
LA MUSICA DELL’ETA’ CLASSICA (da pag. 157 a pag. 175)
L’epoca classica (1750 – 1830) è contraddistinta, sul piano musicale, da alcuni caratteri comuni a tutti i compositori del periodo. 

Si afferma l’utilizzo della forma sonata. L’orchestra si amplia, e viene suddivisa in famiglie. Il pianoforte, grazie alla possibilità di creare effetti impensabili, fino a quel momento,  per uno strumento a tastiera, diventa lo strumento principe del periodo, prendendo il posto del clavicembalo, che, dalla fine del Settecento in poi, viene progressivamente sostituito da tutti i compositori. 

Il favore del pubblico per il melodramma porta questo tipo di spettacolo alla sua diffusione non solo in Italia, paese in cui nascono teatri adibiti all’opera in tutte le città, ma in tutta Europa. 

Pag. 157: “Concerto per piano e orchestra n. 23” di W. A. Mozart (CD 6 traccia 226)
Il grande compositore salisburghese ha composto molti brani per pianoforte solista e ben 27 concerti per pianoforte e orchestra. In questa sede ti presentiamo un movimento del “Concerto per pianoforte e orchestra n. 23”, che Mozart scrisse nel 1786. 
Il concerto è strutturato in tre movimenti. 

Sul libro ti proponiamo, a pagina 157, l’analisi del primo movimento. 

In questa sede, potrai ascoltare l’intero concerto, interpretato da due dei più importanti pianisti del nostro secolo: Arturo Benedetti Michelangeli (direttore Franco Caracciolo) e Maurizio Pollini (direttore Karl Bohm). 
Se confronti le due interpretazioni, potrai trovarvi delle differenze davvero interessanti.

Ti proponiamo prima l’incisione eseguita da Arturo Benedetti Michelangeli, la stessa presente sul libro
https://www.youtube.com/watch?v=a9-Am-r0BGA
poi quella di Pollini

https://www.youtube.com/watch?v=DXeBFhqViYg 
Pag. 157: “La calunnia è un venticello” (CD 6 traccia 227)
La scheda di analisi di questo brano è presente sul volume A di “Sentieri sonori”. 

Si tratta di un’aria celeberrima, in cui Don Basilio suggerisce malamente al suo padrone uno stratagemma per riuscire a sposare la giovane Rosina, della quale è innamorato, ma da cui non è corrisposto. 

Il testo dell’aria ed una sua breve analisi sono sul libro. 

Ti proponiamo tre  differenti versioni, molto interessanti, che potrai confrontare: 
La prima esecuzione è di Paolo Montarsolo

https://www.youtube.com/watch?v=upMxirnAe_o 

La seconda interpretazione del brano, da parte di Robert Lloyd, è preceduta dal recitativo ed è completata dalle scene.  E’ realizzata in live, nel teatro di Parma. 
https://www.youtube.com/watch?v=YUtoL-IDUlk
Un’altra bella interpretazione del brano ti viene fornita dal basso Ruggero Raimondi. Sempre in live, dal teatro di Versailles. 
https://www.youtube.com/watch?v=s0WbgTOUQlY
Pag. 159: “Coro finale da “La Creazione” di F. J. Haydn (CD 6 traccia 228)
Anche per questo brano una breve analisi è presente sul testo, a pag. 159. 
In questa sede, però, potrai collegarti a una  interpretazione integrale della “Creazione” di Haydn, diretta da Riccardo Muti nel 1990, con la Wiener Philarmoniker  e il Wiener Staatsopenchor. 
https://www.youtube.com/watch?v=erR2d1VOXtM 

Potrai ascoltare questo oratorio per intero (la sua durata è di circa due ore), oppure potrai andare direttamente al brano considerato sul libro, ossia il coro finale, che si trova a 1ora 51minuti 19 secondi ed ha una durata di quattro minuti  esatti. 
Se vorrai, potrai anche ascoltare questo splendido oratorio nella direzione di Leonard Bernstein, con la New York Philarmonic Orchestra e il coro della Camerata Singers. 

https://www.youtube.com/watch?v=4OGk679VGQo 

In questo caso il coro finale ha inizio a 1 ora 40 minuti e 10 secondi. 

Avrai in questo modo l’occasione di confrontare due superbe interpretazioni di questo straordinario oratorio. 
Pag. 159: “La Marsigliese” (CD 6 traccia 229)
L’inno Nazionale francese (La Marsigliese) fu scritto nel 1792 da Claude Joseph Rouget de Lisle, con ogni probabilità sulla musica composta da Giovanni Battista Viotti e fu inizialmente concepito come un canto di guerra, scritto su commissione del sindaco di Strasburgo. 

Il de Lisle lo dedicò al maresciallo Luckner, un bavarese che comandava l’Armata del Reno. 
Dal 1795, con alterne vicende, è diventato l’Inno Nazionale Francese. 

Qui ti proponiamo all’ascolto la stessa versione del libro. 

A pagina 159 del testo troverai la traduzione del lungo testo; nel link sono presenti le parole originali, in francese, che scorrono durante l’esecuzione dell’inno. 

https://www.youtube.com/watch?v=k1BJjFdgT3c 

Sul libro troverai anche una breve analisi musicale e testuale. 

Pag. 160: Secondo movimento della “Sonata in Do minore, Patetica” di L. v. Beethoven (CD 6 traccia 230)
Beethoven scrive 33 sonate per pianoforte, che rappresentano una pietra miliare di questo genere, e che mettono in luce una grande personalità ed una espressività ignota, fino a quei tempi. 

L’espressività è anche dovuta allo sviluppo nella tecnica costruttiva del pianoforte. Tra l’altro, il grande Beethoven, pretendeva dai costruttori di pianoforti la massima attenzione alle sue esigenze, e questo determina un ampliamento  della sua sonorità e della sua estensione, che raggiunge le sette ottave. 

Una sonata è composta da tre o quattro movimenti. 

Il secondo movimento è, generalmente, un adagio cantabile, in cui il compositore mette in luce una particolare vene melodica, dove il tema musicale assume spesso le sembianze di una romanza. 

In questo brano celeberrimo, del quale ti proponiamo, qui di seguito, una breve analisi, la vena melodica trova la sua massima espressione. 
L’interpretazione del brano è di Annie Fischer e potrai seguirla osservando lo spartito che scorre durante l’esecuzione del brano stesso. 
https://www.youtube.com/watch?v=iCL5sHzlDOI
Premettiamo che in uno spartito per pianoforte la mano destra esegue le note più acute, presenti nel pentagramma superiore, in chiave di violino; la sinistra quelle del pentagramma inferiore, in chiave di basso. 

Osservando lo spartito ed ascoltando l’interprete, puoi concludere che: 

Il Basso Albertino è eseguito prima dalla mano destra, poi da entrambe le mani,  quindi si tratta di un Basso Albertino affidato ad una gran parte della tastiera, quindi sia alle note più gravi  che alle note medio acute
L’accompagnamento della sonata non è sempre affidato al Basso Albertino, ma sovente vi sono delle varianti. 
Nel complesso il brano è molto vario

Il tema iniziale viene eseguito viene ripreso più volte

Gli sviluppi del tema variano di volta in volta 
La parte finale del brano, dopo un’ennesima ripetizione del tema principale,    termina con delle note che dicono la parola “fine” al brano. 

Per darti un’idea di come è composta un’intera sonata, ti proponiamo lo stesso brano per intero in una grande interpretazione: quella di Sviatoslav Richter, uno dei più importanti pianisti della fine del XX secolo. In questo modo potrai apprezzare tutta la sonata, composta da tre movimenti che si susseguono: 

1: Grave e Allegro di molto e con brio

2: Adagio cantabile

3: Rondò, allegro

https://www.youtube.com/watch?v=teUW_NstKWY
Pag. 160: “Quartetto op. 33 n. 2 in Do Maggiore” di F. J. Haydn (CD 7 traccia 232)
Il quartetto op. 33 di Haydn è un bell’esempio di questo genere musicale, che sfrutta tutte le potenzialità degli strumenti ad arco che, assommando le loro estensioni, rendono l’ensemble davvero completo e in grado di sostituire egregiamente, nei piccoli ambienti, un’intera orchestra. 
Haydn, capostipite dei compositori classici, dedica una parte del suo operato al quartetto. Ne scrive oltre ottanta. 
Anche Mozart e Beethoven  dedicano parte della loro produzione a musica scritta per questo ensemble. 

Mozart, addirittura, dedica sei quartetti ad Haydn, mentre le ultime composizioni di Beethoven sono rappresentate proprio da quartetti. 

Il quartetto di Haydn che ti presentiamo ora è composto da quattro movimenti: Allegro moderato, Scherzando, Largo e Finale, Presto. 
Te lo proponiamo nella esecuzione del Janacek String Quartet. 

https://www.youtube.com/watch?v=FFEmiuGe520
Pag. 161: Primo movimento della “Sonata in Do Maggiore k545” di W. A. Mozart (CD 7 traccia 233) 
La diffusione del pianoforte in molte case della Borghesia portò molti compositori sia classici che romantici, a dedicare una parte del loro operato a brani particolarmente facili, molto adatti ad essere eseguiti anche da pianisti che suonavano lo strumento per puro diletto. 
Ciò favorì la diffusione di spartiti e della editoria riservata ai giovani pianisti. 

La sonata in Do Maggiore di Mozart viene considerata “sonata facile” e viene eseguita generalmente nei primi anni dello studio pianistico da parte dei giovani alunni. 

Ti presentiamo una versione di questa sonata realizzata da Christoph Eschenbach, in cui potrai notare come Mozart presenti una chiarezza compositiva disarmante, data dalla perfetta individuazione dei due temi del primo tempo di sonata, e da sviluppi estremamente coerenti. 
https://www.youtube.com/watch?v=JcUh-ggBfzI
Pag. 161: Terzo movimento della “Sinfonia Concertante in Mib Maggiore k297b” di W. A. Mozart (CD 7 traccia 234)
Per sinfonia concertante si intende una composizione strutturata in quattro movimenti, come una sinfonia, eseguita dall’orchestra, al suo interno però uno o più solisti si alternano all’insieme orchestrale, mettendosi particolarmente in evidenza. 

La sinfonia concertante ebbe il suo massimo sviluppo nell’epoca classica, specialmente con i compositori della Scuola di Mannheim, affermatasi verso la fine del Settecento. J. C. Bach, uno dei figli di Johann Sebastian, ne compose una ventina, mentre, in pieno Classicismo, Mozart ne scrive due, e Beethoven, sul modello della sinfonia concertante, scrisse il “Triplekonzert”, in cui all’orchestra si oppongono tre strumenti: violino, violoncello e pianoforte. 
Ascolta attentamente i primi minuti di questa sinfonia, che ti proponiamo integralmente nel link, nella esecuzione di Hubert Soudant, alla direzione della Mozarteum Orchestra e osserva: 

https://www.youtube.com/watch?v=uAc3REZv1Xw 

1) Il primo movimento è eseguito da :   solisti ed orchestra alternati

2) All’orchestra si alternano più strumenti solisti; oboe, clarinetto, corno, fagotto  e piccoli gruppi di archi sia acuti che fravi- 
Il terzo movimento, presente sul livro, l’Andante con variazioni, inizia al minuto 21.08.
Pag. 161: “Inno alla gioia” dal IV Movimento della “Sinfonia n. 9” di L. v. Beethoven (CD 7 traccia 235)
La Sinfonia n. 9 di Beethoven è caratterizzata dalla presenza, all’interno del suo organico, di un imponente coro misto e di quattro solisti: due maschili (un bass - bariton ed un tenore) e due femminili (un mezzosoprano ed un soprano). 

Si tratta dell’ultima sinfonia scritta dal grande compositore di Bonn, nella quale egli inserisce il gruppo vocale che intona i versi dell’Inno alla Gioia di Schiller, un poeta coevo al Beethoven, che, in questo caso, compone un inno ispirato ai valori della libertà e della fratellanza. 

Ti proponiamo di leggere l’inno prima di ascoltare il brano. 

	INNO ALLA GIOIA (traduzione)

O amici, non questi suoni!
ma intoniamone altri
più piacevoli, e più gioiosi.

Gioia, bella scintilla divina,
figlia degli Elisei,
noi entriamo ebbri e frementi,
celeste, nel tuo tempio.
La tua magia ricongiunge
ciò che la moda ha rigidamente diviso,
tutti gli uomini diventano fratelli,
là dove freme la tua ala soave.

L'uomo a cui la sorte benevola
concesse di essere amico di un amico,
chi ha ottenuto una donna leggiadra,
unisca il suo giubilo al nostro!
Sì, - chi anche una sola anima
possa dir sua nel mondo!
Chi invece non c'è riuscito,
lasci piangente e furtivo questa compagnia!
	Gioia bevono tutti i viventi
dal seno della natura;
tutti i buoni, tutti i malvagi
seguono la sua traccia di rose!
Baci ci ha dato e uva, un amico,
provato fino alla morte!
La voluttà fu concessa al verme,
e il cherubino sta davanti a Dio!

Lieti, come i suoi astri volano
attraverso la volta splendida del cielo,
percorrete, fratelli, la vostra strada,
gioiosi, come un eroe verso la vittoria.

Abbracciatevi, moltitudini!
Questo bacio vada al mondo intero Fratelli,
sopra il cielo stellato
deve abitare un padre affettuoso.
Vi inginocchiate, moltitudini?
Intuisci il tuo creatore, mondo?
Cercalo sopra il cielo stellato!
Sopra le stelle deve abitare.


Prima di ascoltare il quarto movimento della sinfonia, leggi il testo e  rispondi alle domande che ti proponiamo: 

1) Ti sembra un testo:     di facile comprensione         piuttosto difficile da capire

2) Quali sensazioni suscita in te?  _____________________________________
3) A che cosa si riferisce? ___________________________________________

4) Quale tipo di musica vorresti abbinare a questo testo?    Musica in sottofondo  

Musica strumentale alternata a vocale            musica imponente ed espressiva

Solisti  cori a cappella              solisti e cori con una grandiosa orchestra 

Altro ____________________________________________________________

Ora ascolta il quarto movimento della sinfonia, che ti proponiamo nella versione diretta da Leonard Bernstein  e da Daniel Barenboim.  

Confronta le due versioni e nota le enormi differenze. 

Versione Bernstein: https://www.youtube.com/watch?v=VLW6D5voiso 
Versione Barenboim: https://www.youtube.com/watch?v=ChygZLpJDNE 
Ti invitiamo, comunque, ad ascoltare l’intera sinfonia nell’esecuzione di Riccardo Muti, alla guida della Chicago Symphony Orchestra, in una registrazione effettuata nel 2014. 

https://www.youtube.com/watch?v=rOjHhS5MtvA
Dopo l’ascolto del quarto movimento, puoi osservare che: 
1) Il movimento inizia con una musica: strumentale   

2) La prima frase cantata è affidata:    ad un solista  
3) Il coro è misto   e concertato 

4) L’orchestra  è una grande orchestra sinfonica

5) Quali sensazioni in particolare ti ha destato l’ascolto del quarto movimento di questa sinfonia? ________________________________________________

Nel link che segue è presente la parte dell’Inno alla Gioia scelta per rappresentare l’Europa. Ascoltala. 

https://www.youtube.com/watch?v=v3tUgQWDwNM 

6) Ritieni che l’Inno alla Gioia sia adeguato a rappresentare l’Europa in tutto il mondo?     Sì      No       Perché? ________________________________________

_________________________________________________________________

Pag. 161: terzo movimento del “Concerto n. 5 per pianoforte e orchestra” di L. v. Beethoven (CD 7 traccia 236) 
Beethoven scrive solo cinque concerti per pianoforte e orchestra e li compone tra il 1797 e il 1810. 
Nei suoi concerti c’è un virtuosismo elegantissimo, una grande imponenza, un modo di comporre musica per pianoforte davvero originale e personalissimo. 
Beethoven, prima della sordità, era considerato uno dei migliori pianisti dell’epoca e si è espresso, come compositore pianistico, in particolare nelle sonate, trentatré, e nei concerti, oltre che in piccoli pezzi da salotto, come le sonatine e le bagatelle, la più famosa delle quali è “Per Elisa”. 

Beethoven considerava il pianoforte alla stregua dell’orchestra, componeva e suonava immaginando di avere a disposizione un’intera orchestra.  La sua irruenza era tale da rompere addirittura le meccaniche dei pianoforti, per i quali richiedeva ai costruttori delle grandi modifiche per migliorarne la robustezza e, in particolare, per ampliarne l’estensione che, fino alla fine del Settecento, era piuttosto ridotta. L’eleganza, l’irruenza e la maestosità sono presenti in particolare nel Concerto n. 5, che i posteri chiamarono “Imperatore”, per metterne in evidenza l’imponenza e la maestosità che emergono in particolare nel terzo movimento, in cui è presente un carattere scintillante, gioioso, dove al tema, delineato dal pianoforte, risponde un’orchestra dalla sonorità decisa. 
Ti presentiamo alcune esecuzioni di questo concerto: 
La prima di Alfred Brendel, diretto da Kurt Masur. 

https://www.youtube.com/watch?v=6j-qf5790T8
La seconda di Leonard Bernstein, con Zimerman al pianoforte. 

https://www.youtube.com/watch?v=hDXWK3W477w 

La terza di Arthur Rubinstein

https://www.youtube.com/watch?v=fKnhI2w89bQ 

La quarta, completa di spartito, eseguita da Marc – André Hamelin, diretto da Eivind Aadland. 

https://www.youtube.com/watch?v=wlZ3fN5MBPg
Ti presentiamo, inoltre, il concerto intero, nella esecuzione di Arturo Benedetti Michelangeli, diretto da Carlo Maria Giulini, alla testa della Vienna Symphony Orchestra: una esecuzione davvero incredibile, straordinaria, registrata nel 1979  e, per giunta, dal vivo. 

https://www.youtube.com/watch?v=e8OeXFvCph4 
Una esecuzione altrettanto interessante, e molto diversa da quella di Michelangeli  è quella di Glenn Gould, eccezionale pianista americano particolarmente eccentrico. Tra le sue originalità, osserva il seggiolino su cui è seduto. Gould suonava sempre sulla piccola sedia che sua madre gli aveva comprato a quattro anni, e si rifiutava di eseguire brani pianistici su qualunque altro sgabello. Comunque, suonava benissimo!!!

Ascoltare per credere. Alla direzione della Toronto Symphony Orchestra: Karel Ancerl.

https://www.youtube.com/watch?v=kpz_U8wHpa8 
Pag. 161: Primo movimento della “Sinfonia n. 1” di Ludwig van Beethoven (Cd 7 traccia 237)
Beethoven scrive la sua prima sinfonia a trent’anni, tra il 1799 e il 1800.
Il primo movimento inizia con una lenta introduzione che porta, dopo 12 battute, ad un allegro con brio, una forma sonata in cui si delineano e si sviluppano i due tipici temi. 

Te la proponiamo nella esecuzione dei Berliner Philarmoniker diretti nientemeno che da Herbert von Karajan, di cui potrai osservare il gesto imponente, deciso, ma sempre posato. 

https://www.youtube.com/watch?v=EVKdd-gI_aQ 
Dopo l’ascolto, puoi evidenziare che:

1) L’introduzione del brano produce un senso di  attesa         

2) L’attacco dell’allegro con brio ha un carattere molto ritmico

3) Il primo tema è eseguito:  dagli archi e da tutta l’orchestra

4) Questa scelta conferisce al primo tema un carattere maschile, energico. 
5) Il secondo tema è messo in evidenza  da uno strumento solista: l’oboe.
6) Questa scelta timbrica conferisce al secondo tema un carattere tenue, dolce e prevalentemente femminile, in netto contrasto con il primo tema. 

7) I due temi, quindi, sono molto contrastanti.
Il contrasto tra i due temi è evidente, ed è una delle caratteristiche di molte opere di Beethoven, che rimarrà anche nelle altre sinfonie. 

Pag. 162: Primo tempo della “Sonata in Sib Maggiore op. 10 n. 3” di Muzio Clementi (CD 7 traccia 238)
Della sonata di Clementi potrai apprezzare  la melodia cantabile e l’accompagnamento semplice, lineare, oltre al dialogo sempre sereno tra la mano destra e la mano sinistra del pianista. 
https://www.youtube.com/watch?v=YnMFaEpfeiE 
Clementi è stato uno dei più importanti compositori italiani del classicismo, ed ha dedicato totalmente il suo operato alla produzione pianistica. 

Costruttore di pianoforti, oltre che pianista molto affermato, scrisse moltissime opere attualmente utilizzate anche a scopo didattico. 

Mozart e Clementi si conobbero alla corte di Giuseppe II nel 1781 e si sfidarono con alcuni brani propri e di altri autori in un celebre duello pianistico in presenza dell’Imperatore e della Granduchessa, futura zarina delle Russie. In palio c’erano ben 100 ducati che nessuno dei due, però, vinse, in quanto il bottino fu suddiviso in questo modo: 50 a Clementi da parte della Granduchessa e 50 a Mozart, dati dall’Imperatore. 
Entrambi erano validi concertisti: con ogni probabilità Mozart brillava per fantasia, mentre Clementi per tecnicismo. 

Potrai trovare una piccola analisi di questo brano in fondo a pag. 162 nella rubrica “Sviluppa le tue abilità”. 

Pag. 162: Secondo movimento dal “Concerto per clarinetto k622” di W. A. Mozart (CD 7 traccia 239)
Il clarinetto è uno strumento nato nell’epoca classica e Mozart sicuramente fu affascinato dal suo timbro. A dimostrazione di ciò basterebbe ascoltare il Concerto per Clarinetto e Orchestra k622, in cui lo strumento mostra tutte le sue capacità virtuosistiche ed espressive. 

L’espressività è messa in luce particolarmente nel secondo movimento, dove si avverte una sortita melodica, molto cantabile. Al clarinetto Vincenzo Paci. 
Ascoltalo con molta attenzione, cercando di apprezzarne tutte le sfumature. 

https://www.youtube.com/watch?v=2uWvYYaxi-I 
Pag. 163: Primo movimento della “Sonata op. 2 n. 3“ di L. v. Beethoven (CD 7 traccia 240)
Nel Classicismo esiste una uniformità di stile dato dalle forme. In particolare, la forma sonata caratterizza tutti i primi tempi della sonata, del concerto e della sinfonia. 

Nel primo movimento di questa sonata potrai apprezzare le differenze, molto marcate, tra i temi: il primo maschile, rude, deciso: il secondo dolce, soave, tipicamente femminile. 

Abbiamo visto che una delle caratteristiche delle opere di Beethoven è la varietà estrema che differenzia i temi, varietà che viene confermata anche in questa sonata, che il suo autore scrisse nel 1795, a 25 anni e che, quindi, può essere considerata un pezzo giovanile. 
Ascoltala nell’interpretazione di Claudio Arrau, qui proposta integralmente, nei suoi quattro movimenti. 
https://www.youtube.com/watch?v=ThvKrhqh3fE
Pag. 163: “Andante” della “Sinfonia per doppia orchestra op. 18 n. 1” di J. C. Bach (CD 7 traccia 241)
Johann Christian Bach è stato uno dei maggiori compositori dello stile galante, che caratterizza il periodo che va dal 1750 (fine del Barocco) al 1770 (inizio del Classicismo. 
La sua musica è molto orecchiabile, assai adatta ad un pubblico di nobili, che gradiva un tipo di musica semplice, di intrattenimento, molto diversa da certe musiche dell’epoca precedente, legate alla ricerca di effetti particolari che a volte potevano risultare di difficile ascolto per uno spettatore non iniziato al mondo della musica. 

Ascolta il brano, poi rispondi alle domande presenti sul libro, in fondo a pagina 163. 

https://www.youtube.com/watch?v=FB5pkzZ4HJM
Pag. 163: “Sonata per violino in Sol minore” di Giuseppe Tartini (CD 7 traccia 242)
Sul libro è presente solo un frammento tratto dalla seconda parte di questa sonata. In questa sede te la proponiamo integralmente, eseguita da Anne Sophie Mutter e da Lambert Orkis. https://www.youtube.com/watch?v=XUoPjg--2lA 
Puoi analizzarla anche in questo caso utilizzando il libro, in fondo a pagina 163. 

ALTRI BRANI FUOR DALLE RIGHE
Tra il Settecento e l’Ottocento sono stati prodotti vari strumenti che hanno attratto vari compositori che, affascinati dal loro timbro, con essi hanno composto brani particolarmente suggestivi. 
Vediamone alcuni. 

Il tangent piano (piano tangente)
Johann Schobert (1735 – 1767 è stato un compositore e clavicembalista tedesco. Poco si sa della sua vita, ma comunque si è a conoscenza della sua produzione clavicembalistica e, in particolare, per uno strumento che può essere considerato l’antenato del pianoforte: il “tangent piano”, strumento derivato dal clavicembalo, al quale furono sostituiti, al posto dei plettri, i martelletti. 
Il tangent piano aveva un’estensione limitata: solo 5 ottave, ma aveva la possibilità, come il pianoforte, di produrre suoni deboli e forti (vedi immagine). 
[image: image1.png]



 (nella figura un tangent piano, foto da Internet). 
Ascoltiamo un’interessante quartetto scritto  da Schobert con questo strumento
https://www.youtube.com/watch?v=o2i6Pxcsyo0 
Soffermiamo la nostra attenzione soprattutto sul timbro e sulla raffinatezza della composizione, che potrebbe rappresentare un passaggio tra il gusto dell’epoca barocca e quello del Classicismo. 
La Glassarmonica 

Inventata nel 1761 da Benjamin Franklin, la glassarmonica (originalmente chiamata solo armonica) è uno strumento davvero originale.  Viene azionato tramite lo sfregamento dei polpastrelli dell’esecutore su una serie di calotte di vetro che ruotano e produce un suono molto particolare, dolce, acuto e penetrante. 
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Particolare della glassarmonica (da Internet) dove si nota la posizione delle mani dell’esecutore

Alcuni compositori, affascinati da questo nuovo timbro, crearono musiche per glassarmonica.  Tra questi, il più famoso è Mozart. 

Ascoltiamo un brano per glassarmonica: si tratta dell’”Adagio” dal “Concerto in Do k617a” di Wolfgang Amadeus Mozart. Un assolo basato su un tema delicato ed estremamente cantabile che Amadeus scrisse per una virtuosa cieca di questo strumento. 
https://www.youtube.com/watch?v=dE_MZzvigd4
Ancora di Mozart, il Concerto in Do minore k617, in cui possiamo notare un dialogo tra la glassarmonica e l’orchestra. 

https://www.youtube.com/watch?v=Y1SSAVAdj0Q 
Anche nell’Ottocento questo strumento attrasse l’attenzione di vari compositori. Per esempio Gaetano Donizetti, sommo operista dell’Ottocento, prevede l’uso  della glassarmonica per creare effetti particolarmente suggestivi, spettrali, nell’aria della follia. 
https://www.youtube.com/watch?v=6I0-jnOufdA 
Nel 2012 il compositore coevo William Zeitler, in occasione di un accadimento astrale, sfrutta la sonorità della glassarmonica, unitamente ad altri strumenti solisti ed all’orchestra, per creare effetti davvero magici. “The last transito of Venus” è il titolo della composizione.
https://www.youtube.com/watch?v=4LP8QFR9Qvc
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