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Πρόλογος

Στην εργασία αυτή, χρησιμοποιήθηκε Διαδικτυακή πρόσβαση για τη συλλογή των πληροφοριών. Μέσα από το πρόγραμμα πλοηγήσεως Internet Explorer επιλέγονταν τα επιθυμητά στοιχεία και αντιγράφονταν με την διαδικασία Copy – Paste στο έγγραφο αυτό, μέσα στον επεξεργαστή κειμένου Word.

Οι κεντρικές Διαδικτυακές αναφορές είναι οι εξής:

· Γενικά περί Μουσικής και Ιστορίας της
http://www.stratari.gr/daskalos/m/music/theory.html
· Η Ηλεκτρονική Μουσική
http://www.in.gr/musiccd/ixos/default.htm
· Αφιέρωμα στο Oxygen του Jean Michel Jarre
http://www.in.gr/musiccd/cd_ref/modern/oxygene1.htm
· 120 χρόνια Ηλεκτρονικής Μουσικής
http://www.obsolete.com
Φυσικά, χρησιμοποιήθηκαν πολλές σελίδες ως συνδέσεις στις παραπάνω δικτυακές σελίδες.
Επίσης, υπάρχει συνημμένος ολόκληρος ο δικτυακός τόπος www.obsolete.com, ένα πλήρες, εξαιρετικό αφιέρωμα στα 120 χρόνια της ηλεκτρονικής μουσικής. Για την αποθήκευσή του χρησιμοποιήθηκε το πρόγραμμα Teleport Pro 1.29.
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Ήχοι - Μουσική και ιστορίας της

http://www.stratari.gr/daskalos/m/music/theory.html
Ήχος
Αν την ώρα που διαβάζεις αυτές τις γραμμές. πεις ότι δεν ακούς τίποτε, τότε σίγουρα κάνεις λάθος! Κι αυτό γιατί ο κόσμος γύρω μας, δεν ησυχάζει ποτέ. Κάποιος ήχος θ' ακούγεται κάθε στιγμή. Ένα φύσημα του αέρα, ένα αυτοκίνητο που κινείται ή ακόμα κι η καρδιά σου !

Τι είναι όμως ήχος; Η Επιστήμη της Φυσικής μας λέει πως είναι το αποτέλεσμα του τρεμουλιάσματος του αέρα (ταλάντωση). Εμείς θα συμφωνήσουμε, αλλά θα λέμε ήχο το κάθε τι που καταλαβαίνουμε με τα αυτιά μας.

Τα αυτιά μας, όμως, ακούν πάρα πολλά πράγματα. Πώς ξεχωρίζουμε το ένα από το άλλο; Αρκετά εύκολα -θα μου πείτε- αφού διαφέρουν. Αλλά ποια είναι τα χαρακτηριστικά των ήχων που μας βοηθούν να τους διακρίνουμε; Ας τα δούμε ένα-ένα:

Τα χαρακτηριστικά του Ήχου
1. Πρώτ' απ' όλα είναι η ένταση του ήχου. Το πόσο, δηλαδή, δυνατά ακούγεται κάτι στ' αυτιά μας.
Μεγάλη (δυνατή) ένταση έχει ο ήχος του αεροπλάνου, ενώ μικρή (χαμηλή) ένταση έχει ο ψίθυρός μας όταν μιλάμε σιγά.
Όσο απομακρυνόμαστε από το αντικείμενο που βγάζει τον ήχο, η ένταση μικραίνει, ενώ όσο πλησιάζουμε μεγαλώνει.
2. Μετά είναι η οξύτητα του ήχου, που δηλώνει το ύψος του. Αν ένας ήχος είναι ψηλός, λέμε πως έχει μεγάλη οξύτητα και αν είναι χαμηλός μικρή οξύτητα.
Μεγάλη οξύτητα έχουν ο ήχος της σφυρίχτρας, της κόρνας του αυτοκινήτου, το σπάσιμο του γυαλιού. Μικρή οξύτητα, έχουν ο ήχος της φωνής ενός μεγάλου ανθρώπου, της μηχανής του αυτοκινήτου, του τύμπανου.
3. Και τέλος η χροιά του ήχου ή ηχόχρωμα.
Το ηχόχρωμα διαφέρει σε ήχους που προέρχονται από διαφορετικές ηχητικές πηγές. Έτσι, για παράδειγμα, ξεχωρίζουμε τον ήχο του τύμπανου από τον ήχο της σφυρίχτρας.
Μουσική
Τι είναι, όμως, η Μουσική;
Μουσική είναι τα ακαταλαβίστικα λόγια των μικρών παιδιών. Είναι ο τρόπος που μιλάμε όταν νοιώθουμε χαρά ή λύπη. Είναι αυτό που μας κάνει να γελάμε, να χορεύουμε, να αγαπάμε τους γύρω μας. Είναι διάφοροι ήχοι, βαλμένοι σε τέτοια σειρά που να ακούγονται όμορφα και να εκφράζουν το τι αισθανόμαστε: Εύθυμη μουσική για τη χαρά, λυπημένη μουσική για τη θλίψη.

Η μουσική -σαν τραγούδι-, ξεκίνησε μαζί με την ανθρώπινη ομιλία και ίσως και πιο μπροστά απ' αυτή. Με το πέρασμα των χρόνων, βρέθηκαν ή φτιάχτηκαν διάφορα αντικείμενα που με τους ήχους που έβγαζαν, συνόδευαν τη φωνή στο τραγούδι της. Αυτά ήταν τα πρώτα μουσικά όργανα -συνήθως κρουστά- που γνώρισαν μαζί με τη μουσική μεγάλες αλλαγές μέσα στους αιώνες.

Η Μουσική και τα Συναισθήματα
Τα χρόνια περνάνε, οι άνθρωποι αλλάζουν, το ύφος της μουσικής που προτιμά ο κόσμος, αλλάζει κι αυτό. Τα συναισθήματα, όμως, που προκαλούν στη ψυχή μας ένα τραγούδι ή το άκουσμα μιας μελωδίας, λίγο διαφέρουν από άνθρωπο σε άνθρωπο.

Οι επιστήμονες έψαξαν και βρήκαν ότι οι πολύ ψηλοί ήχοι αναστατώνουν τον άνθρωπο, ενώ οι πολύ χαμηλοί, του φέρνουν το αίσθημα του δέους. Αργοί και μακρόσυρτοι χαμηλοί ήχοι, φέρνουν λύπη και μελαγχολία (μοιρολόγια). Σειρά ήχων που ξεκινούν από χαμηλά για να ανέβουν γρήγορα ψηλά, προκαλούν ταραχή ενώ το αντίθετο φέρνει χαλάρωση. Σωστά τακτοποιημένοι ήχοι (μελωδίες), φέρνουν ευχαρίστηση ενώ τυχαίοι ήχοι (παραφωνίες), δημιουργούν δυσαρέσκεια.

Ιστορία της Μουσικής
Τα πρώτα χρόνια
Όπως είπαμε και στο προηγούμενο κεφάλαιο, η ιστορία της μουσικής, είναι παράλληλη με την ιστορία του ανθρώπου πάνω στη γη. Οι πρωτόγονοι άνθρωποι, πριν ακόμα δημιουργήσουν τη δική τους γλώσσα συνεννόησης, άκουσαν τους ήχους της φύσης και των διαφόρων ζώων και τους αντέγραψαν. Ακόμη και σήμερα, πολλές υποανάπτυκτες φυλές χρησιμοποιούν μιμήσεις φωνών ζώων και κρωξιμάτων πουλιών, για να δώσουν κάποιο κρυφό μήνυμα ή για να επικοινωνήσουν μεταξύ τους από απόσταση.
Όταν γεννήθηκε η ομιλία, γεννήθηκε και η ανάγκη για πιο περίπλοκους τρόπους έκφρασης. Οι φωνές και τα κρωξίματα ντύθηκαν με λέξεις, οι τυχαίες φωνές έγιναν μελωδικές φράσεις και τα ρυθμικά χτυπήματα των χεριών, έδωσαν τη θέση τους σε ρυθμούς τυμπάνων και αυλών. Κούφιοι κορμοί δένδρων ντυμένοι με δέρματα, καλάμια, διπλωμένα φύλλα δένδρων, χορδές φτιαγμένες από έντερα ζώων, έγιναν τα πρώτα μουσικά όργανα του ανθρώπου και ταίριασαν με τη φωνή του στο τραγούδι της ψυχής του.
Η Αρχαιότητα
Καθώς τα χρόνια περνούν, οι άνθρωποι φτιάχνουν κοινωνικές ομάδες, ζουν σε συνοικισμούς, χωριά, πόλεις. Εμφανίζονται τα επαγγέλματα, πολλοί πλουτίζουν, ο κόσμος χωρίζεται σε κοινωνικές και επαγγελματικές τάξεις.
Στα 5.ΟΟΟ π.χ. στην Αίγυπτο, οι δούλοι χτίζοντας μνημεία και πυραμίδες, τραγουδούν όλοι μαζί για να ξεχνούν τα βάσανά τους και να συντονίζονται στη δουλειά. Στο μεταξύ, στο παλάτι και στους ναούς, ιερείς, μουσικοί και χορευτές, με άρπες, λύρες και σάλπιγγες, υμνούν τους πολλούς θεούς τους και τους θεούς-Φαραώ.

Τρεις χιλιετίες αργότερα, στα 2.ΟΟΟ π.χ. στην Ασσυρία, οι Βαβυλώνιοι πλουτίζουν τη μουσική των ιερών τελετών τους με πιο περίπλοκα όργανα που φτιάχνουν έναν επίσημο και πένθιμο ήχο. Για πρώτη φορά στην ιστορία -όπως πιστεύουν οι ειδικοί-, χρησιμοποιείται κάποιος κώδικας γραφής της μουσικής. Παρ' όλ' αυτά, δείγματα μουσικών κειμένων δεν έχουν βρεθεί ακόμη. Χίλια χρόνια μετά, ο Δαυίδ, βασιλιάς του Ισραήλ, συνθέτης και ποιητής και ο ίδιος, στήνει μεγαλειώδεις τελετές με εκατοντάδες αρπιστές, λυράρηδες, κυμβαλιστές και σαλπιγκτές που συνοδεύουν χορωδίες 3ΟΟ ατόμων ψέλνοντας ύμνους στο Θεό. Αργότερα, τους λόγους των προφητών, θα συνοδέψουν κιθάρες και τύμπανα.

Την ίδια εποχή στην Ελλάδα, η μουσική έχει δικό της θεό, τον Απόλλωνα και θεωρείται αγώνισμα σε αγώνες όπως τα Πύθια.
Οι στρατιώτες τραγουδούν τους παιάνες της ομάδας τους περπατώντας για τη μάχη και ποιητικά αριστουργήματα όπως η Ιλιάδα και η Οδύσσεια παραδίνονταν από τη μια γενιά στην άλλη τραγουδιστά, από μουσικούς επαγγελματίες, τους Αοιδούς.

Η σειρά των Ρωμαίων να γίνουν κοσμοκράτορες, έρχεται στα 2ΟΟ π.χ. Η δική τους μουσική, θριαμβευτική και επική, εικονογραφεί τις νικητήριες γιορτές και τα θεατρικά τους. Μεγάλοι μουσικοί διαγωνισμοί με πλούσια έπαθλα, παροτρύνουν τον κόσμο ν' ασχοληθεί με το τραγούδι.
Ο Μεσαίωνας
Ακολουθεί η πτώση των Ρωμαίων εξ' αιτίας ανατολικών επιδρομέων και σαν επακόλουθο, πολλές πολιτιστικές ανακατατάξεις συμβαίνουν στον Ευρωπαϊκό χώρο ως το 800 μ.Χ. περίπου, που ο Καρλομάγνος φέρνει την ειρήνη.

Η Καθολική Εκκλησία παντοδύναμη, επιβάλλει το Γρηγοριανό μέλος (μουσική του Πάπα Γρηγόριου). Τα τραγούδια αυτά, καταγράφονται από καλόγερους και προορίζονται μόνο για φωνή.

Αυτά μέχρι την εισβολή των Αράβων, που φέρνουν μαζί με τις συνήθειες τους, τον πολιτισμό και τη μουσική τους. Μετά απ' αυτούς, τα πράγματα γίνονται πιο σύνθετα. Εμφανίζεται η Πολυφωνία που συνδυάζει πολλές μελωδίες σε ενιαία χορωδία. Αν και τα όργανα απαγορεύονται από τους ιερείς. η μουσική είναι όμορφη, αρμονική και σύνθετη.

Με την έναρξη των Σταυροφοριών για την "απελευθέρωση" των Αγίων Τόπων, οι μουσικοί βρίσκουν καινούριους τρόπους έκφρασης. Ακολουθούν τα στρατεύματα και κάνουν τα κατορθώματα των πολεμιστών τραγούδια. Έτσι γεννιούνται οι πρώτοι επαγγελματίες συνθέτες, μια και πολλοί απ' αυτούς, πληρώνονταν για κατά παραγγελία τραγούδια. Η προτίμηση του κόσμου αποκλείει οτιδήποτε άλλο εκτός από τα θρησκευτικά, τα ηρωικά και τα τραγούδια της εργασίας.

Κι αυτοί οι πόλεμοι, όμως, κάποτε τελειώνουν. Οι Σταυροφόροι γυρίζουν στα σπίτια και τις οικογένειές τους και η εποχή της ευημερίας της Ευρώπης αρχίζει. Οι Μενεστρέλοι και οι Τροβαδούροι, περιπλανώμενοι μουσικοί της εποχής, όπως και οι πρόγονοί τους οι Αοιδοί, γυρνούν από κάστρο σε κάστρο και από χωριό σε χωριό, εξιστορώντας τραγουδιστά, ερωτικά και πολεμικά κατορθώματα.
Η Αναγέννηση
Καθώς οι συνθήκες της ζωής καλυτερεύουν, έρχεται η Αναγέννηση και της πνευματικής ζωής. Αρχίζουν ν' ακούγονται και ερωτικά τραγούδια που υμνούν τη ζωή, την αγάπη και τη φύση.

Και φτάνουμε στο 1455. Σημαντική χρονιά. Ο Γουτεμβέργιος, εφευρίσκει την τυπογραφία και τυπώνει το πρώτο βιβλίο στον κόσμο, τη Βίβλο, ξεκινώντας την εποχή της γρήγορης διάδοσης της γνώσης.

Παράλληλα με τα θρησκευτικά και λαϊκά βιβλία, τυπώνονται για πρώτη φορά αποσπάσματα μουσικών έργων και τραγούδια. Έτσι, κάθε μουσικός έχει τη δυνατότητα να παίξει ή να τραγουδήσει μουσικές από μακρινούς τόπους που διαφορετικά δε θα μπορούσε ποτέ ν' ακούσει.

Οι βασιλιάδες, μαζεύουν σύμφωνα με τη μόδα της εποχής στα παλάτια τους, κάθε είδους καλλιτέχνες και φυσικά μουσικούς, κάνοντας έτσι επίδειξη του γούστου τους στους υπόλοιπους ευγενείς. Μ' αυτήν την ευκαιρία, όμως, μουσικοί, ζωγράφοι, γλύπτες και ποιητές, εξασφαλίζοντας τ' αναγκαία για τη ζωή τους, αφοσιώνονται στην τέχνη τους μεγαλουργώντας.
Τα νεώτερα χρόνια
Κι εκεί που όλα ήταν ήρεμα, γίνεται το μεγάλο βήμα: Τα μουσικά όργανα περνούν μπροστά. Ενώ έως τώρα απλά συνόδευαν τους χορευτές και τους τραγουδιστές, γύρω στα 16ΟΟ γράφονται οι πρώτες νότες αποκλειστικά για μουσικά όργανα. Η οργανική μουσική γεννιέται και μαζί της τα κοντσέρτα (οι συναυλίες).
Στα επόμενα χρόνια, τα μελοποιημένα ποιήματα δίνουν τη θέση τους στα λυρικά δράματα της όπερας. Πρώτη όπερα της ιστορίας ο Ορφέας που πρωτοπαρουσιάζεται στο κοινό το 16Ο7.

Και η ιστορία της μουσικής συνεχίζει να γράφεται διότι η μουσική δε σταματάει να εξελίσσεται και να μας συναρπάζει. Γνωρίζουμε ήδη πολλά λαμπρά ονόματα και μέσα από τα έργα τους βλέπουμε πως από τους τροβαδούρους φτάσαμε στην ηλεκτρική και ηλεκτρονική μουσική του σήμερα.
Ηλεκτρονική Μουσική
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 in.gr: Μουσική σε CD: Αφιέρωμα: Ήχος, Θέαμα και Τεχνολογία

http://www.in.gr/musiccd/ixos/default.htm
Οι ενότητες είναι: Εισαγωγή, Η αρχή, Η κορύφωση, Sound installations, Interactive sound installations

Εισαγωγή
Η έννοια του υπερθεάματος στο αρχαίο ελληνικό δράμα, μπολιασμένη με τα τεχνολογικά επιτεύγματα του σύγχρονου ανθρώπου, αναγεννήθηκε ακόμα μία φορά με τη μορφή της "ηλεκτρονικής συναυλίας" του 20ού αιώνα.
Μουσική, χορός, σκηνικά, κοστούμια, μάσκες, ρόλοι, πλοκή, φως... Λέξεις που αφορούν σε κάθε είδους ψυχαγωγικά ηχοθεάματα, παντού και πάντοτε. Γυρνώντας πίσω στις σελίδες της ιστορίας και παρατηρώντας με προσοχή τον τρόπο διασκέδασης του ανθρώπου σε όλα τα μήκη και πλάτη της Γης, θα δούμε ανάγλυφη την προσπάθειά του να συζεύξει τις διάφορες μορφές τέχνης και να δημιουργήσει ένα πιο ολοκληρωμένο και δυναμικό είδος ψυχαγωγίας. Αυτή η συνδυαστική λογική και πρακτική στο χώρο των τεχνών ξεκινά από το ιαπωνικό θέατρο, τους τελετουργικούς χορούς-αναπαραστάσεις των Ινδών ή τις θρησκευτικές τελετές των ιθαγενών της Αφρικής και της Αμερικής και φτάνει μέχρι την πρόσφατη ευρωπαϊκή όπερα και το σύγχρονο κινηματογράφο. Η πιο παλιά, ολοκληρωμένη και σαφώς επιτυχημένη μορφή τέχνης, η οποία αποτελεί τη μέγιστη έκφραση αυτής της τάσης, είναι το αρχαίο ελληνικό δράμα. Η τραγωδία και η κωμωδία που αναδύθηκαν μέσα από το διθύραμβο, το αφιερωμένο στο Διόνυσο τραγούδι, ήταν συνδυασμός της μουσικής, του χορού, της υποκριτικής αλλά και της τότε υπάρχουσας τεχνολογίας και τεχνογνωσίας σε ένα ενιαίο ηχοθέαμα υψηλής ποιότητας και αισθητικής. Στους αιώνες που ακολούθησαν, το αρχαίο δράμα αποτέλεσε πρότυποσυνειδητό ή ασυνείδητο για τη δημιουργία και την εξέλιξη διαφόρων τύπων ψυχαγωγίας, άλλων περισσότερο και άλλων λιγότερο επιτυχημένων. Η ιδέα του υπερθεάματος στο αρχαίο ελληνικό δράμα αναγεννήθηκε ακόμη μία φορά κατά τη διάρκεια του εικοστού αιώνα, στο χώρο της ηλεκτρονικής μουσικής.

Από τότε που ο Θαδδαίος Καχίλ, το 1897, κατοχύρωσε την πατέντα του δυναμόφωνου, του πρώτου ηλεκτρικού μουσικού οργάνου στην παγκόσμια ιστορία, μέχρι τις φαντασμαγορικές εορταστικές εκδηλώσεις για την αλλαγή της χιλιετηρίδας πριν από μερικούς μήνες, η ηλεκτρονική μουσική απέκτησε υπόσταση, ανδρώθηκε, διαφοροποιή[image: image1.png]


θηκε και εξελίχθηκε με απρόβλεπτους τρόπους και ταχύτατο ρυθμό. Παρασυρόμενη από την εξέλιξη της τεχνολογίας, πότε υποστηριζόμενη και πότε εξαρτημένη από αυτήν, κατάφερε να κυριαρχήσει και να παραμερίσει κατά ένα μεγάλο ποσοστό τις παραδοσιακές μορφές της μουσικής τέχνης και τα "παλιά καλά ακουστικά όργανα". Τόσο η πιο δυσπρόσιτη "σοβαρή" ηλεκτρονική μουσική (αν και ο όρος "σοβαρή" δεν είναι δόκιμος) όσο και, κυρίως, η ηλεκτρονική μουσική στις πιο δημοφιλείς μορφές της ροκ και της ποπ με όλα τους τα παρακλάδια και τις μεταλλάξεις ξεπρόβαλαν δειλά και τα πρώτα τους βήματα δεν ήταν παρά πειράματα μεταξύ μουσικής και τεχνολογίας. Όμως ορθοπόδησαν γρήγορα και με τη βοήθεια των μέσων μαζικής ενημέρωσης απέκτησαν εκατομμύρια φανατικούς υποστηρικτές. Οι πιο εντυπωσιακές αλλαγές στους δύο αυτούς χώρους της ηλεκτρονικής μουσικής πραγματοποιήθηκαν στις ζωντανές συναυλίες, που κάλλιστα πια μπορούμε να τις αναφέρουμε με τον όρο "ηχοθεάματα".
Η αρχή
thereminΑς δούμε όμως τις εξελίξεις με τη σειρά. Φανταστείτε το δυναμόφωνο, μια τεράστια κατασκευή διακοσίων τόνων με ένα σωρό περίεργα εξαρτήματα πάνω της, όπως διακόπτες, χωνιά, τηλεφωνικούς δέκτες της εποχής του 1900, συνδεδεμένα με ένα πολυφωνικό κλαβιέ, να φιγουράρει ως το μοναδικό όργανο μιας μοναδικής πρώτης επίσημης συναυλίας ηλεκτρονικής μουσικής το 1906 στη Νέα Υόρκη! Ήχος και θέαμα, όνομα και πράγμα. Από τότε, η τεχνολογία άρχισε να εξελίσσεται, οι διαστάσεις να μικραίνουν, τα ηλεκτρικά όργανα και οι πειραματισμοί να πολλαπλασιάζονται και η ποιότητα να βελτιώνεται. Οι σκληροπυρηνικοί καλλιτέχνες του είδους υποστήριξαν τα καινούρια ηλεκτρονικά όργανα, όπως το  (1924), το Ondes Martenot (1928), τον παππού του συνθετητή (synthesizer) Givelet (1929), το Hammond Organ (1935), ενώ, κυρίως με την εμφάνιση των διαφόρων μέσων εγγραφής, άρχισαν να γράφουν μουσική για μαγνητοταινία (tape music). Ο όρος "tape music" χρησιμοποιείται για να υποδηλώσει ότι η σύνθεση είναι εξ ολοκλήρου φτιαγμένη σε studio και η τελική μορφή της καταγραμμένη σε κάποιο μέσο εγγραφής, από όπου αναπαράγεται κατά τη διάρκεια της συναυλίας, ενώ μεταξύ του συνθέτη και του μουσικού αποτελέσματος δεν παρεμβάλλεται κάποιος εκτελεστής. Στη μουσική αυτή πρωταγωνιστούν επεξεργασμένοι ήχοι που προκύπτουν από ηχογραφήσεις ηχητικών πηγών κάθε είδους, όπως ήχοι της φύσης και της πόλης, ακουστικά όργανα, διάφορα ετερόκλιτα αντικείμενα και μηχανές ή και καθαρά ηλεκτρονικοί ήχοι κατασκευασμένοι στα studio. Όσο δύσκολη ήταν η επεξεργασία όλου αυτού του υλικού με τα πενιχρά τεχνικά μέσα που διέθεταν οι συνθέτες τα πρώτα χρόνια της ηλεκτρονικής μουσικής, άλλο τόσο δύσκολη ήταν και η παρουσίαση αυτής της δουλειάς με μορφή συναυλίας.

Οι πρώτες ηλεκτρονικές συναυλίες
Υπήρχαν ελάχιστοι διαθέσιμοι συναυλιακοί χώροι, στους οποίους οι συνθέτες μαζί με τους τεχνικούς χρειάζονταν πολλές φορές μέρες ολόκληρες για να στήσουν πολύπλοκα μηχανήματα και να τα κάνουν να δουλέψουν σωστά. Τα περισσότερα από αυτά ήταν ιδιοκατασκευές και εφευρέσεις που, αν και προέκυπταν από την ανάγκη του δημιουργού για την πραγματοποίηση μιας συγκεκριμένης λειτουργίας, την ίδια στιγμή έθεταν τις βάσεις, τόσο τις θεωρητικές όσο και τις πρακτικές, για την επεξεργασία, την αναπαραγωγή και τη διανομή στο χώρο (diffusion) του ήχου, βάσεις που ισχύουν μέχρι τις μέρες μας. Αυτοί οι περίεργοι τεχνοκράτες συνθέτες μαζί με τους αφανείς ήρωες μηχανικούς τους υπήρξαν πρωτοπόροι και έδωσαν τα φώτα τους σε ό,τι αφορά την ηχογράφηση και την αναπαραγωγή κάθε είδους μουσικής. Στη σκηνή μιας συναυλίας "σοβαρής" ηλεκτρονικής μουσικής είναι δυνατόν να υπάρχει από το "τίποτα" μέχρι το πιο περίεργο κατασκεύασμα που μπορεί να φανταστεί ο ακροατής. Αν πρόκειται για μουσική για μαγνητοταινία (tape music), συνήθως η σκηνή είναι άδεια, στην πραγματικότητα δεν υφίσταται. Ένα μηχάνημα αναπαραγωγής, ηχεία στο χώρο και ένα σύστημα για τον έλεγχο και την διανομή (diffusion) του ήχου αποτελούν τον απαιτούμενο εξοπλισμό. Από την απλούστερη μορφή συναυλίας της μουσικής για ταινία μέχρι τις εγκαταστάσεις πολυμέσων και τις αμφίδρομες (interactive) εφαρμογές στις οποίες επιδίδεται η σύγχρονη computer music (παραγωγή ηλεκτρονικής μουσικής με τη βοήθεια υπολογιστών), υπάρχει ένα απροσδιόριστο πλήθος παρουσιάσεων, εφευρέσεων και συνεργασιών με άλλα είδη τέχνης, καθώς και εντυπωσιακών συναυλιών, πλήθος ίσως τόσο μεγάλο όσο ο αριθμός των καλλιτεχνών που έχουν ασχοληθεί ποτέ με τη μουσική αυτή.

Δημοφιλής ηλεκτρονική μουσική
Η σχέση τώρα της ηλεκτρονικής μουσικής με τα δημοφιλέστερα είδη της (ποπ, ροκ κ.ά.) είναι διαλεκτική και δημιουργική. Αρχικά δεν υπήρχε διαφοροποίηση μεταξύ των ειδών. Όλα ήταν ένα πείραμα, μια πρόκληση και ένα στοίχημα που τελικά κερδήθηκε με σκληρή δουλειά και συνεργασία συνθετών και τεχνικών τόσο της Ευρώπης όσο και της Αμερικής. Η διαφοροποίηση των δύο αυτών εκφάνσεων της ηλεκτρονικής μουσικής συντελέστηκε μετά το 1930, σε δύο βασικά επίπεδα: στο μουσικό υλικό και στα μέσα παραγωγής του. Ενώ οι οπαδοί της "σοβαρής" ηλεκτρονικής μουσικής ξέφυγαν από το τονικό μουσικό σύστημα και παρέμειναν πιστοί στην αρχική ιδέα της ηχογράφησης και της χρήσης κάθε υπάρχοντος ήχου, ακόμα και θορύβου, ως πρώτης ύλης στις συνθέσεις τους, μαζί με τους αμιγώς ηλεκτρονικούς ήχους, οι δεύτεροι βασίστηκαν στη δυτική συγκερασμένη μουσική, την οποία όμως εμπλούτισαν με τη νοοτροπία αλλά και με πρακτικά στοιχεία της "σοβαρής" ηλεκτρονικής μουσικής. Οι "δημοφιλείς" εξάλλου χρησιμοποίησαν ηλεκτρονικά μουσικά όργανα, παραλλαγές των φυσικών οργάνων, όπως η κιθάρα και το πιάνο, και σιγά-σιγά έφτιαξαν σταθερά μουσικά σχήματα αποτελούμενα από συγκεκριμένα όργανα. Βέβαια, όπως εύκολα φαντάζεται κανείς, σαφή όρια για το πού τελειώνει το ένα είδος ηλεκτρονικής μουσικής και πού αρχίζει το άλλο, τόσο καλλιτεχνικά όσο και τεχνικά, δεν υπάρχουν. Μουσικές ιδέες, τρόποι επεξεργασίας του μουσικού υλικού, όργανα και μηχανήματα αλλάζουν ανά πάσα στιγμή στρατόπεδα και διαμορφώνονται ανάλογα. Τις εντυπώσεις βέβαια και την οικονομική ενίσχυση τόσο του κοινού όσο και των εταιρειών κερδίζει η ομάδα των "δημοφιλών", εξ ου και το όνομα. Η καινούρια "ηλεκτρική" προσέγγιση του γνώριμου αρμονικού τοπίου της συγκερασμένης μουσικής ενθουσιάζει τις μεταπολεμικές γενιές, που βρίσκουν σε αυτήν τη "δική τους" μουσική. Η μουσική αυτή και οι δημιουργοί της γίνονται για τους νέους σύμβολα του καινούριου κόσμου της μηχανής, της πληροφόρησης, της έντασης και του πάθους, της αμφισβήτησης, της επανάστασης και τελικά της απελευθέρωσης. Υπάρχει μια σχεδόν(;) λατρευτική σχέση ανάμεσα στο κοινό και τους καλλιτέχνες του είδους, της οποίας η κορυφαία εκδήλωση είναι οι ζωντανές συναυλίες.
Η κορύφωση
Όταν ο Elvis Presley εμφανίστηκε στις πρώτες συναυλίες του με τα λαμπερά κοστούμια και τις προκλητικές για την εποχή χορευτικές κινήσεις, δεν μπορούσε να φανταστεί τι θα επακολουθούσε τα επόμενα χρόνια στο χώρο της ροκ μουσικής σκηνής. Από τότε ένα ένα τα συγκροτήματα άρχισαν να ξεπετάγονται και να εισάγουν ολοένα και περισσότερα θεατρικά στοιχεία στις ζωντανές εμφανίσεις τους. Τα κοστούμια, το μακιγιάζ και το φωτισμό ακολούθησαν μικρά δρώμενα επί σκηνής, βιντεοπροβολές, χορευτικά νούμερα μέχρι και σκηνές καταστροφής, όπως αυτή που ο Jimmie Hendrix καίει την κιθάρα του κατά τη διάρκεια της συναυλίας. Οι εμφανίσεις των συγκροτημάτων μετατρέπονται σε υπερθεάματα και η εικόνα ενισχύει τον ήχο και το πάθος του κόσμου, ο οποίος συσσωρεύεται κατά χιλιάδες για να αποθεώσει τους αγαπημένους του καλλιτέχνες.
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Γράφονται δίσκοι και πραγματοποιούνται συναυλίες βασισμένες σε κανονικά σενάρια που απαιτούν ειδικά ηχητικά και οπτικά εφέ, σκηνικά, αναπαραστάσεις και τεράστια υλικοτεχνική υποδομή, όπως το "Tommy" των Who, το "Zoo TV" των U2, με αποκορύφωμα το αειθαλές "The Wall" των Pink Floyd.
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Την ίδια περίοδο ένας άλλος δημιουργός καθαρά ηλεκτρονικής μουσικής, ο Γάλλος Jean-Michel Jarre, με πρώτο το κλασικό "Oxygene" αλλά και με πλήθος άλλων έργων, "λούζει" στην κυριολεξία μεγάλες πόλεις του πλανήτη με ήχο, φως, λάμψεις από εκτυφλωτικά λέιζερ και γιγαντιαίες προβολές sky art. Εκατομμύρια άνθρωποι συρρέουν για να απολαύσουν φαντασμαγορικές παραστάσεις, βασισμένες σε μεθόδους και μέσα πραγματικά τεχνολογίας αιχμής.
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Από την άλλη μεριά, η ποπ μουσική και οι μετεξελίξεις της ακολούθησαν και αυτές το μοντέλο του συναυλιακού υπερθεάματος με αρκετές όμως διαφοροποιήσεις. Η ποπ παρέμεινε πιο πιστή σε κλασικότερες μορφές συναυλίας, εμπλουτισμένης κυρίως με χορευτικά νούμερα, ειδικούς φωτισμούς και εντυπωσιακά κοστούμια. Ένα εκκεντρικό συγκρότημα που επηρέασε και αποτέλεσε έμπνευση για τη δημιουργία ρευμάτων όπως η hip hop και η techno ήταν οι Kraftwerk. Γερμανοί μουσικοί, εκτελεστές ακουστικών οργάνων, ήλθαν σε επαφή με την ηλεκτρονική μουσική και, παρασυρόμενοι από τις δυνατότητές της, δημιούργησαν ένα πολύ ιδιαίτερο μουσικό άκουσμα με έμφαση στη σύγχρονη βιομηχανική εποχή, πολύ ρεαλιστικό και απομονωμένο από συναισθήματα. Στις συναυλίες τους υποστήριζαν την "industrial folk music", όπως την ονόμαζαν, με τη χρήση ανδρείκελων-ρομπότ και με μια "συντηρητική" κοστουμαρισμένη εμφάνιση.
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Το παρόν
Σήμερα το σκηνικό έχει αλλάξει. Όλες αυτές οι εντυπωσιακές συναυλίες-παραστάσεις ανήκουν στο παρελθόν και θεωρούνται δεδομένες. Για να εντυπωσιαστεί ο κόσμος πια, χρειάζονται υπερπροσπάθειες και υπερπαραγωγές όπως αυτή του Peter Gabriel, δηλαδή το μεγαλόπνοο σόου "ΟVO" που παρουσιάζεται στο Millennium Dome λίγο έξω από το Λονδίνο, με θέμα την εξέλιξη του ανθρώπου και την επίδραση της τεχνολογίας στη ζωή μας. Το "ΟVO", το ηχοθέαμα που ξετυλίγεται σε ύψος 50 μέτρων από 80 ακροβάτες και είναι βασισμένο στην πολυσυλλεκτική, από άποψη πολιτιστικών επιρροών, μουσική του Gabriel, αποτελεί ευχάριστη εξαίρεση στη διάρκεια μιας μεταβατικής περιόδου, όπως εξάλλου και οι παραγωγές που είναι βασισμένες στα πολυμέσα. Στις τελευταίες συγκαταλέγεται και η φετινή δουλειά της Laurie Anderson, "Songs and stories from Moby Dick" (Τραγούδια και ιστορίες από τον Μόμπι Ντικ). Στη διάρκεια της συναυλίας, στην οποία κάθε μουσικός έχει αναλάβει ένα συγκεκριμένο ρόλο, γίνονται εκτεταμένες βιντεοπροβολές σε πολλαπλές οθόνες και χρησιμοποιείται ένα καινούριο όργανο, το "talking stick", αποκλειστικά κατασκευασμένο για αυτή την παράσταση.

Πάντως, οι προσωπικοί υπολογιστές, το Internet και η γενικότερη εξέλιξη της τεχνολογίας έχουν κάνει τον ακροατή-θεατή πιο απαιτητικό και πιο συνειδητοποιημένο, με αποτέλεσμα να μην αρκείται να παρακολουθεί, αλλά να θέλει και να συμμετάσχει ενεργά και, αν είναι δυνατόν, να συνδημιουργεί. Χωρίς ποτέ η κλασική έννοια της συναυλίας να μπει στο περιθώριο, σιγά σιγά τα πράγματα δείχνουν ότι θα μεταλλαχτούν και πιο πολύς κόσμος θα ασχολείται με τη δημιουργική πλευρά της μουσικής. Ήδη εναλλακτικές μορφές συναυλιών υπάρχουν, όπως οι "εγκαταστάσεις ήχου" (sound installations), "συναυλίες" μέσα σε εικονικά περιβάλλοντα αυτοβύθισης ή συναυλίες βασισμένες στη λογική της αλληλεπίδρασης (interactivity), οι οποίες υποστηρίζονται κυρίως από ηλεκτρονικούς υπολογιστές και συνδυάζουν τις παραδοσιακές με τις σύγχρονες μορφές τέχνης.
Sound Installations
Ο όρος "εγκατάσταση ήχου" (sound installation) αναφέρεται σε δημιουργίες που έχουν κύριο συστατικό τους μια μουσική σύνθεση, η οποία όμως προβάλλεται με την ταυτόχρονη χρήση άλ[image: image16.jpg]


λων μέσων. Βιντεοπροβολές, ζωγραφική, γλυπτά, αρχιτεκτονικά στοιχεία και διάφορα άλλα αντικείμενα μπορεί να πλαισιώνουν, να συμπληρώνουν, να αλληλεπιδρούν και να αναδεικνύουν μια μουσική σύνθεση. Η φιλοσοφία πίσω από την τέχνη της εγκατάστασης ήχου ή και γενικότερα της εγκατάστασης αφορά στην τάση του σύγχρονου δημιουργού για εξερεύνηση των σχέσεων των διαφόρων στοιχείων και μέσων μεταξύ τους, σχέσεις που ούτως ή άλλως υφίστανται στην καθημερινή μας ζωή. Στην πραγματικότητα, η εικόνα δύσκολα απομονώνεται από τον ήχο και, αν τελικά απομονωθεί, πολλές φορές η συλλογική τους σημασία αλλοιώνεται. Η τέχνη της εγκατάστασης ήχου διαπραγματεύεται τις σχέσεις του ορατού με το ακουστό στοιχείο, τονίζοντας ή αφαιρώντας τη σημασιολογική τους υπόσταση. Ιδιαίτερα στις "site specific" εγκαταστάσεις, που, όπως προδίδει το όνομά τους, σχετίζονται αποκλειστικά με ένα συγκεκριμένο χώρο, εσωτερικό ή εξωτερικό, και υπάρχουν μόνο μέσα σε αυτόν, μπορεί κανείς ευκολότερα να διακρίνει τις κοινωνικές προεκτάσεις τέτοιων δημιουργημάτων που ίσως ένας "κρυφός τους πόθος" είναι να γίνουν ένα μόνιμο κομμάτι της καθημερινότητάς μας, όπως, για παράδειγμα, ένα άγαλμα ή ένα κτίριο.
Sound Parks
Μια περίπλοκη κατηγορία εγκαταστάσεων, με ιδιαίτερες τεχνικές δυσκολίες, που απαιτεί σοβαρές μελέτες, πολλά μαθηματικά και την κατασκευή εξειδικευμένου λογισμικού για την υποστήριξή της, είναι τα ηχητικά πάρκα (Sound Parks). Πρόκειται για εγκαταστάσεις ήχου εξωτερικού χώρου, συνήθως μεγάλων διαστάσεων, που στην απλούστερη μορφή τους λειτουργούν ως ηχητικό άρωμα ή συμπλήρωμα στο χώρο, ενώ σε πιο εξεζητημένες μορφές χρησιμοποιούν ως αναπόσπαστο μέρος της μουσικής σύνθεσης τους φυσικούς ήχους του τοπίου και επιτρέπουν ακόμα και την παρεμβολή του κοινού και τη συμμετοχή του στο τελικό ηχητικό αποτέλεσμα. Τη λογική των ηχητικών πάρκων τη συναντάμε και στα ανά τον κόσμο θεματικά πάρκα διασκέδασης, όπως η Disneyland. Σε όλους αυτούς τους παιχνιδότοπους ένα μεγάλο μέρος της διασκέδασης αποτελούν η μουσική και τα ηχητικά εφέ, τα οποία γαρνίρουν, ενισχύουν και προσδίδουν αληθοφάνεια στις περιπέτειες μικρών και μεγάλων.
Υδρο-συναυλίες
Ένα άλλο είδος συναυλίας που περιλαμβάνει πολλά καλλιτεχνικά αλλά και τεχνικά-τεχνολογικά στοιχεία από αυτά που συναντάμε σε μια εγκατάσταση ήχου, είναι η συναυλία κάτω από το νερό. Ηλεκτρονικά αλλά και ακουστικά όργανα, ηχεία, μικρόφωνα, κονσόλες, σε συνδυασμό με τον πολύ ιδιαίτερο υδάτινο κόσμο και τις ιδιότητές του μαγεύουν τον ακροατή που μπορεί να παρακολουθήσει τη συναυλία στεγνός ή βρεγμένος. Στο "University of California" στο San Diego, ο Michel Redolfi συλλαμβάνει την ιδέα για τη δημιουργία υποβρύχιας μουσικής την οποία και κάνει πράξη μόλις το 1981, με το κοντσέρτο "Sonic Waters", που μεταδίδεται με sonar στα νερά του Ειρηνικού ωκεανού. Για πρώτη φορά στην ιστορία, η μουσική κυκλοφορεί υποθαλάσσια και ηχεί μέσα από τα ίδια τα σώματα των εμβυθισμένων ακροατών. Από τότε ακολουθούν πολλές παρόμοιες συναυλίες στη θάλασσα ή σε μεγάλες πισίνες, ενώ στις μεταγενέστερες δουλειές του Redolfi συμπεριλαμβάνονται υποβρύχιες εγκαταστάσεις ήχου και συναυλίες κατά παραγγελία σε διάφορα μέρη του κόσμου, όπως η Ντίσνεϊλαντ και το Σίδνεϊ. Το 1994 και το 1996 απονεμήθηκε στον Michel Redolfi το διεθνές βραβείο για μουσική με υπολογιστές (computer music) "Ars Electronica Prize". Σήμερα, υποβρύχιες συναυλίες οργανώνονται από διάφορους καλλιτέχνες και περιλαμβάνουν πολλά είδη μουσικής.
Interactive Sound Installations
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Ο έλεγχος του μουσικού κειμένου ζωντανά, με ποικίλους τρόπους, και η αλληλεπίδρασή του είτε με ειδικευμένους εκτελεστές, σαν ένα είδος αυτοσχεδιασμού, είτε ακόμα και με το κοινό-ακροατήριο είναι μια ιδέα που έχει τις ρίζες της στα πρώτα, πειραματικά χρόνια της ηλεκτρονικής μουσικής. Ο John Cage και ο David Tudor προσπάθησαν να βρουν τρόπους ελέγχου του ήχου από την κίνηση και κατέληξαν το 1965 στη δημιουργία του "Variations V", μιας μουσικοχορευτικής παράστασης που εκτός από τη μουσική των Cage, Goldstein, Lieberman, Tenney και Tudor περιλάμβανε την προβολή ταινιών και βιντεο-εικόνων των Stan VanDerBeek και Nam Jun Paik. Η ιδιαιτερότητα αυτής της δουλειάς, όμως, ήταν η τοποθέτηση στη σκηνή δώδεκα theremin με τη μορφή στύλων. Τα ειδικά αυτά ηλεκτρονικά όργανα ήταν κατασκευασμένα από τον Robert Moog, έτσι ώστε να ηχούν, όταν οι χορευτές κινούνταν ανάμεσά τους. Το τελικό μουσικό αποτέλεσμα ήταν απόρροια της αλληλεπίδρασης του ήχου των χορευτών με αυτόν των μουσικών, έπειτα από κάποια επεξεργασία σε πραγματικό χρόνο. Στα χρόνια που ακολουθούν, έγιναν πολλές προσπάθειες παρόμοιες με αυτές των Cage και Tudor και με μεγάλη επιτυχία.
Πρωτοπόρα θεωρήθηκε η σύνθεση "Music for a Solo Performer" του Alvin Lucier, κατά την οποία ο ήχος των άλφα εγκεφαλικών κυμάτων που παράγονται από το μυαλό του εκτελεστή μεταδίδεται μέσω ενισχυτών και ηχείων και ενεργοποιεί κρουστά όργανα τοποθετημένα σε διάφορα σημεία του συναυλιακού χώρου. Με την εξέλιξη της τεχνολογίας, τη δημιουργία του MIDI (Μusical Instrument Digital Interface) ενός πρωτοκόλλου επικοινωνίας μεταξύ μουσικών ηλεκτρονικών οργάνων, και τη βοήθεια των ηλεκτρονικών υπολογιστών η διαδικασία και οι τεχνικές δυσκολίες για τέτοιες απόπειρες απλοποιήθηκαν, ενώ οι προοπτικές διευρύνθηκαν. Το 1993, ο χορευτής και χορογράφος Van Raalte παρουσιάζει το Body Synth, ένα ηλεκτρονικό σύστημα που μεταφράζει τις μυϊκές συσπάσεις του χορευτή σε μουσική. Έτσι, ο εκτελεστής συνθέτει μουσική χορεύοντας. Την ίδια εποχή, ο διάσημος παραγωγός και μουσικός Todd Rundgren κυκλοφορεί ένα interactive CD ηλεκτρονικής μουσικής σε στιλ hip-hop, το "New World Order", όπου ο χρήστης μέσα από ένα φιλικό περιβάλλον μπορεί και επεμβαίνει στη σύνθεση και να δημιουργεί δικές του παραλλαγές. Ένα χρόνο αργότερα, τον Οκτώβριο του 1994, ο Rundgren ξεκινά την πρώτη παγκόσμια περιοδεία του με μουσική interactive, στην οποία το κοινό δεν είναι απλό ακροατήριο, αλλά συμμετέχει ενεργά και ρυθμίζει με τις επιλογές του ένα μέρος του τελικού αποτελέσματος.
Sound Sculptures
Εξάλλου, πολλές εγκαταστάσεις ήχου αλληλεπιδρούν με το κοινό, ενώ υπάρχουν και "ηχηρά γλυπτά" (sound sculptures) που παίζουν μουσική, όταν κάποιος τα πλησιάσει και ασχοληθεί μαζί τους. Η λειτουργία τους βασίζεται στον έλεγχο μιας βάσης ηχητικών δεδομένων από λογισμικό που ανταποκρίνεται σε σήματα του εξωτερικού περιβάλλοντος και συγκεκριμένα σε αυτά των χρηστών-ακροατών. Μερικές εγκαταστάσεις και γλυπτά επιτρέπουν στο χρήστη τον πλήρη έλεγχο του αποτελέσματος, ενώ κάποιες άλλες καλούν το κοινό να παρέμβει και να τροποποιήσει την ήδη υπάρχουσα σύνθεση του δημιουργού.

Εικονικά περιβάλλοντα αυτοβύθισης
Η πιο προχωρημένη μορφή "συναυλίας", βασισμένη στη λογική της αλληλεπίδρασης (interactivity), είναι αυτή που πραγματοποιείται μέσα σε ένα εικονικό περιβάλλον αυτοβύθισης (Immersive or Submersive Virtual Environment). Με τον όρο εικονικό περιβάλλον αυτοβύθισης εννοούμε έναν ειδικά κατασκευασμένο χώρο, μέσα στον οποίο ο χρήστης με τη βοήθεια ειδικών αισθητήρων που είναι προσαρμοσμένοι σε γάντια, γυαλιά, κράνη ή και ολόσωμες στολές, βυθίζεται σε ένα τεχνητό τρισδιάστατο περιβάλλον που συνήθως διαπραγματεύεται ένα συγκεκριμένο θέμα. Το περιβάλλον αυτό το αντιλαμβάνεται ως πραγματικό και έχει τη δυνατότητα να κινηθεί και γενικότερα να αλληλεπιδράσει μαζί του. Έχουν λοιπόν κατασκευαστεί τα πρώτα περιβάλλοντα αυτοβύθισης μέσα στα οποία το κοινό μπορεί και συνθέτει μουσική με απλές κινήσεις. Ατομικά ή ομαδικά, οι τεχνητά βυθιζόμενοι, αντιδρώντας στα αρχικά οπτικά και ακουστικά ερεθίσματα που προκαλεί το τεχνητό περιβάλλον, δημιουργούν τα δικά τους μουσικά κομμάτια, καθώς ένα υπολογιστικό σύστημα λαμβάνει, αναλύει και αντιστοιχεί σε ήχους τη συμπεριφορά τους μέσα στο συγκεκριμένο χώρο.
Jean Michel Jarre
Τα ακόλουθα στοιχεία που αναφέρονται στον Jean Michel Jarre και στο έργο του Oxygene, προέρχονται από τον δικτυακό τόπο http://www.in.gr/musiccd/cd_ref/modern/oxygene1.htm, και είναι τα εξής: Εισαγωγή, Η ηλεκτρονική μουσική, Το ηχητικό πεδίο του "Oxygene", Η προγενέστερη διαδρομή του Jarre, Η ηχογράφηση, Το έργο, Περιγραφή των ακροαμάτων, Αναλυτικά στοιχεία δίσκου, Δισκογραφία.
Εισαγωγή
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	Συνολική Διάρκεια: 39:45
Ημερομηνία Έκδοσης: Τέλη του 1976 στη Γαλλία, 20 Αυγούστου 1977 στη διεθνή αγορά
Σύνθεση, Εκτέλεση, Ηχογράφηση και Παραγωγή: Jean Michel Jarre
Ηχογράφηση: Αύγουστος έως Νοέμβριος του 1976 στο στούντιο του Jean Michel Jarre
Μείξη: Gang studio στο Παρίσι
Μηχανικοί Ήχου: Jean-Pierre Janiaud με βοηθό τον Patrick Foulon
Σχεδίαση Εξώφυλλου: Michel Granger
Εταιρεία: Disques Motors/Διανομή Polydor


Η μουσική της κάθε εποχής και της κάθε χώρας δεν αποτελεί παρά το καθρέφτισμα των ιδιαίτερων χαρακτηριστικών της. Οι κάθε λογής δραστηριότητες που λαμβάνουν χώρα στις σύγχρονες μεγαλουπόλεις προσθέτουν τη δική τους καταλυτική πινελιά στο ηχητικό πεδίο που κατακλύζει αδιάκοπα το μυαλό μας. Πρόκειται για πινελιές που κατά κανόνα δεν συνειδητοποιούμε άμεσα, αλλά μόνο αφού αναλύσουμε τα είδη της μουσικής, τους ήχους και τους ρυθμούς που μας αρέσει να ακούμε, που μας διεγείρουν ή μας ηρεμούν, και κυρίως αφού συνειδητοποιήσουμε τις αλλαγές στις μουσικές φόρμες και στα ηχοχρώματα που αναπτύσσονται στο πέρασμα των αιώνων και σε κάθε διαφορετική γωνιά του πλανήτη. Έτσι, σταδιακά η μουσική εμπλουτίζεται με νέα στοιχεία, για να είναι σε θέση να ανταποκριθεί ιδανικότερα στο νέο της ρόλο και να εκφράσει με μεγαλύτερη πληρότητα τις ανάγκες κυρίως των νέων ανθρώπων, ενώ και οι ίδιοι οι μουσικοί εξελίσσονται, ξεφεύγοντας από τα "στενά" και αυστηρά όρια που είχε θέσει η κλασική μουσική με τις σε μεγάλο βαθμό συγκεκριμένες κλίμακες, αρμονίες, φόρμες και ηχοχρώματα. Το αποτέλεσμα είναι η δημιουργία δεκάδων καινούριων στιλ και τεχνοτροπιών, που συμπληρώνουν το υπάρχον μουσικό τοπίο.
Η μουσική εξελίχτηκε από μια μορφή τέχνης και διασκέδασης σε ένα αναπόσπαστο συστατικό της καθημερινότητάς μας, με καθολική εξάπλωση και σημαίνοντα ρόλο στον ψυχισμό μας. Είναι εντυπωσιακό και συγχρόνως εξαιρετικά ενδιαφέρον το πόσο μεγάλη και καταλυτική επίδραση μπορεί να έχουν κάποια συγκεκριμένα ακούσματα στη ζωή μας. Η πραγματική αποκάλυψη έρχεται όταν οι ηχητικές μας αντένες συλλάβουν κάτι το πρωτόγνωρο, το ριζικά ως επαναστατικά διαφορετικό, που όμως καταφέρνει όχι μόνο να κινητοποιήσει το ενδιαφέρον μας, αλλά να συντονίσει μια εσωτερική μας χορδή και να απελευθερώσει κρυφές μας ανάγκες ή συναισθήματα. Πόσο μάλλον όταν αυτό καταφέρνει ταυτόχρονα να είναι ποιοτικό και ολοκληρωμένο, και όχι απλά κάποιες ενδιαφέρουσες και νέες ιδέες που όμως δεν έχουν βρει ακόμη την οριστική και πλήρη τους μορφή. Αισθάνομαι τυχερός που έχω καταφέρει μέσα από τη σχέση μου με τη μουσική να έλθω αντιμέτωπος με αρκετές τέτοιες στιγμές. Από τη φύση τους είναι λογικό ότι αυτές δεν είναι δυνατόν να είναι πολλές σε πλήθος, ούτε συχνές, αλλά είναι δίχως άλλο μαγικές, καταλυτικές και κυρίως αξιομνημόνευτες. Μία από αυτές έλαβε χώρα πριν από είκοσι περίπου χρόνια, όταν άκουσα για πρώτη φορά το "Oxygene" του Jean Michel Jarre, το δίσκο-σταθμό της ηλεκτρονικής μουσικής.
Η ηλεκτρονική μουσική
"Krautrock": η γερμανική πρωτοπορία
Δεν ήταν φυσικά γνωστή τότε η ιστορική αξία του "Oxygene", αφού ο δίσκος μόλις είχε κυκλοφορήσει, ο Jarre ήταν παντελώς άγνωστος στην Ελλάδα, [image: image18.jpg]


αλλά και γενικότερα έξω από τη Γαλλία, και η ηλεκτρονική μουσική περιβαλλόταν από ένα σκοτεινό πέπλο. Είχε φυσικά πραγματοποιήσει μέχρι τότε μερικά σημαντικά και καθοριστικά μεν βήματα, τα οποία όμως ήταν αποσπασματικά, σε ένα βαθμό άναρχα και επί της ουσίας μικρά, με αποτέλεσμα να μην είχε επιτευχθούν η μαζική διάδοσή της και η δημιουργία ενός σαφούς μουσικού κινήματος. Παρέμενε έτσι ακόμη στο περιθώριο, εκτός ίσως από τη Γερμανία, όπου είχαμε την ανάπτυξη μιας ολόκληρης σχολής με πλήθος εκπροσώπων (Krautrock), όπως μεταξύ άλλων οι Kraftwerk (οι αδιαμφισβήτητοι πατέρες του techno), οι Tangerine Dream, οι Can και οι Yellow Magic Orchestra, που ακολουθούσαν τα χνάρια του Stockhausen. Στους Kraftwerk χρωστάμε τα περισσότερα και το "Autobahn" του 1974 είναι ένα έργο-σταθμός στην εξέλιξη γενικά της μουσικής και όχι μόνο της ηλεκτρονικής. Η μουσική τους όμως πρόταση ήταν ακραία για τα δεδομένα της εποχής, ήταν αδύνατον να έχει μαζική απήχηση και αντιμετωπιζόταν περισσότερο ως μια μορφή πρωτοποριακής τέχνης για ειδικό και περιορισμένο κοινό, που όμως είχε καταλυτική επίδραση στο χώρο των μουσικών.

Από το "Krautrock" στο "Heaven and Hell"
Από την άλλη μεριά, τα υπόλοιπα συγκροτήματα της Γερμανίας, αλλά και πολλά σχήματα και καλλιτέχνες από διάφορα σημεία της Ευρώπης, όπως, για παράδειγμα, οι [image: image19.jpg]


Pink Floyd, οι Emerson, Lake & Palmer, ο Mike Oldfield, ο Brian Eno με τους Roxy Music, η Wendy Carlos, οι Yes, οι Genesis και οι Van Der Graaf Generator του Peter Hammill, πειραματίζονταν αδιάκοπα με νέες φόρμες και ηχοχρώματα. Δεν είχαν ωστόσο απαγκιστρωθεί ολοκληρωτικά από τα σχήματα της κλασικής ή της ροκ μουσικής και απλώς μπόλιαζαν τη μουσική τους με καινούριες τεχνοτροπίες. Μόνο ίσως ο Βαγγέλης Παπαθανασίου, αρχικά με τους Aphrodite's Child και στη συνέχεια μόνος του ως Vangelis, ακολούθησε έναν καθολικά διαφορετικό και συνάμα προσιτό δρόμο, επιτυγχάνοντας να δημιουργήσει το έργο που θεωρείται το πρώτο αριστούργημα της ηλεκτρονικής μουσικής με ευρεία αποδοχή, το "Heaven and Hell" που παρουσιάστηκε τον Ιανουάριο του 1976. Εικόνα από το εξώφυλλο Vangelis - Heaven and Hell.

Το ηχητικό πεδίο του "Oxygene"
Ακόμη πάντως και το "Heaven and Hell" χρησιμοποιούσε πολλά συμβατικά στοιχεία όπως οι ανθρώπινες φωνές, και οι συνθέσεις του κινούνταν αρκετά κοντά στα πλαίσια της φόρμας του τραγουδιού με τη μορφή που το γνωρίζαμε έως τότε. Επομένως, δεν είχε ουσιαστικά ανοίξει [image: image20.jpg]


ακόμη η πόρτα για κάτι ριζικά διαφορετικό και ο Jarre αντιμετώπισε μια οδύσσεια μέχρι να καταφέρει να βρει εταιρεία για τη διεθνή διανομή του "Oxygene". Η μεγάλη όμως επιτυχία που σημείωσε ο δίσκος στη Γαλλία κέντρισε το ενδιαφέρον της Polygram και έτσι το "Oxygene" άρχισε με καθυστέρηση έξι περίπου μηνών το παγκόσμιο ταξίδι του, που έμελλε να είναι αναπάντεχα επιτυχημένο. Η αποδοχή του ήταν καθολική και μαζική. Οι πωλήσεις του έχουν ξεπεράσει κατά πολύ τα δέκα εκατομμύρια, σκαρφάλωσε στο νούμερο δύο του καταλόγου επιτυχιών της Βρετανίας, ενώ η επίδρασή του στο μουσικό γίγνεσθαι ήταν καταλυτική.
Το "Oxygene" αποτέλεσε ένα σταθμό στην εξέλιξη της σύγχρονης μουσικής και σε συνδυασμό με το "Equinoxe" που ακολούθησε και κυρίως με τις μοναδικές και φαντασμαγορικές συναυλίες του, ο Jarre πέτυχε το φαινομενικά ακατόρθωτο: να απαγκιστρώσει την ηλεκτρονική μουσική από το ρόλο της μουσικής επένδυσης (soundtrack) ταινιών επιστημονικής φαντασίας ή τρόμου, καθώς και από ένα στενό και περιορισμένο κύκλο φανατικών υποστη[image: image21.jpg]


ρικτών, και να την περάσει στα χέρια όλου του κόσμου, ανεξάρτητα από τις ηλικίες και τις μουσικές τους προτιμήσεις. Στο "Oxygene" (παραφράζοντας τον Paolo Coelo) είναι σαν να συμμάχησαν όλες οι μουσικές δυνάμεις του σύμπαντος για να μπει σε τάξη το σύνολο των πρωτοποριακών ιδεών που είχαν από τις αρχές του αιώνα εκατοντάδες μουσικοί, μεταξύ των οποίων και όλοι οι προαναφερθέντες. Ήταν αδύνατον να αντισταθεί κανείς στο άκουσμά του, ειδικά εκείνη την εποχή. Κανένας δίσκος μέχρι τότε δεν είχε πετύχει να μας γεννήσει αυτήν τη χαλαρωτική διάθεση σε συνδυασμό με ένα αίσθημα μόνιμης εγρήγορσης που επιτεύχθηκε μέσω της περίεργης "φυσικότητας" του ηχητικού του πεδίου. Εδώ δεν υπήρχε ούτε ένα ακουστικό ή συμβατικό μουσικό όργανο, ούτε καν ένας φυσικός ή προηχογραφημένος ήχος. Τα πάντα ήταν ηλεκτρονικά και πέρα από τις γνωστές δομές, ωστόσο ένιωθες ασυναίσθητα ότι κάπου τα έχεις ξανακούσει. Η μουσική ήταν πρωτόγνωρη, αλλά το ηχητικό πεδίο απόλυτα γνώριμο, σαν να ακούμε το soundtrack της ίδιας της ζωής μας.
Φρέσκο μουσικό οξυγόνο
Το "Oxygene" ήταν περίεργο, πρωτότυπο, παράξενο και εξαιρετικά ιδιαίτερο, αλλά ταυτόχρονα τόσο οικείο, χαλαρωτικό και ευχάριστο. Κάτι μέσα σου σε [image: image22.jpg]


προέτρεπε να αντιδράσεις και να σταματήσεις την ακρόαση, ενώ την ίδια στιγμή το άλλο μισό του εγκεφάλού σου σε παρακαλούσε επίμονα να συνεχίσεις να ακούς. Δεν ήταν η συνηθισμένη πάλη των συναισθημάτων που δημιουργείται όταν ακούει κανείς μια μουσική που κατά την κρίση του είναι ενοχλητική, κακόφωνη ή πολύ δυνατή, όπως, για παράδειγμα, αν βάλουμε στους γονείς μας να ακούσουν thrash metal ή techno. Αντίθετα οι ανησυχίες πηγάζουν περισσότερο από ερωτήματα που έχουν να κάνουν με το κατά πόσο αυτό είναι μουσική ή κάτι άλλο ακαθόριστο, κάτι για το οποίο πρέπει να βρούμε έναν καινούριο προσδιορισμό. Τέτοιες ήταν οι απορίες που κυρίευαν τα ανυποψίαστα μυαλά μας, καθώς ταξιδεύαμε για σαράντα λεπτά πάνω από απόκρημνα παράλια, παρακολουθώντας παρέα με τους γλάρους τα κύματα να σπάνε στα βράχια και ακούγοντας τις λιτές, γλυκές μελωδίες και τους απαλούς, διακριτούς ρυθμούς του υδάτινου βασιλείου, του οξυγόνου της φύσης. Το ταξίδι γίνεται ακόμη πιο ρεαλιστικό και συγκλονιστικό, αν ακούσετε το "Oxygene" με ακουστικά.
Η πειστικότητα του τοπίου είναι στιγμές που ξεπερνά τις σημερινές εφαρμογές "εικονικής πραγματικότητας", χωρίς μάλιστα να έχουμε την ανάγκη οπτικών ερεθισμάτων. Στο άκουσμα του Oxygene, ήταν σαν να άνοιξα τα παράθυρα του μυαλού μου και να μπήκε φρέσκος αέρας ή ,καλύτερα, φρέσκο οξυγόνο για να εμπλουτίσει και να αναζωπυρώσει τα μουσικά μου κύτταρα. Δεν απαρνήθηκα τις μέχρι τότε μουσικές μου προτιμήσεις, αλλά τις εμπλούτισα, διευρύνοντας τους μουσικούς μου ορίζοντες και αντιμετωπίζοντας πλέον τη μουσική όχι μόνο ως ένα σύνολο νοτών, αλλά ως τη συρραφή ήχων που έχουν τη δυνατότητα να διεγείρουν συναισθήματα.
Η προγενέστερη διαδρομή του Jarre
Το "Oxygene" ήταν η πρώτη διεθνής κυκλοφορία του Jean Michel Jarre και το έργο που τον έκανε παγκοσμίως γνωστό και τον καθιέρωσε, αλλά δεν ήταν και η πρώτη δουλειά του συνθέτη. Ο Jarre δεν έπεσε ξαφνικά από τα σύννεφα, αλλά είχε ήδη μια μακρά μουσική και καλλιτεχνική πορεία πίσω του και σπουδές που δικαιολογούν απόλυτα τον ιδιαίτερο δρόμο που ακολούθησε στη συνέχεια. Ο Jarre γεννήθηκε στις 24 Αυγούστου του 1948 έξω από τη Λιόν της Γαλλίας και πατέρας του ήταν ο διάσημος συνθέτης κινηματογραφικής μουσικής Maurice Jarre. Άρχισε μαθήματα πιάνου σε ηλικία πέντε χρόνων, αλλά το ενδιαφέρον του κινούσαν από την αρχή τα κάθε λογής ασυνήθιστα όργανα, ενώ αντιδρούσε μόνιμα στην τήρηση των θεωρητικών κανόνων που διδάσκοταν στο ωδείο. Δημιούργησε αρκετά συγκροτήματα στα οποία έπαιζε συνήθως κιθάρα και παρακολουθούσε από κοντά τους μουσικούς πειραματισμούς των μεγάλων της τζαζ όπως του John Coltrane και του Chet Baker, τους οποίους και είχε γνωρίσει από κοντά. Έπειτα από επιμονή της μητέρας του, συνέχισε τις μουσικές του σπουδές στην αρμονία, την αντίστιξη και τη φούγκα στο Paris Conservatoire, σπουδάζοντας παράλληλα νομικά και οικονομικές επιστήμες.
Σε αναζήτηση των θεμέλιων λίθων της μουσικής
Ο δρόμος όμως που αναζητούσε θα του αποκαλυπτόταν μόλις το 1968, όταν θα γνώριζε τον πρωτοπόρο Pierre Shaeffer, τον υπεύθυνο του κέντρου-σχολής "Groupe de Recherches Musicales" (GRM), ενός ιδρύματος για τη μουσική έρευνα, αντίστοιχου με το IRCAM (Institute de Recherche et Coordination Acoustique/Musique). Μπορεί οι Γερμανοί να διαδραμάτισαν το δικό τους καταλυτικό ρόλο στα αρχικά βήματα της δημιουργίας της ηλεκτρονικής μουσικής και να πήραν από κάποιο σημείο και μετά τη σκυτάλη στην εξέλιξή της, αλλά εξίσου καθοριστική, αν όχι και η σημαντικότερη, είναι και η συμβολή της γαλλικής σχολής. To κεντρικό πρόσωπο εκεί ήταν ο Shaeffer, ο ιδρυτής του GRM και της "musique concrete", της σπουδαιότερης ίσως σχολής ηλεκτρονικής μουσικής του αιώνα μας, που μπορεί να οριστεί ως "περιβαλλοντολογική μουσική". Συνίσταται δηλαδή στη δημιουργία και την περιγραφή ηχητικών τοπίων είτε με βάση πραγματικούς προηχογραφημένους ήχους είτε με καθαρά συνθετικούς. Στα κλασικά έργα υπήρχαν σαφείς δομές και μουσικές φόρμες, όπως αυτή της σονάτας, της συμφωνίας και του κοντσέρτου. Η ηλεκτρονική μουσική είναι εξίσου δομημένη, αλλά οι δομικοί της λίθοι είναι τα texture (χροιές ήχων) και τα gesture (κινήσεις-σχήματα με πρώτες ύλες τα texture). "Η επαφή μου με το GRM ήταν μεγάλο σοκ για μένα" λέει ο Jarre. "Για πρώτη φορά άκουγα να μιλούν για τη μουσική αναφερόμενοι όχι σε "κλίμακες", αλλά σε "ήχους". Δεν ενδιαφέρονταν για τις νότες, αλλά για το θόρυβο κάθε ήχου. Μου είπαν να ηχογραφήσω αμάξια που περνούν και στη συνέχεια να φτιάξω μουσική με αυτούς τους ήχους. Ήταν κάτι επαναστατικό. Το μότο τους ήταν ότι, αν είσαι καλός μουσικός, μπορείς να συνθέσεις κάνοντας χρήση οποιωνδήποτε ήχων, ακόμη και ενός κομματιού ξύλου".
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Οι πρώτες παραγωγές
Στο GRM όχι μόνο βρήκε διέξοδο στις μουσικές τους αναζητήσεις και μπολιάστηκε με μια εντελώς νέα για αυτόν αντίληψη σχετικά με το τι είναι μουσική και το πώς αυτή δημιουργείται, αλλά είχε και πρόσβαση στην πιο πλούσια συλλογή synthesizer σε ολόκληρη τη Γαλλία (μαζί με αυτήν του IRCAM), καθώς και στο μεγαλύτερο μουσικό υπολογιστή της εποχής. Διδάχτηκε έτσι τις δυνατότητες και τη χρήση τους, ενώ εντρύφησε και σε όλες τις τεχνικές της ηχοληψίας και της επεξεργασίας των ήχων. Την ίδια εποχή αρχίζει να φτιάχνει και το προσωπικό του στούντιο και να δημιουργεί τις πρώτες του συνθέσεις για ταινίες και κέντρα τέχνης. Στις αρχές της δεκαετίας του 1970 βγάζει τον πρώτο μικρό δίσκο του (single) με τίτλο "La Cage - Erosmachine" και στη συνέχεια αναλαμβάνει τη μουσική για ένα μπαλέτο που ανεβαίνει στην Όπερα του Παρισιού. Το έργο ονομάστηκε "Aor", το παρουσίασε μόνος του και έγινε ο μικρότερος σε ηλικία συνθέτης που έγραψε μουσική για την Όπερα του Παρισιού, ενώ ήταν και η πρώτη φορά που ακούστηκε ηλεκτρονική μουσική κάθε μορφής στο χώρο αυτόν. Το 1972 κυκλοφορεί ο πρώτος μεγάλος δίσκος του με τον τίτλο "Deserted Palace" και την επόμενη χρονιά γράφει μουσική για την ταινία "Les Granges Brulees". Η πορεία αυτή συνεχίζεται αδιάκοπα τα επόμενα τέσσερα χρόνια, αλλά το μεγαλύτερο μέρος των συνθέσεών του είναι άγνωστο ή δυσεύρετο, γιατί κυκλοφόρησε μόνο στη Γαλλία και πολλές φορές συνέθετε για τρίτους κάνοντας χρήση διάφορων ψευδωνύμων.
Η ηχογράφηση
Το καλοκαίρι του 1976 αποφάσισε ότι είχε πλέον ωριμάσει και ήταν έτοιμος να κάνει το μεγάλο βήμα. Κλείστηκε για τέσσερις μήνες στο στούντιό του και εργάστηκε αδιάκοπα και κατά κανόνα μόνος. Τα εφόδιά του ήταν ένα οκτακάναλο αναλογικό μαγνητόφωνο και μια σειρά από αναλογικά ηλεκτρονικά όργανα. Δεν έγινε χρήση ακουστικών οργάνων, αλλά και γενικότερα κανενός τυπικού και συμβατικού οργάνου της εποχής, ούτε προηχογραφημένων φυσικών ήχων περιβάλλοντος. Όλοι οι ήχοι προέρχονταν από διάσημους συνθετητές, όπως ο 2600 της ARP, τα VCS-3 και A-KS της EMS και τα Harmonic synthesizer της RMI, αλλά και από το Mellotron 400SM και τα όργανα Farfisa Compact Duo και Eminent 310. Για τα ρυθμικά σχήματα χρησιμοποιήθηκαν οι ρυθμομηχανές Mini Pops Model 7 της Korg και Rhythmin' Computer, ενώ τα εφέ ήταν ελάχιστα, συγκεκριμένα το Small Stone της Elektro Harmonics για Phaser, το 77B της Revox για delay ταινίας και μια μονάδα αντήχησης.
Εντύπωση προξενεί η απουσία κάποιου μοντέλου από τη σειρά των συνθετητών του Moog, αν και το πιο ενδιαφέρον στοιχείο είναι το πώς κατάφερε να δημιουργήσει εκείνη την εποχή όλους [image: image24.jpg].\\ﬁ%\ /
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αυτούς τους ήχους που ακούμε στο δίσκο. Δεν αναφερόμαστε τόσο στις χροιές όσο στη μεταβολή των ηχοχρωμάτων σε πραγματικό χρόνο, στα εντυπωσιακά αρπίσματα και τα delay, καθώς και στο γενικότερο συγχρονισμό όλων των επιμέρους καναλιών. Μιλάμε για ένα κολοσσιαίο έργο που γίνεται αντιληπτό μόνο αν είναι κανείς γνώστης των τεχνολογικών περιορισμών της περιόδου. Σήμερα όλα αυτά είναι παιχνιδάκι. Τότε όμως απαιτούνταν γνώση, επιμονή και υπομονή, αλλά και πολλές προσπάθειες, μέχρι να επιτευχθεί το τελικό επιθυμητό αποτέλεσμα. Οι συνθετητές σπανίως διατηρούσαν την τονικότητά τους σταθερή, οι παράμετροι που καθόριζαν τη δημιουργία του κάθε ήχου δεν μπορούσαν να αποθηκευτούν και οι μεταβολές του αρμονικού περιεχομένου μέσω των φίλτρων έπρεπε να γίνονται χειροκίνητα και σε πραγματικό χρόνο. Οι ρυθμομηχανές τέλος είχαν ελάχιστες δυνατότητες προγραμματισμού και ήταν ευχής έργον αν κατάφερναν να αναπαράγουν κάθε φορά τον ίδιο ακριβώς ρυθμό.

Το έργο
Παρ' όλες τις τεχνικές δυσκολίες, το "Oxygene", ο καρπός των τετράμηνων ηχογραφήσεων, ακούγεται άρτιο και διατηρεί ακόμη και σήμερα τη φρεσκάδα του. Είναι ένας εξαιρετικά ευχάριστος δίσκος, κατάλληλος για ακρόαση κάθε στιγμή και ανεξάρτητα από ψυχολογική διάθεση, ένταση ή ποιότητα του ηχητικού μας συστήματος. Αποτελείται από έξι τμήματα που τιτλοφορούνται I ως VI, και είναι ενωμένα μεταξύ τους ανά τρία, κάτι που υπαγορεύτηκε από την ύπαρξη των δύο πλευρών των δίσκων βινυλίου. Είναι όμως ένα απόλυτα ενιαίο έργο από πλευράς ύφους. Από αυτή την άποψη είναι προτιμότερη η ακρόαση μέσω CD, ειδικά η τελευταία έκδοση όπου έχει γίνει επεξεργασία και remastering στα 24bit. Σε όποια έκδοση όμως και αν το έχετε, η ουσία δεν αλλάζει. Οι ήχοι εντυπωσιάζουν με τον όγκο και τον αρμονικό τους πλούτο, ενώ και η στερεοφωνική εικόνα έχει μεγάλο εύρος και γίνεται συνεχής χρήση της όχι μόνο για το άπλωμα των ήχων, αλλά και για την κίνησή τους. Οι ήχοι είναι πιο πλούσιοι ακόμη και από μια ολόκληρη ορχήστρα εγχόρδων και είναι εξαιρετικά ενδιαφέρον να το συγκρίνετε με τη συνέχειά του, το "Oxygene 7-13" του 1997. Το τελευταίο είναι αρτιότερο τεχνικά, με περισσότερα όργανα, καλύτερες χρήσεις των εφέ κίνησης των ήχων στο χώρο, αλλά υπολείπεται σαφώς σε όγκο των ήχων, παρ' όλο που και εδώ χρησιμοποιούνται πολλά από τα ίδια αναλογικά synthesizer που έπαιζε ο Jarre στο "Oxygene" του 1976. Η τεχνολογία συνεπώς δεν είναι πανάκεια για την επίτευξη αρτιότερου ηχητικού πεδίου, όπως σίγουρα δεν αποτελεί εγγύηση και για τη μουσικότητα ενός έργου.
Το "Oxygene" είναι ένα έργο που σε πρώτο άκουσμα μοιάζει με απλό ως ανούσιο ηχητικό κολλάζ που υπάρχει μόνο και μόνο ως το υπόβαθρο για να δικαιολογήσει και να στηρίξει τα τρία - τέσσερα μικρά, εύπεπτα και γλυκά μελωδικά σχηματάκια που υπάρχουν σε όλη του την έκταση. Πράγματι, το "Oxygene" είναι απλό, αλλά όχι απλοϊκό, ενώ τα μελωδικά θέματα δεν είναι ο μόνος λόγος ύπαρξης του δίσκου ούτε απαραίτητα και τα πιο σημαντικά ή ενδιαφέροντα σημεία του. Είναι απλός με την έννοια ότι κάθε στιγμή παίζουν λίγα όργανα, οι δομές και οι ενορχηστρώσεις δεν είναι πολύπλοκες και ακόμη και τα τεχνικά στοιχεία είναι συγκεκριμένα, λίγα σε πλήθος, επαναλαμβανόμενα, στοιχειώδη και σαφή, και υπηρετούν μόνιμα την ηχητική ατμόσφαιρα. Ως ακροατές μπορείτε κάλλιστα να τα προσπεράσετε χωρίς καν να τα προσέξετε, αποτελούν όμως αναπόσπαστα δομικά στοιχεία της μουσικής, κάτι που γίνεται αντιληπτό από την πρώτη κιόλας στιγμή.
Περιγραφή των ακροαμάτων
Ο δίσκος αρχίζει με τη συνεχή είσοδο μιας σειράς ήχων, οι οποίοι σε πρώτο άκουσμα μοιάζουν [image: image25.jpg]


άναρχα τοποθετημένοι και εντελώς διαφορετικοί μεταξύ τους. Ωστόσο, με τα συνεχή ακούσματα θα παρατηρήσετε ότι υπάρχει σαφέστατος ρυθμός και οι ήχοι δεν είναι παρά ελάχιστοι. Ο κάθε ήχος που εμφανίζεται, όμως, επαναλαμβάνεται με delay, δημιουργώντας μια ομάδα φθόγγων που προοδευτικά μειώνεται η έντασή της και εξαφανίζεται. Σε κάθε επανάληψη γίνεται αλλαγή του αρμονικού περιεχομένου του ήχου με τη βοήθεια φίλτρων που ανοίγουν ή κλείνουν, με αποτέλεσμα τη δημιουργία της αίσθησης ότι αλλάζει η τονικότητα και χάνεται η σταθερότητα του ρυθμού, παρ' ότι δεν συμβαίνει τίποτα από τα δύο. Το ηχητικό αυτό παιχνίδισμα ενισχύεται στη συνέχεια με μια σειρά από αρπίσματα που κάνουν την εμφάνισή τους πριν συμπληρωθεί το πρώτο λεπτό και αποτελούν ένα από τα σήματα κατατεθέντα του δίσκου. Σταθεροί ήχοι εμφανίζονται μόλις λίγο πριν από το δεύτερο λεπτό, εισάγοντας πρώτη φορά μια έννοια συμβατικής μουσικότητας με ήχους που θυμίζουν έγχορδα, οι οποίοι μένουν στο παρασκήνιο, γεμίζοντας το ηχητικό πεδίο και συμβάλλοντας στη δημιουργία ενός χαλαρού κλίματος. Η πρώτη στιγμή έντασης αναπτύσσεται στο 4:26 με την εμφάνιση ενός συνθετικού μπάσου, και αυτό όμως παίζει αραιές νότες.
Το tempo κυλά συνεχώς σε αργά επίπεδα και η πρώτη αίσθηση ρυθμού έρχεται μόνο λίγο μετά την είσοδο του δεύτερου μέρους. Παίρνει μάλιστα την πλήρη μορφή του έπειτα από δύο περίπου λεπτά, όταν έχουμε και την πρώτη σαφή μελωδική γραμμή, η οποία και εξελίσσεται έπειτα από δύο ακόμη λεπτά σε μια νέα εκδοχή της. Το έργο μοιάζει να ρέει και να παίρνει το δρόμο του, ενώ με το τέλος του δεύτερου μέρους έχουμε τις πρώτες σαφείς ενδείξεις σχετικά με την παρουσία του υγρού στοιχείου, αλλά και την ανάπτυξη μιας δραματικότητας που επιτυγχάνεται με τη χρήση ήχων που θυμίζουν χορωδία. Δεν είναι όμως παρά ένα Mellotron. Στο τρίτο μέρος κάνει την εμφάνισή του και ένας ήχος που παραπέμπει σε μπότα ντραμς που κρατά το ρυθμό. Από το δίσκο βγήκε και ένα κομμάτι που σημείωσε επιτυχία ως single και για το οποίο φτιάχτηκε και ένα βιντεοκλίπ. Αυτό δεν είναι άλλο από το "Oxygene IV", η μελωδία του οποίου είναι πλέον από τις πιο αναγνωρίσιμες της σύγχρονης μουσικής. Το τέταρτο αυτό μέρος του "Oxygene" δημιούργησε στην κυριολεξία ολόκληρη σχολή και βρήκε άπειρους μιμητές τα επόμενα χρόνια.
Τα προκλασικά στοιχεία και η δημιουργία των κυμάτων
Τα πραγματικά όμως διαμάντια του "Oxygene" είναι τα δύο τελευταία μέρη του. Το πέμπτο το διακρίνει μια ρομαντικότητα και το όλο ύφος του παραπέμπει άμεσα στα ατμοσφαιρικά ή ρομανικά έργα της προκλασικής μουσικής, της εποχής των Bach και Telleman. Βασικό χαρακτηριστικό εδώ είναι η έλλειψη ενός οργάνου που κρατά το ρυθμό, κάτι που εν πολλοίς χαρακτηρίζει και το έργο στο σύνολό του. Ο ρυθμός εξάλλου είναι ένα χαρακτηριστικό στοιχείο της σύγχρονης μουσικής του εικοστού αιώνα και εισάγεται μόλις στο 5:16, για να μας μεταφέρει σε ένα εντελώς διαφορετικό ηχητικό τοπίο, που σταδιακά θα αποκτήσει και ανατολίτικα στοιχεία. Στο τέλος του έχουμε την εμφάνιση των κυμάτων που σπάνε στα βράχια, και τους γλάρους που πετούν ψηλά.
Τα κύματα έχουν δημιουργηθεί με την σύνθεση δύο ήχων: ο ένας είναι ο ήχος του κύματος που προκύπτει από ένα βασικό ηχόχρωμα, του οποίου αλλάζει συνεχώς η χροιά με την παρεμβολή ενός φίλτρου με μεταβαλλόμενη συχνότητα, και στη συνέχεια προστίθεται ένας δεύτερος για το σκάσιμο του κύματος. Οι ήχοι αυτοί θα αποτελέσουν το υπόβαθρο σε όλη την έκταση του έκτου και τελευταίου μέρους του έργου, με τη χαλαρωτική μελωδική γραμμή του.
Το "Oxygene" απαιτεί επανειλημμένες ακροάσεις για να το κατακτήσουμε πλήρως και να ανακαλύψουμε τον πλούτο της συνθετικής δομής του. Είναι ένα έργο με σαφή ροή από την αρχή έως το τέλος, ιδανικό για εκπαιδευτικούς σκοπούς όχι μόνο στην ηλεκτρονική μουσική, στους συνθετητές και στις τεχνικές του στούντιο, αλλά και γενικότερα της σύνθεσης και της ακρόασης. Μαθαίνει κανείς να ακούει ένα έργο, να διεισδύει στα ενδότερά του, να ανακαλύπτει τις συνθετικές του δομές, αλλά και τις ενορχηστρωτικές και ηχοληπτικές του τεχνικές. Τροφοδότησε με φρέσκο οξυγόνο το παγκόσμιο μουσικό γίγνεσθαι και η αξία του παραμένει αναλλοίωτη παρά τα χρόνια που έχουν περάσει και κυρίως παρά το ότι η μουσική αυτού του είδους θεωρείται σήμερα κάτι το συνηθισμένο.
Αναλυτικά στοιχεία δίσκου
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JEAN MICHEL JARRE - OXYGENE 
Συνολική Διάρκεια: 39:45
Ημερομηνία Έκδοσης: Τέλη του 1976 στη Γαλλία, 
20 Αυγούστου 1977 στη διεθνή αγορά
Συνθέσεις-Διάρκειες:
1. Oxygene (Part I), 7:40
2. Oxygene (Part II), 8:20
3. Oxygene (Part III), 2:50
4. Oxygene (Part IV), 3:50
5. Oxygene (Part V), 11:10
6. Oxygene (Part VI), 5:55
Σύνθεση, Εκτέλεση, Ηχογράφηση, Παραγωγή: Jean Michel Jarre
Όργανα: A.R.P. synthesizer, A.K.S. synthesizer, V.C.S.3 synthesizer, R.M.I. Harmonic synthesizer, Farfisa organ, Eminent, Mellotron, Rhythmin' computer
Ηχογράφηση: Αύγουστος έως Νοέμβριος του 1976 στο προσωπικό στούντιο του J. M. Jarre
Μείξη: Gang studio στο Παρίσι
Μηχανικοί Ήχου: Jean-Pierre Janiaud με βοηθό τον Patrick Foulon
Σχεδίαση Εξώφυλλου: Michel Granger
Εταιρεία: Disques Motors/Διανομή Polydor

Δισκογραφία
	JEAN MICHEL JARRE - Δικτυακός Τόπος: Jarre.com
1. Deserted Palace/1972
2. Oxygene/1976
3. Equinoxe/1978
4. Magnetic Fields/1980
5. The Concerts in China (live)/1982
6. Zoolook/1984
7. Rendez-vous/1986
8. In Concert - Lyon/Houston [Cities in Concert] (live)/1987
9. Revolutions/1988
10. Jarre Live (live)/1989
11. Waiting for Cousteau/1990
12. Chronologie/1993
13. Oxygene 7-13/1997
14. Odyssey Through O2 (remixes)/1998
15. Metamorphoses/2000
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120 χρόνια Ηλεκτρονικής Μουσικής (1870-1990)
www.obsolete.com
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Εισαγωγή
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Συνδέσεις
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Βιβλιογραφία


Εισαγωγή
This site charts the development of electronic musical instruments from 1870 to 1990. For the purposes of this project electronic musical instruments are defined as instruments that synthesise sounds from an electronic source. This definition leaves out a whole section of hybrid electronic instruments developed at the end of the last century that used electronics to manipulate or amplify sounds and tape recorders/ Musique Concrete; it has been decided to leave in some non electronic instruments such as the Futurists "Intonarumori" due to their importance in the history of modern music. 

The main focus of the site is on instruments developed from the beginning of the century until the 1960's. The more modern and current Synthesiser companies have been included for the sake of 'historical completeness' but are already well documented elsewhere on the internet, a comprehensive set of links are provided. To browse the site it is recommended that you leave open both windows as the main menus page will take time to redraw; clicking on the links on the main menu will open a page in the same window.
'120 Years of Electronic Music' is an ongoing project and the site will be updated on a regular basis (currently v3.0 Feb. 1998). Most of the sections have been updated in this revision and a links page and bibliography have been added.
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Συνοπτική Ιστορία της Ηλεκτρονικής Μουσικής

Απαρχές (Origins)
The origins of electronic music can be traced back to the audio analytical work of Hermann Ludwig Ferdinand von Helmholtz (1821-1894) the German physicist, mathematician and author of the seminal work "Sensations Of Tone: Psychological Basis for Theory of Music" (c1860). Helmholtz built an electronically controlled instrument to analyse combinations of tones the "Helmholtz Resonator", using electromagnetically vibrating metal tines and glass or metal resonating spheres the machine could be used for analysing the constituent tones that create complex natural sounds. Helmholtz was concerned solely with the scientific analysis of sound and had no interest in direct musical applications, the theoretical musical ideas were provided by Ferruccio Busoni, the Italian composer and pianists who's influential essay "Sketch of a New Aesthetic of Music" was inspired by accounts of Thaddeus Cahill's 'Telharmonium'. 

1870-1915: Πρώιμοι πειραματισμοί (Early Experiments)
The first electronic instruments built from 1870 to 1915 used a variety of techniques to generate sound: the tone wheel (used in the Telharmonium and the Chorelcello)- a rotating metal disk in a magnetic field causing variations in an electrical signal, an electronic spark causing direct fluctuations in the air (used uniquely in William Duddell's "Singing Arc' in 1899) and Elisha Grey's self vibrating electromagnetic circuit in the 'Electronic Telegraph', a spin-off from telephone technology. The tone wheel was to survive until the 1950's in the Hammond Organ but the experiments with self oscillating circuits and electric arcs were discontinued with the development of vacuum tube technology. 

1915-1960: Η εποχή των σωλήνων κενού (The Vacuum Tube Era)
The engineer and prolific US inventor Lee De Forest patented the first Vacuum tube or triode in 1906, a refinement of John A. Fleming's electronic valve. The Vacuum tube's main use was in radio technology but De Forest discovered that it was possible to produce audible sounds from the tubes by a process known as heterodyning. Twentieth century by radio engineers experimenting with radio vacuum tubes. Heterodyning effect is created by two high radio frequency sound waves of similar but varying frequency combining and creating a lower audible frequency, equal to the difference between the two radio frequencies (approximately 20 Hz to 20,000 Hz). De Forest was one amongst several engineers to realise the musical potential of the heterodyning effect and in 1915 created a musical instrument, the "Audion Piano" . Other instruments to first exploit the vacuum tube were the 'Theremin' (1917) 'Ondes Martenot' (1928), the 'Sphäraphon' (1921) the 'Pianorad' (1926). The Vacuum tube was to remain the primary type of audio synthesis until the invention of the integrated circuit in the 1960's. 

1960-1980: Ολοκληρωμένα κυκλώματα (Integrated Circuits)
Integrated Circuits came into widespread use in the early 1960's. Inspired by the writings of the German instrument designer Harald Bode, Robert Moog, Donald Buchla and others created a new generation of easy to use, reliable and popular electronic instruments.

1980-2000: Ψηφιακή εποχή (The Digital Era)
The next and current generation of electronic instruments were the digital synthesisers of the 1980s. These synthesisers were software controlled offering complex control over various forms of synthesis previously only available on extremely expensive studio synthesisers. Early models of this generation included the Yamaha DX range and the Casio CZ synthesisers. 
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