LA MÚSICA DEL CLASICISMO

1) INTRODUCCIÓN AL CONTEXTO HISTÓRICO.

1.1. LA MÚSICA DEL CLASICISMO.

El Clasicismo es el período que marca la transición de la Edad Moderna a la Edad Contemporánea. Musicalmente delimitamos su cronología entre los años 1750 y 1820.


En el resto de las artes esta etapa se conoce con el nombre de “Neoclasicismo”, ya que se produce una vuelta a los ideales de la cultura grecorromana, basados en la razón al servicio del equilibrio y la belleza.


La música no puede copiar los modelos clásicos de la Antigua Grecia (se desconoce cómo sonaba la música en Grecia), pero sí comparte la búsqueda de la perfección formal y el ideal de belleza.


El siglo XVIII es la época de la Ilustración, movimiento cultural favorecido por la burguesía y la pequeña nobleza, que llevará a la Revolución Francesa rompiendo el poder de las Monarquías absolutas.


La música irá abandonando los círculos eclesiásticos y palaciegos para desenvolverse en los círculos burgueses de casas privadas, salones y conciertos públicos. 

El compositor irá afirmándose como un artista liberal que busca llegar a un nuevo público con una música humana y natural, elegante y agradable para todos, en la que predomina la claridad formal y la sencillez melódica.


Los principales representantes del Clasicismo musical son F.J. Haydn, W.A.Mozart y L.van Beethoven, compositor que marca la transición del Clasicismo al Romanticismo. 

1.2. VALORACIÓN SOCIAL DEL MÚSICO.

Los compositores del siglo XVIII trabajan como servidores en la corte o en familias aristocráticas, recibiendo un sueldo y la misma consideración social que un criado.

Esta situación conlleva una serie de inconvenientes:

· Falta de libertad creativa: han de componer música para unas necesidades concretas, y al gusto de los aristócratas a los que sirven.

· Restricción de movimientos: el señor puede reclamar los servicios del músico en cualquier momento; para viajar, hay que pedirle autorización.

· Relación de pertenencia: las obras del músico son propiedad del señor y no pueden interpretarse fuera de sus dominios sin su permiso.

Por otro lado, esta situación tiene sus ventajas:

· Sueldo seguro  y tranquilidad laboral.

· Dinero disponible para adquirir buenos instrumentos y contratar cantantes e intérpretes de calidad.

· Cierto margen para la experimentación: el público aristócrata es, en general, cultivado y está encantado con las novedades y las sabe apreciar.

Mozart es el primer músico que se rebela ante esta situación cercana a la esclavitud, y decide instalarse en Viena en el año 1781, rompiendo sus relaciones laborales con el príncipe-arzobispo de Salzburgo y lanzándose por su cuenta y riesgo a vivir de su propia música. Los ingresos los obtenía de la venta de sus partituras, del porcentaje sobre las entradas vendidas para sus conciertos, y de los ingresos que aportaban las clases particulares. 

Este modo de vida que elige no parece que le vaya muy bien: por una parte, la costumbre de asistir a los conciertos públicos todavía no está muy generalizada y, por otra parte, alguna de sus obras son mal comprendidas porque empieza a avanzarse a su época. Sus cartas reflejan la angustia provocada por esta pésima situación económica, y tanto él como su mujer Constanza Weber, vivieron perseguidos por las deudas económicas hasta su muerte.
1.3. ¿CÓMO RECONOCER LA MÚSICA CLÁSICA?

La Música Clásica se define por una serie de cualidades que el oído capta fácilmente y que son las que dan a esta música ese carácter alegre, bello y brillante, y que hace que autores como Mozart sean tan escuchados y admirados. 

Existe una gran variedad de elementos dentro de la misma composición: distintos ritmos, melodías y temas, cambios tímbricos y de carácter, riqueza dinámica..., todo ello moldeado con flexibilidad y elegancia, de forma que los contrastes pierden la rigidez barroca.

Las características formales de la música clásica son las siguientes:

1. Ritmo: el ritmo de la música clásica es sencillo y natural, perdiéndose el ritmo mecánico de la música barroca. La transición rítmica entre un ritmo y otro se hace sin contrastes como era tan típico en la etapa anterior.

2. Melodía: la música clásica es el reino de la melodía, de manera que la melodía es un elemento muy importante y se busca que sea natural y equilibrada.

· La melodía es periódica, y se articula frecuentemente en frases simétricas de 8 o 6 compases, que suelen constar de antecedente y consecuente (de 4 o3 compases cada uno). 

· Además, es una melodía limpia de adornos.

3. Armonía: el lenguaje musical clásico es plenamente tonal, es decir, existe una jerarquía tonal con importancia de la tónica (I), dominante (V) y subdominante (IV).

· Hay una preferencia por tonalidades mayores sobre las menores, y por tonos claros, es decir, de pocas alteraciones.

· Las áreas inicial y final de la obra son estables y claras en la tonalidad principal, mientras que las secciones centrales son de mayor tensión y con modulaciones a otras tonalidades cercanas.

· Empleo de relleno armónico mediante escalas y arpegios para enfatizar las tonalidades.

· Uso del “Bajo Alberti” para acompañar, que consiste en arpegiar el acorde, es decir, dividirlo en sus notas componentes que se repiten regularmente.

· Se termina con el uso del “Bajo Continuo”, por lo que deja de usarse el clavicémbalo. El instrumento que hará de empaste entre los instrumentos es la trompa.

4. Agógica: las formas instrumentales presentan una estructura en tres o cuatro tiempos, que siguen el esquema general de “sonata”:

I- Allegro.

II- Adagio.

III- Minuetto o Scherzo.

IV- Allegro o Presto.

5. Dinámica: además de los contrastes de dinámica forte-piano tan típicos de Barroco, se incorporan como novedad los cambios graduales de intensidad, que producen un gran impacto en la época: el “crescendo” y el “diminuendo” (fueron famosos los crescendos que conseguía la Orquesta de Mannheim que dirigía Stamitz).

6. Textura: las texturas son más transparentes y ligeras que en el Barroco. Hay una preferencia por la melodía acompañada por encima del contrapunto.

7. Timbre: se produce un proceso de consolidación de la orquesta sinfónica, que crece y se convierte en el principal instrumento del período clásico.

Esta orquesta es resultado del predominio de la música instrumental, y se caracteriza por la elegancia tímbrica y el equilibrio orquestal.

8. Forma: las formas instrumentales ganan prestigio, como la sinfonía, la sonata, el concierto, la música de cámara...

La estructura básica es la “forma sonata”.

9. Carácter: en la Música clásica predomina un carácter ligero, optimista y luminoso.

En definitiva, la Música Clásica se caracteriza por ser una música universal, atemporal, y el lenguaje musical clásico surge de simplificar el lenguaje musical barroco. 
2) MÚSICA INSTRUMENTAL CLÁSICA.

2.1. INSTRUMENTOS DEL CLASICISMO.
Durante el Clasicismo se producen algunos cambios fundamentales derivados de la música que se compone en esta época y para poder expresarse con novedad.
· Algunos instrumentos musicales como el órgano, el clavicémbalo, el laúd y la flauta de pico caen en desuso; el clavicémbalo deja de usarse debido a la caída del uso del Bajo continuo, y el instrumento que realizará ese empaste entre instrumentos será la trompa.

· Surge un instrumento con fuerza y que será de gran importancia durante el Clasicismo: el piano, instrumento de cuerda percutida con teclado que se caracteriza por producir sonidos suaves y fuertes (1711).

· Otro instrumento característico de la orquesta clásica es el clarinete, instrumento de viento-madera con lengüeta simple que toma importancia  a partir de las óperas de Mozart.

· La orquesta clásica sufre un gran crecimiento necesario para la gran forma de la sinfonía, y este agrandamiento se da sobre todo en la familia de la cuerda, compuesta por los mismos instrumentos pero en mayor número.

La orquesta clásica es resultado del predominio de la música instrumental, y se caracteriza por la elegancia tímbrica y el equilibrio orquestal.
1- CUERDA: 10 violines 1º, 10 violines 2º, 8 violas, 6 chelos y 4 contrabajos.

2- VIENTO: 2 flautas, 2 clarinetes, 2 oboes, 2 fagotes, 2 trompas y 2 trompetas.

3- PERCUSIÓN: 2 timbales.

2.2 FORMAS INSTRUMENTALES CLÁSICAS.
SONATA.

La sonata que hemos visto nacer durante el Barroco (sonata de iglesia y de cámara), cambia radicalmente con la llegada del Clasicismo, dotándose de una forma muy estricta que debe seguir el músico.


La sonata como composición es una forma instrumental para un instrumento solista, y que sigue el esquema de “sonata clásica” en tres o cuatro tiempos.


El esquema de sonata clásica también se usa para el resto de las formas de cámara:

· Dúo: sonata para dos instrumentos solistas.

· Trío: sonata para tres instrumentos solistas.

· Cuarteto: sonata para cuatro instrumentos solistas.

· Quinteto, sexteto, septimino, octeto...

Las características de la sonata clásica son las siguientes:

· Sometimiento a una estructura determinada.

· División de la sonata en tres o cuatro tiempos (sonata tripartita o cuatripartita), a la que puede anteceder una especie de introducción lenta.

· El primer movimiento es el más normativo y se llama “forma sonata” por antonomasia.

· Establecimiento con claridad de las relaciones armónicas, es decir, de un lenguaje tonal jerarquizado con el predominio de la tónica I, la dominante V y subdominante IV.

El esquema de sonata clásica es el siguiente:

I. ALLEGRO (“forma sonata” propiamente dicho en la tonalidad principal).

A- Exposición:

· Introducción (opcional)

· Tema A (tono principal)

· Puente modulante

· Tema B (tono vecino).

      B- Desarrollo: Desarrollo temático modulante (motivos de A y B por otros tonos).

      A´-Reexposición:

· Tema A (tono principal) 

· Puente 
· Tema B (tono principal)

· Coda.

II. ADAGIO, ANDANTE O LARGO (tono vecino).


- Con dos temas: forma ternaria A B A

- Con un solo tema: tema con variaciones.

III. MINUETTO O SCHERZO (tono libre).

A- Minuetto: exposición del tema, breve episodio y repetición del tema.

B- Trío: tema, episodio y repetición del tema.

A´- Minuetto: repetición exacta del primer período.

IV. FINAL, ALLEGRO O PRESTO (tono principal).

· Como el primer tiempo o Allegro.

· Rondó: ABACADA Coda (tema que se repite separado por episodios y coda).

SINFONÍA.


La Sinfonía es una gran sonata para orquesta; sigue, por tanto, la “forma sonata”, aunque al no ser un instrumento sólo el que toca, sino toda la orquesta, suele ser un poco más compleja.


Son varias las influencias que recoge la sinfonía:

1- En el norte de Italia, compositores como Sanmartini y Boccherini, realizan algunos cambios a la Obertura avanti l´opera, que tenía tres movimientos.

El primer movimiento, que tiene forma binaria con dos temas, evoluciona y crece en extensión, junto a los otros dos. De esta manera, se comienzan a interpretar solas y son ya prácticamente sinfonías.

A estos tres movimientos se añade un cuarto, con lo que ya tenemos los cuatro movimientos de una sinfonía.

2- En Berlín, en la corte de Federico el Grande, alguno de los numerosos hijos de Bach, como C.P.E. Bach o J.C. Bach, realizan experimentos a partir de la forma sonata.

3- Mannheim es un importante centro de la actividad sinfónica desde 1750, y destacan compositores como Stamitz y Richter.

4- Viena es otra gran ciudad que se consideró el paradigma de la música clásica, y donde trabajaron músicos como Haydn y Mozart.

En el siglo XVIII la Sinfonía adopta el uso de cuatro tiempos siguiendo el esquema general de sonata:

I- Allegro.

II- Adagio o Andante.

III- Minuetto o Scherzo.

IV- Allegro finale o Rondó.

La Sinfonía clásica llega a su cumbre con Joseph Haydn y W. A. Mozart.

· Haydn es considerado el padre de la Sinfonía, porque la eleva a protagonista de la música clásica. Es el compositor oficial del príncipe Esterhazy, por lo que su obra tiene un carácter y un gusto claramente aristocráticos, a pesar de inspirarse en melodías populares.

Compone 104 sinfonías, de las que destacan “La Chase” (nº 73), L´Ours (nº 82), La Poule (nº 83) y la Oxford (nº 92). 

· Mozart es uno de los mayores genios de todos los tiempos. Nacido en Salzburgo, fue un niño prodigio, y a pesar de su corta vida tuvo una abundante producción de cerca de 600 obras. Destacan sus sinfonías y conciertos para diversos instrumentos, formas que destacan por su perfección.

Compuso 41 sinfonías, de las que sobresalen las tres últimas: la 39, la 40 y la 41 o “Júpiter”.

CONCIERTO SOLÍSTICO.


La música sinfónica tuvo durante el Clasicismo otra forma muy importante, el Concierto solístico, que se puede definir como una composición para orquesta y un instrumento solista.


Los elementos básicos que caracterizan esta forma son los siguientes:

1- El Concierto solístico no tiene nada que ver con el Concierto barroco, sino que es en realidad una sinfonía compartida entre la orquesta y un solista, teniendo ambos la misma importancia.

2- La forma del concierto es generalmente la misma de la sinfonía.

3- Se diferencia de la sonata y de la sinfonía en que normalmente tiene sólo tres movimientos, prescindiendo del Scherzo.

4- Otra diferencia es que los temas del primer movimiento son expuestos por la orquesta y por el solista, es decir, hay una doble exposición.

5- En esta forma, y para lucimiento del solista, suele haber una cadencia al final del primer movimiento.

6- El último movimiento es casi siempre un Rondó, que permite la brillantez del final.

7- El lenguaje del solista se escribe en estilo virtuoso que permita su lucimiento.

En el Concierto solístico destacaron todos los grandes compositores del Clasicismo y, sobre todo del Romanticismo, ya que es cuando se puso de moda el virtuosismo.

Mozart establece la forma definitiva del Concierto para piano, con los compuestos entre 1785 y 1791, y la culminación del Concierto de la Coronación. Compuso otros importantes para violín, clarinete, trompa, arpa, flauta, oboe y fagot.

Es Beethoven, con sus Cinco Conciertos para piano, el que lleva el género a la cúspide, sobre todo con el de “El Emperador”. 



OTRAS FORMAS CLÁSICAS.

La Casación es una composición instrumental usada en el siglo XVIII, destinada a la diversión del público, y que se solía interpretar en los parques. Está compuesta de varias piezas, y por ello deriva de la suite barroca.

El Divertimento es una forma instrumental muy parecida a la anterior, en cuanto a la finalidad, y derivada también de la suite. Estará muy de moda en el período clásico.

La Serenata es del mismo estilo que las dos anteriores, y con los mismos fines y orígenes.

3) MÚSICA VOCAL PROFANA.

                      3.1. LA ÓPERA CLÁSICA.
La Ópera, nacida en el Barroco al amparo de los círculos aristocráticos, experimentará durante el Clasicismo un cambio (común al resto de las formas musicales), tendente a la naturalidad, eliminando los excesos barrocos y acercando los argumentos y personajes al nuevo público burgués.

· Se elimina el exceso de decoración de la música anterior.

· Nuevo empleo del coro, dándole una función dramática.

· Uso de la orquesta clásica para acompañar todo, incluso los recitativos, que antes se hacía con clavicémbalo.

· Importancia de la Obertura.

· La ópera asume una expresión de signo clásico, suprimiendo, por ejemplo, el excesivo uso de arias inútiles.

· Reforma del libreto sobre el que se compone la obra, cuidando sus cualidades dramáticas.

3.2. TIPOS DE ÓPERA.

Durante el Clasicismo, la Ópera Seria acaba decayendo ya que cada vez triunfa más la Ópera Bufa.

· Ópera Seria: C.W. gluck (1714-1787) sienta las bases de una nueva ópera con su obra “Orfeo y Eurídice” del año 1762. Utiliza una música sencilla y evita los contrastes entre aria y recitativo, haciendo las arias más simples (elimina los virtuosismos de los cantantes) y los recitativos más expresivos. El argumento es también más sencillo y verosímil, desechando los elementos fantásticos y artificiales del Barroco.

· Ópera Bufa: se convierte en el género operístico preferido del Clasicismo, y toma como modelo la obra de Pergolesi “La serva padrona”. Los argumentos recogen temas de la vida cotidiana dándoles un carácter cómico y a veces sentimental. Utiliza el idioma propio de cada país y sustituye los recitativos por diálogos hablados. En Alemania, la ópera bufa se llama Singspiel.

W.A.Mozart es la gran figura de la ópera del siglo XVIII; su gran virtud consiste en aunar lo mejor de las corrientes operísticas italiana, francesa y alemana, para crear un nuevo estilo mozartiano propio. Introdujo muchas novedades:

· Opone parejas de personajes con temperamentos contrarios y tesituras vocales diferentes para reforzar el contraste humano.

· Usa recursos musicales variados (dúos, coros, danzas, cánones...), con los que mantiene el interés argumental.

· Compone los papeles principales de sus óperas según los cantantes que las interpretan; incluso prescinde de los castrati.

· Escribe tanto óperas bufas italianas (“Las bodas de Fígaro”), como alemanas o singspiels (“El rapto en el Serrallo” o “La flauta mágica”). La ópera en la que consigue la perfección es “Don Giovanni”; en ella lleva al culmen el estilo dramático y el tratamiento orquestal, y fusiona ópera seria y bufa.   

La influencia de Mozart es decisiva en la evolución del estilo operístico.

