 MÚSICA DEL CLASICISMO
Los músicos de esta época siguen trabajando para la nobleza o el clero, pero comienzan a rebelarse ante esta situación pues ya no se consideran criados, sino artistas. Mozart fue el primero en “liberarse”, aunque compuso casi toda su música por encargo.

La música del clasicismo tiene como finalidad entretener y deleitar.

Predomina la textura polifónica de  melodía acompañada.

 Y respecto a las dinámicas e  intensidades, se comienza a experimentar con los “crescendo” y “diminuendo”.
Esta es la época de tres grandes compositores vieneses:  Haydn, Mozart y Beethoven.

La época de la ILUSTRACIÓN. (La búsqueda del conocimiento, del entendimiento, de la razón, (del razonamiento científico tal y como lo conocemos hoy). 

La época de la declaración de los derechos humanos, de la revolución francesa (1789), de la abolición de la esclavitud. La creación de la enciclopedia.

La burguesía cada vez tiene más influencia; por lo que aunque todavía en palacios, la música también se escuchará en los salones privados de las casas en cafeterías y salones.

Se busca la claridad, la sencillez y lo natural.
BARROCO

Época: siglo XVII hasta mediados del XVIII
La música del Barroco se caracteriza por la ornamentación de las melodías y el uso del contrapunto. Frases trabajadas mediante motivos que se repiten en secuencias.

Texturas utilizadas: homofónica, especialmente contrapuntística y comienza el uso de la melodía acompañada.

Ritmo: con la parición del reloj mecánico en el siglo XV, el ritmo pasa de medirse por las consonancias y disonancias a medirse como el tic tac de un reloj y a dar a las notas una medida en el tiempo.
Indicaciones de intensidad del sonido: Es una época de música de contrastes, por lo que se procede a utilizar indicaciones que van del pianísimo a fortísimo pero no hay una gran variedad de indicaciones como en el siglo XX.

Los músicos son tratados como sirvientes de la nobleza y de los mecenas, pero empieza a crearse con la ópera piezas para el teatro y con ello se paga una entrada para ver la representación. El dinero de una ópera salía de las arcas del estado, si no tenía éxito suponía un coste considerable. Las obras eran un modo de mostrar el poder de los gobernantes.

CLASICISMO

Época: mediados del XVIII, principios del XIX
La música del Clasicismo reduce esos adornos excesivos del Barroco, busca la claridad en las melodías y la estructura mediante melodías más cortas (de 8 a 16 compases), cantábile (fáciles de cantar) y simétricas. Frases definidas y cadencias marcadas. 
Texturas utilizadas: todas las del Barroco, pero destaca en especial la melodía acompañada, ya que es más ligera, se entiende mejor el texto y normalmente acompaña la melodía principal con acompañamientos en acordes.

Ritmo: se continúa con ese ritmo marcado  y medido ya utilizado en el Barroco
Indicaciones de intensidad del sonido: se continúa con las indicaciones en italiano de fuerte y suave, pero aparecen otras como el crescendo, diminuendo y los reguladores. El ejercito Manhein utiliza habitualmente este recurso además de que la sección de cuerda desde este momento mueven el arco coordinados al mismo tiempo y dirección.
Los músicos siguen siendo tratados como sirvientes de la nobleza y de los mecenas, pero componen también para el teatro y la nueva burguesía que compra sus ediciones de partituras, llena los teatros y salas de concierto (por lo que los compositores acercan su estilo a lo popular) y de este modo  pueden obtener un dinero extra además de tener alumnos. Si la obra 
Las óperas son todas en italiano (es ópera seria).

Armonías: aparece por primera vez el sistema de afinación conocido como temperamento igual, lo que va a facilitar el cambio a tonalidades lejanas entre sí y la afinación de instrumentos musicales. Uso de candencias.

representada no tenía éxito podía suponer el cierre del teatro ya que los costes de la producción corrían por cuenta del dueño.

La ópera seria (sigue siendo para la nobleza con temas mitológicos y de leyendas) y es en italiano, pero aparecerá la ópera Buffa (cómica, trata asuntos cotidianos con personajes contemporáneos) singspiel (en alemán), zarzuela y tonadilla escénica (en castellano) ,escritas en el idioma local y con diálogos en vez de recitativos.
Armonías muy claras y funcionales, basadas en los acordes de tónica, dominante y subdominante, que estructuran las frases y la forma musical con cadencias muy claras. Es típico el acompañamiento arpegiado llamado bajo de Alberti en el piano, o el trémolo en el acompañamiento orquestal.
Deja de utilizarse el bajo continuo tan necesario en el Barroco

Se amplía la orquesta (número de músicos) y se improvisa menos

FORMAS MUSICALES

Sonata: La sonata clásica se convertirá en una de las formas más importantes eso se 
debe a que su estructura servirá de modelo para las demás formas instrumentales.


Una sonata es una composición musical interpretada por uno o dos instrumentos.


Sinfonía: composición musical para orquesta sin instrumentos solistas, sólo orquesta 
por lo que se juega con todas las posibilidades expresivas de los instrumentos.             
La sinfonía tuvo su origen en la obertura de la ópera a la que se aplicó la estructura de 
la sonata con cuatro movimientos musicales. 

Concierto: composición musical para orquesta e instrumento o instrumentos solistas


Música de cámara: Se conoce como música de cámara a las formas instrumentales 
para un número reducido de instrumentos, y se caracteriza en que cada uno de sus 
componentes realiza una parte solística de alto nivel virtuosístico pero sin perder el 
discurso general del grupo.


Según el número de instrumentos se llamará: Dúo, trío, cuarteto, quinteto, sexteto, 
septimino, octeto, noneto y orquesta de cámara.

Cuarteto de cuerda: composición musical interpretada habitualmente por dos violines, 
una viola y un violonchelo.

Todas las formas musicales anteriores siguen una estructura interna que se explica en el apartado siguiente, la estructura de la sonata.

ESTILO SONATA
Todas estas obras son estructuradas de modo similar, tomando como modelo la sonata   que tiene  tres o cuatro movimientos:

· En el primer movimiento se sigue un esquema con tres partes: primero una exposición en la que el compositor nos presenta dos temas, uno enérgico, en la tonalidad principal, y otro más melódico, en la dominante o el relativo mayor. En segundo lugar, el desarrollo, en el que se establece un conflicto entre los dos temas, que son fragmentados, transportados, variados... Finalmente la re-exposición, en la que la tensión armónica se resuelve al volver a escucharse los temas iniciales en la misma tonalidad.

· El segundo movimiento, lento, suele ser más melodioso, utilizándose la forma lied, de estructura ternaria y carácter lírico.

· El tercer movimiento tiene un carácter más desenfadado, generalmente en forma de minueto, danza de origen francés, o de scherzo (en el caso de Beethoven).

· En el cuarto movimiento se adopta casi siempre la forma rondó, que alterna un tema principal a modo de estribillo, en la tonalidad principal, con episodios en otros tonos.
La estructura de la sonata, aplicable a otras composiciones, es la siguiente:

	MOVIMIENTOS
	ESTRUCTURA

	I. ALLEGRO (Forma sonata)
	A. Exposición : 

. Introducción (opcional)

. Tema A (tono principal)

. Puente

. Tema B (tono vecino)   

B. Desarrollo

A'. Reexposición:

. Tema A (tono principal o vecino)

. Puente

. Tema B (tono principal)

. Coda



	II. ADAGIO (Andante)
	Su forma es habitualmente:

Una forma ternaria  A-B-A', o un lied con dos temas o un tema con variaciones.

	III. MINUETTO

o    SCHERZO
	Forma ternaria  

A (Minuetto) -B (Trío) -A'

	IV. FINAL (Allegro o Presto)


	Su forma es habitualmente: una forma sonata, o un rondó o tema con variaciones.


La forma sonata es una manera especial de estructurar y desarrollar los temas musicales en el primer movimiento de una composición. 

Consta de tres partes: Exposición-Desarrollo-Reexposición.

ESTILO SONATA

EXPOSICIÓN------ DESARROLLO--------RE-EXPOSICIÓN (O RECAPITULACIÓN)-------- CODA

En la exposición se presentan dos temas musicales. El primero está escrito en la tonalidad principal (TEMA I en la tónica) El segundo tema se enlaza con el anterior con lo que se llama puente y se presenta en la dominante de la tónica (TEMA II  en el V grado)

Luego pasaríamos al desarrollo. En esta sección se presentarán diversos motivos musicales algunos presentados en la exposición que cambiarán de escala (tonalidad).

En la re-exposición, tal como dice su nombre volvemos a mostrar el tema I y el tema II pero ambos en la tonalidad principal de la canción  (es decir la tónica)

Coda, es la sección de carácter final y conclusivo. (Es lo que reconocemos al escuchar cualquier canción para indicarnos que la pieza está terminando y por ello al acabar sabemos que debemos aplaudir).
LOS INSTRUMENTOS DE LA ORQUESTA CLÁSICA
La orquesta clásica realizó varios cambios:

- Deja de utilizarse el clave como instrumento base para sostener la estructura de la pieza. La nueva forma de componer de la época no precisa de ese bajo continuo caracterísco del Barroco.

-Se introducen en la orquesta nuevos instrumentos: trompa y clarinete.  Aparece el piano forte y dejan de utilizarse otros instrumentos.

-Los instrumentos de cuerda tienen una posición destacada y los de viento asumen un papel de acompañamiento mostrando a su vez todas sus posibilidades melódicas y tímbricas.
Está evolución se produjo de manera paralela al cambio sociológico que permitió que la música saliese de los círculos reducidos de la corte a salas de concierto públicas y trajo la necesidad de ampliar tanto la sonoridad de los instrumentos como su número. Así se establecerá el esquema básico de la orquesta sinfónica que llegará hasta nuestros días.
 Disposición de la orquesta clásica:

	2 Trompas
	2 Timbales
	2 Trompetas
	2 Trombones

	2 Flautas
	2 Clarinetes
	2 Oboes
	2 Fagotes

	10 Segundos violines
	8 Violas
	4 Contrabajos

	10 Primeros violines
	Director
	6 Violonchelos


 FORMAS VOCALES CLÁSICAS.
La ópera 

Es durante el Clasicismo cuando la ópera se vuelve más cercana y accesible a los gustos           del público

 - Mayor sencillez en general:

 Se reducirá el número de actos (3) y de personajes.
 se reducen los adornos vocales que abundaban en la ópera barroca

 el recitativo seco  será sustituido normalmente por el acompañado por la orquesta

 la orquesta tendrá un papel más protagonista

, los coros una función más dramática,
 aparecen nuevas formas vocales no sólo arias y recitativos, también diversos conjuntos 
vocales (dúos ,tríos etc,) canciones etc.

Los castrati serán sustituidos por voces naturales masculinas y femeninas. (La mujer ya 
puede actuar en público sobre un escenario)
Los temas en la ópera seria continúan siendo de tipo histórico y mitológico y se escribe en italinao, pero en esta época surge la ópera cómica o buffa con un argumento más sencillo, personajes más realistas y argumentos de la vida cotidiana y normalmente en el idioma propio del país, emplea medios más humildes que la ópera seria (menos personajes, orquesta más reducida, etc.)              Como el Singpiel (La flauta mágica, Las bodas de Fígaro), zarzuela y la  tonadilla escénica.
MÚSICA RELIGIOSA
Se siguen empleando las composiciones del Barroco.  Oratoria, Pasión, Misa…

 LA DANZA EN EL CLASICISMO
            A mediados del siglo XVIII el ballet sufrirá una gran transformación de la mano del coreógrafo y bailarín Jean Georges Noverre que creará el nuevo género del Ballet d’action demostrando que la danza, el mimo y la música podían narrar una historia sin tener que recurrir a la poesía o la canción.
            De esta manera surgirá el ballet moderno, concebido como la unión de música, coreografía y escena  para expresar una idea dramática.
