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Liceo Statale “Archita”- Taranto
DISPENSA di

STORIA DELLA MUSICA
GLI STRUMENTI MUSICALI 
RINASCIMENTALI E BAROCCHI

LA BOMBARDA
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La bombarda è uno strumento musicale a fiato ad ancia doppia, della famiglia degli oboi. Il nome le è dovuto a causa della sua potenza sonora nell'emissione del suono. La bombarda è uno dei più importanti strumenti ad ancia doppia del Medioevo e del Rinascimento, ed è presente tuttora nella cultura popolare europea, araba ed asiatica. Proviene dal mondo arabo, dove si suppone si sia diffuso durante il regno di Harun-al-Rashid (763-807). Con tutta probabilità lo strumento è stato introdotto in
Europa attraverso il contatto con le popolazioni saracene.
Costruita originariamente in bosso (in Italia) o in sorbo (in Francia) per il corpo e in pero per la campana, la bombarda suona in do, in si bemolle o in sol a seconda della costruzione. 

Esistono però differenti estensioni di bombarda:
• il soprano, detto anche bombardino (o ciaramella in Italia meridionale),
• il contralto, detto anche contrabombarda,
• il tenore, detto anche tenorbombarda,
• il basso, detto anche bombardone, disponibile anche nella versione ritorta come la dulciana.
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Nella musica del rinascimento, denominazione di una famiglia di strumenti a canneggio conico e ad ancia doppia, di legno, con padiglione svasato, con 7 fori, di cui l'ultimo, tranne che nella taglia più acuta, era munito di chiave rinchiusa all'interno di un manicotto protettivo a forma di barilotto, detta fontanelle. L'ancia era inserita in un supporto di legno tornito, detto piroetta, sul cui bordo poggiavano le labbra del suonatore.
La peculiarità e il numero dei fori nel corpo varia a seconda dell'estensione e dell'area geografica di provenienza dello strumento, ma sovente presenta nel corpo circa 7 fori con l'ultimo chiuso da una chiave di metallo.

La bombarda veniva storicamente impiegata in accoppiamento alle trombe, ai flauti e ai tamburi per animare processioni e i balli di corte, e sovente nelle cerimonie religiose prendendo posto nelle balconate più alte delle cattedrali. Oggi la bombarda nella musica colta viene utilizzata quasi esclusivamente per ricostruzioni storiche filologiche di musiche medievali e rinascimentali, oltre che essere usata a livello folkloristico in diverse culture, compresa quella italiana.
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LA DULCIANA
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Vai a: navigazione, cerca La dulciana (detta anche dolciana o dulzaina) è uno strumento a fiato del rinascimento ad ancia doppia. Non va confusa con la dolzaina, che è una forma di bombarda o ciaramella. Con il nome dulciana viene chiamato anche il registro d'organo di timbro leggermente mordente e di sonorità esile che appartiene ai registri gambati e si trova sempre al "grande organo".
Esso è l'antenato del moderno fagotto, ed ha avuto il suo periodo d'oro fra il 1550 e il 1700, ma probabilmente esisteva anche da prima. Verso la fine di questo periodo è coesistito con il fagotto barocco, anche se in Spagna si è continuato ad usarlo fino ai primi anni del XX secolo. Esso veniva impiegato nell'esecuzione della musica sia sacra che profana, in tutta Europa ma anche nelle Americhe.
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La dulciana è generalmente realizzata da un singolo pezzo di legno, solitamente bosso o acero, in cui i fori vengono prima trapanati e quindi alesati. La cameratura dello strumento è conica, come quella della bombarda, ma ripiegata in due come nel caso del fagotto. I due fori conici sono praticati parallelamente in un unico pezzo di legno. L'ancia è inserita in un tubicino metallico (detto ritorta o "esse"), a sua volta inserito nell'estremità superiore del corpo dello strumento. In alcuni casi può essere inserita una sordina nella campana dello strumento. L'esterno dello strumento talvolta è ricoperto di cuoio come quello del cornetti.                                                             L'ancia della dulciana è completamente scoperta, consentendo all'esecutore di controllare il suono e l'intonazione tramite l'imboccatura. Nel periodo in cui fu inventata, altri strumenti ad ancia doppia avevano l'ancia completamente inserita in una capsula detta pirouette. Lo strumento sembra sia stato molto usato intorno alla metà del XVI secolo. Una collezione di dulciana, nelle varie misure, è presente a Bruxelles ed è stata prodotta da Melchor sembra in Spagna. Un altro esempio di dulciana si trova a Linz; esso è ricoperto di pelle ed ha una sordina incorporata.
IL CROMORNO
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Il cromorno (cornamuto torto, piva) è uno strumento a fiato ad ancia doppia incapsulata. È anche il nome di un registro dell'organo, ad ancia con canne cilindriche, tipico degli strumenti francesi dei secoli XVII e XVIII, che imita il suono dello strumento omonimo.
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Cromorno deriva dal tedesco "krummhorn", composto da "krumm" che significa curvo e "horn" che significa corno, perciò significa corno ricurvo. Nel XVI secolo in Italia questo strumento si chiamava cornamuto torto o storta, mentre il nome cromorno è una traslitterazione moderna dal francese e designa piuttosto il registro d'organo.
Il cromorno è costruito in legno d'acero o di bosso, è formato da un'ancia doppia incapsulata, ha una canna cilindrica e presenta sei o sette fori. A volte ha pure una campana. Questo strumento ha un'estensione limitata a poco più di un'ottava, ed è prevalentemente usato in insiemi omogenei (che includono le quattro taglie di soprano, contralto, tenore e basso).

	Taglia
	Estensione (note raggiunte dal cromorno moderno tra parentesi)

	soprano
	c1 d1 – d2 (– f2)

	contralto
	f0 g0 – f1 (– b1)

	tenore
	c0 d0 – d1 (– f1)

	basso
	F G – f0 (– b0)

	contrabbasso
	C D – d0 (– f0)


[image: image9.emf][image: image10.jpg]


Il suonatore di cromorno inizialmente deve eseguire passaggi di scala per note intere, usando solo la mano sinistra. Quando ha raggiunto una buona intonazione ed ha consolidato la pressione del fiato, può usare la mano destra. In seguito deve suonare la stessa scala per semitoni, due metà per ciascuna tonalità, e poi per quarte, ripetendo i quattro esercizi prima di passare alla tonalità successiva. Bisogna dedicare molta cura sia per iniziare che per concludere una nota, usando la punta della lingua che deve stare in contatto diretto con la capsula, aprendo o chiudendo l'imboccatura a ciascuno attacco. La configurazione standard, che prevede SCTB (soprano, contralto, tenore, basso) non è prevista per tutti i pezzi, ed è possibile provare altre combinazioni. Pur essendoci una notevole similitudine tra la diteggiatura dei cromorni e quella dei flauti, i due strumenti sono piuttosto diversi per altri aspetti. I cromorni sono più complicati da suonare sia per la difficile intonazione che per la grande resistenza alla pressione che oppone l’ancia Il suonatore inesperto rimane senza fiato dopo solamente alcuni minuti di suono, mentre l'esecutore esperto constaterà certamente l’intorpidimento del labbro alla conclusione di alcuni pezzi più lunghi. Inoltre l’articolazione sul cromorno richiede molto più energia. Il suono iniziale di ciascuna nota deve scaturire da un colpo di lingua, in modo da ottenere un effetto esplosivo, mentre la fine della nota deve avere una conclusione fluida e pulita. L’ombreggiatura dinamica, il vibrato ed il legato non dovrebbero essere eseguiti con il cromorno. L’intonazione dei cromorni è ottenuta primariamente dalla pressione del fiato. Generalmente occorre una quantità considerevole di aria per ottenere il suono corretto: dipende chiaramente dal tipo di ancia che si sta usando sul cromorno. È possibile una piccola variazione dell'accordatura inserendo una graffa intorno all’ancia, in questo modo è necessario imparare la particolare idiosincrasia dello strumento; per esempio, delle note possono avere bisogno di una maggiore pressione del fiato, mentre altre possono avere bisogno di minore pressione rispetto alla media. Qualche volta aiuta, come promemoria, mettere delle frecce dirette verso l'alto o discendenti sulle note dello spartito più fastidiose. L’intonazione può essere regolata anche dall’apertura dell’ancia; aprirla leggermente abbasserà il tono, mentre chiuderla eleverà l’intonazione. Grande cura deve essere rivolta durante questa procedura per non danneggiare l’ancia L'ultima osservazione da fare per quanto riguarda l’intonazione concerne la manutenzione generale dello strumento. Un controllo periodico dei fori per le dita (di solito piuttosto piccoli sui cromorni moderni) può rivelare che il sudore della pelle, combinato con la polvere, ha sporcato e quindi ridotto il diametro del foro stesso causando l’alterazione dell’intonazione.
IL SERPENTONE 
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                                                                                                                 Il serpentone o più semplicemente serpente è uno strumento musicale a bocchino con canneggio forato dalla caratteristica forma a serpentina. Nasce nel XVI secolo, probabilmente in Francia, con lo scopo di dare l'intonazione ai bassi dei cori nel canto piano. Il tubo era realizzato con due valve di legno di castagno tenute insieme da una stretta legatura realizzata con strisce di cuoio. All'estremità superiore vi era un profondo bocchino in corno o avorio. La curvatura a serpente permetteva di sostenere lo strumento tra le ginocchia dell'esecutore seduto e di raggiungere agevolmente i sei fori per le dita. Lo strumento era utilizzato come basso per accompagnare i cori e nella musica da camera, grazie all'ampia estensione, alla flessibilità del suono ed alla possibilità di eseguire tutti i gradi cromatici e tutti gli abbellimenti. Il serpentone rappresentò di fatto l'unico efficace basso d'armonia per le bande e per le orchestre fino all'introduzione della tuba bassa e contrabbassa intorno al 1835. Compare nelle partiture di Rossini (Armida, 1817, L'assedio di Corinto, 1826) fino al Rienzi di Wagner (1842) ed ai Vespri siciliani di Verdi (1855). Oggi è stato riscoperto per l'esecuzione del repertorio antico.  In Italia il Serpentone è attestato nel gruppo strumentale di accompagnamento alle processioni del Duomo di Mondovì (Cn) nell'ultimo decennio del Settecento quale rinforzo e raddoppio della linea vocale dei bassi del coro. Il musicologo e musicista Giovanni Bianchi da Gorgonzola (1758 - 1829) ne perfezionò gli aspetti tecnici e ne fu uno dei più valenti esecutori. Uno storico locale, Damiano Muoni, lo introdusse e lo suonò distintamente nei maggiori teatri. Il 9 maggio 2010, presso la Chiesa di Ognissanti in Novara, nell'ambito della stagione di concerti organizzata dal Conservatorio "Cantelli" per il "Festival Fiati", si è tenuto per la prima volta nella storia italiana un concerto per quartetto di Serpentoni. I professori Bernard Fourtet, Corrado Colliard, Enrico Crippa e Roberta Pregliasco hanno suonato su strumenti realizzati nell'atelier inglese di Jeremy West, copie di strumenti realizzati da Baudoin nel 1810.
Il Serpentone è considerato il più difficile tra gli strumenti facenti parte della famiglia degli Ottoni. La difficoltà principale sta nell'intonazione delle varie note: i sei fori che presenta lungo il suo canneggio, tre per la mano sinistra e tre per la mano destra, sono disposti in modo da essere comodi per l'esecutore, ma non in posizioni "logiche" per agevolarne la funzione di accorciare il tubo per vibrare la note alla frequenza desiderata. Il musicista deve essere quindi in grado di correggere l'altezza di ogni nota per intonarla, passando sopra le naturali idiosincrasie dello strumento. Il Serpentonista deve scoprire la maniera adatta di "forgiare" ogni nota sul Serpentone, adattando la posizione delle labbra, della cavità orale e della colonna d'aria, in modo da rendere accettabile la qualità del suono anche nelle note che, fisicamente, non sono presenti nello strumento, come, ad esempio, il primo e secondo "Re" della prima e seconda ottava dell'estensione.
IL RACKETT
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 Il Rackett è uno strumento musicale aerofono rinascimentale ad ancia doppia. Esistono diverse taglie di Rackett, da quella di soprano fino a quella di basso, che suonano un'ottava sotto rispetto alla voce umana corrispondente. Il corpo dello strumento è costituito da un cilindro in legno massiccio in cui sono praticati verticalmente nove fori cilindrici paralleli (uno centrale e gli altri disposti a corona). Questi fori sono collegati fra loro alternativamente in alto e in basso, in modo da formare un unico tubo ripiegato nove volte (lo schema è analogo a quello del fagotto, in cui però i tubi paralleli che costituiscono il canneggio sono solo due). In questo modo lo strumento risulta di dimensioni assai contenute nonostante l'estensione grave. A causa della forma particolare del canneggio, la disposizione dei fori di diteggiatura risulta piuttosto inusuale: le mani dell'esecutore sono poste sullo strumento alla stessa altezza. Sono sopravvissuti a tutt'oggi solo tre esemplari di questo strumento, due conservati a Vienna e uno a Lipsia. Come in tutti gli strumenti con canneggio stretto e tubo ripiegato, la condensa dell'umidità del fiato all'interno dello strumento costituisce un problema rilevante: le gocce d'acqua che si formano interferiscono con la vibrazione dell'aria e possono facilmente giungere ad ostruire del tutto il canneggio. Nel Rackett barocco fu introdotta per questo la ritorta in ottone: l'umidita del fiato si condensa prevalentemente nella spira della ritorta, che può essere facilmente smontata e liberata dall'acqua durante le pause. Il Rackett barocco è uno strumento molto versatile con una vasta gamma di note e di toni. Con una buona ancia, infatti, ha una gamma cromatica simile a quella del fagotto barocco, e, grazie alla sua versatilità, può eseguire qualsiasi repertorio basso, sia pure con una limitata intensità sonora.

Esistono diverse taglie di rackett, da quella di soprano fino a quella di basso, che suonano un'ottava sotto rispetto alla voce umana corrispondente. Il rackett tardo-rinascimentale è descritto nel trattato Syntagma musicum di Michael Praetorius. L'ancia è innestata sul corpo dello strumento in corrispondenza del foro centrale, ed è inserita in un'elaborata pirouette che permette all'esecutore di controllare l'ancia con le labbra (diversamente degli strumenti ad ancia più antichi come le bombarde, in cui la pirouette è un semplice disco di legno su cui l'esecutore appoggia le labbra, che non sono quindi a contatto con l'ancia). Il canneggio termina con una serie di tre o quattro fori laterali.
L'inventore del rackett è sconosciuto. Tuttavia, la prima menzione storica di questo strumento si trova in alcune fonti tedesche, come gli inventari di Württemberg del 1576 (chiamato raggett) e l'inventario di Graz del 1590 (elencato come rogetten)[. Alcuni dipinti della banda municipale di Monaco di Baviera ed un armadio scolpito di Christof Angermair ritraggono un cervellato insieme ad altri strumenti musicali dell'epoca.

Michael Praetorius annotò che: Nel suono, i rackett sono abbastanza sommessi, quasi come soffiare attraverso un pettine. Non hanno alcuna grazia particolare quando suonano in tanti. Tuttavia, quando le viole da gamba suonano con loro, o quando suona un singolo rackett con altri strumenti a fiato, o a corda, o con un clavicembalo, ed è in mano ad un buon musicista, è davvero uno strumento bellissimo. Particolarmente piacevoli le sue taglie più gravi.

LE VIOLE DA BRACCIO
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Le fonti più antiche riguardanti l'origine del violino ci permettono di farlo risalire all'inizio del XVI secolo. I primi strumenti erano probabilmente soltanto un'evoluzione di strumenti ad arco preesistenti.
Erano costruiti in "famiglie" comprendenti 3 taglie diverse di strumenti: il soprano, che corrisponde al violino, il contralto o tenore, che corrisponde all'attuale viola, il basso, cioè l'odierno violoncello. Nella prima parte del XVI secolo, il soprano ed il contralto o tenore di viola da braccio avevano solamente tre corde, e la loro accordatura secondo trattati d'epoca, era variabile, mentre per il basso si trovavano accordature sia a tre che a quattro corde, arrivando talvolta fino a cinque, come testimoniato in fonti iconografiche.
Questa famiglia di strumenti era detta delle viole da braccio e si poneva in aperto antagonismo con quella delle viole da gamba: queste ultime erano generalmente considerate strumenti più nobili, ed erano utilizzate soprattutto per eseguire brani di grande impegno compositivo e di carattere serio e cerebrale, oppure malinconico; le viole da braccio, invece, vengono destinate, almeno in un primo momento, soprattutto alla musica per danza. 

I centri più importanti nella costruzione dei violini, furono soprattutto Brescia e Cremona dove rispettivamente operavano Zanetto e Pellegrino Micheli appartenenti alla più antica dinastia liutaria, Gasparo Da Salò e Giovanni Paolo Maggini, e Andrea Amati e i figli Antonio e Girolamo a Cremona, dal 1560 circa. C'è da rilevare però che già alcuni studiosi di fine Ottocento avevano focalizzato Brescia come centro privilegiato di veri e propri "maestri" specializzati nella costruzione di strumenti ad arco come viole, violette, violoni e lire di tutti i tipi, a partire dalla fine del 1400.
Dopo l'exploit della scuola bresciana di liuteria e di esecuzione violinistica, avvenuto alla metà del XVI secolo e diffuso in tutta Europa da compagnie professionali originarie di quella città, a partire dalla metà del XVII secolo, l'arte della liuteria si irradia anche in altre località italiane ed europee. Si formano importanti "scuole", con caratteristiche omogenee al loro interno, quali una particolare forma o tecnologia costruttiva, oppure un particolare colore della vernice, o ancora un particolare timbro di suono. Cremona rimane il centro più importante dell'arte liutaria: vi lavorano Nicola Amati, vero capostipite della liuteria classica cremonese, ed i suoi discepoli, Antonio Stradivari, Andrea Guarneri, Giovanni Battista Ruggeri e Francesco Rogeri. Ancora tra i maggiori liutai cremonesi si deve ricordare Giuseppe Guarneri, detto anche ”del Gesù”,  Omobono e Francesco Stradivari e Carlo Bergonzi (liutaio).

.
La forma esterna del violino non è cambiata dagli strumenti di Andrea Amati ad oggi, ma dalle origini alla prima metà del XIX secolo si sono modificate alcune caratteristiche costruttive secondarie in funzione della musica che vi veniva eseguita. Gli strumenti costruiti prima del 1800 sono stati quasi tutti modificati secondo le nuove esigenze, quindi oggi tutti i migliori strumenti antichi sono molto lontani dallo stato originale. Vi è tuttavia un movimento di interpretazione della musica del passato secondo la prassi esecutiva dell'epoca che utilizza strumenti costruiti tra il XVI ed il XVIII secolo rimessi nella ipotetica condizione d'origine. Il violino che presenta tali caratteristiche è comunemente detto violino barocco.                      
LA VIOLA D’AMORE
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Controverse le spiegazioni sull'origine di questo nome. Le più probabili, dopo che l'ipotesi di una corruzione dell'espressione "viola de'mori" si è dimostrata priva di fondamento, sono le due tradizionali che si rifanno alla testa di amorino scolpita nella maggior parte degli esemplari pervenutici, oppure alla dolcezza del suono. Quest'ultima appare più probabile se consideriamo l'esistenza di altri strumenti con l'attributo "d'amore", caratterizzati da una particolare morbidezza di suono che li distingue dallo strumento da cui derivano.
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La struttura è quella tradizionale dell'antica viola da braccio, con spalle spioventi e fasce relativamente alte. La viola d’amore si caratterizza per la presenza oltre che delle sette corde melodiche che vengono sollecitate dall'archetto, di una serie di sette corde di risonanza che scorrono sotto quelle principali attraverso il ponticello, sotto la tastiera in un passaggio ricavato nello spessore del manico, e sono assicurate in basso a dei chiodini di avorio posizionati a fianco del bottone, in alto ad un ulteriore serie di piroli posti su un prolungamento del cavigliere. Ne risulta un suono che, se da un lato ha doti di penetrante e metallica chiarezza, dall'altro è ricco di armonici e risonanze. la presenza di corde vibranti per simpatia nella viola d'amore è testimoniata solo da epoca relativamente tarda (pieno '700), mentre le notizie e gli esemplari antecedenti a tale epoca descrivono piuttosto uno strumento che prevede, al posto delle consuete corde di minugia, corde di metallo, fatto del tutto insolito per gli strumenti dell'epoca.

L'autore barocco è propenso a sottolineare l'aspetto timbrico: Vivaldi, nel Concerto in re minore, unisce alla viola d'amore la sonorità morbida e tenue del liuto, e impone agli archi dell'orchestra il timbro ovattato e "chiuso" della sordina, in efficace contrasto col timbro argentino della viola d'amore.

La viola d'amore che suonava Van Waefelghem era di Venezia (1720) e contava 7 corde di budello, di cui 3 filate d'argento, e 7 corde simpatiche. La viola d'amore era conosciuta in Italia già prima del XVII secolo. Fu messa in voga in Inghilterra da Attilio Ariosti verso il 1716. Questo musicista scrisse per essa sei sonate stampate nel 1728. Il francese Milandre la suonava a Parigi verso il 1759. Alcuni musicisti cecoslovacchi esibirono le loro abilità su questo strumento nel corso del XVIII secolo. Giacomo Meyerbeer immaginò, sotto il pretesto di dare all'opera un colore storico, di inserire un preludio e un accompagnamento per viola d'amore ne Gli Ugonotti (1836), la cui azione però si svolge nel1574, epoca nella quale questo strumento era sconosciuto. Lo strumento era suonato all'orchestra dell'Opéra da Charles Urhan che ne fissò l'accordatura oggi comunemente adoperata.

Questo strumento si può trovare al Museo Antonio Stradivari di Cremona. 
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    LA VIOLA DA GAMBA 
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La viola da gamba è un cordofono ad arco dotato di norma di sette (viola francese) o sei corde (viola inglese, normalmente usata per lo studio) intonate per successione di due quarte. Ha indicate sulla tastiera le distanze intervallari di semitono attraverso la posizionatura trasversale di corde di budello animale (la cosiddetta tastatura), comunemente chiamati legacci. Le dimensioni reperibili - e, di conseguenza, le possibilità di estensione melodica - sono numerose, dalla viola soprano (la più piccola) al contrabbasso di viola (o violone), passando per la viola contralto, la tenore e la bassa (in ordine crescente di dimensioni). La viola da gamba più usata come strumento solistico è quella bassa.

Lo strumento musicale, in base al formato, è collocato sulle o tra le ginocchia; l'archetto, sostenuto dal di sotto, sfrega le corde con un fascio di crine di cavallo. 

[image: image20.png]


L'origine della viola da gamba, ancora oggi oggetto di studi, è da collocare nella Spagna della metà del XV sec., anche se esiste uno strumento medievale con caratteristiche analoghe. Della cosiddetta vihuela de mano spagnola a corde pizzicate come la chitarra, venne presto importata presso i liutai italiani la forma costruttiva; adattato all'uso con l'arco, nella posizione verticale tenuta tra le gambe (da cui il nome) questo strumento fu oggetto di uno sviluppo e di un interesse ininterrotti, da parte dei compositori e dei musicisti che operavano nelle sfarzose corti rinascimentali italiane. Diffusasi dalla fine del XVI sec. un pò in tutta Europa, fu tra gli strumenti più usati sia in consort  (gruppi di viole di tutte le taglie) che per la realizzazione del cosiddetto basso continuo, fondamento della moderna armonia. La famiglia della viola da gamba comprende strumenti di costruzione e dimensioni molto varie; possiede generalmente sei corde di budello accordate per quarte con una terza maggiore al centro, e tasti sulla tastiera, anch'essi fatti di budello. 
Lo strumento cadde in disuso verso la metà del XVIII sec. in favore della moderna famiglia degli archi, che sono comunque da considerare molto diversi dai primi per suono, tecnica esecutiva e particolarità costruttive.
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IL VIOLONE 

Il violone è uno strumento musicale antico del gruppo dei cordofoni, appartiene alla famiglia degli strumenti ad arco ed alla sottofamiglia delle viole. Con questo termine nei secoli XV - XVIII venivano identificati vari strumenti musicali di questo tipo.
In genere col termine violone si identificano strumenti antichi con tagli a "C", accordati per intervalli di quarta e terza, con corde in numero variabile da tre, a sei-sette o più. Nella sottofamiglia delle viole, il violone è quello che ha le maggiori dimensioni e che possiede la tessitura più grave. È uno strumento a sei corde (anche se esistono alcuni modelli che hanno 5 o più raramente 4 corde) con tasti, accordato in genere una quinta o un'ottava sotto il basso di viola. Il violone può essere definito uno strumento contrabbasso perché la sua tessitura comprende suoni più gravi di quelli della tessitura del basso di una famiglia di strumenti.
Il termine violone è in alcuni casi utilizzato per riferirsi al moderno contrabbasso, ibrido fra la famiglia della viola da gamba e quella del violino: infatti il contrabbasso ha le spalle spioventi, il fondo nella maggior parte dei casi è bombato e l'accordatura è assai spesso (ma non sempre) realizzata per quarte ascendenti anziché quinte. Ma il contrabbasso, a differenza dell'originario violone (e similmente al violino), è uno strumento senza 'tasti'.
Inoltre con questo termine nei secoli XV - XVIII venivano identificati vari strumenti musicali di questo tipo, e gli studiosi pensano inoltre che in Italia, fino al XVIII secolo, col termine violone ci si riferisse agli antenati del violoncello. 
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Dopo il declino degli altri strumenti della famiglia della viola da gamba, il violone continuò ad avere il suo posto nella musica orchestrale e, per esempio, Bach compose delle cantate in cui, al basso, era previsto il violone quale strumento di contrabbasso. Esso venne poi soppiantato in orchestra dal contrabbasso.

Il violone compare di solito in luogo del contrabbasso in ensembles musicali che suonano musica antica con un repertorio che copre il periodo rinascimentale e proto-barocco. Soltanto un numero molto ridotto di musicisti si specializza in questo strumento. Normalmente, in concerto si preferisce usare riproduzioni moderne piuttosto che originali esemplari antichi.

IL CLAVICEMBALO

Strumento specifico della musica europea, il clavicembalo apparve per la prima volta nel corso del XIV secolo n Borgogna e in Italia. Nelle sue varie forme, (spinetta, virginale, clavicembalo di grandi dimensioni, clavicitherium), conobbe un rapido sviluppo tecnico e diffusione geografica nei paesi dell'Europa occidentale, conquistandosi il favore dei principi e dei nobili, e successivamente della borghesia, per le sue ampie possibilità musicali e per il suo carattere di oggetto di lusso e di prestigio.

Il clavicembalo divenne uno degli strumenti più apprezzati nel campo della musica profana; i progressi nella costruzione stimolarono o accompagnarono lo sviluppo di un ampio repertorio musicale a partire dal XV secolo; inizialmente, questo repertorio è in comune con l'organo, ma trova poi una propria indipendenza e specificità di carattere durante il periodo barocco, nel quale il clavicembalo può assumere ruolo di strumento concertante o solista, o ancora di vettore principale del basso continuo. Intimamente legato all'estetica barocca ed al primato del contrappunto, simbolo musicale dell'Ancien Régime, venne praticamente abbandonato verso la fine del XVIII secolo per lasciar posto al pianoforte. Questa eclisse durò più di un secolo. Il clavicembalo ricominciò progressivamente a suscitare qualche interesse a partire dalla fine del XIX secolo, con la riscoperta della musica antica. Inizialmente vennero applicate numerose modifiche tecniche con lo scopo di apportare dei miglioramenti, ma dalla seconda metà del XX secolo si è preferito tornare ai principi ed ai metodi di costruzione tradizionali. Da questo momento, il clavicembalo ritrova un posto significativo nell'interpretazione delle opere  antiche  e  contemporanee.

 Il clavicembalo è uno strumento a tastiera nel quale il suono viene generato pizzicando le corde. Bach lo conosceva con il nome italiano di Cembalo. Il suono del clavicembalo, così delicato e particolare, lo rende adatto a parti da solista. In diversi paesi sono stati creati altrettanti tipi di clavicembalo.
