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«Δηλώνω υπευθύνως ότι όλα τα στοιχεία σε αυτήν την εργασία τα  απέκτησα, τα 

επεξεργάσθηκα και τα παρουσιάζω σύμφωνα με τους κανόνες και τις αρχές της 

ακαδημαϊκής δεοντολογίας, καθώς και τους νόμους που διέπουν την έρευνα και 

την πνευματική ιδιοκτησία. Δηλώνω επίσης υπευθύνως ότι,  όπως απαιτείται από 

αυτούς τους κανόνες, αναφέρομαι και παραπέμπω στις πηγές όλων των 

στοιχείων που χρησιμοποιώ και  τα  οποία δεν συνιστούν πρωτότυπη δημιουργία 

μου». 
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1. Η εξέλιξη του Πιάνου 

Η ιστορία του πιάνου ξεκινάει με την εμφάνιση του κλαβίχορδου και του 

τσέμπαλου, δύο πληκτροφόρων οργάνων αρκετά διαδιδομένων. Το τσέμπαλο, 

εκτιμάται ότι εφευρέθηκε κατά τον 14ο αιώνα.  Το κλαβίχορδο εμφανίζεται τον 

15ο αιώνα. Χαρακτηριστικό του είναι, η κρούση των χορδών με μεταλλικά 

ελάσματα, με αποτέλεσμα ο ήχος που παράγονταν να είναι μεταλλικός. 

Εξαιτίας αυτού, ο ήχος ήταν ασθενής και το κλαβίχορδο ήταν ακατάλληλο για 

συναυλίες σε μεγάλους χώρους και δεν μπορούσε να είναι μέρος μίας 

ορχήστρας.  

«Η νέα αντίληψη στη μουσική του 18ου αιώνα οδηγεί στην εμφάνιση νέων 

μορφών και στο χώρο της μουσικής για πληκτροφόρα. Το ζητούμενο είναι η 

έκφραση μέσα από τη μελωδία ενώ η συνοδεία περιορίζεται σε δευτερεύουσα 

σημασία. Αντί για την πολυφωνία του μπαρόκ, με τις πολλές ισοδύναμες 

φωνές, τώρα κυριαρχεί η ψηλότερη φωνή πάνω στην ομοφωνική συνοδεία με 

νέα ρυθμικά και μοτιβικά στοιχεία στο αριστερό χέρι». (Άτλας 1995:397) 

Λύση στα προβλήματα αυτά φαίνεται να έφερε γύρω στο 1700 ο Bartolomeo 

Cristofori στην Ιταλία. Μετασχηματίζοντας τον μηχανισμό του κλαβίχορδου 

έτσι ώστε το σφυρί να χτυπάει τη χορδή και να σηκώνεται αμέσως μετά, 

παρατηρείται μία αλλαγή στον ήχο. Στην αρχή ο Cristofori του έδωσε την 

ονομασία «gravicembalo col piano e forte», το οποίο στη συνέχεια 

μετονομάστηκε σε pianoforte από τη δυνατότητά του για σιγανό (piano) και 

δυνατό (forte) ήχο. Αυτό στο οποίο υστερούσε ήταν η διαφορά ανάμεσα στις 

δυναμικές. 

Αποτελεί πρόγονο των πιάνων που χρησιμοποιούμε στη σημερινή εποχή. 

Πάνω σε αυτές τις αλλαγές που έγιναν από τον Cristofori, διάφοροι 

κατασκευαστές πιάνου εμφανίζονται σε άλλες χώρες της Ευρώπης να 

προσπαθούν να βελτιώσουν τον μηχανισμό και τον ήχο του. Δεν είναι άγνωστο 

το γεγονός πως πολλοί συνθέτες συνεργάστηκαν με τους κατασκευαστές έτσι 

ώστε τα πληκτροφόρα να εξυπηρετούν τις ανάγκες τους. 
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Το πιάνο έχει υποστεί πολλές αλλαγές όσον αφορά την κατασκευή του. Από το 

χαψίχορδο και το κλαβίχορδο, μέχρι να εξελιχθεί στην τελική του μορφή 

έχουμε παρατηρήσει να αλλάζουν τα σφυριά, οι χορδές, η έκτασή του αλλά και 

τα πεντάλ. Με τα χρόνια γίνεται περισσότερο περίπλοκο και οι τεχνικές που 

ήταν γνωστές εκείνη την εποχή, πλέον, δεν ήταν αρκετές για τις απαιτήσεις 

των έργων των συνθετών. Καθοριστικό ρόλο έπαιξε επίσης η εμφάνιση 

συνθετών όπως οι: Beethoven, Liszt και Chopin. Στην πρώιμη εποχή του, ο 

Beethoven, συνθέτει τα έργα του στο pianoforte που δεν απαιτούσαν ιδιαίτερη 

δεξιοτεχνία. Αργότερα όμως τα μουσικά έργα που γράφονται χρειάζονται για 

την καλύτερη απόδοσή τους, μεγαλύτερη έκταση από αυτή του pianoforte 

εκείνης της εποχής.  Αυτό έχει σαν αποτέλεσμα να γίνουν και κάποιες αλλαγές 

στη δομή του πιάνου. Μεγαλώνει η έκτασή του κατά μία οκτάβα, αλλά 

παρατηρείται και ένα μεγαλύτερο εύρος ως προς τις δυναμικές του. Τα έργα 

που συντίθεται πια, είναι δεξιοτεχνικά και απαιτητικά. Οι μεγάλοι ερμηνευτές 

και καθηγητές από την περίοδο του χαψίχορδου-κλαβίχορδου μέχρι και των 

πρώτων πιάνων ευνοούσαν μία τεχνική που χρειαζόταν μεγάλη δεξιοτεχνία και 

βάρος του σώματος και των χεριών για μεγαλύτερο ήχο. Μία αυτόνομη 

ανεξαρτησία σε όλα τα δάκτυλα, θα μπορούσε να ικανοποιήσει σε μεγάλο 

βαθμό τις απαιτήσεις τόσο της μουσικής όσο και του οργάνου. Όταν το πιάνο 

εφευρέθηκε το 1700, απέτυχε να προσελκύσει την προσοχή του κοινού 

εξαιτίας της δαπάνης του. Πολύ λίγοι γνώριζαν για το πιάνο μέχρι και μετά τον 

πόλεμο των Επτά Χρόνων (1756 – 1763),  έναν πόλεμο που επηρέασε σε 

μεγάλο βαθμό τις χώρες της Ευρώπης. Ένας νέος άντρας, με το όνομα Johann 

Zumpe, έφυγε από τη Γερμανία για το Λονδίνο, μία πόλη που εξευγενίζει το 

πιάνο του Cristofori. Ο Cristofori με τις ιδέες του είχε εισάγει χωριστά 

τμήματα μαύρων πλήκτρων καθώς και δυνατότητες πρίμων και μπάσων. Αυτό 

το νέο πιάνο ήταν εξαιρετικά δύσκολο να παιχθεί και πολύ λίγοι άνθρωποι 

έμαθαν πώς να παίζουν το όργανο εξαιτίας της δυσκολίας του. Αυτό άλλαξε, 

όταν ο Zumpe έπεισε τον Johann Christian Bach, τον προσωπικό μουσικό 

δάσκαλο της Βασίλισσας Charlotte, αλλά και μία διεθνή διασημότητα, να 

αγοράσει και να παίξει σε ένα πιάνο Zumpe για την πρώτη συναυλία που έγινε 



7 
 

το 1768. Λόγω της φήμης του Johann Christian Bach, το πιάνο σύντομα 

κατάφερε να γίνει το κυρίαρχο όργανο της εποχής, και αργότερα συνθέτες 

όπως οι Mozart και Beethoven επέλεξαν να παίζουν και αυτοί σε ένα πιάνο 

Zumpe. Η φήμη του Bach και το ενδιαφέρον της Βασίλισσας Charlotte, 

βοήθησαν το πιάνο να γίνει σύμβολο κοινωνικής τάξης. Η στροφή προς τον 

19ο αιώνα είδε επίσης την άνοδο της μεσαίας τάξης στον δυτικό κόσμο. Αυτή η 

μεσαία τάξη ήταν πρόθυμη να επιδείξει την κοινωνική τους θέση και έγινε ο 

σωστός στόχος του Βικτωριανού άνδρα να προσφέρει στη γυναίκα και τις 

κόρες του δραστηριότητες αναψυχής και ψυχαγωγίας. Κατά συνέπεια, το 

πιάνο, το οποίο θεωρούνταν όργανο αναψυχής, αποτέλεσε απόδειξη του 

κοινωνικοοικονομικού επιπέδου της κάθε οικογένειας. 

Οι πιανίστες και μελετητές ξεκίνησαν να διαμορφώνουν διαφορετικές Σχολές 

από τεχνικές μετά τη σημαντική μηχανική και κατασκευαστική αλλαγή στο 

πιάνο. Ήρθαν αντιμέτωποι με την αυξανόμενη βαρύτητα των πλήκτρων και 

ήταν απαραίτητο να βρουν μία τεχνική που θα τους βοηθήσει να παίζουν πιο 

εύκολα. Οι μεγάλοι ερμηνευτές, όπως οι: Beethoven, Chopin, Mendelssohn, 

Liszt, Anton Rubinstein, ακόμα και η Clara Schuman, μέσα από τον τρόπο που 

ερμήνευαν, κατάφεραν να γίνουν τα πιο χαρακτηριστικά παραδείγματα της 

νέας τεχνικής που χρησιμοποιήθηκε. Κοντά στα μισά του 19ου αιώνα και μετά 

την επίδραση του Liszt εξερευνήθηκαν και καθιερώθηκαν περισσότερες 

δυνατότητες των μεγαλύτερων οργάνων.  

Το 1792 ξεκινά η Γαλλική Επανάσταση, η οποία επηρεάζει σε πολλές πτυχές 

τις χώρες της Ευρώπης. Φτάνοντας στα τέλη του 18ου αιώνα, το πιάνο κατέχει 

μία εξέχουσα θέση στη μουσική ζωή και έχει γίνει απαραίτητο επίτευγμα για 

την ανάπτυξη του κοινωνικού επιπέδου των γυναικών. Η άνοδός του ήταν ένα 

θέμα μεταβαλλόμενου πολιτικού και κοινωνικού κλίματος. Με τους πολέμους 

να ξεσπάνε σε χώρες τις Ευρώπης αλλά και την Αμερική δημιουργήθηκε μία 

νέα τάξη πραγμάτων. Από την αναταραχή, η εποχή δημιούργησε μία νέα 

μεσαία τάξη. Πλέον το πιάνο δεν εκτελείται μόνο από άνδρες, αλλά 

σημαντικός είναι ο αριθμός των γυναικών που αρχίζουν να μαθαίνουν αυτό το 
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όργανο. Το πιάνο αποτελεί μέσω διασκέδασης πια και δεν είναι λίγα τα 

παραδείγματα που περιγράφουν αυτή την κατάσταση. «Με σκοπό να ξεχνούν 

τα γεγονότα, οι Βιεννέζοι διαγωνίζονταν μεταξύ τους για να δουν ποιος 

διοργάνωνε τα μεγαλύτερα πάρτι και ιδιωτικές συναυλίες». (The Life and 

Times of Ludwig van Beethoven 2004:11). Ήταν τόση μεγάλη η ζήτηση του 

πιάνου που η κατασκευή του ξεκίνησε εντατικά σε πολλές χώρες. 

Κατά τη διάρκεια του 19ου και του 20ού αιώνα, η μεσαία τάξη της Ευρώπης 

και της Βόρειας Αμερικής αυξήθηκε τόσο σε αριθμό όσο και σε ευημερία. Η 

αύξηση αυτή προκάλεσε αντίστοιχη αύξηση της εγχώριας σημασίας του 

πιάνου, καθώς όλο και περισσότερες οικογένειες ήταν σε θέση να παίρνουν 

ιδιωτικά μαθήματα πιάνου. Το πιάνο έγινε επίσης γνωστό σε δημόσια 

ιδρύματα, όπως σχολεία, ξενοδοχεία και δημόσια κτήρια. Καθώς τα στοιχεία 

του τρόπου ζωής της δυτικής μεσαίας τάξης εξαπλώθηκαν σταδιακά σε άλλα 

έθνη, το πιάνο έγινε κοινό και σε αυτά τα έθνη. Μέχρι την έναρξη της 

Βιομηχανικής Επανάστασης, το χάσμα μεταξύ της αριστοκρατικής ελίτ και της 

αγροτικής τάξης σταθεροποιήθηκε. Η πρώτη ομάδα είχε τα χαψίχορδά τους και 

διοργάνωναν ιδιωτικές συναυλίες en salon. Η τελευταία ομάδα είχε το βιολί τα 

βράδια και, πάρα πολύ συχνά, το τύμπανο σε περιόδους πολέμου. Αλλά καθώς 

η Βιομηχανική Επανάσταση προχώρησε τον 19ο αιώνα, δημιουργήθηκε μια 

μεσαία τάξη - πρώτα στις αστικές περιοχές της Βρετανίας και βαθμιαία σε όλη 

τη Βόρεια Ευρώπη - με τα μέσα και τις πολιτιστικές φιλοδοξίες να επενδύσουν 

σε μια νέα μορφή εγχώριας τέχνης: το οικογενειακό πιάνο. Με την αυξανόμενη 

ευημερία, πλέον, περισσότερες οικογένειες μπορούσαν τώρα να αντέξουν το 

κόστος αγοράς ενός οργάνου. Δεδομένου ότι δεν υπήρχαν άλλα μέσα 

αναπαραγωγής της μουσικής οι άνθρωποι δημιουργούσαν μία ατμόσφαιρα στο 

σπίτι, όπου η μουσική ήταν σημαντική για την οικογένεια. 
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2. Πώς άρχισε η δημιουργία των Πιανιστικών Σχολών 

Η ιστορία των πρώτων Πιανιστικών Σχολών ξεκινά από τον 17ο αιώνα με την 

εξέλιξη των πληκτροφόρων. «Οι πρώτοι Γάλλοι διδάσκαλοι είναι οι Francois 

Couperin και Jean Baptiste Rameau. Οι μέθοδοι που ακολούθησαν ήταν 

αποτελεσματικές και πολύτιμες για την εκμάθηση του πληκτροφόρου. Ο 

Couperin είναι αυτός που τόνισε την σπουδαιότητα της ευκινησίας των 

δακτύλων και την χαλάρωση των μυών, ενώ ο Rameau από τη δική του μεριά 

την ελαστικότητα του καρπού και την ηρεμία του βραχίονα. Αντίστοιχα στη 

Γερμανία συναντάμε τον Johann Sebastian Bach και στην Ιταλία τον 

Domenico Scarlatti. Προς τα τέλη του 18ου αιώνα «ιδρύεται» ίσως η πρώτη 

Σχολή Πιάνου από τον Carl Czerny. Στόχος του η δύναμη των δακτύλων και η 

ανεξαρτησία τους. Οι συλλογές του αποτέλεσαν ορόσημο για την εξέλιξη της 

κλασικής πιανιστικής τεχνικής. Με την αρχή της ρομαντικής περιόδου έχουμε 

τον Chopin με το δεμένα παίξιμο (legato) και τα «νυχτερινά» του και στη 

συνέχεια τον αξεπέραστο τεχνικά Liszt που ήταν ο πρώτος που εισήγαγε την 

έννοια του «ρεσιτάλ». Τον 19ο αιώνα συναντάμε τη σπουδαία ρωσική 

πιανιστική Σχολή των αδερφών Rubinstein και τους μαθητές τους, καθώς και 

τους μαθητές του Liszt που επηρέασαν βαθιά τους πιανίστες και συνθέτες του 

20ου αιώνα.» (Σαμαρά, el-odeio.gr) 

Η εξέλιξη τόσο της μουσικής όσο και του οργάνου κατέστησε απαραίτητη την 

συστηματική διδασκαλία. Αλλά και  η εξέλιξη της κοινωνίας μετά τη γαλλική 

επανάσταση, έπαιξε  επίσης το ρόλο της. Στο δυτικό κόσμο η 

επαγγελματική  εκπαίδευση έχει οργανωθεί από τα μέσα του 19ου αιώνα με 

εκπαιδευτικά ιδρύματα που ονομάστηκαν Conservatoire, Ακαδημία, 

Hochschule Institute, School of Music κλπ. Θέτοντας υψηλούς στόχους, οι 

σχολές αυτές, που κατά κανόνα έγιναν από ιδιοφυείς συνθέτες, βιρτουόζους ή 

μαέστρους, σε λιγότερο από 100 χρόνια, διαμόρφωσαν κύκλους σπουδών, η 

διάρθρωσή των οποίων είχε ενσωματώσει όλες τις βαθμίδες της εκπαίδευσης 

για τους μουσικά προικισμένους. Κάθε μία από αυτές τις σχολές, παρατηρεί 

κανείς, πως  έχει αναπτύξει τα δικά της χαρακτηριστικά όσον αφορά τον τρόπο 
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παιξίματος του πιάνου αλλά και την παιδαγωγική προσέγγιση που 

χρησιμοποιούσαν οι διδάσκοντες, είτε είναι μουσικοί είτε συνθέτες. Στις αρχές 

του 20ου αιώνα οι ερμηνευτές και το κοινό γνώρισαν τις διαφορετικές Σχολές 

Πιάνου, που προέρχονταν από διαφορετικές εθνικότητες. Αυτά 

αντιπροσωπεύονται γενικά ως Εθνικές Σχολές Πιάνου, λόγω της σταθερής 

σύνδεσής τους με ορισμένες ιδιότητες, όπως οι καλλιτεχνικές και μουσικές 

ιδέες, η τεχνική, η ιστορική παράδοση και το συγκεκριμένο ρεπερτόριο. 

Το πρώτο τέταρτο του 19ου αιώνα παρατηρούμε την ίδρυση και εμφάνιση 

πολλών Ωδείων στις χώρες της Ευρώπης. Πόλεις όπως το Μιλάνο, οι 

Βρυξέλλες, η Φλωρεντία, η Βιέννη, το Λονδίνο, η Χάγη, η Φλωρεντία, το 

Μόναχο, το Βερολίνο είναι ένα δείγμα από το πόσο μεγάλη ήταν η επιρροή 

που είχε ασκήσει το σημαντικότερο Ωδείο όλων: το Conservatoire de Paris το 

1795. «Τα Ωδεία άφησαν ένα ισχυρό σημάδι στον κόσμο του πιάνου. 

Εκπαίδευσαν αμέτρητους μαθητές στο πιάνο –οι περισσότεροι από αυτούς 

ήταν ερασιτέχνες- ενσταλάζοντας σε αυτά για τις επόμενες γενιές μαθητών 

ορισμένες βασικές υποθέσεις σχετικά με το πιάνο και τη διδασκαλία του 

πιάνου που παραμένουν μέχρι σήμερα. Πρώτον, οι σχολές αυτές απροσδόκητα 

ενθάρρυναν τη δεξιοτεχνία ως αυτοσκοπό, μία ιδέα που ήταν σύμφωνη με τις 

ταυτόχρονες τάσεις στο ρεπερτόριο του πιάνου. Ο βιρτουόζος στα έργα των 

Liszt, Chopin και των συγχρόνων τους, απαιτούσε νέες μεθόδους διδασκαλίας 

του οργάνου, οι οποίες με τη σειρά τους ενθάρρυναν τη σύνθεση έργων με 

περισσότερες απαιτήσεις για την βιρτουόζικη τεχνική. Δεύτερον, εισήγαγε μία 

αυστηρή  και συστηματική προσέγγιση μαθαίνοντας το όργανο, η οποία 

συνέχισε να είναι ιδανική για πολλούς καθηγητές πιάνου. Ίσως περισσότερο 

από κάθε άλλο όργανο, το πιάνο έχει εμπνεύσει την αναλυτική σκέψη σχετικά 

με την τεχνική και την παιδαγωγική. Τρίτον, αναγνώρισαν ένα μεγάλο σύνολο 

μουσικής ως «τυποποιημένο ρεπερτόριο» (έργα που πρέπει να γνωρίζει κάθε 

πιανίστας), διαιωνίζοντας την έννοια ενός μουσικού κανόνα.» (Parakilas 

2001:132-133)   
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Ποια είναι αυτά τα χαρακτηριστικά όμως που μας βοηθάνε να ξεχωρίσουμε τις 

διάφορες Σχολές Πιάνου; Πώς έχουν δοθεί οι ονομασίες «Ρώσικη Σχολή», 

«Γαλλική Σχολή», «Γερμανική Σχολή»; Όσον αφορά το πιάνο, οι Εθνικές 

Σχολές αποτελούν αποτέλεσμα  της δραστηριότητας κάποιων μουσικών και όχι 

ενός ολόκληρου έθνους. Παραδείγματος χάριν, οι συνθέτες και οι καθηγητές 

που συνέβαλαν με τη δράση τους και τις γνώσεις τους στο ρεπερτόριο  και στη 

διδασκαλία του οργάνου. Η «Σχολή Chopin» στο Παρίσι και η «Σχολή του 

Theodor Leschetizky» στη Βιέννη, η «Σχολή Schumann» στη Φρανκφούρτη, ο 

Anton Rubinstein στη Ρωσία και οι βιρτουόζοι Liszt και Thalberg. 

Έχουν γίνει προσπάθειες για κατηγοριοποίηση των πιανιστών με βάση τις 

πόλεις στις οποίες  έχουν εμφανιστεί στα μέσα του 19ου αιώνα, ωστόσο, η 

διάκριση αυτή σχετίζεται με το όργανο και συγκεκριμένα με την πόλη στην 

οποία έχει κατασκευαστεί όπως πχ Βιέννη, Λονδίνο ή Παρίσι. Μία άλλη 

μορφή κατηγοριοποίησης των Σχολών είναι με βάση τους διάσημους 

παιδαγωγούς και τους μαθητές τους, όπως ο Leschetizky και οι μαθητές τους 

που ήταν βασισμένοι στην τεχνική του Czerny. Επιπλέον, φαίνεται να υπάρχει 

μία ομοιόμορφη προσέγγιση για το πιάνο του 19ου αιώνα από συγγραφείς.  

Αξίζει σε αυτό το σημείο, πριν αρχίσει ο αναλυτικός σχολιασμός των Σχολών 

Πιάνου, να αναφερθούν οι απόψεις του Theodor Leschetizky. O Leschetizky, 

μετά από πολύχρονη επαφή με σημαντικούς πιανίστες, οδηγήθηκε σε κάποια 

συμπεράσματα και παρατηρήσεις. Η μαθήτριά του Annette Hullah, 

συγκέντρωσε τις μαρτυρίες του και σχολιάζει τα ακόλουθα:  

 

 

 

 Από τους Άγγλους περιμένει καλούς μουσικούς, καλούς εργάτες αλλά 

κακούς εκτελεστές. Τα κεφάλια τους εξυπηρετούν καλύτερα από την 

καρδιά τους. (εννοώντας πως έδιναν περισσότερο σημασία στους 

κανόνες παρά στο συναίσθημα) 
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 Τους Αμερικάνους τους βρίσκει να είναι περισσότερο αυθόρμητοι. 

Συνηθισμένοι στο να διατηρούν όλες τις ικανότητές τους σε ετοιμότητα 

για το απροσδόκητο, οι αντιλήψεις τους είναι γρήγορες και διαθέτουν 

σημαντική τεχνική κατάρτιση. Μελετούν ίσως περισσότερο για να είναι 

ενημερωμένοι παρά για την αγάπη τους για τη μουσική. 

 Οι Ρώσοι, σύμφωνα με την γνώμη τον Leschetizky, είναι οι καλύτεροι. 

Έχουν μια τεράστια τεχνική, πάθος, δραματική δύναμη, ηχοχρώματα 

και εξαιρετική ζωτικότητα. Προικισμένοι με ταραχώδεις φύσεις, που 

είναι δύσκολο να κρατηθούν μέσα σε όρια, δημιουργούν θαυμάσιους 

πιανίστες, εάν έχουν την υπομονή να υπομείνουν στον σκοπό τους μέχρι 

το τέλος. 

 Οι Πολωνοί, λιγότερο ισχυροί από τους Ρώσους, κλίνουν περισσότερο 

στην ποιητική πλευρά της μουσικής. Η πρωτοτυπία βρίσκεται σε όλα 

όσα κάνουν. Έχουν φινέτσα, μια εξαιρετική ευαισθησία, και ενστικτώδη 

ρυθμό. 

 Τους Γάλλους, ο Leschetizky, τους συγκρίνει με τα πουλιά που πετάνε 

και φτερουγίζουν στα σύννεφα χωρίς να τα απασχολεί τι συμβαίνει από 

κάτω. Είναι κομψοί, ευκρινείς, έχουν καθαρό παίξιμο και φραζάρουν 

ωραία. 

 Τους Γερμανούς τους σέβεται για την σοβαρότητα, την αφοσίωσή τους 

στην λεπτομέρεια, την τάξη τους και την έντονη και ταπεινή αγάπη για 

την τέχνη τους. Αλλά οι προοπτικές τους είναι λίγο περιορισμένες. 

 Oι ευγενείς Σουηδοί, στους οποίους βρίσκει πολύ ταλέντο, είναι πιο 

συμπαθητικοί σε αυτόν.  
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3. Frédéric Chopin – Franz Liszt 

 

Ο πρώτος βιρτουόζος 

Κατά τη διάρκεια της ρομαντικής περιόδου η μουσική του πιάνου επεκτάθηκε 

σε απίστευτα δύσκολα και φαινομενικά αδύνατα νέα εδάφη. Οι νέες 

καινοτομίες που εισήγαγαν οι δύο από τους μεγαλύτερους συνθέτες του 

πιάνου, ο Frederic Chopin και ο Franz Liszt, έκαναν μία επανάσταση στο 

πιάνο, με νέες τεχνικές που δεν είχα ποτέ πριν ακουστεί. Και οι δύο συνθέτες 

επεξέτειναν και επαναπροσδιόρισαν τις δυνατότητες του πιάνου ως όργανο. Η 

σημαντικότερη καινοτομία που έφεραν οι δύο αυτοί συνθέτες ήταν η σημασία 

-ή καλύτερα, η αναγκαιότητα- της μουσικότητας μέσα στη δεξιοτεχνία. 

Υπήρχε η ανάγκη για απλότητα και αβίαστα μέσα στα ευκολότερα και 

δυσκολότερα περάσματα για να επιτευχθεί μία καλύτερη ποιότητα ήχου, που 

θα μπορούσε κανείς, να επιτύχει μία ερμηνεία με βαθιά συναισθηματική 

έκφραση.   
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Frédéric Chopin 

 

Ο Frédéric Chopin (1 Μαρτίου 1810 - 17 Οκτωβρίου 

1849), γεννήθηκε στην Πολωνία από πατέρα Γάλλο και μητέρα Πολωνέζα. Στα 

δεκαεννέα του χρόνια ολοκλήρωσε τις σπουδές του στο πιάνο. Στο Παρίσι 

έζησε το μεγαλύτερο μέρος της ενήλικης ζωής του, συντηρώντας τον εαυτό 

του κυρίως με τη διδασκαλία και τη σύνθεση, κάνοντας συναυλίες μόνο 

περιστασιακά. Από μαρτυρίες ανθρώπων που παρακολούθησαν και άκουσαν 

τον Chopin από κοντά, μαθαίνουμε για την εμφάνιση ενός καινούριου στυλ, 

διαφορετικού από αυτό που ήταν σύνηθες εκείνη την εποχή. Το παίξιμό του 

χαρακτηρίστηκε ως τρυφερό, απαλό, με μία δόση μελαγχολίας που με τον ήχο 

του γέμιζε γλυκά όλες τις μεγάλες αίθουσες ή τα Παρισινά σαλόνια που 

εμφανιζόταν. 

Ο Chopin ήταν πρωτοπόρος στο πιάνο στην αρχή της ρομαντικής εποχής.  Η 

μουσική του Chopin είχε γίνει σχεδόν συνώνυμη με το πιάνο και τις 

απεριόριστες δυνατότητές του. Ήταν, ίσως, ο μόνος από τους μεγαλύτερους 

συνθέτες πιάνου που η μουσική του συνδέονταν άμεσα με το Παρίσι στα μέσα 

του 19ου αιώνα. Η μουσική του παρέμεινε σταθερά δημοφιλής από την πρώτη 

κιόλας εμφάνισή του. Η προσέγγισή του προς τη μουσική και την τεχνική 

θεωρούνταν πολύ μπροστά για την εποχή του.  
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Τα έργα του Chopin «ξεφεύγουν» από την καθαρά βιρτουόζικη νοοτροπία. 

Σχολιάζει σχετικά ο Stephen Hough: «έχει ειπωθεί ότι η πραγματική δυσκολία 

να παίζεις ακόμα και etudes έγκειται στο συνοδευτικό υλικό, που συνήθως 

δίνεται στο αριστερό χέρι και αυτή είναι μία πραγματική τεχνική με την 

πληρέστερη έννοια της λέξης. Στο πεντάλ, στην παραγωγή ηχοχρωμάτων –και 

εδώ ο Chopin ήταν ο μεγάλος καινοτόμος. Αυτές οι ιδιότητες υπήρχαν στις 

προηγούμενες συνθέσεις πιάνου, αλλά το επίπεδο βελτίωσης που εισήγαγε ο 

Chopin φαίνεται ένας εντελώς καινούριος κόσμος. Για παράδειγμα, όταν πριν 

από τα pedal είχε μία κυρίως λειτουργική χρήση –γεμίζοντας τις υφές και 

βοηθώντας το legato,- τώρα, γίνονται εργαλεία άπειρης απόχρωσης». (Stephen 

Hough, stephenhough.com)  

Οι mazurkas και οι polonaises, με πολωνικά στοιχεία παραδοσιακών λαϊκών 

χορών, ήταν ιδιαίτερα χαρακτηριστικές για το στυλ του Chopin. Οι συνθέσεις 

του εμπεριείχαν μία δυαδικότητα που επηρεάστηκε από κλασικούς συνθέτες 

όπως οι Johann Sebastian Bach και Wolfgang Amadeus Mozart. Η θέση του 

Chopin στην ιστορία της μουσικής έγκειται στην ικανότητά του να αναδείξει 

τις λεπτές αποχρώσεις του πιάνου σε συνδυασμό με μία πολύ απαιτητική 

τεχνική δεξιοτεχνία. Δημιούργησε τεράστια γκάμα από ηχοχρώματα και λεπτή 

ευαισθησία, εκφράζοντας ταυτόχρονα λυρικές και ποιητικές ιδιότητες  που δεν 

είχαν μέχρι τότε εξερευνηθεί.   

«Μέσα από κάποια γραπτά του Σοπέν και μέσα από τα σημειωματάρια των 

μαθητών του, οι μελετητές έχουν ανακαλύψει πολλές περιγραφές και 

εξηγήσεις του Frédéric Chopin όσον αφορά την προσέγγιση του πιανιστικού 

παιξίματος και ερμηνείας. Οι ιδέες του Chopin όμως δεν επηρέασαν την 

Ευρώπη στον βαθμό που επηρέασε ο Liszt. Ο λόγος για αυτό, υπήρξε ο 

κλειστός του χαρακτήρας, οι λιγοστές εμφανίσεις του, σε αντίθεση με τον 

Liszt, ο οποίος εκινήτο μέχρι τα βαθιά γεράματα. Ακόμη ένας λόγος, ήταν ότι, 

οι σπουδαιότεροι μαθητές του  δεν είχαν την ίδια διεθνή επιτυχία ως 

επαγγελματίες πιανίστες, όπως πέτυχαν ορισμένοι από τους μαθητές του 

Liszt.» (Eigeldinger 1986:5)  
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Franz Liszt 

 

O Franz Liszt (22 Οκτωβρίου 1811 – 31 Ιουλίου 

1886), μαζί με τον Frederic Chopin, καθιέρωσαν το πιάνο ως τον «βασιλιά» 

των οργάνων. Ο ρόλος του στην εξέλιξη της πιανιστικής τεχνικής ήταν 

τεράστιος και καθοριστικός. Ο τρόπος με τον οποίο εκτελούσε και ερμήνευε, 

τον είχαν καταστήσει ως τον μεγαλύτερο ρομαντικό πιανίστα με την 

μεγαλύτερη διεθνή επιρροή. Ξέφυγε από τα προηγούμενα «καλούπια» και 

έφερε σημαντικές αλλαγές στην εκτέλεση του οργάνου. Στο παίξιμό του 

χρησιμοποίησε το δυναμικό εύρος του πιάνου στο μέγιστο, χωρίς να  

περιορίζει τα χέρια και το σώμα στην κίνηση. «Ο τρόπος παιξίματός του 

συνδεόταν άμεσα με αυτόν του Chopin, αυτή την ελεύθερη, κομψή αλλά και 

ταυτόχρονα φυσική τεχνική. Αλλά επεξέτεινε τις ηχητικές διαστάσεις. Εκεί 

που ο Chopin περιοριζόταν από την έλλειψη σωματικής δύναμης και ένιωθε 

αναστολή με την κριτική του κοινού, ο Liszt δεν γνώριζε τέτοια σύνορα. Το 

δυναμικό εύρος αυξήθηκε φτάνοντας στα όρια και δεν υφίσταντο περιορισμοί 

για το σώμα και για τα χέρια. Ελευθέρωσε πλήρως την τεχνική του πιάνου από 

τα φτερά του ήσυχου χεριού και από τη σχολή του άκαμπτου δακτυλισμού. Ο 

εξαιρετικός σωματικός του μηχανισμός, που ελέγχονταν από έναν σχεδόν 

τέλειο συντονισμό, χρησιμοποιούνταν πλήρως για την εξυπηρέτηση των 

μουσικών στόχων. Όταν, σε όλα τα παραπάνω προστέθηκε η προσωπικότητα 

του Liszt και η λαμπερή του σκηνική παρουσία, που έκανε πολλές κυρίες να 

λιποθυμούν, μας έδωσε την εικόνα του ρομαντικού πιανίστα του 19ου αιώνα. Ο 
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Liszt δεν ενδιαφερόταν ιδιαίτερα για την ανάλυση της τεχνικής. Πετύχαινε τις 

υπερβατικές μουσικές του ερμηνείες χωρίς να τον ενδιέφερε με ποιον τρόπο το 

κατάφερνε. Η διδασκαλία του στην ωριμότητά του εστιαζόταν στην αισθητική 

μεριά της ερμηνείας». (Gerig 2007:180)  

Ο Liszt, πέρα από σπουδαίος μουσικός ήταν και ένας εξαιρετικός παιδαγωγός. 

Μέσα από τη διδασκαλία του κατάφερε να μεταδώσει στους μαθητές του 

αυτήν την τεχνική, η οποία θεωρούνταν και η καλύτερη. Ο Liszt ήταν αυτός 

που θέσπισε το σόλο ρεσιτάλ και εμφανιζόταν κατά κύριο λόγο σε μεγάλα 

θέατρα. Η τακτική του, έχει παίξει σημαντικό ρόλο στην εξέλιξη της μουσικής 

έως και σήμερα. Έγινε ο μεγαλύτερος από όλους τους πιανίστες που ζούσαν 

στη ρομαντική εποχή. Ενώ η δεξιοτεχνία του ήταν ασύγκριτη για την εποχή 

του, όφειλε μεγάλο μέρος της στυλιστικής του εκπαίδευσης σε μία άλλη 

ιδιοφυία του πιάνου, τον Frederic Chopin. 

Όσον αφορά την τεχνική του, γνωρίζουμε από μαρτυρίες μαθητών του πως: 

«τα δάχτυλα ήταν μακριά, τα χέρια στενά και λεπτά. Δεν κρατούσε τα δάχτυλα 

λυγισμένα, διότι έλεγε πως αυτή η θέση δημιουργούσε ξηρότητα του ήχου και 

το φοβόταν αυτό. Αλλά ούτε τοποθετούσε τα δάχτυλα εντελώς επίπεδα, αλλά 

τα δικά του χέρια ήταν ευλύγιστα και εύκαμπτα, ώστε να μην μπορούν να 

διατηρήσουν μία ορισμένη σταθερή θέση» (Gerig 2007: 181). Ήταν από τους 

συνθέτες που έπαιζαν με την ψυχή τους. Δεν ήθελε το παίξιμο και η μελέτη να 

είναι μηχανική, αλλά ο ήχος να προέρχονταν από την ψυχή και το πάθος του 

πιανίστα. 

 

 

 

 

 



18 
 

4. Γερμανική Σχολή Πιάνου 

Περνώντας στην Γερμανική Σχολή Πιάνου του 19ου αιώνα, παρατηρούμε την 

εμφάνιση νέων μουσικών. Ενώ οι Chopin και Liszt θριαμβεύουν σε άλλες 

χώρες της Ευρώπης, στην Γερμανία υπάρχουν συνθέτες οι οποίοι είναι εξίσου 

σημαντικοί και ταλαντούχοι. Αποφεύγουν όμως την εκτέλεση έργων για πιάνο 

που ακούγονταν στα σαλόνια εκείνη την εποχή. 

Θα μπορούσαμε να ομαδοποιήσουμε κάποιους Γερμανούς συνθέτες. 

Παραδείγματος χάριν, οι Felix Mendelssohn, Robert και Clara Schumann, 

αλλά και ο πατέρας της, που ήταν σπουδαίος παιδαγωγός, Friedrich Wieck, 

αποτελούν τον «Κύκλο των Schumann».  

Έχουμε αναφέρει ότι οι πιανίστες του κλαβίχορδου και του χαψίχορδου 

χρησιμοποιούσαν μία τεχνική με την οποία η κίνηση των δαχτύλων ήταν 

περιορισμένη και το υπόλοιπο σώμα δεν συμμετείχε στην παραγωγή του ήχου. 

Βέβαια κάτι τέτοιο δεν είναι περίεργο, καθώς για τα συγκεκριμένα μουσικά 

όργανα, εξαιτίας της κατασκευής τους, δεν ήταν απαραίτητη κάποια ιδιαίτερη 

δεξιοτεχνία λόγω των ηχητικών δυνατοτήτων τους. Με την εξέλιξη του πιάνου 

στις αρχές του 19ου αιώνα παρατηρούμε μία διαφορετική προσέγγιση ως προς 

την κατάλληλη τεχνική για να χρησιμοποιηθούν στο έπακρο οι νέες 

δυνατότητές του οργάνου. 

Σε μία εποχή που, με την εμφάνιση του Liszt και του Chopin στο προσκήνιο, 

το παίξιμο του πιάνου έχει απελευθερωθεί και έχει προσαρμοστεί στις νέες 

εξελίξεις, οι Γερμανοί πιανίστες φαίνεται να εξακολουθούν να χρησιμοποιούν 

μία «στιφή» τεχνική χωρίς την ελεύθερη κίνηση των χεριών και των ώμων.  
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Felix Mendelssohn-Bartholdy 

Ο Felix Mendelssohn (3 Φεβρουαρίου 1809 – 

4 Νοεμβρίου 1847) μπορεί να θεωρηθεί ως ο ιδρυτής της νεότερης Γερμανικής 

Σχολής Πιάνου. Εμφανίστηκε την εποχή που οι Chopin και Liszt θριάμβευαν 

με το ταλέντο τους στην Ευρώπη και ο ίδιος αποτελούσε έναν σημαντικό 

αντίπαλό τους. Από τα 12 του χρόνια έδειξε το ενδιαφέρον και την αγάπη του 

για το πιάνο και φάνηκε αμέσως πόσο καλός ήταν. Εξάλλου η αγάπη του για 

τη μουσική φάνηκε και στο γεγονός ότι υπήρξε ο ιδρυτής του Ωδείου της 

Λειψίας, στο οποίο δίδαξαν πολλοί σημαντικοί μουσικοί. 

Πολλοί διάσημοι μουσικοί, ανάμεσα σε αυτούς και η Clara Schumann, 

εξέφρασαν τον θαυμασμό τους για το παίξιμο του Mendelssohn. Τον 

χαρακτηρίζουν ακόμα και ως μία ιδιοφυία, αφού η μουσική του είχε έναν 

γλυκό τόνο και ενέπνεε σιγουριά και δύναμη. «Η εμφάνιση του Mendelssohn 

και η τεχνική ικανότητα αποκαλύπτουν κάποια από την ευγένεια, ευαισθησία 

και ιδιοφυΐα του Chopin όπως και την λαμπρότητα και τον ενθουσιασμό του 

Liszt.» (Gerig 2007:199)  
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Ηans von Bülow 

Ο Hans von Bülow (8 Ιανουαρίου 1830 – 12 

Φεβρουαρίου 1894), γεννημένος στη Γερμανία, θεωρείται ως ένας από τους 

καλύτερους βιρτουόζους πιανίστες και συνθέτες της ρομαντικής εποχής. 

Ξεκίνησε μαθήματα πιάνου με τον Friedrich Wieck, πατέρα της Clara 

Schumann. Έπειτα, συνέχισε τις σπουδές του με τον Franz Liszt, όπου ο von 

Bülow υπήρξε ένας από τους πρώτους μαθητές του. Είχε ασχοληθεί ιδιαίτερα 

με τα έργα του Beethoven, κάτι που συνήθιζαν οι πιανίστες της εποχής εκείνης. 

Ήταν ένας από τους πρώτους βιρτουόζους πιανίστες της Ευρώπης που 

κατάφερε να περιοδέψει σε Ευρώπη και Αμερική με μεγάλη επιτυχία. Τα έργα 

του, καθώς είχαν επηρεαστεί από τον Liszt, ήταν ιδιαίτερα απαιτητικά και 

χρειάζονταν πολύ καλή δεξιοτεχνία για να ερμηνευτούν. 

 

 

 

Emil von Sauer 

Ο Emil von Sauer (8 Οκτωβρίου 1862 – 27 Απριλίου 

1942) υπήρξε ένας Γερμανός πιανίστας, συνθέτης και δάσκαλος. Ο Josef 

Hofmann τον χαρακτήρισε ως έναν εκπληκτικό βιρτουόζο. Τα πρώτα χρόνια 
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που ξεκίνησε τα μαθήματα πιάνου, δάσκαλός του ήταν ο Nikolai Rubinstein 

στο Ωδείο της Μόσχας. Στη συνέχεια υπήρξε μαθητής του Franz Liszt, από τον 

οποίον επηρεάστηκε μουσικά σε μεγάλο βαθμό. Ως βιρτουόζος, ταξίδεψε σε 

πολλές χώρες κάνοντας συναυλίες με μεγάλη επιτυχία. Τα περισσότερα από τα 

έργα του, τα συνέθεσε πάνω στην αλλαγή από την ρομαντική εποχή στην 

εμφάνιση των πρώτων σύγχρονων έργων του 20ου αιώνα. 

Η μουσική του θα μπορούσε να χαρακτηριστεί από ομορφιά, αριστοκρατία, 

χάρη και γοητεία. Όντας μαθητής του Liszt, το παίξιμό του θυμίζει αρκετά 

στον δάσκαλό του. Θεωρούνταν ως «γνήσιος» απόγονός του. Ενώ για μεγάλο 

διάστημα ο von Sauer αρνούνταν την επιρροή που είχε ασκήσει πάνω του ο 

Liszt, μετά από καιρό το παραδέχτηκε. Πίστευε πως αν ο Liszt βρισκόταν σε 

νεότερη ηλικία, όσο γίνονταν τα μαθήματα, ίσως και η επιρροή που του είχε 

ασκήσει να ήταν διαφορετική. «Ανεξάρτητα από τη δική του άποψη, 

θεωρήθηκε ότι ο von Sauer υπογράμμισε την αρχική προσέγγιση του Liszt για 

τον πιανισμό, καθώς και μια ισχυρή ρομαντική προσέγγιση σε μια μουσική 

τεχνική που απαιτούσε την πλήρη διοίκηση του clavier σε μια γνωστή ως 

«Liszt School of Piano». Σε αντίθεση με τον συμπατριώτη του Moriz 

Rosenthal, ο οποίος μπορούσε να συντρίψει το clavier με ορχηστρική δύναμη, 

ο von Sauer λέγεται ότι χάιδευε το πιάνο με έναν λαμπερό, κρυστάλλινο τρόπο. 

Οι ηχογραφήσεις του δείχνουν ότι ήταν ένας πιανίστας που είχε κλίση προς το 

χαλαρό ρυθμό και την ακρίβεια της λεπτομέρειας. Το παίξιμό του ήταν πάντα 

κομψό και όμορφα φραζαρισμένο.» (Van der Waal van Dijk, www.gustav-

mahler.eu)  
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Clara Schumann 

Η Clara Schumann (13 Σεπτεμβρίου 

1819 – 20 Μαΐου 1896) ήταν από τις πρώτες και σημαντικότερες γυναίκες στη 

μουσική σκηνή. Ξεχώρισε εξαιτίας της ικανότητάς της να απομνημονεύει με 

ευκολία τα έργα που εκτελούσε. Υπήρξε, επίσης, γυναίκα του συνθέτη και 

πιανίστα Robert Schumann και οι δύο τους συνεργάστηκαν πολλές φορές 

διοργανώνοντας μαζί συναυλίες. Τα μαθήματα πιάνου τα ξεκίνησε με τον 

πατέρα της, διάσημο παιδαγωγό πιάνου, Friedrich Wieck. 

Ήταν μία από τις καλύτερες βιρτουόζους πιανίστες του 19ου αιώνα. «Η Clara 

Schumann σίγουρα ήταν μία από τους πιο πολυμαθείς πιανίστες του 19ου αιώνα 

και μία πραγματική κλασικίστρια στην καρδιά. Ήταν ταγμένη να παρουσιάζει 

το σπουδαιότερο ρεπερτόριο, το οποίο κυμαίνονταν από τον Bach και τον 

Scarlatti ως τον Chopin, Mendelssohn, Brahms, Schumann και εξέφρασε τη 

δυσαρέσκειά της για την λατρεία της προσωπικότητας του Liszt.» (Gerig 2007: 

211). Σε ηλικία μόλις δεκαεννέα ετών, την συνέκριναν με τον Liszt.  

Από την μαθήτριά της, Franklin Taylor, μαθαίνουμε πως η Clara είχε ένα 

φυσικό ταλέντο που την έκανε να ξεχωρίζει από τους συγχρόνους της. «Το 

παίξιμό της είχε χαρακτηριστεί από μία παντελή απουσία της δικής της 

προσωπικότητας, μία έντονη αντίληψη για το νόημα του συνθέτη και μία 

αδιάκοπη δύναμη να το παρουσιάσει στο κοινό σε μία άκρως κατανοητή 

μορφή.» (Gerig 2007:211). Είχε ένα χάρισμα να ακούγεται το παίξιμό της τόσο 

ονειρικό και να μπορεί να φέρνει στην επιφάνεια κρυμμένες μελωδίες που 

κανένας δεν είχε καταφέρει μέχρι τότε.   
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Theodor Leschetizky 

Μία άλλη σημαντική επίδραση στη Γερμανική 

Σχολή ήταν ο Τheodor Leschetizky (22 Ιουνίου 1830 – 14 Νοεμβρίου 1915), ο 

οποίος σπούδασε στη Βιέννη. Το 1862 έγινε ο επικεφαλής του Τμήματος 

Πιάνου στο Ωδείο της Αγίας Πετρούπολης με διευθυντή τον Anton Rubinstein. 

Ακούγοντας τους Ρώσους πιανίστες εκείνης της εποχής είχε μαγευτεί από 

εκείνο το λυρικό άκουσμα και προσπάθησε με κάθε τρόπο να το επιτύχει και ο 

ίδιος. Η διδασκαλία του Leschetizky ήταν παρόμοια με εκείνη του Liszt, 

δηλαδή έδινε περισσότερη σημασία στο αισθητικό και ερμηνευτικό μέρος του 

κομματιού παρά στην τεχνική αυτή καθ’ αυτή. Ο Artur Schnabel, που υπήρξε 

μαθητής του, περιγράφει σχετικά: «αυτά που έμαθα από τον ίδιο τον 

Leschetizky, είμαι ανύμπορος να πω, να υπολογίσω, να εκτιμήσω. Κατάφερνε 

να απελευθερώνει όλη τη ζωτικότητα και ορμή και την αίσθηση της ομορφιάς 

που είχε ο μαθητής από τη φύση του. Όπως βλέπετε, όλη αυτή η αφοσίωση, 

σοβαρότητα, φροντίδα και ειλικρίνεια ήταν συμβατές με τον τύπο του 

βιρτουόζου που ο ίδιος εκπροσωπούσε» (Gerig 2007: 275). Συνεχώς ανέφερε 

πως δεν χρησιμοποιούσε μία συγκεκριμένη μέθοδο διδασκαλίας, αλλά κάθε 

φορά προσαρμόζονταν στις ανάγκες του κάθε μαθητή του. Όσον αφορά τη 

φύση των μαθημάτων του και της προετοιμασία που έκανε στους μαθητές για 

τη σωστή τοποθέτηση των χεριών και του σώματος σχολιάζει: «μία ενημέρωση 

της σωστής τοποθέτησης των χεριών και τις πολλές διαφορετικές ικανότητες 

της πίεσης την οποία χρησιμοποιώ και δίνει ατελείωτη ποικιλία στον τόνο 
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πρέπει να μαθαίνονται πριν ο μαθητής προχωρήσει πολύ. Τα δάχτυλα πρέπει 

να έχουν αποκτήσει μία σταθερότητα, και ταυτόχρονα ο καρπός να έχει, μία 

ευκαμψία, για να αποφευχθεί η σκληρότητα του ήχου.» (Gerig 2007: 278).  

Σιγά σιγά η διδασκαλία του είχε αρχίσει να γίνεται γνωστή στους κύκλους των 

πιανιστών και να αποκτά όλο και περισσότερους υποστηρικτές. Ακόμα, πολλοί 

ήταν οι θεωρητικοί που σχολίαζαν τις απόψεις που είχε διαμορφώσει και να 

αρχίζουν και οι ίδιοι να συντάσσουν τις δικές τους. Μετά από πολλά χρόνια 

έρευνας, κυκλοφόρησε το 1902 ένα τεύχος με τίτλο «The Groundwork of the 

Leschetizky Method», το οποίο είχε επιμεληθεί και συντάξει η βοηθός του, 

Malwine Bree.  Μέσα σε αυτό το τεύχος βρίσκει κανείς όλες αυτές τις απόψεις 

του Leschetizky που έχει μοιραστεί με τους μαθητές του. Αναφέρει τη 

σημαντικότητα ενός χαλαρού χεριού χρησιμοποιώντας τον καρπό. Όλες αυτές 

τις ασκήσεις που προτείνει αλλά και ο τρόπος που περιγράφει τη σωστή θέση 

του χεριού δεν διαφέρουν πολύ από τις πρώτες μεθόδους που χρησιμοποιούσαν 

για το παίξιμο του οργάνου άλλοι πιανίστες, όπως έχουμε αναφέρει και 

παραπάνω. Η έμφαση του Leschetizky σε ότι αφορά την παραγωγή ήχου και 

την έντονη μουσική έκφραση, σίγουρα τον κατέστησαν ως έναν από τους 

καλύτερους καθηγητές του πιάνου με επιρροή, σαν αυτή του Franz Liszt. 
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5. Ρωσική Σχολή Πιάνου 

«Είναι δύσκολο να περιγράψουμε το πνεύμα της Ρωσικής Σχολής. Αλλά η 

γενική αντίληψη της ρωσικής ψυχής ως κάτι σκοτεινό, βαρύ, τραγικό, άλλοτε, 

εκρηκτικό αλλά και λυρικό έχει κάποια βάση. Οι Ρώσοι τείνουν να πηγαίνουν 

στα άκρα της εκστατικής χαράς ή της βαθιάς κατάθλιψης. Νομίζω ότι όλα 

αυτά συνδέονται με την ιστορία της χώρας. Υπήρξαν φρικαλεότητες κατά τη 

διάρκεια των αιώνων. Ταυτόχρονα η ρωσική τέχνη, η λογοτεχνία, η μουσική 

και το θέατρο ήταν πάντα εξαιρετικά  σημαντικά για το λαό, περισσότερο από 

ότι σε μία ελεύθερη κοινωνία, πιθανώς επειδή δεν υπήρχε άλλη διέξοδος για 

δημόσια σκέψη και έντονη ανταλλαγή απόψεων. Για αυτό υπάρχει ένα ρητό 

ότι στη Ρωσία ένας ποιητής είναι κάτι περισσότερο από έναν ποιητή. Ρώσοι 

συνθέτες με τα παραπάνω χαρακτηριστικά είναι οι: Modest Mussorgsky και 

Pyotr Tchaikovsky, Sergei Rachmaninoff και Alexander Scriabin, οι οποίοι 

εκπροσωπούσαν τον Εθνικό τους χαρακτήρα. Αλλά ακόμα και ο Igor 

Stravinsky, ο οποίος εν τέλει υιοθέτησε μία διεθνή γλώσσα, κράτησε τη 

ρωσική παράδοση στη μουσική του. Υπάρχει φυσικά κάτι περισσότερο από 

μία ρωσική παράδοση στο πιάνο. Μέχρι σήμερα, οι μεγάλες Σχολές Πιάνου, 

βρίσκονται στη Μόσχα και στην Αγία Πετρούπολη. Οι δύο αυτές Σχολές είχαν 

πάντα έναν μεγάλο ανταγωνισμό μεταξύ τους. Ένα απλό παράδειγμα είναι, ότι, 

οι πιανίστες της Μόσχας παίζουν με πολύ πεντάλ και πολλές χειρονομίες. Από 

την άλλη, οι πιανίστες της Αγίας Πετρούπολης περιγράφονται να παίζουν 

χωρίς πεντάλ και πάντα κοιτάζοντας το clavier. Αυτή είναι μία υπερβολή 

φυσικά αλλά υπάρχει ένας κόκκος αλήθειας σε αυτό. Ορθώς μιλώντας παρά τις 

διάφορες εξαιρέσεις, η σχολή της Μόσχας φαίνεται να αναπτύσσει έναν τρόπο  

παιξίματος, ο  οποίος είναι ελεύθερος, με έμφαση στο χρώμα και την 

δεξιοτεχνία. Η Σχολή της Αγίας Πετρούπολης θεωρείται πιο ενδοσκοπικά 

προσανατολισμένη στις λεπτομέρειες. Επικεντρώνεται στην αρχιτεκτονική 

δομή του έργου και σε άλλες διανοητικές πτυχές της τέχνης του πιάνου. Αυτό 

ήταν πιο εμφανές στο παρελθόν από ότι σήμερα. (Isacoff 2011:199-200) 
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Η Ρωσική Σχολή είναι μία από τις σημαντικότερες  Πιανιστικές Σχολές όλων 

των εποχών. Συμβολίζει αυτό που περιγράφει ο Leschetizky ως ρωσικό 

μουσικό πνεύμα: τεράστια τεχνική, παντρεμένη με πάθος, δραματική δύναμη 

και εξαιρετική ζωτικότητα.  

Η Ρωσική Σχολή Πιάνου που εμφανίστηκε στα τέλη του 19ου αιώνα 

επηρεάστηκε έντονα από τον Anton Rubinstein ο οποίος ίδρυσε το St. 

Petersburg Conservatory το 1862. Ο Anton ήταν ένας μεγαλόσωμος άντρας και 

είχε πολύ μεγάλα χέρια, που, η ως τότε αντίληψη της τεχνικής, δεν μπορούσε 

να ισχύσει για αυτόν. Η νέα προσέγγιση «βάρους» λειτούργησε εξαιρετικά για 

τον Rubinstein και επηρέασε μία ολόκληρη γενιά Ρώσων καλλιτεχνών, όπως: 

Hoffmann, Rachmaninoff, Horowiz και τους παιδαγωγούς Safonov, Neuhaus, 

Levinskaya και Vengerova. Αξιοσημείωτη είναι η συμβολή των Ρώσων 

πιανιστών και θεωρητικών σε όλο τον κόσμο. Με το χαρακτηριστικό τους 

παίξιμο, έχουν δημιουργήσει μία «Σχόλη» διαφορετική από τις υπόλοιπες που 

υπήρχαν έως τότε. Άργησαν να εμφανιστούν στο μουσικό προσκήνιο, αλλά 

όταν συνέβη αυτό, κατέκτησαν μία σημαντική θέση ανάμεσα στους μεγάλους 

μουσικούς του 19ο αιώνα και μετά. 

Η Ρωσία, θα μπορούσε να πει κανείς, πως από όλες τις χώρες της Ευρώπης 

επηρεάστηκε περισσότερο από τα πολεμικά επεισόδια που συνέβαιναν τον 19ο 

αιώνα. Βρισκόταν συνεχώς σε μία εμπόλεμη ζώνη, αναγκάζοντας τους 

συνθέτες της να μετακομίζουν συνεχώς για να μπορέσουν να επιβιώσουν. 
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Anton Rubinstein  

Ο Anton Rubinstein (28 Νοεμβρίου 1829 – 20 

Νοεμβρίου 1894) ήταν Ρώσος πιανίστας, συνθέτης, διευθυντής ορχήστρας και 

παιδαγωγός. Το 1862 έγινε διευθυντής του Ωδείου της Αγίας Πετρούπολης. Ως 

πιανίστας, συγκαταλέγεται μεταξύ των μεγάλων βιρτουόζων του 19ου αιώνα. 

Εμφανίστηκε στο καλλιτεχνικό προσκήνιο την εποχή που οι Chopin και Liszt 

θριαμβεύουν στην υπόλοιπη Ευρώπη και εξέφρασαν τον ενθουσιασμό τους με 

το παίξιμό του. Ο Hofmann έκανε μία σύγκριση ανάμεσα στον Rubinstein και 

τον Liszt στην οποία σχολιάζει ότι «ως βιρτουόζος, πιστεύω ότι ο Liszt είναι 

ανώτερος του Rubinstein, επειδή το παίξιμό του είχε εκπληκτικές, 

εκθαμβωτικές ιδιότητες. Ο Rubinstein ξεχωρίζει για την τεράστια δύναμη στο 

παίξιμό του, που μπορούσε να ταρακουνήσει τα πάντα γύρω του, λόγω της 

μεγάλης έντασης. Αυτός ο ήχος που παρήγαγε ενέπνευσε τον μουσικό Hans 

Von Bülow να τον χαρακτηρίσει ως τον Μιχαήλ-Άγγελο της μουσικής. 

Επίσης, ο μεγάλος παιδαγωγός Theodor Leschetizky, παρομοίασε τη μυϊκή 

χαλάρωση στο πιάνο με τη βαθιά ανάσα ενός τραγουδιστή. Επεσήμαινε στους 

μαθητές του για τις βαθιές «ανάσες» που, ο Rubinstein χρησιμοποιεί, για να 

προετοιμαστεί πριν από την έναρξη μιας μακράς φράσης, καθώς επίσης και τις 

δραματικές παύσεις του. Στο βιβλίο του «The Great Pianists» (Οι Μεγάλοι 

Πιανίστες), ο Harold C. Schonberg, περιγράφει το παίξιμο του Anton 

Rubinstein ως «εξαιρετικής ευρύτητας, αρρενωπότητας και ζωτικότητας, 



28 
 

τεράστιας ποικιλίας ηχοχρωμάτων και μεγαλειώδους τεχνικής». Σχετικά με την 

εκτέλεση των έργων, ο Rubinstein δεν φαίνεται να νοιάζεται για το πόσες 

λάθος νότες παίζει, όσο για την αρχιτεκτονική αντίληψη των έργων.» 

(Schonberg, 1963:272-74) 

Πολλές ήταν οι μαρτυρίες μεγάλων μουσικών που είχαν έρθει σε επαφή με τον 

Rubinstein. Ο Ludwig Deppe, Γερμανός δάσκαλος του πιάνου, έλεγε στη 

μαθήτριά του Αμερικανίδα πιανίστα Amy Fay να παρακολουθεί προσεκτικά 

τον τρόπο με τον οποίο ο Rubinstein έπαιζε το πιάνο: «Τίποτα δεν τον 

περιορίζει. Απλώνει τα χέρια του σαν να επρόκειτο να απορροφήσουν το 

σύμπαν, και τα σηκώνει με τη μέγιστη δυνατή ελευθερία.» 

Αξίζει, ακόμη, να αναφερθεί ότι ο Pressman εκθείαζε την ποιότητα της χροιάς 

του παιξίματος του Rubinstein. Ο ήχος του ήταν εντυπωσιακά πλήρης και 

βαθύς. Με αυτόν, το πιάνο ακούγεται σαν ολόκληρη ορχήστρα, όχι μόνο όσον 

αφορά τη δύναμη του ίδιου του ήχου, αλλά και στην ποικιλία των 

ηχοχρωμάτων. Ο ίδιος είχε δηλώσει σε μία συνέντευξή του πως όταν παίζει 

πιάνο προσπαθεί να μιμηθεί με το παίξιμό του τη χροιά της φωνής του 

Rumbini, έναν γνωστό Ιταλό τενόρο. 

Ο Rubinstein συμβούλευε το νεαρό Rachmaninoff, πώς επιτυγχάνεται αυτό το 

άγγιγμα και με γλαφυρό τρόπο του έλεγε: «Απλά πάτησε πάνω στα πλήκτρα 

μέχρι να ξεχειλίζει το αίμα από τα δάκτυλά σου». Όταν ήθελε, ο Rubinstein 

μπορούσε να παίξει με μεγάλη ελαφρότητα, χάρη και λεπτότητα. Σπάνια 

εμφανιζόταν αυτή η πλευρά της φύσης του, όμως. Είχε μάθει γρήγορα ότι το 

κοινό ήρθε να τον ακούσει να «βροντάει» και έτσι τους έκανε το χατίρι. Το 

δυνατό παίξιμο του Rubinstein και το ισχυρό ταμπεραμέντο του, έκαναν 

ιδιαίτερη εντύπωση κατά τη διάρκεια της αμερικανικής περιοδείας του, όπου 

αυτού του είδους η εκτέλεση δεν είχε ξανακουστεί. Κατά τη διάρκεια αυτής 

της περιοδείας, ο Rubinstein είχε τραβήξει την προσοχή του Τύπου, 

περισσότερο από οποιονδήποτε άλλο πιανίστα έως τότε. 
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Josef Lhévinne 

Ο Josef Lhévinne, (13 Δεκεμβρίου 1874 – 2 

Δεκεμβρίου 1944) υπήρξε ένας σημαντικός Ρώσος πιανίστας και Δάσκαλος. 

Ξεκίνησε τα μαθήματα πιάνου στο Ωδείο της Μόσχας με καθηγητή τον Vasilly 

Safonov. Κατά τη διάρκεια των σπουδών του στο Ωδείο, ήρθε σε επαφή με 

μεγάλους πιανίστες, όπως ο Anton Rubinstein. Ακούγοντας ο Rubinstein τον  

Lhévinne να παίζει πιάνο, σε ηλικία μόλις δεκατεσσάρων ετών, είχε τόσο πολύ 

ενθουσιαστεί και θεώρησε πως θα γινόταν ένας μεγάλος πιανίστας. Έκανε 

πολλές περιοδείες σε Ευρώπη και Αμερική, μαζί με την γυναίκα του Rosina, 

μία επίσης πετυχημένη πιανίστα. Ύστερα από συνεχείς μετακινήσεις στη 

Ευρώπη, εγκαταστάθηκε μόνιμα στην Αμερική όπου δίδαξε στη Σχολή Julliard 

στην Νέα Υόρκη. Το 1924 συγγράφει ένα βιβλίο με τίτλο «Basic Principles in 

Pianoforte Playing» (Βασικές Αρχές στο Παίξιμο του Πιάνου), ένα πολύ 

βοηθητικό εγχειρίδιο που απευθύνεται σε νέους πιανίστες. 

Η τεχνική του έμοιαζε πολύ με αυτήν του Rubinstein και πολλές φορές τον 

αποκαλούσαν «Rubinstein ο Δεύτερος». «Στο παίξιμό του ήταν ενωμένες όλες 

οι ιδιότητες που ήταν απαραίτητες για έναν βιρτουόζο: κολοσσιαία τεχνική, 

τέλειος τόνος και πολλή μουσικότητα. Σε σχέση με το τελευταίο, δηλαδή τη 

μουσικότητα, εξέφρασε μία τέτοια ωριμότητα που κανείς δεν θα περίμενε ποτέ 

από κάποιον στην ηλικία του» (Summers, naxos.com)  

 

Όπως κάθε μεγάλος πιανίστας, είχε διαμορφώσει ένα μοναδικό  στυλ 

παιξίματος που δεν συναντάμε σε άλλον πιανίστα. Το κύριο χαρακτηριστικό 
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του στυλ του Lhévinne ήταν η οικονομία του στη χρήση του πεντάλ. Οι 

ερμηνείες του ήταν ποιητικές και αυθόρμητες.  

 

 

 

 

Sergei Prokofiev 

Ο Sergei Prokofiev (23 Απριλίου 1891 – 5 Μαρτίου 

1953) υπήρξε μαθητής του Ωδείου της Αγίας Πετρούπολης και ασχολήθηκε με 

τη σύνθεση και το πιάνο. Θα μπορούσε κάποιος να τον χαρακτηρίσει 

εκκεντρικό, αφού τα πρώτα χρόνια που ξεκίνησε τα μαθήματα, ο Prokofiev 

είχε διαμορφώσει μία τεχνική, με την οποία οι δάσκαλοί του ήταν αντίθετοι. 

Παρόλες τις προσπάθειές τους να του μεταδώσουν τη μέθοδο που 

χρησιμοποιούσαν εκείνοι, αυτό δεν είχε κάποιο αποτέλεσμα, καθώς 

παρατηρούσαν ότι ο τρόπος που τοποθετούσε τα χέρια του στο πιάνο ήταν 

διαφορετικός. Έδινε λίγη σημασία στην τεχνική. Παρόλα αυτά ερμήνευε με 

ηρεμία, ευκολία και αυτοπεποίθηση. Το 1918, μετά τη Ρωσική Επανάσταση, 

μετανάστευσε στις Ηνωμένες Πολιτείες της Αμερικής και η φήμη του ήταν 

τόσο μεγάλη που του πρόσφεραν ακόμα και συμβόλαια με μεγάλες ορχήστρες. 

Μετά από κάποια χρόνια επέστρεψε στην Ευρώπη  και έζησε στη Γαλλία και 

στη Γερμανία και έδινε συναυλίες. 

Ο βιογράφος του Prokofiev, Israel Nestyev, αναφέρει ότι: «το λαμπερό 

ατομικό στυλ παιξίματος του Prokofiev, το ατσάλινο άγγιγμα,  και η 
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εξαιρετική ελευθερία της κίνησης του καρπού, έφερε τη σφραγίδα της Essipov 

-  Leschetizky Σχολής. Ο Prokofiev έγινε ένας από τους μεγαλύτερους Ρώσους 

βιρτουόζους, και στα σπουδαιότερα έργα του εμπλούτισε το ρεπερτόριο του 

πιάνου με εντελώς νέα μέσα έκφρασης.» (Gerig 2007:308) 

Τα έργα του Prokofiev ανήκουν στα αξιοσημείωτα μουσικά κομμάτια του 20ου 

αιώνα. Το παίξιμό του διέφερε από τους υπόλοιπους πιανίστες που είχαν 

ακουστεί μέχρι και εκείνη την περίοδο. Ο Dmitri Kabalevsky σχολιάζει 

σχετικά με την τεχνική του Prokofiev «αυτή η πρώτη του εμφάνιση μας έδωσε 

μία εντελώς καινούρια κατανόηση για τη μουσική του, πολύ διαφορετική από 

αυτά που έχουμε αποκομίσει από την εμφάνιση άλλων μουσικών, που έτειναν 

να δίνουν έμφαση στην ποιότητα στοιχείων της μουσικής, τη δυναμική 

αντίθεση και τα μηχανικά στοιχεία. Η μουσική ακουγόταν πολύ περισσότερο 

πλούσια όταν την έπαιζε ο Prokofiev. Οποιοδήποτε έργο και αν ερμήνευε, 

ακουγόταν  τόσο ζωντανό, πολύχρωμο, δυναμικό, χωρίς την παραμικρή 

υπερβολή». (Gerig 2007: 309) 

 

. 
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6. Από την Ευρώπη στην Αμερική 

Μερικά χιλιάδες χιλιόμετρα και στην άλλη άκρη του Ατλαντικού Ωκεανού, 

συναντάμε στην Αμερική άλλους αξιοσημείωτους πιανίστες. Το ρεπερτόριό 

τους είναι διαφορετικό από αυτό των πιανιστών της Ευρώπης ή δεν έχουν την 

κατάλληλη τεχνική μόρφωση. Δεν είναι συνηθισμένοι οι Αμερικάνοι πιανίστες 

στις μελωδίες των ρομαντικών έργων που ήταν διαδεδομένα στην Ευρώπη ή 

στις κλασικές μορφές των Mozart και Beethoven. 

Το είδος μουσικής που κυριαρχεί –και αυτό που ερμηνεύουν οι μουσικοί- είναι 

το γνωστό Ragtime. Το Ragtime, που ο Scott Joplin έφερε στα ύψη, αποτελεί 

έναν συνδυασμό από τα minuetti του Mozart, από τις μαζούρκες του Chopin 

και τα βαλς του Brahms. Βλέπουμε πως, τώρα υπάρχει μία συνεχής επαφή 

καλλιτεχνών από την Ευρώπη και την Αμερική και αφομοίωση των στυλ.  

Τον 19ο αιώνα οι μουσικοί αρχίζουν να επισκέπτονται την Ευρώπη και να 

έρχονται σε επαφή με τα μουσικά δρώμενα της εποχής. Έχουν ακούσει τον 

Liszt και τον Chopin στη Γαλλία, τη Clara Schumann και τον Hans von Bülow 

στη Γερμανία, ακόμα και τους τιτάνες της Ρωσίας, Rubinstein και Prokofiev.   

Όπως και στην Ευρώπη υπάρχουν γυναίκες μουσικοί, το ίδιο παρατηρούμε να 

συμβαίνει και στην Αμερική. Στην Ευρώπη, ενώ ξεχωρίζει με το ταλέντο της η 

Clara Schumann, εδώ στην Αμερική έχουμε την Amy Fay η οποία ταξίδεψε 

αρκετά στην Ευρώπη για να έρθει σε επαφή με τους μεγάλους πιανίστες της 

εποχής της. 

«Στην Αμερική, τη δεκαετία του 1860 ιδρύθηκαν Ωδεία στο Σικάγο, το 

Κλήβελαντ, τη Βοστόνη, το Όμπερλιν και τη Φιλαδέλφεια. Άνδρες, και πολύ 

περισσότερες γυναίκες, σπούδαζαν για να γίνουν επαγγελματίες μουσικοί. 

Στην αρχή, οι γυναίκες γίνονταν δεκτές μόνο για να σπουδάσουν κάποιο 

όργανο, αλλά προς το τέλος του 19ου αιώνα μπορούσαν πλέον να σπουδάζουν 

και σύνθεση». (Σιώψη 2005:71) 
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Louis – Moreau Gottschalk 

Ο Louis – Moreau Gottschalk (8 Μαΐου 1829 – 

18 Δεκεμβρίου 1869) ήταν από τους πρώτους Αμερικανούς πιανίστες που 

απέκτησαν παγκόσμια φήμη και αναγνώριση. Γνωστός ως βιρτουόζος 

πιανίστας, που έδωσε μεγάλη σημασία στα έργα της ρομαντικής περιόδου. 

Μπορεί εύκολα να συγκριθεί με άλλους μεγάλους μουσικούς που έχουν 

εμφανιστεί εκείνη την περίοδο. Σε ηλικία έντεκα ετών ταξίδεψε από την 

Αμερική στο Παρίσι για να λάβει μία καλύτερη εκπαίδευση πάνω στο πιάνο. 

Στην αρχή ήταν δύσκολο να γίνει δεκτός σε κάποιο Ωδείο λόγω της καταγωγής 

του. Λίγο αργότερα κατάφερε να γίνει γνωστός μέσω κάποιων συναυλιών που 

έδωσε. Ο Frederic Chopin, όταν άκουσε τον Gottschalk, είπε πως θα γίνει ένας 

από τους μεγαλύτερους πιανίστες του 19ου αιώνα. 

Τα κομμάτια που συνέθεσε ήταν ένας συνδυασμός της ρομαντικής μουσικής 

που κυριαρχούσε στην Ευρώπη και παραδοσιακών στοιχείων της Αμερικής. 

«Οι συνθέσεις του, περιελάμβαναν, ανάμεσα σε άλλα, την Grande Tarantelle 

για πιάνο και ορχήστρα, το Bamboula και άλλα κομμάτια για πιάνο, 

συνδυάζοντας Creole και χορευτικά ιδιώματα της Λατινικής Αμερικής με 

Ευρωπαϊκή τεχνική . Επειδή ο Gottschalk δεν είχε μεγάλη εφευρετικότητα, 

προτίμησε να συνθέσει έργα τα οποία γίνονταν εύκολα αποδεκτά από το ευρύ 

κοινό.» (Οι συντάκτες της Britannica, 2018:Britannica.com) 
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Scott Joplin 

Παρόλο που δεν γνωρίζουμε τον ακριβή 

τόπο ή την ημερομηνία γέννησής του (1867/68 – 1 Απριλίου 1917), σίγουρα η 

ύπαρξη του Scott Joplin ήταν σημαντική για την ανάπτυξη της μουσικής 

παιδείας στην Αμερική. Είναι γνωστός για την αγάπη του για το ragtime. Η 

πρώτη του επαφή με την ευρωπαϊκή μουσική έγινε μέσω του δασκάλου του, 

γερμανικής καταγωγής, Julius Weiss. Έχει ονομαστεί ως βασιλιάς των ragtime. 

Προτιμούσε να μην κάνει πολλές συναυλίες, αλλά να αφιερώσει τον χρόνο του 

στη σύνθεση και τη διδασκαλία. Τα έργα του αποτελούν έναν εκρηκτικό 

συνδυασμό στοιχείων. Από τη μία μεριά, η Αφρο-Αμερικάνικη μουσική, λόγω 

της καταγωγής του  και από την άλλη οι δομές και μελωδίες της Ευρωπαϊκής 

μουσικής, όπως τις είχε αφομοιώσει από τις σπουδές του.  
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Amy Fay 

 

Η Amy Fay (21 Μαΐου 1844 – 9 Νοεμβρίου 1928), 

ήταν μία Αμερικανίδα πιανίστα που σίγουρα το ταλέντο της δεν πέρασε 

απαρατήρητο. Ξεκίνησε τα πρώτα μαθήματα πιάνου με δασκάλα τη μητέρα 

της. Μετά τον θάνατό της, συνέχισε τα μαθήματα στο New England 

Conservatory of Music. Εκεί ο καθηγητής της  John Knowels Paine  

αναγνώρισε το χάρισμά της και την συμβούλευσε να επισκεφτεί την Ευρώπη 

έτσι ώστε να λάβει μία καλύτερη εκπαίδευση. Εκεί καθηγητές της ήταν οι 

καλύτεροι μουσικοί του 19ου αιώνα: Franz Liszt, Theodor Kullak και Ludwig 

Deppe. Είναι σημαντικό να αναφέρουμε πως με τα γράμματά της και τις 

σημειώσεις της, έχουμε ένα μεγάλο αρχείο για το πως συμπεριφέρονταν οι 

πιανίστες εκείνη την εποχή. Φρόντισε ώστε όλο και περισσότερες γυναίκες 

στην Αμερική να εμφανίζονται στις μουσικές σκηνές. 

Μετά την εκπαίδευση που είχε στην Ευρώπη, η Fay επέστρεψε στην Αμερική 

έτοιμη να μεταδώσει όλες αυτές τις γνώσεις που είχε αποκτήσει. Έχοντας 

μελετήσει δίπλα σε εξαιρετικούς πιανίστες, είναι σίγουρο πως το παίξιμό της 

ήταν σημαντικό.  Είχε τις σωστές βάσεις που της επέτρεπαν να έχει μία άψογη 

τεχνική, ένα λεπτό, τολμηρό και σίγουρο χέρι. Επίσης την βοήθησε πολύ η 

καλή της μνήμη και η σταθερότητα στο άγγιγμα που είχε όταν έπαιζε. 

Η συμβολή της στην μουσική εξέλιξη της Αμερικής ήταν καθοριστική, αφού 

κατάφερε να αποτελέσει μία θετική επιρροή στην μετάδοση της μεγάλης 

Ευρωπαϊκής παράδοσης που υπήρχε ως τότε. 
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7. 20ος Αιώνας 

 

Είναι γνωστό πως στην Ευρώπη κατά τον 19ο και τον 20ο αιώνα ξεσπούσαν 

συχνά πόλεμοι. Εξαιτίας των δύο Παγκοσμίων Πολέμων και της Ρωσικής 

Επανάστασης, οι συνθέτες αναγκάζονταν να μεταναστεύουν διαρκώς, με 

σκοπό την επιβίωσή τους. Την περίοδο αυτή, η έντονη μετακίνηση των 

Ευρωπαίων μουσικών, δεν ήταν μόνο στην Ευρώπη, αλλά και στην Αμερική. 

Στις μεγάλες μουσικές σκηνές των Ηνωμένων Πολιτειών της Αμερικής 

παίζονταν έργα κλασικού και ρομαντικού ρεπερτορίου και έτσι κοινό και 

επαγγελματίες μουσικοί ήρθαν σε επαφή με τους μεγάλους ερμηνευτές της 

Ευρώπης και τα έργα που ερμήνευαν. 

Τον προηγούμενο αιώνα, το πιάνο είχε άμεσα συνδεθεί με τον ρομαντισμό. 

Φτάνοντας όμως προς το τέλος της ρομαντικής περιόδου και εξαιτίας των 

αλλαγών που συνέβαιναν τόσο σε κοινωνικό, αλλά και σε μουσικό επίπεδο, οι 

πιανίστες είχαν πλέον να αντιμετωπίσουν έργα με καινούριες τεχνικές, 

δυναμικές και στυλ. Με το ξέσπασμα του Α’ Παγκοσμίου Πολέμου, άλλαξε ο 

τρόπος ζωής, ο πολιτισμός και η μουσική κουλτούρα.   

Στην αρχή του 20ου αιώνα, οι ερμηνευτές και το κοινό είχαν συνηθίσει  στα 

διαφορετικά στυλ παιξίματος που προέρχονταν από συγκεκριμένες περιοχές 

της Ευρώπης και κατ΄ εξοχήν τους Ρώσους και κέντρο-Ευρωπαίους συνθέτες. 

Έχουν αλλάξει πλέον τα δεδομένα σε ότι αφορά τις καινούριες τεχνικές των 

έργων για πιάνο. Ο λυρισμός και η τεχνική που απαιτείτο για τα έργα του 

Chopin, κατ' εξοχήν συνθέτη για πιάνο, ο οποίος επέβαλε το πιάνο ως 

κυρίαρχο όργανο, άρχισαν σταδιακά να απομακρύνονται με την εμφάνιση ενός 

σύγχρονου στυλ, που μεταχειριζόταν το πιάνο περισσότερο ως κρουστό 

όργανο. Η Γαλλική Σχολή του Ιμπρεσιονισμού εισαγάγει μία παλέτα από 

ηχοχρώματα, όπως αυτά που συναντά κανείς στου πίνακες ζωγραφικής της 

ίδιας περιόδου. Από την εποχή που ο Franz Liszt άρχισε να δίνει συναυλίες και 

να περιοδεύει σε όλη την Ευρώπη, τέθηκαν τα θεμέλια για τον τρόπο με τον 

οποίο μεταδίδετο πλέον η μουσική, δηλαδή μέσα στους συναυλιακούς χώρους. 
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Επίσης, η συγγραφή βιβλίων και συγγραμμάτων σχετικά με την τεχνική και 

την ιστορία του πιάνου, καθώς και η πληθώρα των ηχογραφήσεων, έγιναν 

πλέον ο καθιερωμένος τρόπος για τη μετάδοση γνώσεων και πληροφοριών για 

τους μουσικούς και το ευρύ κοινό των επόμενων γενεών.  
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7.1 Γαλλική Σχολή 

 

Alfred Denis Cortot 

  

Ο Alfred Cortot, (26 Σεπτεμβρίου 1877 – 15 Ιουνίου 1962), μία σπουδαία 

μορφή στον κόσμο των βιρτουόζων του πιάνου τον 20ο αιώνα, ιδιαίτερα για τις 

ερμηνείες του στο ρομαντικό ρεπερτόριο.  Φοίτησε στο Conservatoire de Paris. 

Έχει δημοσιεύσει παρτιτούρες έργων κυρίως ρομαντικού ρεπερτορίου όπως: 

Chopin, Schumann, Liszt και άλλους με εξαιρετικά φιλολογικά και 

μορφολογικά σχόλια, καθώς και δακτυλισμούς. Οι εκδόσεις αυτές, από τον 

Γαλλικό Οίκο Salabert, είναι πολύ δημοφιλείς στους πιανίστες μέχρι και 

σήμερα.  

Το στυλ του Cortot εξελίχθηκε και διαφοροποιήθηκε από τα χαρακτηριστικά 

της Γαλλικής Σχολής και διεύρυνε το ρεπερτόριό του και ανέπτυξε την τεχνική 

του. Οι ηχογραφήσεις του από τις δεκαετίες του 1920 και του 1930, αν και 

ακουστικώς ατελείς, δείχνουν εξαιρετική ευαισθησία στο ηχόχρωμα, 

κρυσταλλικό τόνο, προσεκτική χρήση των δύο πεντάλ και ευρεία παλέτα 

δυναμικών αποχρώσεων. Οι ερμηνείες του χαρακτηρίζονται από μία ιδιαίτερη 

ρυθμική ελευθερία, λυρισμό, μελωδικότητα και ποιητικό αίσθημα, χωρίς να 

φοβάται τις όποιες τεχνικές αδυναμίες του, όπως αποτυπώθηκαν σε 

ηχογραφήσεις, που παραμένουν ιστορικές και μοναδικές μέχρι σήμερα. 
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Claude Debussy 

Ο Claude Debussy, (26 Σεπτεμβρίου 1877 – 

15 Ιουνίου 1962) εμφάνισε το μουσικό του χάρισμα σε ηλικία 9 ετών και το 

1873 έγινε μαθητής στο περίφημο Conservatoire του Παρισιού. Οι σύγχρονοί 

του τον χαρακτήριζαν ως Ιμπρεσιονιστή, έναν τίτλο τον οποίο ο ίδιος μισούσε. 

Περισσότερο φαίνεται να έχει ξεχωρίσει ως συνθέτης, παρά ως πιανίστας που 

επιθυμούσε. Η επιρροή του ως συνθέτης ήταν μεγάλη, τόσο τον 19ο αιώνα όσο 

και τον 20ο. Είχε βάλει τα θεμέλια για νέα μουσικά ακούσματα, που μέχρι 

εκείνη την εποχή ήταν άγνωστα. 

Με τα έργα που συνέθεσε, διαδραμάτισε μεγάλο ρόλο στη διαμόρφωση της 

μουσικής του 20ου αιώνα. Διέφερε από τους συνθέτες που είχαν εμφανιστεί 

μέχρι εκείνη την εποχή, καθώς «ανέπτυξε ένα εξαιρετικά πρωτότυπο σύστημα 

αρμονίας και μουσικής δομής που εκφράζει από πολλές απόψεις τα ιδανικά 

στα οποία επιζητούν οι Ιμπρεσιονιστές και Συμβολιστές ζωγράφοι και 

συγγραφείς της εποχής του.» (Lockspeiser, 2018:Britannica.com). Ακούγοντας 

κανείς τη μουσική του, μπορεί να καταλάβει την επιρροή που άσκησε πάνω 

του η γαλλική παράδοση.  
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Maurice Ravel 

Ο Joseph-Maurice Ravel, (26 

Σεπτεμβρίου 1877 – 15 Ιουνίου 1962) συγκαταλέγεται ανάμεσα στους 

σημαντικότερους Γάλλους συνθέτες του πρώτου μισού του 20ου αιώνα. Σε 

ηλικία 14 ετών άρχισε να φοιτά στο Conservatoire de Paris. Ο αριθμός των 

έργων του μπορεί να είναι μικρός σε σχέση με άλλους συνθέτες της εποχής 

του, αλλά είναι αξιόλογος. Ο Ravel αρκετές φορές έδειξε τον θαυμασμό του 

για τον Debussy, αλλά λόγο της έντονης σύγκρισης μεταξύ τους, οι σχέσεις 

του τελικά ψυχράνθηκαν. Ήταν από τους πρώτους συνθέτες που αναγνώρισαν 

και αξιοποίησαν τις δυνατότητες της ηχογράφησης, καθώς πίστευε πως με 

αυτόν τον τρόπο η μουσική θα μπορούσε να γίνει γνωστή πιο εύκολα. 

Αποφάσισε να ασχοληθεί με την σύνθεση έχοντας «εμπλουτίσει το ρεπερτόριο 

του πιάνου με μία σειρά από αριστουργήματα. Το 1920 χαρακτηρίστηκε 

παγκοσμίως ως ο καλύτερος Γάλλος συνθέτης.  

Πολλοί μελετητές θεωρούν τον Ravel μαζί με τον Debussy ιμπρεσιονιστές, 

αλλά και οι δύο φαίνεται να απεχθάνονται τον όρο αυτό. Πολύ συχνά γίνονται 

αναφορές σε ομοιότητες ανάμεσα στο στυλ του Ravel και του Debussy. Όμως 

ο Ravel ακολούθησε ένα πιο προσωπικό στυλ με στοιχεία από το γαλλικό 

μπαρόκ, τους Bach, Mozart, Chopin και προς το τέλος της ζωής του, ακόμα και 

την αμερικάνικη τζαζ και τα blues.  

Πολλοί σύγχρονοί του τον χαρακτήριζαν «μοντέρνο» για την εποχή του, γιατί 

δεν ήταν οικείοι με το μουσικό του ιδίωμα. Αργότερα όμως, το στυλ του 

θεωρήθηκε «παλιομοδίτικο», χωρίς να εφαρμόζει ιδιαίτερες καινοτομίες. 
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Εξάλλου και ο ίδιος θεωρούσε τον εαυτό του «κλασικιστή», αφού 

χρησιμοποιούσε στα έργα του παραδοσιακές δομές και στοιχεία. «ο Ravel δεν 

ήταν σε καμία περίπτωση επαναστατικός συνθέτης. Ήταν, ως επί το πλείστον, 

αποφασισμένος να εργάζεται μέσα στις καθιερωμένες επίσημες και αρμονικές 

συμβάσεις της εποχής του, ακόμα σταθερά ριζωμένες στην τονικότητα - 

δηλαδή, την οργάνωση της μουσικής γύρω από τους εστιακούς τόνους. (Myers, 

2018:Britannica.com) Παρόλο που έμεινε πιστός σε αυτά τα χαρακτηριστικά, 

στα έργα άφησε το δικό του στίγμα και στοιχεία της προσωπικότητάς του. 
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7.2 Γερμανική Σχολή Πιάνου 

 

Walter Gieseking 

Ο Walter Gieseking (5 Νοεμβρίου 1895 – 26 

Οκτωβρίου 1956) ήταν ένας Γερμανός πιανίστας και συνθέτης με γαλλική 

καταγωγή. Άρχισε τα μαθήματα πιάνου σε ηλικία μόλις τεσσάρων ετών. 

Συνέχισε τις σπουδές του το 1911 στο Hannover Conservatory, με δάσκαλο τον 

Karl Leimer. Λίγα χρόνια μετά την αποφοίτησή του από το Κονσερβατόριο, το 

1923, με το ρεσιτάλ του στο Λονδίνο κατάφερε να αποκτήσει μεγάλη φήμη και 

να εδραιώσει το όνομά του στην μουσική σκηνή. Κατά τη διάρκεια του 

Δεύτερου Παγκοσμίου Πολέμου κατηγορήθηκε από άλλους μουσικούς ότι 

υπήρξε υποστηρικτής των Ναζί, κάτι που σημάδεψε την καριέρα του. Βέβαια 

αθωώθηκε και κατάφερε να συνεχίσει τις προγραμματισμένες συναυλίες του 

στις Ηνωμένες Πολιτείες της Αμερικής. 

Ο Gieseking ήταν γνωστός για την ικανότητά του να μαθαίνει απ’ έξω με 

μεγάλη ευκολία τα μουσικά κείμενα. Πολλές φορές είχε τύχει να μην μελετά 

σε πιάνο τα κομμάτια, αλλά στο μυαλό του.  Είχε μία απόλυτα φυσική τεχνική 

και έχει μείνει γνωστός για τις ερμηνείες του τόσο Γερμανών όσο και Γάλλων 

συνθετών. Η καταγωγή του τον έχει βοηθήσει στο να καταλαβαίνει σε βάθος 

το νόημα των μουσικών κειμένων και να είναι σε θέση να τα ερμηνεύει σωστά. 
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Είναι αξιοσημείωτο ότι ο Walter Gieseking έγινε διάσημος ως Γερμανός 

πιανίστας που ερμήνευε εξαιρετικά τους Γάλλους συνθέτες, όπως Debussy και 

Ravel. «Η ιμπρεσιονιστική γραφή αυτών των συνθετών απαιτούσε αέρινη 

τεχνική, προσοχή στις ηχητικές αποχρώσεις, ενώ η ευλυγισία των δακτύλων 

του Gieseking, το πεντάλ και, πάνω απ 'όλα, το εξαιρετικό του γούστο, τον 

έκαναν ιδανικό ερμηνευτή αυτής της μουσικής. Παρ 'όλα αυτά, το δικό του 

ρεπερτόριο κυμαινόταν σε ευρύτερες εποχές και ποικίλο ρεπερτόριο». (Satola, 

www.allmusic.com) 

 

 

 

Wilhelm Kempff 

Ο Wilhelm Kempff (25 Νοεμβρίου 1895 – 23 

Μαΐου 1991) ήταν ένας από τους σπουδαιότερους Γερμανούς πιανίστες και 

συνθέτες του 20ου αιώνα. Ξεκίνησε μαθήματα πιάνου στο Βερολίνο στα εννέα 

του χρόνια. Έγινε διάσημος για τις εκπληκτικές του ερμηνείες, ιδιαίτερα σε 

έργα κλασικού και ρομαντικού ρεπερτορίου και άφησε πίσω του μία σπουδαία 

κληρονομιά ηχογραφήσεων. 

Ο Kempff ως ερμηνευτής φημιζόταν για την καθαρότητα του ήχου και τον 

λυρισμό. Άλλοι πιανίστες τον θαύμαζαν για την ικανότητά του να μένει 

απόλυτα σταθερός στον ρυθμό. «Οι συνθέσεις του δεν χαρακτηρίζονται από 
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νεοτερισμούς αλλά εστιάζονται σε μελωδικές ιδέες, από την παλιά γερμανική 

λαϊκή μουσική, τα τραγούδια και τους χορούς άλλων λαών, με ελκυστικές και 

πολύχρωμες τονικές αρμονίες.» (www.naxos.com) 

 

 

Artur Schnabel 

Ο Artur Schnabel (17 Aπριλίου 1882 – 15 

Αυγούστου 1951) ήταν ένας Αυστριακός μουσικός και πιανίστας που έδωσε 

μεγάλη βαρύτητα στο κλασικό ρεπερτόριο. Για εφτά χρόνια, καθηγητής του 

στο πιάνο ήταν ο Theodor Leschetizky, ο οποίος του είπε ότι «ποτέ δεν θα 

είσαι ένας βιρτουόζος πιανίστας, εσύ είσαι μουσικός». Το 1933 έφυγε από το 

Βερολίνο όπου ζούσε, εξαιτίας των Ναζί. Έξι χρόνια μετά, το 1939, ταξίδεψε 

για την Αμερική και με το τέλος του Πρώτου Παγκοσμίου Πολέμου επέστρεψε 

στην Ευρώπη. Μέχρι το τέλος της ζωής του συχνά μετακινούνταν για να δίνει 

συναυλίες σε διάφορες χώρες. 

Σαν βιρτουόζος της εποχής εκείνης, στα πρώτα βήματα της καριέρας του 

ερμήνευε έργα των Chopin και Liszt.  Αργότερα όμως, όπως προαναφέρθηκε, 

ο Schnabel, ειδικεύτηκε στα πιο σοβαρά έργα, δηλαδή αυτά της κλασικής 

περιόδου. Με το παίξιμό του έδινε ιδιαίτερη ζωτικότητα και πνευματικότητα 
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στα έργα αυτά, ειδικά των Beethoven και Schubert. «Τα ρεσιτάλ του με τις 

σονάτες για πιάνο του Μπετόβεν ήταν πάντοτε sold out και εξακολουθούν να 

σχολιάζονται για γενιές. Ο Schnabel αποκάλυψε με κάποιον τρόπο τον 

συνθέτη, δηλαδή τον Beethoven, και τις προθέσεις του χωρίς να χρωματίζει τη 

μουσική με τη δική του προσωπικότητα. Έπαιξε με απόλυτη αφοσίωση στην 

παρτιτούρα παρόλο που η τεχνική του ήταν μερικές φορές ασταθής, όπως αυτή 

του Cortot. (Summers, 2018:www.naxos.com). «Δεν ήταν ποτέ βιρτουόζος 

πιανίστας, δεν δίδασκε τεχνική, αλλά και ο ίδιος δεν ασχολήθηκε με την 

τεχνικά θέματα. Ωστόσο, ήταν σε θέση να αναδείξει τα βαθύτερα νοήματα 

ενός μουσικού κειμένου». (Οι συντάκτες της Britannica 2018:Britannica.com)  

Παρόλο που έδωσε μεγάλη έμφαση στις συνθέσεις των Beethoven, Schubert, 

Mozart, ο ίδιος συνέθεσε έργα τα οποία χαρακτηρίζονται για την ατονική τους 

γραφή. Αυτά τα έργα είναι αρκετά περίπλοκα και δύσκολα να εκτελεστούν, 

αλλά ταυτόχρονα συναρπαστικά. Ο ίδιος ήταν φίλος με τον Schonberg.  
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7.3 Ρωσική Σχολή Πιάνου 

 

Neinrich Neuhaus 

 

Ο Heinrich Neuhaus (12 Απριλίου 1888 

– 10 Οκτωβρίου 1964), ήταν ένας από τους σημαντικότερους, όχι μόνο 

πιανίστες, αλλά και παιδαγωγούς που έχουν περάσει στην ιστορία των 

Πιανιστικών Σχολών. Με τις γνώσεις του και την τεχνική που κατείχε, 

μπορούσε να θεωρηθεί από μόνος του μία ολόκληρη «Σχολή». Η παιδαγωγική 

του προσέγγιση διέφερε από άλλες που χρησιμοποιούσαν οι παιδαγωγοί του 

πιάνου. Ενώ για κάποια χρόνια έκανε συναυλίες και ταξίδευε συχνά, λόγω ενός 

προβλήματος υγείας που προέκυψε, αποσύρθηκε από τις μουσικές σκηνές και 

αφοσιώθηκε στην διδασκαλία του πιάνου. 

Ήταν ένας καλλιεργημένος άνθρωπος και αυτό φαινόταν στον τρόπο που 

αντιμετώπιζε τα μουσικά έργα. Οι ερμηνείες του ήταν ποιητικές και ο ήχος που 

έβγαζε ήταν τόσο μεγάλος που ήταν δύσκολο να πιστέψει κανείς ότι 

προερχόταν μόνο από το πιάνο. Δεν ακολούθησε κάποια βιρτουόζικη 

δεξιοτεχνία, αλλά προσπαθούσε να αναδείξει κάθε τι που σκεφτόταν ο 

εκάστοτε συνθέτης. Οι μελωδίες του συχνά θύμιζαν τραγούδι, εξαιτίας της 

λυρικότητας της ερμηνείας του. 

Ο μεγάλος Ρώσος παιδαγωγός και δάσκαλος δημοσίευσε ένα βιβλίο το 1973 

που ονομάζεται «The Art of Piano Playing» (Η Τέχνη του Πιάνου) που 

διερεύνησε μουσικά και φιλοσοφικά ζητήματα, αλλά επίσης αποτύπωσε 

λεπτομερείς απόψεις σχετικά με την τεχνική. Ο Neuhaus δήλωσε στο τέλος του 
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βιβλίου του: «Μου φαίνεται ότι θα ήταν πολύ ενδιαφέρον για νέους πιανίστες 

να έχουν περισσότερες λεπτομερείς πληροφορίες σχετικά με τον τρόπο με τον 

οποίο προετοιμάζονταν οι μεγάλοι πιανίστες για τα ρεσιτάλ και τις εμφανίσεις  

τους.» Neuhaus (1993: 214)    

 

 

 

Sergei Vasilievich Rachmaninoff 

Ο Sergei Rachmaninoff (1 Απριλίου 1873 - 28 

Μαρτίου 1943) γεννήθηκε στο Νόβγκοροντ της Ρωσίας. Ήταν ένας από τους 

τελευταίους μεγάλους Ρώσους πιανίστες της ρομαντικής εποχής και 

φημίζονταν για την καθαρή και βιρτουόζικη τεχνική του. Ξεκίνησε από μικρή 

ηλικία μαθήματα πιάνου και λόγω των εξαιρετικών του ικανοτήτων, έγινε  

παγκοσμίως γνωστός. Το 1917, εξαιτίας της έναρξης της Ρωσικής 

Επανάστασης, ο  Rachmaninoff αναγκάστηκε μαζί με την οικογένειά του να 

εγκαταλείψει τη Ρωσία και να μεταναστεύσει στις Ηνωμένες Πολιτείες της 

Αμερικής το 1918. Έγινε ένα από τους δημοφιλέστερους και πιο 

ακριβοπληρωμένους πιανίστες του 20ου αιώνα. Κατατάσσεται ανάμεσα στους 

σημαντικότερους πιανίστες της εποχής του, μαζί με τον Leopold Godowsky, 

Ignaz Friedman, Moriz Rosenthal, Josef Lhevinne και Josef Hofmann.  
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Το παίξιμό του χαρακτηρίζεται από ακρίβεια, ρυθμική κίνηση, αξιοσημείωτη 

χρήση του staccato, σαφήνεια και καθαρό ήχο. Το ρεπερτόριό του αποτελείται 

από μουσικά έργα των Bach, Beethoven, Debussy, Liszt, Mendelssohn, 

Schumann και Tchaikovsky. 

Ο Rachmaninoff, επηρεάστηκε σε μεγάλο βαθμό από τη μουσική του 

Tchaikovsky, αλλά σύντομα βρήκε το δικό του στυλ. «Η μουσική του 

Rachmaninoff, αν και γράφτηκε ως επί το πλείστον τον 20ο αιώνα, παραμένει 

σταθερά εδραιωμένη στο μουσικό ιδίωμα του 19ου αιώνα. Ήταν, η τελική 

έκφραση της παράδοσης που ενσαρκώνει ο Tchaikovsky –ένας μελωδισμός  

των ρομαντικών διαστάσεων που εξακολουθεί να γράφει σε μία εποχή 

εκρηκτικής αλλαγής και πειραματισμού.» (Seroff, Taruskin, 

2018:Britannica.com) 

Μελετώντας κανείς τα έργα του, μπορεί εύκολα να διακρίνει πλούσιες 

αρμονίες και μελωδίες. «Ο Rachmaninoff διέθετε εξαιρετικά μεγάλα χέρια, τα 

οποία τον βοηθούσαν να ελίσσεται μέσα από τις πιο πολύπλοκες συγχορδίες. 

Επιπροσθέτως, η τεχνική του αριστερού χεριού ήταν ασυνήθιστα ισχυρή.» 

(Schonberg 1988:317). Μέσα από το παίξιμό του δίνει νόημα ακόμα και στην 

πιο απλή μελωδία. 
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Επίλογος 

Σκοπός αυτής της εργασίας ήταν η συγκέντρωση και η παρουσίαση στοιχείων 

και μαρτυριών, τα οποία μας βοηθούν να καταλάβουμε πώς δημιουργήθηκαν 

οι διαφορετικές Σχολές Πιάνου. Μπορεί, εύκολα, ο καθένας να κατανοήσει 

πόσο μεγάλη ήταν η συμβολή αυτών των συνθετών στην διαμόρφωση και την 

εξέλιξη της μουσικής για πιάνο από τον 19ο αιώνα έως και σήμερα. Μέσα από 

το έργο τους, κατάφεραν να δημιουργήσουν σπουδαίες Πιανιστικές Σχολές, οι 

οποίες  παραμένουν σημαντικές για την πιανιστική παράδοση και αποτελούν 

πρότυπο και αφετηρία για τους παιδαγωγούς και επαγγελματίες πιανίστες 

μέχρι και σήμερα.  

Κατά τη διάρκεια της συγγραφής της εργασίας αυτής, παρόλη την μακρόχρονη 

μαθητεία μου στο πιάνο, αισθάνομαι πλουσιότερη σε γνώσεις, που αφορούν 

στους μεγάλους συνθέτες και το πιανιστικό ρεπερτόριο. Ίσως, στο μέλλον, να 

μπορέσω να ερευνήσω και να εμβαθύνω περισσότερο στα χαρακτηριστικά της 

κάθε Σχολής. 

Ελπίζω η εργασία μου να αποτελέσει έναν χρήσιμο οδηγό και πηγή 

πληροφοριών, για όσους θα ήθελαν να αποκτήσουν περισσότερες γνώσεις 

σχετικά με τις διαφορετικές Σχολές Πιάνου στην Ευρώπη και στην Αμερική.  
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