
1. INTRODUCCIÓN  
Vivaldi, Antonio (1678−1741), compositor y violinista italiano, el más influyente de su época.

Nació el 4 de marzo de 1678 en Venecia, estudió con su padre, violinista en la catedral de San Marcos. Se
ordenó sacerdote en 1703, lo llamaban il prete rosso (el cura pelirrojo), y comenzó a enseñar en el Ospedale
della Pietà que era un conservatorio para niñas huérfanas. Trabajó allí como director musical hasta 1740,
como profesor y componía conciertos y oratorios para los conciertos semanales a través de los que consiguió
una fama internacional. A partir de 1713 Vivaldi también trabajó como compositor y empresario de óperas en
Venecia y viajaba a Roma, Mantua y otras ciudades para supervisar las representaciones de sus óperas. Hacia
1740 entró al servicio de la corte del emperador Carlos VI en Viena. Falleció en esta ciudad el 28 de julio de
1741.

2. COMPOSICIONES  
Vivaldi escribió más de 500 conciertos y 70 sonatas, 45 óperas, música religiosa como el oratorio Juditha
triumphans (1716), el Gloria en re (1708), misas y motetes. Sus sonatas instrumentales son más
conservadoras que sus conciertos y su música religiosa a menudo refleja el estilo operístico de la época y la
alternancia de orquesta y solistas que ayudó a introducir en los conciertos. Johann Sebastian Bach,
contemporáneo suyo, aunque algo más joven, estudió la obra de Vivaldi en sus años de formación y de
algunos de los conciertos para violín y sonatas de Vivaldi sólo existen las transcripciones (en su mayor parte
para clavecín) de Bach.

3. INFLUENCIA DE SUS CONCIERTOS  
Los conciertos de Vivaldi se convirtieron en modelo de su género en toda Europa e influyeron en el estilo de
sus contemporáneos, incluso en los de más edad. Más de 300 de sus conciertos están escritos para solista (220
para violín y otros para fagot, violonchelo, oboe y flauta). También escribió concerti grossi, 25 para dos
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violines y 32 para tres o más instrumentos y algunos son concerti de ripieno (para orquesta sin solistas).
Vivaldi, virtuoso del violín que asombraba al auditorio por su técnica, estableció una de las características
básicas del concierto de los siglos siguientes: su uso para lucimiento del virtuoso. Sus conciertos para violín
también fueron decisivos en la evolución de la ejecución violinística 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 utilizó de forma coherente el ritornello, que se llegó a imponer en los
movimientos rápidos del concierto. El ritornello se repetía en diferentes tonalidades y era interpretado por
toda la orquesta. Alternaba con episodios interpretados por el solista, a menudo de carácter virtuosista.
Estableció la forma de tres movimientos para el concierto y fue uno de los primeros en introducir cadenzas
para el solista. Sus conciertos para violín opus 8, Las cuatro estaciones, son uno de los primeros ejemplos de
música programática que, como gran parte de su música, se caracteriza por ritmos vigorosos y fuertes
contrastes.

1. INTRODUCCIÓN  
Bach, Johann Sebastian (1685−1750), organista y compositor alemán del periodo barroco. Fue uno de los
más grandes y prolíficos genios de la música europea.

Bach nació el 21 de marzo de 1685 en Eisenach, Turingia, en el seno de una familia que durante siete
generaciones dio origen, al menos, a 52 músicos de importancia, desde Veit Bach (?−1577) hasta Regine
Susanna Bach (1742−1809). Johann Sebastian recibió sus primeras lecciones musicales de su padre, Johann
Ambrosius, que era músico 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.

2. PRIMERA ÉPOCA  
En 1700 Bach comenzó a ganarse la vida como miembro del coro de la iglesia de San Miguel, en Lüneburg.
En 1703 pasó a ser violinista de la orquesta de cámara del príncipe Johann Ernst de Weimar, pero más tarde,
ese mismo año, se fue a Arnstadt, donde se convirtió en organista de iglesia. En octubre de 1705 Bach
consiguió un mes de permiso para estudiar con Dietrich Buxtehude, renombrado organista y compositor
danés, aunque afincado en Alemania, quien por entonces se encontraba en Lübeck y cuya música influyó
enormemente en Bach. Entre ambos músicos se establecio un relación tan positiva que su estancia Lübeck se
prolongó un mes más de lo acordado. Esto levantó críticas por parte de las autoridades eclesiásticas, que
además se quejaban de las extravagantes florituras y armonías con las que acompañaba a la congregación en
sus cantos religiosos. A pesar de todo, su arte ya era demasiado respetado como para que estas críticas
pudieran desembocar en su despido.

En 1707 se casó con su primera esposa, Maria Barbara Bach, prima segunda suya, y marchó a Mulhose (en
alemán, Mülhausen) como organista en la iglesia de San Blas. Al año siguiente volvió a Weimar como
organista y violinista de la corte del duque Wilhelm Ernst. Allí permaneció durante los siete años siguientes, y
se convirtió en concertino de la orquesta de la corte en 1714. En Weimar compuso unas 30 cantatas, incluida
la conocida cantata de funeral Gottes Zeit ist die allerbeste Zeit (c. 1707), y también compuso obras para
órgano y clavicémbalo. Comenzó a viajar por Alemania como virtuoso del órgano y como asesor de
organeros.

Desde 1717 hasta 1723 trabajó como maestro de capilla y director de música de cámara en la corte del
príncipe Leopoldo de Anhalt−Köthen. Durante este periodo escribió fundamentalmente música profana para
conjuntos instrumentales e instrumentos solistas. También compuso libros de música para su mujer e hijos,
con el objeto de enseñarles la técnica del teclado y el arte de la música en general. Estos libros incluyen el
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Clave bien temperado (I, 1712; II, 1742), las Invenciones (1722−1723) y el Orgelbüchlein (Pequeño libro para
órgano, 1713−1717).

Un año después de que su primera mujer muriera en 1720, Bach se casó con Anna Magdalena Wilcken,
cantante e hija de un músico de la corte que le dio trece hijos, además de los siete que había tenido con su
anterior mujer, y lo ayudó en la labor de copiar las partituras de sus obras para los músicos que debían
interpretarlas.

3. MADUREZ  
Bach se trasladó a Leipzig en 1723 y allí permaneció el resto de sus días. Su cargo de director musical y jefe
de coro en la iglesia de Santo Tomás y en la escuela eclesiástica de Leipzig no le satisfacía por diversas
razones: tenía disputas continuas con los miembros del consejo municipal, y ni ellos ni el pueblo apreciaban
su talento musical. Lo veían como a un anciano estirado que se aferraba a formas obsoletas de música. A
pesar de ello, las 202 cantatas que nos han quedado de las 295 que compuso en Leipzig todavía se siguen
escuchando, mientras que música que entonces parecía novedosa ha quedado en el olvido. La mayoría de las
cantatas se inician con una sección de coro y orquesta, a ella sigue una alternancia de recitativos y arias para
voces solistas y acompañamiento, y concluyen con un coral basado en un simple himno luterano La música
está siempre muy ligada al texto, y lo ennoblece con su expresividad e intensidad espiritual. Entre estas obras
destacan la Cantata de la Ascensión y el Oratorio de Navidad, formado este último por seis cantatas. La
Pasión según san Juan y la Pasión según san Mateo también están escritas durante el periodo de su estancia en
Leipzig, al igual que su magnífica 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 la
fuga, magnífica demostración de su conocimiento contrapuntístico, formada por 16 fugas y cuatro cánones,
todos sustentados en el mismo tema. Bach comenzó a quedarse ciego el último año de su vida, y murió el 28
de julio de 1750, después de someterse a una fallida operación ocular.

4. EL RESURGIMIENTO DE BACH  

Bach, tras su muerte, era recordado más como virtuoso del órgano y el clavicémbalo que como compositor.
Sus frecuentes giras le habían asegurado una reputación como gran organista de su tiempo, pero el estilo
contrapuntístico de sus composiciones sonaba anticuado para sus contemporáneos, quienes preferían el estilo
neoclásico que comenzaba a imponerse, más homofónico y menos contrapuntístico que la música de Bach.
Debido a esto, durante los 80 años siguientes, su música fue rechazada por el público, a pesar de la admiración
que le profesaban ciertos músicos como Wolfgang Amadeus Mozart y Ludwig van Beethoven. El
resurgimiento del interés por su música se produjo a mediados del siglo XIX. El compositor alemán Felix
Mendelssohn preparó una audición de la Pasión según san Mateo en 1829, lo cual facilitó el nacimiento de un
nuevo interés por Bach. La Bach Gesellschaft surgió en 1850 a fin de encontrar, editar y publicar los trabajos
de Bach.

Como este renacimiento de Bach coincidió con el florecimiento del romanticismo musical, los estilos
utilizados para interpretarlo fueron a menudo distorsiones de lo que Bach pretendía en realidad. La escuela
musical del siglo XX, inspirada por el entusiasmo de Albert Schweitzer, misionero protestante alemán,
médico, organista y musicólogo, ha ido estableciendo unos principios de interpretación más próximos a la
época de Bach y a su música.

Bach fue, en buena medida, autodidacta en lo que se refiere a la composición musical. Siguiendo la costumbre
de su época, su principal método de estudio consistía en copiar en un cuaderno la música de compositores
franceses, alemanes e italianos de su tiempo o anteriores a él. Hizo esto durante toda su vida y con frecuencia
realizó arreglos sobre los trabajos de otros compositores.

5. MAESTRO DEL CONTRAPUNTO  

3



La trascendencia de la música de Bach se debe, en gran parte, al alcance de su intelecto. Es conocido como el
maestro supremo del contrapunto. Era capaz de entender y usar cualquier tipo de recurso musical existente en
el barroco. Si quería, podía combinar en una misma composición los esquemas rítmicos de las danzas
francesas, la dulzura de las melodías italianas y el rebuscado estilo contrapuntístico alemán. Al mismo tiempo,
podía escribir para voz y para diversos instrumentos sacando el máximo partido de las propiedades de
construcción y afinación de cada uno de ellos.

Su capacidad para explotar y valorar los recursos, estilos y géneros musicales le permitió introducir
importantes cambios de lenguaje instrumental. Así por ejemplo, podía tomar una composición italiana para
varios instrumentos, como un concierto para violín, y transformarla en una obra para cémbalo solo. Mediante
el estudio de intrincadas líneas melódicas, era capaz de reducir la compleja estructura de una fuga a varias
voces y adaptarla para un instrumento como el violín o el violonchelo. Los juegos de preguntas y respuestas, y
las dispersas texturas de los recitativos operísticos, se pueden encontrar en algunas de sus obras para tecla. La
grandeza de Bach no se debió, por supuesto, sólo a su facilidad técnica. Es la expresividad de su música,
presente sobre todo en sus trabajos vocales, lo que transporta y transmite su humanidad, y conmueve a
quienes la escuchan.

1. INTRODUCCIÓN  
Händel, Georg Friedrich (1685−1759), compositor alemán, aunque nacionalizado británico. Fue uno de los
más grandes compositores de la última etapa barroca.

Nació el 24 de febrero de 1685 en Halle, Alemania, en el seno de una familia sin tradición musical. No
obstante, su talento se manifestó de tal manera que, antes de cumplir los diez años, comenzó a recibir, de un
organista local, las únicas clases a las que asistió en toda su vida. Aunque su primer trabajo, a los 17 años, fue
como organista de iglesia en Halle, sus gustos musicales no correspondían con ese cargo. En 1703 se trasladó
a Hamburgo, el centro operístico de Alemania por aquel entonces. Fue allí donde, en 1704, compuso su
primera ópera, Almira, que obtuvo gran éxito al año siguiente. Poco más tarde, insistiendo en su deseo de
conseguir prestigio como compositor de ópera, marchó a Italia. Su primera parada fue en Florencia y en la
primavera de 1707 viajó a Roma, donde disfrutó del mecenazgo tanto de la nobleza como del clero. En Italia
compuso óperas, oratorios y pequeñas cantatas profanas. Su estancia en Italia finalizó con el éxito de su quinta
ópera, Agrippina (1709), estrenada en Venecia.

2. CARRERA EN LA ÓPERA DE LONDRES  
Händel abandonó Italia y comenzó a trabajar como compositor y director de orquesta de la corte en Hannover,
Alemania, a donde llegó en 1710. Pero, al igual que ocurrió con su estancia en Halle, no permaneció en este
puesto durante mucho tiempo y a finales de ese mismo año marchó a Londres, donde estrenó Rinaldo (1711)
con un nuevo triunfo. Tras regresar a Hannover le concedieron un permiso para viajar a Londres por un corto
periodo de tiempo, aunque esta vez se quedó en la capital británica. En 1714, el elector de Hannover fue
nombrado rey con el nombre de Jorge I de Inglaterra. Después de algunos problemas con Händel, volvieron a
reconciliarse, le dobló la cantidad de la pensión y fue nombrado tutor de los hijos del rey. Bajo el mecenazgo
del duque de Chandos, compuso su oratorio Esther y las 11 anthems Chandos para coro, solistas y orquesta
(1717−1720). En 1719 el rey le concedió una subvención para fundar la Royal Academy of Music (centro del
que fue presidente), destinada a los espectáculos operísticos. Allí se estrenaron algunas de sus grandes óperas:
Radamisto (1720), Giulio Cesare (1724), Tamerlano (1724) y Rodelinda (1725). En 1727 Händel obtuvo la
nacionalidad británica. El año 1728 la Royal Academy se derrumbó; no obstante, al año siguiente fundó una
nueva compañía. En 1734 se vio forzado a trasladarse a un nuevo teatro por las presiones de la Opera of the
Nobility, compañía rival, y continuó componiendo ópera hasta 1737, año en que las dos empresas dejaron de
funcionar. En 1737, un ataque de parálisis le obligó a permanecer una temporada inactivo y se retiró a
Aquisgrán.
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3. ORATORIOS  
En 1738 retomó la composición operística y en 1741 compuso su última ópera, Deidamia. Durante los años
treinta se consagró, en primer lugar, a la composición de oratorios dramáticos en inglés, como Athalia (1733)
y Saúl (1739), y en segundo lugar, a obras instrumentales interpretadas junto a los oratorios, entre las que se
encuentran algunos de sus más importantes conciertos: los concertos para solistas del opus 4 (1736, cinco para
órgano y uno para arpa), y los 12 concerti grossi del opus 6 (1739). En 1742 estrenó en Dublín el oratorio El
Mesías, su obra más famosa. Hasta 1751 continuó componiendo oratorios, entre los que se incluyen obras
maestras como Sansón (1743) y Salomón (1749); fue entonces cuando su vista comenzó a fallar. Murió en
Londres el 14 de abril de 1759; la última representación musical que escuchó fue El Mesías, el 6 de abril de
ese mismo año.

4. LEGADO  
Händel evitó las rigurosas técnicas contrapuntísticas de su compatriota y contemporáneo Johann Sebastian
Bach y basó su música en estructuras sencillas, de acuerdo con sus creencias estilísticas. No obstante, la obra
de ambos compositores refleja la época en que vivieron. Tras ellos, la ópera tomó un camino diferente y los
géneros favoritos del barroco, como la sonata para trío y el concerto grosso, se abandonaron durante mucho
tiempo. El desarrollo de la orquesta sinfónica y del pianoforte permitió investigar materias que se habían
descartado en el periodo barroco. A pesar de todo, la influencia de ambos compositores no descansa en
ejemplos específicos. El legado de Händel se basa en la fuerza dramática y la belleza lírica de su música. Sus
óperas abarcan desde los esquemas rígidos y convencionales hasta un tratamiento más flexible y dramático de
los recitativos, ariosos, arias y coros. Su habilidad para construir grandes escenas en torno a un sólo personaje
la desarrollaron compositores como Wolfgang Amadeus Mozart y el italiano Gioacchino Rossini en sus
scenas dramáticas. La herencia más importante de Händel es, sin duda, la creación del oratorio dramático,
alejado de las tradiciones operísticas existentes y llevado a término por su imaginación creativa. Los oratorios
del austriaco Joseph Haydn y del alemán Felix Mendelssohn están influidos en gran medida por los de
Händel. Fue uno de los primeros compositores de quien se escribió una biografía (1760), que tuvo
celebraciones por el centenario de su nacimiento y cuya música se publicó en su totalidad (cuarenta
volúmenes, 1787−1797). Ludwig van Beethoven alabó estas publicaciones. A pesar de que hoy día, al igual
que durante el siglo XIX, se conoce a Händel por obras como El Mesías y Música acuática, cada vez más se
intenta mostrar el resto de sus composiciones, especialmente las óperas. Su genio musical merece ser
recordado en toda su amplitud.

Corelli, Arcangelo (1653−1713), compositor y violinista italiano cuyo estilo interpretativo sentó las bases
para la técnica violinística de los siglos XVIII y XIX. También su música de cámara influyó de una forma
decisiva en la posterioridad. Nació en Fusignano, estudió cerca de Bolonia y, a partir de 1675, se estableció en
Roma. Allí sus mecenas fueron la reina Cristina de Suecia y, a partir de 1690, el cardenal Pietro Ottoboni.
Después de las de Franz Joseph Haydn, las obras de Corelli fueron las más publicadas y reeditadas de su
tiempo. Fue el primer compositor que ganó prestigio internacional sólo con su música instrumental. Muchos
elementos de su estilo se encuentran en la música del siglo XVIII; sus obras están consideradas como los
primeros ejemplos del nuevo sistema tonal que se estaba desarrollando, basado en tonalidades mayores y
menores. Como virtuoso de su tiempo, fue maestro de varios compositores y violinistas importantes del siglo
XVIII, entre ellos el italiano Francesco Geminiani. Su música de cámara incluye cuatro colecciones de
sonatas en trío (op.1−4), doce sonatas (op.5) para violín solo y continuo (en este caso, violonchelo y
clavicémbalo; la última de ellas contiene las famosas variaciones La +Follia) y doce concerti grossi (op.6),
algunos de los primeros ejemplos que se publicaron del género.

Scarlatti, Alessandro (1659−1725), compositor italiano. Fue uno de los creadores del estilo napolitano de
ópera que predominó durante el siglo XVIII. Nació en Palermo, Sicilia. Se supone que estudió en Roma con
su compatriota, el compositor de oratorios Giacomo Carissimi (1605−1674). Su primera ópera conocida,
L'errore innocente, se estrenó en Roma en 1679, y en 1684 Pompeo, obra de mayor envergadura, vio la luz en
Nápoles; fue entonces cuando Scarlatti fue nombrado director musical de la corte napolitana. Entre 1702 y
1703 vivió en Florencia bajo el mecenazgo de Fernando de Medici. Fue maestro interino de coro en la Iglesia
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de Santa María Maggiore de Roma desde 1703 hasta 1713. En 1713 regresó a Nápoles, donde fue director
musical para el virrey austriaco y director del Conservatorio di Sant' Onofrio. Entre 1719 y 1723 trabajó en
Roma y entre sus protectores allí hay que citar a la reina Cristina de Suecia. Más tarde se trasladó de nuevo a
Nápoles, donde vivió hasta su muerte.

Fue el primer compositor de ópera que diferenció con precisión los estilos del aria y del recitativo en sus
dramas per musica como llamaba a sus obras. Las oberturas napolitanas siguieron desde entonces la pauta
marcada por Scarlatti. Están formadas por tres movimientos (rápido, lento y rápido). Incluyó el aria da capo
estructura en tres partes (ABA) que predominó en la ópera del siglo XVIII. Amplió la orquestación operística
con trompetas, oboes, flautas, trompas y cuerda. Todas estas innovaciones dieron una forma más rígida a sus
obras, contrastando con la libertad que exhiben las que Claudio Monteverdi compuso cien años antes. Se
conservan unas 70 óperas de Scarlatti y durante el siglo XX se han comenzado nuevamente a programar,
después de más de doscientos años de olvido. Sus más de 600 cantatas contienen numerosas innovaciones
armónicas que en conjunto representaron un avance para la música de su tiempo. Es conmovedor su Stabat
Mater para dos voces.

Scarlatti, Domenico (1685−1757), compositor e intérprete de clave italiano. Nació en Nápoles. Estudió al
principio con su padre, Alessandro Scarlatti, y posteriormente con el compositor italiano Francesco Gasparini.
Scarlatti se dio a conocer al revisar la ópera Irene (1704) del compositor italiano Carlo Francesco Pollarolo.
Durante los siguientes años Scarlatti vivió en Roma, Nápoles y Lisboa y realizó giras de conciertos como
solista por Europa. En 1728, cuando la infanta de Portugal María Bárbara contrajo matrimonio con el futuro
rey de España Fernando VI, Scarlatti la acompañó y se instaló en la corte española en Madrid, ciudad donde
permaneció hasta el final de su vida.

Scarlatti ejerció una influencia decisiva en la evolución de las técnicas de teclado que se han convertido en los
pilares básicos de la composición para ese tipo de instrumento; fue el primer compositor que utilizó
determinados recursos como los arpegios, la repetición rápida de una misma nota y el cruce de las manos. Sus
composiciones para teclado, denominadas sonatas, son todas piezas breves. De ellas se conservan más de 550,
muchas con un inconfundible aire español y en su mayoría dedicadas a la infanta María Bárbara. Scarlatti
también compuso varias óperas, música religiosa y obras instrumentales, y su influencia se dejó sentir en
compositores como Antonio Soler.
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