilerlememi	nasıl	takip	edebilirim?		Düzenli
değerlendirmeler,	ödevler	ve	eğitmenlerden	alınan	geri	bildirimler	ile	öğrenme	sürecinizdeki	ilerlemeyi	kolayca	takip	edebilirsiniz.Musichool'un	online	müzik	teorisi	kurslarına	katılarak	müziğin	dilini	öğrenin	ve	müzikal	yeteneklerinizi	geliştirin.	Profesyonel	eğitmenlerimizle,	müziğin	teorik	yönlerini	keşfetmek	için	sizleri	bekliyoruz.	Başarı	bir
yolculuktur,	varış	noktası	değil.	©	Hocabizde.com	2021-2025|	Tüm	Hakları	Saklıdır.	Temel	Müzik	Teorisi	kitabını	PDFOkuindir.com	adresinden	PDF	formatında	indirebilirsiniz.	Temel	Müzik	Teorisi	kitabının	yayın	dili	türkçe	olarak	basılmıştır.	Lütfen	online	okuyabilmek	için	PDF	dışındaki	diğer	formatlarıda	indirmeyi	deneyiniz.	Temel	Müzik	Teorisi
PDF	Kitap	Bilgisi	Paraşkev	Haciev,	Bulgar	müzik	biliminde	eskiden	olduğu	gibi,	bugüne	de	damgasını	vurmuş	önemli	bir	teorisyendir.	Sofya	Müzik	Akademisi’ni	bitirerek	Viyana	Müzik	Akademisi,	Berlin	ve	Prag	Müzik	Akademilerinde	eğitimini	tamamlamıştır.	1974	yılından	itibaren	Sofya	Müzik	Akademisinde	profesör	unvanıyla	öğretim	üyeliğine
başlamış,	aynı	okulda	kompozisyon,	armoni	ve	kontrpuan	dersleri	vermiştir.Temel	Müzik	Teorisi’nde	müzik	üzerine	büyük	titizlikle	sistematize	edilmiş	olan	teori	bilgileri	ufak	ayrıntılar	dahi	inclenerek	sunulmaktadır.	Bu	kitap	müzik	alanında	uzmanlaşmak	isteyenlere	olduğu	kadar,	müziğe	yeni	başlayanlara	da	hitap	edebilecek	düzeydedir.	İçindeki
müzik	bilgileri	Alman,	Rus,	Çekoslovak	ve	Bulgar	müzik	ekollerinin	güvenilir	sentezidir.	Temel	Müzik	Teorisi	PDF	İndirme	Alanı	Temel	Müzik	Teorisi	Kitabını	PDF	ve	diğer	formatlarda	indirmek	için	lütfen	dikkatli	okuyunuz.	Temel	Müzik	Teorisi	Kitabını	İndirebilmek	için	sadece	90	saniye	beklemeniz	gerekmektedir.	Ana	Kaynak					Alternatif	Kaynak				
İndirme	işlemi	3	kere	denedikten	sonra	eğer	gerçekleşmiyorsa	lütfen	durumu	anlatan	yorum	bırakınız.	Müziğin	alfabesi	notalardır:	Nota:	Seslerin	yüksekliklerini	(incelik/kalınlık)	ve	sürelerini	göstermeye	yarayan	işaretlerdir.	Müziğin	alfabesini,	yani	notaları	öğrenmek	için	çeşitli	çalışmalar	yapmak	gerekir:	Solfej:	Notaları	adlarıyla,	sesleriyle	ve
süreleriyle	okumaya	denir.	Bona:	Notaları	sadece	adları	ve	süreleriyle	okumaya	denir.	Müziği	tek	başına	notalar	oluşturmaz.	Müzik	eserleri,	notaların	zamansal	organizasyonu	ile	anlam	kazanır:	Ritim:	En	geniş	anlamında,	müziğin	zaman	içinde	akışına	denir.	Solfej	çalışmaları	notaların	seslerini	öğrenmemizi,	bona	çalışmaları	notaların	ritmik
değerlerini	öğrenmemizi	sağlar.	Birçok	müzikal	gelenekte	birden	fazla	değişik	sesi	aynı	anda	duyarız.	Özellikle	klasik	batı	müziğinde	en	az	üç	farklı	sesten	oluşan	akorların	oluşumu	ve	bu	akorların	yürüyüşleri	(progression)	armoniyi	oluşturur.	Bu	metotta	temel	armoni	bilgilerini	belli	bir	seviyeye	kadar	işleyeceğiz.	Şimdi	müziğin	alfabesini	öğrenmek
için	en	temel	bilgilerden	başlayalım:	Porte	(Dizek)	(ing.	staff):	Müziğin	yazıya	dökülmesi	için	kullanılan	ilk	araç	portedir.	Beş	paralel	çizgi	ve	dört	aralıktan	oluşur.	Notalar	portedeki	çizgilerin	hem	üstüne	hem	de	aralarına	yazılabilir.	Portedeki	notalar	daha	yukarı	yerleştirildikçe,	sesler	tizleşir.	Anahtar(Açkı)	(ing.	clef):	Anahtar	portenin	temel
elemanıdır.	Portenin	başına	yerleştirilir.	Notaların	adlandırılmasını	sağlar.	Sol	Anahtarı:	Portenin	alttan	ikinci	çizgisinden	başlayarak	çizilir.	İkinci	çizginin	üzerindeki	nota	Sol	adını	alır.	Sol	anahtarı	insan	sesiyle	yaklaşık	frekanslarda	ses	veren	enstrümanlar	için	kullanılır.	Keman,	gitar,	flüt,	bağlama,	kaval,	ud	gibi	enstrümanların	notaları	Sol	anahtarı
kullanılarak	yazılır.	Fa	Anahtarı:	Portenin	üstten	ikinci	çizgisinden	başlayarak	çizilir.	Üstten	ikinci	çizginin	üzerindeki	nota	Fa	adını	alır.	Fa	anahtarı	pes	frekanslardaki	sesleri	yazmak	için	kullanılır.	Bu	sesleri	Sol	anahtarıyla	göstermek	çok	fazla	ek	çizgi	kullanımı	gerektireceğinden,	pes	frekanslarda	ses	veren	bas	gitar,	çello,	kontrbas,	piyano	(sol	el)
gibi	enstrümanların	notalarının	yazımı	için	Fa	anahtarı	kullanılır.	Do	Anahtarları	:	En	yaygın	türleri	portenin	alttan	üçüncü	ve	dördüncü	çizgilerine	konur	ve	konuldukları	çizgiye	yazılan	notalar	"Do"	adını	alır.	Do	anahtarı	orta	frekanstaki	sesleri	göstermek	için	kullanılır.	Viyola	gibi	çalgıların	notalarının	yazımı	için	Do	anahtarı	kullanılır.	En	yaygın
kullanılan	Do	anahtarları	tenor	ve	alto	anahtarlarıdır:	Nota:	Seslerin	yüksekliklerini	(incelik/kalınlık)	ve	sürelerini	göstermeye	yarayan	işaretlerdir.	Hem	Latin	harfleriyle	hem	de	aşağıda	gösterildiği	gibi	hecelerle	yazılır.	Oktav:	Aynı	ismi	taşıyan	iki	ses	arasındaki	sekiz	notalık	aralığa	oktav	(sekizli)	denir.	İsimleri	bir	olan	bu	notaların	yükseklik
dereceleri	ayrıdır.	Müzik	Teorisi	(Armoni)	–	1	kursu	müzik	bilgisi	hiç	olmayan	veya	başlangıç	seviyesinde	olan,	temelde	eksikleri	olanların	sağlam	bir	temel	oluşturması	için	hazırlanmıştır.	Eğer	aktif	bir	müzisyenseniz	veya	müzisyen	adayıysanız	bu	kurs	tam	size	göre.Fizik	eğitimi	almış	biri	olarak	benim	müzik	teorisine	yaklaşımım	ezberlemeyi	minimize
etmek	yönünde.	Neyin,	nasıl	ve	neden	olduğunu	anlamak	ve	öğrencilerimin	de	anlamasını	sağlamak.	Bu	konseptleri	anladığınız	zaman	istediğiniz	tonda,	var	olan	herhangi	bir	dizi	veya	akoru	kendiniz	bulabilirsiniz.	Eğer	daha	önce	müzik	teorisi	öğrenmeye	çalıştıysanız	veya	yeni	başlayacaksanız,	bu	kurs	tam	size	göre.Dizek	üzerinde	perde	ve	zaman
notasyonu,	majör,	minör,	harmonik	minör	ve	melodik	minör	diziler,	aralıklar,	akorlar	gibi	müzikle	uğraşan	herkesin,	yaratıcılığını	ve	müzik	anlamında	hayal	gücünü	geliştirebilmek	için	bilmesi	gereken	bir	çok	temel	bilgiyi	çalışacağız.	Bu	bilgiler	hem	enstruman	çalarken	hem	de	kendi	bestelerinizi	yaparken	veya	bunlar	bilgisayarda	kaydederken	çok
işinize	yarayacak.	Tabii	ki	bu	bilgilere	hakimiyet	zamanla	gelecek	ve	zamanla	kendi	alanımıza	nasıl	uygulamamız	gerektiğini	öğrenmemiz	gerekecek.	Study	of	the	practices	and	possibilities	of	music	Jubal,	Pythagoras	and	Philolaus	engaged	in	theoretical	investigations,	in	a	woodcut	from	Franchinus	Gaffurius,	Theorica	musicæ	(1492)	Music	theory	is
the	study	of	theoretical	frameworks	for	understanding	the	practices	and	possibilities	of	music.	The	Oxford	Companion	to	Music	describes	three	interrelated	uses	of	the	term	"music	theory":	The	first	is	the	"rudiments",	that	are	needed	to	understand	music	notation	(key	signatures,	time	signatures,	and	rhythmic	notation);	the	second	is	learning
scholars'	views	on	music	from	antiquity	to	the	present;	the	third	is	a	sub-topic	of	musicology	that	"seeks	to	define	processes	and	general	principles	in	music".	The	musicological	approach	to	theory	differs	from	music	analysis	"in	that	it	takes	as	its	starting-point	not	the	individual	work	or	performance	but	the	fundamental	materials	from	which	it	is
built."[1]	Music	theory	is	frequently	concerned	with	describing	how	musicians	and	composers	make	music,	including	tuning	systems	and	composition	methods	among	other	topics.	Because	of	the	ever-expanding	conception	of	what	constitutes	music,	a	more	inclusive	definition	could	be	the	consideration	of	any	sonic	phenomena,	including	silence.	This
is	not	an	absolute	guideline,	however;	for	example,	the	study	of	"music"	in	the	Quadrivium	liberal	arts	university	curriculum,	that	was	common	in	medieval	Europe,	was	an	abstract	system	of	proportions	that	was	carefully	studied	at	a	distance	from	actual	musical	practice.[n	1]	But	this	medieval	discipline	became	the	basis	for	tuning	systems	in	later
centuries	and	is	generally	included	in	modern	scholarship	on	the	history	of	music	theory.[n	2]	Music	theory	as	a	practical	discipline	encompasses	the	methods	and	concepts	that	composers	and	other	musicians	use	in	creating	and	performing	music.	The	development,	preservation,	and	transmission	of	music	theory	in	this	sense	may	be	found	in	oral	and
written	music-making	traditions,	musical	instruments,	and	other	artifacts.	For	example,	ancient	instruments	from	prehistoric	sites	around	the	world	reveal	details	about	the	music	they	produced	and	potentially	something	of	the	musical	theory	that	might	have	been	used	by	their	makers.	In	ancient	and	living	cultures	around	the	world,	the	deep	and
long	roots	of	music	theory	are	visible	in	instruments,	oral	traditions,	and	current	music-making.	Many	cultures	have	also	considered	music	theory	in	more	formal	ways	such	as	written	treatises	and	music	notation.	Practical	and	scholarly	traditions	overlap,	as	many	practical	treatises	about	music	place	themselves	within	a	tradition	of	other	treatises,
which	are	cited	regularly	just	as	scholarly	writing	cites	earlier	research.	In	modern	academia,	music	theory	is	a	subfield	of	musicology,	the	wider	study	of	musical	cultures	and	history.	Guido	Adler,	however,	in	one	of	the	texts	that	founded	musicology	in	the	late	19th	century,	wrote	that	"the	science	of	music	originated	at	the	same	time	as	the	art	of
sounds",[3]	where	"the	science	of	music"	(Musikwissenschaft)	obviously	meant	"music	theory".	Adler	added	that	music	only	could	exist	when	one	began	measuring	pitches	and	comparing	them	to	each	other.	He	concluded	that	"all	people	for	which	one	can	speak	of	an	art	of	sounds	also	have	a	science	of	sounds".[4]	One	must	deduce	that	music	theory
exists	in	all	musical	cultures	of	the	world.	Music	theory	is	often	concerned	with	abstract	musical	aspects	such	as	tuning	and	tonal	systems,	scales,	consonance	and	dissonance,	and	rhythmic	relationships.	There	is	also	a	body	of	theory	concerning	practical	aspects,	such	as	the	creation	or	the	performance	of	music,	orchestration,	ornamentation,
improvisation,	and	electronic	sound	production.[5]	A	person	who	researches	or	teaches	music	theory	is	a	music	theorist.	University	study,	typically	to	the	MA	or	PhD	level,	is	required	to	teach	as	a	tenure-track	music	theorist	in	a	US	or	Canadian	university.	Methods	of	analysis	include	mathematics,	graphic	analysis,	and	especially	analysis	enabled	by
western	music	notation.	Comparative,	descriptive,	statistical,	and	other	methods	are	also	used.	Music	theory	textbooks,	especially	in	the	United	States	of	America,	often	include	elements	of	musical	acoustics,	considerations	of	musical	notation,	and	techniques	of	tonal	composition	(harmony	and	counterpoint),	among	other	topics.	Further	information:
History	of	music	Further	information:	Ancient	music	See	also:	Music	of	Mesopotamia	Several	surviving	Sumerian	and	Akkadian	clay	tablets	include	musical	information	of	a	theoretical	nature,	mainly	lists	of	intervals	and	tunings.[6]	The	scholar	Sam	Mirelman	reports	that	the	earliest	of	these	texts	dates	from	before	1500	BCE,	a	millennium	earlier
than	surviving	evidence	from	any	other	culture	of	comparable	musical	thought.	Further,	"All	the	Mesopotamian	texts	[about	music]	are	united	by	the	use	of	a	terminology	for	music	that,	according	to	the	approximate	dating	of	the	texts,	was	in	use	for	over	1,000	years."[7]	See	also:	Music	of	China	and	Chinese	musicology	Much	of	Chinese	music	history
and	theory	remains	unclear.[8]	Chinese	theory	starts	from	numbers,	the	main	musical	numbers	being	twelve,	five	and	eight.	Twelve	refers	to	the	number	of	pitches	on	which	the	scales	can	be	constructed,	Five	refers	to	the	Pentatonic	Scale	(primarily	uses	a	5-note	scale),	And	Eight	refers	to	the	eight	categories	of	Chinese	Music	Instruments;	classified
by	the	material	they	are	made	from:	(Metal,	Stone,	Silk,	Bamboo,	Gourd,	Clay,	Leather,	and	Wood).	The	Lüshi	chunqiu	from	about	238	BCE	recalls	the	legend	of	Ling	Lun.	On	order	of	the	Yellow	Emperor,	Ling	Lun	collected	twelve	bamboo	lengths	with	thick	and	even	nodes.	Blowing	on	one	of	these	like	a	pipe,	he	found	its	sound	agreeable	and	named
it	huangzhong,	the	"Yellow	Bell."	He	then	heard	phoenixes	singing.	The	male	and	female	phoenix	each	sang	six	tones.	Ling	Lun	cut	his	bamboo	pipes	to	match	the	pitches	of	the	phoenixes,	producing	twelve	pitch	pipes	in	two	sets:	six	from	the	male	phoenix	and	six	from	the	female:	these	were	called	the	lülü	or	later	the	shierlü.[9]	Apart	from	technical
and	structural	aspects,	ancient	Chinese	music	theory	also	discusses	topics	such	as	the	nature	and	functions	of	music.	The	Yueji	("Record	of	music",	c1st	and	2nd	centuries	BCE),	for	example,	manifests	Confucian	moral	theories	of	understanding	music	in	its	social	context.	Studied	and	implemented	by	Confucian	scholar-officials	[...],	these	theories
helped	form	a	musical	Confucianism	that	overshadowed	but	did	not	erase	rival	approaches.	These	include	the	assertion	of	Mozi	(c.	468	–	c.	376	BCE)	that	music	wasted	human	and	material	resources,	and	Laozi's	claim	that	the	greatest	music	had	no	sounds.	[...]	Even	the	music	of	the	qin	zither,	a	genre	closely	affiliated	with	Confucian	scholar-officials,
includes	many	works	with	Daoist	references,	such	as	Tianfeng	huanpei	("Heavenly	Breeze	and	Sounds	of	Jade	Pendants").[8]	See	also:	Music	of	India	The	Samaveda	and	Yajurveda	(c.	1200	–	1000	BCE)	are	among	the	earliest	testimonies	of	Indian	music,	but	properly	speaking,	they	contain	no	theory.	The	Natya	Shastra,	written	between	200	BCE	to
200	CE,	discusses	intervals	(Śrutis),	scales	(Grāmas),	consonances	and	dissonances,	classes	of	melodic	structure	(Mūrchanās,	modes?),	melodic	types	(Jātis),	instruments,	etc.[10]	See	also:	Musical	system	of	ancient	Greece	and	List	of	music	theorists	§	Antiquity	Early	preserved	Greek	writings	on	music	theory	include	two	types	of	works:[11]	technical
manuals	describing	the	Greek	musical	system	including	notation,	scales,	consonance	and	dissonance,	rhythm,	and	types	of	musical	compositions;	treatises	on	the	way	in	which	music	reveals	universal	patterns	of	order	leading	to	the	highest	levels	of	knowledge	and	understanding.	Several	names	of	theorists	are	known	before	these	works,	including
Pythagoras	(c. 570	~	c. 495	BCE),	Philolaus	(c. 470	~	(c. 385	BCE),	Archytas	(428–347	BCE),	and	others.	Works	of	the	first	type	(technical	manuals)	include	Anonymous	(erroneously	attributed	to	Euclid)	(1989)	[4th–3rd	century	BCE].	Barker,	Andrew	(ed.).	Κατατομή	κανόνος	[Division	of	the	Canon].	Greek	Musical	Writings.	Vol.	2:	Harmonic	and
Acoustic	Theory.	Cambridge,	UK:	Cambridge	University	Press.	pp.	191–208.	English	trans.	Theon	of	Smyrna.	Τωv	κατά	τό	μαθηματικόν	χρησίμων	είς	τήν	Πλάτωνος	άνάγνωσις	[On	the	Mathematics	Useful	for	Understanding	Plato]	(in	Greek).	115–140	CE.	Nicomachus	of	Gerasa.	Άρμονικόν	έγχειρίδιον	[Manual	of	Harmonics].	100–150	CE.	Cleonides.
Είσαγωγή	άρμονική	[Introduction	to	Harmonics]	(in	Greek).	2nd	century	CE.	Gaudentius.	Άρμονική	είσαγωγή	[Harmonic	Introduction]	(in	Greek).	3rd	or	4th	century	CE.	Bacchius	Geron.	Είσαγωγή	τέχνης	μουσικής	[Introduction	to	the	Art	of	Music].	4th	century	CE	or	later.	Alypius	of	Alexandria.	Είσαγωγή	μουσική	[Introduction	to	Music]	(in	Greek).
4th–5th	century	CE.	More	philosophical	treatises	of	the	second	type	include	Aristoxenus.	Άρμονικά	στοιχεία	[Harmonic	Elements]	(in	Greek).	375~360	BCE,	before	320	BCE.	Aristoxenus.	Ρυθμικά	στοιχεία	[Rhythmic	Elements]	(in	Greek).	Ptolemaios	(Πτολεμαίος),	Claudius.	Άρμονικά	[Harmonics]	(in	Greek).	127–148	CE.	Porphyrius.	Είς	τά	άρμονικά
Πτολεμαίον	ύπόμνημα	[On	Ptolemy's	Harmonics]	(in	Greek).	c. 232~233	–	c. 305	CE.	See	also:	List	of	music	theorists	§	Post-classical,	and	List	of	medieval	music	theorists	The	pipa	instrument	carried	with	it	a	theory	of	musical	modes	that	subsequently	led	to	the	Sui	and	Tang	theory	of	84	musical	modes.[8]	Medieval	Arabic	music	theorists	include:[n	3]
Abū	Yūsuf	Ya'qūb	al-Kindi	(Bagdad,	873	CE),	who	uses	the	first	twelve	letters	of	the	alphabet	to	describe	the	twelve	frets	on	five	strings	of	the	oud,	producing	a	chromatic	scale	of	25	degrees.[12]	[Yaḥyā	ibn]	al-Munajjim	(Baghdad,	856–912),	author	of	Risāla	fī	al-mūsīqī	("Treatise	on	music",	MS	GB-Lbl	Oriental	2361)	which	describes	a	Pythagorean
tuning	of	the	oud	and	a	system	of	eight	modes	perhaps	inspired	by	Ishaq	al-Mawsili	(767–850).[13]	Abū	n-Nașr	Muḥammad	al-Fārābi	(Persia,	872?	–	Damas,	950	or	951	CE),	author	of	Kitab	al-Musiqa	al-Kabir	("The	Great	Book	of	Music").[14]	'Ali	ibn	al-Husayn	ul-Isfahānī	(897–967),	known	as	Abu	al-Faraj	al-Isfahani,	author	of	Kitāb	al-Aghānī	("The
Book	of	Songs").	Abū	'Alī	al-Ḥusayn	ibn	ʿAbd-Allāh	ibn	Sīnā,	known	as	Avicenna	(c. 980	–	1037),	whose	contribution	to	music	theory	consists	mainly	in	Chapter	12	of	the	section	on	mathematics	of	his	Kitab	Al-Shifa	("The	Book	of	Healing").[15]	al-Ḥasan	ibn	Aḥmad	ibn	'Ali	al-Kātib,	author	of	Kamāl	adab	al	Ghinā'	("The	Perfection	of	Musical	Knowledge"),
copied	in	1225	(Istanbul,	Topkapi	Museum,	Ms	1727).[16]	Safi	al-Din	al-Urmawi	(1216–1294	CE),	author	of	the	Kitabu	al-Adwār	("Treatise	of	musical	cycles")	and	ar-Risālah	aš-Šarafiyyah	("Epistle	to	Šaraf").[17]	Mubārak	Šāh,	commentator	of	Safi	al-Din's	Kitāb	al-Adwār	(British	Museum,	Ms	823).[18]	Anon.	LXI,	Anonymous	commentary	on	Safi	al-
Din's	Kitāb	al-Adwār.[19]	Shams	al-dῑn	al-Saydᾱwῑ	Al-Dhahabῑ	(14th	century	CE	(?)),	music	theorist.	Author	of	Urjῡza	fi'l-mῡsῑqᾱ	("A	Didactic	Poem	on	Music").[20]	The	Latin	treatise	De	institutione	musica	by	the	Roman	philosopher	Boethius	(written	c.	500,	translated	as	Fundamentals	of	Music[2])	was	a	touchstone	for	other	writings	on	music	in
medieval	Europe.	Boethius	represented	Classical	authority	on	music	during	the	Middle	Ages,	as	the	Greek	writings	on	which	he	based	his	work	were	not	read	or	translated	by	later	Europeans	until	the	15th	century.[21]	This	treatise	carefully	maintains	distance	from	the	actual	practice	of	music,	focusing	mostly	on	the	mathematical	proportions
involved	in	tuning	systems	and	on	the	moral	character	of	particular	modes.	Several	centuries	later,	treatises	began	to	appear	which	dealt	with	the	actual	composition	of	pieces	of	music	in	the	plainchant	tradition.[22]	At	the	end	of	the	ninth	century,	Hucbald	worked	towards	more	precise	pitch	notation	for	the	neumes	used	to	record	plainchant.	Guido
d'Arezzo	wrote	a	letter	to	Michael	of	Pomposa	in	1028,	entitled	Epistola	de	ignoto	cantu,[23]	in	which	he	introduced	the	practice	of	using	syllables	to	describe	notes	and	intervals.	This	was	the	source	of	the	hexachordal	solmization	that	was	to	be	used	until	the	end	of	the	Middle	Ages.	Guido	also	wrote	about	emotional	qualities	of	the	modes,	the	phrase
structure	of	plainchant,	the	temporal	meaning	of	the	neumes,	etc.;	his	chapters	on	polyphony	"come	closer	to	describing	and	illustrating	real	music	than	any	previous	account"	in	the	Western	tradition.[21]	During	the	thirteenth	century,	a	new	rhythm	system	called	mensural	notation	grew	out	of	an	earlier,	more	limited	method	of	notating	rhythms	in
terms	of	fixed	repetitive	patterns,	the	so-called	rhythmic	modes,	which	were	developed	in	France	around	1200.	An	early	form	of	mensural	notation	was	first	described	and	codified	in	the	treatise	Ars	cantus	mensurabilis	("The	art	of	measured	chant")	by	Franco	of	Cologne	(c.	1280).	Mensural	notation	used	different	note	shapes	to	specify	different
durations,	allowing	scribes	to	capture	rhythms	which	varied	instead	of	repeating	the	same	fixed	pattern;	it	is	a	proportional	notation,	in	the	sense	that	each	note	value	is	equal	to	two	or	three	times	the	shorter	value,	or	half	or	a	third	of	the	longer	value.	This	same	notation,	transformed	through	various	extensions	and	improvements	during	the
Renaissance,	forms	the	basis	for	rhythmic	notation	in	European	classical	music	today.	Bāqiyā	Nāyinῑ	(Uzbekistan,	17th	century	CE),	Uzbek	author	and	music	theorist.	Author	of	Zamzama	e	wahdat-i-mῡsῑqῑ	["The	Chanting	of	Unity	in	Music"].[20]	Baron	Francois	Rodolphe	d'Erlanger	(Tunis,	Tunisia,	1910–1932	CE),	French	musicologist.	Author	of	La
musique	arabe	and	Ta'rῑkh	al-mῡsῑqᾱ	al-arabiyya	wa-usῡluha	wa-tatawwurᾱtuha	["A	History	of	Arabian	Music,	its	principles	and	its	Development"]	D'Erlanger	divulges	that	the	Arabic	music	scale	is	derived	from	the	Greek	music	scale,	and	that	Arabic	music	is	connected	to	certain	features	of	Arabic	culture,	such	as	astrology.[20]	Renaissance	Further
information:	List	of	music	theorists	§	15th	and	16th	centuries	Baroque	Further	information:	List	of	music	theorists	§	17th	century	Further	information:	List	of	music	theorists	§	18th	century	1750–1900	As	Western	musical	influence	spread	throughout	the	world	in	the	1800s,	musicians	adopted	Western	theory	as	an	international	standard—but	other
theoretical	traditions	in	both	textual	and	oral	traditions	remain	in	use.	For	example,	the	long	and	rich	musical	traditions	unique	to	ancient	and	current	cultures	of	Africa	are	primarily	oral,	but	describe	specific	forms,	genres,	performance	practices,	tunings,	and	other	aspects	of	music	theory.[24][25]	Sacred	harp	music	uses	a	different	kind	of	scale	and
theory	in	practice.	The	music	focuses	on	the	solfege	"fa,	sol,	la"	on	the	music	scale.	Sacred	Harp	also	employs	a	different	notation	involving	"shape	notes",	or	notes	that	are	shaped	to	correspond	to	a	certain	solfege	syllable	on	the	music	scale.	Sacred	Harp	music	and	its	music	theory	originated	with	Reverend	Thomas	Symmes	in	1720,	where	he
developed	a	system	for	"singing	by	note"	to	help	his	church	members	with	note	accuracy.[26]	Further	information:	List	of	music	theorists	§	19th	century	See	also:	List	of	music	theorists	§	20th	century,	and	List	of	music	theorists	§	21st	century	Main	article:	Aspect	of	music	Music	is	composed	of	aural	phenomena;	"music	theory"	considers	how	those
phenomena	apply	in	music.	Music	theory	considers	melody,	rhythm,	counterpoint,	harmony,	form,	tonal	systems,	scales,	tuning,	intervals,	consonance,	dissonance,	durational	proportions,	the	acoustics	of	pitch	systems,	composition,	performance,	orchestration,	ornamentation,	improvisation,	electronic	sound	production,	etc.[27]	Main	article:	Pitch
(music)	Middle	C	(261.626	Hz)	Pitch	is	the	lowness	or	highness	of	a	tone,	for	example	the	difference	between	middle	C	and	a	higher	C.	The	frequency	of	the	sound	waves	producing	a	pitch	can	be	measured	precisely,	but	the	perception	of	pitch	is	more	complex	because	single	notes	from	natural	sources	are	usually	a	complex	mix	of	many	frequencies.
Accordingly,	theorists	often	describe	pitch	as	a	subjective	sensation	rather	than	an	objective	measurement	of	sound.[28]	Specific	frequencies	are	often	assigned	letter	names.	Today	most	orchestras	assign	concert	A	(the	A	above	middle	C	on	the	piano)	to	the	frequency	of	440	Hz.	This	assignment	is	somewhat	arbitrary;	for	example,	in	1859	France,	the
same	A	was	tuned	to	435	Hz.	Such	differences	can	have	a	noticeable	effect	on	the	timbre	of	instruments	and	other	phenomena.	Thus,	in	historically	informed	performance	of	older	music,	tuning	is	often	set	to	match	the	tuning	used	in	the	period	when	it	was	written.	Additionally,	many	cultures	do	not	attempt	to	standardize	pitch,	often	considering	that
it	should	be	allowed	to	vary	depending	on	genre,	style,	mood,	etc.	The	difference	in	pitch	between	two	notes	is	called	an	interval.	The	most	basic	interval	is	the	unison,	which	is	simply	two	notes	of	the	same	pitch.	The	octave	interval	is	two	pitches	that	are	either	double	or	half	the	frequency	of	one	another.	The	unique	characteristics	of	octaves	gave
rise	to	the	concept	of	pitch	class:	pitches	of	the	same	letter	name	that	occur	in	different	octaves	may	be	grouped	into	a	single	"class"	by	ignoring	the	difference	in	octave.	For	example,	a	high	C	and	a	low	C	are	members	of	the	same	pitch	class—the	class	that	contains	all	C's.[29]	Musical	tuning	systems,	or	temperaments,	determine	the	precise	size	of
intervals.	Tuning	systems	vary	widely	within	and	between	world	cultures.	In	Western	culture,	there	have	long	been	several	competing	tuning	systems,	all	with	different	qualities.	Internationally,	the	system	known	as	equal	temperament	is	most	commonly	used	today	because	it	is	considered	the	most	satisfactory	compromise	that	allows	instruments	of
fixed	tuning	(e.g.	the	piano)	to	sound	acceptably	in	tune	in	all	keys.	Main	articles:	Musical	scale	and	Musical	mode	A	pattern	of	whole	and	half	steps	in	the	Ionian	mode	or	major	scale	on	C	Notes	can	be	arranged	in	a	variety	of	scales	and	modes.	Western	music	theory	generally	divides	the	octave	into	a	series	of	twelve	pitches,	called	a	chromatic	scale,
within	which	the	interval	between	adjacent	tones	is	called	a	semitone,	or	half	step.	Selecting	tones	from	this	set	of	12	and	arranging	them	in	patterns	of	semitones	and	whole	tones	creates	other	scales.[30]	The	most	commonly	encountered	scales	are	the	seven-toned	major,	the	harmonic	minor,	the	melodic	minor,	and	the	natural	minor.	Other
examples	of	scales	are	the	octatonic	scale	and	the	pentatonic	or	five-tone	scale,	which	is	common	in	folk	music	and	blues.	Non-Western	cultures	often	use	scales	that	do	not	correspond	with	an	equally	divided	twelve-tone	division	of	the	octave.	For	example,	classical	Ottoman,	Persian,	Indian	and	Arabic	musical	systems	often	make	use	of	multiples	of
quarter	tones	(half	the	size	of	a	semitone,	as	the	name	indicates),	for	instance	in	'neutral'	seconds	(three	quarter	tones)	or	'neutral'	thirds	(seven	quarter	tones)—they	do	not	normally	use	the	quarter	tone	itself	as	a	direct	interval.[30]	In	traditional	Western	notation,	the	scale	used	for	a	composition	is	usually	indicated	by	a	key	signature	at	the
beginning	to	designate	the	pitches	that	make	up	that	scale.	As	the	music	progresses,	the	pitches	used	may	change	and	introduce	a	different	scale.	Music	can	be	transposed	from	one	scale	to	another	for	various	purposes,	often	to	accommodate	the	range	of	a	vocalist.	Such	transposition	raises	or	lowers	the	overall	pitch	range,	but	preserves	the
intervallic	relationships	of	the	original	scale.	For	example,	transposition	from	the	key	of	C	major	to	D	major	raises	all	pitches	of	the	scale	of	C	major	equally	by	a	whole	tone.	Since	the	interval	relationships	remain	unchanged,	transposition	may	be	unnoticed	by	a	listener,	however	other	qualities	may	change	noticeably	because	transposition	changes
the	relationship	of	the	overall	pitch	range	compared	to	the	range	of	the	instruments	or	voices	that	perform	the	music.	This	often	affects	the	music's	overall	sound,	as	well	as	having	technical	implications	for	the	performers.[31]	The	interrelationship	of	the	keys	most	commonly	used	in	Western	tonal	music	is	conveniently	shown	by	the	circle	of	fifths.
Unique	key	signatures	are	also	sometimes	devised	for	a	particular	composition.	During	the	Baroque	period,	emotional	associations	with	specific	keys,	known	as	the	doctrine	of	the	affections,	were	an	important	topic	in	music	theory,	but	the	unique	tonal	colorings	of	keys	that	gave	rise	to	that	doctrine	were	largely	erased	with	the	adoption	of	equal
temperament.	However,	many	musicians	continue	to	feel	that	certain	keys	are	more	appropriate	to	certain	emotions	than	others.	Indian	classical	music	theory	continues	to	strongly	associate	keys	with	emotional	states,	times	of	day,	and	other	extra-musical	concepts	and	notably,	does	not	employ	equal	temperament.	Main	article:	Consonance	and
dissonance	Perfect	octave,	a	consonant	intervalMinor	second,	a	dissonant	interval	Consonance	and	dissonance	are	subjective	qualities	of	the	sonority	of	intervals	that	vary	widely	in	different	cultures	and	over	the	ages.	Consonance	(or	concord)	is	the	quality	of	an	interval	or	chord	that	seems	stable	and	complete	in	itself.	Dissonance	(or	discord)	is	the
opposite	in	that	it	feels	incomplete	and	"wants	to"	resolve	to	a	consonant	interval.	Dissonant	intervals	seem	to	clash.	Consonant	intervals	seem	to	sound	comfortable	together.	Commonly,	perfect	fourths,	fifths,	and	octaves	and	all	major	and	minor	thirds	and	sixths	are	considered	consonant.	All	others	are	dissonant	to	a	greater	or	lesser	degree.[32]
Context	and	many	other	aspects	can	affect	apparent	dissonance	and	consonance.	For	example,	in	a	Debussy	prelude,	a	major	second	may	sound	stable	and	consonant,	while	the	same	interval	may	sound	dissonant	in	a	Bach	fugue.	In	the	Common	practice	era,	the	perfect	fourth	is	considered	dissonant	when	not	supported	by	a	lower	third	or	fifth.	Since
the	early	20th	century,	Arnold	Schoenberg's	concept	of	"emancipated"	dissonance,	in	which	traditionally	dissonant	intervals	can	be	treated	as	"higher,"	more	remote	consonances,	has	become	more	widely	accepted.[32]	Main	article:	Rhythm	Metric	levels:	beat	level	shown	in	middle	with	division	levels	above	and	multiple	levels	below	Rhythm	is
produced	by	the	sequential	arrangement	of	sounds	and	silences	in	time.	Meter	measures	music	in	regular	pulse	groupings,	called	measures	or	bars.	The	time	signature	or	meter	signature	specifies	how	many	beats	are	in	a	measure,	and	which	value	of	written	note	is	counted	or	felt	as	a	single	beat.	Through	increased	stress,	or	variations	in	duration	or
articulation,	particular	tones	may	be	accented.	There	are	conventions	in	most	musical	traditions	for	regular	and	hierarchical	accentuation	of	beats	to	reinforce	a	given	meter.	Syncopated	rhythms	contradict	those	conventions	by	accenting	unexpected	parts	of	the	beat.[33]	Playing	simultaneous	rhythms	in	more	than	one	time	signature	is	called
polyrhythm.[34]	In	recent	years,	rhythm	and	meter	have	become	an	important	area	of	research	among	music	scholars.	The	most	highly	cited	of	these	recent	scholars	are	Maury	Yeston,[35]	Fred	Lerdahl	and	Ray	Jackendoff,[36]	Jonathan	Kramer,[37]	and	Justin	London.[38]	Main	article:	Melody	"Pop	Goes	the	Weasel"	melody[39]	A	melody	is	a	group	of
musical	sounds	in	agreeable	succession	or	arrangement.[40]	Because	melody	is	such	a	prominent	aspect	in	so	much	music,	its	construction	and	other	qualities	are	a	primary	interest	of	music	theory.	The	basic	elements	of	melody	are	pitch,	duration,	rhythm,	and	tempo.	The	tones	of	a	melody	are	usually	drawn	from	pitch	systems	such	as	scales	or
modes.	Melody	may	consist,	to	increasing	degree,	of	the	figure,	motive,	semi-phrase,	antecedent	and	consequent	phrase,	and	period	or	sentence.	The	period	may	be	considered	the	complete	melody,	however	some	examples	combine	two	periods,	or	use	other	combinations	of	constituents	to	create	larger	form	melodies.[41]	Main	article:	Chord	(music)
C	major	triad	represented	in	staff	notation.Play	in	just	intonationPlay	in	Equal	temperamentPlay	in	1/4-comma	meantonePlay	in	Young	temperamentPlay	in	Pythagorean	tuning	A	chord,	in	music,	is	any	harmonic	set	of	three	or	more	notes	that	is	heard	as	if	sounding	simultaneously.[42]: pp.	67, 359 [43]: p.	63 	These	need	not	actually	be	played	together:
arpeggios	and	broken	chords	may,	for	many	practical	and	theoretical	purposes,	constitute	chords.	Chords	and	sequences	of	chords	are	frequently	used	in	modern	Western,	West	African,[44]	and	Oceanian[45]	music,	whereas	they	are	absent	from	the	music	of	many	other	parts	of	the	world.[46]: p.	15 	The	most	frequently	encountered	chords	are	triads,
so	called	because	they	consist	of	three	distinct	notes:	further	notes	may	be	added	to	give	seventh	chords,	extended	chords,	or	added	tone	chords.	The	most	common	chords	are	the	major	and	minor	triads	and	then	the	augmented	and	diminished	triads.	The	descriptions	major,	minor,	augmented,	and	diminished	are	sometimes	referred	to	collectively	as
chordal	quality.	Chords	are	also	commonly	classed	by	their	root	note—so,	for	instance,	the	chord	C	major	may	be	described	as	a	triad	of	major	quality	built	on	the	note	C.	Chords	may	also	be	classified	by	inversion,	the	order	in	which	the	notes	are	stacked.	A	series	of	chords	is	called	a	chord	progression.	Although	any	chord	may	in	principle	be
followed	by	any	other	chord,	certain	patterns	of	chords	have	been	accepted	as	establishing	key	in	common-practice	harmony.	To	describe	this,	chords	are	numbered,	using	Roman	numerals	(upward	from	the	key-note),[47]	per	their	diatonic	function.	Common	ways	of	notating	or	representing	chords[48]	in	western	music	other	than	conventional	staff
notation	include	Roman	numerals,	figured	bass	(much	used	in	the	Baroque	era),	chord	letters	(sometimes	used	in	modern	musicology),	and	various	systems	of	chord	charts	typically	found	in	the	lead	sheets	used	in	popular	music	to	lay	out	the	sequence	of	chords	so	that	the	musician	may	play	accompaniment	chords	or	improvise	a	solo.	Main	article:
Harmony	Barbershop	quartets,	such	as	this	US	Navy	group,	sing	4-part	pieces,	made	up	of	a	melody	line	(normally	the	second-highest	voice,	called	the	"lead")	and	3	harmony	parts.	In	music,	harmony	is	the	use	of	simultaneous	pitches	(tones,	notes),	or	chords.[46]: p.	15 	The	study	of	harmony	involves	chords	and	their	construction	and	chord
progressions	and	the	principles	of	connection	that	govern	them.[49]	Harmony	is	often	said	to	refer	to	the	"vertical"	aspect	of	music,	as	distinguished	from	melodic	line,	or	the	"horizontal"	aspect.[50]	Counterpoint,	which	refers	to	the	interweaving	of	melodic	lines,	and	polyphony,	which	refers	to	the	relationship	of	separate	independent	voices,	is	thus
sometimes	distinguished	from	harmony.[51]	In	popular	and	jazz	harmony,	chords	are	named	by	their	root	plus	various	terms	and	characters	indicating	their	qualities.	For	example,	a	lead	sheet	may	indicate	chords	such	as	C	major,	D	minor,	and	G	dominant	seventh.	In	many	types	of	music,	notably	Baroque,	Romantic,	modern,	and	jazz,	chords	are
often	augmented	with	"tensions".	A	tension	is	an	additional	chord	member	that	creates	a	relatively	dissonant	interval	in	relation	to	the	bass.	It	is	part	of	a	chord,	but	is	not	one	of	the	chord	tones	(1	3	5	7).	Typically,	in	the	classical	common	practice	period	a	dissonant	chord	(chord	with	tension)	"resolves"	to	a	consonant	chord.	Harmonization	usually
sounds	pleasant	to	the	ear	when	there	is	a	balance	between	the	consonant	and	dissonant	sounds.	In	simple	words,	that	occurs	when	there	is	a	balance	between	"tense"	and	"relaxed"	moments.[52][unreliable	source?]	Main	article:	Timbre	Spectrogram	of	the	first	second	of	an	E9	chord	played	on	a	Fender	Stratocaster	guitar	with	noiseless	pickups.
Below	is	the	E9	chord	audio:	Timbre,	sometimes	called	"color",	or	"tone	color,"	is	the	principal	phenomenon	that	allows	us	to	distinguish	one	instrument	from	another	when	both	play	at	the	same	pitch	and	volume,	a	quality	of	a	voice	or	instrument	often	described	in	terms	like	bright,	dull,	shrill,	etc.	It	is	of	considerable	interest	in	music	theory,
especially	because	it	is	one	component	of	music	that	has	as	yet,	no	standardized	nomenclature.	It	has	been	called	"...	the	psychoacoustician's	multidimensional	waste-basket	category	for	everything	that	cannot	be	labeled	pitch	or	loudness,"[53]	but	can	be	accurately	described	and	analyzed	by	Fourier	analysis	and	other	methods[54]	because	it	results
from	the	combination	of	all	sound	frequencies,	attack	and	release	envelopes,	and	other	qualities	that	a	tone	comprises.	Timbre	is	principally	determined	by	two	things:	(1)	the	relative	balance	of	overtones	produced	by	a	given	instrument	due	its	construction	(e.g.	shape,	material),	and	(2)	the	envelope	of	the	sound	(including	changes	in	the	overtone
structure	over	time).	Timbre	varies	widely	between	different	instruments,	voices,	and	to	lesser	degree,	between	instruments	of	the	same	type	due	to	variations	in	their	construction,	and	significantly,	the	performer's	technique.	The	timbre	of	most	instruments	can	be	changed	by	employing	different	techniques	while	playing.	For	example,	the	timbre	of
a	trumpet	changes	when	a	mute	is	inserted	into	the	bell,	the	player	changes	their	embouchure,	or	volume.[citation	needed]	A	voice	can	change	its	timbre	by	the	way	the	performer	manipulates	their	vocal	apparatus,	(e.g.	the	shape	of	the	vocal	cavity	or	mouth).	Musical	notation	frequently	specifies	alteration	in	timbre	by	changes	in	sounding
technique,	volume,	accent,	and	other	means.	These	are	indicated	variously	by	symbolic	and	verbal	instruction.	For	example,	the	word	dolce	(sweetly)	indicates	a	non-specific,	but	commonly	understood	soft	and	"sweet"	timbre.	Sul	tasto	instructs	a	string	player	to	bow	near	or	over	the	fingerboard	to	produce	a	less	brilliant	sound.	Cuivre	instructs	a
brass	player	to	produce	a	forced	and	stridently	brassy	sound.	Accent	symbols	like	marcato	(^)	and	dynamic	indications	(pp)	can	also	indicate	changes	in	timbre.[55]	This	section	does	not	cite	any	sources.	Please	help	improve	this	section	by	adding	citations	to	reliable	sources.	Unsourced	material	may	be	challenged	and	removed.	(July	2015)	(Learn
how	and	when	to	remove	this	message)	Main	article:	Dynamics	(music)	Illustration	of	hairpins	in	musical	notation	In	music,	"dynamics"	normally	refers	to	variations	of	intensity	or	volume,	as	may	be	measured	by	physicists	and	audio	engineers	in	decibels	or	phons.	In	music	notation,	however,	dynamics	are	not	treated	as	absolute	values,	but	as
relative	ones.	Because	they	are	usually	measured	subjectively,	there	are	factors	besides	amplitude	that	affect	the	performance	or	perception	of	intensity,	such	as	timbre,	vibrato,	and	articulation.	The	conventional	indications	of	dynamics	are	abbreviations	for	Italian	words	like	forte	(f)	for	loud	and	piano	(p)	for	soft.	These	two	basic	notations	are
modified	by	indications	including	mezzo	piano	(mp)	for	moderately	soft	(literally	"half	soft")	and	mezzo	forte	(mf)	for	moderately	loud,	sforzando	or	sforzato	(sfz)	for	a	surging	or	"pushed"	attack,	or	fortepiano	(fp)	for	a	loud	attack	with	a	sudden	decrease	to	a	soft	level.	The	full	span	of	these	markings	usually	range	from	a	nearly	inaudible
pianissississimo	(pppp)	to	a	loud-as-possible	fortissississimo	(ffff).	Greater	extremes	of	pppppp	and	fffff	and	nuances	such	as	p+	or	più	piano	are	sometimes	found.	Other	systems	of	indicating	volume	are	also	used	in	both	notation	and	analysis:	dB	(decibels),	numerical	scales,	colored	or	different	sized	notes,	words	in	languages	other	than	Italian,	and
symbols	such	as	those	for	progressively	increasing	volume	(crescendo)	or	decreasing	volume	(diminuendo	or	decrescendo),	often	called	"hairpins"	when	indicated	with	diverging	or	converging	lines	as	shown	in	the	graphic	above.	This	section	does	not	cite	any	sources.	Please	help	improve	this	section	by	adding	citations	to	reliable	sources.	Unsourced
material	may	be	challenged	and	removed.	(July	2015)	(Learn	how	and	when	to	remove	this	message)	Main	article:	Articulation	(music)	Examples	of	articulation	marks.	From	left	to	right:	staccato,	staccatissimo,	martellato,	accent,	tenuto.	Articulation	is	the	way	the	performer	sounds	notes.	For	example,	staccato	is	the	shortening	of	duration	compared
to	the	written	note	value,	legato	performs	the	notes	in	a	smoothly	joined	sequence	with	no	separation.	Articulation	is	often	described	rather	than	quantified,	therefore	there	is	room	to	interpret	how	to	execute	precisely	each	articulation.	For	example,	staccato	is	often	referred	to	as	"separated"	or	"detached"	rather	than	having	a	defined	or	numbered
amount	by	which	to	reduce	the	notated	duration.	Violin	players	use	a	variety	of	techniques	to	perform	different	qualities	of	staccato.	The	manner	in	which	a	performer	decides	to	execute	a	given	articulation	is	usually	based	on	the	context	of	the	piece	or	phrase,	but	many	articulation	symbols	and	verbal	instructions	depend	on	the	instrument	and
musical	period	(e.g.	viol,	wind;	classical,	baroque;	etc.).	There	is	a	set	of	articulations	that	most	instruments	and	voices	perform	in	common.	They	are—from	long	to	short:	legato	(smooth,	connected);	tenuto	(pressed	or	played	to	full	notated	duration);	marcato	(accented	and	detached);	staccato	("separated",	"detached");	martelé	(heavily	accented	or
"hammered").[contradictory]	Many	of	these	can	be	combined	to	create	certain	"in-between"	articulations.	For	example,	portato	is	the	combination	of	tenuto	and	staccato.	Some	instruments	have	unique	methods	by	which	to	produce	sounds,	such	as	spiccato	for	bowed	strings,	where	the	bow	bounces	off	the	string.	Main	article:	Musical	texture
Introduction	to	Sousa's	"Washington	Post	March,"	mm.	1–7	features	octave	doubling[56]	and	a	homorhythmic	texture	In	music,	texture	is	how	the	melodic,	rhythmic,	and	harmonic	materials	are	combined	in	a	composition,	thus	determining	the	overall	quality	of	the	sound	in	a	piece.	Texture	is	often	described	in	regard	to	the	density,	or	thickness,	and
range,	or	width,	between	lowest	and	highest	pitches,	in	relative	terms	as	well	as	more	specifically	distinguished	according	to	the	number	of	voices,	or	parts,	and	the	relationship	between	these	voices.	For	example,	a	thick	texture	contains	many	"layers"	of	instruments.	One	of	these	layers	could	be	a	string	section,	or	another	brass.	The	thickness	also	is
affected	by	the	number	and	the	richness	of	the	instruments	playing	the	piece.	The	thickness	varies	from	light	to	thick.	A	lightly	textured	piece	will	have	light,	sparse	scoring.	A	thickly	or	heavily	textured	piece	will	be	scored	for	many	instruments.	A	piece's	texture	may	be	affected	by	the	number	and	character	of	parts	playing	at	once,	the	timbre	of	the
instruments	or	voices	playing	these	parts	and	the	harmony,	tempo,	and	rhythms	used.[57]	The	types	categorized	by	number	and	relationship	of	parts	are	analyzed	and	determined	through	the	labeling	of	primary	textural	elements:	primary	melody,	secondary	melody,	parallel	supporting	melody,	static	support,	harmonic	support,	rhythmic	support,	and
harmonic	and	rhythmic	support.[58][incomplete	short	citation]	Common	types	included	monophonic	texture	(a	single	melodic	voice,	such	as	a	piece	for	solo	soprano	or	solo	flute),	biphonic	texture	(two	melodic	voices,	such	as	a	duo	for	bassoon	and	flute	in	which	the	bassoon	plays	a	drone	note	and	the	flute	plays	the	melody),	polyphonic	texture	and
homophonic	texture	(chords	accompanying	a	melody).[citation	needed]	A	musical	canon.	Encyclopaedia	Britannica	calls	a	"canon"	both	a	compositional	technique	and	a	musical	form.[59]	Main	article:	Musical	form	The	term	musical	form	(or	musical	architecture)	refers	to	the	overall	structure	or	plan	of	a	piece	of	music,	and	it	describes	the	layout	of	a
composition	as	divided	into	sections.[60]	In	the	tenth	edition	of	The	Oxford	Companion	to	Music,	Percy	Scholes	defines	musical	form	as	"a	series	of	strategies	designed	to	find	a	successful	mean	between	the	opposite	extremes	of	unrelieved	repetition	and	unrelieved	alteration."[61]	According	to	Richard	Middleton,	musical	form	is	"the	shape	or
structure	of	the	work."	He	describes	it	through	difference:	the	distance	moved	from	a	repeat;	the	latter	being	the	smallest	difference.	Difference	is	quantitative	and	qualitative:	how	far,	and	of	what	type,	different.	In	many	cases,	form	depends	on	statement	and	restatement,	unity	and	variety,	and	contrast	and	connection.[62]	Main	article:	Musical
expression	A	violinist	performing	Musical	expression	is	the	art	of	playing	or	singing	music	with	emotional	communication.	The	elements	of	music	that	comprise	expression	include	dynamic	indications,	such	as	forte	or	piano,	phrasing,	differing	qualities	of	timbre	and	articulation,	color,	intensity,	energy	and	excitement.	All	of	these	devices	can	be
incorporated	by	the	performer.	A	performer	aims	to	elicit	responses	of	sympathetic	feeling	in	the	audience,	and	to	excite,	calm	or	otherwise	sway	the	audience's	physical	and	emotional	responses.	Musical	expression	is	sometimes	thought	to	be	produced	by	a	combination	of	other	parameters,	and	sometimes	described	as	a	transcendent	quality	that	is
more	than	the	sum	of	measurable	quantities	such	as	pitch	or	duration.	Expression	on	instruments	can	be	closely	related	to	the	role	of	the	breath	in	singing,	and	the	voice's	natural	ability	to	express	feelings,	sentiment	and	deep	emotions.[clarification	needed]	Whether	these	can	somehow	be	categorized	is	perhaps	the	realm	of	academics,	who	view
expression	as	an	element	of	musical	performance	that	embodies	a	consistently	recognizable	emotion,	ideally	causing	a	sympathetic	emotional	response	in	its	listeners.[63]	The	emotional	content	of	musical	expression	is	distinct	from	the	emotional	content	of	specific	sounds	(e.g.,	a	startlingly-loud	'bang')	and	of	learned	associations	(e.g.,	a	national
anthem),	but	can	rarely	be	completely	separated	from	its	context.[citation	needed]	The	components	of	musical	expression	continue	to	be	the	subject	of	extensive	and	unresolved	dispute.[64][65][66][67][68][69]	Main	articles:	Musical	notation	and	Sheet	music	Tibetan	musical	score	from	the	19th	century	Musical	notation	is	the	written	or	symbolized
representation	of	music.	This	is	most	often	achieved	by	the	use	of	commonly	understood	graphic	symbols	and	written	verbal	instructions	and	their	abbreviations.	There	are	many	systems	of	music	notation	from	different	cultures	and	different	ages.	Traditional	Western	notation	evolved	during	the	Middle	Ages	and	remains	an	area	of	experimentation
and	innovation.[70]	In	the	2000s,	computer	file	formats	have	become	important	as	well.[71]	Spoken	language	and	hand	signs	are	also	used	to	symbolically	represent	music,	primarily	in	teaching.	In	standard	Western	music	notation,	tones	are	represented	graphically	by	symbols	(notes)	placed	on	a	staff	or	staves,	the	vertical	axis	corresponding	to	pitch
and	the	horizontal	axis	corresponding	to	time.	Note	head	shapes,	stems,	flags,	ties	and	dots	are	used	to	indicate	duration.	Additional	symbols	indicate	keys,	dynamics,	accents,	rests,	etc.	Verbal	instructions	from	the	conductor	are	often	used	to	indicate	tempo,	technique,	and	other	aspects.	In	Western	music,	a	range	of	different	music	notation	systems
are	used.	In	Western	Classical	music,	conductors	use	printed	scores	that	show	all	of	the	instruments'	parts	and	orchestra	members	read	parts	with	their	musical	lines	written	out.	In	popular	styles	of	music,	much	less	of	the	music	may	be	notated.	A	rock	band	may	go	into	a	recording	session	with	just	a	handwritten	chord	chart	indicating	the	song's
chord	progression	using	chord	names	(e.g.,	C	major,	D	minor,	G7,	etc.).	All	of	the	chord	voicings,	rhythms	and	accompaniment	figures	are	improvised	by	the	band	members.	The	scholarly	study	of	music	theory	in	the	twentieth	century	has	a	number	of	different	subfields,	each	of	which	takes	a	different	perspective	on	what	are	the	primary	phenomenon
of	interest	and	the	most	useful	methods	for	investigation.	Main	articles:	Musical	analysis,	Schenkerian	analysis,	and	Transformational	theory	Typically	a	given	work	is	analyzed	by	more	than	one	person	and	different	or	divergent	analyses	are	created.	For	instance,	the	first	two	bars	of	the	prelude	to	Claude	Debussy's	Pelléas	et	Melisande	are	analyzed
differently	by	Leibowitz,	Laloy,	van	Appledorn,	and	Christ.	Leibowitz	analyses	this	succession	harmonically	as	D	minor:I–VII–V,	ignoring	melodic	motion,	Laloy	analyses	the	succession	as	D:I–V,	seeing	the	G	in	the	second	measure	as	an	ornament,	and	both	van	Appledorn	and	Christ	analyse	the	succession	as	D:I–VII.	Play	Musical	analysis	is	the	attempt
to	answer	the	question	how	does	this	music	work?	The	method	employed	to	answer	this	question,	and	indeed	exactly	what	is	meant	by	the	question,	differs	from	analyst	to	analyst,	and	according	to	the	purpose	of	the	analysis.	According	to	Ian	Bent,	"analysis,	as	a	pursuit	in	its	own	right,	came	to	be	established	only	in	the	late	19th	century;	its
emergence	as	an	approach	and	method	can	be	traced	back	to	the	1750s.	However,	it	existed	as	a	scholarly	tool,	albeit	an	auxiliary	one,	from	the	Middle	Ages	onwards."[72][incomplete	short	citation]	Adolf	Bernhard	Marx	was	influential	in	formalising	concepts	about	composition	and	music	understanding	towards	the	second	half	of	the	19th	century.
The	principle	of	analysis	has	been	variously	criticized,	especially	by	composers,	such	as	Edgard	Varèse's	claim	that,	"to	explain	by	means	of	[analysis]	is	to	decompose,	to	mutilate	the	spirit	of	a	work".[73]	Schenkerian	analysis	is	a	method	of	musical	analysis	of	tonal	music	based	on	the	theories	of	Heinrich	Schenker	(1868–1935).	The	goal	of	a
Schenkerian	analysis	is	to	interpret	the	underlying	structure	of	a	tonal	work	and	to	help	reading	the	score	according	to	that	structure.	The	theory's	basic	tenets	can	be	viewed	as	a	way	of	defining	tonality	in	music.	A	Schenkerian	analysis	of	a	passage	of	music	shows	hierarchical	relationships	among	its	pitches,	and	draws	conclusions	about	the
structure	of	the	passage	from	this	hierarchy.	The	analysis	makes	use	of	a	specialized	symbolic	form	of	musical	notation	that	Schenker	devised	to	demonstrate	various	techniques	of	elaboration.	The	most	fundamental	concept	of	Schenker's	theory	of	tonality	may	be	that	of	tonal	space.[74]	The	intervals	between	the	notes	of	the	tonic	triad	form	a	tonal
space	that	is	filled	with	passing	and	neighbour	notes,	producing	new	triads	and	new	tonal	spaces,	open	for	further	elaborations	until	the	surface	of	the	work	(the	score)	is	reached.	Although	Schenker	himself	usually	presents	his	analyses	in	the	generative	direction,	starting	from	the	fundamental	structure	(Ursatz)	to	reach	the	score,	the	practice	of
Schenkerian	analysis	more	often	is	reductive,	starting	from	the	score	and	showing	how	it	can	be	reduced	to	its	fundamental	structure.	The	graph	of	the	Ursatz	is	arrhythmic,	as	is	a	strict-counterpoint	cantus	firmus	exercise.[75]	Even	at	intermediate	levels	of	the	reduction,	rhythmic	notation	(open	and	closed	noteheads,	beams	and	flags)	shows	not
rhythm	but	the	hierarchical	relationships	between	the	pitch-events.	Schenkerian	analysis	is	subjective.	There	is	no	mechanical	procedure	involved	and	the	analysis	reflects	the	musical	intuitions	of	the	analyst.[76]	The	analysis	represents	a	way	of	hearing	(and	reading)	a	piece	of	music.	Transformational	theory	is	a	branch	of	music	theory	developed	by
David	Lewin	in	the	1980s,	and	formally	introduced	in	his	1987	work,	Generalized	Musical	Intervals	and	Transformations.	The	theory,	which	models	musical	transformations	as	elements	of	a	mathematical	group,	can	be	used	to	analyze	both	tonal	and	atonal	music.	The	goal	of	transformational	theory	is	to	change	the	focus	from	musical	objects—such	as
the	"C	major	chord"	or	"G	major	chord"—to	relations	between	objects.	Thus,	instead	of	saying	that	a	C	major	chord	is	followed	by	G	major,	a	transformational	theorist	might	say	that	the	first	chord	has	been	"transformed"	into	the	second	by	the	"Dominant	operation."	(Symbolically,	one	might	write	"Dominant(C	major)	=	G	major.")	While	traditional
musical	set	theory	focuses	on	the	makeup	of	musical	objects,	transformational	theory	focuses	on	the	intervals	or	types	of	musical	motion	that	can	occur.	According	to	Lewin's	description	of	this	change	in	emphasis,	"[The	transformational]	attitude	does	not	ask	for	some	observed	measure	of	extension	between	reified	'points';	rather	it	asks:	'If	I	am	at	s
and	wish	to	get	to	t,	what	characteristic	gesture	should	I	perform	in	order	to	arrive	there?'"[77]	Further	information:	Music	psychology,	Fred	Lerdahl,	and	Ray	Jackendoff	Music	psychology	or	the	psychology	of	music	may	be	regarded	as	a	branch	of	both	psychology	and	musicology.	It	aims	to	explain	and	understand	musical	behavior	and	experience,
including	the	processes	through	which	music	is	perceived,	created,	responded	to,	and	incorporated	into	everyday	life.[78][79]	Modern	music	psychology	is	primarily	empirical;	its	knowledge	tends	to	advance	on	the	basis	of	interpretations	of	data	collected	by	systematic	observation	of	and	interaction	with	human	participants.	Music	psychology	is	a
field	of	research	with	practical	relevance	for	many	areas,	including	music	performance,	composition,	education,	criticism,	and	therapy,	as	well	as	investigations	of	human	aptitude,	skill,	intelligence,	creativity,	and	social	behavior.	Music	psychology	can	shed	light	on	non-psychological	aspects	of	musicology	and	musical	practice.	For	example,	it
contributes	to	music	theory	through	investigations	of	the	perception	and	computational	modelling	of	musical	structures	such	as	melody,	harmony,	tonality,	rhythm,	meter,	and	form.	Research	in	music	history	can	benefit	from	systematic	study	of	the	history	of	musical	syntax,	or	from	psychological	analyses	of	composers	and	compositions	in	relation	to
perceptual,	affective,	and	social	responses	to	their	music.	Main	articles:	Music	genre	and	Musical	technique	A	Classical	piano	trio	is	a	group	that	plays	chamber	music,	including	sonatas.	The	term	"piano	trio"	also	refers	to	works	composed	for	such	a	group.	A	music	genre	is	a	conventional	category	that	identifies	some	pieces	of	music	as	belonging	to	a
shared	tradition	or	set	of	conventions.[80]	It	is	to	be	distinguished	from	musical	form	and	musical	style,	although	in	practice	these	terms	are	sometimes	used	interchangeably.[81][failed	verification]	Music	can	be	divided	into	different	genres	in	many	different	ways.	The	artistic	nature	of	music	means	that	these	classifications	are	often	subjective	and
controversial,	and	some	genres	may	overlap.	There	are	even	varying	academic	definitions	of	the	term	genre	itself.	In	his	book	Form	in	Tonal	Music,	Douglass	M.	Green	distinguishes	between	genre	and	form.	He	lists	madrigal,	motet,	canzona,	ricercar,	and	dance	as	examples	of	genres	from	the	Renaissance	period.	To	further	clarify	the	meaning	of
genre,	Green	writes,	"Beethoven's	Op.	61	and	Mendelssohn's	Op.	64	are	identical	in	genre—both	are	violin	concertos—but	different	in	form.	However,	Mozart's	Rondo	for	Piano,	K.	511,	and	the	Agnus	Dei	from	his	Mass,	K.	317	are	quite	different	in	genre	but	happen	to	be	similar	in	form."[82]	Some,	like	Peter	van	der	Merwe,	treat	the	terms	genre	and
style	as	the	same,	saying	that	genre	should	be	defined	as	pieces	of	music	that	came	from	the	same	style	or	"basic	musical	language."[83]	Others,	such	as	Allan	F.	Moore,	state	that	genre	and	style	are	two	separate	terms,	and	that	secondary	characteristics	such	as	subject	matter	can	also	differentiate	between	genres.[84]	A	music	genre	or	subgenre
may	also	be	defined	by	the	musical	techniques,	the	style,	the	cultural	context,	and	the	content	and	spirit	of	the	themes.	Geographical	origin	is	sometimes	used	to	identify	a	music	genre,	though	a	single	geographical	category	will	often	include	a	wide	variety	of	subgenres.	Timothy	Laurie	argues	that	"since	the	early	1980s,	genre	has	graduated	from
being	a	subset	of	popular	music	studies	to	being	an	almost	ubiquitous	framework	for	constituting	and	evaluating	musical	research	objects".[85]	Musical	technique	is	the	ability	of	instrumental	and	vocal	musicians	to	exert	optimal	control	of	their	instruments	or	vocal	cords	to	produce	precise	musical	effects.	Improving	technique	generally	entails
practicing	exercises	that	improve	muscular	sensitivity	and	agility.	To	improve	technique,	musicians	often	practice	fundamental	patterns	of	notes	such	as	the	natural,	minor,	major,	and	chromatic	scales,	minor	and	major	triads,	dominant	and	diminished	sevenths,	formula	patterns	and	arpeggios.	For	example,	triads	and	sevenths	teach	how	to	play



chords	with	accuracy	and	speed.	Scales	teach	how	to	move	quickly	and	gracefully	from	one	note	to	another	(usually	by	step).	Arpeggios	teach	how	to	play	broken	chords	over	larger	intervals.	Many	of	these	components	of	music	are	found	in	compositions,	for	example,	a	scale	is	a	very	common	element	of	classical	and	romantic	era	compositions.
[citation	needed]	Heinrich	Schenker	argued	that	musical	technique's	"most	striking	and	distinctive	characteristic"	is	repetition.[86]	Works	known	as	études	(meaning	"study")	are	also	frequently	used	for	the	improvement	of	technique.	Main	article:	Music	and	mathematics	Music	theorists	sometimes	use	mathematics	to	understand	music,	and	although
music	has	no	axiomatic	foundation	in	modern	mathematics,	mathematics	is	"the	basis	of	sound"	and	sound	itself	"in	its	musical	aspects...	exhibits	a	remarkable	array	of	number	properties",	simply	because	nature	itself	"is	amazingly	mathematical".[87]	The	attempt	to	structure	and	communicate	new	ways	of	composing	and	hearing	music	has	led	to
musical	applications	of	set	theory,	abstract	algebra	and	number	theory.	Some	composers	have	incorporated	the	golden	ratio	and	Fibonacci	numbers	into	their	work.[88][89]	There	is	a	long	history	of	examining	the	relationships	between	music	and	mathematics.	Though	ancient	Chinese,	Egyptians	and	Mesopotamians	are	known	to	have	studied	the
mathematical	principles	of	sound,[90]	the	Pythagoreans	(in	particular	Philolaus	and	Archytas)[91]	of	ancient	Greece	were	the	first	researchers	known	to	have	investigated	the	expression	of	musical	scales	in	terms	of	numerical	ratios.	The	first	16	harmonics,	their	names	and	frequencies,	showing	the	exponential	nature	of	the	octave	and	the	simple
fractional	nature	of	non-octave	harmonics	In	the	modern	era,	musical	set	theory	uses	the	language	of	mathematical	set	theory	in	an	elementary	way	to	organize	musical	objects	and	describe	their	relationships.	To	analyze	the	structure	of	a	piece	of	(typically	atonal)	music	using	musical	set	theory,	one	usually	starts	with	a	set	of	tones,	which	could	form
motives	or	chords.	By	applying	simple	operations	such	as	transposition	and	inversion,	one	can	discover	deep	structures	in	the	music.	Operations	such	as	transposition	and	inversion	are	called	isometries	because	they	preserve	the	intervals	between	tones	in	a	set.	Expanding	on	the	methods	of	musical	set	theory,	some	theorists	have	used	abstract
algebra	to	analyze	music.	For	example,	the	pitch	classes	in	an	equally	tempered	octave	form	an	abelian	group	with	12	elements.	It	is	possible	to	describe	just	intonation	in	terms	of	a	free	abelian	group.[92]	Tone	row	from	Alban	Berg's	Lyric	Suite,	movement	I	Further	information:	Serialism,	Set	theory	(music),	Arnold	Schoenberg,	Milton	Babbitt,	David
Lewin,	and	Allen	Forte	In	music	theory,	serialism	is	a	method	or	technique	of	composition	that	uses	a	series	of	values	to	manipulate	different	musical	elements.	Serialism	began	primarily	with	Arnold	Schoenberg's	twelve-tone	technique,	though	his	contemporaries	were	also	working	to	establish	serialism	as	one	example	of	post-tonal	thinking.	Twelve-
tone	technique	orders	the	twelve	notes	of	the	chromatic	scale,	forming	a	row	or	series	and	providing	a	unifying	basis	for	a	composition's	melody,	harmony,	structural	progressions,	and	variations.	Other	types	of	serialism	also	work	with	sets,	collections	of	objects,	but	not	necessarily	with	fixed-order	series,	and	extend	the	technique	to	other	musical
dimensions	(often	called	"parameters"),	such	as	duration,	dynamics,	and	timbre.	The	idea	of	serialism	is	also	applied	in	various	ways	in	the	visual	arts,	design,	and	architecture[93]	"Integral	serialism"	or	"total	serialism"	is	the	use	of	series	for	aspects	such	as	duration,	dynamics,	and	register	as	well	as	pitch.[94]	Other	terms,	used	especially	in	Europe
to	distinguish	post-World	War	II	serial	music	from	twelve-tone	music	and	its	American	extensions,	are	"general	serialism"	and	"multiple	serialism".[95]	Musical	set	theory	provides	concepts	for	categorizing	musical	objects	and	describing	their	relationships.	Many	of	the	notions	were	first	elaborated	by	Howard	Hanson	(1960)	in	connection	with	tonal
music,	and	then	mostly	developed	in	connection	with	atonal	music	by	theorists	such	as	Allen	Forte	(1973),	drawing	on	the	work	in	twelve-tone	theory	of	Milton	Babbitt.	The	concepts	of	set	theory	are	very	general	and	can	be	applied	to	tonal	and	atonal	styles	in	any	equally	tempered	tuning	system,	and	to	some	extent	more	generally	than	that.[citation
needed]	One	branch	of	musical	set	theory	deals	with	collections	(sets	and	permutations)	of	pitches	and	pitch	classes	(pitch-class	set	theory),	which	may	be	ordered	or	unordered,	and	can	be	related	by	musical	operations	such	as	transposition,	inversion,	and	complementation.	The	methods	of	musical	set	theory	are	sometimes	applied	to	the	analysis	of
rhythm	as	well.[citation	needed]	Further	information:	Music	semiology	and	Jean-Jacques	Nattiez	Semiotician	Roman	Jakobson	Music	semiology	(semiotics)	is	the	study	of	signs	as	they	pertain	to	music	on	a	variety	of	levels.	Following	Roman	Jakobson,	Kofi	Agawu	adopts	the	idea	of	musical	semiosis	being	introversive	or	extroversive—that	is,	musical
signs	within	a	text	and	without.[citation	needed]	"Topics",	or	various	musical	conventions	(such	as	horn	calls,	dance	forms,	and	styles),	have	been	treated	suggestively	by	Agawu,	among	others.[citation	needed]	The	notion	of	gesture	is	beginning	to	play	a	large	role	in	musico-semiotic	enquiry.[citation	needed]	"There	are	strong	arguments	that	music
inhabits	a	semiological	realm	which,	on	both	ontogenetic	and	phylogenetic	levels,	has	developmental	priority	over	verbal	language."[96][97][98][99][100][101][102][103][incomplete	short	citation][clarification	needed]	Writers	on	music	semiology	include	Kofi	Agawu	(on	topical	theory,[citation	needed]	Heinrich	Schenker,[104][105]	Robert	Hatten	(on
topic,	gesture)[citation	needed],	Raymond	Monelle	(on	topic,	musical	meaning)[citation	needed],	Jean-Jacques	Nattiez	(on	introversive	taxonomic	analysis	and	ethnomusicological	applications)[citation	needed],	Anthony	Newcomb	(on	narrativity)[citation	needed],	and	Eero	Tarasti[citation	needed].	Roland	Barthes,	himself	a	semiotician	and	skilled
amateur	pianist,	wrote	about	music	in	Image-Music-Text,[full	citation	needed]	The	Responsibilities	of	Form,[full	citation	needed]	and	Eiffel	Tower,[full	citation	needed]	though	he	did	not	consider	music	to	be	a	semiotic	system[citation	needed].	Signs,	meanings	in	music,	happen	essentially	through	the	connotations	of	sounds,	and	through	the	social
construction,	appropriation	and	amplification	of	certain	meanings	associated	with	these	connotations.	The	work	of	Philip	Tagg	(Ten	Little	Tunes,[full	citation	needed]	Fernando	the	Flute,[full	citation	needed]	Music's	Meanings[full	citation	needed])	provides	one	of	the	most	complete	and	systematic	analysis	of	the	relation	between	musical	structures
and	connotations	in	western	and	especially	popular,	television	and	film	music.	The	work	of	Leonard	B.	Meyer	in	Style	and	Music[full	citation	needed]	theorizes	the	relationship	between	ideologies	and	musical	structures	and	the	phenomena	of	style	change,	and	focuses	on	romanticism	as	a	case	study.	Columbia	University	music	theorist	Pat	Carpenter
in	an	undated	photo	Music	theory	in	the	practical	sense	has	been	a	part	of	education	at	conservatories	and	music	schools	for	centuries,	but	the	status	music	theory	currently	has	within	academic	institutions	is	relatively	recent.	In	the	1970s,	few	universities	had	dedicated	music	theory	programs,	many	music	theorists	had	been	trained	as	composers	or
historians,	and	there	was	a	belief	among	theorists	that	the	teaching	of	music	theory	was	inadequate	and	that	the	subject	was	not	properly	recognised	as	a	scholarly	discipline	in	its	own	right.[106]	A	growing	number	of	scholars	began	promoting	the	idea	that	music	theory	should	be	taught	by	theorists,	rather	than	composers,	performers	or	music
historians.[106]	This	led	to	the	founding	of	the	Society	for	Music	Theory	in	the	United	States	in	1977.	In	Europe,	the	French	Société	d'Analyse	musicale	was	founded	in	1985.	It	called	the	First	European	Conference	of	Music	Analysis	for	1989,	which	resulted	in	the	foundation	of	the	Société	belge	d'Analyse	musicale	in	Belgium	and	the	Gruppo	analisi	e
teoria	musicale	in	Italy	the	same	year,	the	Society	for	Music	Analysis	in	the	UK	in	1991,	the	Vereniging	voor	Muziektheorie	in	the	Netherlands	in	1999	and	the	Gesellschaft	für	Musiktheorie	in	Germany	in	2000.[107]	They	were	later	followed	by	the	Russian	Society	for	Music	Theory	in	2013,	the	Polish	Society	for	Music	Analysis	in	2015	and	the
Sociedad	de	Análisis	y	Teoría	Musical	in	Spain	in	2020,	and	others	are	in	construction.	These	societies	coordinate	the	publication	of	music	theory	scholarship	and	support	the	professional	development	of	music	theory	researchers.	They	formed	in	2018	a	network	of	European	societies	for	Theory	and/or	Analysis	of	Music,	the	EuroT&AM	As	part	of	their
initial	training,	music	theorists	will	typically	complete	a	B.Mus	or	a	B.A.	in	music	(or	a	related	field)	and	in	many	cases	an	M.A.	in	music	theory.	Some	individuals	apply	directly	from	a	bachelor's	degree	to	a	PhD,	and	in	these	cases,	they	may	not	receive	an	M.A.	In	the	2010s,	given	the	increasingly	interdisciplinary	nature	of	university	graduate
programs,	some	applicants	for	music	theory	PhD	programs	may	have	academic	training	both	in	music	and	outside	of	music	(e.g.,	a	student	may	apply	with	a	B.Mus.	and	a	Masters	in	Music	Composition	or	Philosophy	of	Music).	Most	music	theorists	work	as	instructors,	lecturers	or	professors	in	colleges,	universities	or	conservatories.	The	job	market
for	tenure-track	professor	positions	is	very	competitive:	with	an	average	of	around	25	tenure-track	positions	advertised	per	year	in	the	past	decade,	80–100	PhD	graduates	are	produced	each	year	(according	to	the	Survey	of	Earned	Doctorates)	who	compete	not	only	with	each	other	for	those	positions	but	with	job	seekers	that	received	PhD's	in
previous	years	who	are	still	searching	for	a	tenure-track	job.	Applicants	must	hold	a	completed	PhD	or	the	equivalent	degree	(or	expect	to	receive	one	within	a	year	of	being	hired—called	an	"ABD",	for	"All	But	Dissertation"	stage)	and	(for	more	senior	positions)	have	a	strong	record	of	publishing	in	peer-reviewed	journals.	Some	PhD-holding	music
theorists	are	only	able	to	find	insecure	positions	as	sessional	lecturers.	The	job	tasks	of	a	music	theorist	are	the	same	as	those	of	a	professor	in	any	other	humanities	discipline:	teaching	undergraduate	and/or	graduate	classes	in	this	area	of	specialization	and,	in	many	cases	some	general	courses	(such	as	Music	appreciation	or	Introduction	to	Music
Theory),	conducting	research	in	this	area	of	expertise,	publishing	research	articles	in	peer-reviewed	journals,	authoring	book	chapters,	books	or	textbooks,	traveling	to	conferences	to	present	papers	and	learn	about	research	in	the	field,	and,	if	the	program	includes	a	graduate	school,	supervising	M.A.	and	PhD	students	and	giving	them	guidance	on
the	preparation	of	their	theses	and	dissertations.	Some	music	theory	professors	may	take	on	senior	administrative	positions	in	their	institution,	such	as	Dean	or	Chair	of	the	School	of	Music.	List	of	music	theorists	Music	psychology	Musicology	Theory	of	painting	^	See	Boethius's	De	institutione	musica,[2]	in	which	he	disdains	"musica	instrumentalis"
as	beneath	the	"true"	musician	who	studies	music	in	the	abstract:	Multo	enim	est	maius	atque	auctius	scire,	quod	quisque	faciat,	quam	ipsum	illud	efficere,	quod	sciat	("It	is	much	better	to	know	what	one	does	than	to	do	what	one	knows").	^	See,	for	example,	chapters	4–7	of	Christensen,	Thomas	(2002).	The	Cambridge	History	of	Western	Music
Theory.	Cambridge,	UK:	Cambridge	University	Press.	^	See	the	List	of	music	theorists#7th–14th	centuries,	which	includes	several	Arabic	theorists;	see	also	d'Erlanger	1930–56,	1:xv-xxiv.	^	Fallows,	David	(2011).	"Theory".	The	Oxford	Companion	to	Music.	Oxford	Music	Online.	ISBN	978-0199579037.	^	a	b	Boethius	1989.	^	Guido	Adler,	"Umfang,
Methode	und	Ziel	der	Musikwissenschaft",	Vierteljahrsschrift	für	Musikwissenschaft	1	(1885),	p.	5:	Die	Musikwissenschaft	entstand	gleichzeitig	mit	der	Tonkunst.	^	Ibid.	^	Palisca	and	Bent	n.d.,	Theory,	theorists.	1.	Definitions.	^	Mirelman	2010;	Mirelman	2013;	Wulstan	1968;	Kümmel	1970;	Kilmer	1971;	Kilmer	and	Mirelman	n.d.	^	Mirelman	2013,
43–44.	^	a	b	c	Lam	^	Service	2013.	^	The	Nāțyaśāstra,	A	Treatise	on	Hindu	Dramaturgy	and	Histrionics,	attributed	to	Bharata	Muni,	translated	from	the	Sanskrit	with	introduction	and	notes	by	Manomohan	Ghosh,	vol.	II,	Calcutta,	The	Asiatic	Society,	1961.	See	particularly	pp.	5–19	of	the	Introduction,	The	Ancient	Indian	Theory	and	Practice	of
Music.	^	Mathiesen,	T.J.	(2002).	"Greek	music	theory".	In	Christensen,	T.	(ed.).	The	Cambridge	History	of	Western	Music	Theory.	Cambridge,	UK:	Cambridge	University	Press.	pp.	112–113.	^	Manik	1969,	24–33.	^	Wright	2001a;	Wright	2001b;	Manik	1969,	22–24.	^	Rodolphe	d'Erlanger,	La	Musique	arabe,	vol.	I,	pp.	1–306;	vol.	II,	pp.	1–101.	^
d'Erlanger	1930–56,	2:103–245.	^	Shiloah	1964.	^	d'Erlanger	1930–56,	3:1–182.	^	Anon.	LXII	in	Amnon	Shiloah,	The	Theory	of	Music	in	Arabic	Writings	(c.	900–1900):	Descriptive	Catalogue	of	Manuscripts	in	Libraries	of	Europe	and	the	U.S.A.,	RISM,	München,	G.	Henle	Verlag,	1979.	See	d'Erlanger	1930–56,	3:183–566	^	Ghrab	2009.	^	a	b	c
Shiloah,	Amnon	(2003).	The	Theory	of	Music	in	Arabic	Writings	(c.	900–1900).	Germany:	G.	Henle	Verlag	Munchen.	pp.	48,	58,	60–61.	ISBN	978-0-8203-0426-7.	^	a	b	Palisca	and	Bent	n.d.,	§5	Early	Middle	Ages.	^	Palisca	and	Bent	n.d.,	Theory,	theorists	§5	Early	Middle	Ages:	"Boethius	could	provide	a	model	only	for	that	part	of	theory	which	underlies
but	does	not	give	rules	for	composition	or	performance.	The	first	surviving	strictly	musical	treatise	of	Carolingian	times	is	directed	towards	musical	practice,	the	Musica	disciplina	of	Aurelian	of	Réôme	(9th	century)."	^	"Guy	Aretini's	letter	to	the	unknown	:	modern	translation	of	the	letter".	Hs-augsburg.de.	Retrieved	3	March	2022.	^	Kubik	2010,
passim.	^	Ekwueme	1974,	passim.	^	Cobb,	Buell	E.	Jr.	(1978).	The	Sacred	Harp:	A	Tradition	and	Its	Music.	United	States	of	America:	The	University	of	Georgia	Press	Athens.	pp.	4–5,	60–61.	ISBN	978-0-8203-0426-7.	^	Palisca	and	Bent	n.d.	^	Hartmann	2005,	[page	needed].	^	Bartlette	and	Laitz	2010,	[page	needed].	^	a	b	Touma	1996,
[page	needed].	^	Forsyth	1935,	73–74.	^	a	b	Latham	2002,	[page	needed].	^	"Syncopation".	The	Oxford	Dictionary	of	Music.	Oxford	University	Press.	2013.	ISBN	978-0199578108.	Syncopation	is	achieved	by	accenting	a	weak	instead	of	a	strong	beat,	by	putting	rests	on	strong	beats,	by	holding	on	over	strong	beats,	and	by	introducing	a	sudden
change	of	time‐signature.	^	"Polyrhythm".	Grove	Music	Online.	Oxford	University	Press.	Retrieved	11	August	2017.	The	superposition	of	different	rhythms	or	metres.	^	Yeston	1976.	^	Lerdahl	and	Jackendoff	1985.	^	Kramer	1988.	^	London	2004.	^	Kliewer	1975,	[page	needed].	^	"Definition	of	melody	|	Dictionary.com".	www.dictionary.com.
Retrieved	11	January	2023.	^	Stein	1979,	3–47.	^	Benward	and	Saker	2003.	^	Károlyi	1965.	^	Mitchell	2008.	^	Linkels	n.d.,	[page	needed].	^	a	b	Malm	1996.	^	Schoenberg	1983,	1–2.	^	Benward	and	Saker	2003,	77.	^	Dahlhaus	2009.	^	Jamini	2005,	147.	^	Faculty	of	Arts	&	Sciences.	"Pitch	Structure:	Harmony	and	Counterpoint".	Theory	of	Music	–
Pitch	Structure:	The	Chromatic	Scale.	Harvard	University.	Retrieved	2	October	2020.	^	"Chapter	2	Elements	and	concepts	of	music	(With	reference	to	Hindustani	and	Jazz	music)"	(PDF).	Shodhganga.inflibnet.ac.in.	Retrieved	3	March	2022.	^	McAdams	and	Bregman	1979,	34.	^	Mannell	n.d.	^	"How	Loud?	How	Soft?"	(PDF).	Sheffield-Sheffield	Lake
City	Schools.	^	Benward	and	Saker	2003,	p.	133.	^	Benward	and	Saker	2003,	[page	needed].	^	Isaac	and	Russell	2003,	136.	sfn	error:	no	target:	CITEREFIsaac_and_Russell2003	(help)	^	Canon:	music	at	the	Encyclopædia	Britannica	^	Brandt	2007.	^	Scholes	1977.	^	Middleton	1999,	[page	needed].	^	London	n.d.	^	Avison	1752,	[page	needed].	^
Christiani	1885,	[page	needed].	^	Lussy	1892,	[page	needed].	^	Darwin	1913,	[page	needed].	^	Sorantin	1932,	[page	needed].	^	Davies	1994,	[page	needed].	^	Read	1969,	[page	needed];	Stone	1980,	[page	needed].	^	Castan	2009.	^	Bent	1987,	6.	^	Quoted	in	Bernard	1981,	1	^	Schenker	described	the	concept	in	a	paper	titled	Erläuterungen
("Elucidations"),	which	he	published	four	times	between	1924	and	1926:	Der	Tonwille	(Vienna,	Tonwille	Verlag,	1924)	vol.	8–9,	pp.	49–51,	vol.	10,	pp.	40–42;	Das	Meisterwerk	in	der	Musik	(München,	Drei	Masken	Verlag),	vol.	1	(1925),	pp.	201–05;	2	(1926),	pp.	193–97.	English	translation,	Der	Tonwille,	Oxford	University	Press,	vol.	2,	pp.	117–18	(the
translation,	although	made	from	vols.	8–9	of	the	German	original,	gives	as	original	pagination	that	of	Das	Meisterwerk	1;	the	text	is	the	same).	The	concept	of	tonal	space	is	still	present	in	Schenker	(1979,	especially	p.	14,	§	13),	but	less	clearly	than	in	the	earlier	presentation.	^	Schenker	1979,	p.	15,	§	21.	^	Snarrenberg	1997,	[page	needed].	^	Lewin
1987,	159.	^	Tan,	Peter,	and	Rom	2010,	2.	^	Thompson	n.d.,	320.	^	Samson	n.d.	^	Wong	2011.	^	Green	1979,	1.	^	van	der	Merwe	1989,	3.	^	Moore	2001,	432–33.	^	Laurie	2014,	284.	^	Kivy	1993,	327.	^	Smith	Brindle	1987,	42–43.	^	Smith	Brindle	1987,	chapter	6,	passim.	^	Garland	and	Kahn	1995,	[page	needed].	^	Smith	Brindle	1987,	42.	^
Purwins	2005,	22–24.	^	Wohl	2005.	^	Bandur	2001,	5,	12,	74;	Gerstner	1964,	passim	^	Whittall	2008,	273.	^	Grant	2001,	5–6.	^	Middleton	1990,	172.	^	Nattiez	1976.	^	Nattiez	1990.	^	Nattiez1989.	^	Stefani	1973.	^	Stefani	1976.	^	Baroni	1983.	^	Semiotica	1987,	66:1–3.	sfn	error:	no	target:	CITEREFSemiotica1987	(help)	^	Dunsby	&	Stopford
1981,	49–53.	^	Meeùs	2017,	81–96.	^	a	b	McCreless	n.d.	^	Meeùs	2015,	111.	‹See	TfM›Avison,	Charles	(1752).	An	Essay	on	Musical	Expression.	London:	C.	Davis.	‹See	TfM›Bandur,	Markus.	2001.	Aesthetics	of	Total	Serialism:	Contemporary	Research	from	Music	to	Architecture.	Basel,	Boston	and	Berlin:	Birkhäuser.	‹See	TfM›Baroni,	Mario	(1983).
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Resources	in	your	library	Dillen,	Oscar	van,	Outline	of	basic	music	theory	(2011)	Retrieved	from	"	Müzik	duyguları	aktaran	evrensel	bir	dildir.	Peki	neden	müzik	teorisine	ihtiyacımız	var?	Müzik	teorisi	müziği	anlamak	için	bir	tür	plandır.	Elbette,	teoriyi	bilmeden	müziği	sezgisel	olarak	hissedebilirsiniz,	ancak	temellere	ilişkin	derin	bilgi,	daha	bilinçli	ve
kendini	ifade	eden	bir	müzisyen	olmanıza	yardımcı	olur.	Temel	teoriyi	öğrenmek,	müziğin	dilini	daha	iyi	anlamanızı	sağlar.	Bu	kılavuz,	ister	yeni	başlayan	olun	ister	deneyiminiz	olsun,	müzik	teorisinin	temellerinde	uzmanlaşmanıza	yardımcı	olacaktır.	Notalar,	ritimler,	diziler,	akorlar,	tuşlar	ve	daha	fazlasını	inceleyerek	kendinizi	müzikte	ifade	etmek	ve
bestelerinizi	daha	anlamlı	hale	getirmek	için	ihtiyaç	duyduğunuz	bilgiyi	kazanacaksınız.	Müzik	Piyano	müziği	genellikle	bir	melodi	ve	eşlik	içerir.	Melodi	genellikle	söylenebilen	tek	sesli	bir	dizedir.	Çoğunlukla	tiz	nota	anahtarıyla	yazılır	ve	üst	kadroya	yerleştirilir.	Eşlik,	akorlardan	ve	bir	bas	çizgisinden	oluşan	melodiyi	destekler.	Alt	kadrodaki	bas	nota
anahtarında	yazılmıştır.	Sonuç,	akor	eşliğinde	tek	sesli	bir	melodidir:	Ya	da	tam	tersi	de	olabilir.	Melodi	aşağıdan,	eşlik	ise	yukarıdan	gelir:	Müzik	Teorisinin	Temelleri	Müzik	teorisi,	müzikal	fikirlerin	iletilmesi	için	evrensel	bir	dil	yaratarak	müzisyenlerin	etkili	bir	şekilde	iletişim	kurmasına	olanak	tanır.	Bu	kavramları	öğrenerek	müziğin	nasıl	çalıştığına
dair	daha	derin	bir	anlayışa	sahip	olabilir,	daha	iyi	bir	dinleyici	ve	yaratıcı	olabilir	ve	diğer	müzisyenlerle	etkileşimlerinizi	geliştirebilirsiniz.	Müzik	teorisine	kimin	ihtiyacı	var?	Müzik	teorisi,	eğitim	düzeyi	ne	olursa	olsun	müziği	daha	derinlemesine	anlamak	isteyen	herkes	için	faydalıdır.	Müzik	profesörü	olmanıza	gerek	yok!	İster	uzun	bir	haftanın
sonunda	müzik	dinlemekten,	ister	gitarda	doğaçlama	yapmaktan	hoşlanıyor	olun,	teoriyi	bilmek	algınızı	derinleştirecek	ve	müzik	deneyiminizi	zenginleştirecektir.	Kendi	kendini	yetiştirmiş	müzisyenlerin	çoğu,	teori	çalışmanın	onları	sezgisel	ve	sezgisel	olarak	çalma	yeteneğinden	mahrum	bırakacağından	korkuyor.	Ancak	müzik	teorisi	yaratıcılığı
sınırlamaz,	tam	tersine	duygularınızı	müzik	yoluyla	daha	doğru	ve	eksiksiz	ifade	etmenize	olanak	tanıyan	araçlar	sağlar.	Sezgisel	fikirlerinizle	eşleşen	daha	ayrıntılı	müzik	kompozisyonları	oluşturmanıza	yardımcı	olur.	Teori,	hem	eğitim	kurumlarında	hem	de	bağımsız	olarak,	unsurlarını	yavaş	yavaş	yaratıcı	sürecinize	entegre	ederek	incelenebilir.
Müzik	yolculuğunun	başlangıcı	Her	müzik	parçası	üç	temel	bileşen	üzerine	kuruludur:	melodi,	armoni	ve	ritim.	Bu	öğeler	müzikle	sezgisel	bir	bağlantı	kurulmasına	yardımcı	olur.	Müzik	Teorisinin	Temelleri	Melodiler,	armoniler	ve	ritimler	aşağıdaki	temel	unsurlardan	oluşur:	Ölçekler	:	Melodilerin	üzerine	inşa	edildiği	bir	dizi	yarım	ton	ve	tam	ton;
Akorlar	:	temel	majör	ve	minör	akorlar	gibi	uyum	yaratan,	aynı	anda	çalınan	notaların	kombinasyonları;	Anahtar	:	Akorlar	arasındaki	armonik	temeli	ve	ilişkileri	belirleyen	bir	kompozisyonun	ton	merkezi;	Müzik	notasyonu	:	Perde	ve	ritim	gibi	müzik	seslerini	yazılı	biçimde	temsil	eden	bir	semboller	sistemi.	Bir	melodi	ve	eşlik	için	uyumlu	bir	ses
oluşturmak	amacıyla	genellikle	gam	adı	verilen	tek	bir	tuştan	alınan	notalar	kullanılır.	Aralıklar	Aralık,	iki	nota	arasındaki	mesafedir.	En	küçük	aralık	yarım	tondur;	piyanoda	bu,	renklerine	bakılmaksızın	bitişik	tuşlar	arasındaki	mesafedir.	İki	yarım	ton	bir	ton	oluşturur.	C'den	C'ye	(veya	örneğin	A'dan	A'ya)	ölçeğin	tamamı	eşit	aralıklı	12	yarım	tona
bölünmüştür.	En	sık	kullanılan	aralıklar	oktav	ve	üçüncüdür.	Oktav:	Aynı	isimdeki	iki	nota	arasındaki	mesafe,	örneğin	C'den	sonraki	C'ye.	Bir	oktavda	12	yarım	ton	vardır.	Oktavlar	özellikle	piyanonun	alt	perdesinde	uyumlu	ses	çıkarır.	Fiziksel	olarak	bir	oktav,	ikinci	notanın	frekansının	birincinin	frekansının	iki	katı	olduğu	notalar	arasındaki	aralıktır.
Örneğin	A	notasının	frekansı	440	Hz,	bir	sonraki	A	notasının	frekansı	ise	880	Hz'dir.	Üçüncüsü:	İki	tür	üçlü	vardır	–	küçük	ve	büyük.	Küçük	bir	üçlü	üç	yarım	ton	içerir	ve	majör	bir	üçlü	dört	içerir.	Aralık	türleri	Mükemmel	aralıklar:	4	ton,	5	ton	ve	bir	oktav	içerir.	Ana	aralıklar:	2,	3,	6	ve	7	tonu	içerir.	Artırılmış	aralıklar:	Mükemmel	aralığın	yarım	ton
artırılmasıyla	elde	edilir.	Azaltılmış	aralıklar:	mükemmel	bir	aralığın	yarım	ton	azaltılmasıyla	elde	edilir.	Küçük	aralıklar:	Büyük	bir	aralığın	yarım	ton	azaltılmasıyla	elde	edilir.	Terazi	Ölçek	desenleri,	melodi	yaratmanın	temelini	oluşturan	perde	desenleridir.	Müzikte	perdeler	notalarla	temsil	edilir	ve	bir	melodinin	sesini	oluşturan	belirli	bir	ton	ve
yarım	ton	kümesidir.	Bu	desenler	bir	diziye	benzersiz	sesini	verir	ve	onun	bir	kompozisyondaki	rolünü	belirler.	Her	birinin	kendine	özgü	ruh	halleri,	duyguları	ve	özellikleri	olan	birçok	ölçek	vardır.	En	popüler	olanları	majör	ve	minör	gamlardır:	majör	gam	kulağa	mutlu,	minör	gam	ise	hüzünlü	geliyor.	Aralarındaki	temel	fark,	skalanın	üçüncü	notasıdır;
majör	skalada	ikinci	notadan	bir	ton	daha	yüksekte,	minör	skalada	ise	yarım	ton	daha	yüksektir.	Batı	müziğinde	sesin	genel	ruh	halini	ve	karakterini	belirlediğinden,	gamın	üçüncü	notası	anahtardır.	Her	biri	kendine	özgü	melodik	yapıya	sahip	başka	diziler	de	var.	Örneğin,	pentatonik	ölçek	ve	onun	daha	karmaşık	versiyonu	olan	blues	ölçeğinin	yanı
sıra	kromatik	ölçek	ve	diğerleri.	Bir	eserin	ses	temelini	oluşturduğundan,	dizileri	ve	akorları	bilmek	müzik	yaratmada	önemli	bir	rol	oynar.	Farklı	ölçeklerde	ustalaşmak,	yeni	yaratıcı	olasılıkların	önünü	açabilir	ve	bir	besteci	olarak	becerilerinizi	geliştirebilir.	Akorlar	Akorlar	aynı	anda	çalınan	birkaç	notanın	birleşimidir	ve	müzikte	uyumun	temelini
oluşturur.	Bir	akor	genellikle	üç	veya	daha	fazla	notadan	oluşur.	Üç	notalı	akora	triad	denir.	Ölçekler	oluşturmak	için	kullanılan	aynı	ilkeler,	aralıklar	olarak	bilinen	notalar	arasındaki	adımları	tanımlayan	akorlar	için	de	geçerlidir.	Dört	temel	akor	türü	vardır:	Majör	akor	:	Kök,	majör	üçlü	ve	mükemmel	beşliden	oluşan	mutlu	ve	parlak	bir	sese	sahiptir;
Minör	akor	:	Kök,	minör	üçlü	ve	tam	beşliden	oluşan	hüzünlü	ve	melankolik	bir	sese	sahiptir;	Azalmış	akor	:	Kök,	minör	üçlü	ve	azalmış	beşliden	oluşan	gergin	ve	dengesiz	bir	sese	sahiptir;	Artırılmış	akor	:	Kök,	majör	üçlü	ve	artırılmış	beşliden	oluşan	dramatik	ve	gizemli	bir	hisse	sahiptir.	Akorlar,	majör	ve	minör	üçlüleri	ve	ayrıca	bir	akor	içindeki
notaların	sırasını	değiştiren	ters	çevirmeleri	birleştirebilir.	Farklı	akorları	ve	bunların	kombinasyonlarını	öğrenmek,	bir	şarkının	benzersiz	karakterini	tanımlamanıza	yardımcı	olabilir.	Örneğin,	ana	majör	üçlünün	(1-3-5)	yapısını	değiştirmek	ve	beşinci	notayı	aşağı	kaydırmak,	akorda	tamamen	yeni	bir	duygusal	renklendirme	yaratabilir.	Şarkı	yazmanın
temeli,	bir	akor	dizisi	olan	akor	ilerlemesidir.	Akor	düzenleme	becerilerinizi	geliştirdikçe	daha	karmaşık	ve	zengin	müzikler	yaratabileceksiniz.	Akorların	yapısını	anlamak	(temel	formlardan	daha	karmaşık	varyasyonlara	kadar)	müzik	yaratımınızda	yeni	ufuklar	açacaktır.	Üçlü	Ters	Çevirmeler	Triad'lar	farklı	dönüşümler	oluşturmak	için	ters	çevrilebilir,
bu	da	performansa	çeşitlilik	katar	ve	enstrümanın	çalınmasını	kolaylaştırır.	Akor	ters	çevirmelerinin	doğru	kullanımı,	tuşlar	arasındaki	hareketi	en	aza	indirerek	düzgün	bir	performans	sağlar.	Akorun	ters	çevrilmesi	oluşturmak	için	akorun	alt	notasını	bir	oktav	yukarı	taşıyın.	Örneğin	Do	majör	akorunu	ele	alalım.	Her	üçlünün	iki	olası	dönüşümü	vardır.
Akoru	ters	çevirmeye	devam	edersek	aynı	akoru	elde	ederiz,	yalnızca	bir	oktav	daha	yüksek.	Bir	üçlünün	ilk	tersine	çevrilmesine	altıncı	akor,	ikincisine	ise	dördüncü-altıncı	akor	denir.	Eğitim	materyallerinde	bunlara	genellikle	basitçe	birinci	ve	ikinci	ters	çevirme	denir.	Müzik	notasında	ters	akorlar	bas	notası	belirtilerek	gösterilir.	Örneğin,	bir	Do
majör	(C)	akoru	için,	düşük	nota	E	ile	ilk	ters	çevirme	E/C	olarak	gösterilir	ve	düşük	nota	G	ile	ikinci	ters	çevirme	G/C	olarak	gösterilir.	İlk	inversiyonu	ikinciden	nasıl	ayırt	edebilirim?	İlk	ters	çevirmeyi	ikinciden	aralıklarla	ayırt	edebilirsiniz.	İlk	ters	çevirme,	küçük	bir	üçlü	(3	yarım	ton)	ve	dördüncüyü	(5	yarım	ton)	içerir,	yani	akorda	orta	notadan	üst
notaya	olan	mesafe	daha	fazladır.	İkinci	ters	çevirme,	alt	notadan	ortaya,	ortadan	tepeye	olduğundan	daha	büyük	bir	mesafeyle,	bir	dördüncü	ve	bir	majör	üçlüyü	(4	yarım	ton)	içerir.	Bir	akorun	kök	nota	konumu	Tonik	adı	verilen	akorun	kök	notası,	ters	çevrilmeye	bağlı	olarak	farklı	konumlardadır.	Bir	üçlüde,	kök	nota	ilk	sıradadır,	örneğin	bir	Do
majör	(C)	akorunda,	C	notasıdır.	İlk	ters	çevirmede,	kök	nota	bir	oktav	yukarı	taşınır	ve	sonuncudur,	örneğin	E,	G.	,	C.	İkinci	ters	çevirmede	kök	nota	akorun	ortasındadır;	örneğin	G,	C,	E.	Majör	akoru	minör	akora	dönüştürmek	veya	tam	tersi	Majör	bir	üçlüyü	minör	bir	üçlüye	dönüştürmek	için	orta	notayı	yarım	ton	kadar	alçaltın.	Örneğin,	bir	Do	majör
(C)	akorunda,	E	notasını	yarım	ton	düşürmek,	onu	C,	Eb,	G	notalarından	oluşan	bir	Do	minöre	(Cm)	dönüştürür.	Bunun	tersi	işlem,	bir	minör	üçlüyü	bir	minör	üçlüye	dönüştürür.	Majör	olan,	orta	notanın	yarım	ton	yükseltilmesini	gerektirir;	örneğin,	Re	minör	(Dm),	F	notasının	yarım	ton	yükseltilmesiyle	D	majöre	(D)	dönüştürülür,	bu	da	D,	F#,	A
notalarını	verir.	Bir	majör	veya	minör	akorun	ilk	ters	çevrilmesi	için	alt	notayı	alçaltmanız	veya	yükseltmeniz	gerekir	ve	ikinci	ters	çevirme	için	akorun	üst	notasını	alçaltmanız	veya	yükseltmeniz	gerekir	Beşli	akor	Eğer	bir	üçlünün	orta	notası	hariç	sadece	dış	notalarını	alırsanız,	5	rakamıyla	gösterilen	beşli	bir	akor	elde	edersiniz,	örneğin	C5.	Askıya
alınan	akor	Askıya	alınmış	bir	akorda,	merkezi	nota	yerine	alt	notadan	dördüncü	veya	majör	bir	saniye	kullanılır.	Böyle	bir	akor,	örneğin	C'den	bahsediyorsak	Csus2	veya	Csus4	olarak	adlandırılır.	Anahtarlar	Bir	anahtar,	sesin	karakterini	belirleyen	yedi	dereceden	(notalardan)	oluşan	bir	dizidir.	Bu	dereceler	Romen	rakamlarıyla	gösterilir	ve	her	biri
belirli	bir	işlevi	yerine	getirir.	İşlevler	belirli	notlara	değil,	derecelere	bağlıdır.	Do	majör	anahtarına	bakalım:	Tonik	(I,	T)	–	temel	tonaliteyi	belirleyen	ilk	adım;	Baskın	(V,	D)	tonikten	beşinci	derecedir.	Tonik	C	ise	baskın	olan	G'dir;	Subdominant	(IV,	S),	tonikten	geriye	doğru	sayılan	beşinci	derecedir.	Eğer	sayarsanız	dördüncü	derece	olacaktır.	Do
majörde	alt	baskın	F'dir.	Fonksiyon	ters	çevirmeleri	Fonksiyonların	ters	çevrilmesini	belirtmek	için	adlarına	sayılar	eklenir.	Kararlı	ve	kararsız	sesler.	Tonik	üçlü	stabil	olan	I,	III	ve	V	derecelerini	içerir.	Melodi	onlarla	tamamlanabilir.	Geri	kalan	dereceler	kararsız	olarak	kabul	edilir	ve	en	yakın	kararlı	olanlara	yönelir,	buna	çözünürlük	denir.
Çözünürlük	örnekleri:	II	=>	I	(aşağı)	IV	=>	III	(aşağı)	VI	=>	V	(aşağı)	VI	=>	I	(yukarı,	en	yakın	alttaki	de	kararsız)	Giriş	notları	ve	uğultu	Giriş	notları	toniği	çevreleyen	notalardır.	Toniğin	üst	ve	alt	komşuları	sırasıyla	II	ve	VII	derecelerdir.	VII	dereceye	artan	giriş	notası,	II	derecesine	ise	azalan	giriş	notası	denir.	Mırıldanma,	tonik	veya	III	ve	V
dereceleri	gibi	diğer	sabit	notaların	etrafında	giriş	notalarının	çalınmasını	içerir.	Uğultu	örnekleri:	I	derece	için	-	VII	ve	II	III	derece	için	-	II	ve	IV	V	derecesi	için	-	IV	ve	VI	Paralel	ve	İlgili	Tuşlar	Müziğe	çeşitlilik	katmak	için,	kısa	süreli	(sapmalar)	veya	kalıcı	(modülasyonlar)	olabilen	paralel	ve	ilgili	tuşlara	geçişler	kullanılır.	Paralel	tuşlar,	anahtarda
aynı	işaretleri	taşıyan	majör	ve	minör	tuşlardır.	İlgili	tuşlar,	T	(tonik),	S	(alt	baskın)	ve	D	(baskın)	ile	ilişkili	tuşlardır.	Ek	olarak,	bir	majör	anahtar	için	minör	alt	dominantın	anahtarı	ilişkili	kabul	edilir	ve	minör	anahtar	için	majör	alt	dominantın	anahtarı	ilişkili	kabul	edilir.	Örneğin,	Do	majör	için	ilgili	tuşlar	şunlardır:	Bir	minör	(T'den	oluşturulmuş
paralel	anahtar);	Fa	majör	ve	Re	minör	(S'den	oluşturulmuştur);	G	majör	ve	E	minör	(D'den	oluşturulmuştur);	Fa	minör	(minör	subdominant).	Anahtar	Tanımlama	Bir	ton,	tonun	üzerindeki	işaretler	(dizginler	ve	bemoller)	ve	özel	notalarla	tanımlanır.	Bu	işaretler	paralel	anahtarları	belirlemek	için	kullanılabilir.	Parçanın	başladığı	ve	bittiği	notalara
bakarak	bir	tonun	majör	veya	minör	olduğunu	belirleyebilirsiniz.	diyez	:	Majör	tonunu	belirlemek	için	son	diyeze	bakın	ve	bir	ton	yukarı	çıkın;	minör	ton	için	bir	ton	aşağıya	inin.	Ortaya	çıkan	notanın	da	bir	keskini	varsa,	bu	durumda	anahtarın	bir	keskini	vardır	(örneğin,	eğer	anahtarda	bir	keskin	varsa	–	F#,	bu	G	majör	veya	E	minör	anlamına
gelebilir);	Bemoller	:	Anahtarda	bir	bemol	varsa	bu	Fa	majör	veya	Re	minör	olabilir.	Anahtarda	birkaç	daire	varsa,	sondan	bir	önceki	daireye	odaklanın;	bu,	majör	bir	anahtarı	belirtir	(örneğin,	sondan	bir	önceki	daire	A-bemol	ise,	o	zaman	anahtar	E-bemol	majördür).	Majör	tondan	paralel	minör	tona	geçmek	için	1,5	ton	(veya	üç	yarım	ton)	aşağı
inmeniz	gerekir.	Örneğin,	Do	majör	için	paralel	minör	ton	A	minördür.	C	majör	ve	A	minör	Do	majör	ve	A	minör,	anahtar	imzası	olmayan	paralel	anahtarlardır.	Bu	paralel	tuşlar	aynı	notaları	ve	akorları	kullanır.	Hangi	anahtarın	(Do	majör	veya	A	minör)	kullanıldığını	belirlemek	için	akorların	sırasına	ve	işlevsel	anlamlarına	dikkat	etmeniz	gerekir.
Çoğunlukla	tonikte	bir	parça	biter	ve	bu	da	anahtarın	belirlenmesine	yardımcı	olur.	Majör	tonlarda	tonik,	subdominant	ve	dominant	üzerine	kurulu	akorlar	majördür.	2.,	3.	ve	6.	derecedeki	akorlar	minör,	7.	derecedekiler	ise	azalmıştır.	Paralel	tuşlar	aynı	notaları	kullandığından,	akorlar	da	eşleşecek,	yalnızca	farklı	bir	sıraya	kaydırılacaktır.	Minör
tonlarda	tonik	çoğunlukla	majör	yapılır,	bu	da	G	ve	A	arasındaki	aralığı	azaltarak	tonik	üzerindeki	çekiciliği	artırır.	Sonuç	olarak,	tonik	minör	akor	Em	majör	E'ye	dönüştürülür	ve	diğer	akorlar	değişmeden	kalır.	Pentatonik	Skala	C	Majör	ve	A	Minör	Pentatonik	skala,	tonik,	dominant	ve	subdominanttan	yoksun	benzersiz	bir	skaladır.	Bu	ölçekte	tüm
notalar	eşdeğerdir,	bu	da	onu	hem	majör	hem	de	minör	için	aynı	kılar.	Bu	gam	iki	notanın	elenmesiyle	oluşur:	majör	gamda	IV	ve	VII	dereceler	kaldırılır,	minör	gamda	ise	aynı	notalar	yani	II	ve	VI	dereceler	kaldırılır.	Pentatonik	ölçeğin	özelliği	gerilim	yaratmaması	ve	dolayısıyla	çözüm	gerektirmemesidir.	Bu,	melodinin	herhangi	bir	notayla	başlayıp
bitmesine	olanak	tanır,	bu	da	onu	spontane	doğaçlama	için	ideal	kılar.	Fa	majör	ve	D	minör	Fa	majör	ve	Re	minör,	ortak	bir	anahtar	imzasına	sahip	paralel	tuşlardır	-	B	notasında	bir	düz.	Bu	tuşlar	aynı	zamanda	C	majör	ile	de	ilgilidir.	Daha	iyi	algılama	için	kaza	işaretleri	yeniden	gösterilir.	Fa	majör	anahtarının	akorları:	Fa	majör	anahtarının	akorları:
Pentatonik	Skala	Fa	Majör	ve	Re	Minör	Pentatonik	ölçeğin	tüm	notalarını	belirlemek	için,	piyanodaki	tüm	siyah	tuşları	çalmanız	ve	ardından	her	birini	beyaz	tuşlara	yarım	ton	indirmeniz	gerekir.	G	majör	ve	E	minör	G	majör	ve	E	minör	aynı	Fa	keskinliğini	paylaşan	paralel	tuşlardır.	Ayrıca	Do	majör	akrabaları	olarak	kabul	edilirler.	Açıklık	sağlamak
için	kazalar	verilmiştir.	G	majör	anahtarının	akorları:	E	minör	anahtarı	için	akorlar:	Anahtarlar	Bir	müzik	kompozisyonu,	tonal	temelini	oluşturan	majör	veya	minör	ölçekler	üzerine	inşa	edilmiştir.	Bu	kurallar	dizisine	müzik	anahtarı	denir.	Tuş,	bir	parçada	hangi	notaların	ve	akorların	kullanılacağını	belirler.	Bir	parçanın	başında	sunulan	anahtar	imzası,
anahtarı	belirleyen	diyezlerin	(#)	veya	bemollerin	(b)	varlığını	gösterir.	Diz,	notanın	standart	sesten	yarım	ton	daha	yüksek	çalınması	gerektiğini,	bemol	ise	bir	yarım	ton	daha	alçak	çalınması	gerektiğini	belirtir.	Anahtar	imzalar	müzisyenlerin	bir	kompozisyonun	ölçek	yapısını	ve	uyumunu	anlamalarına	yardımcı	olur.	Kolaylık	sağlamak	amacıyla,
anahtar	imzaları	ve	bunlara	karşılık	gelen	anahtarları	tanımlamak	için	genellikle	tablolar	kullanılır.	Bazen	bir	kompozisyonun	anahtarını	değiştirmesine	modülasyon	denir.	Modülasyon,	kompozisyona	duygusal	derinlik	ve	çeşitlilik	katar.	Modern	pop	müzikte	modülasyonlar	nadirdir,	ancak	video	oyunu	müziklerinde	oldukça	sık	meydana	gelebilir	ve
dinamik	bir	ses	alanı	yaratabilir.	Farklı	tuşlar	arasındaki	ilişkiyi	daha	iyi	anlamak	için	beşte	birler	dairesi	kullanılır.	Bu	daire,	her	anahtarın	kendi	yerinin	bulunduğu	bir	saatin	kadranı	gibi	ton	ilişkilerini	görselleştirir.	Beşte	birlerin	dairesi,	C	majör	notasından	başlayarak,	diyezlerin	veya	bemollerin	sayısına	göre	tuşları	düzenler.	Müzik	Notasyonu	Müzik
notaları,	müzikal	fikirlerin	görsel	olarak	iletilmesini	ve	diğer	müzisyenler	tarafından	anlaşılmasını	sağlayan	müziğin	yazılı	dilidir.	Müzik	notasyonunun	temel	unsurları	şunlardır:	Kadro	:	Notaların	perdesini	ve	süresini	belirtmek	için	üzerine	müzikal	sembollerin	yerleştirildiği	beş	yatay	çizgiden	oluşur;	Clefs	:	Personelin	belirli	satırlarına	özel	notlar
atayın.	En	yaygın	olanları	tiz	nota	anahtarı	(yüksek	notalar	için)	ve	bas	nota	anahtarıdır	(düşük	notalar	için);	Notalar	:	Notaların	perdesini	ve	süresini	porte	üzerinde	sembollerle	temsil	ederek	belirtin.	Bir	notanın	çizgiler	üzerindeki	konumu	onun	perdesini	belirler;	Bir	nota	satırlarda	ne	kadar	yüksekteyse,	perdesi	de	o	kadar	yüksek	olur.	Notalar	ayrıca
ritmi	belirtmek	için	farklı	şekillerde	gelir.	Bu	bileşenler,	bir	müzik	kompozisyonunda	dizilerin	ve	akorların	oluşturulduğu	temeli	oluşturur.	Bu	“dile”	hakim	olduğunuzda,	müziği	okuyup	yazabilecek	ve	onu	dinlemeden	tamamen	anlayabileceksiniz.	Bu,	müzik	teorisi	anlayışınızı	geliştirir	ve	müziğin	evrensel	dilini	kullanarak	diğer	müzisyenlerle	iletişim
kurmanızı	kolaylaştırır.	Ritim	Ritim,	akorlar	ve	dizilerle	birlikte	müziğin	temel	bir	unsurudur.	Müzik	notasyonu,	bir	kompozisyonun	ritmik	yönlerini	aktarmaya	yönelik	özel	semboller	ve	kurallar	içerir.	Metre	süresi,	bir	ölçüdeki	vuruş	sayısını	ve	bir	vuruşta	yer	alan	notanın	süresini	gösterir.	Kesirli	olarak	yazılır:	Üstteki	sayı	vuruş	sayısını,	alttaki	sayı	ise
notanın	süresini	gösterir.	Örneğin,	4/4	süresi,	her	çeyrek	notanın	bir	vuruş	kapladığı,	bir	ölçüdeki	dört	vuruş	anlamına	gelir.	Ritmik	desenler,	benzersiz	ritimler	yaratan	poliritimler	de	dahil	olmak	üzere	basitten	karmaşığa	kadar	değişebilir.	Ritmi	anlamak,	notaların	piyano	tuşlarını	eşleştiren	bir	MIDI	düzenleyicide	düzenlendiği	dijital	ses	iş
istasyonlarında	(DAW'ler)	müzik	oluşturma	sürecinde	de	faydalıdır.	DAW'lar	ayrıca	müziğe	swing	ve	diğer	ritmik	ayarlamalar	uygulamanıza	da	olanak	tanır.	Kompozisyonun	Unsurları	Müziği	öğrenirken,	bir	parçayı	daha	ilgi	çekici	ve	etkileyici	kılan	kompozisyonun	farklı	unsurlarını	öğrenmek	önemlidir.	Göz	önünde	bulundurulması	gereken	bazı	temel
kavramlar	şunlardır:	Dinamik	:	Performansın	ses	düzeyini	yansıtır	ve	müziğin	yoğunluğunu	ve	enerjisini	etkiler.	Nota	notalarındaki	yaygın	notalar	arasında	piyano	(yumuşak)	ve	forte	(yüksek	sesle)	bulunur;	Artikülasyon	:	Staccato	(kısa	ve	staccato)	veya	legato	(düzgün	ve	bağlantılı)	gibi	notaların	nasıl	çalınacağını	belirler;	Form	:	Pop	müzikte	nazım-
koro-nazım-koro	formu	veya	klasik	müzikte	sonat	formu	gibi	bir	parçanın	genel	yapısı;	Doku	:	Tek	sesli	(tek	sesli)	veya	çok	sesli	(çok	sesli)	gibi	bir	parçadaki	ses	veya	ses	katmanlarının	organizasyonu.	Kulak	Eğitimi	Müzik	teorisini	öğrenmek	sadece	başlangıçtır.	Bir	sonraki	adım	bu	kavramları	gerçek	müzikte	duymayı	ve	tanımayı	öğrenmektir.	Kulak
eğitimi,	teoriyi	pratik	uygulamayla	birleştirmenize	yardımcı	olur.	Müzik	dinleyerek	aralıkları,	akorları,	melodileri	ve	ritimleri	tanıma	yeteneğinizi	geliştirebilirsiniz.	Kulağınız	teoriyi	tanıyabildiğinde	bu	bilgiyi	bestelerinizde	ve	performanslarınızda	kullanabilirsiniz.	Bu,	müzik	yaratımına	ve	performansına	daha	sezgisel	yaklaşmanıza	olanak	tanıyarak
teoriyi	müzikal	düşüncenizin	doğal	bir	parçası	haline	getirir.	Özet	Müzik	teorisinin	temellerini	anladıktan	ve	bu	kavramları	duymayı	öğrendikten	sonra	bunları	kendi	projelerinize	uygulayabilirsiniz.	İster	bir	grupla	doğaçlama	yapıyor	olun,	ister	müzik	yazıyor	olun,	ister	dijital	ses	iş	istasyonunda	(DAW)	parçalar	oluşturuyor	olun,	teoriyi	anlamak	daha
iyi,	daha	ilgi	çekici	parçalar	yaratmanıza	yardımcı	olacaktır.	Bu	temel	unsurlar,	klasik	müziğin	karmaşık	yapılarından	modern	popun	basit	akor	ilerlemelerine	kadar	tüm	müzik	türlerinin	temelini	oluşturur.


