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CLASICISMO MUSICAL

1. LA TRANSICIÓN HACIA EL CLASICISMO EN LAS ARTES.

1.1.- EL ROCOCÓ, EL ESTILO GALANTE, LA ESCUELA DE MANNHEIM Y EL EMPFINDSAMER STIL.


El Barroco tardío no desemboca de forma “natural en el nuevo estilo clásico, sino que son los cambios sociales, políticos y de pensamiento los que propician el ambiente necesario para una nueva formulación de las artes.


Dentro de la música instrumental, los términos “rococó”, “estilo galante” y           ”empfindsamkeit” fueron utilizados para referirse a los distintos estilos que florecieron desde las primeras décadas del s. XVIII.

A) EL ROCOCÓ.

   Puede ser entendido como:

- Un epígono del barroco

- Como un período estilístico plenamente individualizado

- Como un precedente del clasicismo del cual anticipa algunas soluciones formales

   Se desarrolló en Francia durante el reinado de Luis XV. El rococó se caracteriza por:

- Uso de una armonía simplificada, basada en las funciones básicas de los acordes T-S-D-T

- Melodía formada por pequeños motivos que se repiten. El adorno es indispensable

- Ritmos vivos, emparentados con los ritmos de danzas

- Texturas ligeras, prefiriéndose los “Bajos de Alberti” a los bajos contínuos del Barroco

- Forma: Gusto por las composiciones formadas por pequeñas secciones

- Autores: Couperin, Rameau, Rousseau

B) EL ESTILO GALANTE EN ITALIA.


La expansión del Rococó de Francia al resto de Europa, da lugar en Italia a un estilo sinónimo en cuanto a los rasgos formales, pero en Italia hay que estacar la importancia que adquiere la melodía, que es más simétrica.


El estilo galante en Italia se proyectó:

- En la ópera,- da lugar a una elaboración muy ornamentada de la melodía. Se desarrolla el género bufo

- En la música instrumental.- destaca la música sinfónica, que originada como una obertura, la sinfonía irá progresivamente emancipándose de esta función hasta constituirse en género independiente.


El estilo galante se caracteriza por:

- Melodías basadas en motivos cortos, que se sirven de una figuración rítmica en perpetuo movimiento y contrastante.

- Frases musicales muy adornadas.

- Armonía simple.

- Textura ligera.

C) LA ESCUELA DE MANNHEIM.


Hacia 1740 comienza en Mannheim un estilo claramente preclásico, con especial incidencia en la música orquestal. El estilo orquestal de Mannheim se caracteriza por:

- Uso de la orquesta con sentido unitario. Los vientos cobran protagonismo, aunque las cuerdas siguen siendo la base de la trama. Hay una clara disciplina de grupo que desplaza el individualismo virtuosístico propio del concierto barroco.

- Importancia de la melodía. Se presentan numerosos temas contrastados que se organizan en áreas tonales

- Uso de recursos expresivos como el contraste dinámico( f/ p) violento o gradual (crescendo), trémolos en tutti, pausas expresivas…

- Las sinfonías presentan cuatro movimientos, con el minueto como tercer movimiento.

D) EMPFINDSAMKEIT Y EMPFINDSAMER STIL.


Con este nombre se conoce a una corriente estilística caracterizada por la expresividad y la matización sutil de la música. Es una manera de componer situada entre la ligereza des estilo galante italo- francés y la profundidad que caracteriza al pre- romanticismo alemán. 


Cronológicamente se desarrolla entre las décadas de los 60- 80, lo que lo sitúa en paralelo con el Rococó y el alto clasicismo. Su centro geográfico fue Alemania del norte. 


Como características de este estilo podemos destacar:

- Melodías periódicas, llenas de adornos, accaciaturas, cromatismos y figuras rítmicas nerviosas

- Cambios bruscos en la armonía para expresar esa melancolía apasionada


Los representantes más destacados son dos de los hijos de J.S. Bach: Wilhem Friedeman Bach y Carl Philipp Enmanuel Bach.

WILHEM FRIEDEMAN BACH.- (1710- 1784) Tras trabajar como organista en Dresde y el Halle, comenzó una peregrinación que lo llevó por diferentes ciudades hasta llegar a Berlín, donde murió en 1784. Algunas de sus composiciones tienen un espíritu conservador (de su educación musical se ocupó directamente su padre). Se caracterizan por el uso del cromatismo y muestran una cierta libertad de la que hace uso para manifestar una emoción que anuncia el Romanticismo

CARL PHILIPP ENMANUEL BACH.- (1714-1788) Su obra se puede considerar como la más característica de este estilo. Comprende varias sonatas para tecla que se carcterizan por:

- Uso de tres movimientos

- Presencia de diferentes temas en tonalidades contrastantes, que son reexpuestos en la tonalidad principal.


C.P. E. Bach explora las posibilidades expresivas del pianoforte y el clavicordio mediante el uso de matices dinámicos y agónicos, cambios en las texturas, uso expresivo del silencio, búsqueda de innovadoras combinaciones armónicas. Su música se caracteriza por su carácter inquieto y efervescente que logró a través del uso de múltiples esquemas rítmicos y de una agitada ornamentación (aunque nunca aceptó el exceso de ornamentación del empfindsamer stil).


Compuso unas 600 sonatas, demás de una gran cantidad de música vocal.

1.2. LOS PROCEDIMIENTOS PRECLÁSICOS.


Estos estilos preclásicos presentan muchos de los rasgos que al coordinarse explican el estilo de los compositores clásicos. La formación del estilo clásico se debe a la confluencia de unos procesos estilísticos que se estaban dando simultáneamente en la música culta que se hacía en Europa.

· Lo que caracteriza a estos movimientos preclásicos es el rechazo del estilo inmediatamente anterior. Surgen experimentos para construir el nuevo lenguaje como es el caso del “Bajo Alberti”: uno de los procedimientos preclásicos más característicos, que consiste en una serie repetitiva de acordes partidos , que funcionan como acompañamiento de una voz principal; recibe este nombre como homenaje al compositor Doménico Alberti, que lo utiliza frecuentemente en sus sonatas para clavicémbalo.

· Cae en desuso el contrapunto imitativo. Una de las consecuencias de este declive del contrapunto consiste en que los compositores centran todo su interés en la línea melódica como fuente principal de expresividad musical, lo que tiene una consecuencia directa en el fraseo, que se organiza periódicamente en breves fragmentos pares, de cuatro o seis compases. Las frases son cortas e independientes unas de otras.

· Como consecuencia del abandono del contrapunto, también se produce un adelgazamiento de las texturas, en claro contraste con el barroco. La utilización del bajo continuo fue abandonándose progresivamente, aunque en estos momentos aún ocupa una gran parte de la literatura instrumental, ya que ofrecía muchas posibilidades constructivas tanto a intérpretes como a compositores

· Por lo que respecta a las formas musicales, durante el preclasicismo se asiste a la convivencia de las nuevas formas con las antiguas, en una mezcla de procedimientos que darán paso a las nuevas formas musicales.

2. CARACTERÍSTICAS GENERALES DEL ESTILO CLÁSICO EN LAS ARTES.

2.1. CONTEXTO HISTÓRICO- SOCIAL Y CULTURAL.


Durante este período asistimos a profundos cambios en el panorama socio- político y cultural de Occidente.


A nivel social el hecho más destacado es la crisis y final de las sociedades del Antiguo Régimen, fundadas en el privilegio estamental, con una economía basada en las rentas de tierra y con formas no representativas como eran las monarquías absolutas. Los inicios de la Revolución Industrial( en la que tendrá una gran repercusión la evolución de las ciencias con el uso del método experimental y físico- matemático), van a forzar una honda mutación en el orden social, en el que la burguesía va a demandar un papel hegemónico. Esta burguesía, se consolida como una nueva clase social con amplios poderes económicos y políticos, e interviene como agente de primer orden en las principales transformaciones sociales, políticas y culturales de este período


Las clases medias y populares se dan cuenta que mediante la labor reformista de los monarcas ilustrados no logran conseguir los ansiados derechos políticos y jurídicos de igualdad y libertad: el terreno está abonado para el estallido de la Revolución Francesa de 1789, el episodio más espectacular de este proceso de cambio.


A nivel cultural, se ha llamado al s. XVIII siglo de las luces porque en él tiene lugar la apertura del pensamiento y la filosofía hacia un modo de ver el mundo alejado de los prejuicios teológicos. Se sientan las bases par aun conocimiento el mundo gobernado por las leyes de la razón, la naturaleza y la humanidad. Este es el siglo de la Ilustración, movimiento cultural de carácter antropocéntrico y radicalmente racionalista, heredero del humanismo y el racionalismo renacentista, que se tradujo en la práctica en un movimiento reformista del hombre y de la sociedad por medio de la educación. Los ilustrados confían en que el desarrollo del saber y de las capacidades del hombre conducirá a la humanidad a etapas cada vez más plenas y sin retrocesos. Estos intelectuales defenderán como ideales políticos la igualdad ante la ley, la libertad espiritual y la tolerancia religiosa.

 
 Por lo que respecta al sistema político que gobernó las monarquías europeas del s. XVIII fue el despotismo ilustrado, caracterizado por el abuso de poder, ejercido sin limitación alguna y con capacidad para vulnerar cualquier derecho. Siguiendo la fórmula todo para el pueblo, pero sin el pueblo estos monarcas tratarán de reformar y mejorar la sociedad mediante una labor educativa y legislativa en la que sólo los ilustrados son capaces de gobernar a un pueblo “inculto”, por lo que serán invitados a participar en las tareas de gobierno. Los monarcas ilustrados tratarán de afianzar los poderes del Espado apoyando a la burguesía, clase emergente dotada de iniciativa, vitalidad y riqueza.


Respecto a la sociedad de este siglo, es una sociedad más liberal, amante de la vida placentera, que busca en la obra de arte un medio de esparcimiento antes que una fuente de enseñanzas morales.


Por lo que se refiere a la evolución general del arte, en este siglo hay que distinguir dos momentos. El arte del barroco se aligera en sus contenidos y aspectos formales en la primera mitad del s. XVIII, dando lugar a la estética del rococó. Pero en el último tercio del siglo se produce la irrupción des estilo neoclásico en las artes plásticas, en consonancia con la recuperación del estilo antiguo y las propuestas de un arte racionalizado y austero que impone la moral de la revolución.

2.2. LA MÚSICA.


Al igual que avanzan los conocimientos en física, química o medicina, también las ideas de contrastación científica, búsqueda de la claridad y dominio de la técnica llegan a las artes. En esta época surgen estudios sobre el arte de Grecia y Roma que renuevan el interés por el mundo antiguo, tomando como canon de belleza la armonía y la proporción. De esta forma, el término clásico designa al arte inspirado en las formas artísticas greco-romanas, de ahí que a este período se lo conozca dentro de la historiografía de las artes plásticas como “neoclasicismo”. Sin embargo, en el caso de la música no era posible de ningún modo recrear modelos que son inexistentes, lo que explica que se denomine clasicismo manteniendo, en coherencia con la historiografía general del arte, la referencia nominal a una imitatio antiquitatis.


Para los artistas del último tercio del s. XVIII es tan importante expresar una idea con una forma concreta como el contenido propio de esa idea: los escritores, pintores y músicos clásicos querían no sólo realizar sus obras con unas formas proporcionadas y claras, sino también querían conmover y expresar la grandeza de los sentimientos humanos.


Surge el interés por elevar a la categoría estética los conceptos de lo bello y lo sublime. El término belleza en música está presente en los escritos de Platón y Aristóteles. La capacidad para expresar algo sublime es nueva y procede de dos fuentes: en la imitación de la naturaleza y en la expresión del genio del artista como ser superior, como ser dotado desde su nacimiento de capacidades que no se aprenden. 

   Este interés por transmitir los sentimientos más puros y extremos tiene su arranque en el movimiento literario alemán denominado Sturm und Dran (corriente literaria en la que se comienzan a ver los primeros rasgos del romanticismo). 

 Por último hacer una referencia a la CRONOLOGÍA. Este período puede ser desglosado en tres subperíodos:

- Preclasicismo, estilo galante y rococó.- ( 1725-1760). Los distintos nombres responden a las variantes estilísticas que en función de los espacios y de las cronologías, se solapan con el barroco final proporcionando espacios de transición hacia las formas del clasicismo.

- Empfindsamer stil y Alto Clasicismo.- (1760-1780). Comprende las obras de C.P. E. Bach y del primer período de Hydn y Mozart

- Clasicismo Pleno.- (1780- 1827).- Comprende las obrs maduras de los tres autores de la “Primera Escuela de Viena”: Haydn, Mozart y Beethoven.

2.3. ELEMENTOS CONSTRUCTIVOS DEL CLASICISMO.


El estilo clásico se caracteriza por la intención de naturalidad y de universalidad: la idea de crear un estilo comprensible en cualquier parte gobernado por la leyes de la razón y la claridad.


Desde el punto de vista constructivo, la aportación del estilo clásico a la evolución de la música, será la maduración de formas exclusivamente musicales (instrumentales).


Los aspectos formales del estilo clásico pueden resumirse en los siguientes:

1.- Desde el punto de vista del sonido, la principal novedad es el enriquecimiento de la plantilla orquestal y la predilección por instrumentos que como el violín, el clarinete  o el pianoforte, eran capaces de reproducir los efectos expresivos que durante el barroco eran exclusivos del repertorio vocal.

2.- La armonía se basa en la aplicación cuidada de las leyes de una tonalidad ya plenamente afianzada. Mediante la tonalidad, una nota determinada funciona como eje a partir de la que las demás pivotan como subordinadas. Las doce notas que componen la escala cromática pueden ser la nota principal de una tonalidad; esta nota jerárquica recibe el nombre de tónica. En el concepto de la tonalidad juegan un papel fundamental las relaciones que se establecen entre los doce sonidos que integran la escala, ya que el centro tonal de una obra no sólo viene definido por la tónica, sino por el acorde de tres sonidos que esta forma, y que se llama tríada tónica. Son las posibilidades armónicas que se derivan de estas relaciones las que dan pie al desarrollo de una obra. Así, las relaciones que se establecen entre los acordes próximos entre sí conforman el “círculo del quintas”, que propicia un sistema de afinación denominado sistema temperado, uno de los pilares en los que se asienta el lenguaje musical del Clasicismo. 


Con el temperamento, los compositores tratan de equilibrar las distancias entre las doce notas de la escala, ya que la distancia existente entre los intervalos resultantes de las diferentes escalas (intervalos acústicamente puros o justos) a veces debe ser modificada, al producirse pequeñas diferencias entre los intervalos.


Los acordes adquieren antes un valor colorístico que una función eminentemente estructural dentro de las tres funciones básicas (tónica, subdominante y dominante). Se trata además de una armonía simplificada. Desde el punto de vista constructivo, el plan tonal se rige por la fuerza de la cadencia V-I.

3.- El lenguaje clásico.- el empleo de las escalas en esta época trae consigo un sistema compositivo no sólo tonal, sino también modal. Las preferencias de los compositores por otorgarle a una composición un carácter u otro tienen una relación directa con la modalidad: el modo mayor es más estable que el menor, por lo que durante este periodo muchas composiciones construidas en modo menor terminan en modo mayor (tercera picarda). El modo menor se emplea como apoyo colorístico del modo mayor o como una herramienta que le aporta expresividad a la música.

4.- La modulación.- dentro de una escala tonal, no sólo se establecen relaciones de jerarquía entre sonidos, sino también relaciones polares o de atracción entre los dos grados más importantes de la escala tonal: el primer grado (tónica) y el quinto (dominante). Esta relación se potencia con el uso de la modulación: posibilidad de construir un fragmento entro de una pieza compuesta en una tonalidad concreta, en una segunda tonalidad, que tiene ahora como tónica la dominante de la tonalidad en la que está compuesta la totalidad de la obra. De este principio básico se van a obtener muchas variaciones a través de un uso complejo de modulaciones secundarias en las que se utilizan distintas tonalidades, lo que ocurrirá en la segunda mitad del siglo XVIII y sobre todo en el periodo posterior (Romanticismo). Los compositores clásicos construyen las modulaciones y cadencias modulatorias sobre acordes que están estrechamente relacionados en la tonalidad elegida. Modulan entre: tónica y dominante; tónica y subdominante; relativo mayor si la composición está en modo menor

5.-La melodía se ciñe al fraseo simétrico, la frase es cuadrada, breve y periódica. Las frases suelen tener ocho compases divididos en dos periodos de cuatro compases cada uno. Se prefieren las melodías cantábiles y diatónicas. La ornamentación sufre una pérdida de importancia. La especialización temática es también uno de los rasgos que se acentúan a medida que avanza el periodo clásico.

6.- La variedad rítmica es uno de los aspectos más ricos del período clásico. En lugar del ritmo mecánico que caracteriza el estilo de concierto dominante en el barroco final, los compositores clásicos prefieren usar un ritmo dentro de un plan funcional y sacar provecho de él como uno de los ejes de articulación de la forma general. Se logra así un ritmo muy flexible que crea en el oyente una sensación dinámica exclusivamente musical.

7.- En cuanto a las texturas, el bajo continuo, aunque se encuentra todavía en uso, ya no es obligado. En su lugar se usó en las obras del Alto Clasicismo la homofonía del continuo (acompañamiento obligado de la orquesta a modo homofónico), mientras que en el Clasicismo Pleno, la riqueza de texturas es la norma; incluso dentro de una misma composición las transiciones de texturas se convierten en uno de los elementos articuladores más eficaces.

8.- El resultado de la acción de estos parámetros es un esquema formal muy coordinado, donde plan tonal, ritmo y melodía se hallan estrechamente vinculados. El tratamiento melódico como desarrollo motívico es uno de los procedimientos de crecimiento más habituales

9.- La aportación crucial y donde mejor se aprecian todos estos procedimientos formales es en el desarrollo y maduración de las formas de sonata. La sonata permite la construcción de un auténtico drama sonoro a partir de elementos puramente musicales. Es un verdadero estilo de composición que afecta a todas las formas del momento.

10.- La sonata se basa en la coordinación de los diferentes elementos que conforman el discurso sonoro. La presencia de grupos temáticos, las transiciones rítmicas o de texturas, la contraposición de grandes áreas tonales… todo ello encuentra su aplicación dentro del estilo de sonata y de las formas de la sonata. El lenguaje de la sonata se basa en la idea de simetría y en el principio de equilibrio entre forma y contenido.

11.- El periodo clásico verá la continuación de géneros de la tradición barroca. Como géneros especialmente novedosos, podemos mencionar la sinfonía y el cuarteto de cuerdas. 

3.- LAS FORMAS INSTRUMENTALES EN LOS PRIMEROS PASOS DEL CLASICISMO.

3.1. LA SONATA.

A) INTRODUCCIÓN   


La sonata, nacida en el período anterior, presenta un ahora un esquema formal que, aunque con muchas excepciones, fue considerado por la posterioridad como modélico. En el barroco, la sonata era una forma instrumental concreta; en el Clasicismo, esta acepción se extiende y hace referencia de forma convencional al primero de los movimientos de sinfonías, sonatas o conciertos. Este modelo tiene una forma tripartita (tres secciones) y bitemática (dos temas). También hay que tener en cuenta otros elementos para una correcta valoración de la obra, como el ritmo, la textura y la armonía.

B) FUNDAMENTOS


La construcción de la sonata, no hubiera sido posible si antes no se hubiese producido un lento proceso de maduración del lenguaje tonal. La contraposición de las áreas tonales de tónica y dominante será la norma a la hora de crear tensión  de la exposición.


La sonata se plantea como una resolución a gran escala de las tensiones acumuladas en la exposición mediante la contraposición temática y armónica, potenciadas en el desarrollo mediante el uso inteligente de las texturas, y neutralizada en la recapitulación mediante la relajación de todos los temas, ahora presentados en la tónica.

C) LAS SECCIONES DE LA SONATA Y SU FUNCIÓN

1.- EXPOSICIÓN.-  La exposición presenta el primer tema en la tonalidad principal (tónica), generalmente con gran viveza rítmica y dotado de una naturaleza dramática y una textura determinada; después modula, mediante un puente modulante, generalmente hacia la dominante o hacia el relativo mayor si la sonata está compuesta en una tonalidad menor, e inmediatamente expone el segundo tema en la tonalidad de la dominante. Convencionalmente este tema contrasta con el primero en expresión, textura, ritmo y naturaleza lírica respecto al primero. Una vez presentados los dos temas, tiene lugar la cadencia final de la exposición sobre la dominante. Tras esta se puede producir una repetición de la exposición o bien dar paso a la siguiente parte.

La exposición trata de plantear una disonancia estructural, preferentemente entre la tónica y la dominante. Esta modulación debe ser sentida como algo estructural y no meramente colorístico. Los dos puntos principales de esta apartado son: justo antes del comienzo del grupo temático de la dominante y el final de la sección. Desde el punto de vista temático, la exposición puede presentar un tema propio en la dominante, o repetir el tema de la tónica variado, dotado de un carácter más melódico.

2.- DESARROLLO.- Consiste en un trabajo creativo y recreativo que puede comenzar bien con el primer tema expuesto ahora en la tonalidad de la dominante, bien con el segundo expuesto en otra tonalidad o, a veces, con un tema nuevo. En el desarrollo tienen lugar las modulaciones más audaces y expresivas. Un breve pasaje de retransición nos prepara para la llegada de la tercera parte. 

El desarrollo se caracteriza por la ruptura de la textura periódica propia de la exposición. Los temas se presentan fragmentados en pequeñas unidades 

3.- RECAPITULACIÓN.- En la recapitulación, se vuelve a presentar el primer tema en la tonalidad e la tónica (I). A partir de aquí el segundo tema y la cadencia conclusiva cambian de tonalidad y pasan a ser presentados en la tónica y no en la dominante. Opcionalmente, este movimiento puede concluir con una “coda”.

En esta sección es en la que se deben resolver todas las tensiones presentadas a lo largo de la composición. Al presentarse en tema de la dominante en la tonalidad de la tónica, se resuelve así la disonancia estructural planteada en la exposición y enfatizada en el desarrollo.

D) FORMAS DE SONATA


Normalmente, este modelo es el que da lugar al primer movimiento, auque se pueden encontrar estos modelos formales en otros movimientos de la composición. 

* Forma de sonata de primer movimiento. Allegro de sonata

Consta de dos secciones:

- 1ª sección.- Exposición, donde se presentan las dos áreas tonales. Temáticamente, esta sección comprende un motivo principal, seguido de un puente modulante y un motivo característico que termina con una coda cadencial.

- 2ª sección.- Desarrollo más Recapitulación. Comprende un desarrollo con material nuevo o tomado del motivo principal seguido de una reexposición completa o parcial de los materiales de la primera sección más una coda.

* Forma de sonata del movimiento lento.

Es similar al primer movimiento, pero a diferencia de aquel, las secciones de transición son muy breves, sin llegar a crear tensión.

A----B:║: A----B

I------V     I------I

* Forma de sonata minué.

La estructura es en tres secciones, de las que la primera y la última son repetición. La parte central se llama trío y es más relajada. Se constituye según el esquema de tensiones y texturas propio de las formas de sonata.

* Forma de sonata de movimiento de sonata o rondó de sonata.

Presenta una organización más libre que tiene la función de resolver las tensiones planteadas a lo largo de toda la composición. Este movimiento de la sonata se define por su carácter rotundo y la claridad de ritmo y fraseo.

A--B--A

C

A--B--A

I---V---I

IV

I---I---I

Exposición
Desarrollo
Recapitulación

Los temas que se presentan en otras tonalidades pueden denominarse coplas.

3.2. LA SINFONÍA.


La sinfonía es sin duda, el género instrumental por excelencia de esta época. La sinfonía se concibe como una gran sonata orquestal. Su composición ocupa a los músicos de todas las partes, aunque pronto empieza a destacar la Escuela de Milán, donde trabaja GIOVANNI BATTISTA SAMMARTINI. Sus obras están estructuradas en tres tiempos, caracterizándose por sus ritmos vivos, por el contraste de texturas y por la búsqueda del equilibrio.


La escuela más destacada de estos primeros años del Clasicismo es la Escuela de Mannheim . Destaca JOHANN STAMITZ, director de la orquesta de 1745 hasta 1757. La cohesión e entendimiento existentes entre el director y los intérpretes fue tal que la fama de esta orquesta llega hasta la actualidad. La importancia de esta escuela reside en el hecho de que, además de fijar las partes de la sinfonía, dotó a la orquesta de una gama de recursos expresivos hasta entonces inexplorados, tanto en el aspecto tímbrico, como en el dinámico. Las sinfonías de Stamitz se caracterizan por la delicada expresión del fraseo, la precisión de la escritura para cuerda, y sobre todo, la importancia que es compositor le otorgó a las dinámicas.


Los compositores de la Escuela de Viena (Haydn, Mozart y Beethoven) de mediados del siglo XVIII, son deudores del nuevo lenguaje orquestal creado por la Escuela de Mannheim. 


Las primeras sinfonías de HAYDN  recogen la herencia directa del preclasicismo, con 3 ó 4 movimientos, tendiendo a estabilizarse en cuatro siguiendo el plan: allegro-andante-minué-allegro final. Sus siguientes sinfonías son muy expresivas, lo que dificulta la aplicación de esquemas formales concretos. Las últimas son obras claras con temas concisos y sencillos, destacando las sinfonías “París” y “Londres”.


Por lo que respecta a la producción sinfónica de MOZART, sus sinfonías de juventud siguen los modelos italianos, con tres movimientos en estilo galante. Se aprecia la influencia del estilo sentimental y el conocimiento del sinfonismo de Mannheim, que dará como resultado unas obras más expresivas. Sus tres últimas sinfonías son consideradas por algunos autores como propiamente románticas por sus ploanteamientos expresivos y complejidad, integrando a la perfección el contrapunto dentro de un plan coordinado del estilo de la sonata.


La producción sinfónica de BEETHOVEN continúa donde la había dejado Haydn y Mozart, pudiendo decir que es en este campo donde Beethoven ejercerá mayor influencia sobre los músicos del s. XIX. Las sinfonías de Beethoven responden a un planteamiento mucho más ambicioso. Son obras densas que condensan todo un mundo sonoro en cada caso. La 1ª y la 2ª responden a moldes clásicos. La 3ª, llamada “Heroica”, es una obra revolucionaria. La 4ª y la 5ª fueron  compuestas paralelamente, aunque la 4ª es de corte clásico y la 5ª es considerada totalmente romántica, con orquestación numerosa y un cuidado trabajo motívico a partir del característico motivo inicial que caracteriza toda la obra. La 6ª es una obra plenamente descriptiva y consta de cinco movimientos. Tras una pausa de diez años después de la composición de la 7ª y 8ª sinfonías, Beethoven estrena la 9ª sinfonía. En ella el autor abre la sinfonía a posibilidades totalmente novedosas, como la introducción de voces. Las nueve sinfonías van a marcar en buena medida los caminos por los que ha de discurrir el sinfonismo del s. XIX.

3.3. EL CONCIERTO.


El Concerto Grosso pierde en estos momentos protagonismo frente al Concerto a solo, que se convierte en el preferido por el público, debido al interés que se manifiesta por el virtuosismo. Los mismos compositores que se dedican a la sinfonía componen conciertos, generalmente en tres movimientos, para violín, viola, violoncello, flauta, clarinete, oboe o arpa. No eran comunes los conciertos para clavicémbalo, ya que el interés comienza a derivar hacia el pianoforte desde los últimos años de la década de los 70.


El concierto clásico mantiene el juego de contraste entre tutti y solista añadiéndole ahora las posibilidades que permite el empleo del estilo de sonata.


El concierto tiene como principal novedad la doble exposición, de modo que la primera vez expone la orquesta todos los materiales en la tónica y la segunda el solista realiza la modulación a la dominante propia de la exposición. Luego el solista interviene constantemente en el desarrollo y en la recapitulación, hacia cuyo final se incluye la cadencia. Los movimientos centrales suelen ser lentos, mientras que los finales son de  tipo rondó, de carácter brillante y virtuosístico.


De entre los conciertos escritos destacan los de piano, fundamentalmente los de Mozart, obras de alta exigencia virtuosística que responden al esquema de la doble exposición.  Beethoven escribió cinco conciertos para piano y orquesta.  

3.4. EL CUARTETO DE CUERDA . OTRAS FORMAS.


El cuarteto de cuerda de la segunda mitad del s. XVIII está concebido para dos violines, una viola y un violoncello. Los nombres que aparecen en las distintas ediciones dejan ver los diferentes orígenes estructurales de esta forma: cuarteto, casación, divertimento o sonata a cuatro son algunas de las denominaciones de esta forma en los primeros momentos del clasicismo. Es una de las formas que experimenta un gran apogeo. En ocasiones son denominados como “sinfonías” ya que muchas partes de viento de las que constaban estaban escritas como partes opcionales.


El trío para piano, violoncello y violín deriva de la sonata barroca para solista con acompañamiento de continuo y de la propia sonata para piano reforzada con estos instrumentos.


Entre las formas de música orquestal cabe citar la obertura de la ópera, que se convierten en piezas más elaboradas y con relación temática con el resto de la obra.

4. LA ÓPERA AL PRINCIPIO DEL CLASICISMO


Aunque a lo largo del s. XVIII la música instrumental iría logrando progresivamente la consideración suficiente como para llegar a disputar a la música teatral las preferencias del público, en términos generales, la ópera siguió siendo el centro de la vida social en muchas ciudades de Italia y resto de Europa.


En el clasicismo aún no se entendía el concepto actual de la representación operística como un ente cerrado. De este modo, una misma ópera podía cambiar dependiendo de en qué teatro se representase; al mismo tiempo, los cantantes se podían negar a cantar ciertas arias, aunque con eso se transformase sustancialmente el libreto, o, por el contrario, podían exigir cantar las arias que les diesen fama (esto se denominaba “aria di baule”), aunque fuesen de otro compositor o no tuviesen nada que ver con la trama de la ópera.


En conjunto, la música vocal se muestra más conservadora que la instrumental. No obstante, se van a producir cambios en los argumentos operísticos y en algunas de las convenciones formales del género, cambios que están en relación con los valores propugnados por la estética del clasicismo: sencillez, racionalidad y naturalidad. Esto afecta también a los géneros vocales religiosos, que tenderán a adoptar un aire profano alejado de la suntuosidad de la música religiosa del barroco.

 4.1.- LA ÓPERA SERIA EN ITALIA


 Era la ópera del Antiguo Régimen: mascarada y fasto de la nobleza. Trataba temas mitológicos y alegóricos y estaba llena de artificios teatrales. Con un claro predominio de voces agudas (sopranos y “castratti”), las óperas anteriores a Glukc se articulaban en recitativos y arias culminando cada escena con un aria, dominando las “arias da capo”, en cuya repetición los cantantes aprovechaban al máximo para lucir todo su virtuosismo; estaban precedidas por una obertura al modo napolitano a la que seguía la obra propiamente dicha. Las intervenciones del coro eran escasas, limitándose a una intervención final.


Ahora se intenta dotar a la ópera de mayor naturalidad. Uno de estos intentos pasa por darles una verdadera entidad literaria a los libretos. En este aspecto destaca la “reforma” de Zeno y Metastasio. Apostolo Zeno (1668- 1750) es uno de los precursores al propugnar la simplificación de los argumentos, la eliminación de los aspectos cómicos y la reducción en el número de personajes. Pietro Metastasio (1698-1782) dotó de unidad y tensión dramática todos los argumentos de sus libretos cuyas acciones, basadas en intrigas entre un grupo de personajes, está hábilmente tramada. Los personajes de sus óperas pueden actuar libremente, salir y entrar del escenario si la escena lo requiere sin que ésta tenga que finalizar  necesariamente de esta manera. La tensión dramática es el eje que rige las escenas, por lo que éstas finalizan con un aria que pone de manifiesto la tensón de la acción de ese momento concreto.

   Para concluir, podemos señalar que en los textos de estos poetas se muestra una clara preocupación por:

· Unidad de tiempo, lugar y acción.

· Verosimilitud y decoro

· Ordenamiento de cada escena en un recitativo+ aria.

· Cuidado en la elección y adaptación del libreto que debe ser específico. 

4.2. LA ÓPERA BUFA ITALIANA


Los elementos cómicos que progresivamente abandonan las óperas serias toman cuerpo en los llamados “intermedios”, que se representaban en los entreactos de estas óperas. A partir de estas pequeñas actuaciones se gestó un nuevo género que tuvo su origen en Nápoles: la ÓPERA BUFA.


Los argumentos de estas óperas están tomados de la vida cotidiana y en ellos se emplea un lenguaje coloquial y directo que incluso llega en algunas ocasiones a contener estornudos o bostezos que se incluyen en medio de éstas. Así si una ópera tiene tres actos, la representación contará con dos intermedios para sus descansos. Los argumentos de estos intermedios no tienen nada que ver con la ópera en la que se incluyen; es más, a lo largo del s. XVIII, la ópera bufa suele ser una parodia de la ópera seria. Los protagonistas de los intermedios eran personajes rudos, populares o disminuidos y, en muchos casos, los personajes de la “Commedia dell¨Arte”( teatro cómico burlesco vigente en Italia desde el s. XVI), estereotipos sociales más que verdaderos personajes de carne y hueso.


Los intermedios se articulan en recitativos, arias (aunque con estructuras más sencillas), concertantes( pasajes en los que varios personajes cantan simultáneamente) y finales( parte final de la ópera en la que todos los personajes salen a escena y cantan juntos en concertante). Las melodías, de carácter popular, cobran cada vez mayor importancia. Los “castratti” no se dedicaron nunca a este género, por lo que todos los personajes cantaban con su propia voz natural y no había exhibiciones vocales técnicas de las óperas serias. 


Giambatista Pergolesi fue considerado un gran compositor de este género con su ópera La Serva Padrona, que desencadena la “guerra de los bufones” entre los partidarios y los detractores de la ópera cómica.

   Podemos señalar como características de la ópera bufa las siguientes:

· Textura de dos a tres voces.

· Armonía simplificada basada en las funciones tonales básicas.

· Melodía poco exigente desde el punto de vista vocal y de carácter simétrico y balanceado.

· El ritmo es frecuentemente repetitivo, casi de danza y de tono popular.

· Las formas, aunque reproducen las de la ópera seria, lo hacen de un modo más sencillo.

· Los recitativos, salvo en la ópera bufa italiana, son hablados en vez de cantados.

· Usan todo tipo de recursos ingeniosos que conectan a la música con la acción.

· Emplean recursos jocosos. Risas, tartamudeos, estornudos…

· Cuando la orquesta contó con un número suficiente de intérpretes se hizo obligado el recurso de final concertante, de todos los solistas con la orquesta, dando así un carácter espectacular y apoteósico al final de la ópera. 

·    Una de las novedades más interesantes del género bufo y que explica su rápida difusión, es su diversificación en variantes locales en función de la lengua. Podemos señalar las siguientes variantes locales:

· ITALIA.- El género bufo se denomina Intermezzo.

· FRANCIA.- Se desarrolla la Ópera Comique, género que evoluciona a mediados del siglo creciendo en dimensiones.

· INGLATERRA.- La variante inglesa del género bufo se denominó Ballad- Ópera.

· ALEMANIA.- La variante bufa se conoce como Singspiel. Se convertirá en el género nacional por excelencia y será cultivado por los grandes compositores.

· ESPAÑA.- Aparece la Tonadilla Escénica, género similar a la ópera cómica, de pequeñas dimensiones, en estilo popular sencillo y do corte folklorizante. 

4.3. LA ÓPERA FUERA DE ITALIA

** Viena fue otro de los centros operísticos de importancia. En esto tiene mucho que ver la figura del compositor CHRISTOPH WILLIBALD GLUKC( 1714- 1787), quien, tras estudiar en Milán con Giovanni Battista Sammartini y tras recorrer Europa estrenando sus óperas, fue contratado en la corte imperial de Viena exclusivamente para hacer dramas musicales. Tras componer algunas óperas en estilo tradicional italiano, a partir de la década de los sesenta, emprendió una reforma operística contra los excesos de artificiosidad y la falta de sentido unitario de las óperas, reforma centrada en estos aspectos:

· Supeditación de la música a la poesía. La música ha de reforzar la acción y el carácter de los personajes, pero nunca ser un fin en sí misma.

· El papel de la orquesta debe ser integrado orgánicamente con el de las partes vocales, reforzando el recitativo y cuidando las partes orquestales.

· La obra debe tener un carácter unitario. Para ello, la obertura debe tener algún tipo de relación con la acción, se evitan los cortes provocados por los lucimientos de los virtuosos, el coro se integra en la acción escénica participando más intensamente, al igual que el ballet, que dejan de ser un mero relleno vistoso.

· La obra debe aspirar a reflejar los ideales de naturalidad y universalidad que caracterizan a la estética del clasicismo.

· La ópera debe ser cosmopolita, e integrar la tradición italiana del bel canto con las demandas específicas de la ópera francesa. El resultado debe ser un estilo comprensible en todos los lugares cultos.



 En el catálogo de Glukc se incluyen, entre otras obras, Orfeo y Eurídice, ópera en la que los recitativos y arias se entremezclan dando continuidad a la acción; también destaca Alceste, obra más monumental y austera y en la que hace una completa declaración de lo que han de ser los principios que debían guiar la reforma.


El drama musical encuentra en W. A. MOZART su máximo representante en el clasicismo, que reúne y recrea lo mejor de las óperas italianas, francesas y alemanas cultivando tanto la ópera seria como el singspiel, género muy popular en Alemania y Austria, escrito en alemán y en el que alternan diálogos hablados con canciones, con protagonistas populares y que exaltan las virtudes del pueblo llano.


Las óperas de Mozart marcan el apogeo del género italiano en Alemania, y al mismo tiempo el inicio de una ópera alemana propiamente dicha. La obra operística de Mozart puede dividirse en tres grupos: ópera seria, ópera bufa y singspiel. Los rasgos comunes a todas ellas son los siguientes:

· En Mozart las arias y los recitativos se encuentran claramente diferenciados.

· La obertura se halla en relación temática o expresiva con el drama.

· La textura es ligera, domina el ideal del bel canto italiano sobre cualquier complejidad contrapuntística.

· La relación entre texto y música es un aspecto especialmente cuidado. La música refuerza al texto pero sin caer en el virtuosismo que habían denunciado los críticos de la ópera italiana.

1.- ÓPERAS SERIAS

   
Las dos grandes óperas serias son: Idomeneo rey de Creta y La clemencia de Tito

2.- ÓPERAS BUFAS


 Mozart conocía bien las caacterísticas del género bufo italiano, y sabía usarlas dentro de sus obras. Mozart casi siempre coloca al lado de lo grotesco o lo cómico elementos de tipo sentimental. El resultado son unas obras evolucionadas, donde los personajes se presentan fuertemente individualizados.


Sus obras más importantes en este estilo son: Las bodas de Fígaro, que esconde una crítica despiadada a los privilegios de la nobleza, y Don Giovanni, que desarrolla un argumento semiserio, pues aunque son frecuentes los elementos propios del género bufo, la ópera tiene un fondo moral. Don Giovanni es una obra llena de detalles y la orquesta tiene un papel expresivo muy importante.

3.- SINGSPIEL


Fue un género que Mozart cultivó magistralmente. El rapto del serrallo es una historia de tipo romántico, con personajes bufos, aunque éstos desarrollan momentos de especial lirismo.


La flauta mágica, es por muchos aspectos la obra maestra del género. Su argumento es de tipo fantástico, con elementos de rescate y aventuras. La presencia de elementos bufos, como el personaje del criado Papageno, no desvirtúa el carácter moral que la obra muestra. A nivel formal, busca una asociación entre los personajes y los estilos musicales que desarrollan. La música resulta mucho más rica y compleja de lo que cabe esperar en un singspiel.

  
** HAYDN abordó el género dentro de sus obligaciones como maestro de música de los príncipes Esteraza. Se cree que compuso aproximadamente 15 óperas. 
**BEETHOVEN sólo compuso una ópera titulada Fidelio

  
**Por otro lado París vive a partir de 1752 una discusión en torno a la primacía de la ópera cómica italiana o de la tragedia lírica francesa. Esta disputa se conoce como la “querella de los bufones”, que puso de manifiesto la capacidad de los personajes operísticos para la crítica social y los sentimientos más humanos.


A partir de mediados del siglo triunfa en Francia la Ópera comique, espectáculo que alterna diálogos hablados con música y que refleja temas de la vida burguesa y campesina.

4.4. ARIAS Y RECITATIVOS


Del mismo modo que  tienen lugar en las óperas una gran cantidad de situaciones emocionales y de acciones, de este modo las arias y recitativos multiplican sus formas. De este modo, entre los recitativos encontramos el recitativo secco, que formula la acción a través de un recitado simple, o el recitativo acompañado, cuando la acción es muy  agitada. A pesar de todo, las partes fundamentales de las óperas siguen siendo las arias. Los cantantes lucen sus habilidades técnicas  y expresivas a través de ellas. La voz predilecta del público sigue siendo la de soprano, tanto en la tesitura de mujer como en la de “castratti” (continúan copando la escena dramática en la segunda mitad del s. XVIII con excepción de Gran Bretaña)

TIPOLOGÍAS DE ARIAS: Si estudiamos las óperas del Clasicismo, podemos observar la gran variedad de tipologías de arias, ya que estas se adecuaban a las necesidades dramáticas del libreto. Entre las arias favoritas del público están:

· El aria di bravura, compuesta exclusivamente para el lucimiento vocal del cantante y por esto, generalmente ajena a la trama del argumento.

· El aria cantabile, en la que también el cantante hace gala de sus habilidades vocales e interpretativas. Este tipo de aria recoge los momentos de mayor sensibilidad dentro de la ópera y por esto, la capacidad expresiva de un cantante se pone a prueba en ellas.

· Dependiendo del lugar que ocupaban dentro de la ópera y no ya del libreto, se encuentran las arias de entrada o de salida. 


Ciertas convenciones sobre las arias se generalizan y se encuentran en todas ellas: a los personajes más importantes les corresponden más arias, mientras que a los secundarios menos; los primeros deben cantar al menos un aria en cada acto; no se seguirán dos arias para la misma voz, así como tampoco irán seguidas un aria de salida y otra de entrada,…


Por otro lado, desde el punto de vista formal, la forma preferida para la construcción de todas estas arias seguía siendo el aria de capo, ABA, aunque cada vez es menos aceptada, debido a la imposibilidad de progresión dramática existente en una forma que finaliza con la misma música y texto con los que comienza; esto da origen a la llamada aria dal segno, que no vuelve al ritornello introductorio. Empiezan así a expandirse otras tipologías formales tomadas de las formas instrumentales: las arias rondó, las arias de sonata o las arias binarias

5. ORATORIO Y MÚSICA SACRA


El oratorio italiano a medida que avanza el siglo se vuelve más operístico. Encontramos en él una reproducción de los estilos de recitativo y aria propios del género operístico.


El oratorio italiano fue cultivado por Haydn y Mozart.


El oratorio alemán sigue un camino paralelo al italiano. Ejemplos de oratorio clásico son los de Haydn: La creación y Las estaciones. Ambos parten de la tradición del oratorio grandioso de Haendel, pero Haydn los realiza más equilibradamente.


Las misas siguen siendo un género destacado. Los tres grandes clásicos también cultivaron este género.

6. EL CLASICISMO EN ESPAÑA

6.1. LA MÚSICA RELIGIOSA


La música española de la segunda mitad del s. XVIII se explica estudiando tanto la corte madrileña como las capillas nobles y religiosas e los teatros.


Durante todo el siglo, las capillas de música siguen siendo las depositarias de las piezas musicales, y a través de ellas se transmiten las técnicas de composición de unos maestros a otros. Todas las ciudades importantes contaban con sus capillas religiosas y cuando los músicos eran muy buenos (tanto compositores como instrumentistas y cantantes) acudían a Madrid, para ser contratados en las cuatro capillas existentes en la ciudad, especialmente en la Capilla Real. El cuidado de la Capilla Real por parte de las instituciones en el gobierno, llevó a éste a la publicación de un Real Decreto en 1749, bajo el mandato del Marqués de Ensenada, por el que se acomete una reforma en la normativa. El músico que la propicia es José de Nebra, con quien la música española entra de lleno en la segunda mitad del s. XVIII. En 1753, la Capilla Real se convierte en parroquia, lo que  posibilita que todos los fieles que quieran, puedan gozar de su música. Existe una detallada documentación acerca de los sueldos, las obligaciones, los derechos y exámenes que debían pasar los músicos de la Capilla Real, que gozó de un extraordinario prestigio en este momento

6.2. LA MÚSICA DE CÁMARA


La corte española de los Borbones mantuvo un gran interés por la música, lo que se manifestó en los excelentes músicos que trabajaron a sus órdenes. Al comienzo del siglo, las influencias musicales eran claramente francesas, si bien, progresivamente, la balanza se inclinó hacia el lado italiano. Así, si en la primera mitad del siglo, los compositores italianos acapararon la producción musical en la corte abanderados por Domenico Scarlatti, en la segunda mitad del siglo, ese lugar lo ocupa Luigi Boccherini.

6.3. EL TEATRO MUSICAL


La ZARZUELA sigue siendo el género vocal profano por excelencia en la segunda mitad del s. XVIII. Formalmente seguía siendo una obra en la que las partes cantadas se alternan con los diálogos y partes habladas. Los compositores de zarzuela se reecuentran con un público que quiere escuchar el género profano sin contaminaciones extranjeras y alejado del estilo serio. Con todo, el género predilecto del público va a ser la TONADILLA, que es una pieza teatral pequeña y costumbrista de carácter burlesco y cómico.


Por lo que respecta a la ÓPERA, se trata de traducciones de obras italianas o de composiciones de músicos españoles sobre estos modelos. En la difusión del género italiano en Madrid destaca el cantante Carlo Broschi, Farinelli(1705- 1782), que vino a España como cantante de cámara del rey FelipeV , y se ocupó no sólo de interpretar, sino también de organizar la vida musical de la capital española. A partir de 1780 la ópera italiana conoce altibajos debido a la competencia de géneros más populares como la tonadilla y también por la reacción casticista y anti- extranjerizante que acompaña al reinado de Carlos IV.


Uno de los géneros que gozó de extraordinario éxito fue el del SAINETE, consistente en un minidrama prácticamente sin argumento, en el que la acción se reduce a un simple diálogo en el que predomina el elemento cómico, a la manera del intermezzo italiano. Los primeros ejemplos de sainetes con música datan de 1752. En ellos predominan las seguidillas, los coros, los minuetos, las pastorelas y los villancicos


Con todo, el género que sigue en importancia a la ópera y a la zarzuela es sin duda la TONADILLA ESCÉNICA. Ésta supone una reacción contra las modas de estilos y formas musicales procedentes del extranjero. La “tonadilla escénica” está muy relacionada con la ópera cómica, ya que no es una obra independiente, sino varias piezas en serie, al estilo de los intermedios italianos. Normalmente tenían lugar en los descansos de las comedias que se representaban en los teatros españoles, y constaban generalmente de introducción, coplas y una seguidilla como final.

7. ORGANOLOGÍA


Los instrumentos mejoran tecnológicamente, evolucionando los que estaban presentes en el Barroco e incorporándose cada vez en mayor número a la orquesta. 


En el final del clasicismo:

· Dejan de usarse las violas bajo y ya se utiliza el contrabajo.

· El violoncello deja de hacer el bajo continuo y toca partes solistas gracias a músicos como Boccherini.

· En el sur de Alemania, en 1770, inventan un clarinete contralto llamado corno di bassetto, que viene de la forma primitiva curva del instrumento.

· Haydn compone un concierto para una nueva trompeta con llaves, y 165 composiciones para el bartítono( viola di bordone).

· Algunos compositores utilizan campanas en la orquesta.

· Haydn introduce en la orquesta el triángulo y el bombo.

· Dejan de utilizarse las tiorbas.

· A mediados del s. XVIII se utilizan pianos piramidales o jirafas, precursores                          del piano vertical.

 *** LA ORQUESTA CLÁSICA


Hacia mediados del s. XVIII encontramos en Mannheim el primer prototipo de orquesta en el clasicismo: un conjunto estable de unos 35 músicos. Esto era algo excepcional  ya que la orquesta del clasicismo maduro no pasaba de los 35- 40 músicos.


No será hasta la época de Beethoven, después de 1800 que la orquesta comience a crecer de modo significativo hasta desembocar en el actual modelo de Sinfónica- 


En esta época desaparecen instrumentos que se habían usado ampliamente en el barroco (como las flautas de pico). Otros eran usados solo en la música religiosa o dramática. Los instrumentos de percusión tenían un uso muy específico…


En cuanto al papel de los instrumentos en la orquesta, la cuerda constituye la base del conjunto, con textura a cuatro voces (violines I y II, violas, violoncellos y contrabajos). Los vientos tenían una función básicamente de refuerzo, aunque a finales de siglo empiezan a usarse de un modo más individualizado.

***EL PIANOFORTE.


El clavecín, instrumento de teclado casi obligado para la práctica del continuo en el barroco, presentaba algunas limitaciones: escasa capacidad para sostener los sonidos, sonoridad poco potente para la sala de conciertos, escasa capacidad dinámica, sonido áspero por la técnica de las cuerdas pinzadas… Es por ello que se desarrolla un nuevo instrumento de teclado alternativo, aunque no es hasta la segunda mitad del s. XVIII en que el clave comienza a ser desplazado.


Los primeros intentos de conseguir un instrumento de teclado capaz de producir gradaciones dinámicas se deben a Cristofori, que construyó a principios del s. XVIII los primeros pianofortes.  Los fabricantes vieneses Stein y Streicher serían los creadores del mecanismo de pulsación más liviana y sonido más suave. Broadwood mejoró el instrumento al inventar el pedal de sostén. En Francia Erard inventó un sistema de doble escape que permitía una repetición más ágil de las notas. Steinway resolvió en problema de los bastidores al fundirlos de hierro en una sola pieza lo que permite usar cuerdas de mayor grosor y tensión.


En cuanto al ámbito, los primeros pianos comprendían cuatro octavas o cuatro y media. Mozart contaba con uno de cinco octavas. En la década de los 90 poseían seis octavas y seis y media (extensión usada por Schumann y Chopin). Actualmente tiene siete octavas o siete y cuarto (88 notas).

***OTROS INSTRUMENTOS


En su mayoría los instrumentos mantuvieron durante el clasicismo los rasgos que ya habían alcanzado en el barroco final. No será hasta el s. XIX en que la aparición de llaves, válvulas y pistones generen una nueva revolución organológica en los instrumentos de viento.


El clarinete, al igual que el piano tiene en el clasicismo su momento de maduración decisivo. Su inclusión en la orquesta se produce en la segunda mitad del s. XVIII, construidos ya de modo similar al actual aunque aún carentes del característico sistema Boehm habitual en los clarinetes del s. XIX.

LOS MÚSICOS EN EL CLASICISMO.

1. CONCEPCIÓN SOCIAL DEL MÚSICO.


Hasta la mitad del siglo XVIII el músico era considerado sirviente de cierta importancia, tanto en lo referente al estatus económico como en el reconocimiento social. A partir de este momento comienza a introducirse el concepto de genio como ser dotado por la naturaleza, lo que provoca que la consideración social del músico comience a cambiar. Aún así el sistema de mecenazgo no desaparece por completo y convive con los nuevos tipos de vida que al música le proporciona la publicación de sus obras y la profusión de los conciertos públicos. Las actividades realizadas por los músicos de la época eran fundamentalmente la composición e interpretación de obras para determinadas fiestas y días del año.Los aristócratas con bastantes recursos económicos mantenían agrupaciones instrumentales moderadamente grandes, e incluso, a veces, un teatro de ópera. Los nobles menos poderoso también podían disponer de un grupò de músicos que también estarían empleados en otros menesteres. La figura del compositor no aparece registrada como tal, porque era una ocupación más de los músicos al servicio de un noble.Los músicos que no quisieron acogerse al sistema de mecenazgoencontraron una vía profesional en las sociedades de onciertos existentes en Europa, y también en la composició de óperas, género muy prestigioso en la época.

2. FRANZ JOSEP HAYDN.


Nació en 1732  en la zona oriental de Austria, próximo a Hungría. Desde muy niño demostró unas extrordinarias cualidades para la música, por lo que comenzó su formación a una temprana edad. Con ocho años se traslada a Viena , donde canta en el coro de la catedral de San Esteban. La muda de la voz le impide seguir cantando y malvive dando clases en la ciudad y dedicando el tiempo libre a estudiar. Fue autodidacta en su formación de juventud y en 1759 consigue un empleo con el Conde de Morzin, que mantenía una orquesta para la que Haydn compone su primera sinfonía. Enseguida el noble tiene que disolver su agrupación y tras un breve periodo en el que Haydn no contó con un trabajo fijo, en 1761 comenzó a trabajar para la familia de nobles Esterhazy, contratado por Paul Anton Esterhazy. Haydn estará al servicio de esta familia hasta el final de su días.


Haydn se encargó desde un principio de la música de la corte, quedando la música sacra bajo la responsabilidad del maestro de capilla, trabajando Haydn a sus órdenes. Cuando el príncipe Paual Anton muere, es sucedido por su hermano Nicolás. El nuevo príncipe fue un amante de las artes, y sobre todo, de la música de Haydn que ya gozaba de grn fama en toda Europa.



El príncipe Nicolás contaba con una orquesta de veinticinco músicos y con doce cantantes de los mejores talentos de Europa. En la corte de los Esterhazy se montaban óperas, conciertos para los visitantes más ilustres , y casi diariamente conciertos de cámara.

Tras la muerte de Nikolaus, Haydn se trasladó a Viena y viajó dos veces a Londres, durante los cuales escribió sus doce últimas sinfonías y allí le nombraron Doctor Honoris Causa por la Universidad de Oxfrod. Allí conoció todas las novedades musicales del momento, por lo que el aislamiento en el que desarrolló su obra es relativo y sobre  todo fructífero. Entre sus obras hay algunas donde da muestras de su buen humor, originalidad, dominio de la forma “variación” en lios segundos movimientos de sus sinfonías como la denominada “Golpe de Timbal o la Sinfonía de los Adioses.


Este compositor austríaco, aunque no es estrictamente el creador de la sinfonía, se le conoce como el padre de esta forma por haber sido el que le dio su estructura formal, con el que culmina el llamado clasicismo vienés entre sus más de cien sinfonías destacan muchas de ellas por los sobrenombres pintorescos, como: La gallina, El Oso, La sorpresa, Oxford, París, La caza........ El compositor y Mozart son los máximos representantes del Clasicismo.

3. ETAPAS DE SU VIDA.

1760-1770. Superada la primera fase de aprendizaje y convertido en un músico de  prestigio compone sonatas para teclado, tríos, cuartetos de cuerdas sinfonías... Lamentabalemente se conserva sólo algunos fragmentos de su producción dramática, ya que el teatro del príncipe sufrió un incendio. No ocurrió lo mismo con sus obras religiosas, en las que Haydn demuestra la pluralidad de estilos en los que era capaz de escribir.

1770-1780. Esta etapa es considerada la más fructífera de Haydn. En la primera parte de esta época se dedica fundamentalmente a la música instrumental. De este momento datan sus mejores sonatas para teclado, cuartetos y sinfonías. En estos años destaca también la produccióin operística de Haydn, cultivando tanto el singspiel, como la ópera seria y bufa. En ellas el autor trata de unir armoniosamente música y libreto y potencia el sentido dramático de la ópera, empleando frecuentemente el cambio de modo y  buscando la expresividad en las líneas melódicas y el equilibrio de las texturas. Destacan: L’infidelta delusa y Il ritorno di Tobia.
1780-1790. Esta época marcará definitivamente el fin de la permanencia de Haydn 
al servicio de los Esterhazy. Destaca en este momento la riqueza y profundidad de cuartetos y sinfonías. Son numerosos los encargos que llegan desde París, Viena o Londres, tanto para componer música instrumental como vocal
1791-1794. Haydn llega a Londres y es contratado rápidamente por la Sociedad de Conciertos para la que escribe muchas obras. Entre ellas cabe destacar la ópera Orfeo y Eurídice, que sigue el modelo de ópera seria otorgándole un papel fundamental al coro.

1795-1809. Haydn es presentado a la familia real inglesa y goza ahí de una extraordinaria reputación. Aún así abandona Londres en 1795. Desde estos momentos se dedica a la composición de los oratorios LA Creación y Las Estaciones. El primero obtuvo un temprano éxito, en cambio el segundo fue criticado por el exceso de elementos descriptivos que contenía su música. Ambas obras muestran un a clara influencia de los oratorios de Haendel, que Haydn conocería en Londres.

3. SUS CUARTETOS.

Los cuartetos de su época juvenil suelen tener 5 movimientos, rápido-minueto o trío lento-minueto o trío-rápido. 

En la década de 1760-70, Haydn consolida el lenguaje de sus cuartetos bajo una forma distinta: algunos de ellos tienen cuatro movimientos y no cinco; al mismo tiempo cuida el contraste entre los movimientos que van seguidos. El violín sigue ejerciendo un claro predominio en prejuicio del equilibrio del conjunto, siendo su escritura en esta época muy compleja y virtuosística. La siguiente etapa se inicia con los Cuartetos rusos. En ellos el estilo y las formas de sonata son la base de la articulación.

  La tercera etapa supone un giro hacia obras menos densas, incluyendo las variaciones como procedimiento compositivo.

  Las aportaciones de Mozart al género son bastante limitadas, destacando los Seis Cuartetos Op 20.
Haydn , dedicados a este compositor e influenciados por los cuartetos rusos.



