TEMA 2 FORMAS INSTRUMENTALES DEL BARROCO

Genralidades
2.1 Mtsica para érgano e instrumentos de teclado.

2.2 Musica para laud, violin y musica de cidmara: sonata en trio. Musica para instrumentos
de viento.

2.3 La orquesta: origen, evolucién y géneros: la suite, concerto grosso y concerto a solo.

Generalidades

Un aspecto a tener en cuenta sera el hecho de que a lo largo de los
siglos XVII y XVIII, las naciones europeas, en materia musical y
politica, van diferencidndose cada vez mds unas de otras, se van
construyendo su propia identidad. Hablaremos entonces de estilos
nacionales haciendo referencia a los estilos italianos, inglés, francés
y centroeuropeo (aleman) principalmente. El resto de paises, de una
forma u otra, acabaran asimilando en mayor o en menor medida un
estilo u otro.

Si el Renacimiento se habia caracterizado la musica por un
equilibrio y una serenidad, ahora se pedia un mayor impulso a lo
expresivo y a provocar en el oyente un cambio en el estado de animo.
Este hecho se puso incluso por escrito, estableciéndose unas series
de normas que iban encaminadas a conseguir provocar en el oyente
esos cambios de dnimos. Estas normas fueron conocidas como
“tedria de los afectos”

Igualmente estos estilos nacionales aportaran diferentes tipos de
canciones o géneros instrumentales. Por ejemplo, los franceses
aportaran principalmente las suite, los italianos el concierto
virtuosistico, los ingleses la musica para virginal (teclado similar al
clave) y los alemanes aunaran estas tendencias fusionandolas en el
“stile misto” como veremos en la musica de Bach.

2.1 La musica para el organo y los instrumentos de
teclado.

La musica para teclado en el Barroco era fundamental debido a una
serie de condicionantes:



1. La aparicién de una nueva forma de escribir musica en la
que los sonidos mas graves cobraban mayor importancia
junto con la melodia mas aguda hacia necesario
instrumentos de este tipo para reforzar esas melodias
graves.

2. Del punto anterior explicaremos que a las melodias
principales se las solia acompafiar con un conjunto de
instrumentos de sonido grave y el clave que iba
improvisando acordes sobre unos codigos numéricos que
debian indicar la posicion y el tipo de acorde a utilizar en
cada momento. A este procedimiento se le llamo6 Bajo
continuo.

3. El método de escritura anteriormente expuesto hacia
necesario el uso de un instrumento de tecla ya que
posibilitaba que se tocaran varios sonidos a la vez y asi se
convertia en una herramienta muy util para la composicién y
la realizacién de esos codigos que formaban el Bajo
continuo.

En el Barroco los instrumentos mas importantes de tecla eran los
siguientes:

Organo: De ubos sus dimensiones y sonoridad a menudo eran muy
grandes

Clave: De sonido maés brillante y era muy empleado por los
organistas como instrumento de ensayo. Al producirse el sonido
pellizcando la cuerda, la duracién de las notas era muy limitada. (En
el érgano los sonidos se podian mantener mucho mas tiempo)

Clavicordio: De sonido mas suave y apagado pero muy similar en el
aspecto fisico y en el funcionamiento al clave.

Igualmente se ha intentado ordenar la informacién diferenciando
cronologicamente las producciones en base a los siglos XVII y XVIII
en cada una de las zonas geograficas a tratar.

1. Italia s. XVIIEn el primer Barroco aportaria un instrumentista
excepcional llamado Frescobaldi. Al igual que Monteverdi
que trabajaria principalmente en la parte de musica vocal,
Frescobaldi recibié influencias de la manera de hacer musica
de los Venecianos (Merulo y los Gabrielli). Escribiria
Frescobaldi obras siguiendo la técnica de ese ultimo
Renacimiento veneciano. Asi escribid recercares y tocatas,
pero ahora la diferencia estaba en la expresividad mayor de su
musica. Si el Renacimiento se habia caracterizado por un
equilibrio y una serenidad, ahora se pedia un mayor impulso a
lo expresivo y a provocar en el oyente un cambio en el estado



de dnimo. De Frescobaldi podemos citar las Fiori Musicali
(1635), coleccién de piezas para érgano y clave.

. Italia s. XVIII En Italia en este periodo debemos mencionar la
musica para teclado de la familia Scarlatti. Sobre todo de
Doménico Scarlatti, maestro de Capilla de San Pedro en
Roma,, calvecinista de la corte de Lisboa, y clavecinista en la
corte de Madrid a partir de 1729. De él conservamos mas de
500 sonatas para clave muchas veces ordenadas en grupos de
2 y de dificil ejecucion por estar escritas en un lenguaje muy
virtuosistico.

. Francia s. XVII: En este pais domina claramente la
produccion para clave, recibiendo esta musica influencia de la
que se escribia para laud. Los franceses, como hemos
mencionado antes, cultivaron principalmente la suite, que
consistia en una sucesién de danzas, a menudo con titulos
poéticos. Antiguamente estas colecciones de danzas servian
para acompanar a un baile, pero en esta época se han
estilizado tanto que tnicamente son parte de obras para ser
escuchadas. Una técnica muy empleada por los clavecinistas
franceses era la improvisacion de notas de adorno para
enriquecer y embellecer la melodia. Tanto se puso de moda
esta técnica que se escribieron numerosos tratados donde los
compositores nos explicaban como se debian adornar las
diferentes melodias segun el gusto francés de la época, o el
aleman, o el italiano. Por lo tanto, estos adornos, aunque no se
escribian, si que eran muy practicados por todos los musicos,
no solo en la musica para clave, sino que se extenderia esta
moda a otros tipos e agrupaciones instrumentales. Uno de los
principales musicos para teclado en este pais fue Francoise
Couperin.

. Francia s. XVIII: Podemos destacar la figura de Rameau que
se encargo de escribir la pieza preferida por el gusto francés:
La suite. En 1728 Rameau publicaria sus Nouvelles suites de
Clavecin

. Alemania s. XVII: En este pais conviven diferencias
tendencias. La parte sur del territorio era de mayoria catolica,
mientras el norte era luterano. Esto influye decisivamente en la
manera de hacer musica y en el tipo de piezas que se escriben.
En el sur no se utiliza tanto el érgano en los oficios religiosos
pero si s eemplea el clave para la musica de camara. En el
norte se emplea muchisimo mas el 6rgano llegando a unas
cotas de virtuosismo muy grandes. Se basan muchas piezas en
variaciones sobre himnos luteranos conocidos como Corales
(debemos hacer notar que Lucero era flautista y que consideré
la importancia de la musica dentro de la iglesia protestante,



por este motivo escribié numerosos himnos de facil melodia
para que el pueblo los cantara en aleman dentro de los
templos. No estaba muy de acuerdo con el uso de la musica
compleja y en latin que empleaban los catdlicos). Es Alemania
un territorio fundamental para el desarrollo del Organo. En el
norte trabajaria Buxtehude que engrandece la escritura
musical pare este instrumento aumentando las dimensiones de
las composiciones. En el centro trabajara Samuel Scheidt, y
en el sur Froberger y Johan Pachelbel. Como géneros
principales se escriben los siguientes: litirgicos: adaptaciones
de corales tocattas, canzonas, etc.

. Alemania en el siglo XVIII Bach y la musica para érgano:
Separarremos a continuacion la produccion para teclado
alemana en el siglo XVIII del anterior punto debido a la
especial importancia que en la historia de la musica ha tenido
Johan Sebastian Bach y su produccién para estos
instrumentos. El coral para érgano se convierte en el género
principal para este instrumento. Cuando el tratamiento musical
es mas libre en ese coral dejando volar mas la imaginacion se
convierte en el fantasia coral. Sera Bach quien mejor
represente la musica para tecla de este pais. En las ciudades
de Arnstald y Miilhausen escribe preludios, fugas y
fantasias siguiendo el estilo norte alemdan. De ejemplo
tenemos la famosa Toccata en Re menor. En Weimar conoce
la musica italiana y trnascribe para érgano conciertos de
Vivaldi. Era este un método muy empleado en la época para
aprender de otros maestros. Escribiria Bach el Orgelbiichlein
(pequetio libro de 6rgano) donde ensefia como componer un
coral y técnicas organisticas dirigidas a Dios. El mismo
escribiria "Honrar solamente a Dios mas alto e instruir con ello
al préjimo". En esta obra Bach nos habla de lo valida que es la
musica para transmitir los sentimientos misticos encerrados en
las palabras de los himnos (corales). Todo ellos lo hace la
musica de una manera metaférica. En Leipzig, su etapa final a
partir de 1723, su produccién para érgano se hace mas
espiritual y sus composiciones se establecen en grandes ciclos
al igual que lo haria con las cantatas que escribiera en esta
época para la iglesia de Santo Tomas.

. Alemania en el siglo XVIII Bach y la musica para clave:
De las distintas ciudades donde Bach trabajé, seria en Cothen
donde escribiria para clave como maestro de capilla de la
Corte y profesor de teclado: Escribe: 6 suites francesas, 6
suites inglesas, Invenciones y sinfonias. En leipzig escribe
los Clavierubungen (Ejercicios para teclado) asi como el
clave bien temperado donde demostraba la validez del nuevo
sistema musical que por aquel entonces hacia furor, el
temperado, basado en la divisiéon de nuestra escala musica en



siete sonidos basicos y en sus correspondientes alteraciones
(sostenidos y bemoles) lo que suponia un total de doce sonidos
en los que podiamos dividir la escala. (este es el sistema
musical actual utilizado generalmente en occidente para casi
todo tipo de musica). Escribiria obras mas sencillas
igualamente como el cuaderno de Anna Magdalena Bach. Y
sobre todo las Variaciones Goldberg, encargadas por dicho
noble para vencer su falta de sueno en las largas noches de
insomnio, en total 30 variaciones sobre un tema principal.

8. Alemania-Inglaterra s. XVIII: Haendel:

Destacamos la figura de G. F. Haendel como unos de los
compositores mas importantes de la tltima etapa del Barroco. Aun
cuando su produccion se enmarca en el seno del contexto germano,
su actividad en tierras inglesas ha hecho que se adscriba
paralelamenta a la produccion musical inglesa del siglo XVIII.

Destacamos su produccién para clave, mas concretamente, sus
pieces pour clavecin. Ademas 6 fugas para 6rgano y clave.

2.2 Musica para laud, violin y musica de camara:
sonata en trio.

Laud

Hasta la fecha de 1650 era el laud un instrumento doméstico muy
apreciado antes de que el clave ocupase su lugar. se utilizaba el laud
como insrumento acompanante de canciones para realizar el bajo
continuo en musica de cadmara y orquestal. Los géneros para este
instrumento son los mismos que los creados para el clave. (tocattas,
fugas, etc). Difiere el desarrollo de este tipo de instrumento de unos
pasises a otros. Por ejemplo, en Espana, se empleaba
principalmente la vihuela de mano, heredado este uso de la musica
del Renacimiento. Hacia 1700 este instrumento es desplazado
paulativamente por la guitarra.

Musica para Guitarra en Espana en el Barroco.

Siglo XVII

En 1611, Sebastian de Covarruvbias. En su tesoro de la lengua
Castella calificaba la guitarra como “un cencerro tan facil de tanir
que no hay un mozo de caballo que no sepa tocar el instrumento”.

Por lo tanto se deduce de lo expuesto la idea despectiva del



instrumento que se tenia al comienzo del siglo XVII. A partir de 1640
se observa una mayor popularidad y un mayor nimero de tratados
como el Libro de instruccion de musica sobre la guitarra
espanola de Gaspar Sanz publicado en Zaragoza en 1674. En el
estilo de Gaspar Sanz se observan influencias italianas

Durante el siglo XVII se tocaba rasgeada como acompanamiento de
obras teatrales y tonos (forma espanola de referirse a las
canciones). Hay referencias en comentarios de Quevedo y demas
escritores.

Otro autor seria Francisco Guerau con su libro poema armonico.
Un tratado donde se escribe musica para guitarra también en un
estilo punteado y no sélo rasgeado. Esta es la principal novedad de
dicho tratado. Encontramos danzas como pasacalles, canarios,
folias, marionas, jacaras, etc. Observamos un estilo mas francés
en la musica de este autor.

Siglo XVIII:

Santiago de Murzia. Resumen de acompainar la parte con la
guitarra: Aparecen numerosos pasacalles y demas bailes. Refleja
igualmente este tratado influencias francesas e italianas junto a
bailes populares de nuestro pais y otros provenientes de América.

La mayoria de los bailes recogidos autéctonos de Espana
corresponden a diferencias (variaciones sobre un tema) que
permitian demostrar al interprete sus cualidades como
instrumentista.

Casi todas las obras que no se atienen a las diferencias suelen tener
origen extranjero como la Suite. (francesa).

Géneros:

1. Zarambeques: danzas muy bulliciosas interpretadas en el
teatro espanol de los siglos XVII y XVIII.

2. Fandangos: {origen en Portugal? éen América? Muchisima
popularidad en el continente americano durante los siglos
XVIII y XIX. Era un baile muy sensual. Destacamos algunos
ejemplos de Santiago de Murzia que influirdn decisivamente
encompositores posteriores como Doménico Scarlatti o Luigi
Bocherinni

3. Folia: De origen Portugués, en Espaina desde el siglo XV.

La musica de camara en Espaia esta siendo investigada
actualmente. Sabesmos que estaba formada por guitarras, tiorbas
(especies de laudes con muchas mas cuerdas)



Musica para violin:

Italia s. XVII:

Hacia 1600 se produce una separacion en la familia de la violas. El
violin se desliga de la familia adquiriendo un mayor protagonismo.
Es en Italia donde se alcanzan altas cotas de perfeccion en lo que a
la construccidn de este instrumentos se refiere. Sefalar, por ejemplo,
las producciones de las familias Stradivarius y Amati. Se
caracteriza la literatura para violin en esta pais como una escritura
virtuosistica.

Desde el siglo XVII la literatura para violin se desarrolla en el seno
de la orquesta asi como en la musica de camara (es decir, musica
interpretada por pocos instrumentistas con objeto de ser
representada en un ambito pequeno y cerrado) sobre todo la sonta
en trio, pero poco a poco se va desarrollando a literatura para
violin soélo.

A. Corelli, crea sus 12 sontas para violin y bajo continuo, obra
clave dentro del desarrollo compositivo de este instrumento. esta
obra resumia la técnica del momento y ha supuesto la base para la
técnica violinistica hasta el siglo XIX.

Italia s. XVIII:

Destacar ahora la figura de Antonio Vivaldi: Crea nuevas técnicas y
disenos instrumentales prestando especial atencién al apartado
ritmico. Sus conciertos (destacamos sus cuatro estaciones)

Destacar de Tartini su famosa sonata del trino del diablo.
Alemania XVII:

Estilo menos virtuosistico. Destacamos a Franz Biber. Las 16
sonatas dedicadas a los misterios de Rosario. Para cada sonataa
senala Biber una afinacion del instrumento diferente. (scordattura).

Alemania XVIII:

Bach: seis sonatas y partitas para violin sélo. De la época de
Cothen. Representan la cima en la escritura para violin sélo. Las
denominacién de partita corresponde a una suite de danzas. escribe
Bach dichas obras de forma polifonica enriqueciendo la sonoridad
del instrumento.



También destaca Bach por la composicion de suites y partitas para
violoncello solo, descubiertas en una libreria de Barcelona por uno
de los mejores cellistas del siglo XX, Pau Casals.

Telamnn: fantasias para violin solo.

Francia XVII v XVIII:

Lully era violinista y estableci6 este instrumento como base de la
orquesta tipicamente francesa. Recibio influencias de la suite y de la
mausica para clave francesa.

Musica de Camara: Sonata en trio, Concero grossi

A partir de 1600 surgen las nuevas plantillas donde tocan uno o dos
instrumentos mas el bajo continuo, estableciendose la sonata en
trio. Estas sonatas se establecian a menudo con dos violines, o dos
flautas, u otras combinaciones mas el bajo continuo. Si la sonatas
en trio se amplia, a partir de dos o mas solistas en cada voz, se
convertia en musica orquestal denominada de esta forma concerti
grossi.

La sonata en trio surge de las canzonas y sinfonias de la época
Veneciana del ultimo Renacimiento y comienzos del Barroco. A partir
de 1700 se observan dos tipos de sonata en trio: la sonata da
chiesa y la sonata da camera. La sonata da chiesa utiliza el
organo como bajo continuo y la da camer utiliza el clave.

Destacamos a A. Corelli: public6 12 sonatas da chiesa y da
camera, 12 concierto grossi. Consiguié fantasticos efectos al
interpretarse sus sonatas da chiesa y concerti hasta con 150
interpretes de cuerda.

Sonatas en trio compusieron ademas Buxtehude, Handel y Bach
(ofrenda musical).

LA ORQUESTA

La orguesta en el Barroco temprano

La orquesta surge en el siglo XVII propiamente dicha. Se trata de un
conjunto de instrumentos. Estaba poco regulada anteriormente. La
orquesta era una agrupacién mas o menos libre de instrumentos que
permitia experimentar con distintas posibilidades sonoras.

El concepto de orquesta se aplica en el siglo XVIII a los
instrumentitas. Existian anteriormente conjuntos de instrumentos



variados como los conjuntos de trompeta. No hay nada mas que
escuchar la tocatta de inicio del Orfeo de Monteverdi para darse
cuenta de ello.

Se va dando poco a poco preferencia a aquellos instrumentos con
mas poder expresivo como a los violines. Por este motivo empiezan a
constituir estos instrumentos la base de la orquesta.

El violoncello sustituira a la viola da gamba, las flautas, los oboes
y las trompas incrementan la sonoridad.

La base d ela orquesta barroca queda con el bajo continuo como la
base mas la cuerda, el resto de instrumentos solian ser adicionales.

Tipos de orquesta: 1. de la corte, 2. de la iglesia. 3. de la opera.

Collegium Musicum: eran organismos formados por estudiantes y

aficionados que participaban en la interpretacién de musica, muchas
veces contratados por un municipio para engrandecer los diferentes

acontecimientos locales.

La influencia italiana: En este pais surge la 6pera. Debemos
mencionar las oberturas de estas dperas se convierten en
verdaderas piezas independientes que traspasan las fronteras del
pais para influir en la produccién del resto de paises europeos asi
como la forma de tocar.

Lully contribuiria a esto con su disciplina orquestal en tierras
francesas. El crearia los 24 violines del rey, conjunto estable
encaminado a la interpretacion de musica instrumental dedicada a la
corte.

La escritura orquestal de Lully solia tener 5 voces, y a menudo
escribia sdlo las voces extremas. sus ayudenates escribirian el resto.

Géneros de la orquesta en el Barroco temprano:

1. Canzona: a imitacion de la chanson vocal.

2. Tocatta: Pieza al comienzo de espectaculos como la épera, el
ballet, etc.

3. Ritornello: Breve preludio, interludio de piezas canatadas, etc.

4. Sinfonias: nombre colectivo para piezas con voces e
instrumentos. Este término provenia de la escuela Veneciana de
Gabrielli y de su seguidor Schutz
Pieza instrumental libre.

6. La suite. (explicada detalladamente més adelante)



Barroco tardio:

Aumentan los instrumentos de viento. Desaparecen los instrumentos
de cuerda punteadas tipicos del renacimiento, manteniéndose
unicamente el laud y el clave empleados en tareas de bajo
continuo.

La suite para orquesta en el barroco temprano.

Las colecciones de danzas estaban pensadas para la diversion
cortesana. Aparecen composiciones francesas, alemanas y algunas
inglesas. Se forman parejas de danzas lentas y rapidas.

La suite suele tener cuatro partes principales o danzas, entre las
cuales e incluyen otras diversas. Estas cuatro danzas son
principalmente: Allemande (alemana), Courante (francesa),
Sarabanda (espanola) y Gigue (inglesa).

Francia: Ballet y suite obertura.

Muy del gusto francés, el ballet solia comenzar con una obertura, un
recitativo donde se hace alusién al contenido de la obra y después
comienza el ballet con sucesion de escenas con didlogos. Cada
escena recibe el nombre de Entreé. al final se celebra una gran
escena de baile.

La suite orquestal francesa no suele tener la sucesién de
movimientos habitual. Siempre comienza con una obertura francesa
a la que le siguen danzas francesas de la época como el minuet, la
boureé, etc, junto a movimientos no danzables. Debemos mencionar
la produccion de Lully.

La suite para orquesta en el barroco tardio:

Destacar como el centro creativo pasa de Francia a Alemania.
destacamos las cuatro suites orquestales de Bach.

Inglaterra:

las tres suites que componen la muisica acuatica escrita por
Haendel para tres de los paseos de Jorge I por el Tamesis, destacan
como uno de los ejemplos maés signifiativos del compositor
nacionalizado inglés.

Igualmente destacar su suite para los reales fuegos de artificio.



CONCIERTO.

Destacamos dos tipologias. El concerto Grosso escrito para unos
pocos instrumentos que dialogan con el resto de la orquesta.

El concerto a sdlo, como su nombre indica, mantiene un unico
instrumentistas frente al resto de la orquesta.

Concerti grossi Barroco temprano.

Se convierte a mediados del siglo XVII en el género barroco por
antonomasia. Destacamos la produccién de Stradella y de
Arcangelo Corelli. De Corelli sus 12 concertos grossi.

Concerti grossi Barroco tardio

Aqui mencionar a Vivaldi con mdas de 12 concertos grossos.

Serian los italianos los que fortalecerian este género que acabaria
exportandose fuera de las fronteras italianas.

En Inglaterra destacamos una vez mas los concerti grossi escritos
por Haendel.

En Alemania los concocidos como los seis Concertos de
Brademburgo escritos por Bach para el Margrave de la ciudad del
mismo nombre.

A partir del ultimo tercio del XVII y coincidiendo con el Concerto
grossi, se desarrolla el concerto a solo.

Surge de la costumbre a finales del XVII de dejar a los solistas en los
concierto interpretados en las iglesias los pasajes dificiles.

Vivaldi.

Veneciano sacerdote y profesor de violin asi como director de las
orquestas del Ospedalle della Pieta en Venecia. Escribié unos 477
conciertos. Creo6 el modelo del concierto en tres movimiento,
tomando de la 6pera algunos préstamos como pudieran ser los
lamentos operisticos convertidos aqui en movimientos lentos de
concierto. Crea la estructura de mov. rapido-lento-rapido.
Destacamos su op.3 conocido como L'estro armoénico conjunto de
conciertos de los que debemos destacar las cuatro estaciones.

El tipo de concierto italiano se extenderia por toda Europa. El propio
Bach transcribiria unos diez conciertos de Vivaldi. Igualmente
escribiria conciertos propios.



Haendel escribiria conciertos para érgano para los intermedios de
los actos de sus oratorios. Famosas eran sus interpretaciones al
teclado asi como sus improvisaciones.

Estos conciertos solian tener tres o cuatro movimientos.



