Trabajo de Mdasica:
El Barroco
INTRODUCCION.-

La musica de Europa, compuesta aproximadamente entre los afios 1600 y 1750. Si bien la muasica entre es
dos fechas tiene rasgos comunes, el comienzo de este periodo esta marcado por unas innovaciones estilis
y técnicas que permitieron la creaciéon del nuevo género de la 6pera. El final del periodo se caracteriza por
surgimiento de elementos del clasicismo en la misica instrumental y en la 6pera. El término barroco se utili
en un principio para definir un arte o un estilo con un sentido peyorativo. Hoy dia este concepto esta
totalmente superado. Musicalmente se considera como uno de los periodos histéricos mas revolucionarios
la historia. Desde la perspectiva de la simetria y el balance clasicos, la masica del periodo fue considerada
algunos autores como demasiado exuberante y algo grotesca. (Resulta irénico que las obras del arquitecto
italiano del siglo XVI Palladio, que se utilizaron como modelo intelectual de los ideales de claridad y
proporcion del periodo clasico, fueran producto del mismo movimiento humanista italiano sobre el que se
sustento la creacion de la 6pera). El desarrollo musical del barroco puede describirse en tres fases, barrocc
primitivo, medio y tardio, y que coinciden, mas o menos, con periodos de 50 afios.

La palabra Barroco se utiliza en la arquitectura como un estilo sobrecargado y lleno de ornamentaciones. E
no es aplicable a la musica y se le llama asi para ubicarla dentro de un contexto cronolégico. En este periot
surge el llamado humanismo en donde ahora la musica seguiria al texto ya que este ltimo se consideraba
como una expresion del hombre. Esto se logré con la presencia de una sola voz con acompafiamientos que
la opacaban. Una de las formas basicas del estilo barroco fue el baso continuo que era una base armoénica
se presentaba durante toda la pieza, es decir, estructuras bien definidas en las que se hacen grupos de not
gue se van combinando entre ellas. Con estas estructuras se crearon numerosas formas musicales como e
rondé (forma musical que un tema principal alerna con otros temas diferenciados), la sonata (pieza para un
dos instrumentos que debe "sonar" ya que se contrapone a la cantata que debe cantarse), la suite (compos
gue consiste en una serie melodias para danzar como la allemanda, sarabanda, giga, gavota y el bouré y
minueto), el concerto grosso, las variaciones, el preludio, la fuga y el concierto (donde se escribe para un
instrumento solista y orquesta).

El barroco primitivo

Una comunidad musical y literaria, la Camerata de Florencia, desarroll6 la épera durante la Gltima década ¢
siglo XVI a modo de drama musical cantado en su totalidad. La intencién de la Camerata era recrear el pod
gue tenia el drama clasico griego para conmover, utilizando la muasica para dar fuerza a las cualidades
comunicativas de la voz humana. La primera 6pera completa en sentido moderno que se conoce es la Euri
(1600) de Jacopo Peri y Giulio Caccini. Combinaba una elevada declamacion de los solistas con danzas
campestres de ninfas y pastores, fusionando asi el poder del drama tragico con los ideales contemporaneo
la vida pastoril idealizada. Se tuvieron que desarrollar nuevas formas y técnicas para brindar un medio
musical para el poderoso y flexible arte vocal solista, especialmente con la creacion de un estilo refinado de
cancién acompafiada, o monodia. Ello requirid, a su vez, el desarrollo de medios adecuados y flexibles par:
acompabfar a los solistas. En este terreno el bajo continuo tuvo una gran importancia. El acompafiamiento c
bajo cifrado, que implicaba la realizacién improvisada de una estructura determinada de acordes, se convirt
no sé6lo en una practica util de interpretacién, sino también en un procedimiento que molde¢ las actitudes dt
composicion musical durante el siguiente siglo y medio. Ello condujo al enfoque de melodia y bajo en la
composicion y a la generacién de melodias sobre unas estructuras basicamente arménicas. Esta influencia
combinacién con el deseo de profundizar en el poder expresivo de la voz solista, alejé la mirada de las form
musicales basadas en el contrapunto y la imitacion, aunque algunas técnicas inspiradas en estos rasgos



sobrevivirian y florecerian en otros contextos, especialmente en la musica religiosa litirgica y en la misica
para teclado.

La 6pera pudo haberse quedado en un experimento aislado. Fue creada como entretenimiento caro y ocas
de la corte, que implicaba unos decorados elaborados e incluia escenografias con grandes perspectivas y
efectos teatrales muy laboriosos, asi como la participaciéon de muchos musicos. Es por esta razén por la qu
uno de los factores criticos para el desarrollo del género fue el establecimiento en Venecia durante la tercel
década del siglo XVII, de teatros de 6pera permanentes, bajo el mecenazgo de las familias venecianas ma:
adineradas, pero accesibles para un amplio puablico. También fue importante la contribucién de Claudio
Monteverdi, quien desarroll6 la 6pera hasta convertirla en un género artisticamente coherente, primero en
Mantua con Orfeo (1607) y con Arianna (1608, cuya musica se ha perdido en su mayor parte), y luego y
especialmente en sus éperas venecianas de madurez como |l ritorno d'Ulisse in patria y L'incoronazzione d
Poppea (1642). Se caracterizaba por una poderosa declamacion dramatica duplicada por efectos orquestal
sorprendentes, una combinacion que promovio la expresion de lo que Monteverdi llamé su estilo agitado (s
concitato), y que también se pueden hallar en la vasta escena dramatica de Il combattimento di Tancredi e
Clorinda (1624), publicada como una coleccion de madrigales firmada por Monteverdi. Sin embargo, el estil
barroco primitivo renuncio a las texturas imitativas y descripciones anecdoticas del anterior estilo de los
madrigales, concentrandose, en lugar de ello, en utilizar la musica en un sentido mas amplio para intensific:
la pasion o afectos expresados por el cantante.

En la Ultima década del siglo XVI ya se habian sentado las bases para la 6pera. Otro acontecimiento
importante de la década fue la publicacion de las Sinfonias sacras instrumentales de Giovanni Gabrieli en
Venecia, en 1597, que dividia los grandes conjuntos en grupos que podian contraponerse y combinarse de
varias maneras. Este principio de orquestacion, al que siguié un modelo coral conocido como cori spezzati,
fue consecuencia directa de las posibilidades que brindaban las galerias separadas de la iglesia de San Me
La aplicaciéon de esta idea a la escritura instrumental tuvo una gran influencia cuando los compositores del
barroco dispusieron de grandes medios. Una de las obras de la coleccidn de Gabrieli, la Sonata pian e forte
marco el inicio de las direcciones dindmicas formalizadas en la mUsica europea, asi como el establecimient
de los contrastes dinamicos en terrazas como uno de los recursos a disposicion del compaositor. En este pri
barroco conviene sefialar a los espafioles Aguilera de Heredia y Juan Bautista Comes y Correa de Arauxo.
América latina destacan en México los musicos Hernando Franco y Juan de Lienas.

Un fendmeno sin parangdn en Suramérica es la produccién musical asociada a las reducciones jesuiticas. -
dispersion por la geografia americana fue un obstaculo para la conservacion y conocimiento de esta music:
pero los guaranies, los chiquitos y los mojos se la apropiaron y se esforzaron en perpetuarla por tradicién o

El barroco medio

A mediados del siglo XVII, el centro de innovacién se trasladé de Italia a Francia, donde Jean—Baptiste Lull
un italiano expatriado, desarrollé un nuevo tipo de épera en consonancia con la grandilocuencia de la corte
francesa. Mientras que la 6pera italiana puso en un papel cada vez mas destacado al cantante solista, la of
francesa enfatizaba elementos de la danza derivados de la tradicion anterior del ballet de corte, del coro y ¢
los efectos escénicos espectaculares. Se desarrollé un estilo musical melédico para los solistas, a la vez cl:
elegante, adaptado a los textos franceses, en contraste con la creciente produccién de lineas melédicas qu
acompafaron el auge del virtuosismo vocal en Italia. Sin embargo, tanto los estilos operisticos de Italia con
de Francia distinguian entre los recitativos (episodios conversacionales relativamente veloces que llevaban
peso de la trama argumental) y las extensas arias, que relajaban las tensiones emocionales de los persona
individuales. Durante el siglo XVII, la comunicacion de las emociones mas significativas pasé poco a poco
del recitativo al aria, especialmente en lItalia.

Lully, al convertir a los musicos de cuerda de la corte francesa en un conjunto bien logrado para acompafia
las 6peras, sent6 también las bases de la orquesta moderna. En la segunda mitad del siglo XVII el oboe se



habia asentado en Francia como un instrumento musical aceptable, mientras que en Italia los mejores
trompetistas también refinaron su estilo hasta el punto de que podian interpretar sonatas acompafiandose |
instrumentos de cuerda. Los oboes y las trompetas (asi como también los fagots) encontraron un lugar de
expresion artistica en el conjunto orquestal, aunque mantuvieron sus funciones originales como instrument
para tocar al aire libre o de caracter militar. Con la evolucién de la masica para cuerda en la segunda mitad
siglo XVII, la supremacia paso a ltalia, donde a la edad dorada en la fabricacién de instrumentos como el
violin por parte de luthiers como los Amati, Antonio Stradivarius y la familia Guarneri, sigui6 el desarrollo de
un estilo de composicion instrumental suave por parte de compositores como Giusseppe Torelli y Tomaso
Vitali, cuyas composiciones convirtieron el concierto para orquesta de cuerdas y la sonata a trio para gran
conjunto, en los géneros instrumentales mas importantes. A medida que el aria de épera italiana crecia en
longitud y elaboracion, también lo hacian las sonatas y conciertos de los compositores italianos, quienes, p
a poco, ampliaron el alcance de los movimientos individuales, superponiéndolos en una sucesion de seccio
cortas y contrapuestas que se harian caracteristicas de las primitivas obras de tipo sonata. La difusién del
nuevo estilo instrumental italiano fue rapida e importante, en parte gracias a la emigracion de los musicos
italianos y en parte gracias a un mercado propicio de conciertos y sonatas que circulaban ya en las imprent
Venecia, Amsterdam y luego Londres se convirtieron en los principales centros de publicacidon de musica. L
popularidad de las composiciones italianas llevaron al establecimiento de una terminologia musical y una
dindmica en italiano que sirvié de lenguaje comuan para los musicos de toda Europa.

A finales del periodo del barroco medio se hizo evidente cierto aire internacional en la musica europea. Se
mantuvieron los contrastes entre los estilos italiano y francés, aunque este epiteto ya no asegurara la
procedencia. Por ejemplo, la llamada 'obertura francesa' se convirtié en preludio orquestal opcional de las
Operas italianas. Compositores que trabajaban en Alemania y Austria, como Georg Muffat o Johann Kusser
mostraron cierto entusiasmo por el estilo francés, mientras que los estilos vocal y orquestal italianos
influyeron en el desarrollo de la cantata de iglesia alemana. Resulta dificil identificar en esta etapa un estilo
musical especificamente 'aleman’, pero la lengua alemana daba un tinte caracteristico de inflexién a las line
vocales. Los corales (melodias de himnos) que se habian convertido en parte inseparable de la cultura de |
Reforma, dotaron a los autores alemanes de un recurso caracteristico de composicion, tanto en las cantata
iglesia como en la mdsica para 6rgano. En Heinrich Schiitz Alemania tuvo al principal compositor de la
primera mitad del siglo XVII, pero sufrié las terribles condiciones de la guerra de los Treinta Afios, lo que
inevitablemente atenué el desarrollo cultural aleman de esa época. Cuando volvié a reinar la confianza, al
término de tan agitados tiempos, las cortes y ciudades alemanas establecieron sus propias casas de 6pera
italianizadas en sus ideales, pero a menudo con tradiciones locales sobre la ejecucidon musical. Se sabe qu
algunos personajes cantaban en aleman, mientras que otros hacian interpretaciones de la misma opera en
italiano. También podia suceder que los recitativos estuvieran en aleman y las arias mas importantes en
italiano. El mantenimiento de una casa de Opera, en una corte incluso modesta, conllevaba el empleo de
musicos pero éstos podian participar asimismo en otras actividades, como actuar en la capilla de la corte y
conciertos de 'camara’ para deleite del sefior. Los requisitos de la orquestacion de la misica de cuerda itali
dan la pauta del empleo de musicos en la corte. A menudo podia tratarse de una sonata a trio de solistas n
bien pagados una pareja de violines, un chelo o una viola da gamba (generalmente musicos italianos o
franceses), y un maestro de capilla o de conciertos (Kapellmeister o Konzertmeister) que podian tocar el
teclado o ser destacados violinistas al que rodeaba un séquito de intérpretes menos destacados. Se tratabe
adaptarse al principio musical emergente del concerto grosso italiano para orquesta de cuerdas que ponia ¢
juego el contraste de los solistas del concertino con la orquesta a pleno, incluyendo los musicos de
acompafamiento del ripieno. Los contrastes entre la orquesta completa y el concertino hacen su primera
aparicion en el acompafiamiento orquestal del oratorio de San Juan Bautista (Roma, 1675) de Alessandro
Stradella. El género del oratorio florecié en la Italia del siglo XVII en paralelo a la épera, utilizando las
mismas formas y estilos musicales técnicos que para la presentacion de relatos sagrados, aunque a menuc
interpretados sin los recursos de una puesta en escena teatral completa. Otro género relacionado con la 6p
era la cantata de camara, que reflejaba las caracteristicas estilisticas y formales de la muisica de las 6peras
italianas y francesas. Algunas de las cantatas eran, en efecto, escenas operisticas en miniatura, pero otras
en esencia, montajes musicales con una poesia lirica mas intima.



El compositor mas destacado del periodo del barroco medio fue el inglés Henry Purcell, cuya carrera music
es una especie de compendio de sucesivas influencias de estilos nacionales. A pesar de haber crecido con
miembro del coro de la Capilla Real durante la década de 1670, su obra manifiesta una clara influencia
francesa que siguiod a la Restauracion y al retorno del rey Carlos Il desde su exilio en Francia. La introducci
de los anthems (himnos) y servicios en la Capilla Real acompafiados por un conjunto de camara formado p
musicos de cuerdas, fue una manifestacion temprana de esta influencia francesa. Anteriormente, pero en e
mismo siglo, los avances musicales en Italia llegaron a tener una influencia mayor en la composicién para \
de la musica de la Capilla; pero los estilos y géneros antiguos demostraron una tenaz resistencia en Inglate
especialmente en la musica de cadmara, gracias al continuo desarrollo de fantasias contrapuntisticas de est
renacentista para conjuntos de violas y de canciones para solista acompafiado por laid. Purcell fusion6 las
tradiciones inglesas heredadas con las influencias europeas mas modernas, primero en sus himnos y odas
la corte y luego al publicar una serie de sonatas a trio en 1683 imitando justamente a los mas afamados
maestros italianos. De hecho, Purcell cred un contrapunto magistral y un sistema arménico propio, al tratar
con la disonancia en la compaosicion con un estilo muy alejado del italiano, lo que se tradujo en unas sonate
gue distan mucho de ser 'imitaciones'. Tan solo tres afios antes Purcell habia compuesto piezas en el antig
género de la fantasia para violas. Pero su aceptacion de la nueva y fluida masica italiana (aunque fuera en
versioén personal) fue repentina. Purcell murié a la edad de 36 afios en 1695. Durante sus Ultimos diez afios
vida, las circunstancias de la corte le impidieron seguir progresando en su primera area de actividad que fu
musica religiosa, por lo que puso una creciente atencidn en escribir masica para las producciones de los
teatros de Londres.

En Espafia durante el periodo del barroco intermedio destaca el organista y compositor Juan Cabanieles y
tratadista y compositor Gaspar Sanz. En México hay que resaltar la figura del maestro organista Manuel de
Sumaya y en Per(, Tomas de Torrejon y Velasco, que compuso la que es considerada primera épera del n
mundo: La puarpura de la rosa, con libreto de Calderén de la Barca.

El barroco tardio

Mientras que durante la vida de Purcell el violin logré desplazar a la viola como principal instrumento de
cuerda del registro agudo, las partes mas graves de la cuerda fueron ocupadas por instrumentos de la fami
de la viola. Tard6 un tiempo hasta que la orquesta de cuerda moderna, incluidos los chelos y los contrabajo
lleg6 a las Islas Britanicas. Pero las guerras continentales de Europa hicieron que los instrumentistas europ
mas refinados desembarcaran en las islas durante la primera década del siglo XVIII. Su presencia fue uno ¢
los factores que permitieron la creacién de una orquesta completa y puesta al dia que acompafiara a una
compafiia de épera italiana que poco a poco se fue estableciendo en Londres durante dicha década. Por
entonces la mdsica italiana habia dado nuevos pasos hacia estilos alin mas amplios y grandiosos, tanto en
terreno de la 6pera como en el instrumental. En las manos de Alessandro Scarlatti y Giovanni Bononcini la
Opera italiana experiment6 una expansion expresiva que correspondia al virtuosismo de la nueva generacic
de brillantes cantantes—actores. El siglo XVIII se vio engalanado con estrellas como los castrati Nicolini,
Senesino y Farinelli, pero también habia grandes voces femeninas, excepto en Roma en donde, aunque la
Opera estaba ya permitida, los papeles femeninos eran interpretados por hombres debido a la prohibicién p
gue impedia a las mujeres actuar sobre un escenario. También el libreto tipo de épera seria italiana llegé et
siglo XVIII a un elevado nivel de calidad intelectual y poética en la obra de Pietro Metastasio, que trabajaba
en Italia y en la corte imperial de Viena. Si bien se cultivaban, en cierta medida, algunos estilos particulares
los diferentes centros de 6pera, los compositores y solistas mas sobresalientes de Gpera italiana se traslad:
por toda Europa.

En la musica instrumental la reputacion de Arcangelo Corelli, que trabajaba en Roma como violinista, direct
de orquesta y compaositor, pronto se extendi6 por toda Europa durante las Ultimas dos décadas del siglo XV
Sus concerti grossi adquirieron fama incluso antes de su publicacién como Opus 6, un afio antes de su mue
en 1713. Pronto se convirtieron en obras clasicas en el ambito de un estilo dulce en la mdsica para cuerda.
Pero sus estructuras de varios movimientos y elegante estilo arménico resultaban algo anticuadas. El gustc



imperante en el siglo XVIII prefirié los mas vivos conciertos en tres movimientos del joven Antonio Vivaldi,
el poco convencional cura pelirrojo y virtuoso del violin, cuya carrera musical abarca una considerable
cantidad de Operas y musica religiosa, asi como de conciertos. A pesar de ello, las sonatas y conciertos de
Corelli marcaron un hito histérico importante en la evolucion del estilo musical, con su armonia dirigida a la
cadencia y las progresiones del circulo de quintas. En esas obras el dominio de las tonalidades mayores y
menores (el sistema armoénico conocido como tonalidad) reemplazé decididamente los modos y los diverso
sistemas armdénicos modales que habian caracterizado la musica renacentista. Al mismo tiempo, los
compositores del barroco tardio conservaron las practicas modales mas antiguas para emplearlas, en
ocasiones, como parte de un repertorio de efectos en contraste con el sistema arménico mayor/menor
imperante. Finalmente el barroco musical se extendidé por muy diversos lugares de la geografia europeay &
por ejemplo, en la corte del elector de Sajonia puede encontrarse un musico tan bien dotado como Jan Dist
Zelenka. Antonio Soler, discipulo de Scarlatti, fue el compositor espafiol mas importante del siglo XVIII.
Dentro de su obra sobresalen sus casi ochenta sonatas para clave. También en este periodo hay que menc
al primer compositor de Cuba del que se conserva su musica: Esteban Salas y Castro; asimismo en Suram
destaca el venezolano José Antonio Caro de Boesi, autor de una misa llamada El esclavo vendido, que
constituye una de las partituras de mayor valor de la musica colonial. Surge también en este pais el
movimiento musical que ha sido llamado ‘el milagro musical americano'.

El barroco tardio también fue testigo de logros sustanciales en la musica para teclado. La tradicion frances:e
musica para clavicordio, elegante y muy ornamentada culminé con las obras de Frangois Couperin, cuyo
primer libro de ordres (suites) se publicé en 1713. Las suites de Couperin, tal como fueron publicadas, eran
obras de varios movimientos que mezclaban piezas de caracter con géneros de la danza. Los compositore:
alemanes e ingleses produjeron suites de estilo francés que solian estructurarse segln cuatro tipos de dan:
alemanda, zarabanda, courante y giga. Durante el periodo del barroco floreci6 la industria de la construccio
de clavicordios, por lo que se produjeron distintos tipos de instrumentos de gran calidad a manos de
fabricantes flamencos, holandeses, alemanes, franceses e italianos. El pianoforte fue creacién casi fortuita
Bartolomeo Cristofori uno de los fabricantes de instrumentos de teclado mas importantes de Italia en la
década de 1680, pero no tuvo entidad propia hasta un siglo mas tarde. El clavicordio y el érgano eran entor
los principales instrumentos de teclado. El clavicordio era considerado tanto instrumento de camara como ¢
practica, especialmente en Alemania. En las manos de constructores como Schnitger y Father Smith en el
norte de Europa, y de Gottfried Silbermann en Sajonia, el 6rgano alcanzé su maximo desarrollo en los
periodos del barroco medio y tardio. Los distintos gustos tonales, representados por estos fabricantes y por
constructores franceses de érganos de la época, quedan reflejados en la musica para 6érgano de compositc
como Dietrich Buxtehude, William Croft, Johann Pachelbel y Louis Marchand. La forma sonata de
movimiento Unico binario para clavicordio fue desarrollada como el principal género para teclado por
Domenico Scarlatti, hijo de Alessandro, cuyos afios de madurez transcurrieron al servicio de la corte espari

Sin embargo, nuestra percepcion del barroco tardio esta influida por otros dos compositores que nacieron €
1685, el mismo afio que Domenico Scarlatti Johann Sebastian Bach y Georg Friedrich Handel. Aunque amt
alcanzaron la fama entre sus contemporaneos como intérpretes de teclados, su significado para nosotros e
mas amplio. Ambos abarcaron practicamente todos los géneros musicales significativos del periodo, y sus
musicas son el compendio de las tendencias estilisticas del barroco tardio. En ambos casos trabajaron par:
conseguir una sintesis individual merced a las vicisitudes propias de sus carreras y de sus personalidades
creativas. En cierto aspecto, cada uno de ellos representa un modelo diferente de musico tipico del barroco
Bach era el Kapellmeister aleman que trabajaba para la corte o la ciudad, y Handel el compositor que se
basaba en el teatro. Profesionalmente fueron un ciimulo de excelencias: quiza no haya habido otra época €
cual las figuras principales estuvieran mas dotadas de talento, competencia técnica y voluntad innovadora
en el periodo del barroco. Bach fusiond en sus cantatas para iglesia y su musica de la Pasion el estilo voca
italianizante con el enfoque aleman, serio y adusto. Sus suites para teclado muestran una unién igual de
efectiva con el estilo francés. A la vez que trabajaba claramente dentro de la tradicion del bajo continuo, la
fascinacion de Bach por las posibilidades intelectuales y emacionales de la fuga y la imitacion, introdujeron
una nueva dimensién en la masica del periodo del barroco tardio.



La musica original de Handel estaba orientada principalmente hacia la 6pera italiana. Fue este género el gL
sacO de su Alemania natal, para llevarlo primero a Italia y luego a Londres. Después de una importante cari
en Londres con éperas italianas, época en la que produjo las obras mas sorprendentes del género durante
barroco tardio, elabor6 un nuevo tipo de oratorio inglés para ser representado en los teatros. Hasta cierto
punto, esta innovacion le fue impuesta por el gusto musical de Londres, pero le dio la oportunidad de
combinar su buen hacer como escritor de arias, con el poderoso estilo de escritura para coro que con
anterioridad habia utilizado en su musica religiosa. Como compositores en el sentido constructivo del térmir
Bach y Handel son el modelo supremo del barroco tardio. Handel, y en menor medida también Bach,
desarrollaron sobre la base del material tematico unas estructuras de movimiento muy valiosas, lo que
implicaba la posesion de cierta cantidad de ideas musicales prestadas de otros o de si mismos. Bach muri¢
1750 y la carrera de Handel se truncé definitivamente cuando le sobrevino la ceguera, después de haber
finalizado su oratorio Jeptha en 1751. En la masica del tltimo Handel se pueden encontrar las pistas de
nuevos estilos melédicos y armoénicos que fructificarian en el posterior periodo del clasicismo.

AUTORES REPRESENTATIVOS DEL BARROCO.-

Bach, Johann Sebastian (1685-1750), organista y compositor aleman del periodo barroco. Fue uno de los
mas grandes y productivos genios de la muasica europea.

Bach naci6 el 21 de marzo de 1685 en Eisenach, Turingia, en el seno de una familia que durante siete
generaciones dio origen, al menos, a 53 musicos de importancia, desde Veit Bach hasta Wilhelm Friedrich
Ernst Bach. Johann Sebastian recibié sus primeras lecciones musicales de su padre, Johann Ambrosius, q
era musico de la ciudad. A la muerte de su padre, se fue a vivir y estudiar con su hermano mayor, Johann
Christoph, por entonces organista de Ohrdruff.

Primera época

En 1700 Bach comenz6 a ganarse la vida como miembro del coro de la iglesia de San Miguel, en Liineburg
En 1703 pasoé a ser violinista de la orquesta de camara del principe Johann Ernst de Weimar, pero mas tare
ese mismo afio, se fue a Arnstadt, donde se convirtié en organista de iglesia. En octubre de 1705 Bach
consiguié un mes de permiso para estudiar con Dietrich Buxtehude, renombrado organista y compositor
danés, aunque afincado en Alemania, quien por entonces se encontraba en Liibeck y cuya musica influyé
enormemente en Bach. Esta visita le gustd tanto que prolongd su estancia un mes mas de lo acordado, lo ¢
levanté criticas por parte de las autoridades eclesiasticas, que ademas se quejaban de las extravagantes
florituras y armonias con las que acompafiaba a la congregacion en sus cantos religiosos. A pesar de todo,
arte ya era demasiado respetado como para que estas criticas pudieran desembocar en su despido.

En 1707 se cas6 con Maria Barbara Bach, prima segunda suya, y marché a Milhausen como organista en
iglesia de San Blasius. Al afio siguiente volvié a Weimar como organista y violinista de la corte del duque
Wilhelm Ernst. Alli permanecié durante los siete afios siguientes, y se convirtié en concertino de la orqueste
de la corte en 1714. En Weimar compuso unas 30 cantatas, incluida la conocida cantata de funeral Gottes .
ist die allerbeste Zeit (El tiempo de Dios es el mejor), y también compuso obras para 6rgano y clavicémbalo
Comenz6 a viajar por Alemania como virtuoso del 6rgano y como asesor de organeros.

En 1717 Bach comenz6 en un nuevo trabajo, que dur6 seis afios, como maestro de capilla y director de ma
de camara en la corte del principe Leopoldo de Anhalt—K&then. Durante este periodo escribid
fundamentalmente musica profana para conjuntos instrumentales e instrumentos solistas. También compus
libros de musica para su mujer e hijos, con el objeto de ensefiarles la técnica del teclado y el arte de la muUs
en general. Estos libros incluyen el Clave bien temperado, las Invenciones y el Pequefio libro de érgano.

Un afio después de que su primera mujer muriera en 1720, Bach se casé con Ana Magdalena Wilcken,
cantante e hija de un musico de la corte que le dio trece hijos, ademas de los siete que habia tenido con su



anterior mujer, y lo ayuddé en la labor de copiar las partituras de sus obras para los musicos que debian
interpretarlas.

Madurez

Bach se traslado a Leipzig en 1723 y alli permanecié6 el resto de sus dias. Su cargo de director musical y je
de coro en la iglesia de Santo Tomas y en la escuela eclesiastica de Leipzig no le satisfacia por diversas
razones: tenia disputas continuas con los miembros del consejo municipal, y ni ellos ni el pueblo apreciabai
su talento musical. Lo veian como a un anciano estirado que se aferraba a formas obsoletas de musica. A
pesar de ello, las 202 cantatas que nos han quedado de las 295 que compuso en Leipzig todavia se siguen
escuchando, mientras que musica que entonces parecia novedosa ha quedado en el olvido. La mayoria de
cantatas se inician con una seccion de coro y orquesta, a ella sigue una alternancia de recitativos y arias pe
voces solistas y acompafiamiento, y concluyen con un coral basado en un simple himno luterano La musice
esta siempre muy ligada al texto, y lo ennoblece con su expresividad e intensidad espiritual. Entre estas obl
destacan la Cantata de la Ascensidn y el Oratorio de Navidad, formado este Ultimo por seis cantatas. Las
Pasiones segun san Juan y segln san Mateo también estan escritas durante el periodo de su estancia en
Leipzig, al igual que su magnifica Misa en si menor. Entre las obras para teclado compuestas durante este
periodo destacan las famosas Variaciones Goldberg, el segundo libro del Clave bien temperado y el Arte de
fuga, magnifica demostracion de su conocimiento contrapuntistico, formada por 16 fugas y cuatro canones,
todos sustentados en el mismo tema. Bach comenz6 a quedarse ciego el ultimo afio de su vida, y muri6 el :
de julio de 1750, después de someterse a una fallida operacion ocular.

El resurgimiento de Bach

Bach, tras su muerte, era recordado mas como virtuoso del 6rgano y el clavicémbalo que como compositor
Sus frecuentes giras le habian asegurado una reputacién como gran organista de su tiempo, pero el estilo
contrapuntistico de sus composiciones sonaba anticuado para sus contemporaneos, quienes preferian los
nuevos estilos preclasicos, que eran mas homofénicos y menos contrapuntisticos que la muasica de Bach y
se estaban poniendo de moda. Debido a ésto, durante los 80 afios siguientes, su musica fue rechazada pol
publico, a pesar de la admiracion que le profesaban ciertos misicos como Wolfgang Amadeus Mozart y
Ludwig van Beethoven. El resurgimiento del interés por su musica se produjo a mediados del siglo XIX. El
compositor aleman Felix Mendelssohn preparé una audicién de la Pasion segiin San Mateo en 1829, lo cue
facilitd el nacimiento de un nuevo interés por Bach. La Bach Gesellschaft surgié en 1850 a fin de encontrar,
editar y publicar los trabajos de Bach.

Como este "renacimiento” de Bach coincidié con el florecimiento del romanticismo musical, los estilos
utilizados para interpretarlo fueron a menudo distorsiones de lo que Bach pretendia en realidad. La escuela
musical del siglo XX, inspirada por el entusiasmo de Albert Schweitzer, misionero protestante francés,
médico, organista y musicélogo, ha ido estableciendo unos principios de interpretacion mas préximos a la
época de Bach y a su musica.

Bach fue, en buena medida, autodidacta en lo que se refiere a la composicion musical. Siguiendo la costun
de su época, su principal método de estudio consistia en copiar en un cuaderno la musica de compositores
franceses, alemanes e italianos de su tiempo o anteriores a él. Hizo esto durante toda su vida y con frecuer
realizé arreglos sobre los trabajos de otros compositores.

Maestro del contrapunto

La trascendencia de la musica de Bach se debe, en gran parte, al alcance de su intelecto. Es conocido con
maestro supremo del contrapunto. Era capaz de entender y usar cualquier tipo de recurso musical existente
el barroco. Si queria, podia combinar en una misma composicion los esquemas ritmicos de las danzas

francesas, la dulzura de las melodias italianas y el rebuscado estilo contrapuntistico aleman. Al mismo tiem



podia escribir para voz y para diversos instrumentos sacando el maximo partido de las propiedades de
construccion y afinacion de cada uno de ellos.

Su capacidad para explotar y valorar los recursos, estilos y géneros musicales le permitié introducir
importantes cambios de lenguaje instrumental. Asi por ejemplo, podia tomar una composicion italiana para
varios instrumentos, como un concerto para violin, y transformarla en una obra para cémbalo solo. Mediant
el estudio de intrincadas lineas melédicas, era capaz de reducir la compleja estructura de una fuga a varias
voces y adaptarla para un instrumento como el violin o el violonchelo. Los juegos de preguntas y respuesta
las dispersas texturas de los recitativos operisticos, se pueden encontrar en algunas de sus obras para tecl
grandeza de Bach no se debid, por supuesto, sélo a su facilidad técnica. Es la expresividad de su musica,
presente sobre todo en sus trabajos vocales, lo que transporta y transmite su humanidad, y conmueve a
quienes la escuchan.

Vivaldi., Antonio (1678-1741), compositor y violinista italiano, el mas influyente de su época.

Nacio el 4 de marzo de 1678 en Venecia, estudié con su padre, violinista en la catedral de San Marcos. Se
ordend sacerdote en 1703, lo llamaban il prete rosso (el cura pelirrojo), y comenz6 a ensefiar en el Ospeda
della Pieta que era un conservatorio para niflas huérfanas. Trabajé alli como director musical hasta 1740,
como profesor y componia conciertos y oratorios para los conciertos semanales a través de los que consigt
una fama internacional. A partir de 1713 Vivaldi también trabajé como compositor y empresario de éperas €
Venecia y viajaba a Roma, Mantua y otras ciudades para supervisar las representaciones de sus Operas. H
1740 entré al servicio de la corte del emperador Carlos VI en Viena. Fallecié en esta ciudad el 28 de julio de
1741.

Composiciones

Vivaldi escribié méas de 500 conciertos y 70 sonatas, 45 Gperas, musica religiosa como el oratorio Juditha
triumphans (1716), el Gloria en re (1708), misas y motetes. Sus sonatas instrumentales son mas
conservadoras que sus conciertos y su musica religiosa a menudo refleja el estilo operistico de la épocay |
alternancia de orquesta y solistas que ayudd a introducir en los conciertos. Johann Sebastian Bach,
contemporaneo suyo, aunque algo mas joven, estudié la obra de Vivaldi en sus afios de formacién y de
algunos de los conciertos para violin y sonatas de Vivaldi s6lo existen las transcripciones (en su mayor part
para clavecin) de Bach.

Influencia de sus conciertos

Los conciertos de Vivaldi se convirtieron en modelo de su género en toda Europa e influyeron en el estilo d
sus contemporaneos, incluso en los de mas edad. Mas de 300 de sus conciertos estan escritos para solista
para violin y otros para fagot, violonchelo, oboe y flauta). También escribié concerti grossi, 25 para dos
violines y 32 para tres 0 mas instrumentos y algunos son concerti de ripieno (para orgquesta sin solistas).
Vivaldi, virtuoso del violin que asombraba al auditorio por su técnica, estableci6é una de las caracteristicas
basicas del concierto de los siglos siguientes: su uso para lucimiento del virtuoso. Sus conciertos para violir
también fueron decisivos en la evolucién de la ejecucién violinistica en cuanto a su escritura de cuerdas
cruzadas y al desarrollo de una nueva técnica para el manejo del arco.

Vivaldi fue el primer compositor que utilizé de forma coherente el ritornello, que se llegbé a imponer en los
movimientos rapidos del concierto. El ritornello se repetia en diferentes tonalidades y era interpretado por
toda la orquesta. Alternaba con episodios interpretados por el solista, a menudo de caracter virtuosista.
Establecié la forma de tres movimientos para el concierto y fue uno de los primeros en introducir cadenzas
para el solista. Sus conciertos para violin opus 8, Las cuatro estaciones, son uno de los primeros ejemplos
musica programatica que, como gran parte de su masica, se caracteriza por ritmos vigorosos y fuertes
contrastes.



Alessandro Scarlatti (1659-1725), compositor italiano. Fue uno de los creadores del estilo napolitano de
Opera que predominé durante el siglo XVIIl. Nacié en Palermo, Sicilia. Se supone que estudié en Roma cor
su compatriota, el compositor de oratorios Giacomo Carissimi (1605-1674). Su primera Opera conocida,
L'errore innocente, se estrendé en Roma en 1679, y en 1684 Pompeo, obra de mayor envergadura, vio la lu:
Napoles; fue entonces cuando Scarlatti fue nombrado director musical de la corte napolitana. Entre 1702 y
1703 vivié en Florencia bajo el mecenazgo de Fernando de Medici. Fue maestro interino de coro en la Igles
de Santa Maria Maggiore de Roma desde 1703 hasta 1713. En 1713 regres6 a Napoles, donde fue directol
musical para el virrey austriaco y director del Conservatorio di Sant' Onofrio. Entre 1719 y 1723 trabaj6é en
Roma y entre sus protectores alli hay que citar a la reina Cristina de Suecia. Mas tarde se traslad6 de nuev
Néapoles, donde vivid hasta su muerte.

Fue el primer compositor de 6pera que diferencié con precision los estilos del aria y del recitativo en sus
dramas per musica como llamaba a sus obras. Las oberturas napolitanas siguieron desde entonces la paut
marcada por Scarlatti. Estan formadas por tres movimientos (rapido, lento y rapido). Incluy6 el aria da capo
estructura en tres partes (ABA) que predominé en la 6pera del siglo XVIII. Amplié la orquestacion operistice
con trompetas, oboes, flautas, trompas y cuerda. Todas estas innovaciones dieron una forma mas rigida a -
obras, contrastando con la libertad que exhiben las que Claudio Monteverdi compuso cien afios antes. Se
conservan unas 70 Gperas de Scarlatti y durante el siglo XX se han comenzado nuevamente a programar,
después de mas de doscientos afios de olvido. Sus mas de 600 cantatas contienen numerosas innovacione

armoénicas que en conjunto representaron un avance para la musica de su tiempo. Es conmovedor su Stab:
Mater para dos voces.

Georg Friederich Handel

1685 — Nace el 23 de febrero en Halle

1692 - Hasta 1702, estudios generales en Halle

1702 - Organista titular en la catedral de Halle. Estudios de derecho en la
Universidad

1705 - Presenta en Hamburgo Almira y Nero, sus primeras éperas.

1706 - Estancia de cuatro anos en Italia.

1710 - se instala en Hannover, en donde es nombrado maestro de capilla del Elector Georg (desde 1714 J
| de Inglaterra)

1712 - Segunda visita a Londres. Pension Real.

1717 - Recupera el favor real en Inglaterra.

1719 - Director de la nueva Royal Academy of Music, donde estrena muchas de sus Operas italianas.
1726 - Obtiene la nacionalidad inglesa.

1738 - Empieza a dedicarse preferentemente al Oratorio.

1742 — Triunfal estreno de El Mesias, en Dublin.

1750 - Un accidente afecta gravemente su salud.



1753 - Queda ciego a consecuencia de una operacion.
1759 - Muere el 14 de abril en Londres.

Cuando en 1792 Haydn escuchd en la abadia de Westmister el "Aleluya” de El Mesias de Haendel, se leva
entusiamado y con él lo hiciero todos los demas oyentes; con lagrimas en los ojos exclamé:"Es el maestro
todos nosotros". Y Bethoven escribid en 1824:Haendel es el mas grande compositor que jamas haya existic
Quisiera arrodillarme ante su tumba. Y bien es sabido que, después de componer la Novena Sinfonia,
Bethoven proyectaba escribir grandes oratorios a la manera de Haendel. Por su parte,Mozart reorquesto al
gusto de la época varios de los mas famosos oratorios haendelianos, y en sus cartas no dejaba de reclama
padre que le enviara las seis fugas de Haendel. Haendel al mismo tiempo que estudiaba Derecho en la
Universidad, empezé a ejercer la profesion de musico. Primero fué nombrado organista suplente de la
catedral, pero al poco tiempo lleg6 al puesto de titular y desempeno brillantemente los multiples trabajos qu
aguel cargo entranaba. Haendel sigui6 escribiendo musica y haciendo que sus alumnos cantasen cada
domingo sus composiciones. Por entonces gozaba ya de bastante fama.

Aprendiz en Hamburgo

Al poco tiempo de ser nombrado organista de la catedral de Halle, el compositor tomé una decision
sorprendente. Renuncié a su puesto y se trasladé a vivir a Hamburgo, abandonando con ello una carrera
segura y sin sobresaltos. Pero lo que parecia un capricho, tenia un sentido profundo: El joven musico decid
abandonar una carrera provinciana y monétona para ver mundo y aprender nuevas cosas en la ciudad mus
mas animada de toda Alemania. Sélo tenia dieciocho anos. En Hamburgo Haendel trabajé de musico en la
orquesta, un trabajo mucho mas modesto que el que tenia en Halle, pero aprendi6 toda la estructura music
operistica que necesitaba. Gian Gastone de Médicis, hijo del gran duque de Toscana, hallandose de paso |
Hamburgo, incité a Haendel para que marchara a Italia diciéndole que podria aprender mucho de la musice
gue alli se hacia.

Los afnos Italianos

En 1706 Haendel emprendio el viaje hacia Italia. Se fue de Hamburgo como se habia ido de Halle: sin
consultar con nadie y casi sin decirselo ni a los amigos. Lleg6 a Florencia, pero no estuvo demasiado tiemp
debido a la escasa actividad musical de la ciudad y marché a Roma, donde lo encontramaos en febrero de 1
Fue en Roma, y en el palacio del Cardenal Ottoboni, donde se

celebré el famaosisimo torneo entre Haendel y Domenico Scarlatti (hijo de Alessandro Scarlatti). Este altimo
habia nacido el mismo ano que el sajon y era tenido por un gran concertista de teclado. Incitados y dirigido:
por el cardenal Ottoboni, se enfrentaron en un certamen publico. Fueron declarados de igual fuerza en el
clave, pero Haendel resulté vencedor en el 6rgano. Desde entonces se tuvieron el respeto mutuo que es el
fundamento de una amistad perdurable.

Breve interludio en Hannover

Los tres anos que paso en ltalia culminaron en el triunfo veneciano. Habian sido anos en que su personalid
humana y musical habia adquirido una consistencia definitiva. Dominaba casi todos los estilos musicales
existentes en aquella época y gozaba de un gran prestigio en Europa. Habia llegado el momento de pensal
el futuro. Haendel se hizo cargo del puesto de maestro de capilla de Hannover el 16 de junio de 1710. El
ambiente era favorable a la musica, gracias a las huellas dejadas por Steffani, pero los tiempos de esplend
habian pasado. A los seis meses de llegar a Hannover, Haendel pidié un permiso de un afio. Los comienzo
Londres.

Londres era una ciudad donde se desarrollaba por aquel entonces una agitada vida cultural. No existia la
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censuray se publicaban numerosos periddicos de varia indole; por ejemplo The Daily Courant, uno de los
primeros diarios europeos, y tambien el célebre periédico de opiniébn The Spectator, dirigido por Joseph
Addison. A su llegada a Londres, Haendel supo introducirse pronto en la Corte de la reina Ana, dedicada a
masica y buena instrumentista. El destino quiso habia querido que, al mismo tiempo que Haendel,
desembarcase en Londres la famosa cantante Francesca Vanini—-Boschi, elegante contralto. Haendel se di
conocer sobre todo tocando la clave, en el que era un consumado experto. Pero Haendel no se quedé cont
con solo tocar la clave en pequenos conciertos privados, y en poco tiempo estuvo lista su primera 6pera
londinense:Rinaldo. La obra se estrend el 22 de febrero y obtuvo un enorme éxito; en aguel mismo afio se
representé quince veces, y s6lo bajo del escenario cuando acabd la temporada.

Regreso a Alemania y asentamiento definitivo en Inglaterra

Por el momento, sin embargo, Haendel tuvo que regresar a Alemania para cumplir con sus obligaciones de
maestro de capilla de la Corte de Hannover. Tras el favor de concedido por el principe de Hannover, compt
un cierto nimero de obras instrumentales; la orquesta era muy buena y se dice que toda la corte sabia toce
flauta. Ademas de componer obras se dedicaba a estudiar inglés; y el Unico significado era que estaba
decidido a asentarse en las Islas Britanicas y aguardaba la primera ocasion para llevar a cabo sus proyectc
En efecto, al afio siguiente de encontrarse en Hannover pide permiso para ausentarse por segunda vez. Se
conceden a condicion de que vuelva al cabo de un tiempo razonable. Pero lo cierto es que nunca volvi6 a s
puesto en Hannover, lo cual podia acarrear en aquel tiempo graves consecuencias para el desertor. Y en o
de 1712 Haendel ya estaba en la ciudad del Tamesis, y al ano siguiente estreno una nueva épera, Teseo, ¢
fue todo un éxito. El musico seguia haciendo pequenos conciertos en casas de acaudaladas personalidade
pero el deseaba hacerse adoptar alin con mas fuerza por los ingleses, y en homenaje a la reina Ana Estual
escribié una Oda para su cumpleafios denominada Birthay Ode for Queen Anne primera obra suya escrita
sobre un texto inglés. Esta obra gust6 a la destinataria, y le dijo al compositor que compusiera otra obra pa
conmemorar la conclusion, satisfactoria para Inglaterra, de la guerra de Sucesién espafiola. Dicha obra, Te
Deum,

gusté tanto a la reina que le pas6 una renta anual de doscientas libras esterlinas, lo cual le permitia un por
estable aunque mediocre. Pero la reina murié al afio siguiente, y subi6 al trono Jorge |, antiguo duque de
Hannover. Haendel esperaba venganza del antiguo mandatario de la Corte de donde se habia ausentado, |
no hubo animo de venganza, sino que ademas de permitirle la actual pensién la doblé.

La Water Music y otras composiciones

Haendel compuso la "Water Music". Una leyenda afirma que esta obra fue compuesta en 1715y que la
intencion del musico era congraciarse con el rey. Pero la mayor parte de esta composicion fue escrita para
excursion por el Tamesis que realizé la Corte en el verano de 1717.

La Royal Academy of Music

Al acabar la temporada de 6pera italiana 1716-1717, habia surgido en el seno de la alta sociedad londinen
la idea deponer fin a la precariedad de las gestiones empresariales con una sociedad financiada por si misr
Nacié bajo los auspicios de la Corte y el propio rey fue uno de los suscriptores de acciones; por ello la nuev
academia tuvo el titulo de real. Se trataba de la Royal Academic of Music. El titulo de master of orchestra

correspondié a Haendel, algo asi como director musical, de maxima responsabilidad artistica. Lo primero a
gue tuvo que hacer frente Haendel fue a la formacion de la compafia. De modo que partié para el continen
europeo con la finalidad de contratar artistas de primerisima categoria. Una vez conformada la compafiia,

Haendel compuso una épera de baja calidad, frente a otras dos 6peras de Bononcini, que era otro composi
traido para dar cobertura a la orquesta recién creada. Pero los afios siguientes, Haendel volvio a brillar con
propia con nuevas creaciones que entusiasmaron al diverso publico. Y mientras ocurria todo esto seguia

buscando nuevas figuras de renombre para su Royal Academic of Music. Una serie de escandalos producic
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por las diferentes cantantes, y varias 6peras frustradas, la Royal Academic of Music de disolvio el 14 de en
de 1729.

Nuevo Comienzo

Haendel habia pedido al Parlamento ser naturalizado inglés, y el rey firmé el decreto de concesién de la
ciudadania britanica en el mes de febrero de 1726. Ya podia se considerado inglés a todos los efectos. Por
lado, habia tenido numerosas pruebas del afecto de su publico y consideré que podia salir airoso de la
arriesgada empresa de emplear su propio dinero y ser el empresario de su

propia masica. En la nueva estructura de la academia Haendel seguia siendo el compositor principal.
Compuso muchas o6peras, algunas de gran éxito, y algunas con no tanto. En su lucha con la Opera of the
Nobility, los dos se arruinaron, Haendel fue expulsado de varios teatros, y recalé en el Covent Garden. Par:
compensar pérdidas, Haendel introdujo la costumbre de presentar oratorios en la temporada de Cuaresma,
durante la cual no estaba permitido ofrecer espectaculos profanos ni éperas. Ademas, en los entreactos él
mismo interpretaba al 6rgano composiones suyas, que eran muy admiradas. La formula tuvo éxito y lo que
aparentemente nacié por una necesidad de tipo econémico acab6 convirtiendose en la principal actividad d
compositor en la Ultima étapa de su vida.

De la Opera al Oratorio

Las ultimas Gperas italianas de Haendel coinciden con el comienzo de su dedicacion cada vez mayor a la
composicion de oratorios. Al principio tenian muchas reminiscencias operisticas. En 1739, Haendel dedicd
sus energias a componer doce Concerti Grossi, Op. 6, que constituyen una de sus mas representativas ob
para orguesta Las dos Ultimas 6peras italianas de Haendel, Imeneo, y Deidamia, fueron un auténtico fracas
Entonces se retird a su casa en el campo. Hasta alli lleg6é una oferta del duque de Devonshire, lord
lugarteniente de Irlanda. Y decia que le esperaba en Dublin, donde su musica era muy apreciada y se
interpretaba con frecuencia. También le rogaba que compusiera un Oratorio con fines de beneficencia.
Haendel compuso en venticuatro dias El Mesias. El estreno de esta obra fue todo un éxito. Partiendo de qu
era una pequefia obra benefica pasé a ser su gran obra maestra, y todos se peleaban por oirla. No seria ju:
dejar de decir algo sobre Haendel y el 6rgano, pues él fue el primer musico que cultivo el concierto para
6rgano. En el

transcurso de sus viajes por ltalia se familiarizé con los positivos de un solo teclado, tan cémodos para el
acompafiamiento de las voces, la realizacién del bajo continuo...

La ceguera. Ultima época del musico.

A su elevada edad para aquella época, Haendel se encontraba en buen estado de salud, y seguia componi
Poco a poco se fue quedando ciego, hasta que un dia mientras componia se queddé completamente ciego.
de abril de 1759 Haendel sufrié un colapso durante la ejecucion del EI mesias que una vez mas cantaba co
fines de beneficiencia. Algunos dias mas tarde afiadioé a su testamento el codilicio referente al tipo de
enterramiento que deseaba

CARACTERISTICAS TECNICAS DEL BARROCO.-

Si la melodia representa la dimensién lineal de la muisica, la armonia es su dimensién vertical. Cuando
tocamos una melodia con un solo instrumento (por ejemplo en la musica folklérica o en el canto gregoriano
puro) se denomina musica monddica o monofénica. La melodia cantada o tocada por varias voces o
instrumentos al unisono (en el mismo tono) o en octavas se llama melodia acompafada. Cuando una melo
se apoya en un acompafiamiento de acordes, como por ejemplo una cancion, se produce la combinacién d
dos dimensiones (lineal y vertical) y se llama musica homofénica. Finalmente, cuando se trata de la
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combinacién de mas de una linea melédica, cada una con un caracter definido y en conjunto caracterizado
la unidad y coherencia arménicas, tenemos la musica polifénica o contrapuntistica (punctus contra punctus
punto (nota) contra punto (nota). Existen ademas otras formas de masica contrapuntistica, aparte de la grau
variedad que nos ofrece BACH. En la Edad Media no se valoraba la armonia de igual forma que la melodia
En la época de palestrina, el problema de la armonia se miraba desde un punto de vista distinto al de Bach
Pero la caracteristica mas importante de todas las formas de musica contrapuntistica es el interés
independiente de las diferentes lineas melddicas en combinacién unas con otras.

Los principios técnicos basicos y mas 0 menos generales de la escritura contrapuntistica son:
* Interés melddico e independencia. Se logra por varios procedimientos:
» El empleo de la frase, o tema cuya melodia y ritmo son claramente reconocibles.

b) Imitacién, o reafirmacion de la frase, en una voz distinta a la original y en diferentes alturas. (La imitacion
satisface un fuerte impulso de la naturaleza humana y en la musica tiene mucha importancia).

« Interés ritmico de marcada independencia en cada una de las voces. En la escritura contrapuntistic:
ritmo es de tal importancia que la imitacién de una frase es a menudo mas conscientemente ritmica
gue melddica. Esto se debe a que el oido (el oido poco entrenado, 0 comun) esta poco capacitado |
seguir varias lineas melédicas simultaneamente, pero en cambio es tremendamente sensible para
distinguir variaciones ritmicas.

» Funcién del bajo como base de los acordes.— Observemos que, por lo general, cuanto mas complic
es la textura de una pieza contrapuntistica, mas simple es la base de sus acordes.

Los tres primeros compases de la mayoria de las invenciones a tres voces (sinfonias), de Bach, muetran to
estos puntos detallados.

El Canon.-

El canon es la forma mas estricta de la imitacion. Su principio es la repeticion literal y exacta del tema
fundamental por otra voz o voces que le siguen. Mientras la primera voz (dux) sigue la conversacion, la
segunda (comes) contesta con fidelidad y exactitud a su modelo. Puede entrar otra tercera, cuarta, etc. voz
comes sucesivamente, cada una de las cuales se convierte a su vez en primera voz con respecto a las que
responden. El canon infinito o circular es una pieza en la cual, al llegar al final, las voces vuelven a comenz
ad libitum (a libre albedrio). Un ejemplo de esto es la cancién "Tree Blind Mice" o "Frére Jacques".

La entrada del comes puede realizarse en la misma altura que el dux o en otra distinta. De esta forma
hablamos de canon a la quinta, cuarta, octava, etc.

Hay varios recursos técnicamente virtuosisticos que se emplean en la escritura candnica: canon por inversi
cuando la respuesta invierte el orden ascendente o descendente de la melodia principal; canon retrogrado,
cuando el comes imita al dux, pero en movimiento contrario; canon por aumentaciéon o disminucién, cuando
respuesta se produce al doble o la mitad del tiempo del dux. En una época el canon gozé de gran popularic
sobre todo en Inglaterra durante los siglos XVII y XVIII, donde se conocian como "rounds" y catches". Hoy
dia, el ejemplo del canon puede encontrarse, con bastante ironia en dos extremos: una composicién muy s
0 en canciones infantiles.

La Fuga.-

Es la manifestacion técnica y artistica mas madura (especialmente en BACH) de la escritura contrapuntistic
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Seria imposible encasillar todas las fugas escritas bajo un solo patrén uniforme. Cada una difiere en uno u
detalle esctructural de las demas. Hay music6logos que se niegan a describir la fuga como una forma musi
prefiriendo hablar de procedimientos fugales o de textura en lugar de forma. Sin embargo, es posible dar ur
esquema general de sus caracteristicas mas importantes:

» Sujeto.— La fuga se basa en un tema o sujeto melédico de caracter marcado, que se establece al principi
la composicion y reaparece durante el curso de la misma obra en varios lugares y en distintas tonalidade
La respuesta es la imitacién exacta del tema, generalmente a una quinta justa superior 0 una cuarta juste
inferior del tema, es decir, transportada a la tonalidad de la dominante, para asi conservar un estrecho
parentesco armoénico con el tema. Si la imitacion del sujeto es exacta estamos ante una respuesta real;
cuando se establecen una o mas alteraciones dentro de los intervalos, segun la necesidad melédica o
armonica, la respuesta se denomina tonal.

Contrasujeto.— Después de exponerse el sujeto entra la respuesta. El sujeto no calla, sino que continta
sonando simultdneamente con la respuesta en "contrapunto”. Es lo que se denomina contrasujeto.
Voces.- Por lo general, aunque no siempre, las fugas se escriben a tres o cuatro partes. Esto quiere deci
gue hay tres o cuatro lineas meléddicas simultaneas que progresan con una independencia considerable,
formando al mismo tiempo unas progresiones armoénicas satisfactorias. Cuando tenemos un tema seguid
por una respuesta, y nuevamente el tema, la fuga es a tres partes; cuando el tema va seguido de la respt
después el tema y otra vez la respuesta, hablamos de fuga a cuatro partes.

» Codeta.— A veces es necesario introducir en la fuga un breve pasaje, cuya funcién es servir de puente en
el tema y la respuesta, o entre algunos otros puntos de la fuga. Es la codeta.

Episodio.- El episodio, o divertimento, es un fragmento contrapuntistico que sirve de puente contrastante
modulatorio entre las diferentes reapariciones del tema principal. Consiste en general, aunque no siempr
en temas o motivos derivados del sujeto o del contrasujeto. Es muy habitual el empleo de secuencias en
episodios.

Estructura.— Hasta ahora hemos mencionado los elementos mas importantes de la textura de la fuga. Co
relacion a su forma esencial, la fuga esta integrada por tres secciones: exposicion, seccidon media y secci
final.

La exposicién es la primera parte de la fuga donde el tema se expone una o0 mas veces en cada una de las
voces que intervienen.

La seccidn media sigue a la exposicion y en ella se introducen uno o mas episodios de gran riqueza
modulatoria: tonalidad relativa, subdominante o dominante. Es frecuente el uso de pausas o silencios de lal
duracién en esta segunda seccidn, con el propdsito de que cuando aparezca neuvamente el tema, adquier:
relieve e interés.

La seccidn final generalmente empieza cuando el sujeto vuelve a la tonalidad inicial de la fuga y de aqui a |
culminacion de la obra.

El final de una fuga suele consistir en varios compases afiadidos a la esctructura principal, concluyendo asi
obra con un floreo. Esta conclusion es la coda.

Todos los recursos técnicos descritos en el canon son aplicables a la fuga. Hay ademas otros: el strettoy e
pedal.

El stretto aparece cerca del final y consiste en la entrada de la respuesta poco antes de completar el tema,
superponiéndose de este modo al él. En una fuga a cuatro voces, el interés y la emocion aumentan con la
entrada en stretto de las cuatro partes. El stretto crea intensidad.

El pedal es una nota prolongada generalmente en el bajo, sobre la que progresan las otras partes. Es
interesante notar que, excepto cuando la nota pedal corresponde a la armonia de las partes superiores a el
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cual raramente ocurre, el resultado es una serie de disonancias muy atrevidas. El pedal aparece a veces al
de la fuga, asi como en otras composiciones.

Un muy buen ejemplo vemos en la fuga en mi mayor del segundo libro de El Clave bien Temperado de J.S.
Bach (y en la mayoria de las fugas de esta Obra). Las invenciones y sinfonias de Bach, sus Variaciones
Goldberg, El Clave Bien Temperado, La Ofrenda Musical, los sesenta canones de J. Haydn y los trece
canones de J. Brahms nos muestran muy detalladamente todo lo que he mostrado, para un estudio mucho
amplio de la escritura contrapuntistica en el barroco y pasando ya al clasicismo.

Bajo continuo.-

También llamado basso continuo, sistema de acompafiamiento musical que dominaba en la musica europe
la época barroca (c. 1600-c. 1750). Consistia en una linea melddica del bajo, escrita por el compositor y
generalmente interpretada al chelo, viola da gamba o fagot, y armonias improvisadas, interpretadas
generalmente al clave, 6érgano, arpa o lald. En la mayoria de los casos se indicaban los acordes apropiado
mediante pequefias cifras nimeros y simbolos escritas debajo de las notas del bajo. De alli el origen del
término casi sinénimo de bajo cifrado.

El bajo continuo surgi6 alrededor el 1600 como parte de la monodia. Esta es un tipo de cancion radicalmen
nueva en la cual se rechazaban los complejos contrapuntos (el entretejido de lineas) en favor de una meloc
de estilo recitativo, apoyada en una linea de bajo y unas armonias simples. El bajo continuo ha evolucionac
hacia todos los géneros instrumentales y vocales de los siguientes 150 afios, y se convirtié en una de las
caracteristicas principales de la musica barroca.

Opera veneciana y napolitana.—

Con la fundacion del Teatro di San Cassino (1637) Venecia tuvo el primer teatro publico de opera, lo cual d
nuevo impulso a varias generaciones de compositores, aungue su calidad artistica no fuera precisamente €
aumento. Entre ellos cabe mencionar, como los mas notables, a Francesco Cavalli, cuyo Giasone (1649) s
represent6 en todo Italia, y a Marco Antonio Cesti, quien obtuvo con su opera, La Dori, un éxito muy
resonante. El acompafamiento con un instrumento solista o ligado toma cada vez mas en consideracion la
exigencias del virtuosismo vocal. Scarlati, importante compositor veneciano, traslado el cuartel general de |
opera a Napoles, donde ya habia actuado anteriormente Francesco Provenzale, su prestigio era tan grande
la juventud musical de todos los paises se le acerco para prender con el su oficio. Corelli, Hasse, Cuantz,
Haendell y muchos otros buscaron su trato, estudiaron sus obras y admiraron sus interpretaciones.

A finales del siglo XVIl y comienzos del XVIII el estilo aleman de épera se consideraba inferior al estilo
italiano. El centro operistico mas importante de Alemania era Hamburgo, donde se inaugur6 un teatro de
Opera en 1678. Reinhard Keiser compuso mas de 100 obras alli. Después de la muerte de Keiser, los
compositores y cantantes italianos dominaron todos los teatros de 6pera de Alemania.

La 6pera italiana también era muy popular en Inglaterra. A pesar de ello, se solian interpretar con frecuenci
dos éperas escritas por compositores ingleses, Venus y Adonis (c. 1684), de John Blow, y Dido y Eneas (1¢
de Henry Purcell. Estas obras mostraban una estrecha relacion con el espectaculo galante inglés para la
escena, la mascarada, e incorporaban elementos franceses e italianos, como las partes instrumentales de |
y los recitativos y arias de los italianos. ElI compositor aleman Georg Friedrich Handel obtuvo sus mayores
éxitos en Inglaterra. Alli escribio 41 operas en el estilo italiano entre 1711y 1741, después de lo cual
abandond este género y se dedic6 a la composicion de oratorios.

En el siglo XVIII la 6pera se alejo de los ideales de la camerata y adopté una gran cantidad de artificios. Po

ejemplo, muchos nifios italianos fueron castrados para que sus voces no cambiaran y conservaran un regis
agudo. La combinacién de la voz de un nifio con el desarrollo corporal de un adulto proporcioné un timbre
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muy agudo y una técnica agil que se hizo muy popular. Los cantantes de este tipo, que actuaban en papele
femeninos, se llamaban castrati. A ellos, y también a los otros cantantes, se los valoraba mas por la bellezz
SUS VOCes Yy su canto virtuoso que por sus dotes escénicas. Las Gperas acabaron convirtiéndose en poco m
que una serie de arias espectaculares. Estas seguian un esquema formal simple, A-B-A, llamado forma dz
capo (en italiano, “desde el principio’). Contenian variaciones que eran improvisadas por el cantante a partil
de la seccion A.

La Cantata.—

La voz cantata significa originariamente, en un sentido muy general, una pieza para cantar de varios
movimientos, con la participacion eventual de diversas poses solistas e incluso del coro. Al lado de la canta
a solo, propiamente dicho, pronto se cultiva con preferencia la cantata para varias voces combinadas, en fc
dialogada en pequefias escenas dramaticas. Segun su destino, no tardan en distinguirse la cantata de cam
la cantata de iglesia; las cantatas de camara profana es precisamente la forma que continua en el siglo XVI
predominio del madrigal, como forma predilecta del cultivo musical en la sociedad de su tiempo.

19

16



