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Questo lavoro ha l’intento di fornire una rapida biografia dei compositori ed un sintetico inquadramento delle opere in relazione a quanto hanno apportato alla scrittura e all’evoluzione tecnica e logistica degli strumenti a percussione. Si parte dalla nascita della musica strumentale, quindi dal XVI secolo fino ad arrivare ai giorni nostri. Ho tentato di analizzare, oltre che i diversi periodi storici anche i più noti strumenti a percussione, in relazione alle differenti strategie compositive. Da tener ben presente il fattore scrittura che attraverso l’atto poietico ha restituito a noi la scelta e la valorizzazione di ogni singolo strumento.
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    1588
  

   


TAMBURO – Il tamburo è stato riconosciuto come lo strumento ritmico più utilizzato in tutte le culture. Le prime notazioni ritmiche appaiono in alcune pagine musicali del XIII-XIV secolo in Francia e nello specifico le prime notazioni per tamburo risalgono al 1588, riportate in un libro pubblicato in Francia, nel Langres, dal titolo Orchésographie et traité en forme de dialogue par lequel toutes personnes peuvent facilement apprendre & practiquer l’honneste exercise des dances, scritto dal presbitero e scrittore francese Thoinot Arbeau. Orchesographie presenta un metodo per imparare le danze dell’epoca e per suonare gli strumenti musicali. Le sue indicazioni sono riportate in forma di dialogo tra l’autore e un immaginario allievo di nome Capriol. Vi sono riportate numerose danze alla moda, accompagnate da tavole dimostrative. Descrive melodie e forme di accompagnamento musicale con dimostrazioni di metodi di esecuzione degli strumenti musicali che accompagnano le danze. 
 Oltre alla notazione musicale viene riportato anche l’adattamento onomatopeico: il colpo singolo (tan), il colpo doppio (tere), il colpo quadruplo (fre).

  


Thoinot Arbeau, anagramma del suo vero nome Jéhan Tabourot,  (17 Marzo 1519 – 23 Luglio 1595) nasce a Digione[Francia], cultore della musica e della danza. Prende i voti ecclesiastici nell’Ordine dei Gesuiti nel 1530 e nel 1574 diventa canonico della cattedra di Langres, nei pressi di Digione. Scrive la sua prima opera dal titolo Compost et manuel kalendrier nel 1582, opera con la quale partecipa alla riforma gregoriana del calendario. Successivamente scrive Orchésographie et traité en forme de dialogue par lequel toutes personnes peuvent facilement apprendre & practiquer l’honneste exercise des dances nel 1588.

  



  
    1627
  

   


Il torneo di Bonaventura Pistofilo nobile ferrarese, dottor di legge e cavaliere, nel Teatro di Pallade dell'ordine militare et accademico, scritto da Pistofilo Bonaventura e pubblicato da Clemente Ferroni di Bologna nel 1627. Si tratta di un libro in cui vengono introdotte le pratiche del maneggio e dell’uso delle armi, il libro presenta anche alcune notazioni per l’esecuzione delle tecniche sul tamburo. Il tamburo viene descritto come lo strumento che comunicava precise istruzioni per il movimento dei reggimenti e fanterie europee. 
 Oltre al suono onomatopeico (ta – pa) vediamo anche la scrittura delle figurazioni musicali con l’utilizzo delle gambe in giù (mano destra) e in su (mano sinistra).
  


Pistofilo Bonaventura (1470 - 1535) nasce a Pontremoli[Italia], notaio ducale estense e successivamente cancelliere del duca Alfonso I d’Este. Stretto amico di Ludovico Ariosto, nel 1523 propone che il poeta venga incaricato ambasciatore presso il papa Clemente VII. Scrive la sua prima opera dal titolo Oplomachia di Bonaventura Pistofilo nobile Ferrarese, Dottore e Cavaliere: nella quale con dottrina morale, politica, e militare, e col mezzo delle figure si tratta per via di teorica, e di pratica del maneggio, e dell'uso delle Armi distinta in tre discorsi di Picca, d'Alabarda e di Moschetto, pubblicata per Hercole Gori di Siena nel 1621 e successivamente scrive Il torneo di Bonaventura Pistofilo nobile ferrarese, dottor di legge e cavaliere, nel Teatro di Pallade dell'ordine militare et accademico, pubblicata nel 1627. 

 

   


  



  
    1642
  

   


Warlike directions: or the soldiers practice scritto dall’inglese Thomas Fisher e stampato da Thomas Harper nel 1644. E’ un manuale militare in cui vi sono riportate le pratiche dei soldati e le notazioni per il tamburo. Le indicazioni per la pratica del tamburo sono così riportate: 
   


| = mano sinistra, 
 I = mano destra, 
 r = acciaccatura doppia, 
 2 = acciaccatura semplice, 
 Ir = mano destra e acciaccatura doppia, 
 r2 = acciaccatura tripla.

 



  
    1675
  

   


TIMPANI – Un primo impiego dei timpani viene riscontrato nella Messa per l’inaugurazione della Cattedrale di Salisburgo, attribuita in un primo tempo ad Orazio Benevoli del 1628 e successivamente ad Andrea Hofer oppure ad Heinrich Biber datata 1682; tali attribuzioni creano una difficile comprensione storica. La certezza di un impiego dei timpani nell’ambito orchestrale la troviamo nell’opera Thésée, in cinque atti, di Jean-Baptiste Lully su libretto di Philippe Quinault tratto da Ovidio. E’ stata rappresentata per la prima volta l’11 Gennaio del 1675 al Teatro di Corte a Saint-Germain-en-Laye in Francia. Possiamo notare come Lully, nella prima aria del I° Atto, prevede i timpani con una scrittura articolata in stretta relazione alla scansione del ritmo e al rinforzo delle trombe mentre nella Marcia, sempre nel I° Atto, utilizza i timpani con una intonazione di tonica-dominante (C-G).
  


Jean-Baptiste Lully (28 Novembre 1632 – 22 Marzo 1687) nasce a Firenze[Italia], compositore e strumentista italiano che nel 1661, alla corte di Luigi XIV, fu naturalizzato francese. La sua educazione inizia da fanciullo imparando a suonare la chitarra, il violino e, contemporaneamente, danzando presso la corte granducale. Inizia a scrivere musica prima in Italia e dopo in Francia, ma il suo vero debutto da compositore avviene il 7 Marzo 1652 collaborando con Jean du Moustier nella realizzazione dello spettacolo Mascarade de la Foire Saint-Germain, scrivendo parte delle musiche ed esibendosi anche come ottimo danzatore. Nel 1653 viene nominato violinista di Luigi XIV il che lo prediligeva assegnandoli, infatti, la composizione di musiche per le grandi occasioni, per balletti e opere teatrali. La sua vena compositiva era tale da consentirgli di scrivere un’opera all’anno, così facendo impose la sua musica e il suo talento creando una vera e propria tradizione operistica francese e raggiungendo i successi degli operisti italiani. La sua prima opera, dal titolo Les fite de l’Amour, è stata rappresentata l’11 Novembre 1672 su testi del suo collaboratore Philippe Quinault.

 



  
    1680
  

   


TAMBURO – Dopo aver riscontrato i primi utilizzi del tamburo in particolar modo nelle esperienze militari, proponiamo invece l’introduzione dello stesso in ambito orchestrale. Il compositore italiano Domenico Freschi scrive l’opera in tre atti dal titolo Berenice Vendicativa, su libretto di Giorgio Maria Rapparini, rappresentata a Piassola sul Brenta nel 1680. In quest’opera troviamo il primo reale utilizzo del tamburo, nello specifico vediamo scritti sei tamburi in “solo” all’unisono che eseguono una tipica scansione ritmica che introduce una marcia trionfale del I° atto.
  


Domenico Freschi (26 marzo 1634 – 2 luglio 1710) nasce a Bassano del Grappa (Vi) [ITALIA], durante la sua giovinezza soggiorna a Venezia dove si presume abbia svolto i suoi studi musicali. Diventa ben presto cantore della Cattedrale di Vicenza dove nel 1650 prende gli ordini sacerdotali e sei anni dopo vince il concorso come maestro di cappella. Parallelamente svolge lo stesso incarico presso la Ss. Coronata e l’Accademia Olimpica; nel 1657 presso la Ss. Simone e Giuda e nel 1659 presso la S.Cristina. Pur avendo scritto molte opere sacre si ricorda soprattutto per le sue opere teatrali; la sua prima opera dal titolo Iphide Greca, su libretto di Nicolò Minato, è stata rappresentata a Venezia nel 1671.

 

 
  
    1685
  

   


I fratelli André e Jacques Danican Philidor, compositori francesi, scrivono la Marche à quatre timbales pour le Carrousel de Monseigneurla prima composizione scritta per un duo di timpanisti. Ogni timpanista ha due timpani (G-C e E-G). Dopo un’introduzione omoritmica troviamo aspetti sincopati con passaggi imitativi tra il primo ed il secondo timpanista. L’incipit iniziale diventa il disegno portante di tutta la composizione; ogni frase inizia con la stessa figurazione, una tipica conferma ritmica e melodica delle marce militari. Il contrappunto ritmico e l’imitazione melodica sono le tecniche compositive utilizzate per lo sviluppo della composizione. Le frasi musicali, scandite in semifrasi di due e quattro battute, rendono la composizione piena di aristocratico portamento. Il finale diventa una carica di passaggi virtuosistici.
  


André Danican Philidor (1652 – 11 Agosto 1730) nasce a Versailles[Francia], inizia a suonare il fagotto e l’oboe, ma il suo lavoro lo svolge soprattutto come responsabile della Biblioteca Musicale di Luigi XIV. Raccoglie e cataloga tutte le opere dei predecessori compositori. Insieme a suo fratello minore Jacques Danican Philidor (1657-1708) si dedica a comporre soprattutto marce militari alla corte di Luigi XIV. Uno dei sui primi lavori è La marche des Mousquetaires del 1670. 

 



  
    1730
  

   


CAMPANE – Il compositore tedesco Johann Sebastian Bach scrive la Cantata “Schlage doch, gewünschte Stunde” BWV 53, successivamente attribuita da alcuni studiosi a Georg Melchior Hoffmann essa prevede l’utilizzo delle campane (H e E). Dato il carattere funebre della composizione e tenuto conto che le campane si dimostrano essere uno strumento idoneo nei riti religiosi, mai come in questo caso esse trovato parte rilevante nella composizione. Riscontriamo ancora una volta, dopo i timpani, come uno strumento a percussione viene utilizzato quale timbro sonoro che definisce e rafforza il peso della tonica e della dominante allo scopo di definire l’armonia secondo i dettami dell’epoca. 
  


Johann Sebastian Bach (21 Marzo 1685 – 28 Luglio 1750) nasce ad  Eisenach[Germania], nel 1700 inizia la sua pratica musicale come cantore a Lüneburg dove studia i grandi maestri della musica. Nel 1703 diventa violinista di Weimar e poco dopo organista a San Bonifacio di Arnstad. In questi anni inizia a lavorare alle trascrizioni di autori principalmente italiani. Scrive le sue prime composizioni per organo dal 1708 al 1714 in una collezione chiamata Orgelbüchlein. La carica importante arriva nel 1723 come Cantor e Direttore di Musica a San Tommaso in Lipsia. Scrive composizioni per strumento solo, concerti e oratori. Il suo ultimo lavoro, Arte della Fuga, lo termina con la fine dei suoi giorni.

 



  
    1746
  

   


TIMPANI - Il compositore tedesco Johann Christoph Graupner scrive Sinfonia in Fa maggiore GWV 566, si potrebbe considerare una sinfonia per timpani e orchestra. Riscontriamo un utilizzo di sei timpani (F – G – A – B – C – D) con un fraseggio che predomina tutta la sinfonia. E’ evidente che l’inconsueto uso dei timpani diventa il materiale portante della composizione e spesso rafforza il basso con molte fioriture melodiche. In alcuni casi determina, invece, una forte attrazione verso una espressione quasi solistica senza mai approfittare di alcuna fase virtuosistica. La sinfonia si compone di sei movimenti: Vivace, Air (Largo), Menuet, Bourée, Air (Andante) e Gige. 
  


Johann Christoph Graupner (13 Gennaio 1683 – 10 Maggio 1760) nato a Hartmannsdorf[Germania], intraprende gli studi musicali come organista. Nel 1705, inserendosi nell’orchestra dell’Opera di Amburgo come clavicembalista, inizia a comporre musica collaborando con Reinhard Keiser. Tra le sue prime opere scrive Dido, Köning von Carthego su libretto di Heinrich Hinsch, eseguita ad Amburgo nel 1707. Nel 1709 accetta un posto alla corte di Ernst Ludwig von Hessen-Darmstadt e nel 1711 diviene Hofkapellmeister della stessa corte dove scrive le sue principali opere. Tra i suoi maggiori lavori troviamo sinfonie, concerti, opere e cantate religiose.

 



  
    1748
  

   


TAMBURO – Dopo la prima introduzione del tamburo da parte di Domenico Freschi l’impiego del tamburo nell’overture dell’opera Zaïs, in quattro atti, del compositore francese Jean-Philippe Rameau eseguita per la prima volta il 29 Febbraio 1748 a Parigi lo contestualizza ancora meglio nell’ambito orchestrale. La composizione inizia con un “solo” del tamburo, scrittura atta a voler evidenziare una parte che predomina l’organico orchestrale. Nel resto dell’introduzione il tamburo prende una linea più serrata di semicrome che prelude il gesto rullato, una fase terminale di una crescendo che apre la strada al tema vero e proprio dell’overture; il tutto avviene insieme a tutta l’orchestra. Qui il percussionista sicuramente si vede riconosciuto un ruolo che mai prima gli era stato assegnato.
  


Jean-Philippe Rameau (25 Settembre 1683 – 12 Settembre 1764) nasce a Digione[Francia], inizia gli studi musicali con il padre organista e li completa a Parigi dove nel 1706 diventa organista della chiesa di San Giacomo. Qui inizia a scrivere libri teorici sulla didattica del clavicembalo (Premier Livre de piéces de clavecin del 1706) e dell’armonia (Traité de l’harmonie réduite à ses principes naturels del 1722) con i quali definisce i principi delle pratiche musicali moderne dell’epoca. La sua attività da compositore si avvia con mottetti e cantate per poi debuttare nel 1733 con la sua prima opera teatrale Hippolyte et Aricie. La sua attività lo porta a scrivere trattati musicali, tragedie liriche e balletti.

 



  
    1773
  

   


TAMBURELLO E TRIANGOLO – Il compositore belga André Ernest Modeste Grétry scrive, e mette in scena il 30 Dicembre del 1773 a Versailles, il balletto Céphale et Procris in tre atti, su testo di Jean-François Marmontel, in cui abbiamo la certezza di trovare per la prima volta l’utilizzo del tamburello e del triangolo. Dal balletto è tratta una suite Drei Tanzstücke composta da Tambourin, Menuetto (Les Nymphes de Diane) e Gigue. Nel Tambourin troviamo subito l’inserimento del tamburello in battere e del triangolo in levare; un scrittura che descrive la semplice ritmicità del brano ma che comporta una novità dei suoni percussivi in ambito orchestrale. Inoltre le tecniche esecutive erano all’epoca molto riduttive, per cui troviamo nella Gigue una parte di triangolo con l’introduzione del trillo.
  


André Ernest Modeste Grétry (8 Febbraio 1741 – 24 Settembre 1813) nasce a Liegi[Belgio], figlio di un musicista di umili condizioni sociali, comincia gli studi musicali come cantore nella chiesa di Saint-Denis nella sua città natale. Nel Marzo del 1759 prosegue gli studi musicali a Roma dove scrive la sua prima opera La Vendemmiatrice. Nel 1767 si trasferisce a Parigi prendendo la nazionalità francese dove scrive i suoi maggiori capolavori tra opere teatrali e musica strumentale. Teorico del dramma musicale scrive un trattato dal titolo Mèmoires ou Essais sur la Musique.

 



  
    1774
  

   


GRAN CASSA – Troviamo con certezza un primo utilizzo della gran cassa nell’opera Iphigénie en Aulide in tre atti del compositore tedesco Christoph Willibald Gluck, su libretto di Le Bailly du Roullet propriamente detto Marie-François-Louis Gand Leblanc du Roullet, messa in scena il 19 Aprile del 1774 a Parigi. La gran cassa è impiegata solo nel finale del terzo atto in una semplice scrittura che scandisce il battere di ogni misura.

Christoph Willibald Gluck (2 Luglio 1714 – 15 Novembre 1787) nasce ad Erasbach[Germania], inizia gli studi musicali da fanciullo, prima d’organo e clavicembalo e dopo di violino e violoncello. Avendo avuto la famiglia avversa alle sue tendenze musicali fugge di casa per esibirsi in chiese e piazze, questo gli permette di vivere della sua passione. Nel 1735 si trasferisce a Vienna lavorando come musicista presso il principe Lobkowitz. Nel 1737 il principe Melzi lo porta in Italia ed inizia a scrive i suoi primi lavori strumentali, ma il suo amore verso il teatro lo porta a mettere in scena il 26 Dicembre 1741 a Milano la sua prima opera Artaserse su libretto di Metastasio a cui fecero seguito altre opere a Torino e Venezia. Nel 1752 ritorna a Vienna e, nel 1754, viene nominato Kappellmeister, qui scrive molte sue opere di successo con le quali sancisce la consacrazione dell’opera lirica francese. La sua carriera prosegue a Parigi dove scrive le sue ultime opere.

 



  1779 

   


PIATTI – Nell’opera Esther del tedesco Nicolaus Adam Strungk, scritta nel 1680, si riscontra un primo impiego dei piatti, ma la certezza dell’impegno di questi strumenti la troviamo nella partitura di Christoph Willibald Gluck nell’opera Iphigénie en Tauride in quattro atti, su libretto di Nicolas-François Guillard, rappresentata il 18 Maggio 1779 a Parigi. Nella terza scena del primo atto troviamo la scrittura di due strumenti su un solo rigo: il tamburo e i piatti. Vediamo come i due strumenti sono strettamente legati da una pratica esecutiva ritmica con una cadenza militaresca.

Per la biografia di Christoph Willibald Gluck vedi il "1774"
  


1791 
   


GLOCKENSPIEL – Il compositore austriaco Wolfgang Amadeus Mozart scrive l’opera Die Zauberflötein due atti, rappresentata il 30 Settembre 1791 a Vienna. In questa partitura troviamo l’introduzione del Glockenspiel. La parte originale veniva eseguita con uno strumento a tastiera con cui si percuotevano le lamelle metalliche, oggi si preferisce il glockenspiel con l’ausilio delle bacchette. Mozart lo introduce nel finale del primo atto in cui il glockenspiel, insieme agli archi, accompagna il coro maschile. La parte prevede un’esecuzione molto ricca di arpeggi che sottopone il percussionista ad un’attenta e scrupolosa pratica di accompagnamento.

  


Wolfgang Amadeus Mozart (27 Gennaio 1756 – 5 Dicembre 1791) nasce a Salisburgo[Austria], inizia gli studi musicali con il padre e già a sei anni teneva i suoi primi concerti con il clavicembalo nelle corti di Monaco e Vienna. Così giovane presenta la sua prima composizione, un minuetto per clavicembalo scritta nel Gennaio 1762. Nel 1763 parte per la sua prima tournée esibendosi per le corti tedesche, francesi ed inglesi. Nel 1769 arriva in Italia dove esegue una serie di concerti nelle principali città. Nel 1772 l’arcivescovo Hieronymus von Colloredo di Salisburgo lo assume nell’orchestra ma nel 1779 i rapporti con l’arcivescovo degenerano e prende l’incarico di organista di corte. Anche la fama come compositore non tarda ad arrivare e, dopo una stretta amicizia con letterati, musicisti e massoni, conquista la scena operistica. Tra Vienna e Praga scrive le sue opere più importanti; opere sinfoniche, sacre e da camera, diventando nel 1787 Musico da Camera dell’imperatore. 

 



  
    1792
  

   


TIMPANI - Il compositore tedesco Johann Carl Christian Fischer scrive Symphonie in C-Dur mit Acht Obligaten Pauken, la possiamo definire come il primo concerto per timpani solista e orchestra. La sinfonia, in tre movimenti, è stata scritta ed eseguita probabilmente tra il 1780 ed il 1792 per il gran ballo della Golden Saal di Londra. Il primo movimento, moderato, presenta i timpani nel classico supporto armonico tonica-dominante per poi liberarsi in arpeggi e bassi albertini. Sfrutta gli otto timpani in fraseggi melodici all’unisono con l’orchestra e, a volte, per imitazione. Una cadenza con tutti gli elementi presentati nel primo movimento prepara il finale. Il brevissimo secondo movimento, adagio, crea un ponte, per il movimento successivo, con un semplice passaggio tonica-dominante. Il terzo, allegretto, apre con l’esposizione orchestrale supportata dal timpano con voluttuosi arpeggi, per poi passare alla ripresa con l’esecuzione del tema dai timpani. Dopo uno sviluppo di brillanti passaggi tra orchestra e timpani si chiude in un trionfale finale del tutti orchestrale.
  


Johann Carl Christian Fischer (1733 – 29 Aprile 1800; alcune fonti riportano 1752-1807) nasce a Freiburg im Breisgau[Germania], studia oboe in Italia e inizia la sua carriera svolgendo varie tournée tra la Germania, la Francia, l’Olanda, la Polonia e l’Inghilterra. La sua attività musicale prosegue come copista e regista teatrale presso il palazzo di Ludwigslust alle dipendenze di Friederich Franz I, Grossherzog von Mecklenburg. Successivamente si stabilisce a Londra nominato, nel 1780, virtuoso dell’orchestra da camera dalla regina. 

 



  
    1815
  

   


TAM-TAM – Si riscontra un utilizzo del Tam-Tam nella Musique Funébre à la Mémoire de Mirebeau del 1791 scritta dal francese Francois-Joseph Gossec ma la certezza della prima introduzione la troviamo nel Requiem in Do minore scritto dal compositore italiano Luigi Cherubini nel 1815 ed eseguito a Parigi nella Cattedrale di Saint-Denise il 21 Gennaio 1816. Si tratta di un solo colpo di Tam-Tam, nel Dies Irae, a conclusione di una breve introduzione degli ottoni all’unisono. La posizione nella partitura è singolare per il solo fatto che è scritta nel rigo della voce del Basso nella sezione del Coro. Convenzionalmente la esegue il percussionista con un colpo molto energico.
  


Luigi Cherubini (14 Settembre 1760 –  15 Marzo 1842) nasce a Firenze[Italia], inizia gli studi musicali con il padre all’età di sei anni, concludendoli a Bologna e a Firenze. All’età di tredici anni scrive la sua prima opera sacra, una Messa Solenne a quattro voci e orchestra eseguita a Firenze. Nel 1784, dopo aver scritto alcune opere teatrali, si reca a Londra e poi nel 1788 a Parigi dove inizia a lavorare presso il Conservatorio ricoprendo, successivamente, la carica di direttore dal 1821 al 1842. Scrive musica sacra, opere teatrali e da camera e dal 1790 si riscontrano le sue composizioni eseguite in tutta Europa. Nel 1835 viene pubblicato un suo trattato dal titolo Corus de Contrepoint et de la fugue.

 



  
    1815
  

   


SISTRO – Con il compositore italiano Gioacchino Rossini troviamo la prima introduzione del sistro nell’opera Il Barbiere di Siviglia, su libretto di Cesare Sterbini, scritta nel 1815 e messa in scena il 20 Febbraio del 1816 a Roma. Vediamo l’articolazione strumentale del sistro relativa al piano orchestrale nell’Atto I°, nella Serenata di Almaviva: una scrittura solistica che si interpone all’orchestra. Il suono del sistro è qui rappresentato come strumento popolare che accompagna una serenata ed essendo uno strumento a scuotimento, l’esecuzione deve essere molto attenta ed oculata affinché si raggiunga il risultato ritmico prescritto. 
  


Gioacchino Rossini (29 Febbraio 1792 – 13 Novembre 1868) nasce a Pesaro[Italia], studia giovanissimo come cantante e clavicembalista ed appena ventenne riscuote pieno successo in molti teatri italiani. Il suo primo lavoro è una cantata del 1808 Il Pianto d’Armonia sulla morte di Orfeo. Le sue opere venivano rappresentate nelle maggiori città italiane, scrive la sua prima opera dal titolo La Cambiale di Matrimonio, su libretto di Gaetano Rossi, rappresentata a Venezia il 3 Novembre del 1810. Nel 1823 lavora a Londra e nel 1824 si stabilisce a Parigi dove viene nominato direttore del Theatre Italien. Dopo i grandi successi teatrali si impegna a scrive le ultime composizioni da camera, vocali e sacre. 

 



  
    1836
  

   


FRUSTA – Il compositore francese Adolphe Charles Adam scrive l’opera, in tre atti, Le Postillon de Lonjumeau, su libretto di Adolphe de Leuven e Léon-Lévy Brunswick, rappresentata il 13 Ottobre 1836 a Parigi. In quest’opera il compositore prevede, per la prima volta, l’utilizzo della frusta nell’atto I° al n. 3 Morceau d’Ensemble et Ronde du Postillon, il cui timbro molto breve ed intenso sottolinea il levare insieme ai tromboni e ai corni.
  


Adolphe Charles Adam (24 Luglio 1803 – 3 Maggio 1856) nasce a  Parigi[Francia], inizia gli studi musicali contro il volere del padre, nonostante quest’ultimo fosse docente presso il Conservatorio di Parigi. Nel 1817 frequenta il Conservatorio e in questo periodo inizia a scrivere le sue prime composizioni; poco dopo si spinge verso il teatro come sinfonista e accompagnatore al pianoforte. La sua attività compositiva prosegue mettendo in musica alcuni versi di amici scrittori per arrivare a comporre la sua prima opera dal titolo Le mal du Pays ou La Bateliére de Brientz, su libretto di Eugène Scribe, Anne-Honoré-Joseph Duveyrier detto Mélesville, Charles Duveyrier, rappresentata il 28 Dicembre 1827 a Parigi. Nel 1849 prende la cattedra di docente di pianoforte al Conservatorio di Parigi dove continua a scrivere opere e balletti per approdare alla radio con il suo brano natalizio Cantique de Noel (O Holy Nicht) su testo di Cappeau Roquemaure.

 



  
    1845
  

   


CASTAGNETTE, CROTALI, DARBUKA – Il tedesco Nicolaus Adam Strungk scrive l’opera ESTHER, del 1680, in cui si riscontra l’utilizzo delle castagnette ma la certezza del loro impiego la troviamo in Zaïde del compositore francese Hector Berlioz, su testo di Roger de Beauvoir, eseguita il 29 Novembre del 1845 a Vienna. La parte di castagnette si presenta già dalla sesta battuta come timbro predominante, con un ritmo che richiama il bolero spagnolo.
 Mentre nell’opera Les Troyens, di Hector Berlioz su libretto dello stesso Berlioz, messa in scena in parte il 4 Novembre 1863 a Parigi mentre l’opera completa fu rappresentata il 6 Dicembre 1890 a Karlsruhe, troviamo il primo impiego dei crotali (Mi e Fa) in orchestra e della darbuka in scena. Li troviamo entrambi nell’Atto IV° ai Ballets n.33 - Pas d’Esclaves Nubiennes, in cui la darbuka procede per tutto il balletto con un ritmo che scandisce la semplice scansione binaria mentre i crotali supportano il canto con piccoli frammenti melodici.
  


Hector Berlioz (11 Dicembre 1803 – 8 Marzo 1869) nasce a La Cote-Saint-André[Francia], ragazzo musicalmente precoce, a dodici anni scriveva le sue prime composizioni. Conclude gli studi musicali al Conservatorio di Parigi nel 1828 e già nel 1829 scrive la Symphonie Fantastique. Organizzava concerti con sue composizioni ma non riusciva a sostenersi economicamente tanto da decidere di accettare una collaborazione, nel 1835, con i giornali: Europe Littéraire, Gazette Musicale e Journal des Dèhates. Nel 1838 accetta l’incarico di vicebibliotecario al Conservatorio di Parigi. In questi anni scrive il Grand Traité d’Instrumentation ed d’Orchestration Modernes. Nel 1843 inizia una tournée europea come direttore d’orchestra ma la sua carriera compositiva lo porta a scrivere opere teatrali, musica vocale, musica sinfonica e solistica.

 



  
    1854
  

   


INCUDINE – Nell’opera Alcindor, del 1825, dell’italiano Gaspare Spontini si riscontra il primo impiego delle incudini, ma la certezza del loro impiego la troviamo nell’opera, in quatto scene, Das Rheingold del compositore tedesco Richard Wagner, su libretto dello stesso Wagner, scritta nel 1854 e rappresentata il 22 settembre del 1869 a Monaco di Baviera. L’impiego delle incudini è notevolmente articolato, si dividono in nove incudini suddivise in tre altezze diverse. La pratica esecutiva è molto chiara, come anche la scrittura. Vi è una particolare poliritmia tra le incudini: le prime tre acute eseguono le terzine, le seconde tre medie eseguono il levare binario e le ultime tre gravi sottolineano il battere. 
  


Richard Wagner (22 Maggio 1813 – 13 Febbraio 1883) nasce a Lipsia[Germania], fin da ragazzo mostra serie attenzioni alla musica e al teatro senza intraprendere gli studi accademici. Componeva sinfonie e drammi e solo più tardi intraprende un programma di studio musicale alla Thomasschule. Nel 1831 vengono eseguite alcune sue composizioni sinfoniche a Lipsia e Praga. I primi saggi operistici sono Die Hochzeit, ispirato al medievale Frauentreue, mai terminato, e Die Feen, ispirato a La Donna Serpente di Carlo Gozzi, composto nel 1833 quando prese l’incarico di maestro del coro del teatro di Würzburg, e rappresentato solo dopo la morte. Nel 1834 diviene direttore d’orchestra del teatro di Magdeburgo, poi al teatro di Königsberg e poi di Riga. Nel 1843 accetta l’incarico di maestro di cappella alla corte di Dresda, qui affina le sue tecniche operistiche del “Musik-Drama”. La sua vita musicale lo porta in giro per l’Europa, definisce il concetto di “Opera und Dramma” e fa costruire, nel 1876, un teatro dedicato alle sue opere.

 



  
    1874
  

   


XILOFONO – L’austriaco Ferdinand August Kauer scrive le Sei Variazioni per orchestra datate circa 1810 in cui si riscontra l’utilizzo dello xilofono ma possiamo essere certi del fatto che il compositore francese Camille Saint-Saëns ebbe il forte intuito di inserire lo xilofono scrivendo la Danse Macabre, un poema sinfonico composto nel 1874 su testo di Henri Cazalis ed eseguito il 24 Gennaio 1875 a Parigi. In questo poema ogni strumento rappresenta un ruolo come, ad esempio, lo xilofono che con il suo tipico timbro legnoso, simboleggia gli scheletri danzanti, una sorta di ticchettio delle ossa che, muovendosi, provocano appunto un rumore legnoso. Come prima introduzione orchestrale lo xilofono ricopre già da subito un ruolo importante, in questa partitura viene supportato dai fiati e si divide con il primo violino il tema principale della ripresa; dopo Saint-Saëns molti altri compositori faranno tesoro dell’uso dello xilofono.

  


Camille Saint-Saëns (9 Ottobre 1835 – 16 Dicembre 1921) nasce a Parigi[Francia], inizia lo studio del pianoforte da giovanissimo e la sua vena compositiva non si fece attendere con la sua prima composizione per pianoforte, datata 22 Marzo 1839. A cinque anni tiene il suo primo concerto. Compie gli studi al Conservatorio di Parigi e nel 1853 ottiene i primi guadagni come organista di alcune chiese di Parigi. Nel 1861 prende il suo primo incarico come docente di pianoforte all’Ecole Niedermeyer per poi fondare, nel 1871, la Société National de Musique che divulgava la musica moderna. Compositore eclettico tra i precursori della composizione per il cinema, scrive la colonna sonora per il film L'Assassinat du duc de Guise  del 1908, diretto da Charles Le Bargy e André Calmettes. Inoltre all’attività musicali unì viaggi in Africa e Oriente che influenzano molto la sua creatività musicale.

 



  
    1904
  

   


TAM-TAM GIAPPONESI (GONG) e CAMPANELLI GIAPPONESI – Nell’opera in tre atti Madama Butterfly del compositore italiano Giacomo Puccini, su libretto di Giuseppe Giacosa e Luigi Illica, rappresentata il 17 Febbraio del 1904, troviamo per la prima volta il Tam-Tam e le Campane Giapponesi. Gia nel atto I° troviamo entrambi gli strumenti: i tam-tam giapponesi sono scritti all’unisono con corni e archi pizzicati, una sorta di grande rintocco, mentre i campanelli giapponesi hanno un ruolo solistico che congiunge la frase musicale iniziata dal canto e terminata da flauti e arpa.
  


Giacomo Puccini (22 Dicembre 1858 – 29 Novembre 1924) nasce a Lucca[Italia], proveniente da una famiglia di musicisti inizia gli studi musicali presso l’istituto musicale di Lucca per poi proseguirli al Conservatorio di Milano. A quattordici anni arrivano i suoi primi guadagni come organista delle chiese lucchesi. Le sue prime composizioni sono una cantata dal titolo I Figli d’Italia Bella e il Mottetto per San Paolino entrambi del 1877, mentre la sua prima opera, in un atto, Le Villi, su libretto di Ferdinando Fontana, rappresentata a Milano nel 1884. Scrive diverse opere che entrarono subito nel repertorio dei teatri più importanti di tutto il mondo.

 



  
    1904
  

   


SIRENA, RUOTA DELLA LOTTERIA, SUONI DI ACQUA, SUONI DI TIP-TAP, MACCHINA DA SCRIVERE, COLPI DI PISTOLA e BOTTIGLIOFONO –  Il compositore francese Erik Satie scrive il balletto Parade, su un poema di Jean Cocteau, rappresentato il 18 Maggio del 1917 a Parigi, nel quale troviamo un’impiego veramente singolare di oggetti che, affidati ai percussionisti, diventano strumenti musicali. Satie ha creato una scrittura musicale per questi oggetti e sulla base della scrittura tradizionale, è riuscito a rendere efficace una sua idea compositiva nell’impiego orchestrale. La sirena ha una lunga linea sonora con il fisiologico inizio in crescendo e la fine in decrescendo; la ruota della lotteria, anch’essa, viene scritta con una lunga linea sonora con l’aggiunta di un trillo che fa subito pensare al movimento degli oggetti interni; i suoni di acqua vengono scritti con una figurazione che prevede un suono di media lunghezza, che fa pensare ad un breve movimento dell’acqua; i suoni di tip-tap hanno una scrittura ritmica molto chiara ed articolata, le scarpe del percussionista devono essere battute sul terreno con molta precisione; anche la macchina da scrivere viene scritta come un flusso lungo in cui è possibile battere i tasti a proprio piacimento; i colpi di pistola disegnano un ritmo semplice ed in linea con la parte orchestrale; infine il bottigliofono, uno strumento cromatico costruito con bottiglie riempite di acqua per l’intonazione e percosse con battenti appositi, ha una parte melodica degna di un solista, di grande difficoltà, da considerarsi parte virtuosistica e ben scritta.

  


Alfred Eric Leslie Satie detto Erik Satie (17 Maggio 1866 – 1 Luglio 1925) nasce a Honfleur[Francia], inizia a studiare l’organo a sei anni e, successivamente il pianoforte. Nel 1879 entra al Conservatorio di Parigi. Nel 1887 scrive le sue prime composizioni Gymnopédies. Nel 1891 prese l’incarico di compositore ufficiale dell’Ordine Rosacroce “Ordre de la Rose-Croix Catholique, du Temple et du Graal, in questo periodo inizia a scrivere le sue singolari composizioni. Nel 1899 inizia una carriera come pianista di cabaret che lo porta a fare una vita agiata scrivendo musica per pianoforte, pianoforte e voce e balletti; in questo periodo si definisce un compositore di “musica da tappezzeria” (una musica che si abita). Un compositore di grande sperimentazione, usa il pianoforte preparato  e gli oggetti di vita quotidiana che diventano strumenti musicali. Nel 1919 aderisce al movimento dadaista secondo i principi del quale realizza i primi film “dada” sia come compositore che come attore. 

 



  
    1916
  

   


VIBRAFONO, MARIMBA – Il pianista e compositore australiano Percy Grainger utilizza per la prima volta in ambito orchestrale la marimba (all’epoca chiamata Wood Marimba) ed il vibrafono (all’epoca chiamato Steel Marimba) per la musica di un balletto immaginario The Warriors. Essendo un musica prevista per il balletto, vi sono forti qualità ritmiche e impasti sonori immaginative. La sezione delle percussioni è molto nutrita, utilizza tutti gli strumenti a percussioni intonati conosciuti all’epoca; quindi oltre al vibrafono e alla marimba troviamo il glockenspiel, lo xilofono, le campane tubolari ed i crotali. Il vibrafono viene utilizzato in brevi momenti solistici durante tutta la composizione, mentre la marimba, a volte anche il vibrafono, sostiene i fascinosi colori ritmici sia con i fiati che con il pianoforte.
  


George Percy Aldridge Grainger (8 Luglio 1882 – 20 Febbraio 1961) nasce a Brighton[Australia], inizia lo studio del pianoforte all’età di dieci anni e contemporaneamente si proietta nella composizione scrivendo il suo primo lavoro per pianoforte nel 1893 dal titolo A Birthday Gift to Mother. Nel 1895 si trasferisce in Germania dove inizia gli studi accademici di pianoforte presso l’Hoch’s Konservatorium di Francoforte, mentre lo studio della composizione la prosegue privatamente. Nel 1901 si trasferisce in Gran Bretagna dove inizia la sua carriera come pianista che lo porta ad esibirsi in tutto il mondo. In questi anni, coltivando la passione per la musica popolare e andando alla ricerca di originali melodie popolari, scrive lavori da camera e orchestrali. Nel settembre del 1914 si trasferisce negli Stati Uniti prendendo la cittadinanza Statunitense nel 1918. Nel 1917 si arruola nell’esercito degli Stati Uniti come “bandsman”, sassofonista e oboista nella banda musicale della Coast Artillery Corps, qui scrive molta musica per bande musicali. Nel 1919 accetta l’incarico di docente di pianoforte presso il Chicago Musical College. Nel 1932 viene nominato professore presso la New York University, le sue lezioni, sempre molto aperte a stili e generi musicali, spesso con la compresenza del suo amico Duke Ellington, presentano la vasta gamma di musiche popolari che aveva raccolto nel mondo. Purtroppo questa sua apertura, non essendo congeniale alle aspettative accademiche, la sua carriera didattica volge presto al termine; lui stesso, successivamente, rifiuta molte lauree Honoris Causa da parte delle università. Nel 1937 inizia una serie di lezioni libere presso l’Interlochen International Music Camp correlate da trasmissioni radiofoniche. Nel 1933 inizia la costruzione del Grainger Museum a Melbourne, in Australia, dove espone permanentemente tutte le sue invenzioni; macchine  strettamente legate alla produzioni di eventi sonori.














