UNIDAD 0: ELEMENTOS DE LA MÚSICA
CONTENIDOS CLAVES PARA COMPRENDER LA HISTORIA.

Prof. Eva Díaz Carmona
a. Teoría de la música (melodía, ritmo, armonía…………) 
 Vamos a tratar de explicar brevemente algunos conceptos fundamentales para comprender la historia de la música. Cualquier obra musical tiene una melodía, un ritmo, una armonía que acompaña y apoya la melodía, tiene una textura que ha ido cambiando a lo largo de la historia.

Veamos cada uno de estos conceptos:


MELODÍA: es la sucesión lineal de sonidos de distintas alturas que expresan una idea musical.


ARMONÍA: es la parte de la música que se encarga del estudio de los sonidos simultáneos. El elemento básico es el acorde, formado por tres o más sonidos simultáneos.

RITMO: es la ordenación de los sonidos y silencios en el tiempo. La mayor parte de nuestra música responde a dos tipos básicos de ritmo: Binario, formado por la sucesión de dos pulsos, el primero fuerte y el segundo débil, corresponde al ritmo de marcha. Ternario, formado por la sucesión de tres pulsos, el primero fuerte el segundo débil y el tercero aún más débil que el segundo, corresponde al ritmo del vals.

Toda obra musical tiene una estructura interna que se denomina FORMA: es la estructura o el esquema temporal a través del cual se desarrolla la música. Como la música se “pierde” en el tiempo, uno de los recursos formales más utilizados por el compositor es la repetición. El oyente agradece la repetición de un fragmento musical porque le permite guiarse den la audición y centrarse en la obra que está escuchando. La repetición de un fragmento musical no tiene por qué ser siempre exacta. El compositor puede recurrir a diversos procedimientos para repetir la misma idea musical sin que sea una copia idéntica. Así, podemos entender también como repetición:

                          la secuencia: cuando un fragmento se repite en otra tesitura o tonalidad distinta de la original.

                          La variación: cuando un fragmento se repite con ligeras modificaciones.

                          El desarrollo: cuando un fragmento se repite con luna elaboración más amplia que introduce otros elementos.

Tipos de formas musicales.

                          Formas vocales: cuando interviene la voz, con o sin acompañamiento instrumental.

                          Formas Instrumentales: compuestas exclusivamente para instrumentos.

                          Formas simples o menores: constan de un solo movimiento o son de corta duración. Puede ser primaria AAA, Binaria ABAB, Ternaria ABA, ABC, Rondó ABACADA

                          Formas complejas o mayores: constan de varios movimientos (resultado de la unión de varias formas simples) o son de larga duración. Dentro de éstas están formas como la ópera, el oratorio, el concierto o la sinfonía.

                          Formas libres: no están sujetas a ninguna estructuración.

Otro aspecto importante  es la TEXTURA: es el entramado o tejido musical de una obra, resultado de la disposición de sus distintas partes o voces. La textura musical se define así en función de cómo estén dispuestos los  “hilos” melódico-armónicos. Los tipos de textura han ido variando según la evolución de la música, desde una textura sencilla como ocurre en el canto gregoriano hasta una más compleja propia del Barroco. 

Tipos de textura:

        Textura monódica: compuesta por una sola línea melódica. Aunque intervengan varios intérpretes, todos hacen lo mismo a la vez.

        Textura polifónica: aquella compuesta por varias líneas melódicas. Dentro de ésta podemos hacer otro grupo.

         Textura Contrapuntística: consiste en varias  líneas melódicas que suenan a la vez. Las voces guardan independencia entre sí y es frecuente el uso de la imitación. El ejemplo más claro el canon.

         Textura de melodía acompañada: consiste en una melodía principal que es acompañada por otras voces mediante acordes.

         Textura homofónica: es un tipo de textura armónica en la que las voces se mueven a la vez formando bloques de acordes. Todas las voces llevan el mismo ritmo.

El TIMBRE. Es la cualidad del sonido que nos permite distinguir un instrumento o una voz que interpretan el mismo sonido.
La voz humana es el primer  instrumento  musical que se utiliza. Los sonidos se producen cuando el aire, impulsado desde los pulmones hacia la tráquea, pasa por las cuerdas vocales, y las hace vibrar. Los tipos de voces son los siguientes:

Voces femeninas o blancas, denominadas así porque cuando las mujeres tenían prohibida la participación en obras religiosas eran interpretadas por niños, que tienen una voz blanca. De más agudo a más grave tenemos: soprano, mezzosoprano y contralto.

Voces Masculinas, dentro de éstas encontramos también de más agudo a más grave, tenor, barítono y bajo. Podemos señalar a los contratenores denominados castrati porque eran castrados de niños para que mantuvieran el tono agudo de su voz. En el siglo XVIII se prohibió la castración y apareció una escuela de falsetistas, hombres que cantaban con voz de mujer. En la actualidad existen los contratenores que es una voz masculina más aguda que el tenor y que entra en el ámbito de la voz de contralto femenina.

Las agrupaciones vocales más frecuentes son:

              Dúo: intervención de dos voces en una misma obra musical. Las voces pueden ser iguales o diferentes. Dentro de la ópera lo más habitual es el dúo Tenor-Soprano.

              Trío: compuesto por tres voces

              Cuarteto: lo más habitual es el formado por las voces extremas de mujer y de hombre: soprano, contralto, tenor y bajo. 

              Octeto: no es más que un cuarteto doble.

              Coro de cámara: el número de componentes no suele superar los 20 integrantes.

              Masa Coral o Coro: entre  20-50 integrantes.

              Gran coro u Orfeón: más de 80 componentes.

Los instrumentos han ido apareciendo progresivamente y han ido evolucionando a lo largo de la historia. Hasta el Barroco los instrumentos no han tenido un papel destacado como solistas siempre han acompañado a la voz.

Los instrumentos se clasifican en:

              Instrumentos de cuerda

o       Frotada (rabel, fídula, violín, viola, violonchelo, contrabajo)

o       Pulsada ( vihuela, laúd, clavicémbalo, guitarra, arpa)

o       Percutida ( piano, clavicordio)

              Instrumentos de viento

o       Madera (flauta, oboe, clarinete, fagot, saxofón)

o       Metal (trompa, trompeta, trombón de varas, tuba)

o       Teclado ( órgano)

              Instrumentos de percusión

o       Membrana (timbales, panderos…)

o       Idiófonos (xilófono, claves, triángulo……)

Las agrupaciones instrumentales. A lo largo de la historia han ido variando según cada período histórico. Las primeras las podemos encontrar con el nombre de capillas durante la Edad Media y el Renacimiento, éstas  estaban formadas por músicos prácticos que tocaban tanto instrumentos de cuerda como de percusión.

En el Barroco se desarrollan los instrumentos de la familia de los violines. Durante el Clasicismo y Romanticismo se incorporan a la orquesta nuevos instrumentos desde el clarinete hasta el saxofón, así como una gran cantidad de instrumentos de percusión.

En general, las agrupaciones se dividen por el número de intérpretes y las más importantes son éstas:

              Dúo: es un conjunto formado por dos intérpretes. Lo más usado es un instrumento armónico como puede ser el piano y otro melódico, violín, flauta, oboe……

              Trío: conjunto de tres intérpretes. Los más importantes suelen estar formados por instrumentos de cuerda, violín, violonchelo y piano.

              Cuarteto: La agrupación más importante durante el Clasicismo y el Romanticismo. Dos violines,  viola, y violonchelo.

               Quinteto: al cuarteto de cuerda se le suma otro instrumento como puede ser el piano, o se forma únicamente con instrumentos de viento (flauta, oboe, fagot, clarinete y trompa)

              Existen otros conjuntos como sexteto, septeto, octeto pero son agrupaciones más extrañas que se han empleado en momentos puntuales a lo largo de la historia de la música, sobre todo, durante el siglo XX.

              La Orquesta: formación que agrupa a instrumentos de las tres familias, cuerda, viento y percusión. Ha ido evolucionando poco a poco, de tener 24 componentes como era la orquesta de Luis XIV hasta 75 componentes en una orquesta sinfónica del siglo XIX.

              La banda es otro grupo grande de músicos conformado principalmente por instrumentos de viento. 

              Las agrupaciones instrumentales que no forman una orquesta forman lo que denominamos música de cámara, que es aquélla concebida para ser interpretada por grupos de música pequeños, donde cada instrumento interpreta una parte de la partitura. La distinción entre música de cámara y orquestal comienza a hacerse a finales del siglo XVII.

UNIDAD 1. LA MÚSICA EN GRECIA Y ROMA

El estudio de la música en la Grecia antigua es fundamental para comprender muchas de las características de la música europea medieval, de la que deriva directamente, como estudiaremos, toda la música europea posterior. 

Las fuentes de que disponemos para conocer la música griega son varias:

- Unas 40 piezas (algunas fragmentarias) en notación alfabética.

- Tratados de teoría musical, en los que se explica cómo se organizan los sonidos para dar lugar a los distintos tipos de melodías, ritmos, etc.

- Textos filosóficos sobre el origen y la función de la música en la sociedad y en el universo

- Testimonios literarios sobre esto último (descripciones de banquetes, ceremonias religiosas, concursos, representaciones teatrales, etc)

-  Representaciones pictóricas de escenas musicales, con instrumentos, danzas, etc.

Gracias a ellas podemos hacernos una idea sobre cómo podía sonar la música de la Grecia clásica. Sin embargo, lo verdaderamente importante para la historia de la música europea no es esto, sino la enorme influencia que los filósofos griegos (en interpretaciones de pensadores cristianos) tuvieron en la concepción de la música durante toda la Edad Media y mucho más allá, como tendremos ocasión de comprobar. Debemos tener en cuenta también que en esta unidad estamos estudiando un lapso de varios siglos: la concepción y la práctica musicales no se mantuvieron fijos desde los tiempos de Pitágoras (hacia. 500 a.C.) hasta Arístides Quintiliano (siglo IV d.C.). 

Para los griegos la música no era simplemente la ordenación armoniosa y placentera de los sonidos. Se le atribuía un origen divino (proviene de la palabra musa) y tenía un papel fundamental en la ordenación de la sociedad, la educación, la religión y hasta en la visión del universo. Tampoco se entendía la música desligada de la poesía y la danza: música era la unidad de sonido, palabra y movimiento. Cuando, en tiempos de Platón, se puso de moda la música instrumental virtuosa, hubo quien pidió que se prohibiese. Aristóteles dice que la poesía sin música (tal y como la concebimos ahora) no recibía el nombre de poesía.  

Características musicales

- Monódica. Constaba de una sola melodía, que podía ser interpretada con una sola voz, a dúo o coralmente, dependiendo de la ocasión a la que se destinaba. Era habitual el acompañamiento con instrumentos, que ejecutaban la misma línea melódica, quizás adornada: esta textura recibe el nombre de heterofonía. 

- Improvisada. A pesar de que, como hemos dicho, existía una notación más o menos moderna (los fragmentos conservados más antiguos son del 200 a.C., aproximadamente), la mayor parte de la música (igual que ocurrirá durante la Edad Media) es improvisada. Esto no quiere decir que cada músico podía tocar lo que le viniera en gana, sino que tenía unos márgenes más o menos amplios donde moverse dentro de las costumbres de la época y el lugar donde trabajara. Sólo determinada combinación de alturas y duraciones era admitidas, y algunos giros melódicos determinados se consideraban especialmente apropiados para comenzar o finalizar una obra, para imitar un determinado estado anímico, etc.

-  Las gamas de sonidos que podían utilizarse recibían el nombre de modos, nomoi (plural de nomos, ley) o harmoniai (plural de armonía). El principal teórico que compiló (320 a.C.) la complicada teoría musical griega fue Artistógenes (Aristoxeno, en algunos libros). Consistían en sucesiones de cuatro notas descendentes  (tetracordos) que se unían para formar escalas. A cada una de ellas se asociaba un determinado carácter anímico o ético. No sabemos hasta qué punto la práctica musical estaba sometida a estas normas, pero su influencia en la música medieval fue enorme, aunque mediada por un gran cantidad de errores y malentendidos.

- El ritmo estaba supeditado al ritmo propio del texto. La poesía griega no diferenciaba sus sílabas mediante acentos de intensidad, como la nuestra, sino por la duración de las mismas. El ritmo consistía en la sucesión de sílabas breves y largas (el doble que las breves) agrupadas básicamente en grupos de tres (b l - l b - b b b , etc). 

- Los principales instrumentos musicales eran: 


· Aulos, aerófono de lengüeta doble (como el oboe actual) y tubo sencillo o doble. Tenía un sonido estridente. Fue objeto de críticas por no permitir la palabra durante su ejecución. Hubo grandes virtuosos y estaba asociado a las ceremonias dionisiacas y al drama de Eurípides, Esquilo y Sófocles, donde actuaba junto a los coros o después de ellos.


· Lyra y Kithara, cordófono de 5 a 7 cuerdas (llegó a tener 11). La primera era de construcción más endeble y los dedos con que se tocaban sus cuerdas dieron el nombre a algunas de las notas de la escala.  Podían usarse a solo o acompañar el canto y la recitación de poemas líricos, épicos y odas. La lyra estaba asociada a Apolo.


· Kymbala, pequeños crótalos.


· Magadis, arpa triangular de 20 cuerdas, de origen asiático.

Aulos, lyra y kithara eran los más importantes y podían tocarse como solistas, en grupos, acompañando a cantantes solistas o a coros, según la ocasión. Incluso llegaron a mezclarse entre ellos (synaulia).

La música y el cosmos

Se dice que fue Pitágoras quien descubrió que los sonidos más consonantes (cuya mezcla es más armoniosa) guardan relaciones matemáticas sencillas: la octava (2/1), la quinta (3/2) y la cuarta (4/3). Las fracciones representan las longitudes relativas de las cuerdas que dan lugar a esos sonidos. La música tuvo un lugar central en el sistema pitagórico, en el que la esencia de las cosas era el número. Podía relacionarse esa proporcionalidad de números simples con el movimiento ordenado de los planetas, la sucesión de las estaciones, etc. La armonía, entendida como equilibrio de elementos diversos, tenía como modelo a la música. Pero el orden en la música no sólo era reflejo del orden del Universo, sino que podía influir en él: la idea del poder mágico de la música es común a muchísimos pueblos del mundo.  

La música y el alma

Esa armonía, ese equilibrio, podía hacer referencia también al propio ser humano. La música podía llevar el equilibrio (o quitarlo) a la mente. La música afectaba al carácter de las personas, por lo que tenía un papel principal en la educación (junto a la gimnasia, para educar el cuerpo). Podía formar ciudadanos valientes, decididos, justos, civilizados. O todo lo contrario. En esto consiste la llamada doctrina del ethos. Por ello algunos pensadores, como Platón, pidieron que los más sabios determinasen mediante la ley qué música podía escucharse y cuál era perniciosa para el Estado. Durante la Edad Media las doctrinas pitagóricas y platónicas tendrán enorme importancia entre los teóricos de la música. Aristóteles admite los aspectos de distracción y disfrute intelectual y sensual de la música, considerándola central en la educación del hombre libre. Hay que tener en cuenta que estas corrientes de pensamiento no fueron las únicas (siempre se ha utilizado la música por sí misma, por el placer que depara) pero sí fueron las más influyentes para la historia de la música europea, ya que fueron asumidas por el cristianismo.
UNIDAD 2 – El canto gregoriano

Durante los primeros siglos de nuestra era el cristianismo se había extendido por los extensos territorios del Imperio Romano. En cada zona se desarrolló una liturgia que mezclaba elementos romanos (herederos de los griegos), hebreos y locales, aunque ya en el siglo IV su estructura era muy similar desde Palestina hasta Galicia. Aparecieron así paulatinamente las diferentes liturgias occidentales: hispánica, galicana, ambrosiana, romana antigua, etc. Las principales diferencias entre ellas estaban en la música que acompañaba a los textos bíblicos, salmos, etc, cuyo papel era importantísimo 

La descomposición del Imperio de Occidente, que culminó a finales del siglo V dejó a la Iglesia romana como el único poder político y cultural con presencia en toda Europa occidental. Desde el papado de Gregorio Magno (540-604) se consideró fundamental unificar las diversas liturgias occidentales y Carlomagno (742-814) dio uno de los impulsos principales. Para esa enorme tarea (tengamos en cuenta las dificultades de comunicación de la época y las reticencias de las iglesias locales ante el poder centralizador de Roma) fue imprescindible el desarrollo de sistemas de escritura de la música, ya que antes se fiaba su transmisión y conservación a la memoria. 

El llamado Canto Gregoriano (o canto llano) es el resultado de este largo proceso unificador que tuvo lugar desde finales del siglo VI hasta su estabilización y extensión a finales del siglo XI.  Es un extenso corpus de melodías al servicio del culto cuyo uso ha perdurado, con altibajos, hasta hoy día. Sus principales características son las siguientes.

- El elemento principal es el texto (en latín), al servicio del cual se encuentra. No olvidemos que es música religiosa: el mensaje divino es lo que cuenta y la música es un adorno, más o menos importante, del mismo.

- En relación con lo anterior, procura evitar cualquier relación con la antigua música pagana o con todo lo que tenga que ver con el placer sensual, la danza y los instrumentos, incluso mediante severas prohibiciones, que no siempre se respetaban.

- El ritmo es libre, adaptado al del texto. No está sometido rígidamente, como la música a la que estamos acostumbrados, a un pulso fijo. Es fluido, como el del lenguaje.

- La textura es monódica (una sola melodía). Se canta a capella (sin instrumentos, salvo el órgano, en ocasiones especialmente solemnes) y principalmente a coro, aunque en algunos cantos se alterna el coro con un solista.

- Puede ser silábico (una nota por sílaba del texto: salmos), neumático (dos o tres) o melismático (varias, incluso muchas, notas por cada sílaba: aleluya, kyrie).
- Utiliza un sistema de ocho escalas (modos) basado en la teoría musical griega, aunque con bastantes diferencias debidas a errores de interpretación 

Desde el siglo IX se conservan diversos sistemas de notación, desde el primitivo sistema neumático en el que pequeñas figuras curvas (neumas) situadas sobre el texto indican aproximadamente la evolución de la melodía, hasta la más desarrollada notación cuadrada negra, similar al sistema actual en lo que respecta a la fijación de la altura de las notas. Muchos manuscritos aún no han sido descifrados. Los principales centros de difusión de la música eran los monasterios y las catedrales, por lo que toda la música que se conserva hasta el siglo XI, y la mayor parte de la posterior, es religiosa. Esto no significa que no exista la música profana, como veremos en la siguiente unidad. 

A lo largo de toda la Edad Media se alimenta la leyenda de que el canto llano fue transmitido directamente por el Espíritu Santo a San Gregorio, en un intento de inmortalizarlo. Pero la escritura, que es el mejor medio para ello, libera también a los músicos de la obligación de memorizar la música y permite la creación y difusión de nuevas obras. Así aparecen las primeras composiciones (muchas de ellas anónimas, como el propio canto gregoriano) que se apartan (relativamente) de la tradición, aunque ésta pesa demasiado como para abandonarla por completo. No deja de ser música religiosa, pero tampoco ocupa el lugar central en la liturgia que corresponde al canto gregoriano, ya que no tienen “origen divino” como éste. Sus principales ejemplos son:

- Tropos. Añadido de textos a fragmentos del canto gregoriano que, en origen, carecían de él (melismas). Estos fragmentos, que normalmente se situaban al final de una pieza, fueron independizándose para dar lugar a obras completas por sí mismas.

- Secuencias. Composición en verso latino en el que la misma frase musical se repite, siendo utilizada para dos versos (AA BB CC…).

- Drama litúrgico. Sencilla representación de escenas bíblicas (Navidad, Pasión) que utilizaba música del tipo del tropo y la secuencia, siempre en relación con la Iglesia, aunque no emplease el repertorio gregoriano. 

UNIDAD 3 – La música profana en la Edad Media

La mayor parte de la música conservada en los manuscritos medievales es, como hemos visto, religiosa. Ello no quiere decir que no existiera una música profana más o menos alejada de la que se practicaba en la Iglesia, aunque sólo sea por los ataques que ésta le dedicaba. A pesar de que hay manuscritos con obras profanas en latín desde el siglo IX, puede decirse que es desde finales del siglo XI cuando eclosiona una música culta y refinada en lengua vulgar, que será el objeto central de nuestro estudio: la música trovadoresca. 

La figura de los juglares comienza a aparecer hacia el siglo IX. Eran trotamundos animadores de festejos, entre cuyas variadas habilidades se encontraba también la interpretación de música y poesía, de las que casi nunca eran autores. Su comportamiento escandaloso desesperaba al clero. A finales del siglo X existía una fraternidad de juglares a la que los señores enviaban a sus siervos para aprender nuevas músicas y poemas. Solían acompañarse de algún instrumento: viela (antiguo violín), arpa, laúd, salterio, órgano portativo… Alguno de ellos alcanzó gran reputación como artista, aunque habitualmente no se les tenía por tales. Uno de los géneros que practicaban era la canción de gesta, largo poema épico en el que se narraban las aventuras de algún héroe (Carlomagnom, Rolando). Su sencilla melodía se repetía en cada pocos versos, por lo que no había necesidad de escribirla.

Entre los siglos XI y XII los goliardos, jóvenes estudiantes que tras tomar hábitos menores vagabundeaban por toda Europa, sobre todo Alemania. Solían escribir en latín brindis, poemas de amor, obras a menudo satíricas e irreverentes. Los famosos Carmina Burana de Carl Orff se basan en cantos de goliardos.

Un caso distinto de los anteriores es el de los trovadores, troveros y minnesänger. Se trataba, sobre todo al principio, de señores (también algunas señoras) de alcurnia, incluso reyes, que desde finales del siglo XI compusieron poemas cantados imbuidos del espíritu caballeresco por entonces de moda. Se trataba de un arte elevado y refinado, destinado a su disfrute en la corte. Se conservan numerosos cancioneros ricamente copiados y encuadernados. En conjunto, se conservan unos 7000 poemas y 1700 melodías. Este arte declinó a finales del siglo XIII.

Los trovadores fueron los primeros en aparecer. Escribían en la langue d´Oc, dialecto de Provenza, parecido al catalán. Lo troveros del norte de Francia pronto siguieron sus pasos, pero en langue d´Oil, el dialecto que daría lugar al francés actual Por último, aparecieron los Minnesänger (minne=amor, singer= cantor) en Alemania.

Algunos de los temas favoritos eran el amor cortés, en el que se idealizaba a la dama, hechos sociales y políticos de la época, como las cruzadas, canciones de baile, las pastorelas, en las que el poeta corteja a una dama, el alba, en el que el poeta es amigo de la pareja, vigila que no sean descubiertos y avisa de la salida del sol. 

En la composición de sus canciones aparecen técnicas puramente musicales, como la repetición de melodías en formas más o menos fijas: el rondeau (aAabAB), la balada (ab ab cd E), el virelai (AB cc ab AB), el lai (aa bb cc…), las formas estróficas, etc. Cada letra indica una  melodía distinta. Si es mayúscula, significa que se repite el texto (estribillo). Esto no aparece de ninguna manera en el canto gregoriano (salvo en los himnos, que sí son estróficos, y en la secuencia, que es imitada en el lai). 

Debido quizás a la influencia de la danza, la música trovadoresca tiene un ritmo más marcado que el canto gregoriano. Aunque la escritura de la época no refleja la duración de las notas, se cree generalmente que los ritmos son ternarios y basados en los pies métricos de la poesía griega (alternancia de notas largas y breves: 2+1,2+1,2+1 ó 1+2,1+2,1+2 ó 3+1+2, 3+1+2, etc). La breve se representa como 1 y la longa como 2 (dura el doble). Como veremos en la siguiente unidad durante la Edad Media y después predominaron los compases ternarios: se suele decir que el número 3 era símbolo de perfección. 

Al contrario de lo que sucedía en la iglesia, era habitual el uso de instrumentos para acompañar el canto, pero no se sabe exactamente cuál era su papel, siempre subordinado. Es seguro que existía una música puramente instrumental ligada a la danza (estampies). No se conservan instrumentos de esta época, por lo que la organología ha debido echar mano de las representaciones pictóricas (miniaturas), escultóricas (como el Pórtico de la Gloria de la Catedral de Santiago) y testimonios literarios. Había una gran diversidad terminológica, y muchos de ellos son de origen árabe. Los principales son:

· cuerda frotada: rabel, viela, zanfoña (organistrum)

· cuerda pulsada: arpa, laúd, salterio

· viento: flautas (de pico, sobre todo), órgano portativo, chirimías (de lengüeta doble), trompetas (más como símbolo heráldico que como instrumento musical), cornamusa (gaita)

· percusión: panderos, tambores, crótalos.

Algunos de los principales músicos-poetas del movimiento trovadoresco son Guillermo IX, duque de Aquitania, Bernart de Ventadorn, Thibaut (Teobaldo) de Navarra, Giraut Riquier y Adam de la Halle, uno de los últimos, que también cultivó la polifonía. Entre los alemanes, Friedrich von Hüsel y Walter von der Vogelweide.

Un caso especial lo representan las Cantigas de Santa María, atribuidas a Alfonso X el Sabio (segunda mitad del siglo XIII). Son unas 400 canciones dedicadas a alabar a la Virgen y narrar sus milagros, recopiladas en la corte del rey sabio y escritas en lengua galaico-portuguesa. Utiliza las formas de la música trovadoresca. Es probable que tenga influencias árabes y judías, aunque muchos estudiosos lo discuten. Los manuscritos que las recogen contienen miniaturas en las que se representan escenas musicales. Un ejemplo más temprano de la música profana en galaico-portugués son las Cantigas de Martín Códax.

Unidad 4 - La polifonía medieval

Introducción: algunas aclaraciones

Una música es polifónica cuando en ella participan varias melodías distintas simultáneamente. Se dice que está escrita a 2, 3, 4, etc. voces cuando concurre ese número de melodías, aunque se trate de música instrumental. Cada voz o melodía puede ser interpretada por uno o varios cantantes o instrumentos (o por un solo instrumento, si éste es capaz de producir varios sonidos a la vez), según el tipo de obra de que hablemos.  

A lo largo de la historia de la polifonía se distinguen dos texturas diferentes. 

- Homofónica, en la que todas las melodías tienen el mismo ritmo (aproximadamente): todas las voces cambian de nota a la vez, por lo que percibimos acordes o bloques sonoros que se suceden. En la música vocal, es muy fácil de distinguir, pues el texto avanza a la vez en todas las voces, por lo que se favorece su comprensión.

- Contrapuntística. Las voces son rítmicamente independientes, con lo que se escucha más nítidamente la existencia de varias melodías distintas en lugar de los acordes anteriormente mencionados. Es habitual (sobre todo desde el Renacimiento) el uso de la imitación: una voz hace un motivo melódico determinado y otra distinta interpreta a continuación un motivo semejante, en el que reconocemos claramente que deriva del anterior: puede tener el mismo (o parecido) ritmo, el mismo perfil melódico (aunque no las notas exactas), etc. El ejemplo más conocido de esta técnica es el canon, en el que la imitación es exacta. Si se trata de una obra vocal, escucharemos distintos fragmentos del texto en las distintas voces. 

Estas dos texturas, así descritas, son ejemplos extremos: lo habitual es que un compositor emplee ambas en una misma obra.  

LA POLIFONÍA PRIMITIVA (discantus, organum florido)
Es fundamental recordar que el canto oficial de la Iglesia era el gregoriano. A lo largo de la Edad Media y gran parte del Renacimiento, toda la polifonía religiosa debe estar basada en un canto gregoriano, pues sólo éste tenía la legitimidad “divina” para ser interpretado en la iglesia

El ejemplo más antiguo que conservamos es el tratado Musica enchiriadis (ca.900). En él se enseña a improvisar una melodía sobre un canto gregoriano dado, dando por supuesto que esa era una práctica corriente. Los ejemplos de este tipo de polifonía primitiva se denominaban organum (plural, organa). El tipo más sencillo era el organum paralelo, en el que una segunda voz duplicaba al canto gregoriano (vox principalis) dado a una distancia de 4ª o 5ª  inferior (vox organalis). En algunos ejemplos estas dos voces están duplicadas a la octava, dando una textura a 4 voces. Otros organa partían del unísono para llegar por movimiento oblicuo a un fragmento de cuartas o quintas paralelas, que terminaban de nuevo en el unísono.

Es muy importante recordar que Pitágoras había descubierto que los intervalos de unísono, octava, quinta y cuarta resultaban de las proporciones numéricas más simples al comparar cuerdas de diferentes longitudes (1/1, 2/1, 3/2, 4/3). Durante toda la Edad Media estos serán los intervalos considerados consonancias: siempre habrá estos intervalos al comienzo y al final de una obra, así como en los lugares más señalados de la misma. 

A pesar de que no hay escritos teóricos en el siglo X y sólo uno en el XI que estudien el organum, la práctica de cantar dos voces simultáneas fue extendiéndose. El movimiento contrario de las voces cada vez fue más común. Incluso la vox organalis puede cantar más de una nota por cada nota de la vox principalis.

A comienzos del siglo XII (San Marcial de Limoges) surge el organum melismático o florido, en el que las notas del canto llano original se alargan como si fueran bordones instrumentales y la vox organalis canta largos melismas con la misma sílaba que la principalis. Para distinguirlo de este estilo en el que los ritmos de las voces son muy distintos, se aplicó el término discantus a la polifonía en la que las voces marchaban simultáneamente, con el mismo ritmo. 

Durante todo este periodo que va del siglo IX hasta mediados del XII, se fue pasando de una polifonía fundamentalmente improvisada a un arte mucho más complejo en el que es necesario escribir las ideas para no olvidarlas. Además, ya no bastaba con la indicación aproximada de las alturas del sonido (notación neumática): para poder llegar a las consonancias ambas voces debían saber exactamente qué nota debían cantar. Se necesitaba la notación en tetragrama. 

Por otro lado, el hecho de que varias personas se pongan de acuerdo para cantar distintas melodías a la vez hace que el elemento rítmico cobre gran importancia (hay que recordar que el ritmo del canto gregoriano era libre: no estaba sometido a un pulso, tal y como ahora acostumbramos). La primera solución a la que se llegó fue la utilización de los modos rítmicos, tomados de la métrica clásica (ver Unidad 1). Consistían en combinaciones de figuras breves y largas en grupos ternarios (recordemos también que la rítmica de la música profana medieval es ternaria). 

No hay que olvidar que el grueso de la música que se interpretaba en las iglesias seguía siendo el canto llano.

Poco a poco se empieza a llamar tenor a la voz que ejecuta el canto gregoriano original. Es la voz que sostiene a toda la composición, ya que preserva el carácter divino de ésta. Al encargarse la voz más grave de esta función, irá designando un tipo de voz.  

LA ESCUELA DE NOTRE DAME (organum, conductus, motete)
Desde mediados del siglo XII hasta el XIV la región del centro y el norte de Francia fue la que más influyó al resto de Europa. Se conoce como escuela de Notre Dame a los compositores Leonin (ca. 1150-1180) y Perotin (ca.1183-1238), que trabajaron en dicha iglesia en París, así como a los numerosos autores anónimos que siguieron su estilo.

Leonin emplea todos los recursos que hemos visto hasta ahora: modos rítmicos, estilo discantus y organum florido combinados en una misma composición. Las partes en estilo discanto son cada vez más rítmicas.

Perotin es el primer compositor en usar cuatro voces. La más grave (tenor) tiene la misma función que en el organum florido: es la melodía gregoriana en notas muy largas. Ya no se reconoce al oírlo, pero sigue siendo el elemento divino. Es la voz más grave. Cada vez es más habitual ejecutar esa voz con instrumentos en lugar de voces. Sobre este tenor, Perotín superpone otras tres que llevan el mismo tipo de ritmo, basado en los modos rítmicos: tiene una estructura muy repetitiva. 

Desde Perotin se hizo habitual componer organum triplum (a tres voces), más que a cuatro (quadruplum) o dos (duplum).

Otro tipo de composición fue el conductus, que ya no derivaba de un canto llano y solía tener temas políticos, conmemorativos, morales, etc: son textos profanos. Se compusieron hasta 1250, aproximadamente. Sus principales características son que las voces son muy similares rítmicamente y que el tenor es de composición nueva. 

Hacia 1250 una nueva forma desplazó a las dos anteriores: el motete, que ya se escribía desde comienzos de siglo. Durante el siglo XIII se escribieron miles en toda Francia, a dos, tres y cuatro voces. Solían tener textos diferentes en cada voz, incluso en idiomas distintos. Muchas veces el tenor estaba en latín y se basaba en un canto gregoriano. Otras, derivaba de un canto profano. Se solía tocar con un instrumento el tenor, incluso otras voces. La mayoría de los motetes son anónimos. 

Es importante el compositor Franco de Colonia, que desarrolló un sistema de escritura del ritmo (notación mensural) que se liberaba de la repetición de los modos rítmicos. Además, las voces de sus motetes se diferenciaron rítmicamente: desde el tenor lento, hasta la voz aguda más rápida, pasando por las voces intermedias.  

EL ARS NOVA

Este es el nombre de un tratado del compositor y poeta Philippe de Vitry, que defendía la utilización de ritmos binarios y de figuras más breves (rápidas). A la polifonía anterior se la designó Ars antiqua. El Ars nova ocupará todo el siglo XIV. Surge el motete isorrítmico, en el que se emplean complejas técnicas de repetición de esquemas rítmicos y melódicos, muchas veces inaudibles. 

Hay un gran desarrollo de la música profana (era una época de gran crisis en la Iglesia) polifónica. En ella aparecen formas que emplean repeticiones de estribillos y estrofas, con lo que empieza a haber una preocupación por la forma musical. En Francia surgen el Rondeau, la Ballade y el Virelai y en Italia, la caccia (canon), la ballata y el madrigal (que no tiene nada que ver con el que estudiaremos en la próxima unidad)

Autores importantes son, además de Vitry, Guillaume de Machaut en Francia (además de ser el mejor compositor de música profana, fue el primero que musicó el ordinario completo de una misa) y Francesco Landini en Italia, organista y compositor de gran fama.

UNIDAD 5 - El renacimiento

Vamos a encuadrar el renacimiento entre los siglos XV y XVI. El límite inferior es impreciso, ya que no hay ninguna revolución o polémica en el estilo tal como la que ocurre en el Ars nova (1321) o en torno a 1600, como veremos: la polifonía renacentista es una evolución de la que se componía en el siglo XIV. 

En esta época hay un redescubrimiento de la cultura clásica de Grecia y Roma. Aunque no se conocía  ninguna obra musical de tal periodo, el movimiento que afectó a todas las artes no podía dejar de influenciar a la música. El humanismo volvió la mirada a las preocupaciones humanas, dejando de lado el teocentrismo medieval. Sentir y expresar las emociones humanas, deleitarse con los placeres de los sentidos, ya no es perverso. Tanto los temas religiosos como los profanos causan placer a los hombres y son aceptables para Dios. Se recuperaron los antiguos saberes sobre gramática, retórica, poesía, filosofía moral, historia… 

En el renacimiento la relación entre la música y el texto se hace más íntima: la expresión emocional de ambos debe ir de la mano, el autor debe ser fiel al plasmar y musicar las palabras de un texto mediante el contrapunto. El texto debe ser comprensible a pesar de la simultaneidad de melodías, debe haber menos melismas, los acentos de la melodía deben coincidir con los de las palabras. Se intenta plasmar ideas mediante representaciones musicales (madrigalismos). 

Este movimiento tiene su impulso principal en Italia, donde surge una rica burguesía comercial que se complace en participar de la cultura y en la realización personal mediante la sabiduría y el servicio a la ciudad. La institución del mecenazgo trae a multitud de compositores franco-neerlandeses a Italia: hasta mediados del siglo XVI no estarán los compositores italianos en primera fila. Es fundamental la invención de la imprenta a mediados del XV. Las primeras impresiones musicales se harán en Venecia en 1501. Esto dio un impulso formidable a la difusión de la música por toda Europa, por lo que los avances en el arte de la composición eran rápidamente conocidos y asimilados en todas partes. 

Por influencia de compositores ingleses (John Dunstable) se van admitiendo las sonoridades de tercera y sexta (junto con la octava y la quinta) como consonantes, arrinconando la de cuarta. Se dictan reglas para evitar las disonancias en los tiempos fuertes. 
A lo largo del siglo XV se fue añadiendo una voz más grave que el tenor para poder tener una base o sustrato de la composición más libre. Se designó contratenor bassus (bajo). Así, llegamos a las cuatro voces características de este periodo:

Soprano: discantus o superius. En la música religiosa lo interpretaban niños.

Contralto: contratenor altus. Actualmente son mujeres. En aquella época, hombres.

Tenor 

Bajo: contratenor bassus.

Las cuatro voces adquieren la misma importancia, se tiene en cuenta la congruencia rítmica y melódica de los versos y se emplea la imitación entre las voces. Era habitual la escritura a 5 y 6 voces. Los compositores ya no pueden escribir las voces independientemente: deben ir avanzando en la escritura de las cuatro voces a la vez. La escritura contrapuntística alcanza un gran virtuosismo, empleando recursos imitativos como la inversión, la retrogradación, etc.
MÚSICA VOCAL RELIGIOSA 

En el siglo XV los compositores demostraban su habilidad técnica en la composición polifónica del ordinario de la misa (misa, para abreviar). El ordinario es la parte de la misa cuyo texto se utiliza en todas las misas del año: así podía utilizarse una misma composición para cualquier ocasión.  El propio de la misa son los textos que varían de un día a otro. El ordinario está formado por las siguientes piezas (entre paréntesis pongo el texto castellano que se usa actualmente):

Kyrie (Señor, ten piedad…)

Gloria (Gloria a Dios en el cielo…)

Credo (Creo en Dios…)

Sanctus (Santo, santo, santo…)

Agnus Dei (Cordero de Dios…)

Los compositores sienten el deseo de dotar de unidad a su obra, de darle coherencia musical. Para ello, el primer recurso empleado fue utilizar la misma melodía como cantus firmus: una melodía previamente compuesta, procedente del canto gregoriano o, incluso, de una canción profana, aparece en el tenor en las cinco partes de la obra. Muchas veces no es reconocible, aunque se respete su ritmo más que en el motete medieval (recordemos que aquí se alargaban las notas tanto que quedaba desfigurada). 

Las melodías que utiliza cada voz tienen un carácter cercano al del canto gregoriano: fluidez, pocos saltos, frases amplias con pocas cadencias marcadas… 

Durante el siglo XV la palabra motete designa casi a cualquier composición polifónica en latín que no esté basada en el ordinario de la misa: se ha abandonado el estilo medieval descrito en la unidad anterior (textos diferentes en cada voz, ritmo rápido en la voz aguda y lento en la grave, etc.). Desde comienzos del siglo XVI los compositores van prefiriendo el motete sobre la misa para mostrar sus habilidades, dado que permite la libre elección del texto (siempre en latín). El motete emplea una melodía, que es imitada en todas las voces, para cada frase del texto. Cuando se pasa a otra frase, se emplea otra melodía, que es también imitada. Así, adquiere un carácter seccional. 

A finales del siglo XVI se comienza a emplear en Venecia la policoralidad,  esto es, el empleo simultáneo de varios coros (con acompañamiento instrumental) separados físicamente en la iglesia. Esto será un rasgo distintivo de la música religiosa barroca. 

Algunos de los compositores más importantes en la música religiosa renacentista son: Guillaume Dufay (1400-1474), Johannes Ockeghem (1420-1497), Josquin des Prez (1440-1521), Adrian Willaert (1490-1562), Cristobal de Morales (1500-1553), Orlando di Lasso (1532-1594), Tomás Luis de Victoria (1548-1611) y Giovanni Pierluigi da Palestrina (1525-1594)

La Reforma de Lutero
A comienzos del siglo XVI Martín Lutero establece su reforma de la iglesia, dando lugar al movimiento conocido como protestantismo. En lo que respecta a la música, sus principales efectos fueron el uso del alemán en las ceremonias religiosas y la simplificación de las mismas para que los fieles fueran capaces de captar por sí mismos la palabra de Dios. Lutero era amante de la música y le daba un papel muy importante en la educación de los jóvenes. Propugnaba la utilización de melodías sencillas para que las cantaran los fieles, muchas veces de origen popular, llamadas corales. El coral pronto se convirtió en la principal forma vocal religiosa en el norte de Europa y pasó a ser tratada polifónicamente, a cuatro voces con textura homofónica. 

MÚSICA VOCAL PROFANA

En un comienzo no es tan ambiciosa como la religiosa. Durante el siglo XV el término CHANSON designaba cualquier música polifónica (casi siempre a 3 voces) sobre una poesía profana en francés (muchas veces de tema amoroso). Se siguieron utilizando esquemas de rondeau (ABaAabAB) o ballade (aabC). La voz superior es la protagonista  (recordemos que en la polifonía religiosa todas las voces tienen la misma importancia) y las inferiores solían ejecutarse con instrumentos. Durante la segunda mitad del siglo se emplea cada vez más el contrapunto imitativo  y se hacen más extensas, predominando la textura a 4 voces. Se hicieron muy populares en toda Europa (también en Italia) y fueron objeto de alteraciones, arreglos, transcripciones para instrumentos y como cantus firmus para misas. 

En 1501 se publica la primera antología impresa (recordar que, hasta entonces, toda la música era manuscrita) de chansons en Venecia, conocida como Odhecaton, con obras de autores como Josquin y Heinrich Isaac. Desde entonces prolifera este tipo de antologías. A comienzos del XVI comienzan a entrar elementos populares en la tradición cortesana y contrapuntística.

La FROTTOLA es un tipo de música italiana estrófica, silábica, a 4 voces, con ritmos marcados, homofónica, con la melodía en la voz superior y armonías sencillas. Probablemente se ejecutaba con una voz y 3 instrumentos (o con laúd y voz). Es música cortesana de sabor popular, precursora del madrigal. Muchas fueron publicadas por Petrucci (editor del Odhecaton).

La chanson francesa se hizo muy popular gracias a las impresiones de Attaignant. Se hicieron muchas transcripciones para laúd y para voz con acompañamiento. Eran ligeras, rápidas, rítmicas, a 4 voces, silábicas, ritmo binario, homofónicas con la melodía en la voz superior, con forma sencilla (aabc o abca). Autores importantes en este estilo son Jannequin y Sermissy.

En España también es importante la influencia de elementos populares, sobre todo en los romances y VILLANCICOS. Los primeros son canciones polifónicas estróficas (4 versos) de tipo narrativo Los villancicos (nada que ver con las actuales canciones de Navidad) son breves canciones estróficas con estribillo (muchos tienen forma aBccaB), a 4 voces, homofónicas, con la melodía en la voz superior, solían tocarse con una voz y acompañamiento instrumental. Autores importantes son Juan del Enzina y Juan Vázquez (este último en un estilo más cercano al madrigal).  Otra forma importante fue la ensalada, en la que se mezclaban elemento propios de la música profana con otros de la religiosa, se usaban distintas lenguas (castellano, italiano, catalán, latín) y había fragmentos instrumentales. Su principal cultivador fue Mateo Flecha “el viejo”.

El LIED, tipo de canción polifónica alemana, es mucho más complejo y está influido por los autores de música religiosa por su uso del contrapunto. Poco a poco se va abandonando por un estilo más popular, del tipo descrito hasta ahora. 

El MADRIGAL es la forma profana más importante del siglo XVI y llevó a Italia a ocupar el lugar más importante en la producción de música profana. Es la plasmación minuciosa del sentimiento y el significado de un breve poema de una sola estrofa, rima libre y versos de 7 ó 11 sílabas. Suele ser una poesía elevada de un gran autor Petrarca, por ejemplo). 

No hay repeticiones estróficas, el ritmo no está sometido a esquemas rígidos, todas las voces son importantes, se usan diversas texturas en secciones contrapuntísticas y homofónicas, cada una basada en una frase del texto. Trata de comunicar las ideas y sentimientos contenidos en el texto. Desde la segunda mitad del siglo es habitual la composición a 5 voces (un solo cantante por voz) y no es rara la textura a 6. Es una forma de cámara, con posibles duplicaciones y sustituciones instrumentales. Al final, dada la complejidad de la música, debían interpretarlos cantantes profesionales. Se publicaron unas 2000 antologías entre 1530 y 1600. Autores importantes son Willaert, Arcadelt y Rore. 

Se emplearon cromatismos y armonías prohibidos en otros ámbitos: Carlo Gesualdo y Luca Marenzio. 

Claudio Monteverdi (1567-1643) compuso madrigales en un estilo nuevo en el que se pasa del conjunto vocal a solos y dúos con acompañamiento instrumental (textura típica del barroco) y muchos de sus motivos musicales no son sólo melódicos sino declamatorios (también lo veremos en el barroco). 

En Inglaterra son importantes las canciones con acompañamiento de laúd de John Dowland (1562-1626). También podían interpretarse a varias voces. 

MÚSICA INSTRUMENTAL

A lo largo del siglo XV y, sobre todo, el XVI, se concede una creciente importancia a la música instrumental. En parte esto es sólo aparente, ya que se escribe mucha música que antes sólo se improvisada y estaba ligada a la danza y el acompañamiento de la voz. Ahora la música instrumental se gana el derecho a existir por sí misma. Se escriben muchos libros que describen los instrumentos y enseñan a tocarlos. Ya no se hace en latín, ya que se piensa en los músicos prácticos más que en los teóricos. 


Instrumentos:

· los más importantes son los de viento, agrupados en familias (conjunto de instrumentos de similares características de diferentes tamaños, para conseguir una sonoridad homogénea desde el bajo hasta el soprano). Los más comunes son las flautas, chirimías, cornetas, sacabuches, bombardas, trompetas… Se solían usar para doblar o sustituir la voz. 

· El órgano se empleaba en la iglesia para alternar con determinados cantos. Otros instrumentos de teclado eran el clavecín (de cuerda pulsada) y el clavicordio (de cuerda percutida).

· El laúd fue el instrumento (de cuerda pulsada) doméstico más importante en Europa, por su facilidad para tocar polifonía. En España se usaba la vihuela en su lugar. 

· La viola da gamba era el principal instrumento de cuerda frotada. Tenía 6 cuerdas y trastes. 

Hay cuatro tipos principales de música instrumental. Como es algo relativamente nuevo en esta época, debía seguir modelos preexistentes. 

1. Música basada en modelos vocales. Se hicieron muchas transcripciones (adaptaciones para tocarlas en instrumentos en lugar de cantarlas) de chansons, madrigales, motetes. Era importante la ornamentación melódica: añadido de notas que no alteraban la percepción de la melodía. 

La  canzona está escrita en el estilo de la chanson: ligera, rítmica, de contrapunto sencillo. Es la forma principal de la música instrumental contrapuntística. Poco a poco irá dividiéndose en secciones gracias a la introducción de temas contrastantes, lo que dará lugar a la fuga y la sonata da chiesa en el barroco. 

Antes del siglo XVI el uso de la repetición y el contraste venían dados por condicionamientos litúrgicos (kyrie) o por la forma poética del texto. Ahora se usa para dar coherencia y variedad a la polifonía, es decir, por motivos puramente musicales. 

El término ricercare designa en un principio obras de carácter improvisatorio. Más adelante será una obra instrumental que sigue el modelo del motete imitativo: sucesión de temas desarrollados en imitación y encadenados con los siguientes. En España este tipo de composición tuvo el nombre de tiento, y su principal cultivador fue el organista Antonio de Cabezón.

Sonata, en Venecia, es el equivalente sacro de la canzona. El término sonata viene de sonare (tocar con instrumentos) por oposición a cantares (cantar). Giovanni Gabrielli (1567-1612) aplicó la policoralidad a los instrumentos y fue el primero en indicar en una partitura el instrumento concreto que ejecuta cada voz, así como indicaciones dinámicas (fuerte o piano).

2. Música basada en la danza. La danza es una actividad cortesana muy difundida y apreciada. Toda persona instruida debía saber bailar. En las fiestas se organizaban complejas coreografías a cargo del maestro de danza. Se escribieron muchas piezas para laúd, teclado, conjuntos… La música de danza tiene esquemas rítmicos marcados (repetición de patrones rítmicos sencillos), frases con un número de compases generalmente múltiplo de cuatro, textura homofónica sencilla, con poco o nada de contrapunto. Se solían agrupar en pares contrastantes, el más importante de los cuales era el formado por la pavana (danza casi procesional, lenta, en compás cuaternario) y la gallarda (compás ternario rápido).

A finales del siglo XVI surge, primero en Italia y después en Francia, donde adquirirá gran importancia, el ballet, espectáculo cortesano que narra una historia mediante la danza, la música y la mímica. En un comienzo participaban en él los nobles, aunque se fue complicando tanto que debieron tomar parte profesionales. 

3. 
Música basada en la improvisación. Había dos maneras principales de improvisar sobre una melodía dada: ornamentarla y añadir otras líneas melódicas simultáneas. 


La improvisación solística no se basa en melodías conocidas, sino que tienen un desarrollo libre y errático, con texturas variables, sin metro ni forma definida, con ritmo libre en muchas ocasiones, a veces con secciones contrapuntísticas y muchas veces con extrañas armonías y sonoridades. Recibía el nombre de preludio, fantasía, etc. Autores muy importantes en este estilo son Luis de Milán (vihuela) y Claudio Merulo (órgano). 

4. 
Las variaciones toman como base melodías breves y sencillas, de frase regular, con esquemas claramente binarios o ternarios, con nítidas cadencias. Cada variación conserva la estructura del tema (número de compases, articulaciones, cadencias principales, plan armónico...) y se introduce cambios en la figuración de la melodía, en el ritmo, en los acompañamientos, etc. Los vihuelistas españoles y los virginalistas ingleses (Fitzwilliam Virginal Book) fueron los mayores cultivadores de este tipo de composición.
