Das Orchester

Im 16. Jahrhundert wurde durch die Entstehung der selbständigen Instrumentalmusik der Grundstein für die Entwicklung des Orchesters gelegt. Zunächst unterschied man zwischen Gruppierungen von Instrumenten der gleichen Familie („musica sociata“ oder „whole consort“) und gemischter Besetzung („musica fracta“ oder „broken consort“). Im Frühbarock herrschten noch keine festen Besetzungsformen und das „Barockorchester“ gruppierte sich frei um den Generalbass (z.B. Cembalo oder Orgel). 

Eines der ersten Werke, das mit einer heute ähnlichen Orchesterbesetzung uraufgeführt wurde, ist Monteverdis Oper „Orfeo“ (1607), in der er nicht nur eine Streichergruppe, sondern auch Bläser, darunter Flöten, Kornette und Posaunen, einsetzte. Giovanni Battista Lulli (1632-1687) – in Frankreich nannte er sich Jean-Baptiste Lully – war ein besessener Musiker, Tänzer und Schauspieler. In seinem Wahn nach Perfektion bestand er darauf, dass alle Musiker des Orchesters die gleiche Kleidung trugen. Außerdem sollte die Streichergruppe den Bogen in gleicher Richtung auf und ab streichen. Dies ist so bis heute noch üblich. Lully starb an den Folgen einer Verletzung, die er sich in einem Wutanfall in einer Probe mit seinen Musikern zuzog: In seiner Erregung stampfte er seinen Stab nicht auf den Boden, sondern in seinen Fuß.

Im Spätbarock setzte sich langsam eine geregelte Besetzung durch, bis sich die Strukturen im Orchester der Klassik festigten. Das „klassische“ Orchester des späten 18. Jahrhunderts setzt sich aus Streichern, und, seit der Mannheimer Schule (um 1743-78), aus einer Bläsergruppe mit je 2 Flöten, Oboen, Klarinetten und Hörnern zusammen. Pauken und 2 Trompeten wurden fester Bestandteil des Orchesters, auch Fagotte und Posaunen traten immer häufiger auf. Hector Berlioz steigerte die Orchesterbesetzung weiter. Mit der Vermehrung der Blasinstrumente (3-6fachen Holzbläserbesetzung, 8-10 Hörner, Trompeten und Posaunen) musste auch die Zahl der Streicher angehoben werden. Während um 1800 die Größe eines Orchesters ca. 40 Musiker umfasste, konnte ein Orchester gegen 1880 schon durchaus aus über 120 Musikern bestehen.

Neue Instrumente kamen ebenso zum Einsatz: Schlaginstrumente, Saxophon, Wagnertuba, Heckelphon, Celesta etc. Mit Komponisten wie Richard Wagner, Gustav Mahler, Richard Strauss und Arnold Schönberg erreichte diese Entwicklung ihren Höhepunkt. In der zeitgenössischen Musik wendet man sich von dieser Tendenz wieder ab und komponiert oft für kleinere Musikergruppen, die keiner Besetzungsnorm unterworfen sind.

Der Dirigent

Das Handwerk des Dirigierens hat sich aus verschiedensten Methoden, den Takt zu schlagen, um Instrumentalisten sowie Sänger zu leiten, entwickelt. Schon 709 v. Chr. geht aus einer griechischen Inschrift hervor, dass Musiker anhand eines Stabes, rhythmisch auf den Boden gestampft, dirigiert wurden. Im 15. bis 16. Jahrhundert schwenkten die Chordirigenten zusammengerollte Notenblätter in der Luft.

Zunächst übernahm der Cembalist („Maestro al Cembalo“) im 16. Jahrhundert die Leitung des Instrumentalensembles, seit Mitte des 18. Jahrhunderts war auch der Konzertmeister (erster Geiger) an der Führung der Musikergruppe beteiligt.

Carl Maria von Weber wird 1817 als einer der ersten genannt, die mit Taktstock dirigierten. Drei Jahre später weigerte sich der deutsche Geiger und Dirigent Louis Spohr in London, das Philharmonic Orchestra vom Klavier aus zu dirigieren und stellte sich vor das Orchester. Für das Publikum war es anfangs gewöhnungsbedürftig, den Dirigenten plötzlich von hinten dabei zu beobachten, wie er mit den Armen herumwedelte. Doch der Takt musste nun nicht auf den Boden geklopft werden und das laute Hämmern störte nicht mehr den Hörgenuss. Nicht zuletzt wegen der immer komplexeren Kompositionen und wachsenden Orchestern wurde das Vorhandensein eines Dirigenten unvermeidlich, der seine Aufmerksamkeit voll der Koordination des Orchesters widmen konnte und sich nun nicht mehr auch noch auf sein Instrument konzentrieren musste. So entwickelte sich das Dirigieren im 19. Jahrhundert zu einem eigenständigen Beruf. Komponisten und Instrumentalisten dirigierten, und sie nahmen diese Rolle ebenso ernst wie das Komponieren und Spielen.

Neben Weber und Spohr, waren es Persönlichkeiten wie Mendelssohn, Hans von Bülow, Liszt, Wagner, Berlioz und Strauss, die die Funktion des Dirigenten begründeten und weiterentwickelten.

Der Taktstock

Der Taktstock dient dem Dirigenten als Verlängerung seines oftmals zu kurzen Armes, wodurch der Takt klarer, präziser und ausdrucksvoller geschlagen werden kann. 

Während der Taktstock der Romantik noch lang, schwer und auffällig verziert war, tendierten Dirigenten im Laufe des 20. Jahrhunderts immer mehr dazu, kurze, leichte und unauffällige Taktstöcke zu verwenden. Der heute übliche Taktstock besteht aus Glasfaser oder Holz.

Über das dirigieren

„Wie man dirigiert, weiß ich nicht genau. Es ist zum Teil unbewusst, aber die grundlegende Frage ist einfach: Hat man das Talent zu führen oder hat man es nicht? Wenn man es nicht hat, kann es einem auch niemand beibringen. Wenn man einen jungen Dirigenten fünf Minuten lang beobachtet, dann weiß man, ob er das Orchester leitet oder ob er schwimmt. Wer schwimmt, der schafft es nie, und der Orchesterleiter leitet immer. Das ist das erste Kriterium.“ (Sir Georg Solti) 

Bedenke, dass du nicht zu deinem Vergnügen musizierst, sondern zur Freude deiner Zuhörer. 

Du sollst beim Dirigieren nicht schwitzen, nur das Publikum soll warm werden. 

Dirigiere „Salome“ und „Elektra“ als seien sie von Mendelssohn: Elfenmusik 

Schau niemals aufmunternd das Blech an, außer mit einem kurzen Blick, um einen wichtigen Einsatz zu geben. 

Dagegen lasse niemals Hörner und Holzbläser aus dem Auge: wenn du sie überhaupt hörst, sind sie schon zu stark. 

Wenn du glaubst, das Blech blase nicht stark genug, so dämpfe es nochmals um zwei Grade herab. 

Es genügt nicht, dass du jedes Wort des Sängers, das du auswendig weißt, selber hörest, das Publikum muß mühelos folgen können. Versteht es keinen Text, so schläft es. 

Begleite den Sänger stets so, dass er ohne Anstrengung singen kann. 

Wenn du glaubst, das äußerste Prestissimo erreicht zu haben, so nimm das Tempo noch einmal so schnell. 

Wenn du dies alles freundlich bedenkst, wirst du bei deiner schönen Begabung und deinem großen Können stets das ungetrübte Entzücken deiner Hörer sein. 

(R. Strauss: „Zehn Goldene Regeln. Einem jungen Kapellmeister ins Stammbuch geschrieben (1922))

Geschichte

Die Herkunft der Gitarre ist unbestimmt. Die Vermutung, dass das Instrument aus dem vorderasiatischen Raum stammt, konnte noch nicht belegt werden. Die erste nachweisbare Gitarre, mit vier Saiten versehen, hat es im 13. Jahrhundert in Spanien gegeben. Im 16. Jahrhundert hatte sie fünf Saitenpaare, sogenannte Chöre, und wurde als Gegenstück zur Vihuela, die in der Kunstmusik Spaniens gebracht wurde, als volkstümliches Instrument benutzt. Im 17. Jahrhundert gelangte sie nach Italien und Frankreich, wo sie sich großer Popularität erfreute. Im 18. Jahrhundert wurde die doppelchörige Bespannung durch sechs Einzelsaiten abgelöst. Berühmte Virtuosen waren unter anderem Niccolò Paganini, Aguado y Garcia und Joseph Fernando Macari Sor. 

In Deutschland wurde die Gitarre erst im 20. Jahrhundert mit der Jugendbewegung beliebt, die sie als Begleitinstrument für ihre Wander- und Spielmusiken verwendete. 

Seit den 40er Jahren gibt es die elektrisch verstärkte E-Gitarre, die vor allem in der Unterhaltungsmusik eingesetzt wird. Weitere Formen der Gitarre sind Schlag-, Hawaii-, Terz-, Quint- und Bassgitarren, weiterhin die Lyragitarre, das Arpeggione, die Chitarra battente und die Ukulele.

Charakteristika

Die Gitarre hat einen achtförmigen Körper, einen flachen Boden, Zargen und eine mit einem runden Schalloch versehene Decke. Der Hals hat chromatische Metallbünde und endet in dem leicht abgeknickten Wirbelkasten. Als Material wird in der Regel Holz, seltener auch Metall, verwendet. Die sechs Saiten (E-A-d-g-h-e1) werden mit einer Schraubenmechanik gestimmt. Sie sind an einem Querriegel befestigt und klingen eine Oktave tiefer als notiert.

"Der Flügel ist das Instrument, in dem sich die Harfe zum Schlafen niedergelegt hat." 

Geschichte

Die Geschichte der Harfe beginnt im alten Ägypten (ab 2703 v. Chr.), wo sie als Bogenharfe mit sechs Saiten verwendet wurde. Im Neuen Reich (ab 1580 v.Chr.) gab es Winkelharfen und kleine Schulterharfen mit 14 Saiten. Zwar war die Rahmenharfe auch im Orient bekannt, kam aber erst in Irland um 700 und im 11. Jahrhundert in Europa zur Entfaltung. Im Mittelalter hatte sie zwischen 7 und 25 Saiten, die normalerweise diatonisch gestimmt waren. Ab dem 16. Jahrhundert tauchten auch chromatische Stimmungen auf. Die Tiroler Hakenharfe, die der zweiten Hälfte des 17. Jahrhunderts aufkam, war die erste Harfe, die man durch drehbare Haken von Hand umstimmen konnte. Seit 1720 gibt es dank J. Hochbrucker sieben Pedale, die das Umstimmen während des Spiels erlauben. 

Die Harfe war im Mittelalter sehr angesehen, so dass sie sogar in das irische Landeswappen aufgenommen wurde. In Europa wird sie sowohl als Generalbassinstrument als auch solistisch oder im Orchester verwendet. Es gibt die Harfe nicht nur in Europa, sondern auch in Afrika und Asien, wo sie als Ensembleinstrument oder zur Gesangsbegleitung gebraucht wird. Sie wird noch immer reich verziert und in reiner Handarbeit hergestellt.

Charakteristika

Die 1811 von Sébastien Érard entwickelte, ca. 180 cm hohe Doppelpedalharfe ist heute gebräuchlich. Sie besteht aus einem Resonanzkasten, einem Hals und einer Säule mit klassizistischen Merkmalen, an deren Ende sich der Pedalkasten befindet. Die 47 am Resonanzboden gefestigten Saiten aus gedrehtem Darm, Nylon oder Perlon werden durch Anzupfen mit den Fingerkuppen beider Hände zum Schwingen gebracht. Die Harfe ist in Ces-Dur gestimmt. Durch die sieben Doppelpedale ist es möglich, die Töne der Ces-Dur-Tonleiter jeweils entweder um einen Halbton oder um einen Ganzton chromatisch zu erhöhen. Der Tonumfang der Harfe reicht von Ces1 bis ges4 und ist somit fast so groß wie der des Klaviers.

Geschichte

Der Kontrabass, auch Violone oder Bassgeige genannt, ist mit annähernd 2 m das größte und tiefste Instrument der Violinenfamilie. Er hat sich im 16. Jahrhundert aus der Violenfamilie entwickelt, ist aber in einzelnen Merkmalen der Violine angeglichen worden, indem er F-Löcher, ein bundloses Griffbrett und eine Schnecke erhalten hat. 

Während der Kontrabass im 17. und 18. Jahrhundert noch als Generalbassinstrument oder zur Verstärkung der Celli verwendet wurde, entwickelte er sich in der zweiten Hälfte des 19. Jahrhunderts zu einem eigenständigen Instrument und wird von einzelnen Komponisten auch solistisch eingesetzt.

Charakteristika

Der Kontrabass ähnelt durch den flachen, oben abgeschrägten Boden, die breiten Zargen und die spitz zulaufenden Schultern eher einer Gambe als einer Violine. Gewöhnlich hat ein Kontrabass vier Saiten, die im Quartabstand stehen (E1, A1, D, G). Teilweise wird eine fünfte Saite hinzugefügt, um den Ton C1 zu erhalten. Bei den Kontrabässen mit vier Saiten gibt es eine in der Regel eine Mechanik, mit der man die E1-Saite zum C1 verlängern kann. Der Bogen kann entweder mit seitlichem Untergriff oder mit Obergriff geführt werden. Man spielt das Instrument im Stehen oder auf erhöhten Hockern, wobei der Kontrabass auf einem Stachel steht. Das Instrument wird eine Oktave höher notiert, als es klingt. Der Tonumfang des Kontrabasses reicht von E1 bis g1, der optimale Klangbereich liegt zwischen E1 und c1.

Geschichte

Im 16. Jahrhundert wurde der Name Viola als Sammelname für alle Streichinstrumente benutzt. Sie spalteten sich in zwei Familien: die Viola da gamba und die Viola da braccio Familie. Die Instrumente der Viola da gamba Familie werden mit Kniehaltung gespielt, während die der Viola da braccio Familie auf dem Arm gehalten werden.

Der Name Viola wird heute nur noch für das in Deutschland auch unter dem Namen „Bratsche“ bekannte Altinstrument der Viola da braccio Familie verwandt. Im 17. Jahrhundert wurde die Viola in verschiedenen Größen gebaut. Die größeren Instrumente übernahmen den Tenor in mehrstimmigen Sätzen. Dadurch, dass man sie auf dem Arm hält, hat die Viola eine Größe, die eher der Violine als der des Violoncellos gleicht. 

Als um 1700 die Violinenstimme immer mehr an Bedeutung gewann, wurde die Bratsche nur noch als Begleitinstrument eingesetzt, so dass die Größe wieder abnahm. Man versuchte, den Tonumfang um eine fünfte Saite nach oben hin zu vergrößern, um sich der Violine weiter anzunähern. Erst in der zweiten Hälfe des 16. Jahrhunderts wurde der Viola wieder eine anspruchsvollere Rolle zugewiesen. In der Wiener Klassik wurde sie besonders in der Kammermusik zu einem wichtigen Instrument und in dieser Zeit wurden auch Solowerke für Bratsche geschrieben.

Charakteristika

Die Viola besitzt vier Saiten (c-g-d1-a1), die im Quintabstand gestimmt sind. Sie liegt eine Quinte tiefer als die Violine und eine Oktave höher als das Violoncello. Um eine Spielhaltung am Kinn zu ermöglichen, beträgt die Korpuslänge maximal 40-42,5 cm. Dies bedingt, dass der Resonanzkörper für die tiefen Lagen zu klein ist und der Ton dort näselnd und gedeckt klingt. Der Tonumfang der Viola reicht von c bis f3, der optimale Klangbereich liegt zwischen c und c3.

Geschichte

Die Violine, umgangsprachlich auch Geige genannt, ist das Diskantinstrument der Familie der Violininstrumente. Seit 300 Jahren ist sie das höchstentwickelte Streichinstrument mit einer Bedeutung, die nur noch vom Pianoforte übertroffen wird. Die Frühform der Violine entstand um 1520. Sie hatte nur drei Saiten. Der Geigenbauer Gasparo da Salò legte die Form der viersaitigen Violine um 1560 fest. Sie beinhaltet Elemente der Fidel, des Rebec und der Lira. In der Schule von Andrea Amati ist die klassische Form der Violine entstanden. Seit dem 17. Jahrhundert ist ihre wesentliche Konstruktion bis auf einige Modifikationen bezüglich der Vergrößerung des Klangvolumens nicht mehr verändert worden. Die letzte Perfektion brachte Antonio Stradivari mit seinem 1713 entwickelten Modell, das mit einer Corpuslänge von 35,5 cm den noch heute gültigen Standard bildet. Allerdings wurden um 1800 die Mensur und der Spannungsdruck geändert, um die Violine in ein Konzertinstrument umzuwandeln. Die Saiten wurden straffer gespannt und verlängert, Griffbrett und Hals ebenfalls, was ein einfacheres Spiel in den höheren Lagen ermöglichte. Seit 1820 wird der von Spohr erfundene Kinnhalter verwendet.

Charakteristika

Das Gewicht einer Violine beträgt nur ca. 400 Gramm, weil das Holz aus akustischen Gründen stark getrocknet werden muss. Um das Instrument vor Feuchtigkeit zu schützen, besitzt es einen mehrschichtigen Schutzlack. Es ist umstritten, ob der Lack auch die akustischen Fähigkeiten des Instruments unterstützt.

Die Violine besteht aus einem in der Mitte eingezogenen Resonanzkörper, dem Hals und dem Wirbelkasten mit seitlichen Stimmwirbeln, der in die Schnecke ausläuft. Die Decke aus Fichte oder Tanne und der Boden aus Ahorn sind gewölbt. Die Decke hat zwei f-förmige Schalllöcher. Die Zargen sind ebenfalls aus Ahorn. Das verwendete Holz ist nach dem Spiegel geschnitten, das heißt, es sind Längsschnitte eines Baumes und nicht Bretter. Decke und Boden sind in der Regel aus symmetrischen Gründen aus zwei Teilen in Längsrichtung verleimt. Dadurch, dass Decke und Boden über die Zargen hinausragen, wird die Druckfestigkeit des Korpus erhöht.

Auf dem Hals der Violine befindet sich das bundlose Griffbrett. Der Wirbelkasten mit der Schnecke bildet das Ende des Halses. Die Saiten laufen von dem am Sattelknopf in der Zarge befestigten Saitenhalter über den Steg, das Griffbrett und den Sattel in den Wirbelkasten. Der Steg steht mit einem Fuß über dem Stimmstock, der die Decke mit dem Boden verbindet und somit ein Absacken der Decke verhindert, und mit dem anderen Fuß über dem an die Decke geleimten Bassbalken, um den Druckausgleich und die Schallübertragung zu gewährleisten. Die vier Saiten sind in Quinten (g-d1-a1-e2) gestimmt. Als Material dient in erster Linie Darm, seit dem 18. Jahrhundert wird für die G-Saite, seit 1920 auch für die A-Saite eine Silberumspannung verwendet. Die E-Saite, im 19. Jahrhundert auch Chanterelle genannt, ist meistens aus Stahl. 

Die Violine wird mit dem Kinnhalter und der Schulterstütze zwischen Schulter und Kinn geklemmt. Ein Ton wird erzeugt, indem der Spieler mit dem in Obergriffhaltung geführten Bogen über die Saiten streicht. Teilweise werden die Saiten auch gezupft. Der Klang kann mit Hilfe eines Dämpfers abgedunkelt werden. Eine Modifikation des Tones wird durch das sogenannte Vibrato erreicht. Des Weiteren hängt die Dynamik, Phrasierung und Rhythmik von der Bogenführung ab. Der Tonumfang der Violine reicht von a bis g4, der optimale Klangbereich liegt zwischen a und c4.

Geschichte

Das Violoncello, kurz Cello, ist im 16. Jahrhundert entstanden. Es wird sowohl als Tenor- als auch Bass-Instrument der Violinenfamilie eingesetzt und klingt eine Oktave tiefer als die Viola. Neben der Besaitung C-G-d-a gab es im 17. Jahrhundert auch Celli mit fünf oder sechs Saiten. Bevor im 18. Jahrhundert der verstellbare Stachel erfunden wurde, hielt man das Cello wegen seiner Größe zwischen den Beinen fest. Nachdem Antonio Stradivari um 1710 die ideale Mensur des Cellos gefunden hatte, wurden die meisten bestehenden Instrumente umgebaut. Im 16. und 17. Jahrhundert gab es neben dem Cello noch ein ähnliches Instrument mit der Stimmung B1-F-c-g, das aber zuerst in Italien, später auch in Frankreich verdrängt wurde. Das Violoncello wurde zunächst als reines Generalbassinstrument verwendet, 1680 hat D. Gabrieli mit seinen Solonoten das Cello aus dem Schatten der höheren Streichinstrumente gehoben. Heute ist das Cello ein fester Orchesterbestandteil.

Charakteristika

Das Violoncello zeichnet sich durch einen lieblichen Klang aus, der der menschlichen Stimme sehr ähnlich ist. Deshalb wurde das Instrument besonders häufig in der Romantik eingesetzt. Da das Cello zur Familie der Violinen gehört, hat es auch die Eigenschaften einer Violine. Ein Cello hat eine Korpuslänge von 65-75 cm und eine Zargenhöhe von 11,5 cm. Der Tonumfang des Violoncellos reicht von C bis c3, der optimale Klangbereich liegt zwischen C und a2.

Geschichte

Das Fagott, auch als „großer Bruder“ der Oboe bezeichnet, gibt es seit dem 16. Jahrhundert. Damals bestand es aus einem Holzstück mit zweifacher Bohrung und sieben Grifflöchern. Da das Holz mit 259 cm sehr lang ist, teilt man die Röhre seit dem 17. Jahrhundert in drei verschieden lange Teile. Seit dem 18. Jahrhundert wurde die Anzahl der Grifflöcher stetig erhöht, bis J.N. Savary, Karl Almenräder und Johann Adam Heckel im 19. Jahrhundert das heutige Fagott entwickelt haben. Während das System Heckel 24 Klappen und fünf offene Grifflöcher hat, ist das System Buffet mit 22 Klappen und sechs offenen Grifflöchern ausgestattet. 

In der Barockzeit wurde das Fagott als wichtiges Generalbassinstrument eingesetzt. Später fungierte es zunächst als Bass der höheren Holzbläser, wurde aber bald als eigenständiges Instrument eingesetzt. Im klassischen Orchester ist das Fagott normalerweise doppelt besetzt.

Charakteristika

Das Fagott ist wie die Oboe ein Doppelrohrblattinstrument. Die konisch gebohrte Röhre ist in der Regel aus Ahorn und besteht aus drei verschiedenen Teilen. Der abwärts führende Flügel ist kürzer als die aufwärts führende Bassröhre, an die noch das Schallstück angefügt ist. Flügel und Bassröhre liegen parallel und stecken in einem U-förmigen Unterstück, dem sogenannten Stiefel. Das Doppelrohrblatt wird auf ein S-förmiges Anblasrohr aus Metall gesteckt, das auf dem Flügel angebracht ist. 

Das Instrument wird an einem Band um den Hals getragen und schräg nach rechts unten gehalten. Der Tonumfang reicht von B1 bis f2, der optimale Klangbereich liegt zwischen B1 und h1. Der Klang des Fagotts ist sehr mannigfaltig. In der Höhe hört es sich näselnd, in der Mitte weich und anmutig an, in der Tiefe klingt es dagegen voll und dunkel. 

Das Kontrafagott hat mit 593 cm mehr als die doppelte Rohrlänge des Fagotts. Dadurch hat es einen tieferen Klangbereich, sein Tonumfang reicht von C2 bis h. Das Rohr ist in vier parallel geführte Rohrteile zerlegt. Das Instrument wird während des Spielens auf einem Stachel auf den Boden gestellt. Das Kontrafagott in seiner heutigen Form, dient teilweise zur Bassverdopplung, seit dem 19. Jahrhundert ist es ein fester Bestandteil der großen Orchesterbesetzung.

Geschichte

Die Geschichte der Flöte geht bis ins Jungpaläolithikum zurück. Funde bezeugen, dass es schon in dieser Zeit Flöten gegeben hat. Die heutige Querflöte ist von asiatischer Herkunft und taucht in Europa im 10./11. Jahrhundert erstmals auf. Eine frühe Form, die militärische Querpfeife, war aus Buchsbaumholz und hatte eine zylindrische Röhre. 

Die Querflöte wurde erst im 16. Jahrhundert ins Orchester eingeführt. Im 17./18. Jahrhundert wurde sie zu einem mehrteiligen Instrument mit umgekehrt konischer Bohrung, Griffklappen und auswechselbaren Fußstücken zum Umstimmen. Heute wird die sogenannte Boehmflöte verwendet. Sie hat eine zylindrische Röhre und ein Klappensystem zum Greifen.

Charakteristika

Obwohl Querflöten heutzutage aus Metall sind, gehören sie dennoch zu den Holzbläsern, da sie ursprünglich aus Holz gefertigt wurden. Ideales Material ist Silber, ein versilbertes Metall oder auch Gold. Weiterhin wird Holz, seltener Glas oder Kunststoff verwendet. Piccoloflöten werden auch heute noch aus Holz hergestellt. Der Tonumfang geht von h bis f4, der optimale Klangbereich liegt zwischen c1 und g3. 

Die Flöte ist ein Kernspaltinstrument, d.h. der Ton wird erzeugt, indem ein Luftstrom gegen eine scharfe Kante, hier das Mundloch, geleitet wird. Dabei bilden sich Wirbel, die die Eigenschwingungen der in der Röhre befindlichen Luftsäule anregen und somit den Schneideton stabilisieren. 

Die Tonhöhe kann entweder durch die Verkürzung des Rohres mittels Öffnen und Schließen der Grifflöcher oder durch Überblasen verändert werden. Entscheidend für den Klang sind neben dem Material die Bohrung (zylindrisch oder konisch) und die Mensur. Flöten mit weiter Mensur klingen dunkler. 

Neben Alt- und Bassflöte gibt es noch die Pikkoloflöte. Sie ist nur 26 cm lang, eng mensuriert und die Querflöte mit der höchsten Tonlage. Ihr Tonumfang reicht von d2 bis b4.

Geschichte

Der Instrumentenbauer Johann Chistoph Denner hat die Klarinette um 1700 aus dem Chalmeau entwickelt. Die Chalmeau war eine ca. 30 cm lange Volksklarinette mit einem Rohrblatt, deren Ursprünge bis in die vorchristliche Zeit reichen. Johann Christoph Denner brachte an das Instrument zwei Klappen und sonstige Verbesserungen an. Nachdem die Anzahl der Klappen auf 13 vergrößert worden war, übertrugen 1839 H. E. Klosé und L. A. Buffet den von Theobald Boehm erfundenen Klappenmechanismus von der Querflöte auf die Klarinette. In Deutschland wird seit 1900 das System O. Oehlers mit 22 Klappen und fünf Ringen verwendet. 

Im 18. Jahrhundert wurde die Klarinette erstmals im Orchester eingesetzt. Zuerst wurde sie als Nebeninstrument von Oboisten und Flötisten gespielt, nach 1750 wurde sie bald als eigenständiges Orchesterinstrument und solistisch verwendet. In der Romantik war sie wegen ihres weichen und der menschlichen Stimme ähnlichen Klanges das beliebteste Instrument.

Charakteristika

Klarinetten haben eine zylindrische Bohrung und ein einfaches Rohrblatt. Sie bestehen aus Schnabel, Birne, Ober- und Unterstück und einem trichterförmigen Schallbecher. Das Rohrblatt wird mit einer Schnur oder mit einer Metallzwinge an das Mundstück gepresst. Normalerweise werden B-Klarinetten verwendet, seltener auch A- und C-Klarinetten. 

Der Tonumfang bei B-Klarinetten reicht von d bis b3, der optimale Klangbereich liegt zwischen d und e3. Der Ton wird mit dem Rohrblatt erzeugt, das die Luftbahn des Mundstückes periodisch verschließt, sodass die gradzahligen Teiltöne in der tiefen Lage nicht mitschwingen, in der Mittellage allmählich hinzukommen und im oberen Frequenzbereich normal vertreten sind. Durch dieses Phänomen kommt der weiche und dunkle Klang in der Tiefe sowie die beinahe grelle Helligkeit in der Höhe zustande. 

Zu den Klarinetten gehören auch die tiefer gestimmte Bassklarinette, das Bassetthorn sowie die Kontrabass-Klarinette. Im 18. Jahrhundert ist die Clarinette d’amour mit Liebesfuß entstanden.

Geschichte

Die Oboe gehört zur Familie der Doppelrohrblattinstrumente. Diese hat es schon im 3. Jahrtausend in Mesopotamien gegeben. Meistens wurden sie paarweise gespielt. Sie verbreiteten sich über den gesamten Orient und kamen als Aulos in das antike Griechenland und als Tibia nach Rom. Im Mittelalter entstand die Schalmei und aus dieser entwickelte sich um 1400 die Familie der Bombarte. Die Oboe ist ein Nachkomme des Diskantinstruments dieser Familie. 

Ihre heutigen Form erhielt die Oboe im 17. Jahrhundert in Frankreich. Jean de Hotteterre und M. Philidor gelten als ihre Erfinder. Im Lauf der Jahre haben sich mit dem deutschen und französischen zwei Systeme durchgesetzt: Die französische Oboe, 1840 vom Georges-Louis-Guillaume Triébert entwickelt, hat eine zylindrische, enge Bohrung, eine veränderte Lage der Löcher und wird mit einem schmalen Blatt gespielt. Die konisch gebaute deutsche Oboe von J. Sellner zeichnet sich durch einen warmen und ausfüllenden Ton aus. Ins Orchester wurde sie in der zweiten Hälfte des 17. Jahrhunderts von Jean-Baptiste Lully eingeführt. In der heutigen Konzertpraxis hat sich die Oboe beim Stimmen als Tongeber etabliert.

Charakteristika

Heute bestehen Oboen aus einem Mundstück und einer dreiteiligen Röhre aus Hartholz mit Stürze. Sie haben 16-22 Löcher, von denen sechs mit den Fingern abgedeckt werden. Der Rest wird mit einem komplizierten Klappenmechanismus aus Silber oder versilbertem Metall geschlossen. Das Doppelrohrblatt, das zur Tonerzeugung vom Spieler angeblasen wird, besteht aus zwei schnabelförmig zugeschnittenen Rohrblättern, die auf ein Metallröhrchen aufgebunden werden, das mit Kork abgedichtet wird. 

Der Ton wird erzeugt, indem ein Luftstrom in das Mundstück geleitet wird, so dass die Lamellen des Rohres periodisch gegeneinander schwingen. Es entsteht ein obertonreicher, durchdringender Klang. Der Spieler kann diesen Ton mit seinen Lippen stark beeinflussen und dem Instrument somit einen individuellen Klang geben. Der Tonumfang reicht von b bis a3, der optimale Klangbereich liegt zwischen b und d3. Im Orchester werden Oboen normalerweise paarweise eingesetzt. 

Es gibt neben der Oboe noch die Oboe d’amore, die Oboe da caccia, das Heckelphon und das Englisch Horn. Alle sind mit einem sogenannten Liebesfuß, einem birnenförmigen Schallbecher, versehen. Das aus der Oboe da caccia entwickelte Englisch Horn erhielt um 1820 eine gerade Form mit dem modernen Klappenmechanismus. Das gebogene Mundstück und das längere Rohr sind beibehalten worden. Seit dem 19. Jahrhundert wird das Englisch Horn regelmäßig im Orchester eingesetzt.

Der belgische Instrumentenbauer Adolphe Sax war sehr erfindungsreich und hatte es sich zur Aufgabe gemacht, die französische Armee mit Blasinstrumenten zu beliefern. Wichtige Komponisten wie Hector Berlioz, Georges Bizet und Giuseppe Verdi haben Sax gefördert, so dass dieser seine Ideen verwirklichen und 1841 das Saxophon entwickeln konnte, das die Vorzüge von Blechblas- und Holzblasinstrumenten in sich vereinigt.

Das neue Instrument fand schnell in die Militärmusik Eingang, ins Orchester wurde es erst allmählich von Komponisten wie Paul Hindemith, Claude Debussy, Igor Strawinsky und Giacomo Meyerbeer integriert. Seit 1920 ist das Saxophon ein wichtiges Jazzinstrument.

Charakteristika

Das Saxophon hat wie die ihm verwandte Klarinette ein Rohrblatt. Es ist aus Blech und hat eine stark konische Röhre mit weiter Mensur. Es wird im Gegensatz zu der Klarinette in die Oktave überblasen. Das Klappensystem ähnelt dem der Oboe. Als Soloinstrumente werden vor allem Sopran-, Alt,- Tenor- und Baritonsaxophone eingesetzt. Daneben gibt es noch Sopranino-, Bass-, Kontrabass- und Subkontrabasssaxophone. Der Tonumfang umfasst bei jeder Größe etwa zweieinhalb Oktaven. Die tieferen Instrumente vom Alt abwärts haben ein aufwärts gebogenes Schallstück und einen abgewinkelten Rohrbeginn.

Der charakteristische klangvolle und vibratoreiche Klang in der Mittellage kommt durch das starke Vorkommen der tieferen Teiltöne zustande.

Geschichte

Das Horn ist heute als Kurzform für das Waldhorn gebräuchlich, dient aber auch als Oberbegriff für Blasinstrumente, deren Ton mit den schwingenden Lippen des Bläsers erzeugt wird. Dazu zählen zum Beispiel das Bügelhorn, das Kornett, das Waldhorn, aber auch die Trompete und die Posaune. Wegen ihres durchdringenden Klanges wurden sie früher vorwiegend als Signal- und Repräsentationsinstrumente verwendet. Hörner hat es schon vor langer Zeit gegeben. In prähistorischer Zeit wurden Naturhörner aus Elfenbein, Holz oder ausgehöhlten Tierhörnern hergestellt. Diese haben sich zum Olifant und Hifthorn entwickelt, aus dem wiederum das Jagd- und Posthorn hervorgegangen ist. Dieses war erstmals eingerollt, um Platz zu sparen. 

Naturhörner verfügten zunächst nur über die Naturtöne. Um den Tonvorrat zu vergrößern, gab es ab dem 13. Jahrhundert Grifflochhörner. Dazu gehören vor allem die Zinken und das Serpent. Im 18. Jahrhundert wurden die Grifflochhörner mit Klappen versehen. Ein berühmtes Klappenhorn ist die Ophikleide, die später von der Basstuba verdrängt wurde. Im 17. Jahrhundert haben sich durch den Einbau von Ventilen aus dem Jagdhorn die Ventilhörner entwickelt, zu denen die Kornette, Flügelhörner sowie die sogenannten Wagner-Tuben gehören. Insbesondere für die Naturwaldhörner machte diese bauliche Veränderung um 1814 eine Vollchromatisierung möglich. 

Heute wird normalerweise das Doppelhorn verwendet, das eigentlich eine Kombination aus einem F- und einem B-Horn ist, zwischen denen mittels Umschaltventil gewechselt werden kann.

Charakteristika

Hörner können entweder eine überwiegend zylindrische, aber auch eine überwiegend konische Röhre haben. Das Waldhorn, überwiegend aus Metall, kann eine Tonhöhenveränderung durch den Einsatz der drei Ventile erzeugen. Durch das erste Ventil wird das Horn um einen Ganzton tiefer, das zweite Ventil bewirkt eine Vertiefung um einem Halbton und mit dem dritten Ventil wird das Instrument um eine kleine Terz tiefer gestimmt. Durch die Kombination der Ventile kann eine Vertiefung um sechs Halbtöne erreicht werden, ähnlich wie bei der Posaune. Durch das Umschaltventil bei dem Doppelhorn kann das Instrument sowohl in Tenorlage als auch in Basslage gespielt werden. 

Der Tonumfang eines Horns in F reicht von B1 bis b2, der optimale Klangbereich liegt zwischen F und c2. Ein Ton wird erzeugt, indem der Bläser seine Lippen elastisch spannt, wie es beim Pfeifen geschieht. Dadurch wird der Luftstrom periodisch unterbrochen. Durch das trichterförmige Mundstück entsteht ein weicher, dunkler Klang. Durch Einführen der Hand in den Trichter kann ein Ton so weit modifiziert werden, dass sowohl eine Vertiefung als auch eine Erhöhung erreicht werden kann.

Geschichte

Die Posaune hat sich vermutlich aus der Zugtrompete entwickelt. Der U-förmige Zug dieser Trompete, der nach 1434 in Burgund entstanden ist, wurde verlängert, wodurch man eine Tonerweiterung in tiefere Lagen ermöglichte. 

Im 16. Jahrhundert hat es einen ganzen Posaunenchor gegeben, bestehend aus Diskant- und Altposaune, der Tenorposaune, Quart-, Quint- sowie Oktavposaune. Diese Posaunenvielfalt hat sich nicht durchsetzen können. Seit 17. Jahrhundert werden nur noch Alt-, Tenor- und Bassposaunen verwendet. Die im 19. Jahrhundert entwickelte Ventilposaune, die statt des Zuges drei Ventile hat, konnte sich ebenfalls nicht behaupten. 

Posaunen werden seit dem 18. Jahrhundert dreifach in unterschiedlicher Besetzung im Orchester eingesetzt. Außerdem ist die Posaune ein beliebtes Instrument fürs Abblasen vom Kirchturm.

Charakteristika

Das Blechblasinstrument mit überwiegend zylindrischem Rohrverlauf besteht aus einem kesselförmigen Mundstück, einem U-förmigen Hauptrohr, das in die Stürze mündet, und zwei Innenrohren, die mit Querstangen, sogenannten Brücken, aneinander befestigt sind. An die Innenrohre wird der U-förmige Zug angebracht, an dem sich eine Wasserklappe befindet. Der Zug kann entweder in sechs Stufen herausgeschoben werden, was eine Tonvertiefung um jeweils einen Halbton bewirkt, oder stufenlos gezogen werden, so dass ein Glissando, also eine gleitende Tonhöhenveränderung, entsteht. 

Der Tonumfang einer Posaune reicht von C1 bis es2, der optimale Klangbereich liegt zwischen C1 und h1. Ein Ton wird erzeugt, indem der Bläser seine Lippen elastisch spannt, wie es beim Pfeifen geschieht. Dadurch wird der Luftstrom periodisch unterbrochen. Durch das Kesselmundstück entsteht ein obertonreicher, heller Klang, der durch die zylindrische Rohrform unterstützt wird.

Geschichte

Die Geschichte der Trompete lässt sich bis in die vorgeschichtliche Zeit zurückverfolgen. In außereuropäischen Ländern sind Funde aus dem 4. Jahrtausend vor Christus bekannt. Durch die Kreuzzüge kam die Trompete nach Europa, wo sie im 12. Jahrhundert als Busine auftaucht, die einen langgestreckten Körper hat. 

Im 16. Jahrhundert entstand aus ihr die Naturtrompete, deren Röhre verlängert und gebogen wurde, damit auch tiefere Töne spielbar waren. Aus den verschiedenen Größen hat sich im 15. Jahrhundert eine bügelförmige Standardrohrlänge von 120 cm gebildet. Bis 1300 konnte man mit den Trompeten nur vier Naturtöne spielen, ab 1400 waren sechs bis acht möglich. Während vorher nur einzelne Töne gespielt wurden, fing man im 16. Jahrhundert an, Melodien zu spielen, auch wenn nur die Naturtöne zur Verfügung standen. 

Am Ende des 18. Jahrhunderts wurden an den Trompeten Klappen, Züge und Stimmbögen angebracht, damit der Tonumfang chromatisch erweitert werden konnte. Als um 1820 das Pumpventil und damit die Ventiltrompete entstand, wurde die Trompete voll melodiefähig. Im Mittelalter wurde die Trompete häufig an Höfen als Signalinstrument verwendet. Seit dem 17. Jahrhundert haben viele Komponisten virtuose Trompetenwerke geschrieben.

Charakteristika

Eine Trompete hat eine zylindrisch-konische Röhre mit enger Mensur aus Metall. Verwendet werden in erster Linie Messing, Goldmessing oder Neusilber. Der Klang ist sehr hell und strahlend. Bei der Tonerzeugung wirken die Lippen des Bläsers wie Gegenschlagzungen. Dadurch wird der Ton, der der Lippenfrequenz am nächsten liegt, zum klingen gebracht. Das Mundstück hat eine halbkugelige Form. 

Die Trompete hat drei Ventile, die entweder Pump- oder Drehventile sein können. Es gibt neben diesen Arten auch die Umschaltventile, die es ermöglichen, das Instrument für längere Zeit umzustimmen. Die heute gebräuchliche Trompete in B hat neben drei Zylinderventilen auch ein Stellventil nach A. Ihr Tonumfang reicht von es bis d3, der optimale Klangbereich liegt zwischen f und f2. 

Neben der Trompete in B gibt es die Kleine Trompete, die für extrem hohe Stellen verwendet wird, die Jazztrompete, die Aidatrompete, die extra für Giuseppe Verdis Oper gebaut worden ist, die Alt- und die Basstrompete.

Geschichte

Die Tuba gehört zur Familie der Bügelhörner. Sie wurde in der länglichen gewundenen Form, die sie neben der nach oben geöffneten Stürze von dem Sousaphon und dem Helikon unterscheidet, seit 1830 gebaut. Wenige Jahre später verdrängte sie wegen ihres voluminösen Klanges die Ophikleide und das Serpent. 

Dadurch, dass Tuben dem Orchester die durchdringenden Basstöne geben, werden sie als Bässe der Posaunengruppe eingesetzt. In Blasorchestern werden verschiedene Tubenformen nebeneinander verwendet, wie zum Beispiel das Bombardon, das Sousaphon, das Helikon, die Basstuba und der Kaiserbass.

Charakterisitika

Die Tuba hat eine weite Mensur und 3-5 Ventile. Das Instrument wird in Spielhaltung mit der Stürze nach oben gehalten. Das Rohr, auf dem ein becherförmiges Mundstück sitzt, ist mehrfach in leicht ovalen Windungen gebogen und hat zuerst einen konischen, dann einen zylindrischen und schließlich wieder einen konischen Verlauf, bis es in der Stürze ausläuft. Die im Orchester gebräuchliche Basstuba ist mit vier Ventilen und zwei zusätzlichen Kompensationsventilen ausgestattet. Ihr Tonumfang reicht von Des1 bis h1, der optimale Klangbereich liegt zwischen F1 und f1.

Geschichte

Die Pauke ist im 13. Jahrhundert mit den Kreuzzügen aus dem orientalisch-asiatischen Raum nach Europa gekommen. Im Mittelalter waren die Pauken deutlich kleiner als die heutigen und wurden am Gürtel getragen. Die größere Form gibt es erst seit dem 15. Jahrhundert. Die verwendete Schnurspannung wurde im 16. Jahrhundert durch die Schraubenmechanik ersetzt. Neben der Schraubenpauke haben sich die Maschinenpauken entwickelt, zu denen die Kurbelpauke, die Drehpauke und die heute gebräuchliche Pedalpauke gehören. 

Bei Kurbel- oder Hebelmaschinenpauke wird die Spannvorrichtung mit Hilfe eines Drehmechanismus von Hand gesteuert, während bei der Drehpauke der gesamte Kessel gedreht werden kann. Die Pedalpauke hat eine Fußsteuerung und ist somit leicht handhabbar. 

Früher war die Trommel ein Heer- und Hofinstrument und hatte somit eine enge Bindung an die Trompete. Im Orchester traten die Pauken erst im 17. Jahrhundert aus ihrer Schattenstellung heraus und haben sich im Lauf der Jahre zu dem wichtigsten Schlaginstrument entwickelt. Heute werden Pauken in der Regel paarweise in Tonika-Dominant-Stimmung eingesetzt, in einigen Werken werden mehr Pauken verlangt, Hector Berlioz fordert sogar 16 Stück.

Charakteristika

Die Pauke besteht aus einem annähernd halbkugeligen Kessel, meistens aus Kupfer oder Messing, einer Membran aus gegerbtem Kalbfell oder Kunststoff, die über die Kesselöffnung gespannt wird, und einer Spannvorrichtung. In der Mitte des Bodens befindet sich ein Schalloch von ca. 3 cm. 

Die Pauke wird mit Schlegeln angeschlagen, die mit Filz oder Flanell bezogen sind. Ein Ton setzt sich aus Anschlag- und Resonanzton zusammen. Die Membran ist auf den Fellwickelreifen gezogen, der am Rand des Kessels angebracht ist. Dieser wiederum befindet sich unter dem Felldruckreifen, mit dem die Membran ge- oder entspannt werden kann. 

Durch die Veränderung der Spannung ist es möglich, die Pauke auf mehrere Töne einzustimmen, die sich in einem Bereich von einer Sexte aufhalten. Die Membran hat dabei jeweils einen anderen Durchmesser, so dass sich verschiedene Stimmungen ergeben. 

Es gibt heute vier gängige Pauken. Die Bass- oder D-Pauke ist mit einem Membrandurchmesser von 75-80 cm und einem Tonumfang von D-H die größte und tiefste Pauke. Die Große- oder G-Pauke hat einen Durchmesser von 65-70 cm und einen Tonumfang von E-c, während die Kleine- oder C-Pauke einen Durchmesser von 60-65 cm und einen Tomumfang von A-fis besitzt. Die kleinste Pauke ist die Hohe- oder A-Pauke mit einem Durchmesser von 20-30 cm und einem Tonumfang von e-c1 .

Schlagwerk

Das Schlagwerk wird im Orchester vor allem für Klangeffekte, Rhythmen, Melodien und Harmonien verwendet. Die meisten Instrumente des Schlagwerks sind im Zuge der Janitscharenmusik ins Orchester gelangt. Besonders Carl Orff hat sich intensiv mit dem Schlagwerk auseinander gesetzt und das musikpädagogische Konzept des Orff´schen Instrumentariums entwickelt.

Triangel

Die seit dem 14. Jahrhundert in Europa bekannte Triangel ist im 18. Jahrhundert durch die sogenannte "Türkenmode" erstmals im Orchester verwendet worden. Die Triangel besteht aus einem Stahlstab, der zu einem an einer Ecke offenen Dreieck gebogenen ist. Sie wird mit einem geraden Metallstab angeschlagen. Das Dreieck mit einer Schenkellänge von 15 bis 30 cm wird an einer Schlinge frei schwingend an einem Ständer aufgehängt oder in der Hand gehalten. 

Der Ton ist in der Höhe nicht bestimmbar, äußerst hell und besitzt die höchste Obertonfrequenz im Orchester. Heute wird die Triangel normalerweise auf einer Linie notiert.

Becken

Das Becken stammt aus dem asiatischen Bereich und war im Mittelalter und in der Antike unter dem Namen Kymbala bekannt. Im 18. Jahrhundert gelangt das Becken ins Orchester. Es gibt neben dem im Orchester verwendeten türkischen Becken, das flach ist und gleichmäßig von der Mitte zum äußeren Rand verläuft, das chinesische Becken, das sehr dünn ist, einen aufgebogenen Rand und eine dosenförmige Mitte hat. 

Das Becken besteht aus zwei tellerförmigen Metallscheiben aus Messinglegierungen mit einem Durchmesser von 30 bis 50 cm, die in der Mitte mit einer kleinen Kuppelausbuchtung versehen sind. Die Ränder der Scheiben werden mit Schlegeln oder Besen angeschlagen und so zum Schwingen gebracht. Das Becken wird an einem durch ein Loch in der nichtschwingenden Mitte gezogenen Riemen befestigt bzw. gehalten. Teilweise werden auch einzelne Becken an einen Ständer gehängt. Die Tonhöhe ist nicht bestimmbar. Das Becken hat einen schrillen, lang anhaltenden Klang.

Trommeln

Trommeln gehören zu den ersten Instrumenten der Menschheit. Sie sind sowohl bei den Naturvölkern seit Jahrhunderten in Gebrauch als auch schon aus der Zeit des alten Ägypten überliefert. In Europa gibt es seit dem Mittelalter sowohl ein- als auch zweifellige Trommeln. Im 17. Jahrhundert gelangten die Kleine wie auch die Große Trommel ins Orchester. In dieser Zeit wurden auch Spannschrauben zur Fellspannung an den Trommeln befestigt

Kleine Trommel

Die Kleine Trommel, die sich aus der Militärtrommel entwickelt hat, besitzt eine zylindrische Form, eine Höhe von 16-18 cm und der Durchmesser der Felle beträgt 35 cm. Während das obere Fell als Schlagfell dient und in der Mitte angeschlagen wird, wird das untere Fell als Resonanzfell verwendet. Es wird vor allem durch die Luft im Inneren zum Schwingen gebracht. 

Bei der Kleinen Trommel sind vier bis zehn Schnarrsaiten über das Resonanzfell gespannt, die den charakteristischen schnarrenden Klang der Trommel erzeugen. Durch das Abnehmen des Schnarrsaitenbezugs wird der Klang dumpfer. Die Felle werden durch Schrauben gespannt, die am Felldruckreifen befestigt sind. 

Die Trommel wird mit Schlegeln aus Hartholz angeschlagen. Der Corpus ist heute meistens aus Metall oder Holz und die Felle sind aus gegerbter Kalbs- oder Eselshaut gefertigt.

Große Trommel

Die Große Trommel ist türkischer Herkunft und unterscheidet sich vor allem in den Maßen von der Kleinen Trommel. Sie ist 15-76 cm hoch und hat einen Felldurchmesser von 36-100 cm. Sie wird meistens auf einen kleinen Ständer gestellt, so dass sie von beiden Seiten mit einem oder zwei Schlegeln aus unterschiedlichem Material geschlagen werden kann. Normalerweise benutzt man einen lederbezogenen Holzschlegel für den betonten und eine Rute für den unbetonten Schlag. Auf dem Boden stehend kann die Große Trommel auch mit einer Anschlagmaschine durch den Fuß geschlagen werden.

Glockenspiel

Das in Frankreich aus dem 7. Jahrhundert bekannte Glockenspiel, auch Cymbala genannt, bestand aus verschieden gestimmten Glocken, die nebeneinander aufgehängt waren und mit einem Hämmern oder Stäbchen angeschlagen wurden. Das Glockenspiel diente in erster Linie zur Begleitung liturgischer Gesänge. Seit dem 12. Jahrhundert wurden Glockenspiele in Kirchtürmen verwendet, um den Stundenschlag der Uhr zu markieren. 

Im 14. Jahrhundert kam das erste mechanische Glockenspiel mit einer Stiftwalze auf. Im 16. Jahrhundert wurde die Zahl der Glocken auf zwei bis vier Oktaven erhöht. Dadurch und durch die Einführung einer mit den Fäusten geschlagenen Klaviatur wurde ein selbständiges Spielen ermöglicht. Seit dem 17. Jahrhundert gibt es auch Glockenspiele, bei denen die Glocken durch Metallplatten ersetzt werden. Das moderne Orchesterglockenspiel hat eine zweireihige Klaviatur aus Stahlplatten, die mit Metallhämmern angeschlagen wird und in einem flachen Resonanzkasten liegt (s.a. Celesta). Der Tonumfang reicht von g2-e5

Rassel

Die Rassel ist auf der ganzen Welt verbreitet. Sie wird vor allem als Geräuschinstrument für magische und kultische Handlungen aber auch für Geräuscheffekte verwendet. 

Rasseln gibt es in Gefäß-, Reihen- oder Rahmenform. Die Gefäßrassel hat einen runden oder ovalen Hohlkörper aus Holz, Metall, Ton oder anderen Materialien. In diesen Hohlraum sind ein oder mehrere Rasselkörper (Samenkörner, kleine Steine und ähnliches) eingeschlossen. Die Rassel wird durch Schütteln zum Klingen gebracht.

Gong

Der Gong ist ostasiatischer Herkunft und besteht aus einer runden Metallplatte aus Bronze, die entweder gegossen oder gehämmert ist. Der gestimmte Gong hat in der Mitte einen Buckel oder eine Vertiefung, die mit einem weichen Klöppel angeschlagen wird. Der Rand ist in der Regel gebogen, teilweise so weit, dass ein Kesselgong entsteht. Die Größe des Gongs kann sehr unterschiedlich sein. 

Die Tamtams haben einen Durchmesser von bis zu 1,50 m und sind auf keinen festen Ton gestimmt. In den asiatischen Gamelan-Orchestern werden meistens mehrere Gongs verwendet. In Europa sind Gong und Tamtam seit Ende des 18. Jahrhunderts in einigen Werken im Orchester vertreten.

Celesta

Die Celesta ist 1886 erstmals von A. Mustel gebaut worden und wurde wenig später von verschiedenen Komponisten in ihren Werken verwendet. Das dem Harmonium ähnliche Stahlplattenklavier hat einen Tonumfang von c1-c5. Die abgestimmten Stahlplatten liegen auf hölzernen Resonanzkästen und werden über eine Tastatur mit Hammermechanik angeschlagen. Der lange Nachhall der Töne kann mit einem Pedal gedämpft werden. Die Celesta hat einen hellen und zarten Klang. Die Klangfarbe ist irgendwo zwischen dem des Glockenspiels und dem der Glasharmonika anzusiedeln.

Xylophon

Man geht davon aus, dass das einfache Klangholz der Vorläufer dieses Instruments ist. Xylophone sind in der ganzen Welt verbreitet. So gibt es sie mit wenigen Klanghölzern in Ozeanien und bei den Indianern in Amerika, in Afrika und Indonesien treten sie mit 5-25 Platten auf. Die indonesischen Xylophone haben als Klangkörper eine unter den Platten angebrachte Röhre, während die Afrikanischen eine Kalebasse als Resonator besitzen. Solche Xylophone sind im 20. Jahrhundert auch nach Europa gelangt. Doch schon in der Antike hat es hier Xylophone ohne Kalebasse gegeben, die erst wieder ab dem 15. Jahrhundert populärer. Am Ende des 19. Jahrhunderts wurde es erstmals im Orchester eingesetzt.

Als Xylophon werden die Instrumente bezeichnet, die durch das Anschlagen von Holzstäben oder Holzplatten einen Ton produzieren. Die Platten der Orchesterxylophone sind klaviaturmäßig auf einem Gestell befestigt und besitzen heute üblicherweise Resonanzröhren. Diese Instrumente werden auch Xylomarimba oder Xylorimba genannt. Um das Mitschwingen des Materials zu vermeiden, werden die Platten auf Fäden gezogen oder liegen auf weichem Material wie zum Beispiel Gummi oder Filz. Angeschlagen werden die Holzplatten mit löffel- oder kugelförmigen Schlägeln. Xylophone werden heutzutage auch gerne als Schulinstrumente verwendet. Der Tonumfang geht von c1 bis c5. 

Zu der Klasse der Xylophone gehören auch Marimba, Metallophon und Vibraphon.

Weiteres Schlagwerk

Des Weiteren gehören zum Schlagwerk noch Amboß, Claves, Holzblock, Klappern, Schellen, Kastagnetten, Peitsche und Schellentrommel.
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Geschichte

Bereits im 15. Jahrhundert hat es ein Tasteninstrument mit Hammermechanik gegeben, allerdings wurde erst um 1700 das sogenannte Hammerklavier von Bartolomeo Cristofori in Florenz mit einer ausgereifteren Mechanik entwickelt. Diese Stoßmechanik schleuderte das an einer Leiste befestigte Hämmerchen mittels einer Stoßzunge gegen die Saiten. 

Der Hammerflügel war zunächst kaum modulationsfähig und hatte keinen vollen Klang. Erst als Johann Andreas Stein um 1775 die Prallmechanik erfunden hatte, bei der die Hämmerchen auf den Tastenhebeln befestigt waren, konnte sich das Instrument durchsetzen. Sébastien Èrard hat um 1821 die noch heute verwendete Repetitionsmechanik entwickelt. Sie ermöglicht das virtuose schnelle Spiel und eine rasche Anschlagfolge. Seitdem sind laufend kleine Verbesserungen durchgeführt worden. Der Belag der Hammerköpfe ist beispielsweise seit 1826 aus Filz und 1830 kam der kreuzsaitige Bezug auf. Das erste Pianino, das 1820 das Tafelklavier abgelöst hat, ist von R. Wornum gebaut worden.

Charakteristika

Das Hammerklavier wurde wegen der Möglichkeit des Laut-Leise-Spiels auch Pianoforte genannt. Heute unterscheidet man zwei Formen: Den Flügel und das Pianino, das seit der zweiten Hälfte des 19. Jahrhunderts als Klavier gilt, obwohl der Begriff Klavier eigentlich als allgemeine Bezeichnung für Tasteninstrumente verwendet wird. 

Bei der Hammermechanik eines Flügels befindet sich am Tastenhebel eine Pilote, die den Hammer über das Hebeglied und die Stoßzunge an die Metallsaiten führt. Die bewegliche Stoßzunge löst sich von dem Hammer, kurz bevor er die Saite erreicht und gibt diesem Schwung, so dass dieser gegen die Saite prallt. Bei dem Rückprall wird dieser vom Fänger aufgehalten. Die Stoßzunge wird durch ein Hebel- und Federsystem wieder in ihre Ausgangslage am Hammerstiel geleitet. Die Pedale haben unterschiedliche Funktionen. Eines zur Aufhebung der Dämpfung aller Saiten und eines zum leiseren Spiel. 

Die Basstöne haben jeweils eine oder zwei dicke Saiten, die höheren Töne je drei. Wenn das linke Pedal gedrückt wird, trifft der Hammer nur auf zwei Saiten und der Ton ist dementsprechend leiser. Der unter den Saiten liegende Resonanzboden nimmt deren Schwingungen auf und strahlt sie ab. Der Tonumfang reicht von A2 bis c5. 

Den Flügel gibt es in verschiedenen Größen. Der Konzertflügel hat eine Länge von mehr als drei Metern, Salon-, Stutz- und Kleinflügel sind nur 117-135 cm lang. 

Das Pianino ist ca. 1,30 Meter hoch. Es hat dieselbe Hammermechanik wie der Flügel.

Geschichte

Das Cembalo ist vermutlich im 14. Jahrhundert aus dem Psalterium entstanden, als diesem eine Mechanik und eine Klaviatur hinzugefügt wurden. Zunächst umfasste das Cembalo drei Oktaven, im 17. Jahrhundert waren es vier und seit dem 18. Jahrhundert bis zu fünf. Das flügelförmige Cembalo unterscheidet sich zum einen durch seine Größe vom Spinett und dem Virginal und zum anderen durch seine parallel zu den Tasten liegenden Saiten. 

Das Cembalo hat schnell einen mehrfachen Saitenbezug und eine Einteilung in Register erhalten. Im 16. Jahrhundert wurde es teilweise mit einem zweiten Manual versehen, das im 17. Jahrhundert normalerweise eine Quarte tiefer als das andere gestimmt war. Seltener wurden auch drei oder vier Manuale eingesetzt. Berühmte Cembalobauer entstammten der Familie Ruckers in den Niederlanden. 

Das Cembalo wurde in erster Linie wegen seines klaren und rhythmisch genauen Klang als Generalbassinstrument geschätzt. Im 16. bis 18. Jahrhundert hatte das Cembalo eine gleichbedeutende Stellung wie die Orgel inne. Im 18. Jahrhundert wurde das Instrument langsam von dem ausdrucksstärkeren Hammerklavier verdrängt und kam außer Gebrauch, bis es zu Beginn des 20. Jahrhunderts wiederbelebt wurde. 

Der moderne Klavierbau hat den modernen Cembalobau gegen Ende des 19. Jahrhunderts zunächst stark beeinflusst. So bekam das Cembalo beispielsweise einen Eisenrahmen und eine Pedalregisterschaltung. Um eine Rekonstruktion des Klanges des historischen Instrumente zu gewährleisten, wurde es allmählich wieder in der ursprünglichen Form gebaut. Das älteste erhaltene Cembalo ist im Jahr 1521 angefertigt worden. Heute werden zwei Arten von Cembalos gebaut: Einerseits gibt es die Resonanzkastenbauweise mit Schalloch, andererseits wird eine Kastenkonstruktion mit offenem Resonanzboden verwendet.

Charakteristika

Das Tasteninstrument mit Zupfmechanik erzeugt einen Ton, indem die Stahlsaiten, die über den Resonanzboden mit Stegen gespannt sind, angerissen werden. Beim Drücken einer Taste des Manuals wird der auf dem hinteren Teil der Taste angebrachte Springer angehoben. Der im Springer befindliche Kiel aus Leder oder Kunststoff zupft die Saite an und hebt den Dämpferfilz. Wenn die Taste wieder losgelassen wird, fällt der Springer zurück, ohne die Saite erneut zu berühren. Der Dämpfer legt sich auf die Saite und stoppt ihre Schwingung. Wegen dieses Vorgangs ist keine Lautstärkeänderung möglich, im Gegensatz zum Klavier, bei dem ein Impuls übertragen wird. 

Durch die verschiedenen Register, die man während des Spiels mit Handhebel oder Pedale zuschalten kann, ist eine Änderung des Klangcharakters möglich. Der Lautenzug bietet eine weitere Möglichkeit der Klangfarbengestaltung. Hier wird ein Filzstreifen an die Saiten gedrückt, so dass eine lautenartiger Klang entsteht. Große Instrumente mit zwei Manualen können einen Tonumfang von F2 bis f4 haben. Mit der Manualkoppel werden die Tasten beider Klaviaturen mechanisch verbunden. 

Als Material dienen in der Regel Eiche, Zedern- oder Zypressenholz. Der Klang eines Cembalos ist sehr obertonreich und klar, deshalb eignet sich das Instrument besonders gut für Tonaufnahmen.

Geschichte

Die erste belegbare Orgel wurde 757 als Geschenk an den Hof Pippins III von Gesandten des Kaisers Konstantin V aus Byzanz gebracht. 811 wurde von dort Karl dem Großen ebenfalls eine Orgel zum Geschenk gemacht. 

In der Karolingerzeit wurden die Gottesdienste weiter ausgestaltet, wodurch die Orgel Eingang in die Kirche fand und bald in allen größeren Kirchen zum festen Bestandteil wurde. Die ersten Kirchenorgeln sind in Aachen (812), Straßburg (9. Jh.) und Winchester (10.Jh.) nachweisbar. 

Im 14. und 15. Jahrhundert führten unterschiedliche Erfindungen zu einer Weiterentwicklung der Orgel. Dazu gehören die Scheidung der zu einem Ton gehörenden Pfeifen in Register, die Aufteilung in Teilwerke, das Wellenbrett und damit die Einführung der schmalen Orgeltasten. 

Der Höhepunkt des Orgelbaus war im 17. und 18. Jahrhundert, als die vielseitigen Klangmöglichkeiten ausgeschöpft wurden. In der zweiten Hälfte des 19. Jahrhunderts drohte die Orgel durch die Nachahmung des Orchesterklangs im Zuge der Romantik ihren charakteristischen orgeleigenen Klang zu verlieren. Erst mit der Orgelbewegung um 1900 bevorzugte man wieder eine Klangorientierung am Barock. 

Berühmte Orgelbauer waren Arp Schnitger, die Brüder Silbermann, die Familie Clicquot und Andreas Werckmeister. Dieser gilt als einer der Wegbereiter der temperierten Stimmung, über die er sich auch mit Johann Sebastian Bach austauschte. 

Neben der Orgel entwickelten sich kleinere Formen, wie z.B. Portativ, Positiv und Regal.

Charakteristika

Die Orgel besteht aus Pfeifenwerk, Windwerk und Regierwerk.

Das Pfeifenwerk

Das Pfeifenwerk ist in die verschiedenen Register gegliedert, die jeweils eine Pfeifenreihe bilden. Der Klangcharakter und die Lautstärke eines Registers hängt von mehreren Faktoren ab: Als Material werden Holz, Orgelmetall und Kupfer verwendet. 

In der Bauform wird zwischen den Labialpfeifen und den Lingualpfeifen unterschieden. Die Labialpfeifen sind Lippenpfeifen, bei denen die Luftsäule durch den aus der Kernspalte am Labium austretenden Luftstrom in Schwingungen versetzt wird, während bei den Zungenpfeifen eine im Luftstrom vibrierende Metallzunge die Schwingungen erzeugt. Durch die Mensur werden die Maßverhältnisse der Pfeifen festgelegt. Während bei den Lingualpfeifen die Tonhöhe durch die Metallzunge bestimmt wird, richtet sich die Tonhöhe bei Labialpfeifen nach der Länge. 

Es gibt das Hauptwerk, das in der Mitte des Prospektes mit einem Hauptregister der Größe 4’ bis 8’ bestückt ist. Das darüber liegende Oberwerk und das im Rücken des Spielers liegende Rückpositiv haben charakteristisch ausgewählte Grundregister. Teilweise gibt es bei großen Orgeln noch ein mit Solostimmen bestücktes Brustwerk . In den Pedaltürmen sind die Basspfeifen untergebracht, die vom Pedal bedient werden.

Das Windwerk

Früher gab es sogenannte Kalkanten, die den Blasebalg treten mussten. Allerdings war die Luftversorgung ungleichmäßig, so dass im 17. Jahrhundert mit zwei Bälgen gearbeitet wurde. Der Schöpfbalg pumpte die Luft in einen Magazinbalg, der für einen gleichmäßigen Luftdruck sorgte. 

Heute wird statt des Schöpfbalgs ein elektrisches Gebläse verwendet. Über Windkanäle wird die Luft zu den Windkammern und Windladen geleitet, auf denen die Pfeifen stehen. Es gibt verschiedene Windladensysteme, die der Weiterleitung des Luftstroms in die Pfeifen dienen: Die Tonkanzellen- oder Schleifenlade, Die Registerkanzellen- oder Kegellade und die Springlade.

Das Regierwerk

Der Spieltisch bildet das Regierwerk. Normalerweise sind auf ihm mehrere Klaviaturen, Pedal und Registerzüge angeordnet. Es ist möglich, die einzelnen Manuale mit elektrischen oder mechanischen Schaltungen zu verbinden. Bei einigen größeren Orgeln kann man verschiedene Registerzusammenstellungen festlegen und diese während des Spiels mit einem Knopfdruck abrufen.

