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ΠΕΡΙΛΗΨΗ 

 

 Κατά την περίοδο του Μεσαίωνα και της Αναγέννησης η εξέλιξη της 

φωνητικής µουσικής, µέσα από την ανάπτυξη της πολυφωνίας, τις διάφορες 

καινοτοµίες, τη σηµειογραφία αλλά και την θεµατολογία, οδήγησε στη δηµιουργία 

και ανάπτυξη ποικίλων µουσικών ειδών, ανάµεσα στα οποία σηµαντική θέση έχει το 

είδος του µοτέτου. Ειδικότερα, την εποχή της Ars Nova, τα είδη που άνθισαν ήταν το 

ισορρυθµικό και το tenor µοτέτο. Στην συνέχεια, κατά την Πρώιµη Αναγέννηση 

εµφανίστηκε στο προσκήνιο και ένα νέο είδος µοτέτου, το cantilena-style.  

Η εργασία αυτή διερευνά την εξέλιξη του µοτέτου κατά τις περιόδους της Ars 

Nova και της Πρώιµης Αναγέννησης, µέσα από βιβλιογραφική ανασκόπηση και 

µελέτη αντιπροσωπευτικών έργων των παραπάνω ειδών. Γίνεται σχολιασµός και 

συζήτηση µοτέτων διάφορων συνθετών, όπως οι John Dunstable, Guillaume Du Fay, 

Guillaume de Machaut, Josquin des Prez και Philippe de Vitry, µε αναφορές στα 

ιδιαίτερα χαρακτηριστικά τους και τη συµβολή τους στην εξέλιξη της φωνητικής 

µουσικής. Διαπιστώθηκε λοιπόν, ότι το µοτέτο κατείχε µία ισχυρή θέση ανάµεσα στα 

µουσικά είδη της εποχής, γεγονός που το διατηρεί ιδιαίτερα σηµαντικό για την 

εξέλιξη της µουσικής µέχρι και σήµερα. 

 
In the period of the Middle Ages and the Renaissance the evolution of vocal 

music, through the development of polyphony, various innovations, notation and 

topics, led to the creation and the development of many music genres, among which 

the motet had a very important role. Specifically, the genres of motet developed in 

Ars Nova were the isorhythmic and the tenor motets. Later, in the Early Renaissance, 

a new genre of motet appeared, known as the cantilena-style motet.  

The goal of this thesis is to research the evolution of the motet in the eras of 

Ars Nova and the Early Renaissance, through literature reviews and the study of 

representative works of the genre. Through references to the works of various 

composers, such as John Dunstable, Guillaume Du Fay, Guillaume de Machaut and 

Josquin des Prez, the thesis explores the particular characteristics of the various 

genres and their contribution to the development of vocal music. It was found, that the 

motet held a strong position among the musical genres of the time, a fact that makes it 

particularly important for the evolution of music to this day. 

 



   
 

 
 

ΕΙΣΑΓΩΓΗ 
 
 Την εποχή του Μεσαίωνα και της Αναγέννησης άρχισαν να ακµάζουν σε 

µεγάλο βαθµό οι τέχνες, όπως η µουσική και η ζωγραφική. Αυτό έδωσε µία ώθηση 

στον χώρο της µουσικής ώστε να αναπτυχθούν περαιτέρω τα µουσικά είδη της 

εποχής. Ένα από αυτά που άφησαν το στίγµα τους στην ιστορία, ήταν εκείνο του 

µοτέτου, το οποίο άνθισε και στις δύο περιόδους, δίνοντας το περιθώριο στους 

συνθέτες να εξελίξουν ακόµα περισσότερο αυτό το είδος και να δηµιουργήσουν 

ποικίλα έργα σε διάφορα στιλ. 

 Ο 14ος αιώνας θεωρήθηκε η έναρξη της εποχή Ars Nova και χαρακτηρίστηκε 

ως η αρχή της ‘νέας τέχνης’. Αυτό το νέο ξεκίνηµα έφερε διάφορες αλλαγές στην 

µουσική. Η µετάβαση στην Πρώιµη Αναγέννηση ήρθε αντιµέτωπη µε µία έκρηξη 

καλλιτεχνικής ανάπτυξης, αφού θεωρείται ότι εκείνη την εποχή ‘ξαναγεννήθηκε’ η 

ιδέα της τέχνης.1 

 Μία από τις σπουδαιότερες αλλαγές των περιόδων αυτών είναι η 

διαµόρφωση της σηµειογραφίας. Παράλληλα νέες καινοτοµίες έκαναν την εµφάνισή 

τους. Κάποιες από αυτές είναι οι συνθετικές τεχνικές, όπως η ισορρυθµία, που 

αποτελεί βασικό χαρακτηριστικό της µουσικής εκείνη την εποχή, αλλά και οι 

τεχνικές µετασχηµατισµού που χρησιµοποιήθηκαν µε τον ίδιο ενθουσιασµό, όπως η 

σµίκρυνση και η µεγέθυνση. Όλες αυτές οι καινούργιες καινοτοµίες και τεχνικές, 

συνέβαλαν στην εξέλιξη και άνθιση της σύνθεσης µουσικών έργων.2 

 Η εργασία αυτή ξεκινά µε µία σύντοµη ιστορική αναφορά στους δύο αιώνες 

που εξετάζονται, καθώς και στα χαρακτηριστικά που βοήθησαν στο να εξελιχθεί η 

µουσική. Αυτά είναι η µετρική σηµειογραφία και το τροπικό σύστηµα, όπως και οι 

καινοτοµίες που δηµιουργήθηκαν. Επίσης γίνεται αναφορά στο βιβλίο Roman de 

Fauvel, το οποίο συνέβαλε σηµαντικά στην κατανόηση του 14ου αιώνα, µέσω 

διάφορων µουσικών έργων που περιέχει.3 Όσον αφορά το µουσικό είδος του µοτέτου, 

παρατηρούνται τρία είδη, το ισορρυθµικό, το cantilena style και το tenor. Εκείνο που 

άνθισε κατά κύριο λόγο την περίοδο της Ars Nova ήταν το ισορρυθµικό µοτέτο, µε 

πολλά καινούργια χαρακτηριστικά που χρησιµοποίησαν όλοι οι συνθέτες και ο 

καθένας τους ξεχωριστά το ανέδειξε µε τον δικό του τρόπο. Στην πρώιµη 
                                                
1 Hughes, Ars Nova and the Renaissance, 5. 
 
2 Editors of Britannica, “Philippe de Vitry,” https://www.britannica.com/biography/Philippe-de-Vitry. 
 
3 Hughes, Ars Nova and the Renaissance, 5-6. 
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Αναγέννηση, αυτό το είδος αποµακρύνθηκε αρκετά και µετά την εµφάνιση και του 

cantilena style µοτέτου, αυτό που το περιθωριοποίησε τελικώς ήταν το tenor.4 Τέλος, 

στην παρούσα έρευνα γίνεται αναφορά και σε πέντε συνθέτες και των δύο εποχών 

που ασχολήθηκαν µε την σύνθεση µοτέτων. Την εποχή της Ars Nova, δύο εξαιρετικά 

σηµαντικοί συνθέτες που έγιναν γνωστοί για τις πραγµατείες τους αλλά και για 

κάποιες καινοτοµίες που εισήγαγαν, ήταν οι Philippe de Vitry και Guillaume de 

Machaut. Ασχολήθηκαν µε την σύνθεση µοτέτων και χάρις αυτούς υπάρχουν σήµερα 

κάποιες από τις πιο εµβληµατικές συνθέσεις. Από την άλλη, στην πρώιµη 

Αναγέννηση, οι συνθέτες που ασχολήθηκαν εξονυχιστικά µε το µοτέτο ήταν οι 

Guillaume Du Fay, Josquin des Prez και John Dunstable.5 

 Ως αποτέλεσµα, είναι επιθυµητό να γίνουν αντιληπτές οι διαφορές των δύο 

αιώνων, δηλαδή του 14ου και του 15ου, όσον αφορά τα χαρακτηριστικά του µοτέτου. 

Με αυτόν τον τρόπο θα µπορέσει γίνει διακριτή η εξέλιξη που υπήρχε, να γίνουν 

αντιληπτά τα χαρακτηριστικά αυτά που παρέµειναν σταθερά αλλά και φυσικά να 

αναδειχθούν, τα νέα αυτά γνωρίσµατα που κατάφεραν να δηµιουργηθούν και να 

εξελίξουν το συγκεκριµένο µουσικό είδος.  

 
 

  
 
 
 
 

 
  

                                                
4 Hughes, Ars Nova and the Renaissance, 9. 
 
5 Atlas, Renaissance Music, 97. 
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1. ΙΣΤΟΡΙΚΉ ΑΝΑΣΚΟΠΙΣΗ ΤΟΥ 14ου- 15ου ΑΙΩΝΑ 

 

1.1. 14ος αιώνας: Ars Nova 

Η περίοδος του Μεσαίωνα καλύπτει µία µεγάλη χρονική περίοδο που ξεκινάει 

από το τέλος της αρχαιότητας, τον 5ο αιώνα µ.Χ., µε την πτώση της Ρωµαϊκής 

Αυτοκρατορίας, µέχρι και τον 15ο αιώνα, µε την λήξη του Εκατονταετούς πολέµου 

ανάµεσα στην Αγγλία και τη Γαλλία. Κατά µία άλλη θεώρηση, ωστόσο, το τέλος του 

Μεσαίωνα είναι ο 14ος αιώνας, ενώ ο 15ος αιώνας σηµατοδοτεί την αρχή της 

Αναγέννησης. Η µακρόχρονη αυτή περίοδος στην Ευρώπη θεωρήθηκε αρχικά ως µια 

εποχή σκοταδισµού και βαρβαρότητας κυρίως λόγω των κοινωνικών, θρησκευτικών 

και πολιτικών αντιλήψεων της εποχής. Οι πόλεµοι, τα βασανιστήρια, αλλά και η 

δράση της Ιεράς Εξέτασης, που είχε ως αποτέλεσµα το θάνατο πάρα πολλών 

ανθρώπων για θρησκευτικούς λόγους, είναι τα βασικά στοιχεία που διαµόρφωσαν 

αυτή τη τάση. Στη συνέχεια, η άποψη αυτή αναθεωρήθηκε από τους επιστήµονες, 

αναγνωρίζοντας πια τη τεράστια συµβολή της περιόδου αυτής, µε τα δικά της 

ιδιαίτερα χαρακτηριστικά και στις επικρατούσες συνθήκες, στην πρόοδο της 

κοινωνίας, της επιστήµης, και του πολιτισµού.6 

Η ζωή εκείνη την περίοδο είχε σαν κυρίαρχο κοινωνικό σύστηµα τον 

Φεουδαρχισµό. Σύµφωνα µε αυτό, οι µεγάλο-γαιοκτήµονες της κάθε περιοχής 

προσέφεραν σε δούλους ή ελεύθερους αγρότες ένα κοµµάτι γης. Εκείνοι µε τη σειρά 

τους µπορούσαν να καλλιεργήσουν ελεύθερα τη γη, ήταν όµως υποχρεωµένοι να 

επιστρέψουν ένα µεγάλο µέγεθος της σοδειάς τους. Όσο λοιπόν, µεγάλωνε το 

µέγεθος της σοδειάς, η συνθήκη αυτή στο σύνολό της γινόταν εξαιρετικά ασύµφορη 

για τους ίδιους, µε αποτέλεσµα πολλοί να οδηγούνται στην εγκατάλειψη της γης που 

καλλιεργούσαν.7 

Ένα ακόµα πολύ σηµαντικό γεγονός εκείνης της εποχής είναι η εµφάνιση της 

πανούκλας ή όπως ήταν περισσότερο γνωστή του Μαύρου Θανάτου. Η διάρκειά της 

ήταν από το 1347 µέχρι και το 1350 και ως αποτέλεσµα είχε τον θάνατο πολλών 

ανθρώπων. Υπήρξε κυρίως στην Γαλλία όπου σε πολλές πόλεις µειώθηκε ο 

πληθυσµός τους κατά το ήµισυ. Όλο αυτό σαφώς και επηρέασε σε µεγάλο βαθµό τις 

                                                
6 Γιάννου, Ιστορία της Μουσικής, 103-104 199-200. 
 
7 Ibid., 105-107. 
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τάξεις της κοινωνίας, µε διαφορετικούς βέβαια τρόπους την κάθε µία.8 

Η Δυτική Ευρώπη εκείνη την εποχή, κατά γενική οµολογία, χαρακτηρίζεται 

από πλήρη αποδιοργάνωση της αστικής ζωής που προήλθε κυρίως από 

µεταναστεύσεις γερµανικών φύλων σε διάφορες άλλες χώρες. Αυτό ήταν η αφορµή 

για την µετέπειτα  αποδιοργάνωση και της µουσικής της εποχής. Υπό αυτές τις 

συνθήκες, άρχισαν να γίνονται γνωστοί οι πλανόδιοι λαϊκοί οργανοπαίχτες και 

τραγουδιστές, οι οποίοι ήταν µέρος ενός περιθωριακού κοινωνικού στρώµατος στην 

πολύ έντονα ιεραρχηµένη φεουδαρχική κοινωνία. Επίσης, έκαναν την εµφάνισή τους 

και µουσικές διάφορων χωρών της Δυτικής και Κεντρικής Ευρώπης, όπως και 

κάποιων ήδη πολύ γνωστών φυλών (οι λαοί των Ρωµαίων και Κελτών). Στην 

συνέχεια, έντονη αίσθηση έκανε και η εµφάνιση της κοσµικής µουσικής. Διέφερε 

αρκετά από την µουσική των πλανόδιων µουσικών αλλά φυσικά και από αυτήν της 

εκκλησίας. Ουσιαστικά, ήταν ένα άκουσµα καινούργιο και φρέσκο που άρεσε πολύ 

στον λαό.9 

Όσον αφορά τον 14ο αιώνα, είναι γνωστός και µε την ονοµασία Ars Nova, 

δηλαδή Νέα Τέχνη (New Art), χαρακτηρισµός που προέρχεται από την τεράστια 

άνθιση της µουσικής εκείνη την περίοδο και συγκεκριµένα στην περιοχή της Γαλλίας. 

Αυτός ο όρος εµφανίστηκε πρώτη φορά στον τίτλο µίας πραγµατείας Ars Nova, η 

οποία αναφέρεται σε κάποια νέα χαρακτηριστικά της εποχής, όπως η µετρική 

σηµειογραφία, οι αλλοιωµένοι φθόγγοι και οι κόκκινες νότες.10 Φηµολογείται ότι 

συγγραφέας αυτής της πραγµατείας είναι ο Philippe de Vitry, κάτι όµως που µέχρι 

σήµερα δεν είναι αποδεδειγµένο και εποµένως, αποδεκτό.11  

Πιο συγκεκριµένα, η Ars Nova εισάγει νεωτερισµούς που αντανακλούν εν 

µέρει κοινωνικές αλλαγές στη δοµή του µεσαιωνικού κράτους. Τα νεωτεριστικά 

στοιχεία της ώθησαν σε µία νέα αντίληψη του ρυθµού, απαλλάσσοντας ταυτόχρονα 

τη µουσική από την κυριαρχία των εκκλησιαστικών τρόπων. Με τις αλλαγές αυτές 

στην τέχνη παρατηρήθηκαν σαφώς και κοινωνικές αλλαγές. Αυτό σχετίζεται και µε 

                                                
8 Editors of Britannica, “France,” https://www.britannica.com/place/France/Economy-society-and-
culture-in-the-14th-and-15th-centuries. 
 
9 Γιάννου, Ιστορία της Μουσικής, 174. 
 
10 Hughes, Ars Nova and the Renaissance, 2. 
 
11Editors of Britannica, “Middle Ages,” http://www.britannica.com/event/Middle-Ages. 
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το γεγονός ότι αναφερόµαστε σε µία περίοδο σηµαντικών µεταβολών σε σχέση µε 

την µεσαιωνική φεουδαρχία όπου αναδείχθηκαν νέοι τρόποι διαχείρισης του κράτους 

και δηµιουργήθηκε µία ζωτικής σηµασίας µεσαία τάξη που άλλαξε για πάντα την 

εικόνα της Ευρωπαϊκής Ηπείρου.12 

Με µία τεράστια κληρονοµιά που εντοπίζει την αρχή της στα Παριζιάνικα 

organa των Leonin και Perotin στα τέλη του 12ου αιώνα, αλλά και µε έµπνευση από 

το µοτέτο και τις σηµειογραφικές καινοτοµίες του Franco της Κολονίας τον 13ο 

αιώνα, η Γαλλική µουσική στα µέσα του 14ου αιώνα βρισκόταν σε µία σχετική άνοδο 

ως προς τις νέες εξελίξεις στην τέχνη της πολυφωνίας. Πολύ σηµαντικό γεγονός της 

εποχής ήταν επίσης η µεγάλη επιρροή που είχε αρχίσει να ασκεί η κοσµική 

πολυφωνική µουσική.  Έτσι, σε σχέση µε τους προηγούµενους αιώνες, η κοσµική 

µουσική στην Ars Nova σταµάτησε να συσχετίζεται ξεκάθαρα µε την εκκλησιαστική. 

Το κοσµικό πολυφωνικό τραγούδι θεωρήθηκε ισάξιο µε το θρησκευτικό µοτέτο, ενώ 

το µοτέτο ξεκίνησε εκείνη την εποχή να κατοχυρώνει την θέση του στην κατηγορία 

της κοσµικής µουσικής.13 

Είναι αναµφίβολο λοιπόν ότι η περίοδος της Ars Nova αποδείχθηκε ιδιαίτερα 

σηµαντική στην ανάπτυξη της µουσικής. Κύριο κέντρο του µουσικού κόσµου, όπως 

αναφέρθηκε παραπάνω, ήταν η Γαλλία και συγκεκριµένα το Παρίσι, µε συνθέτες που 

εξέλιξαν σε µεγάλο βαθµό την ιδέα της µουσικής και τα χαρακτηριστικά που 

υπήρχαν µέχρι εκείνη την εποχή. Αυτό οδήγησε τόσο στην εξέλιξη πολλών µουσικών 

ειδών όσο και στην εµφάνιση καινούργιων. Κατά γενική οµολογία, την περίοδο αυτή 

οι τέχνες παρουσίασαν µια απότοµη άνοδο που οφείλεται κυρίως στο γεγονός ότι 

κατείχε ένα πολύ σηµαντικό κοµµάτι στην ζωή των ανθρώπων. 

 

1.2. 15ος αιώνας: Πρώιµη Αναγέννηση  

Η έννοια «Αναγέννηση» χρησιµοποιήθηκε για πρώτη φορά από τον Ιταλό 

ζωγράφο και αρχιτέκτονα Giorgio Vasari τον 16ο αιώνα και καθιερώθηκε το 1860 

από τον Γάλλο ιστορικό Jules Michelet και τον Ελβετό ιστορικό Jakob Burckhardt. 

Αναφέρεται στην περίοδο από τον 15ο αιώνα έως και τον 16ο και ο όρος υποδήλωσε 

την άνθιση των νέων εικαστικών τεχνών που υπήρξαν από τον 15ο αιώνα και µετά. 

Στις αρχές της Αναγέννησης, ο µουσικός πολιτισµός άρχισε να ανθίζει περισσότερο 
                                                
12 Editors of Britannica, “Ars Nova,” https://www.britannica.com/art/Ars-Nova-Music. 
 
13 Hughes, Ars Nova and the Renaissance, 5. 
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στα αστικά κέντρα της Βορειοανατολικής Γαλλίας, του Βελγίου και της Ολλανδίας 

µε κέντρο την αυλή του Δουκάτου της Βουργουνδίας. 

Στην καθηµερινή ζωή υπήρξε µία τεράστια οικονοµική ανάπτυξη στις 

δυτικοευρωπαϊκές χώρες, µε αποτέλεσµα να ενισχυθεί ακόµα περισσότερο η αστική 

τάξη. Αυτή η ενίσχυση αποτέλεσε τη βάση για την διαµόρφωση της µουσικής ζωής 

στην Αναγέννηση, ιδιαίτερα στα µεγάλα αστικά κέντρα. Λόγω αυτής της ξαφνικής 

ανάπτυξης, οι άνθρωποι ταξίδευαν περισσότερο µε αποτέλεσµα να έχουν ποικίλες 

συναναστροφές µε µακρινούς πολιτισµούς. Το γεγονός αυτό οδήγησε στην ανάπτυξη 

του καλλιτεχνικού και µουσικού χώρου, αφού νέα χαρακτηριστικά έγιναν ευρέως 

γνωστά ανάµεσα στους διάφορους πολιτισµούς. 

Όπως προαναφέρθηκε, ο όρος «Αναγέννηση» µε την σηµερινή έννοια της 

λέξης δεν υπήρχε µέχρι το 1860. Οι άνθρωποι που έζησαν εκείνη την εποχή πίστευαν 

ότι κάτι µοναδικό συµβαίνει στον καλλιτεχνικό χώρο, σαν κάτι να “ξαναγεννιέται”. 

Τα πράγµατα ξεκίνησαν να αλλάζουν µε γρήγορο ρυθµό. Όπως η τέχνη και η 

επιστήµη, έτσι και η µουσική προσπάθησε να προωθήσει καινούργιες ιδέες, µε σκοπό 

την εξέλιξή της. Οι θεωρητικοί της εποχής θεώρησαν σηµαντικό να επικεντρωθούν 

στο πως ακούγεται πλέον η µουσική και να σταµατήσουν να περιστρέφονται γύρω 

από τους ήδη υπάρχοντες κανόνες.  

Βέβαια, η Αναγέννηση δεν δηµιουργήθηκε ξαφνικά αλλά η ανάπτυξή της 

ήρθε σταδιακά µέσα από αρκετές δεκαετίες, από το τέλος του 14ου αιώνα µέχρι και 

τις αρχές του 15ου. Κάποια χαρακτηριστικά του Μεσαίωνα παρέµειναν σποραδικά 

µέσα στον 15ο αιώνα και σε µερικές περιπτώσεις ακόµα και στον 16ο.14 

Στη µετάβαση από τον Μεσαίωνα στην Αναγέννηση, οι συνθέτες 

κληρονόµησαν αρκετά στοιχεία και χαρακτηριστικά από την παλιά Ars Nova, 

ιδιαίτερα από το γαλλικό κοσµικό τραγούδι. Με µία πρώτη σύγκριση των πρώιµων 

µοτέτων και των πιο ύστερων, θα διαπιστώσει κανείς ότι δεν υπάρχουν µόνο αλλαγές 

στο στιλ, δηλαδή µελωδία, ρυθµό, αρµονία και υφή. Από έναν συνθέτη που έχει µία 

σταθερή καριέρα πάνω από 30 χρόνια, θα ήταν φυσιολογικό να έχει µία πιο µεγάλη 

εξέλιξη και στην ουσία να έχει επαναπροσδιορίσει το είδος για το οποίο γράφει. Τα 

µοτέτα που γράφτηκαν το 1460 είχαν πολύ διαφορετικό στιλ σύνθεσης από αυτά που 

γράφτηκαν το 1420. Το γαλλικό κοσµικό τραγούδι, συγκριτικά φαινόταν να έχει πάλι 

                                                
14 Griffiths, A concise History of Western Music, 47. 
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τον πρωταγωνιστικό ρόλο.15 

Αυτό που έδωσε χαρακτήρα στην Αναγέννηση είναι ο σεβασµός που άρχισε 

να υπάρχει προς την φύση αλλά και την ανθρώπινη αντίληψη. Ακόµα και οι πίνακες 

ζωγραφικής είχαν πλέον πιο γήινα χρώµατα, διάφορες σκιάσεις και τεχνικές, ώστε το 

έργο στο σύνολό του να φαίνεται πιο ρεαλιστικό αλλά και να µοιάζει µε τον 

πραγµατικό κόσµο. Σε πλήρη αντιστοιχία, η µουσική εκείνης της περιόδου προσκαλεί 

την ακοή του ανθρώπου να αναγνωρίσει την φύση µέσα από διάφορες αρµονίες αλλά 

και τον ρυθµό. Είναι λογικό όµως, ότι ένα µουσικό έργο δεν γίνεται σε καµία 

περίπτωση να συγκριθεί µε ένα πίνακα ζωγραφικής όσον αφορά τον ρεαλισµό που το 

καθένα αποδίδει.16 

Κάποια ακόµα γενικά χαρακτηριστικά της Αναγέννησης ήταν ότι τα έργα της, 

τείνουν να είναι πιο σύντοµα σε µέγεθος σε σχέση µε τα κλασικά έργα µουσικής που 

είναι γνωστά µέχρι σήµερα. Πολλά από αυτά είχαν το µέγεθος ενός σηµερινού 

σύγχρονου τραγουδιού, πράγµα που τους βοηθούσε να κατανοήσουν και να 

απολαύσουν πιο εύκολα την µουσική, χωρίς να χαθούν στην πολυπλοκότητα που 

υπήρχε. Τα έργα που έχουν διασωθεί, είναι περισσότερο γραµµένα για φωνές, είτε µε 

συνοδεία οργάνων είτε χωρίς. Αν και η µουσική για όργανα ξεκίνησε εκείνη την 

περίοδο να αναπτύσσεται αισθητά, η φωνή κατείχε ακόµα έναν πολύ πρωταγωνιστικό 

ρόλο. Μάλιστα, πολλά από τα φωνητικά έργα προορίζονταν για δύο ή τρεις φωνές, 

χωρίς την παρουσία συνοδείας.  

Η µουσική της Αναγέννησης, στην ακοή του ανθρώπου της σηµερινής 

εποχής, ακούγεται µε µεγάλη ευχαρίστηση και αυτό οφείλεται στο γεγονός ότι 

απέφευγαν να χρησιµοποιήσουν συνδυασµούς που θα µετέτρεπαν την µουσική σε 

σκληρή και δυσάρεστη σαν άκουσµα. Επίσης, την εποχή εκείνη η µουσική, δεν 

διέθετε έντονο ρυθµικό υπόβαθρο. Αυτό σηµαίνει ότι δεν ήταν τόσο καθαρή και 

ισχυρή σε σχέση µε την µουσική του Bach και του Mozart, κλπ. Εξαίρεση σε αυτόν 

τον κατά κάποιον τρόπο κανόνα, ήταν η χορευτική µουσική της περιόδου όπου το 

ρυθµικό υπόβαθρο ήταν ισχυρό καθώς ήταν απαραίτητο για τους χορευτές, ώστε να 

µην χάνουν τα βήµατά τους. Επίσης, όσον αφορά το tempo των τραγουδιών, αυτό δεν 

αναγραφόταν ποτέ πάνω στην παρτιτούρα, διότι αποφασιζόταν εκείνη την στιγµή από 

                                                
15 Atlas, Renaissance Music, 57. 
 
16 Griffiths, A concise History of Western Music, 43-44. 
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τους εκτελεστές. Συγκρίνοντας λοιπόν, τη µουσική του τότε, µε την µουσική του 

σήµερα µπορεί να δει κανείς ότι είναι παρόµοιες όσον αφορά την έννοια της ενιαίας 

διάθεσης και των συναισθηµάτων ως σύνολο. Βέβαια, αν κάποιος προσπαθήσει να 

καταλάβει το νόηµα κάποιου έργου της Αναγέννησης, θα αποτύχει διότι υπάρχουν 

έντονες εναλλαγές του ηχοχρώµατος.17 

Συνοψίζοντας λοιπόν, την περίοδο της Αναγέννησης η τέχνη, όχι µόνο όσον 

αφορά τη µουσική αλλά και τη ζωγραφική, άρχισε να ασχολείται περισσότερο µε τη 

φύση και τον ρεαλισµό, ώστε να φαίνεται πιο αληθινή και πιο κοντά στον πραγµατικό 

κόσµο. Αναπτύχθηκαν πολλά καινούργια χαρακτηριστικά όσον αφορά τα µουσικά 

είδη, τα οποία διατηρήθηκαν και στους επόµενους αιώνες. Υπάρχουν τέλος, 

ξεκάθαρες επιρροές από την µουσική της Ars Nova, µιας και οι συνθέτες της εποχής 

εµπνεύστηκαν από το µουσικό έργο του προηγούµενου αιώνα και κράτησαν κάποια 

χαρακτηριστικά που ταίριαζαν σε αυτό που ήθελαν να αποδώσουν µε τα έργα τους. 

 

1.3. Η µετάβαση της µουσικής στην Πρώιµη Αναγέννηση  

Η µετάβαση από µία ιστορική περίοδο σε µία άλλη, είναι πάντα περίπλοκη 

και δύσκολη. Είναι απόλυτα λογικό και κατανοητό το γεγονός ότι δεν είναι δυνατόν 

όλα τα χαρακτηριστικά µίας εποχής, όπως η πολιτική, η οικονοµία, η ίδια η κοινωνία 

και η τέχνη να αλλάξουν από την µία στιγµή στην άλλη, ούτε και φυσικά αυτή η 

µεταβολή να πραγµατοποιηθεί ταυτοχρόνως. Μερικά πράγµατα σαφώς παραµένουν 

σταθερά και δεν υπόκεινται σε κάποια αλλαγή. Η µουσική λοιπόν, τον 15ο αιώνα,  

συνέχισε να χρησιµοποιεί στοιχεία του παρελθόντος, ενώ ταυτόχρονα εξελίσσονται 

νέες τεχνικές και καινοτοµίες. Ο θεωρητικός Tinctoris αναφέρει το εξής, «οι 

πιθανότητες της µουσικής έχουν αυξηθεί τόσο έντονα που αυτό από µόνο του µπορεί 

να θεωρηθεί µία νέα τέχνη». Οι συνθέτες, του 15ου αιώνα και συγκεκριµένα προς το 

τέλος αυτού, ήταν σίγουροι ότι η µουσική ήταν όντως η “νέα τέχνη” που 

εκπροσωπούσε µε άλλα λόγια µία νέα περίοδο όσον αφορά την εξέλιξη της µουσικής 

φόρµας, των τεχνικών και των µουσικών ειδών. Πολλοί θεωρητικοί συµφωνούν µε 

τον Tinctoris στο γεγονός ότι η “νέα τέχνη” στην αρχή της δεν έκανε τόσο έντονα την 

εµφάνισή της, αλλά συµφωνούν ότι αυτό άλλαξε γύρω στο 1435.18 

                                                
17 Organo, Music of the Renaissance, 16-17. 
 
18 Hoppin, Medieval Music, 470-472. 
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Αυτό που θεωρήθηκε καινούργιο στον 15ο αιώνα, δεν ήταν η επιστροφή στην 

απλότητα, αλλά η αντίθεση της βαρύτητας του Βορρά µε τον αισθησιασµό του 

Νότου.19 Όπως είναι γνωστό, υπήρχε η Γαλλική και η Ιταλική σχολή. Κάθε µία είχε 

τις δικές της ιδιαιτερότητες στο στυλ και τα χαρακτηριστικά τους. Επίσης, µία ακόµα 

πολύ σηµαντική σχολή είναι αυτή της Αγγλίας, η οποία σε σχέση µε τις υπόλοιπες, 

είχε έναν αρκετά συντηρητικό ρόλο και η µουσική της έµεινε ανεπηρέαστη από τις 

τολµηρές καινοτοµίες των συνθετών της γαλλικής Ars Nova, όπως ο  Philippe de 

Vitry και ο Guillaume de Machaut. Ακόµα και στην Γαλλική σχολή και στην 

ονοµαζόµενη “νέα τέχνη” αυτό που έγινε ήταν να αναπτύξουν τις παραδόσεις και τα 

χαρακτηριστικά που υπήρχαν τον 13ο αιώνα. Η µουσική από την άλλη στην Ιταλία, 

δείχνει µία πλήρη αποσύνθεση, η οποία θα µπορούσε να χαρακτηριστεί και ως µία 

καινούργια αρχή. Αν και έχει σχέση µε τα θέµατα τεχνικής της Ars Nova, το 

συναισθηµατικό υπόβαθρο και ο τρόπος που συνέθεταν ήταν πολύ διαφορετικός, 

αλλά ακόµα και αυτό το γεγονός παράλληλα έδινε µία προσωπικότητα στις 

συνθέσεις. Στο τέλος του αιώνα οι τρεις αυτές εθνικές σχολές ήταν ακόµα 

ανεξάρτητες µεταξύ τους.20 

Οδηγείται εύκολα κανείς στο συµπέρασµα ότι η µετάβαση ανά τους αιώνες 

στην µουσική ήταν κάτι πιο περίπλοκο από ότι κάποιος θα µπορούσε να φανταστεί. 

Είναι ένα δύσκολο εγχείρηµα διότι δηµιουργούνται πολλά χαρακτηριστικά µέσα σε 

εκατό χρόνια, που δεν µπορούν απλά να ξεχαστούν και να δώσουν τη θέση τους σε 

µία νέα τάση, αυτή που θα ακολουθήσει τον επόµενο αιώνα. Απαιτείται λοιπόν, ένας 

απαραίτητος χρόνος για να «ξεχαστούν» οι συνήθειες και οι τάσεις των τελευταίων 

εκατό χρόνων, έτσι ώστε να αναπτυχθούν καινούργιες ιδέες που θα συντροφεύσουν 

τη µουσική του επόµενου αιώνα. Αυτό βέβαια, δηλαδή η αδυναµία γρήγορης 

µετάβασης και εγκαθίδρυσης µιας νέας τάσης, σχετίζεται και µε τις ίδιες τις χώρες, 

αφού µεταξύ τους έχουν αναπτύξει διαφορετικές συνήθειες και επιλογές, τόσο στην 

µουσική όσο και γενικά στην τέχνη στο σύνολό της. 

 

  

                                                
19 Hoppin, Medieval Music, 500-501. 
 
20 Hughes, Ars Nova and the Renaissance, 134. 
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2. Η ΕΞΕΛΙΞΗ ΤΗΣ ΜΟΥΣΙΚΗΣ 

 

2.1. Η µετρική σηµειογραφία και το τροπικό σύστηµα 

Η σηµειογραφία της πολυφωνικής µουσικής εξελίχθηκε σε πολύ µεγάλο 

βαθµό κατά την διάρκεια του 13ου και 14ου αιώνα. Την κύρια ώθηση έδωσε ο 

Johannes de Muris, ένας από τους σηµαντικότερους θεωρητικούς εκείνης της εποχής. 

Η ενασχόλησή του µε τα ανώτερα µαθηµατικά φαίνεται να του έδωσε την ιδέα για 

µία σηµειογραφία περισσότερο ξεκάθαρη µετρικά. Αυτός όµως που έκανε την 

διαφορά και θεωρείται από όλους η ηγετική προσωπικότητα στην αλλαγή και την 

ανάπτυξη της Γαλλικής σηµειογραφίας είναι ο Philippe de Vitry. Ενώ δεν ήταν αυτός 

που ανακάλυψε την αξία του µισού, όπως είναι γνωστό σήµερα, έπαιξε αποφασιστικό 

ρόλο στην υιοθέτησή του ως βασικό στοιχείο της καινούργιας µετρικής 

σηµειογραφίας.21 Αυτός ο νέος τρόπος σηµειογραφίας εµφανίζεται ξεκάθαρα σε έργα 

της Ars Nova. Λόγω της πραγµατείας του de Muris (Ars musicae) και του de Vitry 

(Ars Nova) υπήρξαν νέες σηµειογραφικές καινοτοµίες και έτσι, σχηµατίστηκε η βάση 

της σηµειογραφίας για την πολυφωνική µουσική που διατηρήθηκε για τα επόµενα 

250 χρόνια. Αυτή λοιπόν, η σηµειογραφία προτείνει αξίες που έχουν σταθερό χρόνο 

και µεγάλη ποικιλία.22 

Ο τρόπος γραφής της µετρικής σηµειογραφίας θεωρείται ότι ήταν η ανάπτυξη 

του γαλλικού τύπου νευµατικής σηµειογραφίας. Υπήρξαν δύο φάσεις στην 

διαδικασία αυτής της ανάπτυξης. Η πρώτη φάση ξεκίνησε, περίπου τον 13ο αιώνα και 

διήρκεσε µέχρι και τον 15ο µε όλους τους φθόγγους να απεικονίζονται µε µαύρο 

χρώµα. Στην δεύτερη φάση που κράτησε από τον 15ο αιώνα µέχρι και τον 16ο, οι 

φθόγγοι απεικονίζονταν µόνο µε το περίγραµµα, δηλαδή παρέµεναν λευκοί στο 

εσωτερικό. Οι φθόγγοι που υπήρχαν ήταν οι Maxima, Longa, Brevis, Semibrevis, 

Minima και Semiminima, όπως φαίνεται και στην εικόνα 2.1. Στην σηµερινή 

σηµειογραφία το ολόκληρο, το µισό, το τέταρτο και το όγδοο αντιστοιχεί στην 

Brevis, Semibrevis, Minima και Semiminima. Σε κάθε φθόγγο αντιστοιχεί και µία 

παύση. Από τον 16ο αιώνα και έπειτα η σηµειογραφία άρχισε να διαµορφώνεται στην 

σύγχρονη σηµειογραφία που υπάρχει µέχρι και σήµερα. 

                                                
21 Atlas, Renaissance Music, 27. 
 
22 Everist, Medieval Music, 87, 89, 119, 339. 
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Εικόνα 2.1. Φθόγγοι µετρικής σηµειογραφίας, Πηγή: Γιάννου Δηµήτρης, Ιστορία της 
Μουσικής – Σύντοµη γενική ανασκόπηση, (University Studio Press Θεσσαλονίκη, 1995), 203. 

 

Οι σχέσεις µεταξύ των φθόγγων διακρίνονται σε δύο περιπτώσεις. Στην 

πρώτη περίπτωση, ανάµεσα σε δύο οποιουσδήποτε φθόγγους υπάρχει η σχέση ένα 

προς τρία, ενώ στην δεύτερη περίπτωση υπάρχει η σχέση ένα προς δύο. Πιο 

συγκεκριµένα, η σχέση ένα προς τρία χαρακτηρίζεται ως perfect, ενώ η σχέση ένα 

προς δύο ως imperfect. Αυτές που µόλις αναφέρθηκαν ισχύουν για όλους τους 

φθόγγους από την longa µέχρι και την minima. 

 Οι σχέσεις αυτές λοιπόν, δηλαδή οι ένα προς τρία και ένα προς δύο, για την 

maxima και την longa ονοµάζονται modus. Βέβαια, σε κάποιους φθόγγους, σχεδόν 

πάντα στην minima και πιο συχνά στη maxima και στη longa, οι σχέσεις είναι 

διµερείς, δηλαδή ένα προς δύο. Οι φθόγγοι που βρίσκει κάποιος και τα δύο είδη 

σχέσεων είναι µεταξύ brevis/semibrevis και semibrevis/minima. Αυτός είναι και ο 

λόγος που αυτοί οι τρεις φθόγγοι έχουν τις πιο περίπλοκες περιπτώσεις ρυθµικών 

σχέσεων. Αντίστοιχα λοιπόν, η σχέση µεταξύ brevis και semibrevis, ονοµάζεται 

tempus. Ενώ η σχέση µεταξύ semibrevis και minima, ονοµάζεται prolatio. Όπως 

προαναφέρθηκε, η σχέση ένα προς τρία λέγεται perfect. Για το λόγο αυτό, η σχέση 

µεταξύ των brevis και semibrevis, δηλαδή η υποδιαίρεση µίας brevis σε τρεις 

semibreves λέγεται tempus perfect και συµβολίζεται πάνω στο πεντάγραµµο µε έναν 

κύκλο. Αντίστοιχα, η σχέση ένα προς δύο, όπως ειπώθηκε παραπάνω, ονοµάζεται 

imperfect. Η υποδιαίρεση µίας brevis σε δύο semibreves λέγεται tempus imperfect και 

συµβολίζεται µε ένα ηµικύκλιο. Αντίστοιχα, η σχέση µεταξύ semibrevis και minima, 

δηλαδή η υποδιαίρεση µίας semibrevis σε τρεις minimae, λέγεται prolatio perfect και 

συµβολίζεται µε µία τελεία µέσα στον κύκλο ή στο ηµικύκλιο. Επίσης, η υποδιαίρεση 

µίας semibrevis σε δύο minimae, ονοµάζεται prolatio imperfect και συµβολίζεται 
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χωρίς την παρουσία της τελείας στον κύκλο ή στο ηµικύκλιο. Ο τρόπος συµβολισµού 

που µόλις αναφέρθηκε άρχισε να ισχύει µετά τον 14ο αιώνα. Τότε, δηλαδή τον 14ο 

αιώνα, η prolatio perfect συµβολιζόταν µε τρεις, ενώ η prolatio imperfect µε δύο 

τελείες. Είναι εµφανές πως οι τρόποι µε τους οποίους συµβολίζονται οι σχέσεις 

διαθέτουν κάποιο νόηµα και σε καµία περίπτωση δεν είναι τυχαίοι. Συνεπώς, το 

τέλειο σχήµα του κύκλου συµβολίζει και την τέλεια σχέση, ενώ το ηµικύκλιο, λόγω 

του µισού σχήµατός του, συµβολίζει την ατελή σχέση. Τέλος, η τελεία µπορεί να 

θεωρηθεί ότι χρησιµοποιείται για να δώσει ακόµα περισσότερη έµφαση στην τέλεια 

και ατελή αυτή σχέση.  

Υπάρχει και πιο σύντοµος τρόπος για να δηλώσει κάποιος αυτές τις σχέσεις 

ώστε να γίνονται αντιληπτές απευθείας, όπως φαίνεται και στην εικόνα 2.2. Ένας από 

αυτούς τους τρόπους είναι να χρησιµοποιήσει µία µείξη αριθµών. Αυτή η µείξη 

παράγεται από το πόσες semibrevis χωράνε σε µία brevis, αλλά και πόσα minimae 

χωράνε σε µία semibrevis. Συνεπώς, το tempus perfect/prolatio perfect συµβολίζεται 

µε [3,3], διότι αντιστοιχούν τρία semibrevis σε µια brevis και τρία minimae σε µια 

semibrevis. Το tempus perfect/prolatio imperfect συµβολίζεται µε [3,2], το tempus 

imperfect/prolatio perfect µε [2,3] και το tempus imperfect/prolatio imperfect µε 

[2,2].23 

 
 

Εικόνα 2.2. Σχέσεις διάρκειας µεταξύ φθόγγων, Πηγή: Γιάννου Δηµήτρης, Ιστορία της Μουσικής – 
Σύντοµη γενική ανασκόπηση, (University Studio Press Θεσσαλονίκη, 1995), 206. 

 
 

                                                
23 Γιάννου, Ιστορία της Μουσικής, 202-204. 
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Αξίζει να σηµειωθεί ότι η µετρική σηµειογραφία, γνωστή και ως mensural 

notation, στηρίζεται πλήρως στο Φρανκονιανό σύστηµα. Αυτό ξεκίνησε να 

δηµιουργείται κατά την διάρκεια µίας πειραµατικής περιόδου στο δεύτερο µισό 

περίπου του 13ου αιώνα. Κωδικοποιήθηκε και ξεκίνησε να χρησιµοποιείτε πιο έντονα 

στον εορτασµό της Πραγµατείας «Ars Cantus Mensurabilis» του Franco της 

Κολωνίας. Το έργο αυτό κατάφερε να κρατήσει για αρκετό καιρό κυρίαρχη θέση 

ανάµεσα στις υπόλοιπες πραγµατείες µεγάλων µουσικών ακόµα και όταν το σύστηµα 

της σηµειογραφίας που περιγράφει είχε ξεπεραστεί. Στην µετρική ωστόσο 

σηµειογραφία παρατηρούµε την επιρροή από το σύστηµα αυτό στο γεγονός ότι τα 

διάφορα σχήµατα κάθε νότας απέκτησαν συγκεκριµένο χρόνο διάρκειας. 

Τέλος, όσον αφορά τη µετρική σηµειογραφία, αυτή εµφανίζεται στα 

χειρόγραφα του µουσικού κώδικα Bamberg και Las Huelgas αλλά και στο παλιότερο 

τµήµα του σπουδαίου κώδικα Montpellier Codex. Οι κώδικες είναι βιβλία µέσα στα 

οποία υπάρχει τεράστια ποικιλία µουσικών έργων, τα οποία είναι πάντα διαφορετικά 

το ένα από το άλλο. Υπήρξε λοιπόν ένα κυρίαρχο µέσο για να σωθεί µία µεγάλη 

ποικιλία µουσικών έργων.24 

Πέρα από το Φρανκονιανό σύστηµα, ένα ακόµη το οποίο κατείχε κυρίαρχο 

ρόλο στη µουσική της Δυτικής Ευρώπης, είναι το τροπικό σύστηµα. Ο τρόπος, από 

εκεί δηλαδή που πηγάζει και το όνοµα του, θεωρείται ότι είναι µία µουσική κλίµακα 

µε κάποια συγκεκριµένα ιδιαίτερα χαρακτηριστικά. Οι τρόποι χρησιµοποιούνται από 

τις ευρωπαϊκές χώρες από τα µέσα του Μεσαίωνα και είναι εµπνευσµένοι από την 

αρχαία Ελληνική µουσική. Σε αυτό το σύστηµα κατατάσσονται όλες οι µελωδίες του 

γρηγοριανού µέλους σε 8 είδη κλίµακας. Το κάθε ένα από τα 8 αυτά είδη αντιστοιχεί 

στην σηµερινή θεωρία της µουσικής στις κλίµακες που σχηµατίζονται µε βάση το 

κάθε ένα από τα άσπρα πλήκτρα του πιάνου.  

Έτσι δηµιουργήθηκαν οι 8 τρόποι, οι οποίοι χωρίζονται σε δύο κατηγορίες, 

τους αυθεντικούς και τους πλάγιους τρόπους. Κάθε αυθεντικός τρόπος, έχει 

αντιστοιχία µε έναν πλάγιο, µε τον οποίο έχουν κοινό στοιχείο τον τελικό φθόγγο. Οι 

τελικοί φθόγγοι είναι οι D, E, F, G. Συνεπώς, προκύπτουν οι ακόλουθοι τρόποι: 1ος 

αυθεντικός ή Δώριος, 1ος πλάγιος ή Υποδώριος, 2ος αυθεντικός ή Φρύγιος, 2ος πλάγιος 

ή Υποφρύγιος, 3ος αυθεντικός ή Λύδιος, 3ος πλάγιος ή Υπολύδιος, 4ος αυθεντικός ή 

                                                
24 Parrish, The notation of Medieval Music, 108. 
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Μυξολύδιος, 4ος πλάγιος ή Υποµυξολύδιος. 

Η διαφορά ανάµεσα στα δύο είδη που αναφέρθηκαν βρίσκεται στον τρόπο µε 

τον οποίο διατάσσουν τα δύο τµήµατα στα οποία χωρίζεται η κλίµακα. Στους 

αυθεντικούς τρόπους η διάταξη είναι ένα διάστηµα πέµπτης (πεντάχορδο) συν ένα 

διάστηµα τετάρτης (τετράχορδο), ενώ στους πλάγιους τρόπους η διάταξη είναι ένα 

διάστηµα τετάρτης (τετράχορδο) συν ένα διάστηµα πέµπτης (πεντάχορδο), όπως 

φαίνεται στην εικόνα 2.3.25 

 
 

Εικόνα 2.3. Εκκλησιαστικοί τρόποι, Πηγή: Γιάννου Δηµήτρης, Ιστορία της Μουσικής – 
Σύντοµη γενική ανασκόπηση, (University Studio Press Θεσσαλονίκη, 1995), 145. 

 

Ένα ακόµη σηµαντικό στοιχείο της εποχής ήταν η χρήση των αλλοιωµένων 

φθόγγων (musica falsa, ή musica ficta). Αυτοί ήταν οι φθόγγοι που δεν 

περιλαµβάνονταν στο αρχικό τονικό περιβάλλον του έργου, αλλά χρησιµοποιούνται 

στην πορεία ενός κοµµατιού. Τις αλλοιώσεις αυτές, δεν τις έγραφαν δίπλα στην νότα, 

όπως συµβαίνει στην σηµερινή εποχή, αλλά πάνω από την νότα που ήθελαν να 

αλλοιώσουν, όπως φαίνεται στην εικόνα 2.4. Επίσης, χρησιµοποιούσαν τις 

αλλοιώσεις, ώστε να «διορθώσουν» κάποια διάφωνα διαστήµατα που µπορεί να 

υπήρχαν, µε σκοπό να γίνουν σύµφωνα, αλλά και για να δηµιουργήσουν την αίσθηση 
                                                
25 Γιάννου, Ιστορία της Μουσικής, 144-146. 
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του προσαγωγέα στις πτώσεις. Πολλές φορές οι συνθέτες δεν σηµείωναν τις 

αλλοιώσεις αλλά έδιναν την δυνατότητα στους µουσικούς και εκτελεστές να 

αποφασίσουν αν θα χρησιµοποιήσουν κάποιον αλλοιωµένο φθόγγο κατά την διάρκεια 

της εκτέλεσης.26 Εν κατακλείδι, η µουσική σηµειογραφία της εποχής αναπτύχθηκε 

και ολοκληρώθηκε σηµαντικά µέσα σε αυτούς τους αιώνες. 

 

 
Εικόνα 2.4. Musica falsa (αλλοιωµένοι φθόγγοι), Πηγή: Eleanor Selfridge-Field and Edmund Correia 

Jr., Research in the Humanities Reproduced by the IEEE Technical Committee on Computer Generated 
Music 1994, Category 5 Type 4. 

 

2.2. Καινοτοµίες 

Οι δύο αυτοί αιώνες, στους οποίους αναφέρεται αυτή η εργασία, ήταν 

καθοριστικοί για την εξέλιξη του µουσικού τοµέα. Ένας συνθέτης που άφησε το 

στίγµα του όσον αφορά την εξέλιξη της µουσικής ήταν ο Philippe de Vitry, αφού 

στην πραγµατεία του Ars Nova µπορεί κανείς να διακρίνει καινοτοµίες όπως οι 

κόκκινες νότες, το trope και η τεχνική της σµίκρυνσης. Παράλληλα ο Josquin des 

Prez βοήθησε αρκετά στην διαµόρφωση της τεχνικής της µίµησης.27 

Τους προηγούµενους αιώνες, η χρήση χρώµατος στις παρτιτούρες ήταν κάτι 

που σίγουρα δεν συνηθιζόταν. Υπάρχουν όµως, αρκετά σωσµένα χειρόγραφα στα 

οποία εντοπίζει κανείς στο µουσικό τους κείµενο, τις γνωστές κόκκινες νότες. Οι 
                                                
26 Atlas, Renaissance Music, 238-239. 
 
27 Editors of Britannica, “Philippe de Vitry,” https://www.britannica.com/biography/Philippe-de-Vitry. 
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συγκεκριµένες νότες βρίσκονται διάσπαρτες µέσα στις παρτιτούρες µαζί µε τις 

«κανονικές νότες», όπως µπορεί να δει κανείς στην εικόνα 2.5.28 Το κόκκινο χρώµα 

ήταν ένας τρόπος για να τονίσει κανείς ότι µία perfect σχέση θα γινόταν στην 

συνέχεια imperfect. Συνεπώς, τις συµβόλιζαν µε αυτόν τον τρόπο ώστε να 

αντιλαµβάνεται κανείς ότι στην πορεία θα αλλάξουν σχέση.29   

  

 
 

Εικόνα 2.5. Κόκκινοι φθόγγοι (red notes), Πηγή: University of Notre Dame, 
www3.nd.edu/~ablachly/MSM60109/60104MensuralNotationFrame.html 

 
Το trope ήταν µία καινοτοµία που δηµιουργήθηκε στην µεσαιωνική 

εκκλησιαστική µουσική. Η µελωδία, το κείµενο ή και τα δύο µαζί προστέθηκαν σε 

µία ασµατική µελωδία. Υπάρχουν δύο είδη trope, αυτό που προσθέτει ένα καινούργιο 

κείµενο σε ένα µέλισµα και αυτό που εισάγει καινούργια µουσική µεταξύ ήδη 

υπάρχουσας µελωδίας και κειµένου.30 

Επίσης, εµφανίστηκε και η τεχνική της σµίκρυνσης, στην οποία 

χρησιµοποιείται το ίδιο ρυθµικό µοτίβο, αλλά διαιρείται µε έναν συγκεκριµένο 

αριθµό. Ο πρώτος στόχος της τεχνικής αυτής είναι οι παραλλαγές ενός 

αναγνωρίσιµου υλικού, ενώ ο δεύτερος, η αύξηση της ταχύτητας και/ή του αρµονικού 

ρυθµού.31 

Μία ακόµη καινοτοµία που έκανε την εµφάνισή της και χρησιµοποιήθηκε 

ιδιαίτερα την εποχή εκείνη ήταν η µίµηση. Ο Josquin des Prez τον 15ο αιώνα έκανε 

την µίµηση βασικό χαρακτηριστικό για το στιλ, αν και δεν ήταν αυτός που την 

χρησιµοποίησε πρώτος. Μίµηση λοιπόν, είναι όταν µία µελωδία παρουσιάζεται και 

στις υπόλοιπες φωνές µε µία χρονική καθυστέρηση και µπορεί να υπάρξει 

πανοµοιότυπη ή και σε παραλλαγή της κύριας αυτής µελωδίας. Η µίµηση 

εµφανιζόταν συνήθως µόνο σε δίφωνα και τρίφωνα κοµµάτια, ενώ χάρις στον des 
                                                
28 Hughes, Ars Nova and the Renaissance, 141. 
 
29 Ibid., 6-7. 
 
30 Atlas, Renaissance Music, 97. 
 
31 Harvard Dictionary of Music, 2nd ed., s.v. “Diminution”. 
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Prez άρχισε να εµφανίζεται σε όλες τις φωνές (τετράφωνα κλπ). Ενώ λοιπόν, η 

µίµηση πριν γινόταν αναµενόµενα, εκείνος βρήκε τον τρόπο να την εξελίξει ώστε να 

µπορεί να χρησιµοποιηθεί µε πολλούς τρόπους.32  

 

2.3. Roman de Fauvel 

Ένα βιβλίο που έκανε µεγάλη αίσθηση την εποχή του 14ου αιώνα, είναι το 

Roman de Fauvel. Αυτό συνέβη διότι ουσιαστικά πραγµατεύεται µέσω της µουσικής 

την µετάβαση από την Ars Antiqua του 13ου αιώνα στην Ars Nova. Χαρακτηρίζεται 

ως ένα ανθολόγιο µουσικής.33 Στην πραγµατικότητα πρόκειται για τον τίτλο ενός 

ποιήµατος του Gervais de Bus, το οποίο σατίριζε τη διαφθορά στην κοινωνία, 

συµβολίζοντάς την µε ένα άλογο που το έλεγαν Fauvel. Τα µοτέτα που βρίσκονται 

µέσα σε αυτό το έργο, έχουν κυρίως λατινικό κείµενο, το οποίο φαίνεται πως 

κυριαρχεί. Μόνο τέσσερα είναι αυτά που  περιέχουν γαλλικό κείµενο και έξι αυτά 

που αναµειγνύουν το γαλλικό µε το λατινικό.34 

Φαίνεται πως ο de Vitry βοήθησε στην σύνθεση συγκεκριµένων έργων. 

Υπάρχει µία υπόθεση πως τρία µοτέτα που βρίσκονται µέσα σε αυτό ανθολόγιο είναι 

δικά του και αποτελούν επιπρόσθετο υλικό για την συγκεκριµένη συλλογή. Αυτή η 

υπόθεση δεν είναι απόλυτα σίγουρη και στηρίζεται στο γεγονός ότι δύο από τα τρία 

αυτά µοτέτα χρησιµοποιήθηκαν από τον ίδιο τον de Vitry στην πραγµατεία του Ars 

Nova. Στιλιστικά βέβαια είναι πολύ κοντά στα έργα του γι' αυτό και υπάρχει αυτή η 

θεωρία. Κατά γενική οµολογία, αποτελούν ξεκάθαρα τα πρώτα παραδείγµατα 

ισορρυθµίας εκείνη την εποχή και το ένα από αυτά τα µοτέτα µάλιστα εισάγει και τις 

κόκκινες νότες, που όπως προαναφέρθηκε είναι µία καινοτοµία του de Vitry.35 

Συνοψίζοντας, είναι αναµφίβολο πως αυτό το βιβλίο αποτέλεσε κληρονοµιά 

για τον µουσικό κόσµο της εποχής. Για άλλη µία φορά βλέπουµε πως συνδέεται το 

όνοµα του de Vitry, χωρίς βέβαια να είναι σίγουρο ότι µπορεί να πάρει τα εύσηµα για 

αυτό το έργο. Γενικά όµως αυτό το ανθολόγιο είναι «σπίτι» για µία από τις πιο 

διάσηµες καινοτοµίες της εποχής, την ισορρυθµία, που εµφανίζεται σε κάποια 

                                                
32 Atlas, Renaissance Music, 250. 
 
33 Hughes, Ars Nova and the Renaissance, 5. 
 
34 Hoppin, Medieval Music, 360. 
 
35 Hughes, Ars Nova and the Renaissance, 5-6. 
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µοτέτα. 

3. ΜΟΤΈΤΟ 

 

3.1. Ερµηνεία, ορισµός 

Το µοτέτο είναι ένα είδος φωνητικής µουσικής το οποίο εµφανίστηκε περίπου 

το 1200 µ.Χ. και δέχτηκε πολλές αλλαγές κατά το πέρασµα των αιώνων. Η ονοµασία 

του προέρχεται από την γαλλική λέξη mot, η οποία σηµαίνει “λέξη”. Πιο 

συγκεκριµένα, θεωρείται µία Λατινική θρησκευτική φωνητική σύνθεση που µπορεί 

όµως να θεωρηθεί και κοσµική, όπως και έργο για σόλο φωνή που συνοδεύεται από 

κάποιο όργανο, σε οποιαδήποτε γλώσσα, µε ή χωρίς συνοδεία χορωδίας. Παρόλα 

αυτά, η χρήση του όρου «µοτέτο» είναι αρκετά αόριστη. Είναι ξεκάθαρο ότι ο όρος 

έχει αλλάξει τόσο δραµατικά µε τους αιώνες, που µόνο ένας συγκεκριµένος ορισµός 

δεν έχει τη δυνατότητα να καλύψει το µεγάλο φάσµα και τα είδη σύνθεσης που έχουν 

υπάρξει. Η χρήση του όρου εντοπίζεται σε τρεις διαφορετικές πηγές τον 15ο αιώνα, 

τις πραγµατείες, τα έγγραφα και φυσικά, τα µουσικά χειρόγραφα. Όµως, οι 

πραγµατείες και τα έγγραφα, δεν παρουσιάζουν µουσικά έργα του 15ου αιώνα και για 

το λόγο αυτό είναι αρκετά δύσκολο για τους µουσικολόγους να αναπτύξουν κάποια 

περαιτέρω άποψη ή κάποιον πιο κατατοπιστικό ορισµό για τον όρο αυτόν.36 

Ωστόσο, τον 15ο αιώνα ζητήθηκε από κάποιους συνθέτες να δώσουν έναν 

ορισµό για το µοτέτο. Η αλήθεια είναι ότι και οι ίδιοι, ενώ είχαν πραγµατοποιήσει 

συνθέσεις αυτού του στιλ, δυσκολεύτηκαν να καταλήξουν σε µία ολοκληρωµένη 

απάντηση. Ακόµα και στο πιο γνωστό λεξικό της εποχής που δηµοσιεύτηκε γύρω στο 

1495, το Terminorum musicae diffinitorum, ο ορισµός ήταν κάπως ασαφής. Όπως 

έγραψε λοιπόν ο συγγραφέας του λεξικού Tinctoris «µοτέτο είναι µία σύνθεση, 

µεσαίου µεγέθους, στο οποίο µπορεί να υπάρχει οποιοδήποτε κείµενο, αλλά πιο 

συχνά το κείµενο είναι θρησκευτικό».37 

Το µοτέτο είχε συζητηθεί αρκετά και σε πραγµατείες του 14ου αιώνα στην 

Γαλλία. Σε αυτές τονίζεται η δοµή και η ρυθµική σηµειογραφία του γαλλικού 

ισορρυθµικού µοτέτου. Αναφορές του όρου µοτέτο που δεν έχουν ουσιαστικά κάποια 

σύνδεση µε το γαλλικό ισορρυθµικό µοτέτο εµφανίζονται στα τέλη του 15ου αιώνα.  

                                                
36 Cumming, The motet in the age of Du Fay, 41. 
 
37 Ibid., 41-43. 
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Το πρώτο µισό του 15ου αιώνα ήταν µία περίοδος µετάβασης για το µοτέτο, 

διότι τα πολύ βασικά χαρακτηριστικά που καθόρισαν το είδος τον 14ο αιώνα σιγά 

σιγά έδωσαν τον δρόµο τους σε καινούργια, που το διαµόρφωσαν µε έναν 

διαφορετικό τρόπο. 

 Σε γενικές γραµµές, µπορεί κάποιος να σκεφτεί το µοτέτο ως ένα λατινικό 

κείµενο, το οποίο όµως παραδόξως δεν έχει κάποια σίγουρη θέση στην Λειτουργία. 

Τον 15ο αιώνα και για πολύ µεγάλο χρονικό διάστηµα, κάποια µουσικά είδη, όπως τα 

άσµατα και το Magnificat, δεν προσδιορίζονταν από τους συνθέτες για ρεπερτόριο 

µοτέτου.38 

 Από τα παραπάνω λοιπόν, γίνεται κατανοητό πως το µοτέτο είναι ένα από τα 

πιο γνωστά µουσικά είδη του Μεσαίωνα και της Αναγέννησης. Είναι σχετικά 

περίπλοκο, αφού µέχρι και οι συνθέτες που ασχολήθηκαν µε έργα αυτού του στιλ 

δυσκολεύτηκαν να του αποδώσουν ένα σαφή ορισµό. Κατά κύριο λόγο, προοριζόταν 

για θρησκευτικό σκοπό αν και στην πορεία ξεκίνησαν να γράφονται και κοσµικά 

µοτέτα. Το µοτέτο συνέχισε να αναπτύσσεται για αρκετά χρόνια και χάρισε στην 

µουσική ιστορία µία εξαιρετικά µεγάλη κληρονοµιά.  

  

3.2. Χαρακτηριστικά 

Τον 13ο αιώνα, όταν το µοτέτο έκανε τις πρώτες εµφανίσεις στον χώρο της 

µουσικής, είχε κατά κύριο λόγο σχέση µε την εκκλησιαστική µουσική, αλλά το 

κείµενο µπορούσε να είναι κοσµικό µε κάποια εκκλησιαστικά στοιχεία. Για αυτόν 

τον λόγο, τον 15ο αιώνα, τα έργα είχαν την δυνατότητα να πάρουν την ονοµασία 

µοτέτο, ακόµα κι αν το κείµενο δεν ήταν καθαρά εκκλησιαστικό. Ανά τους αιώνες, το 

είδος αυτό είχε την δυνατότητα να χρησιµοποιεί ένα, δύο ή και περισσότερα κείµενα, 

τα οποία τα τραγουδούσαν ξεχωριστές φωνές σε ένα έργο.39 

Το µοτέτο µπορεί να θεωρηθεί ότι είναι η εξέλιξη του organum, ένα είδος 

φόρµας που τραγουδούσε ο τενόρος. Πάνω στο organum χτίζονταν και οι υπόλοιπες 

φωνές, τις οποίες διάνθιζαν µε κείµενα που τις περισσότερες φορές ήταν διαφορετικά 

σε κάθε φωνή, όπως προαναφέρθηκε. Συνήθως, οι φωνές κινούνταν αντιστικτικά σε 

σχέση µε τις συλλαβές, δηλαδή η κάθε συλλαβή αντιστοιχούσε σε ένα φθόγγο. 

                                                
38 Atlas, Renaissance Music, 86. 
 
39 Organo, Music of the Renaissance, 20-21. 
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Αργότερα όµως, η επάνω φωνή άρχισε να γίνεται πιο µελωδική σε σχέση µε την 

βασική και έτσι ονοµάστηκε motetus. Έτσι, στην βάση του µοτέτου έχουµε τον tenor 

ενώ από πάνω υπάρχει η διανθισµένη µελωδικά φωνή, το motetus. 

Κατά κύριο λόγο, το µουσικό αυτό είδος στις αρχές του ήταν δίφωνο. Στην 

πορεία όµως έγινε τρίφωνο και στην συνέχεια και τετράφωνο. Τα έργα που διέθεταν 

θρησκευτικό χαρακτήρα χρησιµοποιούσαν λατινικά κείµενα ενώ η κοσµική µουσική, 

που ήταν γνωστή για τον ερωτικό χαρακτήρα στα κείµενά της, χρησιµοποιούσε την 

γαλλική γλώσσα. Στην πορεία παρατηρείται µίξη των γλωσσών µε πιο συνηθισµένη 

την χρήση γαλλικών-λατινικών και αγγλικών-λατινικών κειµένων. Όσον αφορά την 

κοσµική µουσική, συνήθως, ο τενόρος τραγουδούσε στην λατινική γλώσσα ενώ οι 

υπόλοιπες φωνές στα γαλλικά.40 

Κύριες πηγές για το πρώιµο µοτέτο θεωρούνται το Florentine Codex (FL) και 

το Codex Wolfenbuttel 1099 (W2), δύο πραγµατείες που διαθέτουν µεγάλο αριθµό 

µοτέτων και ξεχωριστά κεφάλαια για αυτό.41 

Όσον αφορά τον 14ο αιώνα, αναφέρεται πως το µοτέτο συνέχισε να 

εξελίσσεται µε την ίδια ταχύτητα. Ήταν ακόµα αρκετά σηµαντικό σαν µουσικό είδος, 

όµως, υπήρξε σηµαντική µείωση στην εµφάνισή του σε µουσικές συλλογές σε σχέση 

µε τον προηγούµενο αιώνα, κάτι που δεν το έκανε όµως λιγότερο δηµοφιλές. 

Πιο συγκεκριµένα, κάποια σηµαντικά χαρακτηριστικά για το µουσικό αυτό 

είδος εκείνης της εποχής, δηλαδή τον 14ο αιώνα, είναι πως έκανε την εµφάνισή του 

το κοσµικό µοτέτο, που έπαιξε αρκετά σηµαντικό ρόλο στην πολυφωνία της εποχής. 

Επίσης δηµιουργήθηκε το ισορρυθµικό µοτέτο, όπου στον tenor επαναλαµβάνεται 

ένα συγκεκριµένο ρυθµικό σχήµα, στο οποίο µπορεί να παρατηρηθεί και η τεχνική 

της σµίκρυνσης. Παράλληλα ο tenor διατήρησε το αργό µελωδικό ύφος, ενώ οι 

υπόλοιπες φωνές κινούνταν µε πιο γρήγορες ρυθµικές αξίες, µε αποτέλεσµα να 

υπάρχουν έντονες ρυθµικές αντιθέσεις. Με αυτόν τον τρόπο, δηµιουργήθηκαν 

περισσότερες µελωδίες, κάτι που έκανε τα µοτέτα ακόµα πιο ενδιαφέροντα. Τέλος, η 

χρήση των συνηχήσεων χαρακτηρίζεται από σύµφωνα διαστήµατα όπως τρίτες και 

έκτες.42 

                                                
40 Editors of Britannica, “Motet,” https://www.britannica.com/art/motet. 
 
41 Apel, The Notation polyphony of music 900-1600, 272. 
 
42 Everist, Medieval Music, 89. 
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 Κατά τον 15ο αιώνα, το µοτέτο µπορούσε να χαρακτηριστεί ως µία 

θρησκευτική σύνθεση, τις περισσότερες φορές µε λατινικό κείµενο και αριθµό 

φωνών που κυµαίνονταν από τρεις µέχρι και έξι. Οι περισσότεροι συνθέτες της 

Αναγέννησης που ασχολήθηκαν και έγραψαν θρησκευτική µουσική συνέθεσαν και 

µοτέτα. Ωστόσο, ενώ συνήθως τα έργα αυτά απαθανάτιζαν την θρησκευτική µουσική, 

εκείνη την εποχή, άρχισαν να γράφονται και έργα κοσµικής µουσικής. Τα κοµµάτια 

αυτά χρησιµοποιούνταν συνήθως σε εκδηλώσεις, σε στρατιωτικές νίκες, ακόµα και 

στην γέννηση κάποιου διάδοχου για τον θρόνο. Τέλος, και παρά το ότι είχαν κοσµικό 

χαρακτήρα, πολλές φορές το κείµενο τους παρέµενε θρησκευτικό. 

Στην περίοδο του Du Fay, όπως ήδη αναφέρθηκε, το µοτέτο είναι είδος τόσο 

της θρησκευτικής µουσικής όσο και της κοσµικής. Αυτό, εκτός από την εποχή της 

Ars Nova, συνέβη και παλαιότερα, στην Ars Antiqua. Η διαφορά όµως, που 

παρατηρείται µεταξύ των µοτέτων του 15ου αιώνα σε σχέση µε τους προηγούµενους 

αιώνες, είναι ότι πλέον δεν χρησιµοποιείται το γαλλικό κείµενο και αρχίζει να 

κυριαρχεί ακόµα περισσότερο το λατινικό. Τα κείµενα που χρησιµοποιούσαν οι 

συνθέτες ήταν συνήθως από µέρη της Λειτουργίας. Επίσης, τα µοτέτα που περιείχαν 

λατινικό κείµενο δεν είχαν πάντα θρησκευτικό σκοπό. Μπορεί µεν να θύµιζαν 

θρησκευτικό µοτέτο, αλλά ο σκοπός τους και ο λόγος που έγινε η σύνθεσή τους, ήταν 

για κάποια ειδική περίπτωση όπως το Nuper rosarum flores του Du Fay, για το οποίο 

θα γίνει νύξη στην συνέχεια. Όλες αυτές οι εναλλαγές και η διαφορετική διαχείριση 

αλλά και ανάµειξη των γλωσσών των µοτέτων ξεκίνησαν µε τον ίδιο τον Du Fay, 

γιατί ήθελε πολύ απλά να ξεφύγει από τα στερεότυπα και τα καθιερωµένα της Ars 

Nova.43 

Κατά γενική οµολογία τα µοτέτα της Πρώιµης Αναγέννησης, µε το «νέο στιλ» 

που υιοθετήθηκε λόγω της µετάβασης, ήταν απλά και συνήθως τρίφωνα. Υπήρξαν 

βέβαια και µοτέτα που γράφτηκαν για τέσσερις ή και πέντε φωνές µερικές φορές.  Η 

πιο γνωστή αλλαγή που έγινε από τα τελευταία χρόνια του Μεσαίωνα είναι η µεγάλη 

προσοχή που έδειξαν οι συνθέτες στην προσεκτική τοποθέτηση των κειµένων µέσα 

στο έργο, αλλά και της γραφής της µουσικής έτσι ώστε να µπορούν αυτά να 

συνυπάρχουν οµοιόµορφα. Μπόρεσαν έτσι να δηµιουργήσουν πολυφωνικά 

περάσµατα, στα οποία οι φωνές κινούνταν ανεξάρτητα µεταξύ τους µε σκοπό να 

                                                
43 Hughes, Ars Nova and the Renaissance, 219-220. 
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δηµιουργήσουν µία νέα υφή. Παράλληλα, δηµιουργήθηκαν και τα οµοφωνικά 

περάσµατα, στα οποία οι φωνές κινούνταν ταυτόχρονα µε στόχο να δηµιουργηθεί ένα 

χορωδιακό ύφος.44 

Ένα ακόµα χαρακτηριστικό του 15ου αιώνα, ήταν ότι η πολυφωνία συνέχισε να 

περιστρέφεται γύρω από ένα cantus firmus, αν και εκείνον τον αιώνα κάποιοι 

µουσικολόγοι πιστεύουν ότι οι φωνές δεν γράφονταν µία προς µία, δηλαδή αντί να 

γράφεται κάθε φωνή ξεχωριστά και απλά στην συνέχεια να τοποθετούνται πάνω στην 

παρτιτούρα, οι συνθέτες συνέθεταν κάθετα και τους ενδιέφερε το σύνολο της 

µουσικής και όχι η κάθε φωνή ξεχωριστά. Επίσης, αξίζει να αναφερθεί και ένα 

ιδιαίτερο χαρακτηριστικό που παρατηρείται σε έργα του Du Fay. Αυτό είναι ότι στις 

συνθέσεις του, και συγκεκριµένα σε εκείνες που χρησιµοποιούσε την ισορρυθµία, του 

άρεσε να προσθέτει στις µελωδίες ρυθµικά µοτίβα που ήταν πιο εύκολο για κάποιον 

να τα διαβάσει και να τα αντιληφθεί  βλέποντας την παρτιτούρα, παρά να τα ακούσει 

µέσα στο έργο, γεγονός που ήταν µοναδικό διότι κανένας άλλος συνθέτης δεν 

επιχείρησε να «κρύψει» τα µοτίβα του.45 

Είναι λοιπόν, φανερό πως το µουσικό αυτό είδος εξελίχθηκε και µεταβλήθηκε 

αρκετά µέσα σε έναν αιώνα. Από θρησκευτικό είδος, µε χρήση θρησκευτικού 

κειµένου, οδηγήθηκε στο κοσµικό, µε κοσµικό ή ακόµα και θρησκευτικό κείµενο. 

Επιπλέον, τα χαρακτηριστικά του άλλαξαν και το µοτέτο εξελίχθηκε σε ένα είδος που 

ταίριαζε µε τα δεδοµένα και τις καινοτοµίες της κάθε εποχής, αλλά και τις απαιτήσεις 

της κοινωνίας όσον αφορά τουλάχιστον το περιεχόµενο των κειµένων. 

 

3.3. Το µοτέτο στις Ευρωπαϊκές χώρες 

 

3.3.1. Γαλλία 

Η Γαλλία την εποχή της Ars Nova θεωρείται το κύριο µέρος στο οποίο 

αναπτύχθηκε το µοτέτο. Όσον αφορά γενικότερα τα µουσικά είδη, η ποικιλία τους 

µειώθηκε σε σχέση µε τον 13ο αιώνα. Στο µοτέτο λοιπόν εκείνη την εποχή είχαν 

διαµορφωθεί κάποια συγκεκριµένα χαρακτηριστικά. Ο tenor, που απαρτίζει την κάτω 

φωνή, είναι ουσιαστικά ένα ρυθµικό-µελωδικό σχήµα που συνοδεύει ολόκληρο το 

έργο και είναι αρκετά διαφορετικό από τις υπόλοιπες φωνές οι οποίες κινούνται σε 
                                                
44 Organo, Music of the Renaissance, 68-69. 
 
45 Griffiths, A concise History of Western Music, 47-48. 
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πιο γρήγορους ρυθµούς. Η πιο ψηλή φωνή λέγεται triplum και κινείται πιο γρήγορα 

από τις υπόλοιπες. Έπειτα ακολουθεί το motetus, η µεσαία φωνή, η οποία κινείται σε 

πιο αργό ρυθµό από το triplum αλλά πιο γρήγορα σε σχέση µε τον tenor. Ενδιαφέρον 

είναι επίσης ότι µέσα σε αυτόν τον ρυθµικό ιστό οι φωνές συσχετίζονται κατά κάποιο 

τρόπο. Μάλιστα, κάποιοι υποστηρίζουν ότι οι ψηλότερες φωνές µέσα στο µοτέτο 

αντικατοπτρίζουν τα µοτίβα του tenor. Στην συνέχεια, η πολυπλοκότητα στις 

µελωδίες των ανώτερων φωνών συνεχίστηκε και το «παιχνίδι» µεταξύ των 

µελωδικών τους γραµµών µε αυτήν του tenor επεκτάθηκε, καθώς και αυτός άρχισε να 

προσεγγίζει µία πιο ελεύθερη σύνθεση.  

Από την άλλη ο Machaut, χρησιµοποιώντας σύντοµες λέξεις από άσµατα, 

έδωσε µία ελευθερία στην δηµιουργικότητα του µοτέτου. Αυτό είχε ως αποτέλεσµα 

τα έργα αυτά να αποδεσµευτούν από την λειτουργική χρήση του είδους, δηλαδή την 

καθαρά θρησκευτική, και να στρέψουν την προσοχή τους στην κοσµική.46 

Το γαλλικό ισορρυθµικό µοτέτο, είναι αυτό µε το οποίο όλοι οι συνθέτες 

είχαν ασχοληθεί και είχαν µελετήσει περισσότερο από όλες τις υπόλοιπες µορφές του  

είδους.47 

 

3.3.2. Αγγλία 

Τον 14ο και 15ο αιώνα η θρησκευτική µουσική στην Αγγλία επικεντρώθηκε 

στα πολυφωνικά είδη και ιδιαίτερα στο µοτέτο που πλέον διαφοροποιείται από τα 

υπόλοιπα είδη της περιόδου. Οι συνθέτες συνέχισαν να παρακολουθούν και να 

εξελίσσουν το είδος αυτό µέχρι και το τέλος του 14ου αιώνα. Η γοητεία του, µαζί µε 

τα ιδιαίτερα χαρακτηριστικά του και τα ρυθµικά µοτίβα, έφεραν µία σηµαντική 

επιρροή σε ένα καινούργιο είδος, το ισορρυθµικό µοτέτο, που άνθισε γύρω στο 1310-

1320. Αν και υπάρχουν ελάχιστες πηγές από τα τέλη του 14ου αιώνα, όσον αφορά τα 

έργα του είδους αυτού που διασώθηκαν στην Αγγλία, είναι αποδεκτό ότι το αγγλικό 

ισορρυθµικό µοτέτο δηµιουργήθηκε περίπου στα µέσα του 14ου αιώνα, µε 

πρωτεργάτες τους Dunstable, Forest και Benet.48 Παράλληλα, µε την εισαγωγή του 

ισορρυθµικού µοτέτου στην Γαλλία και την σηµειογραφία της Ars Nova στο δεύτερο 

                                                
46 Everist, Medieval Music, 90. 
 
47 Cumming, The motet in the age of Du Fay, 82. 
 
48 Everist, Medieval Music, 119-120. 
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µισό του αιώνα, το γαλλικό στιλ επηρέασε σε πολύ µεγάλο βαθµό κάποιες µορφές 

του µοτέτου της Αγγλίας. Έτσι, στα τέλη του 14ου αιώνα, είναι αρκετά δύσκολο να 

αναγνωριστούν τα περισσότερα αγγλικά µοτέτα από τα καινούργια γαλλικά.49 

Συγκρίνοντας τα δύο αυτά είδη µοτέτων, δηλαδή της Γαλλίας και της 

Αγγλίας, παρατηρούνται διαφορές και οµοιότητες. Τον 14ο αιώνα στην Αγγλία 

βρέθηκαν περισσότερα από εκατό µοτέτα που ήταν κυρίως γραµµένα για τρεις φωνές, 

από τις οποίες οι δύο ψηλότερες ήταν γραµµένες σε λατινικό κείµενο. Τα έργα αυτά 

παρουσιάζουν µία εξίσου µεγάλη ποικιλία σε σχέση µε τα γαλλικά µοτέτα της 

εποχής, αλλά συχνά υπερέχουν τα λατρευτικά κείµενα στις ψηλότερες φωνές.50 

Αντίστοιχα, η τεχνική της ισορρυθµίας, εµφανίζεται στην Αγγλία σε µία µορφή λίγο 

πιο αναπτυγµένη από εκείνη µε τα µικρά επαναλαµβανόµενα µοτίβα των µοτέτων του 

13ου αιώνα, σε αντίθεση πάντα µε την ανάπτυξη του γαλλικού ισορρυθµικού τενόρου 

ως την βάση του µοτέτου. Αξίζει να αναφερθεί πως τα χαρακτηριστικά γνωρίσµατα 

της αγγλικής τεχνικής αφορούσαν το πώς αντιµετώπιζαν τον τενόρο, τη συντηρητική 

στάση που επέλεγαν στο ρυθµικό στιλ και τη σηµειογραφία και τέλος, τη χρήση 

παράλληλων διαστηµάτων τρίτης και έκτης.51 

Γίνεται λοιπόν κατανοητό πως η µουσική στην Αγγλία, την εποχή του 15ου 

αιώνα, δεν χαρακτηρίζεται από την απλότητα του Quam Pulchra es, για το οποίο θα 

υπάρξει αναφορά παρακάτω. Υπάρχουν παραδείγµατα στα οποία φαίνεται ότι η 

Αγγλική µουσική, και συγκεκριµένα οι συνθέσεις του John Dunstable, µπορούν να 

διαχειριστούν την πολυπλοκότητα του ρυθµού στην µουσική.52 

 

3.3.3. Ιταλία 

Τον 13ο αιώνα στην Ιταλία, το µοτέτο δεν είχε ιδιαίτερη ανάπτυξη. Μέχρι 

πρόσφατα µάλιστα οι µουσικολόγοι πίστευαν ότι ούτε και στον 14ο αιώνα 

καλλιεργήθηκε το είδος αυτό. Καινούργιες έρευνες, ωστόσο, από τη µουσικολόγο 

Margaret Bent, έφεραν στο φως µία µικρή αλλά και σηµαντική συλλογή από Ιταλικά 

µοτέτα, από τα οποία τα περισσότερα είναι διατηρηµένα σε αποσπάσµατα 

                                                
49 Duffin, A performer’s guide to Medieval Music, 190. 
 
50 Everist, Medieval Music, 90. 
 
51 Hughes, Ars Nova and the Renaissance, 83. 
 
52 Atlas, Renaissance Music, 5-6. 
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χειρογράφων. 

Η ιταλική κοσµική πολυφωνία άνθισε ξαφνικά στα µέσα του 14ου αιώνα. 

Πολλές φορές υπάρχουν διαφωνίες για το αν ο όρος Ars Nova ή αλλιώς Νέα Τέχνη θα 

έπρεπε να ισχύει στην ιταλική µουσική διότι αναπτύχθηκε ανεξάρτητα από τις 

µουσικές φόρµες και την σηµειογραφία της Γαλλικής Ars Nova. Είναι αλήθεια, ότι η 

ιταλική µουσική δεν ήταν µέρος αυτού του καινούργιου είδους που αναπτύχθηκε στις 

άλλες χώρες εκείνη την περίοδο. Παρόλα αυτά, όµως, επειδή είχε την δικιά της 

εξέλιξη, µπορούσε να χρησιµοποιεί επάξια τον όρο Ars Nova.53 

Όπως στα µοτέτα της Αγγλίας, έτσι και στην Ιταλία, δεν ήταν απαραίτητο να 

χρησιµοποιούν ήδη έτοιµα cantus firmi. Το µέρος του tenor κινούνταν και εδώ µε πιο 

αργό ρυθµό από τις υπόλοιπες ψηλότερες φωνές, αλλά ήταν πιο γρήγορος από αυτόν 

του tenor στα γαλλικά µοτέτα. Η ισορρυθµία δεν αναπτύχθηκε, όµως αρκετά µοτέτα 

χαρακτηρίζονται από µία συµµετρική µορφή, δηλαδή µία επανάληψη του ρυθµού των 

φωνών στο δεύτερο µισό του έργου. Θα µπορούσε κάποιος να το ονοµάσει 

πανισορρυθµικό, όµως σε αντίθεση µε το γαλλικό πανισορρυθµικό µοτέτο, ο tenor 

δεν χρειάζεται να είναι µία ήδη υπάρχουσα µελωδία, αλλά µπορούσε να είναι µια 

ελεύθερη σύνθεση. 

Το ιταλικό µοτέτο συχνά ξεκινάει µε µίµηση ή echo µίµηση, όπου δηλαδή η 

πρώτη φωνή έχει παύση, ενώ η δεύτερη έχει ήδη ξεκινήσει.54 

Τα πρώτα σωζόµενα χειρόγραφα του Μεσαίωνα, µέσα στο οποία βρέθηκαν 

και αρκετά µοτέτα, είναι τα Trent Codices, µία σειρά µε επτά χειρόγραφα, τα οποία 

βρέθηκαν στο Trent της Ιταλίας. Τα Trent Codices περιέχουν περισσότερες από 1800 

συνθέσεις, µε έργα από Αγγλία και Ανατολική Ευρώπη, µέχρι Ολλανδία και 

Νάπολη.55 

Είναι ξεκάθαρο πως η µουσική άνθισε σε όλη την Δυτική Ευρώπη. Αυτές οι 

τρεις συγκεκριµένες χώρες, Γαλλία, Αγγλία και Ιταλία, ήταν αυτές που έκαναν την 

διαφορά µε το στιλ που ανέπτυξαν και τους εξαιρετικούς συνθέτες που ανέδειξαν. 

Κάθε χώρα µε δικά της χαρακτηριστικά απογείωσε τα διάφορα είδη µουσικής και 

άφησε το δικό της στίγµα στον παγκόσµιο χάρτη της µουσικής. 

                                                
53 Hoppin, Medieval Music, 433. 
 
54 Duffin, A performer’s guide to Medieval Music, 208. 
 
55 Cumming, The motet in the age of Du Fay, 167. 
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4. ΕΙΔΗ ΜΟΤΈΤΩΝ 

 

4.1. Ισορρυθµικό µοτέτο 

O Philippe de Vitry θεωρείται χωρίς αµφιβολία αυτός που άρχισε να µεταδίδει 

τη χρήση της ισορρυθµίας, αφού στο ανθολόγιο Roman de Fauvel υπάρχει ένα 

εξαιρετικό παράδειγµά του µε τη χρήση αυτής της καινοτοµίας, µε αποτέλεσµα αυτή 

να αναδειχθεί σε ένα από τα πιο βασικά τεχνικά χαρακτηριστικά των µοτέτων του 

14ου αιώνα. Ο συνθέτης χρησιµοποίησε σε µεγάλο βαθµό αυτό το χαρακτηριστικό 

στα έργα του, χωρίς όµως να το περιλαµβάνει σε αυτά από την αρχή µέχρι και το 

τέλος. Αυτή η θεωρία φυσικά βασίζεται σε στοιχεία που έχουν βρεθεί τουλάχιστον 

µέχρι σήµερα.56 Μαζί µε τον de Vitry, ένας ακόµη από τους πρώτους συνθέτες που 

χρησιµοποίησε εξίσου αυτό το χαρακτηριστικό ήταν ο de Machaut. 

Κρίνεται λοιπόν απαραίτητο να αναφερθούν τα βασικά γνωρίσµατα αυτής της 

τεχνικής. Πιο συγκεκριµένα, η ισορρυθµία περιλαµβάνει δύο πολύ σηµαντικά 

χαρακτηριστικά. Μία επαναλαµβανόµενη µελωδία που ονοµάζεται color και ένα 

επαναλαµβανόµενο ρυθµικό σχήµα που ονοµάζεται talea και βρίσκονται συνήθως 

στην φωνή του tenor. Ο όρος talea χρησιµοποιείται πιο πολύ στην µεσαιωνική εποχή 

για να δείξει ένα ελεύθερο ρυθµικό µοτίβο το οποίο επαναλαµβάνεται ακριβώς σε 

έναν ισορρυθµικό τενόρο. Ο αριθµός των talea προσδιορίζει την δοµή της 

ισορρυθµικής φωνής. Αυτό που αναδεικνύει την ισορρυθµία σε µια εξαιρετικά 

ενδιαφέρουσα τεχνική, είναι ότι οι επαναλήψεις της µελωδίας και του ρυθµικού 

σχήµατος δεν γίνονται απαραίτητα συγχρονισµένα.57 Τον 15ο αιώνα, ο Dunstable 

άρχισε να εφαρµόζει την τεχνική της ισορρυθµίας και στις επάνω φωνές, µία τεχνική 

που αργότερα ονοµάστηκε pan-isorhythm, δηλαδή πανισορρυθµία ή αλλιώς 

ισορρυθµία σε όλες τις φωνές.58 

Στο ισορρυθµικό µοτέτο, το ρυθµικό σχήµα της πρώτης ενότητας ή αλλιώς 

talea χρησιµοποιείται συνήθως για να προσδιοριστεί η τυπική δοµή του ρυθµικού 

συνόλου. Αυτό συµβαίνει συνήθως στα µοτέτα που είναι γραµµένα πάνω στο 

µεταβατικό στάδιο του αιώνα και η τεχνική αυτή έχει αναπτυχθεί πλήρως. Στα µοτέτα 

                                                
56 Hughes, Ars Nova and the Renaissance, 9. 
 
57 Atlas, Renaissance Music, 16. 
 
58 Ibid., 15. 
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του de Vitry και ακόµα περισσότερο σε αυτά του de Machaut, η αυστηρή ισορρυθµία 

είναι κυρίως περιορισµένη στα µέρη του hocket (τα µέρη όπου µία φωνή κινείται ενώ 

οι άλλες έχουν παύσεις), τα οποία πολλές φορές έχουν αποτελέσει έµπνευση για τους 

συνθέτες που επιθυµούσαν να γράψουν ισορρυθµικές παραλλαγές. Καθώς περνάει ο 

καιρός, και παρόλο που για ένα µεγάλο χρονικό διάστηµα ήταν εξαιρετικά σηµαντικό 

για την ισορρυθµία, το hocket αρχίζει να οδηγείται σε αχρηστία. Στο χειρόγραφο 

Chantilly, υπάρχουν στοιχεία που δηλώνουν ότι είχε εξαφανιστεί από πολλά µοτέτα, 

ενώ σε κάποια άλλα είχε απαγορευτεί από τα µέρη των φωνών. Το χρησιµοποιούσαν 

µόνο όταν ήθελαν να δώσουν την αίσθηση της ζωντάνιας σε κάποια ορχηστρικά 

ιντερλούδια αλλά και στο τέλος των κοµµατιών. Σταδιακά, η επίµονη χρήση της 

ισορρυθµίας είχε αρχίσει να καταστέλλει την ανάπτυξη της µελωδίας του µοτέτου. Ο 

τρόπος χρήσης του κειµένου µέσα στα έργα, µε το έντονα συλλαβικό στιλ, το οποίο 

µάλιστα είχε βρεθεί σε αρκετά Ivrea Masses (Λειτουργίες), γινόταν αρκετά 

περίπλοκος. Προσπαθούσαν δηλαδή να ταιριάξουν ακριβώς τις συλλαβές πάνω στην 

µουσική και µε αυτόν τον τρόπο οι µελωδίες έχασαν την δική τους ρυθµική 

ανεξαρτησία.59 

Είναι αναµφίβολο πως η ισορρυθµία, ήταν η αρχή µιας πιο ιδιαίτερης εποχής 

στην ιστορία της µουσικής, αφού πρόκειται για την πιο γνωστή καινοτοµία εκείνων 

των αιώνων. Έδωσε την δυνατότητα στους συνθέτες να πειραµατιστούν και να 

δηµιουργήσουν πολύ εντυπωσιακά µουσικά έργα. Όσον αφορά το ισορρυθµικό 

µοτέτο, είναι το πιο γνωστό µουσικό είδος, ειδικά τον 14ο αιώνα. Η ανάπτυξη του 

ήταν τεράστια και αµέτρητοι συνθέτες έγιναν γνωστοί µέσα από τις δηµιουργίες τους 

σε αυτό το µουσικό είδος.  

 

4.1.1. Philippe de Vitry 

Ένας συνθέτης που ασχολήθηκε σε σηµαντικό βαθµό µε το µοτέτο ήταν ο 

Philippe de Vitry, γνωστός κι ως Philippe de Vitriaco. Αυτός ο περίφηµος ποιητής και 

µουσικός, γεννήθηκε στις 31 Οκτωβρίου του 1291. Ήταν πολύ καλός φίλος µε τους 

Petrarch και Bishop από το 1351 µέχρι και τον θάνατό του το 1361. Τα πρώτα χρόνια 

της καριέρας του παραµένουν άγνωστα, διότι δεν υπάρχουν στοιχεία που να 

αποδεικνύουν ότι σπούδασε στο πανεπιστήµιο του Παρισιού ή ότι είχε καταρτισθεί 

                                                
59 Atlas, Renaissance Music, 145-146. 
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µε οποιοδήποτε πτυχίο στην µουσική. Το πρώτο επάγγελµά του ήταν γραµµατέας του 

Charles IV ενώ αργότερα προάχθηκε σε σύµβουλος του βασιλιά αλλά και των 

διαδόχων του στην Βασιλική αυλή στο Παρίσι. Επίσης, ο de Vitry είχε δουλέψει κι 

ως αξιωµατικός στο Royal Household, µία θέση που κράτησε από το 1322 µέχρι και 

το 1351. Αυτό του έδωσε την ευκαιρία, λόγω του ελεύθερου χρόνου που είχε, να 

γράψει και να συνθέσει, αν και µερικά έργα του χρονολογούνται πριν από το 1351, 

όταν ακόµα είχε δηλαδή τη θέση του αξιωµατικού. Στη συνέχεια, σε µία επίσκεψη 

του de Vitry στην Αβινιόν το 1351, ο Πάπας Clement VI, τον όρισε επίσκοπο του 

Meaux. 

Εκτός από ποιητής και µουσικός θεωρούνταν ένας από τους κορυφαίους 

διανοούµενους της εποχής. Η αφοσίωσή του εγκωµιάστηκε θερµά από τον Petrarch, 

που τον παροµοίασε ως «τον απαράµιλλο ποιητή της Γαλλίας». Βέβαια, αναµφίβολα, 

η ιστορική συνεισφορά του οφείλεται κυρίως στο µουσικό του έργο. Είναι αλήθεια 

πως κανέναν άλλο µουσικό του 14ου αιώνα δεν φαίνεται να τον θαυµάζουν τόσο πολύ 

όσο τον de Vitry. Έλαβε αφιερώσεις από αστρονόµους και µαθηµατικούς ακόµα και 

από λογοτεχνικές διασηµότητες.  

Ο de Vitry θεωρήθηκε ένα δηµόσιο πρόσωπο µε πολύ σηµαντικές σπουδές 

και γνώσεις. Η κουλτούρα που προωθούσε και η µουσική του σύνθεση φαίνονται από 

ένα µεγάλο φάσµα πηγών που δεν είχαν απαραίτητα σχέση µε την µουσική. Με αυτό 

τον τρόπο η κοινωνία άρχισε να αναγνωρίζει την µουσική του ανάµεσα σε κάποια 

ανώνυµα κοµµάτια. Την φήµη του de Vitry, ως θεωρητικό αλλά και ως µουσικό, 

βοήθησε αρκετά ο µουσικολόγος Besseler, ο οποίος ήταν ο πρώτος που του απέδωσε 

οχτώ µοτέτα, τα οποία µέχρι εκείνη την στιγµή τα θεωρούσαν ανώνυµα. Στην 

συνέχεια, ο µουσικολόγος Schrade επέκτεινε αυτόν τον κατάλογο και πρόσθεσε άλλα 

έξι σε αυτά. 

Τα µοτέτα που είναι γνωστά ή αυτά που πιθανόν να είναι δικά του, δεν είναι 

περισσότερα από δώδεκα. Από αυτά, τα τρία είναι έργα που του έχουν αποδοθεί από 

διάφορους θεωρητικούς, τέσσερα που βρίσκονται στο Roman de Fauvel, δύο στην 

πραγµατεία Ars Nova και δύο που του έχουν αποδοθεί βασισµένα σε κάποια χαµένα 

χειρόγραφα, το ένα στο Στρασβούργο και το άλλο στο Παρίσι. 

Αξίζει να σηµειωθεί ότι υπάρχει η θεωρία που αναφέρει ότι η συνεισφορά του 

de Vitry στην εποχή της Ars Nova, δεν είναι τίποτα περισσότερο από κάποιες πιθανές 
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σηµειώσεις φοιτητών µε λίγα στοιχεία του ίδιου.60 

Ένα χαρακτηριστικό παράδειγµα µοτέτου του de Vitry είναι το Cum 

statua/Fugo. Πρόκειται για ένα κοσµικό µοτέτο, γραµµένο στην λατινική γλώσσα, 

γεγονός που ήταν εφικτό αλλά όχι τόσο συνηθισµένο. Πιο συγκεκριµένα, αναφέρεται 

στον βασιλιά Ναβουχοδονόσορ και στο γεγονός ότι ήταν αρκετά καταπιεστικός και 

βίαιος, ενώ δείχνει πως προσπάθησαν να τον αντιµετωπίσουν.  

Είναι γραµµένο για τρεις φωνές ενώ η κάθε φωνή τραγουδάει διαφορετικό 

κείµενο. Παρατηρείται ότι ο τενόρος κατέχει έντονα τα χαρακτηριστικά της 

ισορρυθµίας της εποχής. Επαναλαµβάνει τα ίδια ρυθµικά µοτίβα εννιά φορές, χωρίς 

κάποια αλλαγή ή σµίκρυνση. Με αυτόν τον τρόπο η µελωδία του τενόρου προτείνει 

µία απλή δοµή, ενώ οι επάνω φωνές έχουν έναν πιο περίπλοκο ρόλο.  

Το έργο µπορεί να χωριστεί σε τέσσερις ισορρυθµικές περιοχές, οι οποίες 

δηµιουργήθηκαν από δύο σχεδόν πανισορρυθµικά ζευγάρια talea στην αρχή και στο 

τέλος του έργου, και λιγότερο δοµηµένη δοµή στα µέσα του κοµµατιού. Τα πρώτα 

µέτρα του έργου είναι αφοσιωµένα στην υφή του κοµµατιού. Όπως φαίνεται στο 

παράδειγµα 4.1.1., η talea του τενόρου ξεκινάει µε παύση ενώ το motetus και το 

triplum ξεκινάνε µόνα τους. Ο tenor µπαίνει στο δεύτερο µέτρο και τραγουδάει πάνω 

από το motetus. Αυτή η σειρά εισόδων των φωνών συνεχίζεται και στα µέτρα 4-6.61 

Όσον αφορά τα χαρακτηριστικά του ισορρυθµικού µοτέτου, ο Philippe de 

Vitry, τα ακολουθεί κατά γράµµα. Η ισορρυθµία του tenor χρησιµοποιεί µια απλή 

talea που είναι αρκετά εύκολη να αναγνωριστεί. Το motetus έχει χαρακτήρα πιο 

µελωδικό και προσπαθεί να σπάσει τον αργό ρυθµό της talea, χρησιµοποιώντας πιο 

γρήγορες ρυθµικές αξίες, ενώ πειραµατίζεται αρκετά µε την µελωδία, σε αντίθεση µε 

το triplum, που στα πρώτα µέτρα κρατάει ένα πιο αργό ρυθµό ακολουθώντας τα 

βήµατα του tenor, ενώ στην συνέχεια δηµιουργεί πιο έντονες µελωδίες µε πιο 

γρήγορο ρυθµό.  

Είναι ξεκάθαρο λοιπόν πως ο de Vitry θεωρείται ένας από τους 

διασηµότερους συνθέτες της εποχής του Μεσαίωνα. Ασχολήθηκε µε πολλές 

διαφορετικές θέσεις εργασίας µέχρι να καταφέρει να αφοσιωθεί τελικώς στο πάθος 

του, το οποίο ήταν η σύνθεση µουσικής. Πολλοί συνθέτες µάλιστα, εµπνεύστηκαν 

                                                
60 Everist, Medieval Music, 100. 
 
61 Zayaruznaya, Philippe de Vitry, Cum Statua/Hugo, 293. 
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από αυτόν και τα µοναδικά του µουσικά έργα. 

 

 

 

Παράδειγµα 4.1.1. Philippe de Vitry, Cum stauta/Fugo, Πηγή: Denkmäler der Tonkunst in Österreich, 

Bd.76, Vienna: Österreichischer Bundesverlag, 1933. Plate Dm.d.Tk.in Oest.XL 76. 
 

 

4.1.2. Guillaume de Machaut 

Ένας επίσης πολύ σηµαντικός συνθέτης του 14ου αιώνα, που ασχολήθηκε 

κατεξοχήν µε το ισορρυθµικό µοτέτο είναι ο Guillaume de Machaut. Γεννήθηκε το 

1330 και φηµολογείται πως απεβίωσε το 1377 στο Reims της Γαλλίας. Ο ίδιος είχε 

υπάρξει αντικείµενο µελέτης και λόγω του λογοτεχνικού του έργου καθώς θεωρείται 

ένας από τους κύριους γαλλικούς ποιητές. Φυσικά, είναι γνωστός κυρίως ως ένας από 

τους κορυφαίους συνθέτες της Γαλλίας την εποχή της Ars Nova του 14ου αιώνα, τον 

οποίο µάλιστα θαύµασαν πολλοί συνθέτες.62 

Μετά από την υπόσχεσή του σε ιερούς όρκους, το 1323 εισήλθε στην 

                                                
62 Hughes, Ars Nova and the Renaissance, 15-16. 
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υπηρεσία του John του Λουξεµβούργου, βασιλιά της Βοηµίας, τον οποίο συνόδεψε 

στους πολέµους ως ιερέας και γραµµατέας. Ανταµείφθηκε για αυτήν του την 

υπηρεσία µε τον διορισµό του, το 1337, ως Canon του Καθεδρικού Ναού του Reims. 

Μετά τον θάνατο του βασιλιά, βρήκε στο πρόσωπο της κόρης του Bonne του 

Λουξεµβούργου τον καινούργιο του προστάτη. Εκείνη έγινε η γυναίκα του 

µελλοντικού βασιλιά John II της Γαλλίας, ο οποίος στην συνέχεια, το 1349, υπό του 

Charles II, έγινε βασιλιάς της Ναβάρη. Ο Guillaume de Machaut κατάφερε να 

επιβιώσει από την µαύρη πανώλη που είχε στιγµατίσει ολόκληρη την Ευρώπη και 

πέρασε τα τελευταία χρόνια της ζωής του στο Reims συνθέτοντας και εποπτεύοντας 

την δηµιουργία των χειρόγραφων για τα έργα του. Ο de Machaut παρέµεινε σε όλη 

την διάρκεια της ζωής του ενεργός µουσικός, συνθέτης και ποιητής.63 

Η ολοκληρωµένη δουλειά του έχει αποτυπωθεί σε επτά χειρόγραφα που 

δηµιουργήθηκαν υπό την επίβλεψή του και έξι που περιέχουν µόνο την µουσική 

σηµειογραφία. Τα παραπάνω χειρόγραφα αποκαλύπτουν ότι κατά πάσα πιθανότητα 

είναι γραµµένα σε χρονολογική σειρά, µε πρώτα τα lais, έπειτα τα µοτέτα, τις 

λειτουργίες και στην συνέχεια τις µπαλάντες, τα rondeaux και τελευταία τα virelais, 

τα οποία αποτελούν και αυτά µουσικοποιηκά είδη. 64 

Οι κοσµικές συνθέσεις του de Machaut καταλαµβάνουν το µεγαλύτερο µέρος 

των µουσικών του συνθέσεων. Τα τρίφωνα και τετράφωνα µοτέτα υπολογίζονται 

περίπου στα είκοσι τρία. Από αυτά, δέκα επτά είναι γραµµένα στα γαλλικά και έξι 

στα λατινικά. Στο σύνολό τους τα µοτέτα που συνέθεσε, εκτός από τρία, 

χρησιµοποιούν την ισορρυθµία. Αξίζει ακόµα να αναφερθεί ότι πολλές φορές το θέµα 

του κειµένου τους είναι η αγάπη.  

Αρκετά από τα µοτέτα του de Machaut ολοκληρώνονται µε σµίκρυνση, 

γεγονός που δεν ήταν καθόλου συνηθισµένο για την εποχή. Αυτό εξάλλου 

διαφαίνεται και στα µοτέτα του de Vitry αλλά προφανώς και σε άλλα που βρίσκονται 

στο Roman de Fauvel. Αυτό, δηλαδή ο τρόπος που επέλεγε ο συνθέτης για το τέλος 

της σύνθεσής του στο µοτέτο, δηµιούργησε ένα καινούργιο χαρακτηριστικό για αυτό 

το είδος σύνθεσης. Επίσης, άλλο ένα ιδιαίτερο γνώρισµά του ήταν η αυστηρή 

                                                
63 Hoppin, Medieval Music, 397. 
 
64 Hughes, Ars Nova and the Renaissance, 15-16. 
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συµµετρία και ισορροπία που είχαν οι talea µεταξύ τους.65 Επίσης, στα µοτέτα του 

συχνά χρησιµοποιούσε θρησκευτικό κείµενο στον τενόρο, σε αντίθεση µε τις 

υπόλοιπες φωνές που είχαν γαλλικό κοσµικό κείµενο, δηµιουργώντας µε αυτόν τον 

τρόπο ενδιαφέρουσες συµφωνίες µεταξύ του ιερού και του κοσµικού κειµένου. 

O Guillaume de Machaut δεν ήταν ο πρώτος που έγραψε ισορρυθµικά µοτέτα. 

Κάποια ανώνυµα έργα από τα χειρόγραφα Ivrea, έχουν παραδείγµατα της φόρµας 

αυτής πολύ νωρίτερα, τα οποία όµως έγιναν γνωστά µετά τον de Machaut. Δεν είναι 

έκπληξη λοιπόν, να βρεθεί ένα χαµένο χειρόγραφο το οποίο να αποδοθεί στον ίδιο, 

που να είναι ισορρυθµικό και να περιέχει επίσης color και talea.66 

Ένα από τα πιο γνωστά µοτέτα του de Machaut είναι το Felix virgo/Inviolata 

genitrix/Ad te suspiramus. Είναι για τέσσερις φωνές και απαρτίζεται από το motetus, 

το triplem, τον contratenor και τον tenor. Είναι αρκετά ιδιαίτερο για δύο λόγους. 

Αρχικά, είναι ένα από τα τέσσερα µοτέτα του de Machaut στα οποία χρησιµοποιεί 

contratenor και triplum δηµιουργώντας έτσι το τετράφωνο µοτέτο. Οι δύο 

χαµηλότερες φωνές έχουν το ίδιο κείµενο. Επίσης, είναι ένα από τα λίγα έργα του 

συνθέτη σε αυτό το µουσικό είδος στο οποίο χρησιµοποιεί λατινικό κείµενο. Βέβαια, 

εκείνη την εποχή ήταν γνωστό πως όλοι επέλεγαν το λατινικό κείµενο, κάτι που όµως 

δεν ισχύει για τον συνθέτη, αφού στην πλειοψηφία των έργων του επέλεγε γαλλικά 

κείµενα. Όπως και στα περισσότερα µοτέτα του, ο de Machaut χρησιµοποιεί την 

τεχνική της ισορρυθµίας.67 

Άλλο ένα σηµαντικό µοτέτο του συνθέτη είναι το Quant en moy, για τρεις 

φωνές. Κοιτώντας το κείµενο του έργου διαπιστώνεται ότι πρόκειται για έργο µε 

κοσµικό χαρακτήρα, ενώ η γλώσσα που χρησιµοποιεί στο κείµενο είναι τα γαλλικά, 

γεγονός που συνηθιζόταν στα κοσµικά µοτέτα. Οι φωνές και σε αυτό το µοτέτο 

χρησιµοποιούν διαφορετικό κείµενο. Το περιεχόµενο του κειµένου αναφέρεται 

ξεκάθαρα στην αγάπη, στο πως την ερµηνεύει ένας άνθρωπος της εποχής αλλά και 

πως την βιώνει. Πιο συγκεκριµένα, χρησιµοποιεί την υπερβολή, αφού υπονοεί ότι η 

αγάπη είναι τρέλα και κάνει τους ανθρώπους να υποφέρουν. Η φωνή του tenor 

                                                
65 Hoppin, Medieval Music, 412-413. 
 
66 Hughes, Ars Nova and the Renaissance, 19-21. 
 
67 All music. https://www.allmusic.com/composition/felix-virgo-inviolata-genitrix-ad-te-suspiramus-
motet-for-4-voices-mc0002373409. 
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περιέχει µόνο µια πρόταση και αυτή αναφέρει το πόσο πικρή γεύση µπορεί τελικά να 

αφήσει ένας ανεκπλήρωτος έρωτας. 

Οι επάνω φωνές του έργου είναι σχετικά ελεύθερες στη σύνθεσή τους. 

Παρατηρείται, ωστόσο, µία τάση που υπήρχε ήδη στα πρώιµα µοτέτα και η οποία 

επεκτάθηκε στο στιλ των επόµενων χρόνων, η οποία αφορά τον ρυθµό. Υπάρχουν 

λοιπόν, σηµεία στο έργο που οι δύο φωνές έχουν διαφορετικό ρυθµό σε κάθε talea, 

ενώ σε άλλα παραµένει ίδιος. Αυτό συνέβη µετά την σύνθεση του τενόρου, ώστε να 

δώσει στην κάθε talea µία πιο καθαρή ρυθµική ταυτότητα, ενισχύοντας έτσι την 

αίσθηση της επανάληψης. Η επανάληψη βέβαια της talea του τενόρου είναι δύσκολο 

να γίνει αντιληπτή λόγω των µεγάλων αξιών που έχει. Η ιδέα του συνθέτη ήταν να 

δηµιουργήσει περισσότερα αναγνωρίσιµα ρυθµικά µοτίβα σε κάθε talea µε σκοπό να 

είναι πιο εύκολο να γίνουν αντιληπτά σε κάθε επανάληψη.68 

 

 

 

                                                
68 Coppini, The isorhythmic technique and the cycling principles in composition, 22-23. 



   
 

 
 
 
 

  
 

36 

Παράδειγµα 4.1.2. Guillaume de Machaut, Quant en moy, Πηγή: Boogaart, J. (2012). Voice Hierarchy 
and structure. In the Works of Guillaume de Machaut: Music, Image, text in the Middle Ages. 

Retrieved from http://machaut.exeter.ac.uk/?q=node/1596. 
 

Επίσης, στο συγκεκριµένο µοτέτο, βλέπουµε ότι ο συνθέτης χρησιµοποιεί την 

τεχνική της σµίκρυνσης σε αρκετά σηµεία του έργου, όπως φαίνεται και στο 

παράδειγµα 4.1.2. Η talea του tenor, αποτελείται από ένα αρκετά αργό ρυθµικό 

σχήµα, που την κάνει να είναι πολύ απλή και σχεδόν αδιάφορη, ενώ οι υπόλοιπες 

φωνές κινούνται πιο ελεύθερα, µε αρκετή µελωδικότητα που τις κάνει να ξεχωρίζουν 

µέσα στο έργο και να διατηρούν τον κυρίαρχο ρόλο. 

Είναι δεδοµένο από τα παραπάνω πως ο de Machaut, εκτός από σπουδαίος 

ποιητής, θεωρείται ο κορυφαίος συνθέτης της εποχής Ars Nova στην Γαλλία. 

Πειραµατίστηκε µε τα χαρακτηριστικά της εποχής και τα διαµόρφωσε µε τέτοιο 

τρόπο που ταιριάζει στα δικά του µέτρα και προτιµήσεις. Τέλος, το πάθος του για τη 

µουσική ήταν τόσο µεγάλο που ποτέ δεν έπαψε να συνθέτει και να ασχολείται µε 

διάφορα µουσικά είδη. 

 

4.1.3. Guillaume Du Fay 

Τον 15ο αιώνα, ένας από τους πιο γνωστούς συνθέτες ήταν ο Guillaume Du 

Fay. Το πραγµατικό του όνοµα ήταν Willem Du Fayt και γεννήθηκε κοντά στις 

Βρυξέλλες, γύρω στις 5 Αυγούστου του 1397. Ο πατέρας του, του ήταν άγνωστος και 

το όνοµα της µητέρας του ήταν Marie Du Fayt. Η πρώιµη εκπαίδευσή του ήταν στον 

Καθεδρικό ναό της Notre Dame de Cambrai, όπου και πήρε µέρος στην χορωδία το 

1409. Οι τελευταίες πινελιές της µουσικής του εκπαίδευσης ήταν από τον συνθέτη 

Locqueville την περίοδο που επισκέφτηκε το Cambrai ως υπεύθυνος της χορωδίας 

των αγοριών το 1413. Γεγονότα δείχνουν ότι ο Du Fay, µπορεί να συµµετείχε στο 

συµβούλιο του Constance, αφού ο Καθεδρικός του Cambrai έστειλε µεγάλη 

αντιπροσωπεία σε αυτό και ο ίδιος δεν βρισκόταν στο Καθεδρικό για κάποιο χρονικό 

διάστηµα, στις αρχές του Νοεµβρίου το 1414. Είχε λοιπόν, την ευκαιρία εκείνη την 

περίοδο, να ακούσει νέα µουσικά ρεύµατα της Αγγλικής µουσικής. Τον Νοέµβριο 

του 1417, ο Du Fay γύρισε πίσω στο Cambrai, στην εκκλησία St. Gery, στην οποία 

και ορίστηκε υποδιάκονος κατά την διάρκεια της σαρακοστής το 1420. 

Από το καλοκαίρι του 1420, φαίνεται πως ο Du Fay υπηρετεί ως συνθέτης 

στην αυλή της οικογένειας Malatesta που κυβέρνησε τις πόλεις της Ιταλικής 

Αδριατικής ακτής από το Rimini µέχρι και το Pesaro. Σε αυτήν την περίοδο, ο Du Fay 
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κατάφερε να καθιερωθεί ως συνθέτης διεθνούς φήµης. Το 1424, επέστρεψε στο σπίτι 

του και εγκαταστάθηκε στο Laon. Η επιστροφή του αυτή δεν ήταν τυχαία αλλά 

συσχετιζόταν άµεσα µε την αρρώστια της µητέρας του. Ο ίδιος παρέµεινε εκεί µέχρι 

και το 1426. 

Την άνοιξη του 1427, ο Du Fay επανέρχεται στην Ιταλία και συγκεκριµένα 

στην Μπολόνια. Στην ηλικία των τριάντα ετών ανάγεται πλέον στη θέση του ιερέα 

και τον Οκτώβριο του 1428 ορίζεται ως τραγουδιστής στο παρεκκλήσι του Martin V. 

Η θέση αυτή είχε ιδιαίτερο κύρος και κέρδος αφού σαν παπικός τραγουδιστής είχε 

ορισµένα παραπάνω προνόµια. 

Έφυγε από το παπικό παρεκκλήσι το 1433, ενώ έξι µήνες µετά είχε αναδειχθεί 

µαέστρος της χορωδίας στην πλούσια αυλή του Savoy, υπό την επίβλεψη του Δούκα 

Amadeus VIII και στην συνέχεια υπό τον γιο του, Louis. Μετά από ορισµένα µη 

παραγωγικά χρόνια, η δηµιουργικότητα του ανέκαµψε και αυτή η µεταβολή 

ουσιαστικά οδήγησε στην παραγωγή του γνωστού κύκλου των ύµνων και των 

κοσµικών τραγουδιών. 

Στη συνέχεια, τον Ιούνιο του 1435, ο Du Fay είχε µία δεύτερη περίοδο µε το 

παπικό παρεκκλήσι όπου και έµεινε µέχρι και το Μάιο του 1437. Αυτή η περίοδος 

αποτελεί και τη χρονική φάση που συνέθεσε το πιο γνωστό του έργο µε τίτλο Nuper 

rosarum flores. Βέβαια, τα πολιτικά προβλήµατα που υπήρχαν και το γεγονός ότι ο 

Eugene IV δεν ήταν και ιδιαίτερα αγαπητός, έκαναν τον Du Fay να αποχωρήσει από 

το παπικό παρεκκλήσι και να αναζητήσει ξανά θέση εργασίας στην αυλή του Savoy 

για τα επόµενα δύο χρόνια. Αυτό που είναι αρκετά συναρπαστικό σε αυτές τις 

αλλαγές που πραγµατοποίησε µεταξύ του Πάπα και του Savoy, είναι ότι 

µετακινούνταν µεταξύ δύο προστατών, οι οποίοι όµως στέκονταν σε αντίθετες 

πλευρές όσον αφορά την πολιτική.  

Αξίζει να αναφερθεί ότι την δεκαετία του 1430, ο Du Fay έχει επαφές και µε 

την Ferrarese αυλή του Niccolo d' Este, γεγονός που δικαιολογεί τον µεγάλο µουσικό 

πλούτο του, που εµφανίζεται σε χειρόγραφα της Ferrarese από τα µέσα του αιώνα. 

Από τον Οκτώβριο του 1439 επιστρέφει στον Καθεδρικό του Cambrai, όπου, 

εκτός από µερικούς µήνες στην Ιταλία το 1450 και µία περίοδο από τον Απρίλιο του 

1452 µέχρι και το τέλος του 1458, έζησε µέχρι το τέλος της ζωής του. Συνέχισε να 

συνθέτει αλλά ήταν και υπεύθυνος ενός µεγάλου project που στόχευε στην 

επανεγγραφή των µουσικών βιβλίων του Καθεδρικού. Ο Du Fay πέθανε στις 27 
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Νοεµβρίου του 1474.69 

Είναι σίγουρο πως ο Du Fay είχε αποκτήσει πολύ µεγάλη φήµη ιδιαίτερα προς 

τα τελευταία χρόνια της ζωής του. Ένας φόρος τιµής προς το πρόσωπό του 

εµφανίζεται από τον Φλωρεντινό οργανίστα Squarcialupi, ο οποίος έγραψε για αυτόν 

ένα γράµµα στις 11 Μαΐου του 1461, χαρακτηρίζοντάς τον ως το «µεγαλύτερο 

στολίδι της εποχής µας» και παράλληλα, ενηµερώνοντάς τον πως ο Lorenzo de 

Medici «απολαµβάνει απόλυτα την τελειότητα της µουσικής του και για αυτό τον 

λόγο θαυµάζει την τέχνη του και τον σέβεται ως πατέρα». 

Αυτή η φήµη του Du Fay πέθανε µαζί µε τον δικό του θάνατο. Αν η µουσική 

του έµεινε τότε κάπως ζωντανή, οφείλεται στη δουλειά των θεωρητικών, οι οποίοι 

συνέχισαν να αναφέρουν τα µουσικά του έργα ως παραδείγµατα για την ρυθµική και 

µετρική τους πολυπλοκότητα.70 

Σε αυτό το σηµείο είναι απαραίτητο να γίνει αναφορά και στο πιο γνωστό 

µοτέτο του Du Fay, Nuper rosarum Flores. Γράφτηκε για την γιορτή του 

Ευαγγελισµού στις 25 Μαρτίου του 1436. Ο Πάπας Ευγένιος ο IV, βρέθηκε µαζί µε 

τους παπικούς τραγουδιστές του στον Καθεδρικό Ναό της Φλωρεντίας, Santa 

Reperata, για να επεξεργαστούν τον Ναό που στην συνέχεια ονοµάστηκε Santa Maria 

del Fiore. Η περίσταση αυτή σηµατοδότησε το αποκορύφωµα για την ανακατασκευή 

του Ναού που είχε ξεκινήσει σχεδόν ενάµιση αιώνα πριν και θεωρείται ορόσηµο της 

Δυτικής αρχιτεκτονικής. Για αυτήν λοιπόν την περίσταση ο Du Fay συνέθεσε αυτό το 

έργο, το οποίο θεωρείται ένα από τα διασηµότερα ισορρυθµικά µοτέτα και, επίσης, 

από τις πιο πολυσυζητηµένες συνθέσεις του 15ου αιώνα.  

Παρατηρώντας το κείµενο που χρησιµοποιεί ο συνθέτης σε αυτό το έργο, 

µπορεί να διαπιστώσει κάνεις πως συνδέεται µε το γεγονός για το οποίο γράφτηκε. 

Πιο συγκεκριµένα, είναι σαν να αφηγείται την ιστορία της Γιορτής του Ευαγγελισµού 

και το γεγονός ότι µε αφορµή αυτή την εκδήλωση συνέχισε η κατασκευή του Ναού 

της Santa Maria del Fiore. Παράλληλα οι tenor τραγουδάνε διαφορετικό κείµενο από 

τις υπόλοιπες φωνές, επαινώντας το πόσο όµορφη είναι η εκκλησία. Απαρτίζεται από 

4 φωνές, ενώ χρησιµοποιεί δύο tenor, αλλά και οι δύο υπόλοιπες φωνές, δηλαδή το 

motetus και το triplum, είναι διπλές. Όλες οι φωνές είναι γραµµένες στην λατινική 

γλώσσα, κάτι πολύ συνηθισµένο για τα θρησκευτικά µοτέτα, αν και σχετικά 
                                                
69 Atlas, Renaissance Music, 99-101. 
 
70 Atlas, Renaissance Music, 101-103. 
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ασυνήθιστο για τα κοσµικά. Θα µπορούσε κάποιος να αναφέρει ότι ναι µεν έχει 

κείµενο που συνδέεται µε την θρησκεία, αλλά ο λόγος για τον οποίο το συνέθεσε ο 

συνθέτης είναι καθαρά κοσµικός. 

Στην πρώτη φράση, οι δύο τενόροι είναι ισορρυθµικοί και ο κάθε ένας 

παρουσιάζει το cantus firmus τέσσερις φορές. Κάθε φράση από το cantus firmus 

ισοδυναµεί µε µία συγχρονισµένη φράση talea και color. Το µοτέτο αποτελείται από 

τέσσερις talea. Σε κάθε µία από αυτές, οι οποίες ξεκινάνε στα µέτρα 1, 57, 113 και 

141, όπως φαίνεται και στο παράδειγµα 4.1.3., υπάρχουν 14 µέτρα παύσεις στον 

τενόρο. Επίσης, οι επάνω φωνές παρατείνουν το ελεύθερο ρυθµικό ντουέτο. 

Παράλληλα, ο Du Fay τοποθετεί τη µελωδία και στους δύο τενόρους ταυτόχρονα, 

δηλαδή στον ένα τενόρο στην αρχική τονικότητα, ενώ στον άλλον τενόρο µία πέµπτη 

κάτω από την αρχική τονικότητα. Επιπλέον, οι δύο φωνές παρουσιάζουν µία µελωδία 

σαν έναν ελεύθερο κανόνα. Αυτές οι φράσεις διαφέρουν ρυθµικά και φαίνεται σε 

κάποια σηµεία, σταµατώντας και ξεκινώντας σχεδόν σαν να αλλάζουν σειρά. 
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Παράδειγµα 4.1.3. Guillaume Du Fay, Nuper Rosarum Flores, Πηγή: Choral Public Domain 
Library, 2005. 

 

Αυτό που δίνει κατά κύριο λόγο στο έργο τον ιδιαίτερο χαρακτήρα του είναι η 

µετάβαση από την µία talea στην επόµενη. Για κάποιο χρονικό διάστηµα η πρακτική 

που χρησιµοποιούσαν εκείνη την εποχή ήταν ότι σε κάθε διαδοχική talea υπάρχει 

σµίκρυνση, όπως φαίνεται παρακάτω στο παράδειγµα 4.1.4. Οι επάνω φωνές δεν 

σχετίζονται ρυθµικά στις talea, παρόλα αυτά όµως µοιράζονται κάποιες µελωδικές 

σχέσεις. Αυτό το µοτέτο µπορεί να θεωρηθεί αρκετά ιδιαίτερο. Καταρχήν περιέχει 

δύο tenor, γεγονός που δεν συνέβαινε τόσο συχνά εκείνη την εποχή, όπως και ότι, οι 

άλλες δύο φωνές είναι διπλές. Ως ισορρυθµικό µοτέτο, περιέχει µία αρκετά 

ισορροπηµένη talea, µε µεγάλες ρυθµικές αξίες, τις οποίες χρησιµοποιεί ώστε να 

µπορέσει να δείξει έντονα την αλλαγή τους µε την χρήση της τεχνικής της 

σµίκρυνσης που εµφανίζεται στην συνέχεια. Οι υπόλοιπες φωνές κρατάνε κι αυτές 

έναν πιο σταθερό χαρακτήρα, µε πιο αργές ρυθµικές αξίες, από ότι συνηθίζεται 

συνήθως για τις πιο µελωδικές φωνές. Ως σύνολο, όλα αυτά τα στοιχεία που 

αναφέρθηκαν µπλέκονται όµορφα µεταξύ τους και δηµιουργούν ένα ιδιαίτερα 

άκουσµα που το κάνει ένα από τα πιο γνωστά µοτέτα που γράφτηκαν ποτέ. 

 

 
Παράδειγµα 4.1.4. Guillaume Du Fay, Nuper Rosarum Flores, Πηγή: Choral Public Domain 

Library, 2005. 
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Συµπληρωµατικά, το έργο έχει συνδεθεί µε έναν συµβολισµό που έχει 

αιχµαλωτίσει τους θεωρητικούς και έχει γοητεύσει τους ακροατές. Το 1973, ο 

συµβολισµός αυτός ερµηνεύτηκε ως ότι οι ισορρυθµικές αναλογίες 6:4:2:3 

ανακαλύφθηκαν στην ηχώ της Santa Maria del Fiore. Πιο συγκεκριµένα, ως την 

αναλογία του κύριου ναού (6), την πτέρυγα του ναού (4), την αψίδα του ιερού (2) και 

τη ανύψωση του ναού (3). Φήµες λένε πως ο Du Fay µπορούσε να µάθει για αυτές τις 

αναλογίες από τον ίδιο τον Brunelleschi, αφού ήταν και οι δύο στην Φλωρεντία το 

ίδιο χρονικό διάστηµα. Παρόλα αυτά, ήταν γνωστό πως οι αναλογίες του Καθεδρικού 

δεν γίνεται να είναι ακριβώς οι ίδιες µε το 6:4:2:3 και πως ο συµβολισµός πιθανόν να 

κρύβεται κάπου αλλού. Ο Du Fay που γνώριζε καλά τα θέµατα της Θεολογίας, πήρε 

λοιπόν τις αναλογίες από µία βιβλική παράδοση που περιγράφει τις αναλογίες του 

Ναού του Σολοµώντα, όπου όλο το µήκος είναι 60 cubits, ο κύριος ναός 40 cubits, η 

Αγία των Αγίων (Sancta Sanctorum) 20 cubits και το ύψος του 30 cubits. 

Όµως, ο συµβολισµός του Du Fay έγκειται και σε θέµατα πέρα από αυτές τις 

αναλογίες. Η χρήση του cantus firmus σε στυλ κανόνα όπως και ο τενόρος II πάνω 

από τον Ι ερµηνεύεται ως αντανάκλαση της σκέψης του Brunelleschi, που 

τοποθέτησε το εξωτερικό του τρούλου πάνω από έναν µικρότερο εσωτερικό θόλο. Το 

Nuper rosarum flores ήταν µία γιορτή του ήχου αλλά και των γεγονότων που έγιναν 

στην Φλωρεντία στις 26 Μαρτίου του 1436.71 

Συνολικά, ο Du Fay ήταν ένας συνθέτης µε επιρροές από διάφορες χώρες. 

Έζησε για πολλά χρόνια στην Γαλλία και στην Ιταλία, γεγονός που του έδωσε την 

δυνατότητα να εµπλουτίσει τις γνώσεις του πάνω στα διάφορα µουσικά 

χαρακτηριστικά. Οι επαφές που είχε στην Ιταλία ήταν και η αφορµή που τον οδήγησε 

στη σύνθεση ενός από τα πιο σπουδαία µοτέτα όλων των εποχών το Nuper Rosarum 

Flores. 

 

4.1.4. John Dunstable 

Ένας συνθέτης που έδωσε «φωνή» στην αγγλική µουσική του 15ου αιώνα, 

ήταν ο John Dunstable. Δεν είναι πολλά πράγµατα γνωστά για την ζωή του, αλλά όλα 

όσα είναι συµβάλλουν σηµαντικά στην κατανόηση ορισµένων σηµείων της καριέρας 

του στην Ευρώπη. Δεν είναι σίγουρο το πότε ακριβώς γεννήθηκε, υπολογίζεται ότι 

γεννήθηκε περίπου το 1390, αλλά είναι γνωστή η ηµεροµηνία που απεβίωσε, το 1453. 

                                                
71 Atlas, Renaissance Music, 88-93. 
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Λέγεται ότι πέρα από µουσικός ήταν επίσης µαθηµατικός και αστρονόµος, καθώς 

έχουν βρεθεί πραγµατείες µε θέµα τα µαθηµατικά και την αστρονοµία που διαθέτουν 

τον γραφικό του χαρακτήρα.  

Ο Dunstable ήταν αυτός που κατάφερε να συγκεντρώσει τα χαρακτηριστικά 

της Αγγλικής σχολής και να τους αποδώσει µία ταυτότητα που βοήθησε στην 

ανάδειξη της σχολής και στην εξάπλωση της φήµης της. Λόγω της σχέσης και της 

ενασχόλησής του µε την Ευρωπαϊκή µουσική, θεωρήθηκε ο µεσολαβητής της 

Αγγλικής και Γαλλοφλαµανδικής σχολής. Η δουλειά του αποδεικνύει τροµερή 

εξέλιξη κατά τη διάρκεια της καριέρας του. Από την αρχή, ο ίδιος προσπάθησε να 

µείνει µακριά από τις διαφωνίες της αρµονίας της Ars Nova, ακόµα και όταν ήθελε να 

γράψει για τέσσερις φωνές.  

Η σχέση του µε την Ευρωπαϊκή µουσική τον οδήγησε στο να ασχοληθεί µε το 

ισορρυθµικό µοτέτο. Έχουν καταγραφεί δεκατέσσερις συνθέσεις του σε αυτό το 

µουσικό είδος, αν συµπεριληφθούν και τα µοτέτα που έχουν ισορρυθµία µόνο στον 

τενόρο, τα οποία µάλιστα θεωρούνται από ειδικούς τα πιο περίπλοκα έργα του και 

χαρακτηρίζονται από µία αυστηρή ισορρυθµική δοµή. 72Τα έργα αυτά είναι τα 

περισσότερο γνωστά και εντυπωσιακά του έργα. Σε αυτά µπορεί κανείς να 

αναγνωρίσει την ιδιαίτερη σκέψη του Dunstable, το µυαλό δηλαδή ενός µαθηµατικού 

και αστρονόµου. Στα έργα αυτού του είδους, ο συνθέτης επιδεικνύει το δικό του 

βιρτουόζικο ύφος, ενώ ένα από τα πιο εντυπωσιακά είναι το τετράφωνο Veni sancte 

spiritus/Veni creator.  

Παρατηρώντας το κείµενο του µοτέτου αυτού είναι φανερό πως πρόκειται για 

θρησκευτικό µοτέτο στην λατινική γλώσσα. Σε αυτό το έργο οι φωνές χωρίζονται 

τραγουδώντας διαφορετικό κείµενο. Πιο συγκεκριµένα, το κείµενο αναφέρεται στα 

Θεία, στον Θεό, στο Άγιο πνεύµα και σε ότι άλλο συνεπάγεται από τα προηγούµενα, 

ενώ ζητάει ουσιαστικά από τον Χριστό να κάνει το θαύµα του, δηµιουργώντας 

καταστάσεις που από έναν απλό θνητό είναι αδύνατον να συµβούν. 

Σε αυτό το µοτέτο, ο Dunstable απλοποιεί αλλά ταυτόχρονα περιπλέκει την 

ισορρυθµία. Από την µία πλευρά, τροποποιεί κάθε φράση του color µε τέτοιο τρόπο 

ώστε να συµπίπτει µε ακριβώς δύο φράσεις της talea, ώστε η δεύτερη και τρίτη 

φράση της µελωδίας να επιστρέφει στο αρχικό ρυθµικό σχήµα άθικτη. Αυτό ως 

                                                
72 Hughes, Ars Nova and the Renaissance, 184, 191. 
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αποτέλεσµα δηµιουργεί έναν πιο καθαρό ήχο στις µελωδίες αλλά και στα ρυθµικά 

σχήµατα. Από την άλλη, ο συνθέτης εφάρµοσε ένα χαρακτηριστικό των µοτέτων, το 

οποίο ήταν ήδη γνωστό τον 14ο αιώνα. Κάθε talea λοιπόν, παρουσίαζε µία 

συνεχόµενη σµίκρυνση.73 Επίσης, µπορεί να διακρίνει κάνεις, ότι η talea, έχει ένα 

πολύ απλό ρυθµό, µε µεγάλες ρυθµικές αξίες, γεγονός που µπορεί να την κάνει 

δυσδιάκριτη στον εντοπισµό της, όπως φαίνεται στο παράδειγµα 4.1.5. Παράλληλα, 

σχετικά απλή µελωδία έχουν και οι υπόλοιπες φωνές, ενώ βλέπουµε λίγο πιο 

ελεύθερη µελωδία σε µερικα σηµεία του έργου. Παρατηρείται επίσης ότι κάθε 

καινούργια talea που εµφανιζόταν παρουσίαζε σµίκρυνση, δηλαδή χρησιµοποιούσε 

όλο και µικρότερες ρυθµικές αξίες. Αυτό µπορεί να δικαιολογήσει την χρήση 

µεγάλων αξιών στην γραµµή του tenor. Το Veni sancte spiritus/Veni creator, στο 

οποίο ο συνθέτης χρησιµοποίησε διαφορετικά τις καινοτοµίες της εποχής, τον 

ανέδειξε δικαίως σε έναν από τους πιο ευφυείς συνθέτες της Πρώιµης Αναγέννησης.  

 

 
 

                                                
73 Ibid., 15-17. 
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Παράδειγµα 4.1.5. John Dunstable, Veni sancte spiritus/Veni creator, Πηγή: Moriwaki Michio. 
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4.2. Cantilena-style µοτέτο 

Το cantilena style, µια µορφή µοτέτου για 3 φωνές, αναπτύχθηκε 

εντυπωσιακά κατά τη διάρκεια του 1430-1440 και έγινε γνωστό µέσα από τον 

µουσικοθεωρητικό Johannes Tinctoris σαν ένα µικρότερο είδος φόρµας που συνήθως 

είχε θέµα την αγάπη, αλλά χρησιµοποιούσε και άλλα θέµατα. Στην Αγγλία, τα 

οµοφωνικά κάλαντα της εποχής λεγόντουσαν cantilenae, αν το κείµενο ήταν 

εξολοκλήρου λατινικό. Αξίζει να αναφερθεί ότι το αγγλικό cantilena εκπροσωπήθηκε 

πολύ καλύτερα από κάθε άλλο είδος στα µέσα του 15ου αιώνα.74 

Πιο συγκεκριµένα, cantilena ονοµάζεται µία φωνητική µελωδία µε λυρικό 

ύφος, που µπορεί να είναι και οργανική. Στην Μεσαιωνική µουσική, ο όρος αυτός 

χρησιµοποιείται για να δηλώσει την κοσµική φωνητική σύνθεση, τόσο οµοφωνικά 

όσο και πολυφωνικά. 75  Οι συνθέτες χρησιµοποιούσαν αυτό το ύφος και στη 

θρησκευτική αλλά και στην κοσµική µουσική. Το cantilena style, χαρακτηρίζεται από 

µία πολύ δυναµική µελωδική γραµµή, η οποία υποστηρίζεται από µία σύνθεση πιο 

απλή και συνήθως, από έναν πιο οργανικό τενόρο. Τέλος, χρησιµοποιείται και σε 

οµοφωνικό ύφος αλλά και σε χορωδιακό πολυφωνικό. 

Οι πιο σηµαντικοί Γάλλοι συνθέτες που έγραψαν µε αυτό το ύφος είναι οι de 

Machaut και Du Fay. Αυτό το είδος µοτέτου που στην Γαλλία έγινε ιδιαίτερα γνωστό 

στις αρχές της Πρώιµης Αναγέννησης, πολύ σύντοµα άνθισε και στην Ιταλία, µε έργα 

συνθετών όπως οι da Pistoia και ο da Rimini.76 Τέλος, για το χρονικό διάστηµα στο 

οποίο αναπτύχθηκε το cantilena style, δηλαδή από το 1430-1440, η Αγγλία, όπως 

αναφέρθηκε και παραπάνω, ήταν κυρίαρχος σε σχέση µε την Γαλλία, αφού το 

αγγλικό cantilena style µοτέτο, ήταν το είδος µοτέτου που είχε γίνει ευρέως γνωστό. 

Το τέλος σε αυτό το συγκεκριµένο είδος µοτέτου επήλθε σταδιακά, µε την αρχή της 

εξασθένισής του να χρονολογείται γύρω στο 1450.77 Συνοψίζοντας, αυτό το είδος, 

έδωσε µια φρεσκάδα στον τοµέα της µουσικής µε λυρικό ύφος που το χαρακτήριζε. 

Ήταν ιδιαίτερα δηµοφιλές στην Αγγλία, αν και φυσικά όλοι οι συνθέτες της εποχής, 

ανεξάρτητου καταγωγής πειραµατίστηκαν γράφοντας κάποια έργα. Δυστυχώς όµως, 

                                                
74 Cumming, The motet in the age of Du Fay, 167. 
 
75 Editors of Britannica, “Cantilena,” https://www.britannica.com/art/cantilena. 
 
76 Ibid. 
 
77 Cumming, The motet in the age of Du Fay, 204-205. 
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δεν είχε τόσο µεγάλη απήχηση, αφού µερικές δεκαετίες αργότερα εξασθένησε. 

Ένα από τα καλύτερα παραδείγµατα από το cantilena style µοτέτο,  στο οποίο 

γίνεται αντιληπτός ο αγγλικός ήχος, είναι το Quam pulchra es του Dunstable.78 

Παρατηρώντας το κείµενο αυτού του µοτέτου, διαπιστώνει κάνεις ότι πρόκειται για 

ένα κοσµικό µοτέτο σε τρεις φωνές, που έχει την ιδιοµορφία ότι είναι γραµµένο στα 

λατινικά, γεγονός που συνέβαινε µεν, αλλά το πιο συνηθισµένο ήταν τα κοσµικά 

µοτέτα  να περιέχουν γαλλικό κείµενο. Αναφέρεται λοιπόν για άλλη µια φορά στον 

έρωτα και πιο συγκεκριµένα στην αγαπηµένη του, την οποία εγκωµιάζει για την 

οµορφιά της και το κάλος της, προτείνοντάς της να φύγουν µαζί στα ανθισµένα 

λιβάδια, ώστε να ζήσουν τον έρωτά τους. Οι ακροατές µπορούσαν να παρατηρήσουν 

την ευελιξία του ρυθµού που υπήρχε στο κείµενο, σε σχέση µε το σκληρότερο και πιο 

περίπλοκο ρυθµό της ίδιας της µουσικής. Στα µέτρα 12-15 υπάρχει ένας 

«αισθησιασµός» που είχε σοκάρει το κοινό εκείνη την εποχή, όπως φαίνεται και στο 

παράδειγµα 4.2.1. Αυτό συνέβη λόγω των επανειληµµένων παράλληλων συγχορδιών 

σε πρώτη αναστροφή. Οι συγχορδίες λοιπόν, αλλά και οι συγχορδίες σε πρώτη 

αναστροφή που παρατηρεί κανείς στο έργο, ήταν ένα χαρακτηριστικό αρκετά 

συνηθισµένο για την Ευρωπαϊκή µουσική της εποχής.79 Επίσης, τo έργο χρησιµοποιεί 

µια αρκετά απλή ρυθµική δοµή και µελωδία που υπάρχει σε όλη την διάρκεια του. Οι 

φωνές κινούνται σε πλήρη αρµονία µεταξύ τους, ενώ δεν διακρίνεται πουθενά αυτή η 

ελευθερία των φωνών, που χαρακτηρίζει άλλα είδη µοτέτων, όπως το ισορρυθµικό. 

Έχει ένα πιο λυρικό ύφος και φυσικά, όπως προαναφέρθηκε, λόγω της χρήσης των 

συγχορδιών, πολλά σηµεία του προβάλλουν κάτι αρκετά έντονο και δυνατό, που 

παραπέµπει στον αισθησιασµό, γεγονός αρκετά σκανδαλώδες για την εποχή του 15ου 

αιώνα. Είναι γεγονός πως ο Dunstable υπήρξε σηµαντικός συνθέτης της εποχής του 

και η βαθιά σχέση του µε τα µαθηµατικά και την αστρονοµία διαφάνηκε και στα έργα 

του και συνέβαλε στη δηµιουργία εξαιρετικών και πολύπλοκων συνθέσεων. Ένα από 

τα πιο σηµαντικά του έργα, το Quam pulchra es, φανερώνει την εκπληκτική µουσική 

της Αγγλικής σχολής σε όλο της το µεγαλείο. 

 

 

                                                
78 Duffin, W. A performer’s guide to Medieval Music, 71. 
 
79 Atlas, Renaissance Music, 5-6. 
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Παράδειγµα 4.2.1. John Dunstable, Quam pulchra es, Πηγή: Denkamelr der Tonkunst in Osterreich, 

Bd. 14-15. Vienna: Osterreichischer Bundesverlag, 1900. Plate Dm.d.Tk.in Oest.VII. 
   
4.3. Tenor µοτέτο 

Στα µέσα του Μεσαίωνα, δηµιουργείται ένα καινούργιο είδος µοτέτου, το 

οποίο στη σηµερινή εποχή είναι γνωστό ως «tenor». Ήταν λιγότερο εντυπωσιακό από 

ένα ισορρυθµικό µοτέτο παρόλο που αποµακρύνθηκε αρκετά από τη σταθερότητα της 

Ars Nova για να προχωρήσει σε µία µεγαλύτερη αίσθηση έκφρασης. Υπάρχουν 

αναφορές που δηλώνουν πως κάποια χαρακτηριστικά του τείνουν να θυµίζουν τη 

µουσική που γράφτηκε αργότερα τον 15ο αιώνα και εποµένως η επιρροή που άσκησε 

ήταν εµφανής. Αρχικά, υπήρχε η ενσωµάτωση του τενόρου µαζί µε τις άλλες φωνές, 

οι οποίες, µαζί µε την χρήση της µίµησης, φαίνεται να έχουν µία ισότητα µεταξύ 

τους, κάτι που είναι χαρακτηριστικό των επόµενων αιώνων. Σε αντίθεση µε το 

ισορρυθµικό µοτέτο µε τα συγκεκριµένα του χαρακτηριστικά, το Ave Regina 

Caelorum, έργο του Du Fay, πρόκειται για µία τρίφωνη σύνθεση, ενώ φαίνεται να 

ξεδιπλώνει µε φυσικό τρόπο τις αλλαγές στην υφή και την φωνητική ενορχήστρωση. 

Παρατηρώντας το κείµενο του µουσικού αυτού έργου, µπορεί να διαπιστωθεί 

ότι είναι θρησκευτικό και χρησιµοποιεί την λατινική γλώσσα. Σε αυτό το έργο όλες οι 

φωνές έχουν το ίδιο περιεχόµενο, δηλαδή τραγουδούν το ίδιο κείµενο. Είναι 

ολοφάνερο πως πρόκειται για µια λατρευτική ωδή προς την Παναγία, δοξάζοντας την 

γέννηση του Χριστού.    
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Παράδειγµα 4.3.1. Guillaume Du Fay, Ave regina caelorum, Πηγή: Alessandro Simonetto 

 

Όπως φαίνεται στο παράδειγµα 4.3.1. ο tenor του έργου έχει µεγαλύτερη 

µελωδικότητα σε σχέση µε τα ισορρυθµικά µοτέτα, όπου η συγκεκριµένη φωνή είχε 

καθαρά ρυθµικό χαρακτήρα µε την talea, αλλά και ότι το έργο έχει οµοφωνικό 

χαρακτήρα. Φαίνεται έτσι ότι ο tenor ενσωµατώνεται µε τις υπόλοιπες φωνές ώστε να 

έχει τον ίδιο σηµαντικό ρόλο στο έργο. Παράλληλα, οι φωνές ξεκίνησαν να έχουν πιο 

εντυπωσιακές µελωδίες σε σχέση µε τα υπόλοιπα είδη µοτέτων. 

Τέλος, αξίζει να σηµειωθεί ότι η εκδοχή του cantus firmus που χρησιµοποιεί ο 

συνθέτης είναι διαφορετική από αυτή στο Liber usualis, το πιο γνωστό βιβλίο της 

εποχής µε άσµατα, γεγονός που δεν ήταν ασυνήθιστο εκείνη την περίοδο. Δεν 

διέφεραν µόνο οι ασµατικές µελωδίες από τοποθεσία σε τοποθεσία αλλά και τα 

άσµατα που σχετίζονταν µε µία συγκεκριµένη γιορτή. Για αυτό το λόγο, αν κάποιος 

τραγουδιστής ταξίδευε µε σκοπό να παρευρεθεί σε κάποια γιορτή µακριά από τον 

τόπο του, έπρεπε να έχει προετοιµαστεί κατάλληλα και να έχει µελετήσει τα άσµατα 

της συγκεκριµένης περιοχής στην οποία θα πήγαινε.80 

 Συνοψίζοντας, τον 14ο αιώνα δηµιουργήθηκε αυτό το ξεχωριστό είδος 

µοτέτου, το «tenor», το οποίο αντικατέστησε ουσιαστικά το πιο γνωστό είδος µέχρι 

τότε, το ισορρυθµικό µοτέτο. Βασικό του γνώρισµα υπήρξε το γεγονός ότι 

πειραµατίστηκε µε τις µουσικές υφές αλλά και χρησιµοποίησε σε αρκετά µεγάλο 

βαθµό τη µίµηση.  
                                                
80 Atlas, Renaissance Music, 97-99. 
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4.3.1. Josquin des Prez 

Ένας ακόµα πολύ σηµαντικός συνθέτης του 15ου αιώνα, που έχει µελετηθεί 

ιδιαίτερα µε την πάροδο των χρόνων χωρίς ωστόσο να είναι γνωστά τα πάντα για την 

ζωή του, ήταν ο Jospuin des Prez. Το χρονολόγιο των έργων του και της δουλειάς του 

είναι σχετικά θολό και υπάρχουν πολλά ερωτηµατικά για το ποια είναι ακριβώς τα 

δικά του έργα, κυρίως διότι υπήρχαν πολλοί µε το ίδιο όνοµα. Ένας από αυτούς, µε 

το όνοµα Josquin που ήταν ενεργός στο Μιλάνο από το 1459-1476 είχε αρχικά 

αναγνωριστεί ως ο διάσηµος συνθέτης, όµως πρόσφατες έρευνες έδειξαν ότι µάλλον 

αυτό δεν είναι σίγουρο. 

Ο des Prez πιθανώς γεννήθηκε γύρω στο 1440, µάλλον στην περιοχή του 

Vermandois. Αν και δεν υπάρχει τίποτα καταγεγραµµένο από τα πρώτα χρόνια της 

ζωής του, υπάρχει µία µαρτυρία από τον 17ο αιώνα, που αναφέρει ότι ήταν µέλος της 

χορωδίας της εκκλησίας St.Quentin. Η πιο γνωστή αναφορά του des Prez είναι ένα 

µιλανέζικο έγγραφο από τον Αύγουστο του 1459, που τον χαρακτηρίζει ως bicanto – 

ενήλικο τραγουδιστή της πολυφωνίας – στον Καθεδρικό της πόλης και δείχνει ότι 

µάλλον έφτασε εκεί ένα µήνα πριν. Παρέµεινε στον Καθεδρικό µέχρι και τον 

Δεκέµβριο του 1472, εισπράττοντας όµως σχετικά χαµηλό µισθό, λίγο παραπάνω από 

1 ducat το µήνα. Στην συνέχεια, ο des Prez εντάχθηκε στην αυλή του Δούκα 

Galeazzo Maria Sforza και συγκεκριµένα στο cantori di capella, όπου υπάρχουν 

στοιχεία που παρουσιάζουν ότι βρισκόταν εκεί στις 18 Ιανουαρίου του 1473. Εκεί 

έλαβε το εκκλησιαστικό χορήγηµα του εφηµέριου και κατάφερε να φέρει το 

εισόδηµά του στα 160 ducat τον χρόνο, πράγµα που τον κατέστησε έναν από τους πιο 

καλοπληρωµένους τραγουδιστές τις αυλής. Παρέµεινε εκεί µέχρι την δολοφονία του 

Δούκα, δηλαδή µέχρι τις 25 Δεκεµβρίου του 1476. Στο σύνολό της, η διαµονή του 

des Prez στο Μιλάνο ήταν σίγουρα µία µορφωτική εµπειρία. Οι συνάδελφοί του στο 

παρεκκλήσι του Δούκα και η αίσθηση ότι υπήρχε ανταγωνισµός βελτίωσαν χωρίς 

αµφιβολία την ικανότητά του στην σύνθεση. 

Η δεκαετία µετά τον θάνατο του Galeazzo Maria δηµιουργεί πολλά κενά για 

το που βρισκόταν και τι έκανε ο des Prez. Υπάρχουν τρία έγγραφα εκείνη την εποχή 

µε αναφορές σε αυτόν. Ήταν τραγουδιστής στην αυλή του Rene of Anjou στο Aix-

en-Provence τον Απρίλιο του 1477. Βρέθηκε στο Μιλάνο για µία τελευταία φορά τον 

Απρίλιο του 1479. Τέλος, είχε επισκεφτεί την κολεγιακή εκκλησία του Notre Dame 

στο Conde-sur-Escaut στην επαρχία Hainault, το 1483. Υπάρχουν βέβαια, και 
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ορισµένα στοιχεία ότι από τον Μάιο του 1479 µέχρι και το 1489 που εισήχθη στο 

παπικό παρεκκλήσι, ο des Prez βρισκόταν στην ακολουθία του Ascanio Forza, τον 

µικρότερο αδερφό του Galeazzo Maria και καρδινάλιο από το 1484. Τον Ιούνιο του 

1489, ο des Prez εισήχθη στο παπικό παρεκκλήσι κατά την διάρκεια της κυριαρχίας 

του Innocent VIII και παρέµεινε εκεί µέχρι και την κυριαρχία του Alexander VI το 

1492, µε κάποιες µεγάλες περιόδους αποχής. Η αποχώρησή του χρονολογείται 

µεταξύ του Φεβρουαρίου το 1495 και το 1500, µία περίοδο όπου τα βιβλία από το 

παρεκκλήσι έχουν χαθεί και έτσι δεν υπάρχει ακριβής χρονολογία. Εµφανίζεται ξανά 

το 1501, αυτή την φορά όµως στην Γαλλία, λόγω µιας συνεργασίας που είχε µε την 

αυλή του Louis XII. Αργότερα, ο des Prez έγινε µέλος της αυλής στο παρεκκλήσι της 

Ferrara, από τα µέσα δηλαδή Απριλίου του 1503 µέχρι και τον Απρίλιο του 1504. 

Τέλος, απεβίωσε στις 27 Αυγούστου το 1521 στο Conde-sur-Escaut.81 

Παρόλο που ήταν εξαιρετικά καλός σε Λειτουργίες και κανόνες, η τέχνη του 

στην σύνθεση διαφαίνεται ξεκάθαρα στα µοτέτα του, τα οποία περιέχουν την 

καλύτερη και πιο αντιπροσωπευτική δουλειά του. Αντί για τα κλασικά µοτέτα µε τις 

τέσσερις φωνές, αυτός ξεκίνησε να γράφει από τρεις µέχρι και έξι φωνές. Αυτή η 

απόφαση τονίζει το πόσο ευφυής ήταν αλλά και πόση επιµονή διέθετε καθώς δεν 

απογοητεύτηκε από την δυσκολία αυτού του εγχειρήµατος που στόχευε να 

πραγµατοποιήσει82. Ο νέος τρόπος χρήσης της µίµησης εµφανίζεται περίτρανα στο 

µοτέτο του Ave Maria virgo serena, ένα έργο που φανερώνει χαρακτηριστικά τις 

στιλιστικές του καινοτοµίες. Δεν υπάρχουν πληροφορίες που να κατατάσσουν αυτό 

το µοτέτο σε κάποια συγκεκριµένη κατηγορία. Το έργο είναι γραµµένο για τέσσερις 

φωνές, ενώ διακρίνεται ξεκάθαρα ότι πρόκειται για θρησκευτικό µοτέτο στην 

λατινική γλώσσα, και όλες οι φωνές τραγουδάνε το ίδιο κείµενο. Πιο συγκεκριµένα, 

αναφέρεται στην Παναγία και στα αγαθά που είχε, καθώς και στην γέννηση του 

Χριστού, ενώ εξυµνεί την Ανάσταση και την Κάθαρση. 

Οι τέσσερις µισές γραµµές που ανοίγουν το έργο έχουν µίµηση, όπως 

φαίνεται και στο παράδειγµα 4.3.1. Η µίµηση δεν είναι ποτέ µηχανική, αφού οι φωνές 

µπορούν να σταµατήσουν αµέσως µετά την µίµηση του αρχικού µοτίβου, όπως στα 

µέτρα 18-25 ή να συνεχίσουν πέρα από αυτό, όπως στα µέτρα 17-24. 

                                                
81 Atlas, Renaissance Music, 253-255. 
 
82 Hughes, Ars Nova and the Renaissance, 267. 
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Παράδειγµα 4.3.1. Josquin de Prez, Ave Maria virgo serena, Πηγή: 

http://ks4.imslp.net/files/imglnks/usimg/b/b2/IMSLP492674-PMLP48553-Josquin_Ave_Maria-
Virgo_serena.pdf 

 

 Επίσης, ο des Prez καθόρισε την σειρά που θα εισέλθουν οι φωνές και το 

χρονικό διάστηµα µεταξύ τους, όπως στα µέτρα 23-28, που φαίνεται στο παράδειγµα 

4.3.2. όπου το altus προπορεύεται ενώ ο τενόρος εισέρχεται στο έργο ένα µέτρο 

φαινοµενικά νωρίτερα.  

 
Παράδειγµα 4.3.2., Josquin de Prez, Ave Maria virgo serena, Πηγή: 

http://ks4.imslp.net/files/imglnks/usimg/b/b2/IMSLP492674-PMLP48553-Josquin_Ave_Maria-
Virgo_serena.pdf 

 

Μία ακόµα αλλαγή που κάνει ο συνθέτης είναι ότι ενώ σε όλα τα 

προηγούµενα σηµεία η µίµηση πραγµατοποιείται σε όλες τις φωνές µε το ίδιο 

κείµενο, στα µέτρα 54-65 οι φωνές έχουν διαφορετικά κείµενα, όπως φαίνεται στο 

παράδειγµα 4.3.3. Σε διάφορες στιγµές, ο ίδιος αποκαλύπτει την κύρια υφή της 

µίµησης, γεγονός που είναι πολύ εµφανές στα µέτρα 94-109 και 143-155.83 

 

                                                
83 Atlas, Renaissance Music, 251. 
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Παράδειγµα 4.3.3. Josquin de Prez, Ave Maria virgo serena, Πηγή: 

http://ks4.imslp.net/files/imglnks/usimg/b/b2/IMSLP492674-PMLP48553-Josquin_Ave_Maria-
Virgo_serena.pdf 
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Όπως προαναφέρθηκε, δεν υπάρχουν αναφορές ως προς το είδος του 

συγκεκριµένου µοτέτου. Όµως από τα γενικά του χαρακτηριστικά τείνει να θυµίζει το 

tenor µοτέτο. Το έργο λοιπόν ξεκινάει µε µίµηση, ενώ οι φωνές εισέρχονται 

σταδιακά, κάτι που θυµίζει κανόνα. Στην πορεία φαίνεται πως η κάτω φωνή 

παραµένει σχετικά σταθερή µε αργές ρυθµικές αξίες, ενώ οι υπόλοιπες φωνές έχουν 

µία σχετική ελευθερία, που κάνει το έργο πιο µελωδικό. Επίσης µπορεί κάποιος να 

διαπιστώσει ότι υπάρχουν σηµεία µέσα στο έργο όπου οι φωνές που έχουν µίµηση 

χρησιµοποιούν διαφορετικό κείµενο, γεγονός που δεν συνηθιζόταν µέχρι τότε.  

Από τα παραπάνω µπορεί κανείς εύκολα να αντιληφθεί πως ο des Prez ήταν 

αναµφίβολα µία εξαιρετικά σηµαντική προσωπικότητα. Ένα αρκετά γοητευτικό 

στοιχείο που µπορεί να εντοπίσει κανείς σε αυτό το συνθέτη είναι ότι ολόκληρη η 

ζωή του οµοιάζει µε µυστήριο καθώς, όλα όσα είναι γνωστά για αυτόν δεν µπορούν 

να τοποθετηθούν µε χρονολογική ακρίβεια. Παρόλα αυτά, όσα έχουν γίνει γνωστά 

φανερώνουν µια πολύ ενδιαφέρουσα ζωή, µε περάσµατα από αρκετές πόλεις και 

εµπειρίες. Όσον αφορά την µουσική του, είναι ένας συνθέτης που µέχρι σήµερα 

παραµένει θαυµαστός αλλά και γνωστός, αφού σε αυτόν αποδίδουν το γεγονός ότι η 

τεχνικής της µίµησης αναδείχθηκε σε σηµαντικό στοιχείο της πολυφωνικής µουσικής.  
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ΣΥΜΠΕΡΑΣΜΑΤΑ 

 

Είναι ξεκάθαρο από την ιστορία της µουσικής, ότι η περίοδος της Ars Nova 

είναι εξαιρετικά σηµαντική για την εξέλιξη της ίδιας της µουσικής. Πηγή 

πληροφοριών εκείνη την εποχή ήταν η χώρα της Γαλλίας και πιο συγκεκριµένα το 

Παρίσι, καθώς εκεί έζησαν οι σπουδαιότεροι συνθέτες. Αυτοί µε την σειρά τους, 

κατάφεραν να εξελίξουν και να απογειώσουν τα µουσικά είδη χρησιµοποιώντας τα 

καινούργια χαρακτηριστικά της εποχής. Εµφάνιση φυσικά, έκαναν και καινούργια 

µουσικά είδη. Η απότοµη αυτή άνοδος στη µουσική αλλά και γενικότερα στις τέχνες, 

που παρατηρείται εκείνη την εποχή, οφείλεται στο γεγονός ότι είχε αρχίσει να κατέχει 

ένα αρκετά σηµαντικό κοµµάτι στην καθηµερινή ζωή των ανθρώπων. 

Επίσης, ένα γενικό χαρακτηριστικό για τις τέχνες, την περίοδο της 

Αναγέννησης, είναι πως ο άνθρωπος άρχισε να δίνει περισσότερη βάση στην φύση 

και στον ρεαλισµό, διότι πλέον, τους ενδιέφερε να είναι πιο κοντά στο «πραγµατικό» 

κόσµο. Πέρα από αυτό, πολλά καινούργια χαρακτηριστικά έκαναν την εµφάνισή τους 

στα µουσικά είδη της εποχής και αρκετά από αυτά παρέµειναν και τους επόµενους 

αιώνες.  

Ένα από τα µεγαλύτερα επιτεύγµατα στον τοµέα της µουσικής εκείνη την 

εποχή ήταν η εξέλιξη της µουσικής σηµειογραφίας, η οποία αναπτύχθηκε και 

ολοκληρώθηκε µέσα στους αιώνες. Η σηµειογραφία αυτή ονοµάστηκε µετρική και 

πρόβαλε έναν καινούργιο τρόπο αντίληψης του ρυθµού. Βασίζεται στο Φρανκονιανό 

σύστηµα, που υπήρχε πριν την δηµιουργία της και διατηρήθηκε µέχρι τον 18ο αιώνα, 

όπου την θέση της πήρε η σηµειογραφία που είναι γνωστή µέχρι και σήµερα. 

Ένας από τους σηµαντικότερους συνθέτες που συνέβαλαν στην εξέλιξη της 

µουσικής, είναι αναµφίβολα ο de Vitry, ο οποίος ανακάλυψε διάφορες καινοτοµίες 

που χρησιµοποιήθηκαν σε µουσικά είδη της εποχής του. Κάποιες από αυτές είναι οι 

κόκκινες νότες και η µίµηση, οι οποίες διατηρήθηκαν και χρησιµοποιήθηκαν από 

αρκετούς συνθέτες τον 14ο αλλά και 15ο αιώνα. 

Σηµαντική κληρονοµιά για την µουσική εκείνης της εποχής είναι η συλλογή 

έργων στο Roman de Fauvel. Αν και δεν είναι ακόµα σίγουρο σε ποιον θεωρητικό 

αποδίδονται τα εύσηµα, αξίζει να αναφερθεί ότι ορισµένοι πιστεύουν ότι είναι ο de 

Vitry. Μέσα σε αυτό το µουσικό ανθολόγιο εµφανίζεται για πρώτη φορά, κυρίως σε 

µοτέτα, µία από τις πιο σηµαντικές καινοτοµίες εκείνης της εποχής, η ισορρυθµία. 
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Το µοτέτο είναι ένα από τα πιο γνωστά και συνεχώς εξελίξιµα µουσικά είδη 

του Μεσαίωνα και της Αναγέννησης. Θεωρήθηκε από πολλούς ένα αρκετά περίπλοκο 

µουσικό είδος, αφού πολλές φορές µέχρι και οι ίδιοι οι συνθέτες,  παρά το γεγονός 

ότι είχαν συνθέσει έργα αυτού του µουσικού είδους, δεν κατόρθωναν να αποδώσουν 

έναν ακριβή ορισµό για αυτό. Στο ξεκίνηµά του είχε κατά κύριο λόγο θρησκευτικό 

σκοπό και περιεχόµενο, ενώ στην πορεία και µε την εξέλιξη που υπήρχε στην 

µουσική σκηνή, οι συνθέτες ξεκίνησαν να γράφουν τέτοια κοµµάτια 

χρησιµοποιώντας ένα πιο καθηµερινό και κοσµικό περιεχόµενο.  

Είναι αρκετά ενδιαφέρον το πόσο εξελίχθηκε το µοτέτο µέσα σε έναν µόλις 

αιώνα. Τα χαρακτηριστικά του άλλαξαν σηµαντικά και ουσιαστικά, αυτά που 

διαφοροποιήθηκαν στόχευαν στο να µπορέσει κανείς να προσαρµοστεί στα δεδοµένα 

του καινούργιου αιώνα. Παρατηρήθηκαν λοιπόν, τρία είδη του µουσικού αυτού 

είδους τα οποία αναλύθηκαν στην εργασία. Αυτά είναι το ισορρυθµικό, το cantilena 

style και το tenor µοτέτο.   

Η δηµιουργία της ισορρυθµίας ήταν η έναρξη για µία πιο ενδιαφέρουσα 

πλευρά στις καινοτοµίες της µουσικής, δίνοντας την αφορµή στους συνθέτες να 

διαµορφώσουν ιδιαίτερα και ξεχωριστά µουσικά έργα. Το ισορρυθµικό µοτέτο, που 

θεωρείται από τα πιο γνωστά µουσικά είδη της εποχής, ειδικά τον 14ο αιώνα, 

χαρακτηρίζεται από δύο βασικά δοµικά στοιχεία: 1) την talea, η οποία είναι ένα 

ρυθµικό σχήµα που επαναλαµβάνει ο τενόρος, και 2) το color, τη µελωδία που 

υπήρχε στις υπόλοιπες φωνές. Πολλοί από τους συνθέτες της εποχής πρόσφεραν 

εξαιρετικές δηµιουργίες σε αυτό το είδος.  

Το cantilena style αντίστοιχα, είχε ένα πιο λυρικό στυλ και πρόσφερε ένα 

άλλο ύφος στα µοτέτα της εποχής. Άνθισε στην Αγγλία και κατάφερε να ταξιδέψει σε 

όλες τις χώρες της Δυτικής Ευρώπης. Προσέλκυσε την προσοχή αρκετών συνθετών 

οι οποίοι ασχολήθηκαν µε το συγκεκριµένο είδος και συνέθεσαν τέτοια έργα. Δεν 

κατάφερε όµως να αφήσει το στίγµα του όπως το ισορρυθµικό αφού µετά από 

κάποιες δεκαετίες εξασθένησε. 

Από την άλλη, τον 15ο αιώνα εµφανίστηκε ένα καινούργιο είδος µοτέτου, το 

tenor. Ένα από τα κύρια χαρακτηριστικά του ήταν ότι περιείχε στο έργο του την 

καινοτοµία της µίµησης. Θεωρείται ότι µετά το ισορρυθµικό µοτέτο ήταν το πιο 

γνωστό είδος, ενώ στην συνέχεια το αντικατέστησε. 

Σηµαντικό ρόλο στην εξέλιξη της µουσικής είχαν αρκετοί συνθέτες όπως ο  
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Philippe de Vitry, ο οποίος ανακάλυψε διάφορες καινοτοµίες την εποχή του 

Μεσαίωνα και πιο συγκεκριµένα στην Ars Nova, και αποτέλεσε έµπνευση για 

αρκετούς συνθέτες που ακολούθησαν. Επίσης, κορυφαίος συνθέτης εκείνη την 

περίοδο ήταν και ο Guillaume de Machaut από τη Γαλλία. Ο ίδιος διαµόρφωσε τα 

χαρακτηριστικά της εποχής και τους έδωσε το ύφος που ήθελε ώστε να ταιριάζουν µε 

το σκεπτικό που είχε για τα έργα του. Εξαιρετικός συνθέτης θεωρήθηκε και ο 

Guillaume Du Fay, ο οποίος λόγω των πολλών χρόνων που έζησε στη Γαλλία και 

στην Ιταλία, κατάφερε να γνωρίσει τα χαρακτηριστικά των διαφορετικών αυτών 

χωρών και συνεπώς, να τα χρησιµοποιήσει στις µουσικές του συνθέσεις. Σύνθεσε 

µάλιστα, ένα από τα σπουδαιότερα µοτέτα όλων των εποχών στην Ιταλία, το Nuper 

Rosarum Flores. Ο Josquin de Prez είναι και αυτός µία από τις πιο σηµαντικές 

µουσικές προσωπικότητες εκείνων των χρόνων αλλά και της σηµερινής εποχής 

ακόµα.  Ο ίδιος µε την µουσική του, είναι αυτός που έδωσε ιδιαίτερο ρόλο στην 

τεχνική της µίµησης, γεγονός που τον έκανε διάσηµο µέχρι και σήµερα. Τέλος, ο 

John Dunstable είναι ένας εξαιρετικός συνθέτης της Αναγέννησης, αλλά ταυτόχρονα 

είναι και ένας πολύ καλός µαθηµατικός και αστρονόµος, γεγονός στο οποίο 

αποδίδεται η δυνατότητά του να δηµιουργεί περίπλοκες και εντυπωσιακές µουσικές 

ιδέες. Χαρακτηριστικό παράδειγµα είναι το έργο του Quam Pulchra es. Ο ίδιος, 

κατάφερε να χρησιµοποιήσει τις καινοτοµίες της Πρώιµης Αναγέννησης µε µια νέα 

δηµιουργικότητα, γεγονός που στην πορεία του έδωσε την ευκαιρία να χαρακτηριστεί 

ως ένας από τους πιο ευφυής συνθέτες της εποχής.  

Είναι γεγονός, ότι το µοτέτο κατείχε µία ισχυρή θέση ανάµεσα στα µουσικά 

είδη των δύο αυτών αιώνων, λόγω της µεγάλης εξέλιξης που σηµειώθηκε, αλλά και 

των διάφορων ειδών που αναπτύχθηκαν. Μέσα από αυτή την εργασία µπορεί κάποιος 

να αντιληφθεί τα χαρακτηριστικά του και τον τρόπο που εξελίχθηκαν, µέσα από την 

ανάλυση έργων σπουδαίων συνθετών που ασχολήθηκαν µε τα τρία είδη µοτέτων. 
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