ANTONIO LUCIO VIVALDI (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 Giovanni Battista Vivaldi, violinista en la
catedral de San Marcos, y con Legrenzi. Se ordend sacerdote en 1703, lo llamaban il prete rosso (el cura
pelirrojo), aunque debidé abandonar los habitos poco después por padecer una grave afeccion asmatica o
posiblemente problemas cardiacos.

En la misma fecha ingresé como profesor de violin y comenzé a ensefiar en el Ospedale della Pieta que er:
conservatorio para nifias huérfanas e indigentes. En 1716 fue nombrado maestro de'concerti de la institucié
Trabajo alli como director de coros y maestro de conciertos hasta 1740. Como profesor, componia conciert
y oratorios para los conciertos semanales a través de los que consiguié una fama internacional, aunque cot
frecuentes interrupciones por su trabajo como empresario y compositor de opera. A partir de 1713 Vivaldi,
como compaositor y empresario de éperas en Venecia, viajaba a Roma, Mantua y otras ciudades para
supervisar las representaciones de sus 6peras.

Alli, sin embargo, se dio a conocer como compositor de musica instrumental, empleando a sus musicos cor
base para las combinaciones instrumentales que luego emplearia en su musica sacra y conciertos.

Hacia 1740 entr6 al servicio de la corte del emperador Carlos VI en Viena. Sus composiciones se hicieron
pronto famosas en toda Europa y algunos de sus discipulos en el violin fueron Tosarelli, Fedeli, Somis y
Pisendel. Particip6 en la conmemoracion del centenario del teatro de Amsterdam (1737), su primer viaje fue
de Italia, que fue seguido por otro a Viena cuatro afios después. Alli murié misteriosamente el 28 de julio de
1741. siendo sepultado en el cementerio de los pobres.

La celebridad de Vivaldi se debi6é a sus conciertos, distintos a los de Corelli, Torelli o Albinoni. Establecid la
forma de sus obras con el esquema allegro—adagio—allegro, y cred unas obras dramaticas y ricas en contra
Vivaldi equilibra sus proporciones alrededor del movimiento lento central, sefiala las oposiciones dinamicas
introduce elementos liricos en sus melodias, y en los movimientos rapidos emplea temas muy definidos y
acentuta la antinomia con el enfrentamiento entre los solistas y la orquesta. Fue, de este modo, el creador d
concierto para solista.

VIVALDI EL AMANTE

Se sabe muy poco de la vida privada de Vivaldi. Conocemos su carrera profesional a través de los archivos
los lugares donde se interpreté su musica. Sabemos la gente que se relacioné con Vivaldi por las cartas qu
dirigieron alabandole o criticandole. Lo que sabemos de Vivaldi, por boca de él, es muy poco. Es casi
imposible determinar sus opiniones o pensamientos personales, asi como los acontecimientos que no teng;
gue ver con la masica, sus amorios, por ejemplo. Vivaldi no se casg, y se desconoce si tuvo alguna relacior
romantica de cualquier tipo. Esto no ha evitado las especulaciones de los musicélogos.

El caso mas grande apunta a su estrella de la épera, la soprano Anna Giro, o Anna Giraud, que interpreto €
papel principal de sus Gperas, empezando con Farnace. Ella tenia 16 o0 17 afios y Vivaldi ya tenia 48 cuand
la conocié. Ella y su hermana Paulina vivian en la casa de Vivaldi y se convirtieron en sus compafieras de
viaje, yendo con él en sus excursiones por toda Europa durante varios afios. Vivaldi decia que las hermana
proporcionaban el mucho cuidado que necesitaba para el cuidado de la salud del compositor enfermo, cuye
asma impedia el desempefio de sus deberes como sacerdote, sin afectar aparentemente a su capacidad p:
viajar, actuar, ensefar, componer prolificamente o dirigir un teatro de la 6pera. No es de extrafiar que los
historiadores ataran cabos sobre sus amorios. El primer ataque contra el estilo de vida de Vivaldi se produlj
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en 1737, cuando Guido Bentivoglio rehus6 permitir a Vivaldi la escenificacion de una opera en la ciudad de
Ferrara. Alegaba que Vivaldi era indigno de tan alto honor porque no celebraba misa, lo que era cierto, y
porque tuvo una aventura con Anna, lo que era una habladuria. Vivaldi se quej6 en una larga carta, que es
Unica evidencia seria que tenemos de la implicacion de Vivaldi con la cantante. Por supuesto que negaba Iz
acusaciones. Andando el tiempo Vivaldi consigui6 representar una 6pera en Ferrara, pero fue un fracaso
comercial.

Si Vivaldi fue intimo de Anna, esto no impidié su interesante relacion. El fue algo mas que la figura de un
padre o mentor, y ella una alumna y amiga intima. Sus viajes pudieron ser estrictamente de negocios, 0
Vivaldi pudo actuar como protector. No se le estimaba como una cantante sobresaliente o una belleza, perc
era conocida por ser una actriz convincente con una presencia firme, y recibi6 varios parabienes y acusacic
en relatos que se conservan. Se cas6 siete afios después de la muerte de Vivaldi. Es mas que probable qu
nunca sabremos los detalles exactos de su alianza, por lo que los historiadores son libres de especular.

VIVALDI COMPOSITOR

Vivaldi consiguio fama en Venecia cuando imit6 la famosa Opus 6 de Arcangelo Corelli, una coleccién de
doce_conciertos de violin, que no eran diferentes a las varias colecciones que publicé Vivaldi. Fue la Opus :
gue proporcion6 fama a Vivaldi. L'Estro Armonico (La Inspiracién Musical) es una colecciéon de doce
conciertos para violin que establecieron el estilo de Vivaldi, ajustado, ritmico, con tres movimientos
rapido—lento-rapido y solos deslumbrantes del instrumento.

Fueron publicados en Amsterdam por Estienne Roger en 1711. La editorial imprimio la mayor parte de las
obras de Vivaldi, mas de 500 a lo largo de su vida. Prefiri6 la casa de Amsterdam a una casa local porque
aguella grababa la partitura en planchas, mejor que el uso de tipos moviles como hacian los impresores
venecianos. Los resultados fueron mucho mas precisos y legibles, a pesar de que costé una fortuna su
realizacién. La impresion final ocup6 dos voliumenes, considerablemente mayor que cualquier otra
composicion veneciana de la época.

Vivaldi y Albinoni fueron los primeros compositores italianos que publicaron sus trabajos de esta manera, y
después de ellos todos los compositores de Venecia imprimian sus obras en el norte de Europa, lo que tuvi
efecto beneficioso secundario de mostrar el norte a la masica italiana lo que, a su vez, promovi6 que los
compositores italianos empezaran a escribir para los gustos nérdicos. El formato de concierto, muy popular
toda ltalia, fue algo nuevo en el norte. Roger dio a conocer esta musica a los paises del norte y la influencic
Italia se extendi6 a lo ancho de Europa, especialmente en Alemania. Vivaldi estuvo a la vanguardia de esta
influencia.

Vivaldi fue musicalmente progresista. Establecio el formato de concierto como un standard instrumental,
interpretado con la idea de que el solista estaba en guerra con la orquesta y usando los contrastes para
conseguir efectos dramaticos, no solo entre los intérpretes sino también con la velocidad o los niveles de
volumen, e impulsé la técnica del violin, algo que perdurd hasta Paganini. Su habitual estilo de escritura fue
antifona, un estilo simple que le permitia experimentar con solos del instrumento y mantener una luminosa
inocente textura a la masica.

Hoy existen mas de 500 conciertos de Vivaldi asi como 40 cantatas, 22 6peras y mas de 60 obras sacras,
hubo muchas mas que no sobrevivieron o que no han sido descubiertas. La época demandaba que el
compositor fuera prolifico. Las obras mas antiguas no eran interpretadas hasta que no eran populares en
extremo. De hecho se compusieron para una representacién concreta y se hacia poco uso de ellas despué
la representacion. Los conciertos populares se publicaban cuando los interpretaban otras orquestas. Las ot
gue no se publicaban estaban condenadas a perderse. Vivaldi tomaba con frecuencia obras antiguas de m
y las transcribia a su estilo. Es el caso de RV 442, un concierto para flauta que resurgio con ligeras
modificaciones en la Opus 10, coleccién publicada de conciertos de flauta. La misma pieza musical aparece
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en las operas Il Tigrane y Giustino. La tarea de conservar la musica se reservaba generalmente a los
coleccionistas de la época, ricos nobles que habian encargado la obra a Vivaldi. Las obras pertenecian a lc
gue habian pagado por los manuscritos, nunca al compositor. El compositor no cobraba nunca derechos de
autor por las obras que se interpretaban. Los compositores recibian el pago por el material impreso. Este
puede ser el motivo por el que Vivaldi se dedico a la 6pera, como una forma de meter su mano en el puche

Vivaldi fue uno de los raros compositores italianos interesados en los instrumentos de madera. Compuso
varios conciertos para fagot, oboe y flauta, asi como el poco comun clarinete. Los instrumentos de madera
habian llegado a ser parte integrante de las orquestas del norte, pero esta tendencia no habia llegado a Ital
donde el violin era el rey. Debido, en parte, a los contactos de Vivaldi que viajaban a Venecia, entre ellos
G.H. Stoltzel y Johann Heinichen, y a sus propios viajes a Francia y Alemania se permitié explorar los
instrumentos de madera, asi como su obligacion de producir masica para instrumentos que habia que tocal
el orfanato y en el extranjero. Es probable que Vivaldi tocara alguno de estos instrumentos, como el oboe,
para el que Vivaldi compuso varios conciertos, que se hizo muy popular al principio del siglo XVIII. Aparece
en primer lugar en San Marcos en 1698, y en el Ospedale della Pieta en 1707. La primera aparicion en una
obra de Vivaldi es en la 6pera Ottone in Villa en 1713. En 1726 Johann Joachim Quantz, célebre flautista,
visita Italia y, probablemente, se puso en contacto con Vivaldi. Como consecuencia de esta visita, la flauta
llegd a ser muy popular en Venecia, y Vivaldi estuvo diligente para capitalizarla en el mercado.

No solo compuso para una gran variedad de instrumentos, sino que armonizé para cada instrumento
propiedades Unicas y calidades tonales. Esto se manifiesta probablemente mejor en los conciertos para
mandolina y lald, que estan entre los pocas obras existentes para estos instrumentos en el siglo XVIII.
Generalmente utilizados en lugar del clavicordio cuando no se disponia de uno, los laudes y mandolinas se
habian relegado al continuo por la mayoria de los compositores barrocos. Vivaldi, probablemente influido d
nuevo por la visita de solistas de talento, colocé estos tranquilos instrumentos en el punto de mira. Estan er
sus obras mas famosas y, cuando se tocan con guitarra (instrumento muy raro en la época de Vivaldi) pare
gue comunican mas directamente que cualquier otro instrumento con la audiencia actual. Otro instrumento
exotico en la obra de Vivaldi es la viola d'amore, que tiene un segundo juego de cuerdas finas detras del
primero y que vibran por simpatia cuando se toca, con lo que amplifican y enriquecen el sonido.

Vivaldi fue obligado por el orfanato a escribir musica religiosa, puesto que era, después de todo, una
organizacion religiosa. Ciertamente el no se nego al trabajo, como se habia negado a decir misa. La music:
religiosa de Vivaldi hizo mas que cumplir con su obligacion como sacerdote, amplié su campo de accién
musical en nuevas direcciones y nos aportd una variedad mas extensa de musica para escuchar mas bien |
so6lo los conciertos. Ahora tenemos motetes, obras litirgicas, un oratorio, dos Magnificat y dos obras para
coral a gran escala y orquesta con el nombre de Gloria. Uno de estos Glorias, el RV 589, se ha convertido ¢
su obra religiosa mas conocida, corta para lo que es normal en compositores posteriores, pero no obstante
llena de pasajes musicales memorables con auténtico sonido Vivaldi.

Hoy existe solamente un oratorio, Judith triunfante. Los oratorios en tiempos de Vivaldi parecian 6peras,
solamente que tenian un tema religioso. Judith triunfante es una pequefia propaganda para Venecia, que e
involucrada en aquel tiempo en una guerra con los turcos. Es una obra muy marcial, completada con escen
de batallas y accion dramatica de alta clase. Con posterioridad Vivaldi se interesé por la épera. El formato c
la 6pera en Venecia habia sido perfeccionado por Claudio Monteverdi cerca de cien afios antes. En 1637,
Venecia abrié su primer teatro de la épera, el San Cassiano. La popularidad de la 6pera en tiempos de Vive
la convirtié en la forma mas floreciente de entretenimiento musical en Venecia, donde un compositor podia
ganar alrededor de 200 ducados por épera (en contraposicion a los 60 ducados que le pagaban a Vivaldi p
un afo de trabajo en el orfanato). Habia seis teatros de 6pera en Venecia produciendo alrededor de seis nt
Operas por afio, pero la popularidad de la épera no se debid solamente a la muasica. Las entradas eran barz
lo que permitia la asistencia incluso a ciudadanos de baja clase. La nobleza estaba hechizada igualmente f
espectaculo y asistia a la 6pera junto con los clientes de clase baja. Habia pocos sitios en Venecia donde
aristocracia y el campesinado se pudieran mezclar. Es posible que las personas célebres acudieran a la 6p



para mostrar a las clase mas bajas su devocién por las artes. Obviamente la épera fue algo mas que un ev
social, llenando la tarde con comida, vino, risas, coqueteos y, de vez en cuando, musica. Con mucha
frecuencia los residentes acudian a la 6pera varias veces por semana, y algunos todos los dias. La audienc
interesaba mas por cualquier otro que por los intérpretes. De vez en cuando hacian una pausa en sus
celebraciones para escuchar un aria, pero la mayor parte de la masica se tenia como fondo, y las 6peras
duraban frecuentemente cuatro horas o mas. Fue también la época del gran espectaculo escénico, con
aposentos que se movian mecanicamente, salvamentos imprevistos y perspectivas forzadas, que hacian el
entretenimiento visual tan importante como la musica.

Debi6 ser apasionante para Vivaldi moverse del arido academicismo del orfanato al mundo de la 6pera, dot
los placeres eran primordiales. Lleg6 a ser administrador del teatro de la 6pera San Angelo donde escribi6
Operas, y quizas otras cuarenta mas, y llevé también la direccién de producciones de otros compositores. E
formato de Opera que utiliz6 Vivaldi venia de Napoles y se le llamé en consecuencia formato napolitano.
Consiste en un recitativo, donde acontece el diadlogo y el relato, mas entretenido para contemplarlo que par
oirlo, y el aria, donde se detiene el relato con un solo que permite a los cantantes mostrar su calidad,
probablemente mucho mejor para escuchar que para contemplar. Por algun razén, la audiencia concentrab
atencion en las arias e ignoraba los recitativos, descuidando en consecuencia el relato principal que, por ot
parte, debia ser familiar para ellos. La primera épera de Vivaldi que conocemos fue Ottone in Villa,
presentada en 1713. Escribié la 6pera Orlando furioso tres veces, la primera en 1714 que fue un fracaso, la
segunda un mes después como obligacion contractual, y la tercera version final, y mas popular, en 1727. T
esto se hizo después de la primera presentacion en 1713 con musica escrita por Giovanni Riston, que prue
como los venecianos no prestaban atencién a las 6peras que se basaban en relatos conocidos. La dpera
contiene ecos de Las Cuatro Estaciones y Vivaldi utilizé algunas de las arias en otras 6peras. Conocemos
cincuenta 6peras, aunque solamente veintidds existen hoy. Vivaldi escribié una vez que habia compuesto €
Operas.

El mundo de la 6pera, que empezé en la época de Monteverdi y prosperé en la época de Vivaldi, continué
estando en auge cuando Vivaldi se hizo viejo. Por supuesto, el negocio con el mundo de la 6pera implicaba
cooperar con mas gente que trabajar en el orfanato. No s6lo estuvo usando términos de libretista, sino que
producciones operisticas implicaban los decorados, la iluminacion, el vestuario, avalistas pecuniarios y, lo
mejor de todo, las divas de la 6pera. Una segunda generacién toma tierra lentamente, y Vivaldi descubri6 g
él era ahora el compositor establecido con advenedizos rodeandole, tal como el lo fuera una vez. Los estilo
iban cambiando y el cantante castrado Farinelli (que debutd en alguna de las 6peras de Vivaldi) fue el idolo
Venecia. Donde Vivaldi habia ganado alrededor de 4200 liras en el cenit de su fama, esta nueva generacio
demandaba salarios astrondmicos de 12400, 18600 (Farinelli) o 22000 liras. Esto ilustra, sin duda, lo
inmensamente popular que habia llegado a ser la 6pera veneciana. En la época de la muerte de Vivaldi, la
de apasionamiento que él habia agitado con sus primeros conciertos habia decaido hacia tiempo. Hoy en ¢
han grabado varias versiones de Las Cuatro Estaciones, sin embargo se conoce muy poco de sus Operas.

VIVALDI DESCONOCIDO

Antonio Vivaldi murié en 1741. En aquellos afios estaba muy lejos de casa, en Viena, y como habia gastad
toda la fortuna de su vida, fue enterrado en una sepultura para pobres. Habiendo sido famoso a lo ancho de
Europa durante toda su vida, cayo en desgracia durante sus Ultimos diez afios. Como el mundo musical se
habia encaminado hacia el periodo clasico, la musica de Vivaldi fue olvidada rapidamente. Tan apenas se
menciond su nombre durante casi dos siglos.

Todo lo que qued6 del nombre de Vivaldi estuvo en las composiciones de Johann Sebastian Bach. Bach he
transcrito varios conciertos de L'Estro Armonico, Opus 3, y los estudiosos de Bach estuvieron mas
interesados en lo que hizo con los conciertos y el motivo de que estuviera influido por ellos, que en los
formatos originales y el compositor original. Vivaldi fue injustamente considerado como el "experto barroco”
por los que ya estaban predispuestos hacia la musica de Bach. La investigacién de los conciertos originales
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Vivaldi, no obstante, fue el camino para una de los mas grandes hallazgos en la historia de la musica.
Catalogado durante mucho tiempo como un compositor insignificante cuyas obras conocidas se decia que
minimas, sabemos ahora que tenia cientos de obras lo que puso a Vivaldi en el primer plano del periodo
barroco. El primer hallazgo mas importante fue en un gabinete de musica en Dresden. Vivaldi habia
compuesto mucha musica especificamente para la orquesta de Dresden, pero una vez que quedoé fuera de
moda, en los afios 1760, las partituras se almacenaron donde se llenaron de polvo durante un siglo. El
descubrimiento de estas obras condujo al estudio histérico mas importante de Vivaldi en el siglo XIX:
"ANTONIO VIVALDI Y SU INFLUENCIA EN JOHANN SEBASTIAN BACH?". El autor rebate el genio

de Bach y reduce a Vivaldi a un escritorzuelo super—productivo sobre cuyo suelo Bach cultivé un agradable
lecho de flores. Existian, no obstante, 83 conciertos de Vivaldi en la época, y éste no fue el final de los
descubrimientos.

El primer historiador que se ocup6 de Vivaldi con seriedad fue Arnold Schering a principios del siglo XX.
Desde que la movida Vivaldi empez6 en Alemania con el hallazgo de Dresden, fue seguido por otros
historiadores alemanes, como Alfred Einstein, Karl Straube, Ludwig Landshoff, y Wolfgang Fortner. Los
afios 1920 vieron un interés renovado por la mdsica antigua, que dio lugar a la primera edicién amplia de la
obras de Vivaldi. Podriamos pensar que este interés creciente sobre Vivaldi conduciria a los estudiosos a
Venecia en busca del pasado de Vivaldi, pues ocurrié totalmente lo contrario. Vivaldi vino a ellos.

En 1926, un monasterio del Piamonte intentaba vender parte de sus archivos por necesidades de dinero.
Habian pensado en una enorme coleccién de mdsica, 97 apreciados voliumenes, con los que no sabian que
hacer ni tampoco lo que eran. Llamaron a un musicélogo italiano, Alberto Gentili, para investigar el enorme
legajo y catalogarlo. Se tropez6 con catorce volimenes de musica de Vivaldi, la mayor parte desconocida, |
incluian mas de cien conciertos, doce 6peras, veintinueve cantatas y un oratorio completo. Esta musica hat
permanecido inactiva durante cerca de doscientos afios y es seguramente uno de los mas grandes hallazgs
la historia de la musica. Visto que la coleccion no estaba completa, los estudiosos se pusieron a buscar la
mitad que faltaba. Se descubrié en las colecciones privadas de dos hermanos cuya familia habia dejado en
herencia volumenes de musica de Vivaldi durante los doscientos Ultimos afios, ignorantes al parecer de su
valor. Estas colecciones fueron compradas por la Libreria Nacional de Turin donde se conservan actualmet

El redescubrimiento y asentamiento de Vivaldi en la historia de la musica fue cimentado en 1939 con la
celebracion de la "Semana de Vivaldi" en Siena. Vivaldi se popularizé por todo el mundo después de la
segunda guerra mundial con el establecimiento de La Scuola Veneziana, | Virtuosi di Roma, e | Musici,

tres de las muchas orquestas que se dedicaron a la interpretacion y grabacién de Vivaldi. Pincherel se
convirtié en el estudioso de Vivaldi mas importante entre 1950 y 1970, catalogando las obras con un sistem
de numeracién que empezaba con la letra "P" y que todavia esta en uso. Durante los afios 1960 Vivaldi halt
recuperado su fama por todo el mundo, principalmente con Las Cuatro Estaciones, el Gloria y unos cuantos
conciertos mas. Lo que habia permanecido oculto durante doscientos afios habia vuelto en menos de cuare

El futuro lugar de Vivaldi en el mundo clasico todavia se esta formando. Gana en popularidad afio tras afio
cuanto mas se graban sus obras, se editan unos cuarenta nuevos discos compactos cada afio, y va forman
parte del repertorio normal, y hay un creciente interés por sus 6peras y obras religiosas. Ninguna de sus 6p
ha entrado en el circuito regular, pero Las Cuatro Estaciones es seguramente la obra mas grabada en el
mundo clasico con mas de cien grabaciones distintas. Vivaldi se ha asociado de comun acuerdo de modo ¢
su musica ayuda a los ejecutantes y los ejecutantes ayudan a su musica, que encuentra una audiencia mas
amplia en las tres Ultimas décadas. Se ha utilizado también su musica en peliculas como Shine, Las Cuatrc
Estaciones, Kramer contra Kramer, etc. y se encuentra incluso en anuncios publicitarios de television.
Vivaldi todavia esta subiendo por la escala musical y quizas algun dia se reconocera su contribucion a la
musica occidental y se le considerara como el principal compositor del barroco.

VIVALDI MAESTRO
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A la edad de 25 afios Vivaldi aceptd un trabajo que para cualquier joven de 25 afios actual podria ser un

suefio. Se convirti6 en maestro de musica de un orfanato para muchachas llamado Ospedale delle Pieta

(Hospital de la Piedad). Habia en Venecia cuatro escuelas como ésta. Su trabajo consistia en ensefiar a las
joévenes a tocar musica y componer dos conciertos mensuales para que los interpretaran ellas. Esto justifice
variedad de instrumentos para los que escribié Vivaldi, puesto que tenia que poner de manifiesto el talento
cada una de las muchachas. Juzgando por la dificultad de la musica, las muchachas, todas con menos de :
afios, debian tener un talento considerable. Vivaldi debi6 disfrutar con este trabajo, puesto que permanecio
el orfanato durante 35 afios, aunque su interés por la 6pera y los viajes lo sacaban de alli constantemente.

Un elemento muy curioso para las interpretaciones de las muchachas era que la audiencia no las podia ver
Habia pantallas que ocultaban la vista de la orquesta, tan extrafio propdésito religioso solo se puede adivina
pero podemos estar seguros que cada uno de los oyentes volvia a casa creyendo que la orquesta estaba

formada por bellezas celestiales, ya que la Unica imagen era la suministrada por la misica que habian toca

No todas las chicas del orfanato eran huérfanas. Muchas eran pobres o ilegitimas, y algunas eran rebeldes
lo que el orfanato era para ellas un reformatorio. La graduacion suponia una dote para cada muchacha, que
podian usar para conseguir marido o entrar en un convento. Conforme aumentaba la popularidad de Vivald
crecia la fama de su orquesta femenina. La del orfanato fue pronto mas popular que la de las iglesias. Inclu
las alumnas se pusieron nombres, especialmente las cantantes. La elite de Venecia empez6 a mandar a st
hijas a la escuela para estudiar musica. Es decir, que muchos nobles justificaban esto considerando que su
hijas legitimas tenian que recibir la misma calidad de educacién que sus hijas ilegitimas. Las muchachas
tocaban en grupos de hasta cuarenta musicos y lo hacian los sabados, domingos y dias festivos.

El orfanato tenia que renovar la plaza de Vivaldi anualmente. Su empleo inicial en la escuela duré seis afio:
antes de que fuera expulsado en 1709. No hubo nada escandaloso detras de esto. Se dice que los dirigent
estaban molestos por las continuas negativas a decir misa. Vivaldi estaba afectado por el asma practicame
desde su nacimiento, lo que hacia que la larga ceremonia religiosa fuera espinosa para €él, ya que tenia que
bajar varias veces del pulpito para calmar sus molestias. Vivaldi se dedicaba también a otros asuntos en el
exterior y seguramente necesitaba vivir fuera de Venecia por corto tiempo. Otra posible razén para su desp
era que la fama que habia alcanzado en el orfanato le permitiria ganar mucho dinero. Vivaldi pretendia divi
sus intereses (le permitieron una ausencia ocasional para un viaje), pero el orfanato buscaba un trabajador
tiempo completo, por lo que le dejaron que se fuera. La prueba de que no estaba enfermo se pone de
manifiesto en el hecho de que le readmitieron de todo corazén, cuando volvié a Venecia en 1711, por 60
ducados anuales, y le permitieron que dedicara su tiempo a otros proyectos.

Vivaldi no fue el Gnico profesor de musica en la escuela. Habia otros, especializados en instrumentos
diferentes, y puesto que Vivaldi escribié para muchos parece que suministrarian a Vivaldi asesoramiento
sobre las peculiaridades de cada uno. Se sabe que Ludwig Erdman y Ignaz Siber, expertos en oboe, enser
en la escuela. Siber fue contratado nuevamente como experto en flauta travesera, instrumento nuevo en ac
tiempo.

Fuera de la escuela habia varios musicos venecianos, entre ellos el famoso Tomaso Albinoni, siete afios m
gue Vivaldi, que influy6 especialmente en la Opus 4, La Stravaganza, de Vivaldi. Arcangello Corelli de Rom
también influyd en gran medida sobre Vivaldi. 25 afios mayor que Vivaldi, fue un compositor bien establecic
en los circulos de Roma. Se le han atribuido también influencias directas de Giuseppe Valentini, tres afios r
joven que Vivaldi y que trabajé en Roma.

VIVALDI NINO
Antonio Lucio Vivaldi nacié el 4 de marzo de 1678. Su padre, Giovanni Battista Vivaldi, fue un barbero que

tocaba el violin, y lo hacia lo bastante bien como para deslumbrar en la basilica de San Marcos desde que
consigui6 trabajo alli como intérprete en 1685, y después interpretd Gperas. Es probable que no consiguiers



suficiente buena reputacion para el talento de Antonio como musico y compositor. No s6lo ensefié a Antoni
a tocar el violin, sino que actuaron juntos en varias ocasiones. Antes de la popularidad de Antonio con
L'Estro Armonico, los Vivaldi fueron una pareja padre/hijo sefialada como una de las principales atraccione:s
turisticas de Venecia. No se sabe si Giovanni interpretd alguna de las obras de su hijo, ni si él mismo comp
algo. Es probable que tocara algo. Giovanni copié también a mano alguno de los manuscritos de Vivaldi,
como hicieron tres sobrinos de Vivaldi. Vivaldi form6 parte de una gran familia. Tuvo cuatro hermanos y
cuatro hermanas, pero él fue el Ginico musico.

Vivaldi fue un violinista magistral y deslumbré constantemente a los mecenas del orfanato por su virtuosisin
con el violin. Un relato muy colorista del viajero aleman Johann Friedrich Armand von Uffenbach pone de
manifiesto la maestria de Vivaldi: "Vivaldi interpretaba un solo al que habia afiadido un cadenza que
realmente me asusté, porque aquella forma de tocar nunca se habia visto ni podia ser: puso sus dedos a u
distancia del puente de solamente una brizna, sin dejar sitio para el arco." Uffenbach se encontré
posteriormente con Vivaldi y le dijo que queria comprarle varios conciertos que Vivaldi afirmaba haberlos
escrito para él. Acompafié esta venta con la oferta de ensefarle a tocar los conciertos resaltando su doble
papel de profesor y hombre de negocios.

VIVALDI SACERDOTE

Vivaldi fue conocido como el CURA ROJO debido al color rojo de su pelo (heredado de su padre). Se hizo
sacerdote antes que compositor, pero es obvio que su corazdn, mente y alma estaban consagrados a la mt
Se neg6 a decir misa después de un afio en el orfanato, aduciendo que su salud no se lo permitia. El asma
hizo dificil decir misa todos los dias. Se usa este tema para sefalar que lo estaba utilizando como victima
propiciatoria para evitar una actividad que aborrecia. Probablemente no es este el caso, aunque es obvio d
eran mas fuertes sus intereses. Es probable que no compusiera musica religiosa hasta que habian pasado
afios de estancia en el orfanato, pero no hay que culparle completamente por esto ya que el orfanato tenia
compositor de musica sacra, Gasparini; pero su puesto estuvo vacante durante seis afios hasta que Vivaldi
ocupd. Seguramente fue mas por falta de interés que por sus actividades en el exterior (viajes con una
supuesta amante, composicion de operas).

Una circunstancia de la época era que si se queria componer o tocar misica ayudaba a formar parte de la
institucion religiosa. Como sacerdote, Vivaldi era libre de dedicar su tiempo a copmponer o interpretar. Tom
posesion de su cargo en el orfanato en 1703, el mismo afio en que fue ordenado, por lo que es obvio que
estaba utilizando a la iglesia para conseguir su cargo. Esto no es tan inmoral como parece, dado que much
sacerdotes tenian profesiones privadas. Habia miles de sacerdotes en Venecia. El sacerdocio era mas una
educacion religiosa que una forma de vida. La iglesia italiana tenia que haber sido una rama casi liberal,
porque no hay noticias de nada que interfiriera con las composiciones de Vivaldi, progresistas e inventivas
como eran. No hay duda de que el comité entendi6 la importancia e influencia de Vivaldi, y le permitié
ejercer un dominio libre en materias musicales.

VIVALDI VIAJERO

Italia, en aquella época, era un conjunto de ciudades—estado. Cada ciudad estaba regida de acuerdo con s
propias leyes, y actuaba generalmente independiente de la nacion. Venecia era una ciudad tan popular y
préspera como lo es hoy, o incluso mas, En el siglo XVII, habia empezado a perder mucho de su apoyo
militar al Imperio Otomano, asi como el comercio con oriente medio y extremo oriente. Buscando nuevos
caminos para su propio mantenimiento, fij6 su atencion en elaborar festivales mantenidos todos los afios er
Navidades. Se convirtié en un destino de primera clase para viajeros de toda Europa (¢,qué mejor manera
pasar el invierno que en los calidos climas de Italia?) y la orquesta del orfanato de Vivaldi fue una de las
principales atracciones, como lo fue el virtuoso duo formado por padre e hijo, Giovanni y Antonio Vivaldi.
No es de extrafar que se buscara la musica de Vivaldi para el entretenimiento mas que para la reflexion
personal o la inspiracion, por lo que nunca escribié nada para un instrumento solo. Venecia fue una Meca



turistica. Otra ciudad de ltalia fue probablemente un centro seguramente mas importante para la musica y €
arte, Roma. Morada de varios compositores, el estilo de musica era diferente en cierto modo del de Veneci
Roma atraia visitantes tan distantes como los suecos, la Reina Cristina de Suecia fue discipula de Corelli.

A pesar de que Vivaldi empled la mayor parte de su tiempo ensefiando en el orfanato, empez6 a viajar
mientras su fama crecia. Ciertamente los encuentros con musicos y turistas de todo el continente ayudaron
estimular su entusiasmo por los paises extranjeros. Abandond Venecia durante tes afios para residir en Ma
y trabajo al servicio del gobernador Principe Felipe de Hesse—-Darmstadt. Su titulo oficial fue nada menos q
Maestro de Capilla de Camara. Cuando volvié a Venecia ocupé un empleo a tiempo parcial en el orfanato,
escribiendo dos conciertos al mes y sin tener que dirigir cada actuacion. Estuvo en Roma, Bohemia,
Amsterdam y Dresden. Juan Sebastian Bach, diez afios mas joven que Vivaldi, no se encontré nunca con
Vivaldi (Venecia estaba demasiado lejos) pero le impacté L'Estro Armonico, Opus 3, y transcribié seis de
los conciertos para unos instrumentos para los que Vivaldi no escribidé nunca, el clavecin y el 6rgano. Vivalc
uso estos instrumentos para proporcionar una linea ritmica, pero no en plan de solistas como hiciera Bach
(esta es la diferencia entre un teclista y un violinista). Es extrafio que no se encontraran durante los viajes C
Vivaldi, dado que L'Estro Armonico estuvo bastante pronto en la produccion de Vivaldi. Es de suponer que
los hijos de Bach le mantuvieron demasiado ocupado como para deambular con el compositor italiano.

Sus viajes eran en parte una desesperada busqueda de trabajo. Vivaldi no era pobre, pues hubo épocas er
gano 50000 ducados al afio pero, cuando envejecio, invirtid la mayor parte de su dinero en la éperay lo
perdid. Para colmo de desgracias, el pueblo de Venecia se habia acostumbrado a su musica y su popularid
empez6 a declinar. Habia sélo dos maneras de hacer dinero como compositor, estableciendo un compromi
con una corte, iglesia, o algo asi, o vendiendo alguna obra publicada. Frecuentemente el compromiso se
pagaba basandose en una obra, por lo que la Unica manera de ganar dinero era continuar escribiendo mus
Buscé algun puesto en Paris y Viena, pero sin suerte. Como viajero se llevd una coleccion de conciertos y
otras obras que vendid en varias ciudades. Otra forma de conseguir dinero era por medio de dedicatorias. (
frecuencia los compositores eran comisionados a escribir obras para algun cliente adinerado. Otras veces ¢
podia dedicar la musica a alguien que el compositor creyera que podia favorecer a la muasica, esperando ur
recuperacion de los gastos en forma de costosos regalos. Esta era la propuesta mas arriesgada, puesto qu
gastos de escritura y publicacién corrian por completo a cargo del compositor. Muchas veces lo mejor para
obtener beneficios era agrupar una serie de obras en una Opus. La Opus era un articulo muy comercial en
oposicion a la obra simple y también un buen sistema para incluir trabajos antiguos inéditos junto con obras
nuevas. Vivaldi publicé doce colecciones que se titularon Opus 1 a 12.

Se apunt6 un gran éxito en Dresden, donde el violinista Johann Georg Pisendel exalté sus obras antes de
convertirse en discipulo de Vivaldi en Venecia. Pisendel formd parte de la orquesta de la corte de Dresden
uso su influencia para conseguir que se interpretara la musica de Vivaldi, que escribié varios conciertos par
esta orquesta, incluyendo conciertos sinfénicos para varios instrumentos solos, estrenados en el ospicio en
1740. Estas obras estaban disefiadas para resaltar el talento de todo el conjunto mas que el de cada intérp
en particular. La idea del contraste aparece en oposicion con las palabras "varios solistas", un término
contradictorio que evoca la imagen de instrumentistas peleando en el escenario por ser el punto de atencid
En cierto modo, ésto es lo que son dichos conciertos. Iban a ser sus Ultimas composiciones en Venecia. Er
una llamada a escena musical con la que Vivaldi marché a Alemania y u destino, pero escuchando estos
conciertos no se puede percibir el mas leve indicio de muerte. Estan llenos de vida, inquietos y joviales, tan
optimistas como la musica de su juventud.

OBRAS DE VIVALDI

Su produccion fue numerosisima. Escribié 46 operas, 70 sonatas, 195 composiciones vocales, entre las qu
cuentan 45 cantatas de cadmara y 554 composiciones instrumentales, en su_mayoria conciertos. Los mas
conocidos son los doce que componen el Cimento dell” Armonia y dell” Invenzione (1725). Los primeros
cuatro conciertos incluyen las célebres Cuatro estaciones: n° 1 en mi mayor, La primavera; n® 2 en sol men
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El verano; n°® 3 en fa mayor, El otofio y n° 4 en fa menor El invierno.

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 «
estilo operistico de la época y la alternancia de orquesta y solistas que ayudd a introducir en los conciertos.
Johann Sebastian Bach, contemporaneo suyo, aunque algo mas joven, estudid la obra de Vivaldi en sus af
de formacién y de algunos de los conciertos para violin y sonatas de Vivaldi sélo existen las transcripciones
(en su mayor parte para clavecin) de Bach.

El descubrimiento del inmenso patrimonio instrumental de Vivaldi es un hecho reciente; antes de la segund
guerra mundial, el "sacerdote rojo" era conocido sélo a través de los informes que salieron a la luz con el
desarrollo de los estudios sobre Bach y en tomo a Bach.

Sorprende que de los 480 conciertos suyos que conocemaos no existe un solo afio, puede decirse, en que n
hagan nuevos descubrimientos sélo una minima parte (84) ya fuera publicada en vida de Vivaldi. tanto mas
se tiene en cuenta la gran variedad desplegada, ya en la seleccién de los instrumentos solistas, o bien en [
combinacién instrumental general. Pero habra de tenerse en cuenta que el mercado editorial se abria
preferentemente a las obras para violin, para flauta (algunas veces también para oboe) y que, ademas, ese
mismo mercado se surtia de los productores extranjeros; los principales editores de musica instrumental
estaban, en efecto, en Amsterdam, en Paris, en Londres. De las 13 colecciones impresas musica de
instrumental vivaldiana, 9 tienen que ver con conciertos y fueron todas publicadas en Amsterdam entre el a
I711, aproximadamente, y el afio 1729.

Influencia de sus conciertos

incluso en los de mas edad. Mas de 300 de sus conciertos estan escritos para solista (220 para violin y otrc
para fagot, violonchelo, oboe y flauta). También escribioé concerti grossi, 25 para dos violines y 32 para tres
mas instrumentos y algunos son concerti de ripieno (para orquesta sin solistas). Vivaldi, virtuoso del violin
gue asombraba al auditorio por su técnica, establecié una de las caracteristicas basicas del concierto de lo:
siglos siguientes: su uso para lucimiento del virtuoso. Sus conciertos para violin también fueron decisivos e
la evolucion de la ejecucion 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 lleg6é 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 musica, se caracteriza por ritmos vigorosos y fuertes
contrastes.

CLASIFICACION

Un cuadro completo de la obra concertistica vivaldiana podra aclarar la composicién de los instrumentos. E
cuadro no tiene en cuenta las obras incompletas.

Violin 207 |. 2 violines 26
Viola de amor 6 : 2 violonchelos 1
Violonchelo 27 . 2 flautas traveseras 1
Flauta travesera |13 |. 2 oboes 3
Flauta dulce 2 : 2 trompetas 1
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Flautin 3 : 2 trompas 2
Oboe 19 | 2 mandolinas 1
Fagot 37 . 2 instrumentos diversos |11
Mandolina 1 . Mas violines 5
Total 315 |. Total 51

Si examinamos el grupo mas importante de esta obra, los 207 conciertos para violin, instrumentos de cuerc
continuo, podriamos sefialar la siguiente distribucion tonal:

Do mayor |23 . Do menor |7
Re mayor |31 . Re menor (15
Mi bemol 12 : Mi menor |9
mayor

Mi mayor 10 . Fa menor |1
Fa mayor (14 . Sol menor |17
Sol mayor |14 . La menor |5
La mayor |18 . Si menor |8
Si bemol 23

mayor

Total 145 : Total 62
CRONOLOGIA

Vamos a ver las obras publicadas de Vivaldi, aquellas que fueron accesibles a la mayor parte de la gente e
época de Vivaldi, como las obras mas influyentes de su vida, ayer y hoy. Vivaldi publicé doce colecciones d
sus obras como Opus 1 a 12. Opus, palabra latina que significa obra, era una coleccion de seis o doce
conciertos que eran similares por el estilo o por el instrumento solista. Los conciertos se escribian como pal
de una colecciéon mas bien que la coleccidn se hiciera con obras ya existentes. Lo siguiente es una relacion
cronolégica de las Opus de Vivaldi.

Opus 1 Es una coleccién de sonatas con cuatro movimientos escritas para tres movimientos, dos violines y
clavecin, que tienen una fuerte reminiscencia de las obras de Archangelo Corelli. Hay que destacar una sor
titulada variaciones de La Folia, una melodia folcl6rica popular de la época de Vivaldi que ha sido utilizada
por varios compositores, incluyendo Corelli y Stradella. Esta dedicada a Annibale Gambara, un noble
veneciano.

Opus 2 Es otro grupo de sonatas para dos instrumentos, violin y clavecin, al estilo de Archangelo Corelli. N
obstante, empieza a mostrarse la inventiva de Vivaldi. Esta dedicada a Federico IV de Dinamarca, con moti
de su visita al Carnaval de Venecia.

Opus 3 L'Estro Armonico, La Inspiracion Musical. Liberado Vivaldi de sus obligaciones de ensefianza en el
orfanato, acometié el reto de componer la coleccidn de conciertos mas grande que nunca se hubiera intent:
en Venecia. L'Estro Armonico lanzé a Vivaldi a la fama europea, especialmente en Alemania, e impulsoé la

venta de varias colecciones que siguieron. El tipico concierto veneciano de la época constaba de dos parte
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para violin, una principal y otra secundaria. L'Estro Armonico contiene cuatro partes para violin, dos grupos
de principal y secundaria. Corelli es acreditado frecuentemente por haber ejercido mucha influencia sobre €
gusto musical de Vivaldi en estos conciertos, principalmente por estar escritos en estilo romano, usando
cuatro partes para violin, muy parecidos a los célebres Concerti Grossi Opus 6 de Corelli. Hay, sin embargc
alguna disputa sobre estos Concerti Grossi Opus 6 de Corelli, que no se publicaron hasta 1714 y s6lo hubie
estado disponibles para Vivaldi si éste hubiera ido a Roma, aunque podria haber tenido influencia de otro
compositor romano, Giuseppe Valentini, cuyos Concerti Grossi Opus 7, publicados en 1710, emplean el
mismo estilo que el de Vivaldi en esta coleccién. Otra influencia podria venir del también veneciano Tomast
Albinoni. Siempre se buscan influencias sobre L'Estro Armonico en un intento de explicar dénde consiguio
Vivaldi todas sus ideas maravillosas, y para entender de qué compositor habia aprendido y le sirvié de moc
después. La influencia pudo no ser tan directa como parece, puesto que el estilo romano de los conciertos
llegd a ser de lo mas coman en Venecia y Vivaldi pudo haber estado simplemente saltando a algo nuevo y
exotico, como el queria hacer. Los conciertos son ellos mismos una extrafia mezcla de estilos romano y
veneciano. Influencias aparte, la presencia de Vivaldi impera llena de exuberancia, alegria y calor
mediterraneo. Vivaldi se convirti6 a partir de entonces en una influencia para compositores de toda Europa,
como Johann Sebastian Bach y Johann Joachim Quantz, e irGnicamente es el elemento veneciano mas qu
romano el que imita la mayoria de los compositores. De los doce conciertos, el nimero ocho es el que ha
conseguido una popularidad mas extensa, aunque muchos de la coleccion han merecido que se grabaran
recientemente. Johann Sebastian Bach tomad cinco de los conciertos y los transcribié para érgano, cosa que
mantuvo el nombre de Vivaldi vivo hasta su muerte. Vivaldi prometid, en la dedicatoria de L'Estro
Armonico, que queria continuar esto con doce conciertos para violin solista, tal era su confianza en el éxito,
dedicados al Gran Principe Fernando de Toscana.

Opus 4 La Stravaganza. Amparado en el éxito de L'Estro Armonico, Vivaldi lo continu6 con esta muestra de
técnica de violin mas acorde con su propio estilo. El estaba ahora mas claramente atraido por el formato de
concierto y lo usaba para tocar e inventar todas las combinaciones que sofiaba. El propésito de los doce es
romper con la tradiciébn y mostrar al violin con toda su extravagante hechura, a pesar de la tradicién impues
por Vivaldi en L'Estro Armonico. Vivaldi investigaba los diversos sonidos que podia emitir el violin, y las
distintas técnicas que habia que emplear para conseguirlo. El concierto 8 nos muestra el mejor ejemplo de
esto, y es el concierto mas sdlido en términos de estructura y tema. Todos estos conciertos, excepto dos, ti
tres movimientos, rapido — lento — rapido. Vivaldi estaba estableciendo finalmente esto como su formato
preferido y desarroll6 considerablemente los movimientos lentos, bosquejandolos y complicandolos en
contraste con los otros movimientos mas rapidos. Es dificil entender lo espectaculares que tenian que ser €
dos colecciones para los amantes de la muasica de aguella época sin tener primero una sélida comprension
las tradiciones que existian, la norma diaria a la que cada uno estaba acostumbrado. Fue solamente un sig
antes cuando los compositores habian roto con la musica vocal de iglesia, el canto y los textos basados en
solemne latin biblico. Este modelo de musica era todavia popular en la Venecia de Vivaldi, que escribio gra
cantidad de ella, pero acompafiada de vivacidad, musica instrumental no religiosa y 6pera, espoleada por €
desarrollo de instrumentos capaces de interpretar musica complicada y sonidos agradables al mismo tiemp
Fueron nuevas formas de musica que se mantienen tan populares como cuando se introdujeron. Esta dedi
a Vettor Dolfin, un noble veneciano y alumno de Vivaldi.

Opus 5 Coleccidn de seis sonatas que parecen escritas para el gusto de Europa septentrional. Son mas
mesuradas y nobles, con menos alegria y divertimento. No esta dedicada.

Opus 6 Seis conciertos de violin que tienen mas reminiscencias del primer Vivaldi que de Corelli. No esta
dedicada.

Opus 7 Otra vuelta al formato de lo que se convirtié en el "sonido Vivaldi". Doce conciertos para violin. Es
posible que alguna de estas obras no sea de Vivaldi. Puede ser que Vivaldi entregara seis conciertes y su
editor Roger afiadiera seis mas de otros compositores. Dejamos que seas tu el que decida cuales son, perc
seguramente estarian entre ellos los dos conciertos para oboe. Se ha dicho que Vivaldi boicote6 al editor a
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causa de esto y ya no publicé nada hasta después de la muerte de Roger en 1723. No esta dedicada.

Concierto nimero 4, uno de los que menos duda ofrece en base al estilo, lleva una nota escrita a mano por
propietario original: "'malo y no es de Vivaldi". En cuanto a las dudas sobre los dos conciertos para oboe, el
orfanato emple6 profesores de oboe desde 1703 en adelante y, por supuesto, la sonata RV 779 de Vivaldi
contiene una parte muy exigente para oboe y esta datada en 1710. Se cuestionan fundamentalmente porqt
suenan mas como conciertos "con oboe" que como conciertos "para oboe"

Opus 8_Las Cuatro Estaciones se publicaron en Amsterdam en 1725. Son cuatro conciertos para violin,
llamado cada uno con el nombre de una estacién del afio. Incluye cada uno un soneto, escrito por Vivaldi, ¢
describe el objetivo de la musica, lo que los hace Unicos dentro del catalogo de Vivaldi. Los cuatro conciert
forman parte de una coleccién mas grande de doce conciertos llamada Il cimento dell'armonia e
del'inventione (La competicion entre la armonia y la improvisacion). El titulo indica el progreso de un
combate entre la armonia, formato y racionalidad, y las fuerzas contrarias de la improvisacion, fantasia y
creatividad. Esto pretendia mostrar como usaba Vivaldi el formato rigido de concierto, tres movimientos
rapido — lento - rapido, para exhibir su imaginacion e inventiva. La mulsica programatica como esta era muy
poco comun en la época del barroco y es con toda probabilidad parte de la idea completa de la invencién y
creatividad por la que Vivaldi asigna una narracién a su muasica. La idea de los contrastes fue uno de sus
principales objetivos, tanto que juntar notas musicales con palabras escritas las hace parte de un concepto
completo. Durante el tiempo de estas composiciones, 1717 — 1720, Vivaldi tenia un empleo con el Landgra
Felipe de Hesse—-Darmstadt y se habia establecido en Mantua. Las Cuatro Estaciones estan obviamente
mucho mas influenciadas por la campifia de Lombardia que otras muchas obras pastorales que cre6 duran
estos afos, tal como Alla Rustica, Il gardellino (El jilguero), y La Caccia (La caza). Las Cuatro Estaciones
fueron escritas para el Conde Graf Wenzel von Morzin de Bohemia, al que Vivaldi le envié muchos
conciertos.

Opus 9 La Cetra. Esta coleccion de doce conciertos para violin resalta lo que Vivaldi habia aprendido en el
mundo de la Gpera. Los conciertos estan llenos de lirismo y melodia diferencia de sus primeras obras. Es
también la primera vez que Vivaldi fragua sus conciertos haciendo cada uno de los tres movimientos en la
misma tonalidad. Antes, el movimiento central estaba generalmente en tono menor y los otros dos en tono
mayor. Es de sefalar que dos de los conciertos, el 6 y el 12, precisan un afinado de los instrumentos que e
propio de los paises de habla germanica. Se los dedic6 al Emperador de Austria Carlos VI y en recompens;
regalaron una cadena de oro con medallén.

Opus 10 Il gardellino. Es la Gnica coleccidn escrita para un instrumento distinto que el violin. Fue también Iz
primera coleccién de conciertos para flauta jamas publicada, seis conciertos en total, y fue encargado a
Vivaldi por su editor de Amsterdam para mitigar la furia abrasadora por este nuevo instrumento en los afos
1720. Llamada actualmente flauta travesera, fue introducida en el orfanato cuando Vivaldi estaba empleadc
alli. La flauta reemplazaba a veces al instrumento de viento de madera mas alto. Vivaldi escribié conciertos
para ambos instrumentos, alterndndose sus partes entre ellos. En el primer concierto, La tempesta di mare,
Vivaldi muestra que no tiene escripulos para poner la flauta en su limite. Normalmente se usa para
representar sonidos ligeros y veloces. La flauta de Vivaldi se convierte en una tempestad en el mar con ola
gue se estrellan y la impregna con una furia muy alejada de su reputacion.. El segundo concierto, La notte,
ha convertido en un favorito del barroco. No es un concierto contemplativo y sofioliento, como podria indica
el titulo, sino mas bien una pesadilla, en el que se contindla mostrando a la flauta como un instrumento solis

Opus 11 Seis conciertos mas para violin, mezclados con uno para oboe, caracteristicos del estilo familiar d
Vivaldi. No esta dedicada.

Opus 12 La ultima coleccién de Vivaldi es un conjunto de seis conciertos para violin. No esta dedicada.
Vivaldi dejé de imprimir sus obras, afirmando que era mas provechoso vender los manuscritos autégrafos.
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Opus 13 Se llama Il pastor fido, pero su verdadero autor es Nicolas Chedeville, un musico parisino que
publicé esta coleccién asegurando que la habia escrito Vivaldi. Incluso plagié algunos trozos de la Opus 4,
Stravaganza, para hacer su sonido mas uténtico. Normalmente no se le considera como obra publicada de
Vivaldi.

Opus 14 Estas seis sonatas para violoncelo se publicaron en Paris justo antes de su muerte, pero sin niime
de Opus. Este se le afiadié después. Tampoco se le considera como obra publicada de Vivaldi.

Musica Barroca

Musica de Europa, compuesta aproximadamente entre los afios 1600 y 1750. Si bien la mudsica entre estas
fechas tiene rasgos comunes, el comienzo de este periodo estd marcado por unas innovaciones estilisticas
técnicas que permitieron la creacion del nuevo género de la 6pera. El final del periodo se caracteriza por el
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.

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 generacion 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 épera 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
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especialmente— en sus 6peras venecianas de madurez como Il ritorno d'Ulisse in patria y L'incoronazzione
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 compositor. 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 muasica 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 Torelliy 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
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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 publicaciéon 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 tratal
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 fusiono las
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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 atencién 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 6pera 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 XVIIl. 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 compositor, 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 misica 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 arménico 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
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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 espafi
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
ambos alcanzaron la fama entre sus contemporaneos como intérpretes de teclados, su significado para
nosotros es 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 para 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 masico ti
del barroco. Bach era el Kapellmeister aleman que trabajaba para la corte o la ciudad, y Handel el composi
gue se basaba en el teatro. Profesionalmente fueron un camulo de excelencias: quiza no haya habido otra
época en la cual las figuras principales estuvieran mas dotadas de talento, competencia técnica y voluntad
innovadora que en el periodo del barroco. Bach fusiond en sus cantatas para iglesia y su musica de la Pasi
el estilo vocal italianizante con el enfoque aleman, serio y adusto. Sus suites para teclado muestran una un
igual de efectiva con el estilo francés. A la vez que trabajaba claramente dentro de la tradicién del bajo
continuo, la fascinacion de Bach por las posibilidades intelectuales y emocionales de la fuga y la imitacion,
introdujeron una nueva dimensién en la muasica 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 6peras 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
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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.

Caracteristicas del arte barroco

Entre las caracteristicas generales del arte barroco estan su sentido del movimiento, la energia y la tension
Fuertes contrastes de luces y sombras realzan los efectos escenograficos de muchos cuadros, esculturas
obras arquitecténicas. Una intensa espiritualidad aparece con frecuencia en las escenas de éxtasis, martiric
apariciones milagrosas. La insinuacién de enormes espacios es frecuente en la pintura y escultura barroca:s
tanto en el renacimiento como en el barroco, los pintores pretendieron siempre en sus obras la representac
correcta del espacio y la perspectiva. El naturalismo es otra caracteristica esencial del arte barroco; las figu
no se representan en los cuadros como simples estereotipos sino de manera individualizada, con su
personalidad propia. Los artistas buscaban la representacion de los sentimientos interiores, las pasiones y |
temperamentos, magnificamente reflejados en los rostros de sus personajes. La intensidad e inmediatez, e
individualismo y el detalle del arte barroco manifestado en las representaciones realistas de la piel y las rop
hicieron de él uno de los estilos mas arraigados del arte occidental.

XVI
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