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			Introducción

			La voz humana es sin lugar a duda el instrumento musical más complejo de abordar en todos los sentidos, ya que muestra la sensibilidad y personalidad desde un punto de vista más íntimo, expresando las características fisiológicas y psicológicas que a través de ésta es capaz de desarrollar el ser humano.

			La voz es el recurso básico para poder comunicarnos y expresarnos con el medio que nos rodea. Es una cualidad personal e individualizada, en función de los factores anatomo-fisiológicos de cada individuo. Por ello, es fundamental su cuidado y uso correcto en la población en general, especialmente en profesionales de la voz y la comunicación (profesores, cantantes, locutores, etc)

			Es importante destacar que para un correcto desarrollo de las cualidades vocales no debemos enfocarnos únicamente en órganos aislados como la laringe. Hay que entender el funcionamiento de la voz como un todo, un sistema en el que se encuentran implicados numerosos órganos y aparatos como el digestivo, el respiratorio, el fonador, el sistema nervioso y el sistema endocrino. Si bien es cierto que participan todos, se pueden considerar el sistema respiratorio y nervioso como los principales para entender la función vocal.

			En esta obra de carácter divulgativo se hablará de la voz cantada enfocada al canto lírico. Se analizarán los aspectos más esenciales de la anatomía implicada en conjunto con la fisiología de la voz, se detallarán contenidos prácticos a partir de técnicas endoscópicas laríngeas y se expondrán los distintos tipos de patología vocal más frecuentes, y una serie de recomendaciones sobre hábitos de higiene vocal que todo cantante debe conocer junto con ejercicios prácticos de técnica vocal y nociones del lenguaje musical. Además, se incluirán reflexiones personales de profesionales de la música que aportarán un punto de vista más introspectivo.

			Su lectura está dirigida al alumnado que se inicia en las enseñanzas del canto y a toda persona interesada en el mundo del canto (coralistas, profesores de coro, canto, etc), con la finalidad de adquirir conocimientos básicos para comprender el funcionamiento del cuerpo en la producción de la voz, reconocer sensaciones propias durante el periodo de formación y poder elaborar una reflexión crítica de este texto en relación con las vivencias de cada estudiante.

			¿Es imprescindible conocer la anatomía y el argot médico para cantar?

			Es de cierto interés llegar a conocerse a uno mismo, dado que esto permitirá explorar sus propias sensaciones y, posteriormente, aplicarlo en el canto. Si bien es cierto que al inicio la enseñanza de esta materia se basaba (y por inercia, perdura en los comienzos de todo estudiante) en la imitación del profesor, actualmente parece más razonable descubrir los mecanismos implicados en la fonación, con el fin de comprender mejor el recorrido de este largo camino que es el estudio del canto, sin desaprovechar el tiempo empleado, formando así una base sólida y adecuada para el estudiante de canto. Esto implica conocer los órganos fonatorios a nivel elemental, desde un punto de vista anatómico y funcional.

			¿Se puede aprender a cantar?

			Según Hugo Riemann en su obra El Diccionario de la Música: “el canto no es más que la palabra tornada música por la exageración de las diversas inflexiones de la voz”.

			Esta afirmación da lugar a pensar que,, todo el que tiene una voz hablada, puede desarrollar una voz cantada y, en este caso, lírica. Si bien es cierto que la condición anatómica de cada persona (oído musical, facilidad vocal, etc) limita o facilita los recursos durante el proceso de aprendizaje, todo ello puede ser abordado con un adecuado estudio y perseverancia, como en otros tantos aspectos de la vida. 

			Por último, es necesario destacar que el canto obedece a una vocación en la que el amor a la música y el gusto por cantar son inseparables para alcanzar un objetivo profesional y completo, más allá de lo que compete solamente al instrumento. El canto es la única especialidad, evidentemente, que depende de la persona en cuestión. Esto debe despertar una motivación en el estudiante para conocer y saber todo aquello que puede hacer mejorar su órgano vocal, o en caso de deficiencias, solventarlas.

			Beneficios para la salud

			El canto tuvo su utilidad práctica curativa en las antiguas civilizaciones, donde se atribuía este arte a un “supuesto” poder curativo.

			Según Pitágoras, “la música ejerce sobre el espíritu un poder especial”. Esta afirmación incide directamente sobre las distintas regiones del organismo a nivel físico: 

			•Proporciona una respiración amplia 

			•Desarrolla los músculos de la caja torácica

			•Tonifica la musculatura abdominal e intercostal

			•Manejo del diafragma 

			•El movimiento respiratorio incide sobre las vísceras abdominales

			•Mejora de la postura corporal y de la columna de aire

			•Además, en relación con la práctica del ejercicio respiratorio, independientemente del trabajo que se realice a nivel vocal, su efecto sobre ciertos tipos de patología respiratoria (pulmonar) es muy saludable.

			Pero también afecta a nivel psicológico:

			•Produce bienestar

			•Permite expresar sentimientos y emociones

			•Participa en la liberación de la hormona de la felicidad, la oxitocina, y por otro lado inhibe la hormona del estrés (cortisol)

			•Facilita la comunicación con la sociedad

			•Eleva la autoestima, a la vez que fortalece la confianza en uno mismo

			•Se trabajan plenamente los aspectos intelectuales como la memoria y la atención

			•Lo último y más importante: permite conocerse a uno mismo.

			Como se cita en la obra El estudio del canto (Mansion, 1947), “el canto origina una plenitud física y moral que da a la vida todo su valor espiritual”. Con esta frase, se percibe la idea del canto terapéutico en todos sus sentidos, aportando una función más allá de la artística.

			Reflexión personal

			La música ha acompañado los momentos más felices y no tan agradables de mi vida hasta el día de hoy. Desde que comencé mis estudios de violín, piano, canto, la formación en los distintos coros, las personas que he conocido, directores, profesores… han dejado huella de una u otra forma.

			Considero que el ser músico va más allá de la profesión. Tiene un sinfín de peculiaridades que, como en otras artes, hacen de uno mismo ser especial y te desarrolla como persona. 

			Te sensibiliza y abraza en las distintas emociones por las que atravesamos las personas día tras día. Hay una canción para cada momento y un pentagrama vacío siempre que necesites expresar aquellas ideas que nacen de repente.

			No ha sido fácil el camino, ya que los estudios musicales exigían siempre un esfuerzo y constancia que, en ocasiones, simultaneando la universidad o incluso el bachillerato no era fácil. Además, gracias a los compañeros, las amistades y los profesores que he tenido he podido solventar las diversas situaciones curso tras curso, además de ayudarme en mi desarrollo como músico pero también como persona. 

			Hemos reído, llorado, cantado, tocado… y mi etapa académica en el Conservatorio fue una experiencia que nunca olvidaré. Además, todo ello me ha permitido tener un amplio abanico de posibilidades artísticas y laborales. Comencé dando clases particulares y hoy en día soy profesor de música, siendo consciente de que la docencia debe ser un camino por formar en mi futuro por todo lo que me enseña cada día.

			También he de mencionar a la medicina, cómo no. Desde que era pequeño, me interesé por el cuerpo humano y todo lo relacionado con ello mostrando asombro. Siempre colaboraba en charlas, preparaba talleres de anatomía y preguntaba a mi médico el porqué de muchas cosas. Me acuerdo cuando le pregunté un día en la consulta: “¿Para qué sirve ese colgante negro que lleva en el cuello?” … ¡Querido fonendo!

			Es increíble poder tener la suerte de aprender medicina para tratar el cuerpo humano, y ser músico para curar el alma.

			No será un camino fácil, y aunque a veces pretenda crear días con más de 24 horas, la naturaleza es sabia y no me lo permite, porque también hay que descansar y disfrutar de la vida.

			Esta obra surge del deseo de poder transmitir algunos de mis humildes conocimientos como estudiante de Medicina y de Canto. Quizás a alguien le resulte útil. Creo que es un compendio de información que sería interesante poseer cuando una persona estudia canto, por el hecho de ir más allá. Siempre está bien.

			Espero poder seguir aprendiendo de la vida y de lo que me aporta en ambas facetas. Me siento afortunado por ello. Así que, ¡Gracias!
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			Capítulo I 
Historia de la 
música y del canto
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			Introducción

			La música carece de un origen preciso. Por una parte, la utilización de instrumentos primitivos aparecerá representado en grabados que, tras el paso de diversas civilizaciones, se han conservado y estudiado con el objetivo de concretar su nacimiento en el cronograma de la historia.

			De otro lado, el desarrollo de la voz, el habla y el lenguaje a través de su embellecimiento sonoro colaboró en el nacimiento del canto desde los primeros rituales hasta lo que hoy en día conocemos en cualquiera de sus expresiones.

			Antecedentes

			Antes de introducir al lector en la historia del canto, es necesario abordar los inicios de la historia de la música a partir de su desarrollo en las distintas civilizaciones a lo largo del tiempo.

			Ya en el antiguo Egipto se describían instrumentos musicales y simbologías que sugieren que en aquella época desarrollaban este arte. Los hebreos también denotaron ser conocedores de las prácticas musicales, aunque será con la cultura griega con la que comenzaremos a desarrollar el tema.

			El concepto de Música viene marcado por la civilización griega, bajo su término “Musiké” (el arte de las Musas), el cual englobaba desde la danza o la gimnasia hasta el recitado poético, el teatro, el canto coral o la interpretación instrumental. 

			Todo ello se ha podido conocer gracias a las fuentes de documentación que han llegado a nuestros días en forma de fragmentos, apenas medio centenar de ellos. Podemos destacar: el Epitafio de Seikilos, el Stasimon de Orestes, los Himnos délficos a Apolo, y el Himno a la Musa. Como curiosidad, mencionaremos que la notación utilizada era la denominada alfabética griega, en la que las letras del alfabeto representan las alturas del sonido (las notas de la escala). 

			Con anterioridad a la creación de la notación alfabética griega, la música estaba regulada con el uso de los nomoi (leyes); conjunto de melodías-tipo, comunicadas oralmente y que eran respetadas rigurosamente en cada situación, lo cual no distorsionaría en exceso su contenido.

			Posteriormente, en la etapa Arcaica (siglos VIII–VI a. de C.), Esparta fue la polis más importante musicalmente hablando, sobre todo por sus escuelas de canto coral, en la que destacó la figura de Pitágoras de Samos (570–480 a. de C.), sabio griego que estudió en templos egipcios con Enufis de Heiópolis y quien estableció algunos conceptos de enorme importancia como:

			•La Música las esferas, teoría que sostiene que los planetas (entonces Mercurio, Venus, Tierra, Marte, Júpiter, Saturno y el Sol) emitían sonido al describir su órbita: más grave cuanto más cercana y más agudo cuanto más lejana. Todos ellos combinados formaban una hermosa armonía: la música de las esferas. 

			•La Teoría del Ethos que plantea la capacidad de la música de influir en el ánimo y comportamiento del ser humano, no solo al ser escuchada sino a largo plazo. Esta afirmación influirá en el pensamiento de grandes filósofos como Platón o Aristóteles. 

			•A partir del monocordio1 se establecieron las bases de la teoría musical: basadas en la relación entre la longitud de una cuerda y el sonido que esta emitía, que se medía matemáticamente, estableciendo una relación entre sonido y número: 8ª, ½; 5ª, 2/3; 4º, ¾, etc, sobre las que establecieron las primeras escalas, los llamados modos griegos.

			[image: https://upload.wikimedia.org/wikipedia/commons/thumb/f/fb/Modos_griegos.png/800px-Modos_griegos.png]

			Imagen 1. Modos griegos: Dórico, Frigio, Lidio y Mixolidio. La letra D, indica la dominante y la letra F, el sonido fundamental. Consultado en: https://commons.wikimedia.org/wiki/User:Artlejandra?uselang=es

			En la etapa Clásica (V – IV a. C), Atenas se convirtió en el centro de la vida política, religiosa y artística. Allí se desarrolló un género literario y musical conocido como Ditirambo, que nació como rito en honor a Dioniso, en el que intervenía un coro (coreutas), que cantaba y danzaba en torno a un altar en el que se sacrificaba a un macho cabrío. Los auletas o intérpretes de aulós, los acompañaban y el corifeo (especie de director de coro), recitaba versos en honor al Dios. 

			[image: https://upload.wikimedia.org/wikipedia/commons/thumb/3/33/Banquet_Euaion_Louvre_G467_n2.jpg/220px-Banquet_Euaion_Louvre_G467_n2.jpg]

			Imagen 2. Detalle de una copa ática. Muchacho tocando el aulós. Año 460 a. de C. Museo del Louvre 

			De este espectáculo surgió la Tragedia, probablemente la creación musical más relevante de la civilización griega, que se define como la “representación escénica en la que varios personajes (héroes y dioses) se enfrentan a situaciones que les superan y ponen a prueba”. Su finalidad fue ayudar a los ciudadanos a adquirir valores de carácter ético, ya que se sentían identificados con los personajes a través de la expresión de sus emociones. Los principales poetas trágicos fueron: Esquilo, Sófocles y Eurípides.

			Ya en la etapa Helenística (siglo III a. de C), Delfos fue un importante centro cultural y religioso (oráculo2) en el que se celebraban certámenes musicales y deportivos, a donde acudían virtuosos del canto y de la poesía desde todas las polis vecinas, para competir por ser los mejores intérpretes en la técnica y la expresión, tratando de emocionar, conmover y transmitir al público las emociones más intensas. 

			Tras esta exposición sobre la historia de la civilización griega, se puede concluir que la música fue uno de los pilares de su cultura, dotando a cada celebración, palabra y pensamiento de bellas melodías y entonaciones, que eran utilizadas como medio de expresión. A partir de ello, se deduce que la música siempre ha estado presente en la historia… y así continuará.

			Una vez se ha iniciado en el origen de la música y del canto, podemos continuar ampliando información sobre una de las grandes instituciones promotoras del canto en la Edad Media: la Iglesia.

			Edad media

			Esta etapa de la historia occidental data entre el año 476 con la caída del Imperio romano hasta el descubrimiento de América en el año 1492. Fue una época de ruptura radical con el pasado, en la que tuvieron menor relevancia los descubrimientos y enseñanzas del periodo antiguo.

			En el ámbito social, las guerras y la inestabilidad no contribuyeron al desarrollo cultural pleno, salvo en la Iglesia, que como se ha mencionado anteriormente, participó activamente en estabilizar la situación. El canto usado en la Iglesia se tomó en parte para expandir el evangelio entre los pueblos y así poder aunar el concepto de unidad.

			Dentro de la Iglesia, las comunidades cristianas estaban formadas por judíos, griegos y romanos. De sus prácticas musicales iniciales tenemos muy poca información, aunque sí sabemos que los de origen judío cantaban en las sinagogas y el resto de comunidades lo realizaban en las reuniones que de forma clandestina tenían lugar en las domus romanas.

			Tras el Edicto de Milán promulgado por Constantino el Grande en 313, el cristianismo se convirtió en la religión oficial del Imperio. Las reuniones comenzaron a hacerse en las Basílicas –antiguos Mercados y Tribunales de Justicia romanos– y poco a poco entre los siglos V y VI se fueron organizando las dos principales liturgias: la Misa y la Liturgia de las horas, cantadas al unísono, sin acompañamiento instrumental y un ritmo basado en la prosodia del texto, de los que surgieron dos tipos principales de canto:

			•Salmodia, o recitación a través de la entonación melódica del texto de los Salmos, cuyo origen está en las sinagogas judías. En su interpretación podían alternarse solista–coro (Salmodia responsorial) o dos grupos corales (Salmodia antifonal).

			•Himnodia, o canto de textos poéticos de alabanza. Se cree que San Ambrosio de Milán trajo de Bizancio su práctica. Los himnos podían ser responsoriales y antifonales. El más antiguo conservado es el Himno de Oxirrinchos.

			EL CANTO GREGORIANO

			Su origen estuvo ligado al Papa Gregorio I el Magno (540–604), quien impulsó una reforma litúrgica que implicó una normalización de los cantos que en ese momento ya formaban parte del rito cristiano. También eliminó algunos himnos muy adornados y complejos e impulsó la Schola Cantorum, un grupo de cantores profesionales dedicados a conservar y transmitir este tipo de cantos. En aquel momento había diferentes liturgias, como la Visigótica en nuestro país; la Sajona en las islas británicas, la Carolingia en la antigua Galia, la Ambrosiana, Romana y Beneventana en Italia, etc. 

			Dos siglos después (año 800 d.C.), el emperador Carlomagno comenzó a imponer en sus territorios la Liturgia Romana con los cantos que hoy llamamos “gregorianos”, para después extenderse al resto de Europa. Las características principales del canto gregoriano son:

			•Es un canto monódico (una única línea melódica)

			•Cantarse a capella

			•Texto en latín

			•Uso de la modalidad y sus giros típicos para cada uno de los modos

			•Ritmo libre, que sigue la expresión y fraseo del texto

			A continuación, se detallan los modos gregorianos que se establecieron en dicha época a modo ilustrativo:

			[image: Los modos eclesiásticos | musicnetmaterials]

			Imagen 3. Modos gregorianos: Protus, Deuterus, Tritus y Tetrardus. La letra F indica la nota final del modo. (Gilabert Giner, s. f.)

			Todo ello llevó a la práctica de la monodia y la entonación en las celebraciones litúrgicas, donde tuvieron gran importancia a la hora de establecer los pilares del canto antes de la Edad Media. 

			Es de destacar la frase de San Agustín, en el siglo V: “el que canta, ora dos veces”, afirmación que surge de su Comentario al Salmo 72, donde dice: 

			“Pues aquel que canta alabanzas, no sólo alaba, sino que también alaba con alegría; aquel que canta alabanzas, no sólo canta, sino que también ama a quien le canta. En la alabanza hay una proclamación de reconocimiento, en la canción del amante hay amor”.

			Esta mención a San Agustín no tiene otra finalidad más que la de analizar y reflexionar sobre su cita y concluir que la importancia del canto gregoriano radicaba en el texto. Los clérigos debían comprender el significado de aquello que entonaban o recitaban.

			Los cantos se transmitieron de distintas formas, dependiendo del siglo en el que tuviese lugar dicho proceso, destacando principalmente cinco fechas:

			•Hasta el siglo VIII, la transmisión de los cantos fue oral.

			•En el siglo IX comenzaron a añadirse nuevos cantos, haciendo necesaria una ayuda visual, por lo que comienzan a posicionar sobre los textos una serie de signos o neumas que recordaban las inflexiones de la voz y los acentos.

			•En el siglo X se hizo necesario disponer de alguna línea de referencia para las alturas, principalmente para los sonidos Do y Fa.

			•En el siglo XI, Guido D’Arezzo en su tratado Micrologus añadió dos líneas más dando lugar al tetragrama, además de dar nombre a las notas y plantear el uso de claves.

			•En el siglo XII los neumas adquirieron forma cuadrada, dando lugar a la notación cuadrada.

			Con el aporte de la Iglesia al canto, la polifonía comenzó a usarse antes de concluir la Edad Media, usando un canto de referencia, al que se añadía una voz por debajo o por encima. Posteriormente el canto dado se situó en la parte grave, y sobre él se desarrollaron melismas (adornos) con ritmo libre. Se abordará a continuación.

			Ars antiqua. Nacimiento de la polifonía.

			El Ars Antiqua, del latín “arte antiguo” pertenece al periodo de la historia de la música que abarca la actividad musical en Francia del siglo XIII aproximadamente. Se desconocen muchos de los autores que componían en la época, salvo los pertenecientes a la Escuela de Notre-Dame de París, que destacan por sus innovaciones artísticas en la composición de nuevos tratados musicales. (Ars Antiqua | medieval music history | Britannica, 2022)

			ORGANUM

			Primeramente hablaremos del organum. Este término se utilizó para nombrar las primeras polifonías en el siglo XI, quizá porque el sonido que producían dichas voces recordaba al timbre del órgano. La polifonía a partir de dicho siglo se desarrolló con la finalidad de embellecer el repertorio de aquella época y evocar mayor belleza a los cultos eclesiásticos.

			El organum alcanzó su máximo apogeo en la Escuela de Notre–Dame de París (encabezada por Leonín, Perotín y Franco de Colonia), aunque comenzó con la polifonía de Aquitania, que explicaremos en primer lugar.

			La teoría y práctica del organum aparece por primera vez en dos tratados musicales anónimos del siglo IX llamados Musica Enchiriadis (Manual de música) y Scholica Enchiriadis. Véase un ejemplo:
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			Imagen 4. Liber Enchiriadis de Música. 
(«Musica Enchiriadis», 2020)
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			Imagen 5. Transcripción de la Imagen 4: Organum modificado. En negro, la voz principal y en blanco, la voz organal.

			La polifonía de Aquitania se denomina de este modo ya que los primeros vestigios aparecieron en Saint Marcial de Limoges –sur de Francia– a principios del siglo XII. En esta polifonía, la voz principal recibirá el nombre de Ténor por ser la voz que “tiene” o mantiene las notas largas3. A la voz superior –de nueva construcción– se le asignarán diversos nombres, entre ellos Discantus, Discanto o “canto aparte”.

			El desarrollo de la Escuela de Notre–Dame fue en paralelo con la construcción la catedral de Notre–Dame, lo que hizo que, a partir del siglo XII, el centro musical se desplazara a París, coincidiendo con el desarrollo del gótico. La etapa gozó de cierto apogeo económico y un clima de paz. En dicha escuela, se desarrollaron cuatro tipos de composiciones:

			•Organum: heredado de la polifonía aquitana, pero mucho más complejo que aquel.

			•Cláusulas de discanto: también llamadas cláusulas sustitutorias, clausulae o puncta.

			•Conductus: también heredado de la escuela aquitana, que se desarrolló en la Escuela de Notre–Dame.

			•Motete: forma genuina de la Escuela de Notre–Dame, que posteriormente se desarrolló en diversos centros europeos. Es un género ambiguo: carece de forma y su texto es difícil de entender, pues usa uno diferente para cada una de las líneas melódicas, combinando incluso distintos idiomas, fundamentalmente francés y latín.

			•Canon: forma polifónica que consta de una melodía que se repite marcando entradas diferentes de la misma.

			Como último aspecto, he de comentar que en la época de Perotin se componía a 3 voces, aunque, si bien hay constancia de que se compuso a 4 voces. El nombre utilizado para las diversas voces era: Quadruplum, Triplum, Duplum y Tenor, donde todas ellas salvo el tenor (en numerosas ocasiones) son melismáticas (numerosas notas de adorno).

			CONDUCTUS

			El conductus es un género típicamente francés del siglo XI, originado en la Escuela Aquitana, de donde pasó a la Escuela de Notre–Dame, para ser desarrollado posteriormente. 

			Podía ser monofónico (una voz) o polifónico (varias voces), en el cual utilizaban una voz como canto y la otra acompañaba improvisando una melodía. Tuvo especial relevancia en la fiesta de la Circuncisión del Señor, día en que se interpretaban varios de ellos, no solo dentro de la liturgia, por lo que, los Conductus, no sólo tuvieron función litúrgica, sino que podían interpretarse durante la lectura de sermones, predicaciones, etc. 

			Además de Francia, el género también se desarrolló en otros puntos de Europa. Haciendo alusión a España, el ejemplo más notable se encuentra en el Códice Calixtinus, que contiene un ofertorio, atribuido a magister Albertus Parisiensis.

			MOTETE

			El último estilo que se practicó en la Escuela de Notre–Dame fue el Motete. Fue una forma vocal polifónica, en la que se utilizaron recursos distintos a los anteriores, con nuevas formas de configurar las voces. Tenía carácter politextual y abarcó varias lenguas (sobre todo latín y francés).

			Una vez explicadas las formas vocales del Ars Antiqua, continuaremos con el siguiente periodo musical, el Ars Nova.

			Ars nova

			En esta etapa situada alrededor del año 1320 d.C., se muestra un mayor interés por el detalle pormenorizado; los compositores también exploraron estos aspectos. Para ello, fue necesario mejorar los sistemas de notación, lo cual se hizo mediante la creación de símbolos métricos que defendían la convivencia en igualdad de los ritmos binarios y ternarios, lo cual suponía un cambio, no sólo en lo musical, sino en la propia concepción de lo divino y lo humano. 

			Una vez expuestos los últimos dos periodos (Ars Antiqua y Ars Nova), se pueden definir las principales diferencias entre ambos:

			1.Temporalmente se cultiva menos la homofonía (conjunto de voces que cantan al unísono, o de sonidos simultáneos), que sigue solo en la corte real; en la música de los trovadores y en la música popular. 

			2.La música europea será́ en adelante polifónica. 

			3.Aumenta la preferencia por las complicaciones rítmicas: el motete tendrá́ periodos isomorfos u homorrítmicos e isorritmos. 

			4.Nuevo sistema mensural y de notación. 

			5.Frente al sistema ternario del Ars Antiqua en el que cada nota contenía tres veces a la otra, Vitry introdujo la división binaria, en la que cada nota se divide en dos. A partir del Ars Nova, el compás binario está en igualdad con el ternario. 

			6.Con el Ars Nova, se comienza a practicar las escalas de los modos modernos: Mayor, durus o dur y menor mollis o moll, que irán desplazando a los modos gregorianos antiguos. 

			Por tanto, con las monodias, la entonación en las celebraciones litúrgicas, los cantos gregorianos, y la polifonía, se progresó en gran medida en cuanto al establecimiento de los pilares del canto antes y durante la Edad Media. 

			Canción profana

			Una vez fue establecido el canto polifónico, en Europa se desarrolló una corriente profana cuyos rasgos principales se basaron en un encuadre sobre un ámbito lejano al eclesiástico, con un tema basado en la expresión de sentimientos, la inclusión del acompañamiento instrumental disponible según la región y el uso de lenguas vernáculas (vulgares).

			La música profana se desarrolló de forma paralela a la religiosa bajo la protección de los grandes señores feudales. Además, existieron numerosos factores que determinaron su nacimiento, entre los cuales destacó la incipiente economía monetaria y el nacimiento de las lenguas vulgares (ya presentes, pero no utilizadas hasta el momento en las expresiones artísticas), junto con las propias lenguas de cada nación. Este hecho conllevó al crecimiento de la humanidad con más conciencia individual, lo cual intentó expresar a través de la música los deseos y aspiraciones cotidianas de la civilización. Aunque este tipo de música siempre existió, comenzó a escribirse y por lo tanto a ser conocida a partir del siglo IX.

			La temática principal fue el amor, que al desarrollarse dentro de las cortes reales tomó el nombre de “Amor cortés”. La “chanson francesa” pasa a llamarse “pastorella” cuando el tema que trata es el encuentro entre una joven pastorcilla y el joven caballero; “alba” si es el adiós de los enamorados al salir el sol, o “Sirventés” si es una reflexión de tipo filosófico o moral.

			En general, las melodías tienen un carácter de improvisación con variantes de la idea principal a medida que se va interpretando, y conservando siempre una fuerte dependencia con el texto. La métrica de estas melodías podía ser libre y adaptada a las palabras o siguiendo las pautas de los llamados “modos rítmicos” (troqueo, yámbico, dáctilo, anapéstico, espondeo y tríbraco), que eran breves células rítmicas ya utilizadas en la poesía latina.

			El ejemplo más antiguo de música profana conservado son las canciones de goliardos (s. XI–XII), con texto en latín que cantaban los goliardos, estudiantes o clérigos mendicantes que migraban de una escuela a otra en los tiempos anteriores a la fundación de las grandes universidades permanentes. Su modo de vida vagabundo fue duramente reprobado por las gentes respetables. Los temas de sus canciones satirizaban sobre su forma de vida y los placeres terrenales, con un espíritu satírico e informal.

			Como los manuscritos medievales apenas conservaban la música original de los goliardos, estas canciones se recopilaron en el s. XIII en un cancionero, el Codex Buranus. Sus canciones se denominaron Carmina burana y las encontró en 1803 Johann Christoph von Aretin en la abadía de Bura Sancti Benedicti (Benediktbeuern), de Baviera. Actualmente se conserva en la Biblioteca Estatal de Baviera en Múnich. En su origen, fueron tituladas como “Canciones profanas para cantantes y coro”, cuya finalidad era ser cantadas e interpretadas junto con instrumentos.

			Como personajes imprescindibles de los cantos profanos, destacaron los troubadours (trovadores), los trouvères (troveros) y los minnesänger (trovadores germanos).

			LÍRICA CORTESANA MEDIEVAL. TROVADORES Y JUGLARES

			El repertorio musical más antiguo documentado de poesía lírica medieval no latina es el interpretado por los trovadores. Su lírica nació y se desarrolló en Provenza (sur de la actual Francia) entre los años 1110–1280, como síntesis de la influencia de la música y el pensamiento cristiano expresado en tropos, himnos y letanías. Con los trovadores aparecieron en Europa las primeras manifestaciones de tropos o poesías líricas en lengua romance. Etimológicamente, uno de sus significados de la palabra trovar es inventar o crear literariamente. El mismo significado tiene la palabra trovero, aplicada a la persona que hace trovos o cantos tradicionales.

			Llegó a convertirse en un fenómeno internacional, al extender su arte por la Occitania francesa, Navarra, el Reino de Aragón y en el Norte de Italia en Langue d’Oc. Fue el primer testimonio de la naciente literatura poético–musical en lengua vulgar, libre del influjo germánico y marcada influencia árabe. El género trovadoresco tuvo un carácter aristocrático. 

			La mayoría de los trovadores fueron nobles de alto linaje o reyes: Guillermo IX de Aquitania; su mujer, la Condesa de Día o Ricardo Corazón de León. Componían e interpretaban sus obras, o las hacían interpretar a juglares o ministriles en algunas cortes europeas, especialmente del sur de Francia en los siglos XII–XIV. Con su visión del mundo nació la historia cultural y política. Su literatura fue una fuente básica de la poesía cultivada durante siglos en la Europa occidental.

			El arte de los trovadores se desarrolló en los torneos poéticos celebrados en las cortes provenzales, el cual se divulgó por toda Europa gracias a los juglares, artistas populares ambulantes de bajo estrato social que al tiempo que cantaban realizaban acrobacias o tocaban instrumentos.

			De otro lado, presentamos otro personaje más de la lírica medieval: el juglar. Recitaba los textos entonando, siendo estos de larga extensión y sin una melodía definida, improvisando a partir de motivos rítmicos. Con frecuencia acompañaba sus actuaciones con mímica y escenificación dramática, características que lo convierten en uno de los máximos representantes de la literatura de transmisión oral de carácter popular.

			En resumen, el trovador es el creador y el juglar el actor transmisor. Sus composiciones usaban escalas diferentes a las de los modos eclesiásticos (ya vistas), pues contenían más sonidos. 

			TROVEROS

			Algún tiempo después del auge de los Trovadores del sur, entre los años 1145–1300 d.C. se extendió el novedoso arte de la trova en las cortes del norte de Francia. La escuela de Troveros surgió siguiendo la tradición de los trovadores provenzales, pero con mayor influencia visigótica y germánica. Cantaron su poesía en Langue d’Oil. Las cruzadas, especialmente la de 1147, constituyeron el hecho histórico que abrió la puerta al uso de un lenguaje espiritual más libre y novedoso, separado del latín y de la forma de pensar tradicional. Ricardo Corazón de León, rey de Inglaterra, fue el encargado de introducir el arte de los trovadores del sur en el norte de Francia. 

			A los poetas del norte se les conoce como troveros para distinguirlos de los trovadores, pero no existen diferencias esenciales entre ambas tendencias en cuanto a la concreción formal de sus melodías y formas musicales. Los troveros eran más burgueses que aristócratas. Se establecieron en gremios de poetas y cantores en las ciudades.

			Por tanto, podemos decir que debemos a trovadores y troveros el desarrollo de la música profana, que concluirá en una nueva visión occidental de la polifonía:

			•Incorporación del acompañamiento con instrumentos.

			•Establecimiento y desarrollo de la música mensurada, la cual se oponía al ritmo libre que predominaba en el canto gregoriano.

			•Utilización de las lenguas romance –en proceso de formación– que fueron el vehículo idóneo de invención y expresión, más cercanos al pueblo, en el momento de la decadencia del latín como lengua viva.

			Por mencionar la Península Ibérica, cabe destacar que Cataluña desarrolló un movimiento poético lírico en lengua provenzal por su fuerte conexión con el sur de Francia, y Castilla gracias al Camino de Santiago se sumó a él en el s.XII, como consecuencia de la llegada de numerosos juglares y trovadores. El documento más importante por calidad, cantidad y estado de conservación son las “Cantigas de Santa María”, proyectadas por el rey de Castilla, Alfonso X el Sabio, en la 2ª mitad del siglo XIII. Otros recursos musicales también que destacar son: “el Llivre Vermell de Montserrat”, “El Códice de las Huelgas”, y el “Códice de Madrid”, entre otros.

			Renacimiento

			El Renacimiento es una época histórica comprendida entre los siglos XV y XVI. En ella, se instaura una renovación artística, literaria, cultural, científica, y sobretodo de pensamiento. 

			El ser humano se mira a sí mismo y a la naturaleza que le rodea. A esta corriente se le denominará Humanismo. La sociedad sustituye el teocentrismo de la Edad Media por un antropocentrismo, sin centrar todo en la religión, e intentando con ello explicar el funcionamiento del mundo y la naturaleza, a través de la ciencia y la razón, descartando la fe. 

			Este movimiento tiene lugar en Europa, aunque su foco principal radica en Italia. Se inspiran en la cultura griega y romana, en la que destacaba la belleza, la armonía, y los valores de su composición.

			A su vez, la medicina progresa, se inventa la imprenta (lo cual tendrá numerosas consecuencias en general, aunque también concretamente, en la música, por la edición de partituras) y se descubre América.

			Socialmente, aparece la burguesía como nueva clase social, acompañada de la nobleza ya existente, y también, de la monarquía, cuyo régimen terminó de afianzarse. La ampliación de los estratos de la sociedad beneficiará al ámbito musical, ya que, aunque la Iglesia fuera la institución que ejercía de mecenas hasta el momento y en gran manera, la burguesía y la nobleza irán alentando esta acción con el paso del tiempo.

			En cuanto a las características principales de la música del Renacimiento, es importante destacar el progreso de la polifonía, siendo el siglo XVI la época dorada de dicha textura, aunque el canto gregoriano sigue siendo la música más interpretada en el ámbito religioso.

			Además, surge la idea de las cuatro voces, aunque ya hemos mencionado esbozos previos de cuatro voces en la Escuela de Notre-Dame que tuvieron lugar en su última etapa. Estas nuevas clasificaciones son: soprano, contralto, tenor y bajo; previas a la denominación anterior: “cantus” y “alto”. Es el modelo considerado como el más perfecto, buscando la armonía entre las voces con el fin de lograr la belleza sonora.

			En cuanto a los géneros musicales renacentistas, destacan dos principalmente:

			Por una parte, las religiosas:

			•Motete: Alcanza su apogeo en el Renacimiento, ya que se convirtió en la principal forma religiosa de la música católica. Como ya sabemos, es polifónico, a cuatro o cinco voces, con texto en latín y de carácter religioso, y de ritmo libre, carente de instrumentos musicales que lo acompañen. Cada frase del texto era entonada con una melodía que iba apareciendo sucesivamente en cada una de las voces. 

			•Misa: Forma que reúne todas las piezas que forman parte de la liturgia, y que, por ende, le otorga cierta complejidad.

			•Coral: Principal manifestación musical de la Iglesia protestante. Se trata de una composición a cuatro voces, cuyo texto está escrito en alemán, y con predominio de la textura homofónica, donde se cantan al mismo ritmo las mismas palabras entre todos los cantantes. Esta forma facilitaba el canto al pueblo, al ser más legible su comprensión, a diferencia de lo que ocurría con la misa.

			Hay que recordar que se prohibió a las mujeres cantar en la Iglesia en varios momentos de la historia, hasta el siglo X, y después a partir del XIV otra vez de nuevo fueron eliminadas de los cantos de la Iglesia, siendo sustituidas por los castrati, falsetistas o por voces infantiles.

			Por otro lado, encontramos los principales géneros profanas: 

			•Madrigal: Máxima forma vocal del Renacimiento. El origen se halla en Italia, y en su composición destaca una muestra polifónica de cuatro o cinco voces, sin acompañamiento instrumental y con ritmo libre, con el fin de describir los sentimientos escritos en el texto. Participan tanto mujeres como hombres, y su carácter es más cortesano que popular. 

			•Chanson: Canción de origen francés, polifónico, con acompañamiento instrumental. Su forma tiene origen en la canción trovadoresca, siendo la chanson una evolución estilística de la misma. 

			•Villancico: Canción polifónica, sencilla, con estructura generalmente homofónica. Su estructura está basada en estrofas y estribillos. Es la forma musical profana más representativa en la música española. A partir del S. XVII, en España todos los villancicos son en su mayoría religiosos.

			Una vez mencionadas las principales formas renacentistas, se hablará a continuación de los inicios de la ópera en la historia de la música, ya que es en este mismo periodo donde comenzó su desarrollo.

			La camerata y el nacimiento de la ópera. Antecedentes

			En pleno siglo XVI tuvieron lugar los primeros esbozos del canto, siendo relevante e influyente para el nacimiento de la ópera y posteriores formas vocales (oratorio, cantata). Se comenzaban a tratar diversas problemáticas a nivel musical, como la comprensión del texto y la forma de hacer llegar al público el mismo. Más tarde, el inicio del acompañamiento instrumental favoreció el resplandor que tuvo la práctica vocal en épocas sucesivas.  

			Con el nacimiento de la ópera, el canto tomó un papel más importante, ya que comenzó a desarrollar cualidades hasta ese momento nunca vistas. Se realizaban las muestras en la corte real, posteriormente en los teatros, hasta que se convirtió en el arte por excelencia de la alta sociedad. 

			Tuvo su origen en Florencia, a finales del siglo XVI en torno al Conde Giovanni Bardi (cenáculo). Se formó un grupo, la Camerata florentina, del Conde Bardi, donde primeramente destacamos los argumentos de dos de los miembros de la formación:

			Por un lado, Vincenzo Galilei (teórico y filósofo del grupo) en su “Dialogo Della musica antica et della moderna” (1581) comentó:

			•“el madrigal tradicional es un obstáculo para mostrar los sentimientos que querían expresar”

			•“la melodía debe adaptarse a los acentos y movimientos del lenguaje (stile rappresentativo)”

			De otro lado, Giulio Caccini (cantante y compositor), nombra el grupo como “Camerata” y establece la tragedia griega como modelo a seguir en las composiciones. Como curiosidad, cito textualmente el Prefacio del texto “Le nuove musiche” (1602), que escribió con motivo de ensalzar todos los conocimientos que le había aportado la agrupación a la que él pertenecía: 

			“[…] Aprendí más con los sabios razonamientos de la Camerata fiorentina del conde Bardi que en más de treinta años de estudio de contrapunto. Estos gentiles hombres siempre me han aconsejado y convencido con clarísimas razones de que no debía apreciar aquella música que no dejando entender bien las palabras, deforma el concepto y el verso. Por ello debo seguir las ideas de Platón y de otros filósofos, que afirmaron que en la música lo primero es el lenguaje, luego viene el ritmo y por último el sonido, y no al revés, si es que se quiere que pueda ser admirada por los oyentes, lo cual no se puede lograr con el contrapunto de las músicas modernas.”

			Este grupo de músicos, poetas, y filósofos aportaron a la historia de la música el descubrimiento del estilo recitativo, en el cual se sustituía texto hablado por canto. 

			El hecho de que se defina como descubrimiento tiene una explicación, la cual radica en que es de los pocos casos en que la teoría es anterior a la práctica. Esto se basa en que los integrantes de este aclamado grupo decidían cómo debía ser la música y, posteriormente, creaban las obras musicales en base a su idea, no al revés.

			En resumen: estos personajes teórico-prácticos incidieron en la conmoción que creaba los clásicos de la tragedia griega, tratando de simularla en este nuevo género, la ópera. Con la unión del teatro y el texto cantado, propulsaron aún más estas capacidades de expresión de sentimientos para poder conmover al público con ellos. Además, fue el nacimiento del canto solista, acompañado por un incipiente bajo continuo.

			Posteriormente, en 1587 fue el noble florentino Jacopo Corsi quien convocó en su palacio un nuevo cenáculo que llevaría a la práctica los planteamientos teóricos de la Camerata. En él destacaron los compositores Emilio Cavalieri y Jacopo Peri, y los poetas Alessandro Striggio y Ottavio Rinuccini.

			Tras el establecimiento de los principios musicales que debían seguirse como base del desarrollo musical en todas las composiciones, surgieron los primeros intentos de ópera, entre las que se encuentran:

			1597: “Dafne” de Peri

			1600: “Euridice” de Peri

			1600: “Euridice” de Caccini

			1600: “Rappresentattione di Anima et di Corpo” de Cavalieri

			Un aspecto cuanto menos curioso es que la fecha de la primera ópera está aún en entredicho, ya que hay teóricos que creen que “Dafne” de Peri fue la primera de todas, aunque actualmente no existe un manuscrito que lo confirme. Por otro lado, se habla de “L’Orfeo” de Claudio Monteverdi, la cual tuvo lugar su representación (fecha orientativa, ya que se desconoce realmente) en 1607. Fue esta obra catalogada por los expertos como la más destacada, como consecuencia de la consolidación de múltiples factores y, por tanto, la construcción final de este género. 

			Claudio Monteverdi marcó un hito en la historia de la música, no solo por facilitar la transición entre el Renacimiento y el Barroco, sino por sus innovaciones armónicas, como la liberación de la disonancia o el asentamiento de la tonalidad y de las bases de la ópera. Las características principales de esta obra se detallan a continuación:

			•Dota de especial importancia a la orquesta y al coro tanto desde el punto de vista musical como dramático.

			•Utiliza los registros vocales para subrayar el carácter de los personajes.

			•Plantea distintos tipos de canto según las necesidades dramáticas: “stile agitato” y “stile rappresentativo” que serán los precedentes del aria y recitativo.

			Las entrañas del teatro operístico

			Hemos analizado los distintos aspectos históricos del inicio de este gran espectáculo, pero ¿Qué conforma la ópera? Veamos a continuación las características más singulares de los primeros teatros del siglo XVII.

			Si se habla acerca de su estructura formal, puede estar dividida en una obertura, también llamada preludio, donde aparecen piezas instrumentales que o bien son las correspondientes al inicio de la ópera o es la referencia de determinada parte del transcurso de esta; y los actos, generalmente entre tres y cuatro, divididos en cuadros (ambiente y decorados de la trama en ese momento) y escenas (cambios de personajes durante el transcurso de la ópera).

			Además de esta división, se complementa con los distintos recitativos, arias, coros, bailes y conjuntos vocales que suceden en las distintas partes determinantes de la obra. En función de la época, la forma compositiva e interpretativa variará.

			•El recitativo es un recurso utilizado como precedente al aria, vehicula el diálogo y la acción, distinguiéndose dos:

			◦Recitativo secco: composición para una voz solista y el acompañamiento con teclado, clavecín, piano, órgano), y en ocasiones un instrumento que efectuase el bajo.

			◦Recitativo accompagnato: Difiere del anterior en el acompañamiento, siendo este más rico, al ser la orquesta la principal responsable.

			•El aria (aire o canción) es una pieza interpretada por un solista, (en ocasiones en conjunto con otros personajes), donde el personaje expresa los sentimientos y personalidad del personaje al cual interpreta. 

			◦En arias de estilo belcantista es habitual encontrar dos partes estilísticamente hablando, las cavatinas (parte del aria lenta, con un amplio fraseo melódico y de carácter expresivo) y la cabaletta (parte conclusiva del aria interpretado, ágil y rápido).

			•Los coros (voces masculinas, femeninas, o infantiles) aparecen entre transiciones en las que la trama promueve la multitud de personajes en el escenario, o momentos determinantes en la obra.

			De otro lado, si se habla como estructura arquitectónica en sí, el primer teatro público conocido fue el teatro de San Cassiano (Venecia) (1637). 

			Dichos teatros producían grandes óperas, con numerosas infraestructuras y recursos ya que ciertas obras así lo requerían. Entre los teatros más famosos del mundo destacan: La Scala (Milán), Teatro Estatal de Viena, Teatro di San Carlo (Nápoles), la Ópera de Paris, Ópera Real de Versalles (París), Gran Teatro del Liceo (Barcelona), Teatro Colón (Buenos Aires), Metropolitan Opera House (Nueva York), Sydney Opera House, Royal Opera House (Londres), Ópera de Oslo, El Bolshoi (Moscú).

			Difusión de la ópera en el siglo xvii

			Debido al gran éxito y promoción que tuvo la ópera en su época, posteriormente se fueron desarrollando en las distintas sociedades del momento, concretamente del siglo XVII, diversas corrientes en relación con este género.

			La ópera se representaba en la corte, hasta que pasó al público general con el fin de dar a conocer este nuevo arte que haría de sí mismo un entrenamiento sociocultural atractivo para la ciudadanía. Esta andadura comenzó en 1637 con la ópera “L’Andromeda”, de Benedetto Ferrari, estrenada en San Cassiano (Venecia).

			Ópera Romana

			La ciudad de Roma acogió con entusiasmo el nuevo género que fue utilizado para transmitir las ideas de la Contrarreforma. Papas y cardenales fueron sus principales mecenas. Las características más relevantes para destacar radican en la utilización de argumentos de carácter religioso o moralizantes (vidas de santos y mártires), el engrandecimiento a los coros y danzas, y por último, la creación de escenografías lujosas y complejas. Los compositores que son necesarios mencionar son: Stefano Landi “Sant’Alessio” (1631) y Luigi Rossi “Il palazzo incantato” (1642,) “Orfeo” (1647).

			Ópera Veneciana

			Venecia se convirtió en el principal foco de la ópera italiana del siglo XVII; la gran tradición teatral y musical de la ciudad unida al nombramiento de Monteverdi como Maestro de Capilla en San Marcos, catapultó este género definitivamente. En 1637 se abrió el primer espacio público dedicado a la ópera, el importante teatro de San Cassiano. Despertó tal interés, que en apenas 50 años se abrieron ocho espacios más dedicados a ella.

			Al convertirse en un espectáculo de masas, hubo algunos aspectos que cambiaron, por ejemplo, los compositores debían estar mucho más atentos al gusto y las exigencias de un público cada vez más amplio y diverso socialmente. 

			No siempre se contaba con grandes presupuestos así que los elementos más caros (coros, grupos de baile…) fueron reduciéndose hasta ser casi testimoniales. Las orquestas tampoco eran muy numerosas, habitualmente incluían 8-10 cuerdas, una pareja de vientos y los instrumentos que realizaban el bajo continuo.

			Aun así, el recurso más importante en Venecia fueron las voces, normalmente los fragmentos individuales o en dúo. Los tipos de canto eran básicamente tres: recitativo secco (apenas tenían acompañamiento instrumental), recitativo acompagnatto (con algo más de instrumentación) y el aria, que solía seguir en la mayoría de los casos el tipo de “aria da capo”. Este, permitía a los cantantes mostrar sus capacidades vocales y transmitir toda la emoción al público. 

			Los argumentos siguieron siendo las historias mitológicas habituales, además de una temática nueva que se trató con interés, creando personajes y tramas de tipo histórico.

			Los compositores más influyentes del lugar fueron: Claudio Monteverdi: “Il ritorno d’Ulisse in patria” (1640), “L’incoronazione di Poppea” (1642), Francesco Cavalli: “La Calisto” (1651), “Il Xerse” (1654), “Il Giasone” (1664), Antonio Cesti: “Orontea” (1649),” Il pomo d’oro” (1668)

			Ópera Francesa: “Tragédie-Lyrique”

			El rechazo de la corte francesa a la ópera “Ercole amante” de Cavalli, puso de manifiesto que su gusto no era similar al público italiano. Hubo que esperar hasta la aparición de Lully, compositor italiano afrancesado que a finales del siglo XVII creó un género genuinamente francés. 

			Desde el siglo XVI, el espectáculo más importante vinculado con la música había sido el “Ballet de Cour”; una representación escénica con gran lujo en decorados y vestuario, danzas, coros y “air de cour” (cantos solistas en lengua francesa). Los elementos tenían relación con los de la ópera italiana, sin embargo, carecían del sentido dramático y sentimental que esta poseía. 

			El primer intento de crear algo propio lo realizó el compositor francés Robert Cambert, que estrenó en 1671 “Pomone”, donde pretendía trasladar el formato de la ópera al gusto e idioma francés.

			Sin embargo, fue un músico de origen italiano, afincado en la corte de Luis XIV y sumamente afrancesado, el que consiguió crear un género dramático-musical propio. Este hombre fue Jean- Baptiste Lully, compositor de cámara de la corte de Luis XIV. Apoyado en libretos del escritor Philippe Quinault, Lully creó la llamada “Tragèdie Lyrique”, una síntesis perfecta del género lírico italiano y el grandioso sentido francés del espectáculo.

			Sus características principales se basaron en la utilización de argumentos basados en los mitos clásicos o en poemas épicos, pero siempre creando historias capaces de proyectar el esplendor de la corte francesa; especial importancia a los coros y las danzas, ampliación y enriquecimiento de la plantilla orquestal añadiendo vientos y percusión, con el fin de lograr mayor potencia y brillantez en el sonido, se planteó también un nuevo tipo de canto en el cual las arias eran menos virtuosísticas y los recitativos más melódicos, cuya estructura constaba de: obertura “alla francesa” (comenzando con tempo lento), cinco actos y una danza final (habitualmente chaconne o passacaglia).

			Por último, las obras principales de la región fueron: Teseo (1675) / Atys (1676) / Perseo (1682) /Armide (1686)

			Ópera Inglesa

			En la ópera inglesa, el antecedente fueron las conocidas “Mascaradas” (Masque): espectáculos de entretenimiento cortesano que contenían arias, danzas, coros, rica escenografía y vestuario. John Blow escribió en 1687 “Venus y Adonis”, primera ópera escrita íntegramente en inglés. 

			Algunos años después, su discípulo Henry Purcell logró dar forma a la ópera inglesa, que quedó perfilada magistralmente en su “Dido y Eneas” (1689). En ella muestra su amplio conocimiento del mundo teatral, al que ya se había acercado numerosas veces componiendo música incidental. 

			El argumento se basa en “La Eneida” de Virgilio (poeta romano del s.I a.C), siendo creada para un internado femenino de Chelsea. Sintetiza elementos franceses (ouverture, coros y rica escenografía), italianos (importancia a la belleza vocal a través de extensas e intensas arias) e ingleses (referencia a los “Anthem”, adaptación musical a la singularidad de la lengua inglesa). 

			También compuso cinco “semióperas”, que alternan canto y habla, en las que destacan “King Arthur” y “Fairy Queen”.

			Ópera Española

			La monarquía española imitó el modelo francés intentando desarrollar un tipo autóctono y en lengua castellana, siendo encomendado al arpista y compositor Juan Hidalgo. La primera ópera española conservada, aunque incompleta es “Celos aun del aire matan” (1660), con texto de Calderón de la Barca y música de Juan Hidalgo; así como “La púrpura de la rosa” (1660) también de Hidalgo y Calderón. En ambas se combinan recitativos, arias y breves coros.

			La llegada de los Borbones al trono español trajo a la corte compositores y cantantes italianos que impusieron su gusto y motivaron el desarrollo de un género alternativo y genuino: la Zarzuela. Su nombre parece referirse al Palacio de la Zarzuela en Madrid, lugar donde los artistas entretenían a los reyes con obras que contenían arias y fragmentos hablados (que no recitativos). 

			Lo habitual era incorporar elementos tragicómicos y canciones y bailes populares que creaban un género sencillo y muy accesible. La primera Zarzuela propiamente dicha fue “El golfo de las sirenas” de Pedro Calderón de la Barca (1657). 




OEBPS/font/Montserrat-Italic.otf


OEBPS/image/Imagen1845.png





OEBPS/font/MinionPro-Regular.otf


OEBPS/image/Imagen1956.png





OEBPS/font/Montserrat-Bold.otf


OEBPS/image/EL-ARTE-DE-CANTAR-Por-un-estudiante-de-Medicinacubiertav12.pdf_1400.jpg
VICTOR MINGUEZ VELASCO

ARTE =
CAMNTAK

POR UN ESTUDIANTE DE MEDICINA

g
N

/Y

IVERSO
ETRAS ”






OEBPS/image/Imagen1871.png
MODOS GREGORIANOS

BT, A

e

e

pEuUTERUS ki

& Do
sy T -

ay . =

s %

v eTRARDUS

il

Hrorms v 5





OEBPS/image/UDL_escala_de_grises.jpg
L LETRAC DY






OEBPS/image/Imagen1856.png






OEBPS/font/Montserrat-Medium.otf


OEBPS/image/Imagen1878.png
o AU fomm, snsenfonants

ot fibfesunduf: Gus,
i

o fors fufpedonn

by ne

- e it

[
wanear pro e pef

of sl





OEBPS/font/Montserrat-Regular.otf



OEBPS/image/Imagen1864.png





