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(PRE)CLASICISMO

Música instrumental en el s. XVIII
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Inicios del s. XVIII: música para tecla en el 
“Barroco tardío”

◦ Desligado del contrapunto y la imitación de la Sonata barroca, llegados al s. XVIII se

desarrolló un lenguaje plenamente idiomático para el clavicémbalo, especialmente

dirigido al mercado doméstico.

o El género que más contribuyó al desarrollo de la escritura 

para tecla fue la música derivada de la danza, como el 

Rondeau o, más aún, las formas características de la Suite: la 

allemande alemana, la courante francesa, zarabanda 

española y giga inglesa, siendo estas las cuatro principales de 

entre muchas otras (Preludios, Gavotas, Air, Minuetos…).

o Todas estas danzas se distinguen por un ritmo característico, pero 

comparten la estructura binaria, compuesta por dos secciones 

repetidas según el esquema |:A :||: B:|, y en el que la sección B, 

habitualmente más extensa y temáticamente semejante a A, 

retorna a la tonalidad inicial de A tras visitar una o varias 

tonalidades vecinas.

https://www.youtube.com

/watch?v=cOr74wVsTJw 

|:A :||: B:|

T -> D/rel->T
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https://www.youtube.com/watch?v=cOr74wVsTJw
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Inicios del s. XVIII: música para tecla en el 
“Barroco tardío”

◦ La música barroca para tecla basada en las formas binarias 

de danza conformará el núcleo del denominado estilo 

galante, estilo de transición al Clasicismo.

◦ Además de las Suites para instrumento solo, encontrará en 

Francia su ejemplo más característico en las galanteries, 

piezas que conservan la estructura de danza binaria pero 

reciben denominaciones caprichosas (Las barricadas 

misteriosas, por ej.), acorde con el carácter de la pieza.

Los ejemplos más destacados serán los libros de piezas para 

clavecín de Louis y François Couperin, o de J. P. Rameau.
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Inicios del s. XVIII: música para tecla en el 
“Barroco tardío”
Un estilo interesante en este repertorio es el “luthé” o 

“brisé” (roto), cuyos arpegios recuerdan al laúd 

barroco.

 Dicho concepto se define como “término usado 

para resaltar el uso de una textura rota, arpegiada, 

en la música para instrumentos de cuerda pulsada, 

particularmente el laúd o teclado.”1

Uno de los ejemplos más famosos es Les baricades 

mysterieuses (F. de Couperin, Segundo libro de 

piezas, 1717). 
En los primeros compases se presenta el modelo a 

mantener durante toda la pieza: líneas quebradas en la 

mano derecha, alternancia de registro resultante al juntar 

ambas  manos y complementariedad rítmica de corchea 

entre las distintas voces. Ver partitura.

1David Ledbetter, “Style Brisé”, Grove Music Online (Oxford Music, 2001) 

*Thomas Adès, uno de los compositores más 

importantes de la actualidad, dice de ella: “es 

una mejor lección de composición que 

cualquiera de las que haya recibido de mis 

profesores. Un objeto lección sobre cómo 

generar melodía de armonía y viceversa”

Tom Service, “Solving François Couperin’s Les Barricades 
Mystérieuses,” The Guardian, 14 de enero 2010, 

https://www.theguardian.com/music/tomserviceblog/2010/jan/14/f
rancois-couperin-barricades-music 
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Inicios del s. XVIII: música 
para tecla en el “Barroco 
tardío”

◦ En terriotorios germanos, otro ejemplo destacado

son los Clavier Übung (práctica de teclado) de J. S. 

Bach, en cuatro volúmenes:

◦ I. 6 partitas 

◦ II. Concerto Italiano y Obertura Francesa BWV 831

◦ Música para órgano (Preludio y fuga, preludios

corales…)

◦ Variaciones Goldberg 

https://youtu.be/8y1pLiri9xc 

https://youtu.be/cBiz-O7vDwY 
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Inicios del s. XVIII: música para tecla en el 
“Barroco tardío”

…los ejemplos más destacados serán los libros de piezas para 

clavecín de Louis y François Couperin, o de J. P. Rameau.

*Actividad:

Describir cada una de las 

variaciones en la “Gavotte et six 

doubles” de la Suite en la de J.P. 

Rameau
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Clasicismo: concepto historiográfico
-Despotismo Ilustrado: extensión 
educación, alfabetización.

-Ilustración: conocimiento científico, 
sistemático (Enciclopedia), claridad, 
transparencia, luz.

-Francmasonería (Federico el Grande, G. 
Washington, Goethe, Haydn, Mozart…): 
ideales humanistas.

Propósito de aprender, interés por el arte 
y la música:

Primeras historias de la música (Burney, 
Forkel, Hawkins).

Tratado composición sobre el nuevo estilo 
(Koch), tratados interpretación (CPE 
Bach, Leopold Mozart).

-1. Estilo galante/rococó: natural, sofisticado. 
Motivos cortos y repetidos. Fraseo y 
estructura periódica, claridad armónica 
(Italia,Francia).

-2. Empfindsamkeit: CONTRASTE [frente a la 
homogeneidad dentro de un mismo 
movimiento en Barroco (teoría de los 
afectos)], giros inesperados, cromatismo, 
ritmos puntillistas, libertad melódia. Drama. 
(movimientos lentos de CPE Bach).

-3. Haydn y nuevos géneros instrumentales 
(cuarteto, sinfonía, sonata clásica). 
Estructura, equilibrio, simplicidad, 
sorpresa/originalidad.

Stamitz: el “buen gusto” galante.

Para entender la diferencia entre el antiguo 
estilo y un primer paso hacia lo clásico, 

periódico, natural y brillante, baste 
comparar la música de JS Bach con sus 

hijos:

link
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Más transiciones: de la suite a la 
sonata

• |:A:|:B:| 

• T-D|D-T

Danza de 
Suite

• |:AB:|:AB:| (forma 
binaria equilibrada)

• |:AB:|:Des-AB:|(forma 
binaria redonda)

• T-D | D- T 

Sonatas 
bipartitas 

preclásicas

(Scarlatti, 
Soler)

•Exp (tema a 
en T, tema 
b en D)

•Desarrollo 
modulante

•Reexposició
n (a y b en 
T)

Sonata 
Clásica

*Antes de generalizar con la 

forma, conviene recordar que 

cada sonata puede tener su 

punto de originalidad. Scarlatti 

tiene 555 sonatas…

Tratado de composición de 

H. C. Koch (1793). Desarrolla 

la Forma Binaria Redonda a 

Forma Sonata que todos 

conocemos. Tema a estable 

y en grupos de 4 cc, tema b 

contrastante y más largo. 

Desarrollo utiliza material de 

la Expo.

-Scarlatti – FBE

-Soler - FBR

-Estilo empfinsandkeit: CPE 

Bach Sonata 55 CPEBach 

-Elogio del contraste (Soler)

*El italiano Domenico Scarlatti -quien desarrollará la parte más significativa de su carrera 

musical en España- denominará «sonatas» a sus obras para tecla, como indicativo de su 

independencia con respecto a la danza. Sus sonatas mantendrán la forma binaria de sus 

predecesoras, pero gozarán de una autonomía formal que apunta a la forma de sonata 

del Clasicismo.
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https://www.youtube.com/watch?v=uMSACwJJ0RY
https://www.youtube.com/watch?v=nzvjLKEIn54
https://www.youtube.com/watch?v=pqnlFvFhNFE&t=380s
https://vmirror.imslp.org/files/imglnks/usimg/0/05/IMSLP49559-PMLP104310-Sonata_R.81_in_G_minor.pdf


◦ *Actividad 1: justificar las diferencias del incipiente clasicismo con respecto al antiguo 

estilo barroco en la Sonata 141 de D. Scarlatti. En otras palabras ¿por qué no es una Sonata de 

Buxtehude?

◦ *Actividad2: justificar la inclusión del estilo empfindsamkeit en la Sonata 81 de Antonio 

Soler.
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Música orquestal: Sinfonía
◦ Sinfonía: nace al candor de los conciertos públicos, derivada de la 

obertura italiana (R-L-R), la sonata da Chiesa milanesa (R-L-R) y la suite 

orquestal. Pionero: G.B. Sammartini, años 1730-40, mentor de J.C. 

Bach.

 Sinfonía 32, Sammartini (apenas una miniatura)

◦ Mannheim: capital del Palatinado: fuerte economía para una buena 

orquesta.  J. Stamitz, establece los cuatro movimientos, con tema B 

contrastante y vientos en la orquesta. Crescendos y diminuendos, el 

principal recurso original, fp.        Stamitz, Sinfonía 3

◦ Londres (conciertos solistas J.C. Bach),París, Viena: Haydn, Mozart

(preclásica)
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https://www.youtube.com/watch?v=yZFdtrqxqvw
https://youtu.be/5Zdh-viJgAA?si=fnF9Bx1fNEVO8iLD
https://www.youtube.com/watch?v=7GiD5sq6NV4


Una estructura para 
unirlos a los principales 

géneros (sonata, 
cuarteto, sinfonía)

I. Allegro - Forma Sonata 

Forma musical
en el Clasicismo

*Instrumento solo: Sonata

*Cámara: Cuarteto de cuerda, etc.

*Orquesta: Sinfonía

Orquesta con solista: Concierto
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Una estructura para 
unirlos a los principales 

géneros (sonata, 
cuarteto, sinfonía)

I. Allegro - Forma Sonata 
II. Lento (Forma binaria 

equilibrada/variaciones)

III. Minueto (compás 
ternario, 

minueto+trio+minueto 
sin reps)

IV. Presto – Rondó. 
ABACA, ABACABA…

¿Por qué el auge de la sonata, el cuarteto…? 

¿Frente a la sonata barroca con bajo continuo?

Forma musical
en el Clasicismo

*Instrumento solo: Sonata

*Cámara: Cuarteto de cuerda, etc.

*Orquesta: Sinfonía

Orquesta con solista: Concierto
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Una estructura para 
unirlos a los principales 

géneros (sonata, 
cuarteto, sinfonía)

I. Allegro - Forma Sonata 
II. Lento (Forma binaria 

equilibrada/variaciones)

III. Minueto (compás 
ternario, 

minueto+trio+minueto 
sin reps)

IV. Presto – Rondó. 
ABACA, ABACABA…

¿Por qué el auge de la sonata, el cuarteto…? 

¿Frente a la sonata barroca con bajo continuo? Música

doméstica

Forma musical
en el Clasicismo

*Instrumento solo: Sonata

*Cámara: Cuarteto de cuerda, etc.

*Orquesta: Sinfonía

Orquesta con solista: Concierto

*La educación musical se convierte en un lugar 

común para las clases altas, así como su 

interpretación en veladas familiares. Se 

favorece obras didácticas y accesibles 

(sonatas) así como música de cámara donde 

todas las partes se encuentras realizadas (frente 

al bajo continuo, para especialistas)
17



F. J. Haydn (1732-1809)
◦ HAYDN (el equilibrio): es sinónimo de buen gusto musical en 
toda Europa, de Noruega hasta Cádiz, gracias a la publicación 
editorial de su música. Es prolífico en todos los ámbitos: religioso, 

galante, empfindsam, Sturm und Drang (sinfonía deja de ser 
algo naive),pero especialmente relevante en los cuartetos y 

sinfonías.

◦ Cuartetos: destinados a un público más interesado. Llamados 
en al principio “divertimentos”, su evolución es paralela a las 
sinfonías. // A partir del op. 33, los terceros movimientos, más 

rápidos y sorpresivos, pueden llamarse Scherzo. // Los del op. 76 
(1791), conllevan un nuevo concepto de cuarteto para 
concierto público. // Eventualmente amplía las fronteras 

armónicas, entreviendo el futuro Romanticismo. Expectativa y 
memoria en Haydn (final).

◦ Sinfonías: esquema de los 4 movimientos, añadiendo una 
introducción lenta al primero. // Cada tema comprende en sí 

mismo una pluralidad de ideas (células)// Aprovecha los 
desarrollos para textura más contrapuntística // Le gusta jugar 

al escondite con la reexposición. 
Sinfonías Parisinas  -  Londinenses

◦ *Viena-Cádiz conexión*

1768-73: época Sturm und 

Drang en Haydn
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https://open.spotify.com/intl-es/track/6Bzm7y5jZmHhAPaV7w3NZU?si=13fa1e76cc974aa5
https://open.spotify.com/intl-es/track/079yT4URGijmtoLS2JIeDR?si=3be8454be8984a6b
https://youtu.be/aaq3sMKlN5w?si=ZSaLwGIB5rIFA2Bw
https://www.youtube.com/watch?v=zpeQKGoV8cw
https://www.youtube.com/watch?v=zpeQKGoV8cw
https://www.youtube.com/playlist?list=OLAK5uy_mGilhHwjnv3-frBC346TO-0vLibWT-c90
https://www.youtube.com/watch?v=55XgmvOIGCM
https://www.youtube.com/watch?v=4rAqLUBRWNY
https://youtu.be/aaq3sMKlN5w?si=tan3QDQyH3ZpkOE2
https://youtu.be/aaq3sMKlN5w?si=tan3QDQyH3ZpkOE2
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-La música instrumental en este siglo juega con elementos musicales que eran reconocidos como 

símbolos por la mayoría de oyentes. Derivado de la retórica, se utilizaban estas figuras características 

para transmitir distintas referencias, cuestiones estilísticas… a este conjunto de elementos los 

llamamos “Tópicos musicales”.

Semiótica: tópicos musicales en el s. XVIII 

Tópicos para la música del clasicismo según Kofi Agawu en 
Playing With Signs: A Semiotic Interpretation of Classic Music 
(1991)

ejemploejemplo

ejemplo

tempestuoso
ejemploPunt. y arpeg.

2
marcha+peq.
percusión

2

llamada de trompas
6/8, siciliana

Oscuridad, terror

Campestre con bordón

Doblar tempo

20

https://youtu.be/5Zdh-viJgAA?si=_y38VnQ2hak5C1wR&t=431
https://youtu.be/5Zdh-viJgAA?si=qn9ohwokjbJj-PxZ&t=354
https://open.spotify.com/intl-es/track/5a7TTN4nMONsd11zCJgqGP?si=f6e2e6959bf24aff
https://youtu.be/DK_owDX5WOE?si=H_XYBgzOCUE77N5O&t=31
https://youtu.be/DK_owDX5WOE?si=LVDdJcv8f0mYudGG
https://youtu.be/TKvjFAxXsa4?si=owVX-P3JJ4m_42MN&t=181
https://open.spotify.com/intl-es/track/5bofkfKQ9Asfc1gaBghVw8?si=ab1ebee77e2642ec
https://youtu.be/zHd-nHT5yxw?si=r4znM3D-Ok2vcvKE&t=117
https://youtu.be/zHd-nHT5yxw?si=r4znM3D-Ok2vcvKE&t=117
https://open.spotify.com/intl-es/track/3avXHcGDqxB3IjvwHcmBxz?si=0f01ee9a99704587
https://open.spotify.com/intl-es/track/4q8hUjB71Pozqh8LIfHL3k?si=570a95feb500484d
https://open.spotify.com/intl-es/track/33E1bac0JKEkcrIyehH2Ig?si=0aa7632a6e9b4940


-La música instrumental en este siglo juega con elementos musicales que eran reconocidos como 

símbolos por la mayoría de oyentes. Derivado de la retórica, se utilizaban estas figuras características 

para transmitir distintas referencias, cuestiones estilísticas… a este conjunto de elementos los 

llamamos “Tópicos musicales”.

Semiótica: tópicos musicales en el s. XVIII 

Tópicos para la música del clasicismo según Kofi Agawu en 
Playing With Signs: A Semiotic Interpretation of Classic Music 
(1991)

ejemplo

ejemplo

paralelismos
Punt. y arpeg. 2

llamada de trompas

Tópicos para la música clásica según Ratner (Classic Music: Expression, Form, 

and Style, 1980) y Hatten (Musical meaning by Beethoven,1994)
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https://youtu.be/5Zdh-viJgAA?si=qn9ohwokjbJj-PxZ&t=354
https://open.spotify.com/intl-es/track/5a7TTN4nMONsd11zCJgqGP?si=f6e2e6959bf24aff
https://youtu.be/DK_owDX5WOE?si=APGdtxGX5dRNbv-z&t=20
https://youtu.be/TKvjFAxXsa4?si=owVX-P3JJ4m_42MN&t=181
https://open.spotify.com/intl-es/track/3avXHcGDqxB3IjvwHcmBxz?si=0f01ee9a99704587
https://open.spotify.com/intl-es/track/4q8hUjB71Pozqh8LIfHL3k?si=570a95feb500484d


España

◦ Scarlatti: maestro de Bárbara de Braganza (esposa Fernando VI). Sus sonatas, que siguieron siendo 

editadas en el XIX en París y Viena, entran en la historia del piano (Clementi, Mendelssohn, Schumann, 

Brahms, Albéniz, Falla...) Influencia en el también asimétrico y original A. Soler.

◦ Bocherinni: compositor de cámara del Infante Don Luis (hermano Fernando VI), 1770, en su “laboratorio” 

de Arenas de San Pedro. También como Haydn, es prolífico e innovador con el nuevo género del 

cuarteto vienés(en una carta a su editor Pleyel, confirma la dificultad de vender internacionalmente sus 

quintetos). Él era violonchelista, por lo que usualmente encontramos quintetos con 2 chelos (4+él).

 Guitarra, un fandango y un cuarteto de cuerda 

*sus contactos editoriales le permitieron mantener presencia internacional: Lo que todo el mundo 

conoce: música nocturna de Madrid

◦ Brunetti: máximo responsable de la música de cámara de la corte, 1770; maestro de Carlos IV siendo 

infante, en 1796 director de su Real Cámara (buenos dineros, solo responde ante el Rey). Música de 

Brunetti

◦ Principal escenario de la 
música de cámara: Capilla 
Real y, dentro de esta, la Real 
Cámara.
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https://youtu.be/MdUrjUfvruE?si=Hsn5R9wd16CwdbFT
https://www.youtube.com/watch?v=IgEaS_d6qUE
https://www.youtube.com/watch?v=PZ7kx8z5M2Y
https://www.youtube.com/watch?v=PZ7kx8z5M2Y
https://www.youtube.com/watch?v=Tl7fhCS23eE


Práctica
◦ Comparación de 1er movimiento: Cuarteto op 17/1 (no 18) de FJ Haydn y el Quinteto 

en mi de Boccherini.

◦ Ambos son de 1771, sobre la misma tonalidad. ¿Cuál crees que plantea un material 

más interesante y una realización más original?

23

https://youtu.be/ecoTZFETrjg?si=HSLQlH0U0NYRFuUy
https://youtu.be/MdUrjUfvruE?si=BnrrOXyrX5_Lxq_5
https://youtu.be/MdUrjUfvruE?si=BnrrOXyrX5_Lxq_5


-Actividad: leemos el texto “El concierto público” y respondemos a la 

siguiente pregunta: ¿Cuáles crees que son las dos principales novedades en 

cuanto a consumo musical que llegaron en este siglo XVIII?
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España II
◦ La guitarra:

◦ El auge de los aficionados revoluciona el mercado, tanto con 

métodos de solfeo como de guitarra, piano-forte, salterio… 

Fuera de los teatros, no existían puestos profesionales para los 

guitarristas.

◦ La guitarra española del XVIII contaba con seis órdenes 

dobles. Coexistían la notación en cifra (rasgueo) con la 

mensural (contrapunto).

◦ Existía en el repertorio de seguidillas, arreglos de tonadillas, 

fandangos, coplas… No era bien vista desde los estamentos 

eclesiásticos, pero contaba con aficionados de todos los 

estratos sociales (el guitarrista Marqués de Benavente 

encarga a Boccherini sus quintetos con guitarra).

◦ Italianos: Ferandiere, como no, en la March, Carulli

◦ Influencian a siguiente generación: Aguado, Sor…

Goya: Baile a orillas 

del Manzanares
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https://www.youtube.com/watch?v=lcsbWTJ-oWU


Música para piano: Mozart (1756-1791)
◦ Escrita para un contexto doméstico, alumnos y 

publicación editorial.

◦ En sus 19 sonatas, desafía y juega con la Forma Sonata 

a través de la textura y el contenido. Los temas son 

especialmente cantábiles (comparados con Haydn), y 

despliegan natural  y cuidadosamente.

 Multiplicidad de estilos en la Sonata 12 en Fa 

mayor (tópicos musicales)

- Conciertos: forma sonata (solista) ampliada con 

ritornelos (orquesta) (ver J.C. Bach). Su objetivo 

principal: cautivar al público en sus propios conciertos.

-             Concierto 23. Ni una sola nota sin su significado
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https://youtu.be/IozekFVaTgg?si=jII1l032aq9vySvg
https://youtu.be/IozekFVaTgg?si=jII1l032aq9vySvg
https://www.youtube.com/watch?v=j8e0fBlvEMQ


Siglo XVIII
(ÓPERA)
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Formato infalible: Pietro Metastasio 

(1698-1782). 

 Desarrolla el formato que aún hoy funciona: pareja de amantes se ven envueltos en 
una historia -donde se intercalan episodios variados (pastorales-ceremonias 
solemnes…)con personajes secundarios-, que desemboca en un clímax con un acto 
heroico.  [compárese con las películas más taquilleras de la historia]

 División en tres actos. [formato aún vigente: introducción-nudo-desenlace].

 Transfondo moral a través del entretenimiento (en su caso, gobernantes ilustrados y 
magnánimos, en consonancia con el pensamiento ilustrado –La clemenza de Tito-). 
Argumentos históricos, no solo mitológicos.

 Libretos musicalizados por los grandes operistas del XVIII: Mozart, Vivaldi, Haendel, 
Meyerbeer, Gluck… 

 Arias escritas en dos párrafos (Arias da Capo).

  https://www.youtube.com/watch?v=5E0-OiHs2aQ
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https://www.youtube.com/watch?v=5E0-OiHs2aQ
https://www.youtube.com/watch?v=5E0-OiHs2aQ
https://www.youtube.com/watch?v=5E0-OiHs2aQ


Ópera “seria” vs. buffa

 La ópera seria. Género de ámbito internacional en lengua italiana (salvo en Francia, 

que mantuvo viva la herencia de la tragedia lírica en lengua francesa) dirigido a las 

clases dominantes (aristocracia, alta burguesía) y destinado a teatros con patrocinio 

estatal. Como representación pública de la monarquía y sus valores, durante el s. XVIII 

fue sometida a un intenso escrutinio tanto por parte de las clases dominantes como de 

la burguesía ilustrada.

 La ópera bufa. Género originario de Italia de ámbito internacional en lengua italiana 
que aprovechó en parte la infraestructura de la ópera seria (los compositores y 

cantantes podían dedicarse indistintamente a ambos géneros) pero que estaba dirigido 

a las clases urbanas cultivadas de toda Europa y estuvo destinado a teatros privados, 

aunque en ocasiones pudiera beneficiarse de patrocinio estatal.
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Ópera “seria” vs. buffa

Debates entorno a la ópera seria (a raíz de El teatro a la moda de Marcello):

1. Libretos que reflejarán la moralidad -y no los vicios- de los héroes clásicos, en sintonía con los 

ideales de la Ilustración y del buen gobierno. El protagonista de esta reforma será Pietro 

Metastasio.

2. En 1752 estalla en Francia la querella de los bufones, un virulento cruce de panfletos entre los 

partidarios de la tragedia lírica (Rameau) y la ópera cómica (Rousseau) a raíz de la 

programación de la ópera bufa La serva padrona de Pergolesi en la Academia Real de 

Música, santuario de la tragedia lírica lullyana. Sobre esta enconada querella se proyectó el 

soterrado conflicto existente entre la aristocracia nacionalista e inmovilista y la burguesía 

internacionalista y reformista, sin aparentes vencedores ni vencidos tras dos años de rifirrafes 

dialécticos.

3. En 1775 estalla en Francia la querella entre los gluckistas y los piccinnistas, una secuela de la 

querella de los bufones que se plantea esta vez en torno a las figuras de Niccolò 

Piccinni (partidarios del internacionalismo italiano) y Christoph Willibald Gluck (partidarios de 

la ópera francesa). El resultado de esta querella es una nueva reforma liderada por Gluck y 

su libretista Raniero di Calzabigi que dará lugar a la denominada ópera seria reformada, en 

la que se pretende acabar con la tiranía de los cantantes y de las convenciones en favor de 

una mayor veracidad dramática y continuidad musical.
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http://es.wikipedia.org/wiki/Jean-Jacques_Rousseau
http://es.wikipedia.org/wiki/La_serva_padrona
http://es.wikipedia.org/wiki/La_serva_padrona
http://es.wikipedia.org/wiki/La_serva_padrona
http://es.wikipedia.org/wiki/Giovanni_Battista_Pergolesi
http://es.wikipedia.org/wiki/%C3%93pera_de_Par%C3%ADs
http://es.wikipedia.org/wiki/%C3%93pera_de_Par%C3%ADs
http://es.wikipedia.org/wiki/Jean-Baptiste_Lully
http://es.wikipedia.org/wiki/Raniero_di_Calzabigi
http://es.wikipedia.org/wiki/Raniero_di_Calzabigi
http://es.wikipedia.org/wiki/Raniero_di_Calzabigi


España

Intermezzi made in 

Spain: Tonadilla Teatral

Rápida producción y consumo. Más de 2000. 

Personajes tópicos, junto a jotas, polos… y 

seguidillas para rematar. Bailes de moda y 

temas castizos.

Llegada a España de coreógrafos, compositores, compañías… italianas. Incluidos, profusamente, 

los libretos de Metastasio (Corselli) y adaptaciones de los mismos (inclusión personajes cómicos, dos 

actos). Influye la llegada de su amigo, el Farinelli gestor, a la corte de Felipe V y Fernando VI, como 

criado del Rey (gran honor, ojo!).

Nebra: zarzuela mitológica por seguidillas: Iphigenia en Tracia de Nebra 

José de Nebra (1702-1768). Protagonista de la escena zarzuelística. Personifica el cambio de 

la temática mitológica a la histórica.

 Zarzuela=eclecticismo=estilo italiano+exigencias dramaturgia hispana (danza, 

declamación (sin música, Iriarte), recitativos, coros, arias da capo, coplas, seguidillas…). 
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https://www.youtube.com/watch?v=XoNHCEBQgWg
https://www.youtube.com/watch?v=XoNHCEBQgWg
https://www.youtube.com/watch?v=XoNHCEBQgWg
http://www.cervantesvirtual.com/obra-visor/la-musica-poema--2/html/002ea82c-82b2-11df-acc7-002185ce6064_123.html


Ópera buffa / dramma comico

 Nápoles, años 1720 – 

empresarios y compositores 

apelan a un público 

amplio. ¿Cómo?: fluidez y 

contraste emocional.

 Uso de personajes 
caricaturescos de la 
commedia dell’arte 
(propósito moral, 
crítico). Eventualmente, 
aparecen elementos 
serios.

 Recitativos rápidos. Arias 
estilo galante (fraseo breve, 
armonía clara). Conviven 
Arias da Capo, con otras 
breves y dinámicas. Show 
must go on!

Préstamo modal, un seguro: https://www.youtube.com/watch?v=7aB3sVRq7TM

 Otra opción: los intermezzi 

en la ópera seria. Pocos 

personajes, contrastan y 

parodian a la trama seria. 

 Pergolesi, Serva Padrona. ebullición de 
constantes ideas motívias, genio del 
constraste: 
https://www.youtube.com/watch?v=zjEg3J
98Dao           Vs 
https://www.youtube.com/watch?v=3bkxJ
PzUlTw  (horror vacui barroco).
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https://www.youtube.com/watch?v=7aB3sVRq7TM
https://www.youtube.com/watch?v=zjEg3J98Dao
https://www.youtube.com/watch?v=zjEg3J98Dao
https://www.youtube.com/watch?v=3bkxJPzUlTw
https://www.youtube.com/watch?v=3bkxJPzUlTw


Resto de Europa
*La ópera cómica se puede representar también, además de en italiano, en el idioma 

nacional, presenta escenas cotidianas de la época, recursos modestos y un estilo claro y 

directo.

Francia. Querella de los bufones (1752-1754): rancia ópera patrocinada por el estado vs. 

compañía italiana de ópera buffa que obtiene un éxito notable. Rameau vs Rosseau.

Versión propia: opéra comique. Como la zarzuela, utiliza diálogos hablados en lugar de 

recitativos, y formas nacionales (vaudevilles, en este caso). Le devin du village (Rosseau, 

1752). Incrementa su producción en la etapa pre-revolucionaria y su cénit llega en el s. XIX.

Inglaterra. Ballad-Opera (mismo formato que Zarzuela y Opéra Comique). Lllega también a 

EEUU. The Beggar’s Opera (1728).

Austria-Alemania. Si bien ya contaban con ópera seria en alemán, tras el éxito de la Ballad-

Opera, llega el Singspiel (diálogos hablados, gusto por lo satírico) con Johann Hiller. 

Ejemplos representativos, en Mozart: El rapto del serrallo, La Flauta Mágica (top!).
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Ópera seria: necesaria reforma

 Ópera cómica: apoyo 

económico de la clase 

media. Estilo local, directo, 

claro… Atractivo para los 

intelectuales ilustrados

 Ópera seria: ambiente 

conservador, dependiente de 

la aristocracia. Desde dentro se 

lucha por impulsar la acción en 

detrimento de los grandes 

solistas (bel canto). +orquesta, 
+recitativo

 GLUCK (1714-87): todo bajo control. Heredero del reformismo rousseauniano (ver 
Querella de los Bufones).

 Orfeo ed Euridice, Alceste. Importancia del drama. Au revoir, Aria da Capo. La obertura, 
los coros, las arias, los recitativos… todo está supeditado a la acción dramática. Realismo.

 Iphigénie en Aulide/Tauride: primeras óperas serias en francés. Fusión de la tradición 
italiana + francesa: melodía natural, sensible + todos los recursos efectistas posibles (canto 
solista y coral, orquesta, ballet).

https://www.youtube.com/watch?v=c00RdRb6ozQ [comparar con Rameau]
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https://www.youtube.com/watch?v=c00RdRb6ozQ
https://www.youtube.com/watch?v=c00RdRb6ozQ


Ópera seria: necesaria reforma

 La ópera seria reformada de Gluck triunfó gracias a la equilibrada 

síntesis que ofreció de dos polos aparentemente opuestos: por un lado, 

la perseverancia en los valores clásicos de la tragedia lírica; por otro, su 

actualización de acuerdo con la racionalidad del reformismo ilustrado.

Como efecto colateral, esta reforma diluirá la tradición de la tragedia 

lírica francesa en la corriente internacional de la ópera seria.
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BARROCO 
(II)

Barroco medio - s. XVII (2)

En este tema:
-Tipos de sonatas barrocas

-Concierto grosso
-Nacimiento de la orquesta: 

obertura francesa
*Concierto solista (s. XVIII)

Girolamo Frescobaldi
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SONATA BARROCA

• El término sonata es empleado en el Barroco italiano para referirse de forma 

genérica a una composición instrumental a varias partes con bajo continuo, 

para distinguirla por un lado de la “cantata” (composición vocal en estilo 

moderno, con exclusión de la ópera) y por otro de la “toccata”, composición 

para un instrumento polifónico a solo, principalmente tecla.

• La sonata tiene su origen en la música instrumental veneciana de principios 

del siglo XVII y está concebida aún de forma polifónica, con varias partes (más 

de cuatro incluso), no asignadas a instrumentos específicos.

*La dependencia de la música instrumental con respecto a la ópera no se 

limitará a los aspectos técnicos, pues toda la estética “de los 

afectos”(pasiones, emociones) la ligará a la corriente retórica encarnada 

por el teatro musical. Así, la música deberá ser capaz de recrear cada una 

de las pasiones (afecciones) del alma: el amor, la ira, la piedad, etc.
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https://youtu.be/ozEfJugPMe4?si=cZFMAoL_QXuzp3N-
https://open.spotify.com/intl-es/track/7vDSwnGDFI1ZhYMJfpaUbs?si=fceefef70bb94f58
https://open.spotify.com/intl-es/track/3HLJWn6qghXoq89t1nQCY3?si=0e33849c4586497c


SONATA BARROCA

• La adecuación del bajo continuo al género solista (permite una gran libertad al 
intérprete) unido al perfeccionamiento técnico de los instrumentos (especialmente 

del violín) y al desarrollo de la técnica instrumental por parte de los 
virtuosos, propiciará la extinción de las sonatas a más de tres partes en favor de 
la sonata solista (solista más bajo continuo) y de la sonata a trío (dos solistas más 
bajo continuo), géneros más adecuados a la exhibición de las facultades de los 

compositores-instrumentistas.

• En paralelo a lo ocurrido en el ámbito operístico, Italia se convertirá en los siglos 
XVII y XVIII en el granero de violinistas que -provistos con instrumentos de 

legendarios constructores como Amati, Stradivarius o Guarneri– conquistarán toda 
Europa. Análogamente, el proteccionismo cultural impuesto en Francia por Luis XIV 

y Jean-Baptiste Lully promoverá el desarrollo de una tradición propia que tendrá 
en la viola da gamba su instrumento rey.

*ejemplo
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https://youtu.be/URX33yh5g5w?si=bPG4Hlue_IpnLXP6&t=116


SONATA BARROCA (II): hacia la suite

• Al final del siglo XVII, el violín se ha consagrado como instrumento solista por 

excelencia, y la sonata se despliega en dos formatos: la sonata “da chiesa” -

apta para el uso en las ceremonias religiosas- es heredera de la sonata 

primitiva, mientras la sonata “da camera” está conformada como una 

colección de danzas a semejanza de la suite (allemande, courante, 

sarabanda, minuetto, giga, etc.) .

A. CORELLI:

- Sonata de iglesia (L-R-L-R, pero no siempre)

- Sonata de cámara (proto-suite, danzas)

Arquetipo barroco: la folía, célebre 
danza ternaria basada en una rueda 

de acordes (I-V-VII-III-VII-VI-V), 

supuestamente de origen español, y 

de la que numerosos compositores 

realizaron variaciones

*Práctica: 

partitura 

sonata a trío 

de Buxtehude
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https://www.youtube.com/watch?v=ozEfJugPMe4
https://www.youtube.com/watch?v=M5ce15s4NYc&t=5976s
https://www.youtube.com/watch?v=C4m1KHjp03M
https://open.spotify.com/intl-es/track/2KzPUh1evBdfBmLJG09yi9?si=b787c2f169094e1b
https://open.spotify.com/intl-es/track/2KzPUh1evBdfBmLJG09yi9?si=b787c2f169094e1b


TONALIDAD Y CONCIERTO BARROCO

• El concierto barroco puede considerarse la traducción al medio instrumental del estilo 

definido por la ópera seria en el ámbito de la música dramática. Al igual que la ópera seria, el 

concierto barroco nace en Italia y se propaga rápidamente por toda Europa. El concierto 

barroco constituye además un medio idóneo para la exhibición del virtuosismo por parte de uno 

o varios instrumentistas, acompañados por una orquesta de instrumentos de cuerda más bajo 

continuo, como si de un cantante de ópera se tratase.

• El violinista-compositor Arcangelo Corelli constituye una figura clave en la emancipación de la 

música instrumental, tanto por consolidar una práctica tonal basada en el círculo diatónico de 

quintas (teorizado tempranamente por Mikola Diletsky en 1675) y la modulación mediante el 

empleo secuencias armónicas, así como la traslación a la música instrumental de modelos 

operísticos (como, por ejemplo, la utilización de ritornelli, o la estructuración tonal de la sonata en 

semejanza con el aria da capo [A-B-A’]). 
Ejemplo: el mismo material 

temático nos lleva por reM, laM 

y flexiona a si m, mi m, solM… 

(tonalidades vecinas)
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https://es.wikipedia.org/wiki/Mikola_Diletsky
https://youtu.be/ozEfJugPMe4?si=0BDKoIyOTT8KZ52b&t=340


CONCIERTO BARROCO

Telemann: 

Concerto 

Grosso

Concerto Grosso:

El primer género concertante en alcanzar proyección internacional fue 

el concerto grosso (gran concierto) de en el que un trío solista constituido por 

dos violines y un violonchelo (concertino) asumen el rol solista. Los conciertos de 

Corelli se dividen en dos subtipos: da chiesa (de iglesia) y da camera (de 

cámara). Eventualmente los solistas variaron en tipo y número (destacando ya 

en el XVIII los Conciertos de Brandemburgo de J. S. Bach).

 Como las sonatas, existe el concerto da Chiesa y el concerto da camera.

Vivaldi: 

Concerto 

Grosso
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https://www.youtube.com/watch?v=-3OY53aWPqg
https://www.youtube.com/watch?v=-3OY53aWPqg
https://youtu.be/jlCqsn78V4c?si=IRw6YvSfi8L8m7-d
https://www.youtube.com/watch?v=oa8L2C9WK40
https://www.youtube.com/watch?v=oa8L2C9WK40


Difusión operística: FRANCIA

• La ópera adquirió en Francia un desarrollo y una singularidad propias, gracias al patrocinio 

de la monarquía del Rey Sol (Luis XIV) y al genio de Jean-Baptiste Lully, un violinista, bailarín 
y compositor italiano nacionalizado francés que se convirtió en todopoderoso árbitro de la 

vida musical gala.

• Lully adaptó la ópera veneciana al gusto francés, de acuerdo con la exigente etiqueta de 

la corte gala: restituyó la dignidad neoclásica (sin bufonerías) de la que aquélla adolecía 
y la magnificó con coros y ballets, convirtiéndola en un grandioso espectáculo glorificador 

de la monarquía. 

• Las producciones operísticas estuvieron sujetas a la reglamentación estética establecida 

por las Academias Reales de las artes -de música, de danza, de las letras- y establecieron 

un modelo literario que sería imitado o adaptado en toda Europa -corte de 
Viena, Academia de la Arcadia romana, etc.-.

A lo largo del siglo XVII, incontables compañías itinerantes italianas llevarán los títulos más exitosos 
a los principales centros europeos. Uno de los destinos internacionales más tempranos fue Polonia, 

fechado ya en 1613 con la invitación de una compañía italiana a la corte del Príncipe Lubomirski.

El rey 

baila

Desde Lully, la 

ópera francesa 

quedará unida 

al ballet durante 

varios siglos
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https://es.wikipedia.org/wiki/Academia_de_la_Arcadia
https://youtu.be/PdeqbpfXaK8?si=3UP9CVAxvVjmDGNN&t=202
https://youtu.be/PdeqbpfXaK8?si=3UP9CVAxvVjmDGNN&t=202
https://youtu.be/OBv0BN-YO68?si=6k290OWGhxK4CRlG&t=25
https://youtu.be/OBv0BN-YO68?si=6k290OWGhxK4CRlG&t=25


FRANCIA(2): el nacimiento de la orquesta
• Desde el punto de vista musical, la “tragedia lírica” de Lully supuso el nacimiento de 

la orquesta, entendida ésta como una agrupación instrumental formada por distintos 
“coros” instrumentales. La orquesta de Lully está dispuesta en cinco partes 
instrumentales: dos agudas generalmente dobladas por violines y oboes, dos 
intermedias generalmente dobladas por violas y oboes contralto y una grave 
destinada a una nutrida sección de bajo continuo compuesta por violas da 
gamba, fagotes, clavecines y tiorbas. 

• Lully destinó a la orquesta numerosos pasajes de sus óperas: danzas, chaconas, y un 
género concebido enteramente por él: la obertura francesa.

Obertura francesa: concebida como preludio a la ópera, está estructurada 

en dos secciones: una solemne con ritmos de puntillo y una segunda rápida 

y en estilo fugado. De forma facultativa, la segunda sección puede concluir 

con una breve reexposición de la primera. En algunas oberturas se establece 

la repetición de ambas secciones.

*Práctica: 
identificar 

auditivamente 
las 2 secciones y 
su idiosincrasia
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https://open.spotify.com/intl-es/track/3p4QBaw7FJLQTDQ36UUeDy?si=61a16a37f6ff4b62


FRANCIA(2): el nacimiento de la orquesta
• Desde el punto de vista musical, la “tragedia lírica” de Lully supuso el nacimiento de 

la orquesta, entendida ésta como una agrupación instrumental formada por distintos 
“coros” instrumentales. La orquesta de Lully está dispuesta en cinco partes 
instrumentales: dos agudas generalmente dobladas por violines y oboes, dos 
intermedias generalmente dobladas por violas y oboes contralto y una grave 
destinada a una nutrida sección de bajo continuo compuesta por violas da 
gamba, fagotes, clavecines y tiorbas. 

• Lully destinó a la orquesta numerosos pasajes de sus óperas: danzas, chaconas, y un 
género concebido enteramente por él: la obertura francesa.

Obertura francesa: concebida como preludio a la ópera, está estructurada 

en dos secciones: una solemne con ritmos de puntillo y una segunda rápida 

y en estilo fugado. De forma facultativa, la segunda sección puede concluir 

con una breve reexposición de la primera. En algunas oberturas se establece 

la repetición de ambas secciones.

Ópera 

de 

Lully

Ironía hacia la incipiente burguesía: El burgués 

gentilhombre (Marcha - Aria)

*Rameau: el 

sucesor de 

Lully
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https://open.spotify.com/intl-es/track/5zH62PwZ4vwHC7leUbyfk8?si=8ef0718038594b08
https://www.youtube.com/watch?v=HGUtq1xy5sA
https://www.youtube.com/watch?v=HGUtq1xy5sA
https://www.youtube.com/watch?v=HGUtq1xy5sA
https://www.youtube.com/watch?v=X54Btzutlj0
https://www.youtube.com/watch?v=oquFoorE_u8
https://www.youtube.com/watch?v=tccxRjtuXHk


CONCIERTO SOLISTA –s. XVIII
• Por las mismas fechas en las que la obra de Corelli alcanzaba póstumamente fama internacional, Antonio 

Vivaldi desarrollará el concerto per soli (concierto solista), en el cual el rol central recae normalmente en un 
solo instrumento. El concierto vivaldiano consta por lo general de tres movimientos (rápido – lento – rápido). 

La forma de estos tres movimientos suele seguir este plan:

-Primer movimiento. Movimiento en forma de concierto con ritornelli en el cual alternan 
los tutti orquestales con soli virtuosísticos a cargo del instrumento solista. Los tutti presentan 

un tema principal (ritornello) en distintas tonalidades. Los soli pueden realizar la modulación 

desde la tonalidad del tutti precedente hasta la tonalidad del tutti siguiente. Los tutti inicial 

y final están en la tonalidad principal, mientras que los intermedios están en tonalidades 

vecinas.

-Segundo movimiento. Movimiento lento, generalmente a cargo del solista acompañado 

de bajo continuo y en una tonalidad distinta (vecina) a la del primer movimiento. A 

menudo tiene forma binaria: La primera sección modula de la tonalidad principal a la de 
la dominante, y la segunda sección realiza el camino inverso atravesando algunas 

tonalidades vecinas.

Tercer movimiento. Movimiento rápido en la misma tonalidad que el primero. Suele tener o 

bien forma de concierto con ritornelli o bien forma de danza binaria (generalmente 
una giga).

Vivaldi: 

op. 8 no.4

Marcello: 

oboe
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https://youtu.be/z0KTiTrkoEc?si=hOVfT90LV6Q_dnx3&t=390
https://youtu.be/bYNDA0MT4Qk?si=9oqBPotWjALmP-UT&t=54
https://www.youtube.com/watch?v=zYcJ1SeqhZ8


CONCIERTO SOLISTA

Vivaldi: 

mandolina

-Primer movimiento. Movimiento en forma de concierto con ritornelli en el cual alternan los tutti orquestales con soli virtuosísticos 
a cargo del instrumento solista. Los tuttipresentan un tema principal (ritornello) en distintas tonalidades mientras los soli se 
encargan de realizar la modulación desde la tonalidad del tutti precedente hasta la tonalidad del tutti siguiente. Los tutti inicial 
y final están en la tonalidad principal, mientras que los intermedios están en tonalidades vecinas.
-Segundo movimiento. Movimiento lento, generalmente a cargo del solista acompañado de bajo continuo y en una tonalidad 
distinta (vecina) a la del primer movimiento. A menudo tiene forma binaria: La primera sección modula de la tonalidad 
principal a la de la dominante, y la segunda sección realiza el camino inverso atravesando algunas tonalidades vecinas.
Tercer movimiento. Movimiento rápido en la misma tonalidad que el primero. Suele tener o bien forma de concierto 
con ritornelli o bien forma de danza binaria (generalmente una giga).

*El concierto solista se expandió rápidamente por Europa y con el tiempo llegó a 

establecerse como el formato de concierto más duradero, capaz de perdurar (con 

adaptaciones) durante el Clasicismo y el Romanticismo hasta el siglo XX, mientras 

el concerto grosso caía en desuso ya a mediados del siglo XVIII, eclipsado por un nuevo 

género orquestal: La sinfonía.
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https://www.youtube.com/watch?v=aXBWrNN64z8


INSTRUMENTOS DE CUERDA PULSADA
• El laúd -y su pariente francés, la tiorba– acumularon a lo largo del siglo 

XVII diversas mejoras técnicas, como la adición de bordones (cuerdas 

graves fuera de la trastiera). Utilizados como miembros de la sección 

de bajo continuo. Durante las primeras décadas del siglo XVII, cedieron 

su puesto progresivamente a los instrumentos de tecla. 

La decadencia del laúd -como instrumento doméstico y solista- fue 

lenta pero inexorable a lo largo de la era barroca, aunque vivió un 

último periodo de esplendor en los estados germánicos.

• El Barroco vivió la irrupción a nivel europeo de un nuevo instrumento de 

cuerda pulsada de construcción española: La guitarra. Más ligera y 

sencilla que el laúd, su difusión europea como instrumento doméstico 

se basó en su uso para el acompañamiento rítmico-armónico gracias 

a la técnica de rasgueo, así como en un nuevo sistema de notación 

alfabética de acordes.

• A lo largo del siglo, el instrumento incorporaría la técnica de punteo de 

su antecesor -la vihuela renacentista- ampliando sus posibilidades pero 

sin abandonar sus raíces populares.

Santiago de 

Murcia: dos 

versiones 

(Bonavita, Rincón)

A. Carraci: retrato de laudista
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https://www.youtube.com/watch?v=r0fLqdTMM0o
https://www.youtube.com/watch?v=vJPVS_uZitI


Primer barroco (s. XVII)

1. Ópera: Bajo continuo y Melodía Acompañada 

2. Desarrollo música instrumental 

3. Teoría de los afectos (buscamos imitar diferentes emociones)
*Mayor libertad en el tratamiento de la disonancia (seconda prattica)

Ciaccona de Tarquinio Merula (1595-1665)

Concierto de Arcangelo Corelli (1653-1713)
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https://youtu.be/uWflD6jqPCk?si=-pLYXbyyinMC83vT
https://open.spotify.com/intl-es/track/2LYHlX00s7NTqWVrKu7xOE?si=32def8b873c44f12


¿Por qué hemos cambiado 

de época?

• En el nacimiento del Barroco musical confluyen tres factores: la concreción del ideal 

humanista en una forma de expresión musical basada en la monodía acompañada, 

el desarrollo del bajo continuo, y el nacimiento de la ópera como espectáculo.

• El bajo continuo-un sistema de cifrado armónico que permitirá simplificar la escritura 

instrumental-  permitirá liberar a la voz principal de las servidumbres del contrapunto y 

otorgarle mayor libertad para la expresión.

• Por su parte, la consolidación de la ópera como principal espectáculo musical del 

Barroco no solo supondrá el relevo de la música sacra como “motor” de la música 

europea, sino que refleja además la emergencia de un incipiente mercado de ocio 

urbano del que resultará un mayor dinamismo en la evolución de los estilos musicales.

Ejemplo 

pionero de 

bajo continuo 

(1603): 

madrigal para 

voz y 

continuo
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https://www.youtube.com/watch?v=bEEBLuLOqRQ


•Géneros y formas instrumentales:

Sonata, Sinfonía, Concerto, Fuga, 

Toccata, Suite, Variaciones…

Composiciones ideomáticas: el estilo (qué y cómo se compone) 

no es igual para la música vocal e instrumental. Recordemos 

que en el s.XVI teníamos adaptaciones, disminuciones… pero no 

estilos compositivamente contrastantes. 

*Una pieza instrumental mostrará mayor virtuosismo melódico, 

ornamentación, saltos, densidad y velocidad.
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Géneros y formas vocales:

Aria, Recitativo, 

Ópera, Cantata, 

Oratorio…
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• Movimiento

• Emoción

• Sobrecarga
Arte del XVII

Gian Lorenzo Bernini (1598-1680)

Alma condenada   Éxtasis de Santa Teresa   Pluto y Perséfone
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