Postromanticisme
| segle xx

PID_00258042

Anna Cazurra

Temps minim de dedicacio recomanat: 5 hores < L
' Universitat
Oberta
' de Catalunya




CC-BY-NC-ND e PID_00258042 Postromanticisme i segle xx

@0eo

Els textos i imatges publicats en aquesta obra estan subjectes —llevat que s'indiqui el contrari— a una llicéncia de Reconeixement-
NoComercial-SenseObraDerivada (BY-NC-ND) v.3.0 Espanya de Creative Commons. Podeu copiar-los, distribuir-los i transmetre'ls
priblicament sempre que en citeu 'autor i la font (FUOC. Fundacié per a la Universitat Oberta de Catalunya), no en feu un iis

comercial i no en feu obra derivada. La llicencia completa es pot consultar a http://creativecommons.org/licenses/by-nc-nd/3.0/es/
legalcode.ca


http://creativecommons.org/licenses/by/3.0/es/legalcode.ca

CC-BY-NC-ND e PID_00258042

Postromanticisme i segle xx

Index
INEEOUCCED. ...ttt
ODJECHIUS........oiiiiiiii s
1. El PostromanticCiSme..............cccccceiiriiiiiiiiniiiiiiiiiiien e
1.1.  Bruckner i Mahler .........ccccooviiiiiiiiniiiiiiiiiiiene e
1.2. Richard Strauss. Altres musics postromantics .......c.ccceceevveereunenn.
2. L'eclecticisme de la miisica francesa..............ccoccoooeeiiniencnnencnn.
2.1. Debussy i I'Impresionisme musical .......ccccccervviiiiiiniiiiicinnnnnen.
2.2.  Recuperacio de llenguatges musicals anteriors. Ravel ................
3. Els nacionalismes musicals.............ccccccooiiiiiiniiiniiinnnineceee
3.1. L'escola nacionalista IUSSA ......ccceeveerreeeerieeereieennreeerreeesereeennee
3.2. Europa oriental. Bartok .....ccccccoceeiiiiiiiiiiiiiiieeeeeeee e
3.3.  Els paisos escandinaus .........cccceeeeiueeeeeriiiieeeeeniieeeeeseeeeeeeenneeeees
3.4. El llenguatge nacionalista a Gran Bretanya .......cccccoccoeeeeennnneeen.
3.5. El nacionalisme al continent america .........ccccoeeeeevvveerieeernneen.
3.6. El nacionalisme a la peninsula Iberica .........cccceeveveeeiniieeennnnnne
3.6.1.  Albéniz i Granados ........cccecevrvviiriiieiiniieniireneeeen,
3.6.2. Manuel de Falla ......ccocevvviiiiiniiiiniiiiiiiciiccieeceee
3.6.3.  Altres compositors hispanics ........cccceeveveeeeereiieeeeenncnneen.
4. Les noves tendéncies de la primera meitat del segle xx...........
4.1. La Segona Escola de Viena .......ccccccevviiiieiiiiiiieeiiiiiiieee e
4.1.1. L'expressionisme de Schonberg ...........cccccevviiinniinnnnnn
4.1.2. Berg i Webern .......ccccooveviieiiiiiiiiiiiiiiieceeeceeee
4.2, El NeoClassiCISIME ......cccureiiiieiiiieiiiiiiieeietee et
4.2.1.  El Grup dels SiS ....ceeiveiniieiiiiiiiiiiiiieeeerieecceeeeeee
4.2.2. El metode compositiu de Hindemith ........ccceceeerineenee
4.2.3. L'eclecticisme de StravinsKy ......cccccccevveviriiniieeniiiinennnn.
4.2.4. La Rassia postsovietica. Prokofiev i Xostakovitx ...........
5. La musica a partir de 1945.............cccooiiiiiiiiniinineeteseee e
5.1. El serialisme integral ........cccccociiiiiiiiiiiiniiiiiiiiiiiic e
5.2.  De la indeterminacio6 a la aplicacid de les noves tecnologies .....
5.3. Noves concepcions dels parametres SOTNOIS ........ccceeeeererueeeeeannnne
5.4. Les darreres decades del segle XX....cccoooveeeereeieeeeieniieeeeenenineeeenn.
5.5. La musica espanyola de la segona meitat del segle XX................

10
12

14
14
15

18
19
21
23
23
25
28
29
30
31

33
33
35
35
37
38
40
40
42

44
45
46
48
49
50

54



CC-BY-NC-ND e PID_00258042

Postromanticisme i segle xx

ACHIVITALS. ...t et e e s e e e s b e e s st e ereaaes

Exercicis d'autoavaltacCio...........c...oooovvviiieeeiiiiiiieeeee e eeee e

NY0Y 10 Cos 03 1 2 ¥ N

Glossari........

Bibliografia

57

58

60

61

62



CC-BY-NC-ND » PID_00258042 5 Postromanticisme i segle xx

Introduccio

L'estrena, l'any 1882, de l'Opera Parsifal de Wagner confirma l'allunyament
progressiu del sistema tonal tradicional que ja havia quedat anunciat a
I'anterior Opera del compositor alemany, Tristany i Isolda. L'any en qué mor
Wagner, el 1883, neix Webern qui assumira el llegat de Schénberg i esgotara
totes les possibilitats del llenguatge dodecafonic, cosa que s'esdevindra durant
la primera meitat del segle XX.

Al mateix temps, una serie d'esdeveniments historics que es van donar durant
aquest periode influeixen en el panorama cultural i artistic de finals del segle
XIX i comencaments del XX. Les guerres de la primera meitat del segle XX com-
porten una tensié que es deixa sentir d'una manera especial a Rassia, Italia i
Alemanya. Tot aix0, sumat a una forta crisi economica a nivell mundial, por-
tara a un replantejament d'una serie de principis etics i qliestions de caracter
politic, social i economic.

Pel seu caracter radical, la musica creada durant el periode compreés entre 1910
11930 ha esta denominada per alguns estudiosos la nova miisica, ja que en certa
manera remet a dos precedents historics importants: el de 1'ars nova del segle
Xxvii el de les Nuove musiche de 1'stile moderno de comencament del xvil. En les
dues ocasions es qiiestionaren els principis formals i estétics que s'havien ins-
taurat anteriorment proposant, en el seu lloc, una renovacio6 de l'art musical,

obrint pas a una nova etapa de la historia de la musica.

Edicié veneciana de |'Orfeo dedicada al princep de Mantua, Francesco Gonzaga.
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LE NV OYVE

MVSICHE
DI GIVLIO CACCINI
DETTO ROMANO:.

IN FIRENZE
APPRESSO I MARESCOTTI
MDCI

Edici6 veneciana de I'Orfeo dedicada al princep de Mantua, Francesco Gonzaga.
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Objectius

Els objectius d'aprenentatge son els segilients:

1. Saber identificar els principals corrents musicals del periode conegut com
a Postromanticisme i coneixer les principals caracteristiques estilistiques

i estetiques de cadascuna d'ells.

2. Entendre el concepte de simfonisme i apreciar les contribucions de Mah-

ler, Bruckner i Strauss a la simfonia postromantica.

3. Captar el significa d'Impressionisme i la seva plasmacié dins 1'ambit mu-
sical. Distingir les principals caracteristiques d'aquest corrent i coneixer
el més destacat de l'obra del maxim exponent, Debussy.

4. Conéixer el significat d'expressionisme i dodecafonisme. Valorar la con-
tribuci6 de Schonberg i els seus deixebles Berg i Webern al progressiu des-
mantellament del llenguatge tonal classic, i també les diferents solucions

artistiques proposades per aquests autors.

5. Comprendre el concepte de nacionalisme i conéixer-ne l'articulacio en les
diferents modalitats idiomatiques de les principals escoles nacionalistes
europees.

6. Distingir les aportacions fetes pels principals compositors de 'escola na-
cionalista russa, en especial les de Txaikovski, Mussorgski i Rimski-Kor-
sakow.

7. Coneixer quina va ser la principal contribucié de Barték al Nacionalisme
dels paisos de 1'Europa oriental.

8. Captar quines sén les principals figures del Nacionalisme hispanic, i tam-
bé la seva produccié musical.

9. Demostrar un coneixement de les diferents contribucions fetes pels prin-
cipals compositors adscrits al moviment neoclassic, en especial, la tasca

creadora d'Stravinsky i Hindemith.

10. Saber quines son les principals contribucions dels integrants del Grup dels

Sis frances.
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11. Conéixer les solucions artistiques més importants de la masica contem-
porania i distingir-ne les principals caracteristiques.
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1. E1 Postromanticisme

A mans de Haydn i Mozart, el génere simfonic havia assolit un equilibri per-
fecte entre el contingut i la forma. Després, la produccié simfonica de Beetho-
ven anuncia el naixement de la simfonia romantica. Els compositors del Ro-
manticisme contribuiren a I'evolucio estilistica del genere simfonic ampliant
les dimensions formals, explotant tots els recursos i possibilitats timbriques
de l'orquestra i introduint la veu humana. Destaquen, en aquest aspecte i a
banda de la tasca de Beethoven, les contribucions de Brahms, Berlioz, Liszt i
Wagner. A finals del segle xIx la simfonia havia ampliat la seva arquitectura
formal i sonora. Bruckner i Mahler s'encarregaran de dur el génere simfonic
al limit de les seves possibilitats, tant formals com estilistiques, qiliestionant
els principis classics de la forma sonata que Brahms s'entestava a mantenir,
assimilant el llegat de Beethoven i continuant la tasca evolutiva formal d'una
manera magistral. Per una altra banda, els compositors del Postromanticisme
hauran d'assumir les innovacions de 'orquestracié wagneriana, com també el

caracter descriptiu del poema simfonic.

A aquestes alcades, l'orquestra ja posseia la sonoritat que ha mantingut fins
avui dia. Amb el Romanticisme arriba el procés de creixement de 'orquestra,
iniciat especialment pels canvis operats en els instruments de metall, que es
van consolidar a partir de la segona meitat del segle Xix. Amb l'ajut de les val-
vules i els pistons, els instruments de metall podien fer sonar totes les notes
del seu ambit, cosa que fins al moment ho feien els trombons, amb el proce-
diment d'allargar la colissa telescOpica. Wagner és qui realment inaugura el
procés de creixement de l'orquestra, sobretot a partir de la introducci6 de les
anomenades fubes wagnerianes, és a dir les tubes tenor i baixa que completarien
I'extensi6 sonora del metall en el registre greu. Aixo va donar al metall un nou
poder i, en conseqiiéncia, es van haver de reordenar les funcions orquestrals
dels instruments. La secci6 de metall de I'orquestra anira evolucionant fins a
consolidar-se en una plantilla que compren 4 trompes, 3 trompetes, 3 trom-
bons (alt, tenor i baix) i una tuba baixa. A les innovacions fetes per Wagner
a l'orquestra s'han de sumar les novetats dutes a terme per Berlioz, qui, entre
altres coses, va ampliar la secci6 de percussié amb la introducci6 de nous ins-

truments. Bruckner, Mahler i R. Strauss seran els que assoliran aquesta conti-

nuitat evolutiva de la musica simfonica, com veurem tot seguit.

Tuba wagneriana

Una trompa o una trompeta natural, és a dir, sense cap artifici, només podia produir,
amb la diferent pressio6 dels llavis sobre la boca o broquet, els sons anomenats harmonics.
La quantitat de sons que podien fer controlant I'afinaci6 era molt reduida. La soluci6 va
ser aplicar uns pistons i les valvules, per poder fer tots els sons de l'escala cromatica. Un
pisto6 és un cilindre foradat per dos costats que pot comunicar o aillar un fragment de tub
mitjancant la pressio del dit; per tant, prémer un pist6 equival a allargar o escurcar el tub,
amb la qual cosa es pot variar l'escala d'harmonics i fer sonar més notes. Les valvules fan
una funci6 similar per moviment lateral, amb un disc de dos forats que actua per pressié
de la valvula, obrint i tancant fragments del tub.
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1.1. Bruckner i Mahler

El compositor austriac Anton Bruckner (1824-1896) va consagrar la major
part de la seva tasca creativa a la produccié de musica per a l'ofici litargic cato-
lic. Fidel a la tradici6 classica, amb I'excepcié d'un quartet de corda, i les obres
per a orgue, que va ser el seu instrument per antonomasia, la seva produccié
orquestral es concentra en les nou simfonies, la darrera de les quals va deixar
inacabada. Amb tot, si bé les simfonies tenen els quatre moviments convenci-
onals i I'escriptura emprada és totalment coherent amb la seva concepcio clas-
sica del genere, a les mans de Bruckner les dimensions formals han augmen-
tat considerablement. A més, el pensament musical del Bruckner organista es
manifesta en la manera d'orquestrar, pel predomini en la utilitzaci6 dels colors
primaris de les diferents families de 1'orquestra. Es a dir, utilitza les diferents
tamilies de l'orquestra com si fossin els diversos registres d'un orgue, creant
grans blocs sonors que s'oposen entre si. Les simfonies més destacades sén la
nam. 4, «<Romantica», la nim. 5, la nam. 7, la nam. 8 i la nim. 9, inacabada.
A les tres darreres simfonies introdueix les quatre tubes wagnerianes. L'adagio
de la Simfonia niim. 7, en Mi major, és una de les pagines més delicioses de la
producci6 simfonica de Bruckner. L'impacte de la mort del seu admirat mestre,
Wagner, va deixar la seva empremta a la coda d'aquest moviment, i va donar
lloc a un passatge de gran emotivitat en que les connexions tematiques amb
el Te Deum del mateix Bruckner son evidents.
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Bruckner concebia les simfonies com a formes de grans dimensions, amb
un llenguatge d'una complexitat harmonica clarament heretada de Wagner.
L'especial atencio atorgada als moviments lents (els famosos adagis bruckne-
rians), la utilitzacié d'unes harmonies que evolucionen lentament i el mateix
tractament organistic de I'orquestra donen a les seves simfonies una certa sen-
saci6 d'estatisme, la qual cosa ha portat alguns estudiosos a definir la posicié
estetica d'aquest compositor com una mena de misticisme naturalista, plasmat
sobretot en els temps lents de les simfonies nam. 7, 8 i 9, a més del seu Te
Deum, per a cor i orquestra (1885).

La predilecci6 pels moviments lents va ser igualment caracteristica del compo-
sitor també austriac Gustav Mahler (1860-1911). I, de la mateixa manera que
Bruckner, Mahler va consagrar la seva activitat creadora quasi exclusivament a
la composici6 de les deu simfonies i a una serie de lieder amb orquestra. El ca-
racter essencialment liric de la seva musica és un dels trets distintius d'aquest
compositor. L'altra és la tendéncia a augmentar les dimensions formals les se-
ves simfonies i I'exigéncia d'una plantilla instrumental —-i en ocasions vocal-
considerable. L'exemple més il-lustratiu és la Simfonia niim. 8 (1906), conegu-
da com la «Simfonia dels mil», ja que en la seva estrena hi van intervenir dos
cors de veus mixtes, amb un total de 500 veus; un cor de nens de 350 veus; 7
solistes vocals i una orquestra de 146 instruments. La inclinacié de Mahler per
ampliar les dimensions de l'estructura classica de la forma sonata s'evidencia
d'una manera especial en els temps lents, com succeia amb Bruckner, un re-
curs genuinament anomenat adagisme simfonista. La musica de Mahler com-
bina influéncies romantiques, pel tractament programatic de les obres i per
la utilitzacio de cites procedent del folklore austriac popular vienés i de l'art
contrapuntistic, per influéncia de J. S. Bach, que adapta al llenguatge orques-
tral. Amb una inspiraci6 timbrica excepcional, i un domini de l'orquestracio
magistral, Mahler va saber destinar a cadascuna de les seves idees musicals uns
determinats timbres instrumentals, segons l'estat d'anim que pretenia trans-
metre. Les quatre obres fonamentals de Mahler, escrites entre els anys 1906 i
1910, s6n les simfonies nam. 8, 9, 10 i el Das Lied von der Erde (‘La canc¢é de
la terra’, 1908). Das Lied von der Erde esta basada en el cicle de poemes traduits
del xines per Hans Bethge La Flauta Xinesa, és 1'obra més coneguda de Mahler
i un magnific exemple d'escriptura d'un romanticisme tarda, amb un clima de
resignacio i de melangia davant l'inevitable allunyament de les alegries de la

vida, el pessimisme i la desesperaci6 per la perdua recent de la seva filla.

L'obra de Mabhler revela la dicotomia del seu pensament musical: la recerca
constant de la bellesa transcendent i la vinculacio6 a la realitat terrenal, que es
fa evident amb la presencia de motius procedents de la can¢é folklorica austri-
aca i referéncies programatiques o descriptives, sovint en forma de parodia o
de caricatura. Les melodies, dotades d'un intens lirisme, les modulacions ago-
sarades, la utilitzaci6 d'acords dissonants en els punts climatics, transgredint,
en ocasions, les regles del contrapunt classic son alguns dels trets que anunci-

Retrat d'Anton Bruckner per Ferry Peratoner,
1889

e i
By
L&)
"

Escultura de Gustav Mahler, per August
Rodin, 7911
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en l'arribada de l'atonalitat. Mahler representa la transicié del Romanticisme
al segle xX: d'una banda, recull els fruits del llegat romantic que evoluciona
des de Beethoven fins a Wagner; d'una altra, el seu llenguatge anuncia l'estil
expressionista que desenvoluparan Schénberg, Berg i Webern.

1.2. Richard Strauss. Altres misics postromantics

Si Mahler se sentia hereu de la tradicié simfonica classica iniciada per Beet-
hoven, el compositor alemany Richard Strauss (1864-1949) opta per la ten-
déncia més pura de la masica programatica, seguint el cami de Berlioz i Liszt.
L'elevat nombre de poemes simfonics i d'Operes demostra que era un com-
positor que se sentia especialment comode creant musica descriptiva i dra-
matica. Orquestrador dotat de grans recursos i d'un profund coneixement
de les combinacions timbriques, Strauss aconsegueix treure tot el partit de
I'orquestra explotant les possibilitats expressives. Va fer una revisio del Trai-
té d'instrumentation de Berlioz per a actualitzar-lo, amb la intencié de donar
a coneixer el seu concepte modern de la técnica instrumental. De la seva ex-
tensa produccié orquestral destaquen, sempre dins el concepte de musica pro-
gramatica: Macbeth (1889-1891), Don Juan (1889), Tod und Verkldrung (‘Mort i
transfiguracio’, 1889), Also sprach Zarathustra (‘Aixi parla Zarathustra’, 1896),
a partir de I'obra de Nietzsche (i que s'ha fet famosa a partir de la seva utilitza-
ci6 com a banda sonora del film d'Stanley Kubrick 2001: una odissea de I'espai),
Till Eulenspiegels lustige Streiche (‘Les aventures de Till Eulenspiege’, 1895), i
Don Quixote (1897), basat en 1'obra de Cervantes. A Ein Heldenleben (‘Una vida
d'heroi’, 1898) i en la Simfonia domeéstica (1903) desenvolupa un programa de
tipus autobiografic. En la primera obra es representa ell mateix lluitant i tri-
omfant sobre aquells critics que manifestaven una incomprensio total per la
seva obra, sobretot perqueé rebutjaven la seva concepcié agosarada del tracta-
ment de la dissonancia. La segona obra és un retrat inspirat en la vida familiar
del compositor.

Com a compositor d'Operes, Strauss aviat va assolir un reconeixement inter-
nacional, sobretot a partir de l'estrena de Salomé (1905), basat en I'obra d'Oscar
Wilde. L'estrena de I'Opera, al Metropolitan de Nova York, va provocar una re-
acci6 tan apassionada i radical que es van haver de suspendre les representa-
cions posteriors. Li criticaren més que l'eleccié del tema, l'escriptura complexa
i dissonant, massa innovadora per a les oides del public novaiorques d'aquell
moment. Per a la composici6 de les segiients operes, Elektra (1909) i Frau ohne
Schatten (‘La dona sense ombra’, 1919), Strauss va moderar subtilment el trac-
tament de les dissonancies en la seva musica, en canvi, es va concentrar a fer
un retrat psicologic dels personatges que esdevenen el fil argumental de I'accio
dramatica. El seu sentit de I'numor innat es palesa en 1'Opera Der Rosenkavalier
(‘El Cavaller de la rosa’,1911) en el qual fa un retrat ironic de 1'ambient de la
Viena del segle xviil. L'etapa neoclassica del compositor s'inicia amb Ariadne
auf Naxos (‘Ariadna a Naxos’, 1916). En aquesta obra abandona la concepci6
wagneriana d'obra d'art total que havia caracteritzat les anteriors produccions

per a recuperar el concepte d'Opera seria en la tradicié belcantista. Els Quatre

An epicdrama of
adventure and exploration

2001: A Space Odyssey

Poster de la pel-licula que va popularitzar arreu
del mén la musica de Richard Strauss.
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darrers lieder (1848), I'obra postuma del compositor, és una de les pagines més
sublims del génere liederistic dins la tradicié romantica alemanya amb acom-
panyament orquestral.

A banda de Bruckner, Mahler i Strauss, altres compositors que destaquen per la
seva aportaci6 a la musica postromantica a terres germaniques sén Hugo Wolf
i Max Reger. Hugo Wolf (1860-1903) va ser un dels principals continuadors de
la tradicié romantica del lied amb acompanyament pianistic, genere al qual es
va dedicar quasi exclusivament. L'harmonia cromatica del seu llenguatge evi-
dencia la influencia de Wagner, mentre que el concepte del genere, on la veu i
el piano comparteixen un protagonisme equilibrat, prové del model schuber-
tia. Wolf va compondre diversos cicles de lieder basats en textos de Goethe,
Eichendorff i Morike, entre altres. D'aquests cicles, que no segueixen cap fil
narratiu, siné que sén independents, destaquen la serie Italienisches Liederbuch
(1892), a partir de poemes de P. von Heyse, i la col-leccio Spanisches Liederbuch
(1900). Max Reger (1873-1916), per la seva banda, va optar per una estetica
neoclassica, adscrivint-se a la tradicié musical alemanya més contrapuntistica.
Gran admirador de J. S. Bach i al mateix temps de Wagner, la seva escriptura és
el resultat d'una combinaci6é exemplar de procediments compositius classics
i barrocs, i un llenguatge postromantic d'harmonies cromatiques elaborades.
Les Variacions i fuga sobre un tema d'A. Hiller, per a orquestra (1907) és un exem-
ple il-lustratiu: utilitza un llenguatge cromatic d'influéncia wagneriana per a
la composicié d'una obra simfonica construida a partir de procediments com-

positius del Barroc, com és la fuga i el tema amb variacions.
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2. L'eclecticisme de la muasica francesa

Durant el periode compres entre la mort de Berlioz, I'any 1869, i 'estrena a
Paris de 1'obra simfonica Prélude a l'aprés-midi d'un faune (‘Preludi a la migdiada
d'un faune’, 1894), de Debussy, la musica orquestral a Franga experimenta una
gran transformaci6 i una produccié en constant activitat. Debussy assumeix
un paper revolucionari amb una proposta estética innovadora que pretén de-
fugir de l'atmosfera musical propia d'un romanticisme retoric i massa explicit,
per afavorir les tonalitats més difuminades i subtils de I'Impressionisme. Paris,
en tant que centre musical i cultural de primer ordre durant aquesta epoca,
acull els corrents més conservadors i rep les propostes més innovadores al ma-
teix temps: per un cantd, els compositors que han arribat a la capital gal-la
procedents de diferents paisos europeus afavoreixen l'entrada d'elements pro-
cedents de cultures d'Orient i d'altres manifestacions artistiques, com ara la
pintura i la poesia. Al mateix temps, pero, sorgia un interes per poder recupe-

rar procediments musicals i formes de fer anteriors al Romanticisme.

2.1. Debussy i I'Impresionisme musical

La reacci6 contra l'estetica romantica germanica van propiciar el naixement
de noves propostes estétiques; unes procuraven innovar; altres miraven de
recuperar llenguatges anteriors al Romanticisme. De totes les postures esteti-
ques que convivien en aquest periode eclectic de finals de segle, el que va
tenir una major projeccio i influéncia, conjuntament amb els nacionalismes
musicals, va ser una nova forma d'entendre la creacié musical on la natu-
ralesa evanescent, subtil i suggeridora de la musica fa que sigui qualificada
d'«impressionista», per les seves connexions amb la tendéncia pictorica que
en aquell moment cultivaven artistes de moda com Monet i Renoir. El ter-
me, de fet, procedia del titol d'una obra de Claude Monet, Impression, soleil
levant (1874) i va ser aplicat al moviment pictoric que proposava la plasmaci6
del «<moment» en l'observacié d'un objecte, la impressié que l'artista experi-
menta, més que l'objecte mateix. La imatge plasmada ha d'oferir una sensacio
d'espontaneitat. Tot i que Debussy va rebutjar aquesta etiqueta aplicada a la
seva obra, si que s'observen connexions amb el moviment pictoric en la ma-
nera de plasmar les imatges sonores com el punteig d'una guitarra, o les cam-
panades d'una catedral, o la mateixa sensacié de moviment, com les onades
del mar, o el vent. La técnica musical impressionista es basa en la confeccio
d'un discurs musical confeccionat a partir del tractament lliure de I'harmonia,
defugint dels principis classics dels encadenaments d'acords, i d'un material
tematic constituit per motius melodics breus que apareixen i desapareixen.
S'eviten les linies perfilades a les melodies i es dona importancia al matis, amb

la qual cosa l'obra obté una estructura formal difuminada.

Impression, soleil levant, de Claude Monet,
1874
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Si bé es considera Claude Debussy (1862-1918) com el creador de l'estil im-
pressionista, el cert és que el compositor frances se sentia més identificat amb
determinats trets de la poesia simbolista francesa, especialment amb Baudelai-
re i Verlaine, que utilitzaven la poesia d'una manera particularment musical,
esforcant-se a trobar una musicalitat perfecta en els seus ritmes, deixant en un
segon terme la bellesa intrinseca del vers. Els simbolistes creien que 1'art havia
d'intentar captar les veritats més absolutes, i aix0 només es podia obtenir mit-
jancant metafores i/o suggeriments. Per a la composicié de Prélude a l'apres-
midi d'un faune, Debussy va utilitzar molt lliurement un poema del simbolista
Stéphane Mallarmé i per a la descripcié d'un ambient oniric i suggeridor va
aplicar técniques de 1'Impressionisme pictoric adaptades a 1'art musical, com

jocs cromatics i de combinacions timbriques orquestrals.

Després del Prélude a l'apres-midi d'un faune que va tenir un gran impacte en
el moment de la seva estrena, Debussy va compondre Nocturnes orquestrals
(1899) i La Mer (‘El Mar’, 19035), per a orquestra, considerada per molts l'obra
mestra de l'escriptura impressionista i en la qual s'esforca per suggerir les sen-
sacions que provoquen en el compositor la contemplacié i l'audicié del mar en
moviment, i també el joc de guspires dels rajos de sol jugant amb les ones. Les
composicions per a piano més destacades de la seva etapa impressionista s6n
les col-leccions editades amb els titols Estampes (1903), Images (Ibéria, 1908;
Rondes des Printemps, 1909, i Gigues, 1913) i Préludes (1913). Amb 1'Opera Pélleas
et Mélisande (1902), basada en un drama de Maeterlinck, Debussy s'aproxima
al concepte d'obra d'art total: les veus canten en un recitatiu continu, men-
tre l'orquestra proporciona la unitat musical i dramatica. Amb 1'obra coral i
orquestral Le martyre de Saint Sébastien (‘El martiri de sant Sebastia’, 1911), ba-
sada en un text de Gabriele d'Annunzio, s'inicia la darrera etapa compositiva
de Debussy en la qual s'aproxima al Neoclassicisme, pero utilitzant recursos
impressionistes en la descripcioé de les escenes de la mort de sant Sebastia. Les
darreres composicions de Debussy, com el ballet Jeux (‘Jocs’, 1912) o les Sonates
pour divers instruments (1917), sén obres d'estil netament neoclassic.

2.2. Recuperacio de llenguatges musicals anteriors. Ravel

Com a alternativa a I'Impressionisme havien sorgit altres postures estétiques
més o menys conservadores. En general, aquestes tendéncies defensaven la
transparencia de les melodies, la construcci6 d'esquemes formals ben definits
i un discurs musical que afavoris el lirisme per sobre de 1'element dramatic. Es
concedeix més importancia a la forma que a l'expressio. Potser la figura que
millor il-lustra aquesta visio creativa €s 1'organista i compositor Camille Saint-
Saéns (1835-1921) adscrit a l'estética del classicisme vienes, pero aquest con-
servadorisme no l'impedeix adoptar novetats com ara elements de sistemes
musicals orientals, com es pot veure a la seva Opera Samson et Dalila (1877).
Aquesta és, conjuntament amb la tercera de les seves cinc simfonies, la Simfo-
nia per a orgue (1886), el poema simfonic Dansa macabra, i la suite humoristica
Le Carnaval des animaux (El Carnaval dels animals, publicada 1'any de la seva

mort, 1922), la seva obra més coneguda i interpretada. La seva musica, lligada

Retrat de Camille Saint-Saéns
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a la tradicio classica, és elegant i acurada en el detall i la forma. La seva obra
pianistica és menys profunda i emotiva que la de la major part dels seus con-
temporanis, pero constitueix la continuitat estilistica entre Liszt i Ravel.

Dins la mateixa linia conservadora trobem Fauré, Lalo i Massenet. Gabriel
Fauré (1845-1924) es destaca per les seves mélodies o cangons franceses, amb
un llenguatge harmonic avangat i amb una escriptura de caracter refinat i ele-
gant. Les més conegudes pertanyen al cicle que porta per titol La bonne chan-
son (1894), a partir de nou poemes de Paul Verlaine. Les obres més conegudes
de Fauré son el Requiern (1900) i el poema simfonic Pelléas et Mélisande (1898) a
partir d'una obra de Maurice Maeterlinck. Edouard Lalo (1823-1892) és cone-
gut sobretot per la Symphonie espagnole, per a violi i orquestra (1873), Concer-
to pour violoncelle (1876) i Rhapsodie norvégienne (1881). De les dues primeres
obres destaca el tractament virtuosistic dels instruments solistes. La seva obra
Le roi d'Ys (‘El rei d'Ys’ 1888), palesa una gran influéncia del llenguatge wag-
neria. De Jules Massenet (1842-1912) cal destacar les operes Marnon (1884)
i Werther (1892), que il-lustren I'habilitat del compositor en la utilitzacié de
formes classiques.

Hereu del llegat musical de Fauré va ser Vincent d'Indy (1851-1931), qui
va adoptar el recurs del principi ciclic emprat pel primer. Algunes de les mi-
llors obres de Vincent d'Indy sén la Symphonie sur un chant montagnard fran-
¢ais (‘Simfonia sobre una can¢dé muntanyenca francesa’), per a piano i orques-
tra (1886), i I'Opera Fervaal (1897). Emmarcat en l'escola de d'Indy trobem
I'obra de Paul Dukas (1865-1935), autor del poema simfonic L'apprenti sorci-
er (‘L'aprenent de bruixot’, 1897), obra mestra del nou poema simfonic fran-
ces. Dukas incorpora al seu estil personal recursos impressionistes, sobretot en
I'harmonia.

De caracter més cosmopolita, tot i estar vinculat a la tendeéncia conservado-
ra, és I'obra de 1'organista i compositor César-Auguste Franck (1822-1890).
Adapta a les formes tradicionals de 1'esquema sonata un llenguatge d'estetica
romantica molt plena de repercussions wagnerianes. Les obres de Franck des-
taquen més per la intensitat emocional que pel lirisme. A les Variacions sim-
foniques, per a piano i orquestra (1885), utilitza magistralment el recurs de
transformacio tematica, ja emprat abans per Liszt i Berlioz, és a dir, I'alteracio
melodica, harmonica o ritmica que pot canviar el caracter emocional d'un te-
ma pero sense perdre la seva identitat i que sigui facilment recognoscible. El
cromatisme tan caracteristic del llenguatge de Franck es manifesta sobretot
en les seves composicions organistiques, com els tres Corals (1890), que son
cicles de variacions sobre melodies de creaci6 seva, no himnes religiosos, i en
el poema simfonic Les Eolides (1876). Altres obres destacades de Franck sén
'oratori Les Béatitudines (1879), el Quintet amb piano (1879) i el poema simfo-
nic Psyché (1888).
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Dins una postura més radical i marcadament antiimpressionista trobem Erik
Satie (1866-1925), conegut sobretot per les seves composicions per a piano
amb titols de caracter surrealista que amaguen un esperit ironic i enginyos,
com Trois morceaux en forme de poire (“Ires fragments en forma de pera’, 1903)
o Embryons desséchés (‘Embrions dessecats’, 1913), o Véritables préludes flas-
ques (pour un chien) (‘Genuins preludis flaccids (per a un gos)’). A les partitures
d'aquestes obres, apareixen comentaris dignes de comentari, que satiritzen el
costum que tenia Debussy quan introduia a les seves obres indicacions de ma-
tisos i formes de tocar. Aixi, podem llegir: ralentir avec politesse (‘alentir amb
cortesia’) o de maniére a obtenir un creux (‘de manera que s'obtingui un forat’).
Amb tot, Satie també va assumir certes influéncies de la técnica impressionis-
ta, com s'observa en les Trois gymnopédies (1888), per a piano, en el drama
simfonic Socrate (1920), per a quatre sopranos i orquestra de cambra, basat
en l'obra de Platd. El caracter antisentimental de 1'obra musical de Satie i la
marcada tendéncia a una escriptura sobria i rigorosa sOn trets que anuncien el

llenguatge del Grup dels Sis, del qual parlarem més endavant.

Maurice Ravel (1875-1937) va compartir amb Debussy una certa visié emo-
cional i sensual del corrent impressionista, en el sentit del gust per l'expressio
musical exoOtica, una gran afinitat amb el piano i la utilitzacié de determinades
harmonies. Pero, a diferéncia de Debussy, Ravel posseeix un tipus d'escriptura
pianistica brillant i virtuosistica. Ja és significatiu el fet que Ravel escrivis dos
concerts per a piano (un d'ells per a la ma esquerra), i Debussy no. Ravel ex-
perimentava amb el piano nous recursos harmonics, que després utilitzava
en la composici6 d'obres simfoniques. Curiosament, moltes de les seves obres
orquestrals de més exit eren originariament pianistiques, com Ma mere 1'oye
(1912), Le tombeau de Couperin (‘La tomba de Couperin’, 1917) o La valse (‘El
vals’, 1920). Per al ballet Daphnis et Chloé (1909-1911) Ravel confecciona una
orquestracié amb procediments impressionistes aconseguint un clima de sen-
sualitat i una voluptuositat iniques. Les obres per a piano més vinculades a
l'estil impressionista son Pavane pour une infante défunte (‘Pavana per una in-
fanta difunta’, 1989), Jeux d'eau (‘Jocs d'aigua’, 1901) o Gaspard de la nuit (‘Gas-
par de la nit’, 1908). Perd Ravel no és del tot impressionista, més aviat haurem
de dir que va utilitzar tecniques impressionistes perd amb un llenguatge molt
personal ja que, a diferéncia de Debussy, si que tendeix a marcar els perfils
de les seves melodies i a donar importancia a 'estructura formal de 1'obra. Per
altra banda, tot i que la seva obra s'inspira sovint en altres musiques -a La
Valse utilitza ritmes vienesos i al Bolero (1929) introdueix ritmes del folklore
hispanic—, no podem dir que sigui ben bé un music neoclassic. Ravel és també
autor de dues Operes, L'heure espagnole (1907) i L'enfant et les sortileges (1925).

Ballet Parade

Personatge surrealista del ballet Parade, d'Erik
Satie i Jean Cocteau, amb decorats de Pablo
Ruiz Picasso.

La Forca

Gravat de Rembrandt a I'edicié de Gaspar de la
Nuit d'Aloysius Bertrand.
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3. Els nacionalismes musicals

Durant la segona meitat del segle XIX als paisos de la periféria europea que
durant molt de temps havien estat al marge de l'evolucié musical, en part per
la llunyania, en part per la influéncia tan profunda que havia exercit la musi-
ca italiana en el cas de la peninsula Ibérica i la musica francesa en el cas de
la Russia tsarista, van anar aflorant sentiments nacionalistes. El nacionalisme
permet als paisos deslliurar-se de la colonitzacio artistica dels paisos que lide-
ren les novetats musicals i expressar la seva identitat musical a partir de la
transposicié de material de la propia tradicio folklorica a la musica culta, com
cancons populars, estructures ritmiques de danses populars o tradicionals, i
sistemes tonals caracteristics d'un folklore concret. En el moment de prendre
aquest material folkloric, el compositor d'alguna manera busca I'expressi6 de
la col-lectivitat a través del cant popular. D'altra banda, els moviments revo-
lucionaris del segon ter¢ del segle XIX van proporcionar la motivacio6 suficient

per al sorgiment dels nacionalismes musicals.

Podem distingir dues etapes diferents del Nacionalisme musical: la primera,
que es desenvolupa durant la segona meitat del segle Xix, amb trets de carac-
ter romantic, i la segona, que pren forca durant la primer meitat del segle xx
i que implica una renovaci6 del llenguatge musical, gracies a la inclusi6 de
nous elements propis del folklore de cada pais. A la primera etapa, van ser els
russos els que van prendre la iniciativa, ateés que el llenguatge nacionalista els
permetia acomplir un doble objectiu: d'una banda, buscaven una afirmaci6 de
la seva identitat davant la influéncia de la musica francesa; de l'altra, el llen-
guatge nacionalista emprat en la musica era una poderosa eina de denuncia
a determinades autocracies politiques que abusaven i tenien esclavitzades les
classes socials baixes, especialment els camperols.

A partir del 1900, els llenguatges nacionalistes van adoptar una dimensié més
universal amb l'assumpci6 de técniques i recursos procedents d'altres tendén-
cies estilistiques. Ja no es tractava inicament de recollir tonades populars o
d'imitar determinants girs melodics o ritmics, sin6 d'introduir diferents siste-
mes musicals en la musica culta, la qual cosa va enriquir enormement el llen-
guatge harmonic tradicional. Es sobretot en aquesta época que triomfen els
llenguatges i les postures estetiques de musics com Falla a Espanya i Bartok
a Hongria.

Els llenguatges nacionalistes van trobar en el genere operistic la formulacié
plena de la seva expressi6. A 1'0pera tenia cabuda tota classe de temes i llegen-
des de caracter nacional no solament musical sin6é també literari. A més, du-
rant la segona meitat del segle xix el genere operistic era un espectacle que
atreia un gran nombre de gent, la qual cosa afavoria la difusio6 rapida dels mis-

satges de caire ideologic o propagandistic. Amb el temps, pero, aquesta trans-
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formaci6 del geénere operistic va ser aplicat a la musica simfonica i cambris-
tica. La introducci6é d'estructures tonals d'altres sistemes musicals contribui-
ra a la dissolucio del llenguatge tonal segons la concepci6 classica. Pero aixo
s'esdevindra durant el segle XX, com veurem més endavant.

3.1. L'escola nacionalista russa

Mikhail Glinka (1804-1857) va ser el primer compositor rus que va aven-
turar-se en l'experiéncia nacionalista. Auténtic creador d'un llenguatge na-
cionalista, Glinka va ser el primer compositor rus que va rebre un reconei-
xement en l'ambit internacional i la seva tasca va exercir una gran influeén-
cia en les generacions seglients de compositors del seu pais. Les seves obres
més conegudes son La vida pel Tsar (1836), que té 1'honor de ser la prime-
ra opera nacionalista russa —i europea— i Ruslan i Liudmila (1842), basada en
I'obra d'Alexandr Pushkin. El successor de Glinka, Alexander Dargomijski
(1813-1869), va recollir aquests postulats romantics de caracter nacionalista
pero amb una marcada tendéncia cap el realisme, una tendeéncia que conside-
rava que les obres havien de presentar uns arguments centrats en la vida real i
quotidiana de la manera més directa possible. L'obra més coneguda de Dargo-
mijski és El convidat de pedra (1872). Pero sera l'anomenat Grup dels Cinc, im-
pulsat per Glinka i integrat pels compositors Mily Balakirev (1837-1910), Cé-
sar K'ui (1835-1918), Modest Mussorgskij (1839-1881), Alexander Borodin
(1833-1887) i Rimskij-Korsakov (1844-1908) els que van consolidar 1'escola
nacionalista russa i li van donar una projeccié internacional. Tots ells parti-
en d'uns pressuposits culturals i ideologics comuns i anaven a la recerca del
mateix objectiu: la creacié d'una musica popular d'essencia russa. Amb tot, ca-
dascun d'ells triara una solucio estetica diferent. De tots aquests, Mussorgskij,
Borodin i Rimskij-Korsakov son els més destacats.

Dotat d'una gran inventiva, Modest Mussorgskij va crear per a les seves operes
un llenguatge harmonic amb unes dissonancies i uns encadenaments d'acords
no convencionals per tal d'adaptar-les a les citacions folkloriques i a les infle-
xions del llenguatge rus i, de pas, afavorir una orquestracié innovadora. De
la mateixa manera, Mussorgskij va utilitzar una teécnica pianistica agosarada-
ment heterodoxa per a la composici6é dels Quadres d'una exposicio (1874), una
obra que avui dia és més coneguda per la versi6é orquestral de Ravel que per
'original per a piano. Influenciat pel Realisme, Mussorgskij confecciona uns
frescos a partir d'impressions sonores que, mitjancant associacions mentals,
evocaven els ambients de la vida camperola a Russia. Les operes més impor-
tants sén Boris Godunov (1869), basada en un text de Puixkin, i Khovanxtxi-
na (1872-1880), basada en un conte ucrainia de Gogol. En aquestes obres el
compositor rus s'esforca per a fer caracteritzaci6 psicologica dels personatges
principals. Altres obres destacades sén el poema simfonic Una nit al Mont Pelat
(1867) i Cancons i danses de la mort (1875).

“mos
i

iR,

La Gran Porta de Kiev

La Gran Porta de Kiev, vista per l'arquitecte
Viktor Alexandrovich Hartmann, en honor del
qual Mussorgskij va compondre els Quadres
d'una exposicio.
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Seguint la mateixa linia, trobem Borodin i Rimskij-Korsakov. L'any 1890 Boro-
din va donar a coneixer la seva obra El princep Igor, una Opera en que escenifica
de manera espléendida una serie de paisatges russos. La recreacio que fa Borodin
d'una atmosfera exotica oriental queda il-lustrada magnificament en les «Dan-
ses polovtsianes», del segon acte de la mateixa opera. Borodin no va poder
acabar 1'0pera i aquesta va ser completada per Rimskij-Korsakov i Glasunov.
Rimskij-Korsakov, el compositor més jove del grup, va ser sobretot conegut per
El gall d'or (1907), de caracter netament folkloric rus, per 1'oposicié previa de
la censura a causa de la seva satira politica. Dotat d'una habilitat magistral per
a I'orquestracio, la influéncia de Belioz i Liszt es fa notable en la suite simfo-
nica Sheherezade (1888) i en el Caprici espanyol, (1889), en les quals introdueix
encertadament melodies i ritmes del folklore rus i espanyol, respectivament.
Les melodies de les seves obres traspuen un perfum oriental i desenvolupen
un paper decisiu en la recreacié d'ambients fantastics per a descriure antigues
llegendes russes. Altres obres destacades del compositor son les operes Sadko
(1896), La llegenda del tsar Saltan (1900) i La ciutat invisible de Kitege (1905).

Decidit a unir els ideals que compartia amb el Grup dels cinc amb un llen-
guatge musical internacional que pogués fer satisfer les exigencies de I'Europa
occidental, Piotr flitx Txaikovski (1840-1893) va prendre un cami propi. Si
bé la seva musica revela una intencionalitat nacionalista i una gran afinitat
amb el folklore rus, la seva formaci6 és essencialment classica i evidencia una
gran influéncia de l'art vocal italia. L'estil eclectic de Txaikovski va d'una es-
criptura occidental a l'estilisme de cancons populars i fins i tot a la mateixa
cita folklorica fidel. La manera de construir el discurs musical demostra una
predilecci6 pel procediment seqiiencial occidental, amb melodies extenses i
d'una expressivitat emotiva molt intensa. Una de les pagines més brillants de
Txaikovski és Ieugueni Oneguin (1879), una opera inspirada en la novel-la de
Puixkin que evidencia el sentit dramatic del compositor. A més d'aquesta Ope-
ra, les obres més conegudes de Txaikovski son les sis simfonies, el Concert per a
piano num. 1, en si bemoll menor (1875), el Concert per a violi (1878), 1'0pera La
dama de pic (1890) i els ballets El llac dels cignes (1876), La bella dorment del bosc
(1890) i El Trencanous (1892). Donat que la major part de la produccié musi-
cal de Txaikovski és per a orquestra, no podia evitar condicionar les textures
musicals de les obres als timbres orquestrals, cada cop més influenciats per
les practiques orquestrals de la musica occidental. I és precisament a les seves
simfonies on potencia al maxim la seva habilitat d'orquestrador, en especial a
la ntm. 4, en fa menor (1877), la nam. 5, en mi menor (1888), i la nim. 6, en
si menor, «Patética» (1893). En aquestes obres adapta al llenguatge simfonic
melodies i ritmes del folklore rus amb una gran desimboltura.

Adscrits també a l'escola russa, els compositors de les generacions posteriors al
Grup dels Cinc, i que estan adscrits a I'escola russa, com sén els casos de Rakh-
maninov i Scriabin. L'obra de Serguei Rakhmaninov (1873-1943), d'estética
postromantica, reprén el cami evolutiu del llenguatge pianistic de Liszt, so-
bretot en els seus concerts per a piano i orquestra. Injustament subestimat, el

temps i la popularitat de la seva musica han demostrat que el caracter postro-

Sheherezade

Contant-li els contes de les mil i una nits al rei
Shahriar, tema de la composicié de Rimskij-
Korsakov.

El Trencanous

Vaudémont jurant el seu amor a lolanda
(Violant), la protagonista cega del Trencanous,
pintura de William-Adolphe Bouguereau.
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mantic d'inspiracio russa en la linia de Txaikovski que ell va heretar és una pro-
posta estetica apreciada pel public d'avui dia. Les millors obres d'aquest com-
positor s6n aquelles en que el piano té un protagonisme destacat, com soén les
composicions per a aquest instrument (preludis, sonates, estudis), els quatre
concerts per a piano i orquestra i la Rapsodia sobre un tema de Paganini (1934),
també per a piano i orquestra. L'estil d'Alexandr Scriabin (1872-1915), en
canvi, és un dels més dificils de definir, molt personal i amb un vocabulari
harmonic complex i amb una tendeéncia cada cop més marcada cap a la dis-
soluci6 de la tonalitat. La seva escriptura evidencia una gran influéncia del
llenguatge harmonic de Liszt i de Wagner, pero també assumeix procediments
de l'impressionisme. Fruit del seu pensament esoteéric, va ser la creacié de
I'anomenat per ell mateix acord mistic, basat en la superposicié de quartes i
amb possibles alteracions cromatiques, que va presentar per primer cop amb
I'obra Prometheus o el poema del foc (1910). Per a la interpretaci6 d'aquesta obra,
Scriabin exigia un «teclat lluminés», amb la intencié de projectar una serie de
llums de colors i de formes en una gran pantalla. Una altra obra destacada del
compositor és Poema de l'éxtasi (1908), per a orquestra.

3.2. Europa oriental. Bartok

La consolidaci6é de l'escola nacionalista russa va servir d'exemple per a com-
positors d'altres nacions que d'una manera o altra participaven d'aquest sen-
timent nacionalista. A més, a través de la recuperaci6 del propi folklore i la
utilitzacié d'aquest material en la produccié de musica culta els compositors
aconseguien un segell d'identitat que els permetia competir dins el panora-
ma musical europeu. Paral-lelament, naixia l'etnomusicologia, una ciéncia que
duia a terme un estudi sistematic del material folkloric amb una metodologia
cientifica i rigorosa.

El compositor i pianista hongarés Bela Bartok (1881-1945) fou, juntament
amb el seu compatriota Zoltdin Kodaly, un dels principals precursors de
l'etnomusicologia. Amb l'ajut de Kodéaly, Bartok es dedica a anar poble per po-
ble recollint la musica folklorica del seu pais amb un fonograf rudimentari i
un paper pautat com a dniques eines. No solament l'interessava el folklore
hongares, també I'eslovac, el romanes o el turc atreien la seva atencio. Es a dir,
va descobrir que la musica folklorica era una font inesgotable d'inspiracié que
el permetia desenvolupar un llenguatge original, i també el permetia, d'una
banda, desvincular-se del llegat amb la tradicié romantica anterior, sobretot
de Liszt, Brahms i Richard Strauss, la influéncia dels quals s'evidencia als seus
primers treballs creatius, com ara el poema simfonic Kossuth. D'altra banda,
representava una oportunitat magnifica per a desmarcar-se dels grans corrents
del moment que dominaven la creacié musical de la primera meitat del se-
gle xX, com 1'Expressionisme o el Neoclassicisme, sense renunciar del tot a
fer Gs de determinats procediments d'aquestes tendéncies per a la composicio

d'obres noves.
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A més de ser una figura clau del nacionalisme dels paisos de I'Europa orien-
tal i el compositor més important de la historia de la musica hongaresa, Béla
Bartok representa, juntament amb la del finés Jan Sibelius i la de l'espanyol
Manuel de Falla, la postura nacionalista més abstracta, ja que utilitza el ma-
terial folkloric amb un llenguatge molt personal, i evita la reproduccio literal
d'una melodia o un ritme populars. Tots tres, cadascun dins el seu dialecte,
aconseguiren fusionar la musica folklorica i I'escriptura moderna de la musica
culta. Bartok feia un s molt lliure del material folkloric que recollia (melodies
i ritmes hongaresos, eslaus, romanesos) per a compondre musica, arribant a
consolidar un llenguatge molt personal, predominantment melodic i amb una
utilitzacié de les harmonies i I'orquestracié molt efectista i brillant. També va
fer una destacada aportacio a la pedagogia del piano amb l'obra Mikrokosmos
(1936), concebuda originariament per a introduir el seu fill en l'aprenentatge
d'aquest instrument. Aquesta obra consta de sis volums de peces per a piano
inspirades en el folklore hongares i romanes, ordenades segons la seva dificul-
tat técnica.

Les obres més destacades del primer periode compositiu de Bartok sén dos
quartets de corda (1908 i 1917), I'Opera en un acte El castell de Barba Blava
(1918), la pantomima EI mandari meravellds (1919), la Suite de danses per a or-
questra (1923) i 1'Allegro Barbaro, per a piano. De la produccié musical del se-
gon periode destaquen la Cantata profana (1930), per a solistes, doble cor i or-
questra; els tres concerts per a piano i orquestra (1926-1931); quatre quartets
de corda (1927-1939); la Miisica per a cordes, percussio i celesta (1936) i la Sonata
per a dos pianos i percussio (1937). Sense arribar a ser un gran revolucionari,
I'experimentacié amb I'harmonia i els ritmes asimetrics i plens de contratemps
va permetre al compositor hongarés desenvolupar un estil propi de gran forca
i originalitat. Figura progressista i compromesa amb el seu poble, Bartok va
haver de fugir als Estats Units, com tants altres artistes i intel-lectuals euro-
peus, per culpa del nazisme que des d'Alemanya amenacava als paisos de I'Est.
Mori a Nova York en la més absoluta incomprensio, sense haver assaborit el
reconeixement i 1'éxit que les seves obres tenen a l'actualitat.

Altres compositors destacats de I'Europa de 1'Est contemporanis a Bartok son
Kodaly, Smetana, Dvorak i Janacek. De Zoltan Kodaly (1882-1967) cal des-
tacar la seva aportacié al nacionalisme hongares, sobretot en el camp de
I'etnomusicologia i en el de la pedagogia musical. Les composicions més cone-
gudes de Kodaly son 1'opera Hdry Janos (1926) i el Psalmus hungaricus (1923),
per a solista, cor i orquestra. Bedrich Smetana (1824-1884) és un dels millors
representants del nacionalisme txec a Bohemia. Adscrit dins la linia del poema
simfonic de Liszt, Smetana explota la seva capacitat descriptiva per plasmar
paisatges de la seva terra, com és el cas del cicle simfonic Md Viast (‘La meva
patria’, 1874-1879) o a l'0Opera comica La niivia venuda (1866). Smetana utilitza
cangons i danses folkloriques amb un estil melddic molt inspirat. A banda de
les dues operes mencionades, en va escriure set més, nombrosos poemes sim-
fonics, musica per a piano i can¢ons amb acompanyament. Antonin Dvorak

(1841-1904), en canvi, s'apropa més a la concepci6 classica brahmsiana de la

Bart6k enregistrant cants populars amb un
fonograf
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forma pero introduint elements del folklore txec, com es pot veure, entre al-
tres, en el seu Concert per a violoncel (1895). L'obra més coneguda de Dvorak és
la darrera de les seves nou simfonies, escrita en mi menor, la New world Symp-
hony (‘Simfonia del Nou Mén’, 1895), que va compondre durant la seva estada
als Estats Units. El que va apostar per un nacionalisme txec pero en un vessant
més occidental va ser el moravia Leos Janacek (1854-1928), gracies al qual va
obtenir un rapid reconeixement a nivell europeu, sobretot a partir de I'estrena
de la seva Jenufa (1902). Janacek és també autor de les operes Katya Kabanova
(1921) i De la Casa de la Mort (1930), dins un estil realista amb influéncies de
'escriptura de Mussorgski.

3.3. Els paisos escandinaus

Una altra de les primeres escoles nacionalistes més destacades sorgides seguint
el model rus va ser l'escandinava. Paisos com Dinamarca, Noruega i Suécia que
havien estat vinculats a I'imperi rus durant molt de temps, van voler reafirmar
la seva personalitat politica a través de la musica. D'aquesta regi6é nordica eu-
ropea destaquen molt per sobre d'altres les contribucions del noruec Edvard
Grieg i el fines Jan Sibelius. Amb un estil de caracter nostalgic i intimista, Ed-
vard Grieg (1843-1907) s'adscriu a una estética romantica per a la confeccio
dels seus lieder i les transcripcions de cancons populars i danses camperoles del
folklore noruec per a piano. Les seves obres tenen un intens contingut poetic i
taranna netament popular. Una de les seves creacions més importants és 1'obra
escenica Peer Gynt, una musica destinada al drama d'Ibsen (1876). D'aquesta
obra, en va fer, més tard, dues suites per a orquestra. El reconeixement inter-
nacional de Grieg es va produir sobretot a partir de l'estrena del seu Concert
per a piano i orquestra, en la menor (1868).

La posicio estetica de Jan Sibelius va ser molt distinta. Tot i no emprar material
folkloric de la musica del seu pais, si que es va deixar inspirar per llegendes de
la literatura popular finesa. Les primeres composicions evidencien una influ-
éncia wagneriana, sobretot per 1'as del leitmotif, i que progressivament anira
desapareixent, cosa que li va permetre una major llibertat per a crear melodies
evolutives i formes musicals organiques. Sibelius s'allunya de les tendéncies
musicals europees del moment i, de manera progressiva, la seva musica tendi
cap a la depuraci6 i la concentracid, com es pot veure a les darreres obres, la
simfonia nam. 7 (1924) i el poema simfonic Tapiola (1926), un retrat dels bos-
cos i els llacs del seu pais. Altres poemes simfonics coneguts del compositor
son la popular Finlandia (1899), En saga (1893, revisat 'any 1901) i La filla de
Pohjola (1906).

3.4. El llenguatge nacionalista a Gran Bretanya

Des que mori Hiandel, compositor alemany adoptat pels anglesos, Gran Breta-
nya va viure un llarg periode en que la creacié musical dins 1'ambit culte (és a
dir, no folkloric) se cenyia a un tipus de musica funcional vinculada a I'Església.

Per al compositor anglés era gairebé impensable intentar estrenar una obra que

Aasehamm -

Peter Gynt a la cova del rei de la muntanya
Illustraci6 d'Arthur Rackman.
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no fos un oratori, una cantata de commemoracio o, en tot cas, musica de sal6é
per a consum de la noblesa. La composicié simfonica i 'operistica eren con-
siderades activitats esporadiques, era molt dificil crear noves tendencies, de
manera que els compositors anglesos no van anar més enlla d'importar models
forans del Romanticisme, com Mendelssohn i Brahms. El naixement d'escoles
musicals nacionalistes en el continent europeu va despertar la necessitat de fer
ressorgir la musica anglesa per a poder competir amb el continent. Els primers
compositors que van aventurar-se en la tasca d'aconseguir situar la musica an-
glesa al mateix nivell que els altres paisos europeus van ser Elgar i Delius. Els
inicis d'Edward Elgar (1857-1934) no anaven més enlla de la composici6 de
peces de salo, o petites obres de cambra per a consum burges. Progressivament
s'adscriuria a un romanticisme tarda per a la creaci6 d'obres de més ambicio,
com les conegudes Variations on an Original Theme «Enigma» (1899), o les du-
es simfonies (en la bemoll major, de 1908 i en mi bemoll major, de 1911).
D'estetica vinculada al postimpressionisme, en canvi, és 'obra de Frederick
Delius (1862-1934). L'estil de Delius es caracteritza pel cromatisme dins una
atmosfera tonal, amb un us forca freqiient del leitrmotif i melodies en constant
transformaci6. Algunes de les seves obres més conegudes sén A Village Romeo
and Juliet (‘Un Romeo i Julieta de poble’, 1899-1901) i Requiem (1914-16).

A la segona generacié de compositors anglesos pertanyen Williams i Holst.
Vaughan Williams (1872-1958) va ser un compositor de gran popularitat en
el seu pais, sobretot a partir de l'estrena de la seva Fantasia sobre un tema de
Thomas Tallis (1910, rev. 1919), per a quartet i doble orquestra de corda. Uti-
litzava cancons populars angleses intentant sublimar-les i arribant a crear un
vocabulari propi i un llenguatge molt personal, on predominen els intervals
diatonics. També rebé influéncies del misticisme hind, que es reflecteix a la
Missa en sol menor o la cantata Dona Nobis Pacem. La seva musica traspua un
romanticisme nostalgic i liric, amb influéncies de l'orquestracié de Debussy i
Ravel. Les seves nou simfonies s6n el més reeixit de la seva producci6, d'entre
les quals destaquen la segona, London Symphony (1913, amb revisions posteri-
ors), en que recrea l'ambient de la capital anglesa, i la tercera, Pastoral Symp-
hony (1922), en la qual utilitza material folkloric amb una escriptura polifoni-
ca lliure. Gustav Holst (1874-1934) compartia amb Williams una inclinaci6é
cap el misticisme, com es palesa a la col-leccié dels seus Choral Hymns from
the Rig Veda (1908-1912). Per a la coneguda suite orquestral The planets (‘Els
planetes’, 1916), s'inspira en el seu propi horoscop. Les principals influéncies
de la seva musica so6n, a banda del misticisme hindg, el folklore angles, i un
tipus d'orquestracio raveliana.
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A la darrera generaci6é de compositors anglesos pertanyen Britten i Walton.
Benjamin Britten (1913-1976). L'eclecticisme de Britten sembla obeir a les
demandes de cada obra en concret, demostrant una técnica segura i una gran
facilitat per a assimilar una gran varietat de recursos compositius. Va rebre un
gran reconeixement en vida, sobretot a partir de 1'estrena de la seva Opera Peter
Grimes (1945), després de la qual van venir altres produccions notables com
La violacio de Lucrecia (1946) i La mort a Venécia (1974). Un dels treballs més
coneguts de Britten és la Guia d'orquestra per a joves (1946), creat per al film
britanic amb finalitats educatives titulat Instruments de I'orquestra. Altres obres
conegudes del compositors soén I'Himne a Santa Cecilia i el War Requiem (‘Reé-
quiem de Guerra’, 1961) William Walton (1902-1983) pertany plenament al
segle XX i, per tant, el seu llenguatge s'allunya de les influéncies romantiques o
postromantiques dels altres compositors anglesos. Una de les obres més cone-
gudes de Walton és la Facade (1922, revisada 'any 1942), un entreteniment
musical per a recitador i conjunt de cambra basat en poemes d'Edith Sitwell.
La seva inclinacio pels llenguatges populars i pel jazz es manifesta clarament
en els seus concerts per a violi, viola i violoncel i en la seva primera simfonia
(1935). Walton és també autor de 1'oratori Belshazzar's Feast (‘El festi de Balta-
sar’, 1931) i I'Opera Troilus and Cressilda (1954).

3.5. El nacionalisme al continent america

La noci6 d'americanisme s'utilitza en alguns sectors del mon artistic actual per
a referir-se a les tendéncies vinculades a la recuperaci6 dels diferents folklores
anteriors a la conquesta del continent america i a les tendencies sorgides de
tradicions populars procedents d'Europa i Africa i que van prendre un cami
propi dins I'ambit geografic del Nou Moén. Elements d'aquests folklores sén
recollits per musics europeus convertits en ciutadans americans o bé nascuts
en alguns dels paisos del continent america perd que han rebut una educa-
ci6 i una formaci6é musical en la tradici6 culta europea. Aquests compositors
han donat lloc a diversos llenguatges que evidencien influéncies de la musica
que van portar els esclaus negres durant la conquesta, elements de la musica
indigena i formes de la musica importada del continent europeu. La cultura
de la postmodernitat aposta per una mena de fusi6 o sintesi de les diferents
cultures musicals existents al continent america intentant trobar una mena
d'internacionalisme artistic d'aquestes cultures. D'aquesta manera, el compo-
sitor se sent lliure d'escollir els elements de diferents cultures folkloriques per

a barrejar-les, transformar-les, etc.

Elllenguatge musical nacionalista dels Estats Units de la primera meitat del se-
gle XX és el resultat de la fusi6 del llegat musical europeu, especialment 1'0Opera
italiana, la musica simfonica alemanya i la musica sacra anglesa, i elements
procedents de les melodies de les comunitats indigenes i del folklore negre.
Charles Ives (1874-1954) és un dels compositors més destacats d'aquesta esco-
la. Va intentar instaurar un idioma nacional america, perd0 amb un rerefons
estetic universal. Va trobar la unitat a través de la utilitzaci6 i I'exposicié d'una

manera ordenada del material folkloric i religids, servint-se d'uns recursos pro-

Figura de Lucrecia

Escultura en bronze de Damia Campeny
(1771-1855).
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pis de la rapsodia. Aquest estil va influir molt en les generacions americanes
posteriors i va ser decisiu en el naixement del jazz, una musica resultant de
la combinacié d'elements folklorics i religiosos tradicionals procedents de la
comunitat negra. Aquestes obres anticipen experiéncies poliritmiques, micro-
tonals i aleatories dels nostres dies. Algunes de les obres més interessants de
la producci6 simfonica d'Ives son la Simfonia niim. 4 (1916) i les Orchestral Sets
(1914-1915). Aquestes obres exigeixen un nivell virtuosistic excepcional i re-
quereixen la participacié de grans formacions orquestrals.

El pianista i compositor George Gershwin (1898-1937) és una de les princi-
pals figures adscrites al denominat popularisme del segle XX. L'obra mestra de
Gershwin és, sens dubte, Rhapsody in Blue (1924), un clar exemple de la fusio
perfecta de jazz i el génere simfonic. Va incorporar als motlles simfonics tradi-
cionals 'essencia ritmica, timbrica i expressiva del llenguatge jazzistic. Altres
obres destacades d'aquest compositor son el Concert per a piano (1925), el po-
ema simfonic An American in Paris (‘Un america a Paris’, 1931) i la popular
opera de jazz Porgy and Bess (1935).

Compositor d'estil incisiu i brillant orquestrador, Aaron Copland
(1900-1990) ha heretat els fruits de I'antic nacionalisme musical, en la linia
d'un nou popularisme. El seu llenguatge musical s'ha orientat cap a una senzi-
llesa formal i harmonica, i ha introduit elements procedents de la can¢6 folk-
lorica mexicana en obres com ara la suite orquestral El salon México (1936) o
tonades de vaquers al ballet Billy the Kid (‘Billy el Nen’, 1942). Per a la compo-
sici6 de l'obra orquestral Inscape (1967), Copland adopta determinats recursos
procedents del dodecafonisme. Un altre compositor destacat que es pot vin-
cular als nacionalismes americans és Leonard Berstein (1918-1990), que pos-
seeix, entre altres, 'nonor de ser el primer director d'orquestra nascut als Es-
tats Units i que va obtenir un reconeixement a nivell mundial, degut a la se-
va llarga permanéncia com a director titular de 1'Orquestra Filharmonica de
Nova York, des de 1'any 1944. La seva musica evidencia influéncies del jazz i
va cultivar també l'atonalitat i el dodecafonisme. Es autor de tres simfonies,
dues operes i cinc musicals, entre els quals destaca per la seva popularitat West
Side Story (1961), i obres orquestrals programatiques, com Three Dance Episodes
from «On the Town» (traduida amb el titol Un dia a Nova York, 1949).

Durant la segona meitat del segle XiX, la musica predominat a Ameérica llatina
era la denominada «musica de sal6», la masica de ball (polques, masurques),
acompanyades pel piano. Paral-lelament, i procedents del mén popular, emer-
geixen ritmes de dansa com el la contradanza a Mexic, la modinha a Brasil,
I'havanera i el danzon a Cuba, la zamba a Argentina i el vals criollo a Venecuela.
Convé remarcar, perd, que el Nacionalisme a Llatinoamerica es destaca per
I'heterogeneitat de cultures que ha provocat la coexisténcia d'aquestes amb
altres cultures procedents d'Europa, de manera que és dificil establir una deli-

mitaci6é geografica clara i unes etapes temporals del seu procés evolutiu.

An American in Paris

Una escena de la pel-licula An American in
Paris (1951), amb Gene Kelly i Leslie Caron,
inspirada en el poema simfonic de Gershwin.
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Al Brasil, el nacionalisme troba la seva més alta expressié de la ma d'Heitor
Villalobos (1887-1959). De la seva extensa produccié musical destaquen les
Bachianas Brasileiras (1930-1945), en les quals, seguint el model de Bartok,
fusiona el llenguatge contrapuntistic de Bach amb materials procedents del
folklore brasiler. Es autor d'un concert per a guitarra i orquestra, cinc operes
i set simfonies, entre altres. Amb una consciéncia més compromesa en el mo-
ment d'utilitzar el material folkloric trobem la postura estética de Silvestre
Revueltas (1898-1940) i Carlos Chavez (1899-1978), ambdos a terres mexi-
canes. El vessant nacionalista de Revueltas esta imbuida d'una estética molt
personal, intenta plasmar la realitat quotidiana del poble mexica a les obres
del seu temps, tal i com podem observar al seus poemes simfonics Sensemayd
(1938) i Cuauhndhuac (1932). També va compondre musica per a cinema, part
de la qual en l'actualitat forma part del repertori simfonic, com és el cas de
La noche de los mayas (1939), per a orquestra. La postura de Chavez va seguir
una altre cami. Compromes, en un inici, amb el nacionalisme mexica, amb
el temps es va apartar conscientment del mexicanisme d'orientacié popular
com seria el de Revueltas. A la seva primera etapa creativa pertanyen les obres
més conegudes del compositor, com el ballet E! fuego nuevo (1921) i la Sinfonia
india (1935), on utilitza ritmes i melodies i fins i tot percussié de la musica
tradicional mexicana, pero evita utilitzar la citacié de fonts folkloriques d'una
manera directa. L'allunyament del nacionalisme es fa pales en les seves obres

tardanes, com l'0pera Pdnfilo y Lauretta (1956).

A Argentina, el nacionalisme esta representat sobretot per la figura d'Alberto
Ginastera (1916-1983), que evoluciona progressivament cap a una posicio
més propera a tendencies de la musica, en especial el dodecafonisme. Aquesta
evolucié queda clarament exemplificada en la diferéncia dels llenguatges em-
prats per a la composicié dels Doce Preludios Americanos (1944) i Cantata para
una América Mdgica (1960). Tot i aixi, encara que va assimilar técniques com-
positives més avancades, mai va deixar d'utilitzar elements de la tradici6 folk-
lorica argentina. El seu Concert per a piano niim. 1 (1961) forma part avui dia del
repertori habitual dels pianistes. D'entre els seus deixebles, cal esmentar una
figura de gran renom, com és la d'Astor Piazzolla (1921-1992), autor d'obres
conegudes, com Adids nonino (1969), Balada para un loco (1969) i 1'0pera Maria
de Buenos Aires (1967), entre altres. També va compondre el Concierto de Ndcar,
para nueve tanguistas y orquesta filarmonica (1972), primer antecedent de con-
cert per a bandoneé i orquestra. Piazzolla va revolucionar el moén del tango

argenti amb el seu concepte de «nuevo tango».

Villalobos practicant el billar

Amb un barret de jipi-japa i un cigar hava, tan
populars en aquella época.

Figura de ball tipica del tango
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3.6. El nacionalisme a la peninsula Ibérica

El panorama musical a la peninsula Ibérica durant el segle XIX era una mica
desesperancador; l'arribada de la musica italiana que tants beneficis va aportar
en un inici va derivar en una manca d'iniciativa per a buscar noves propostes
estétiques per part dels compositors hispanics per a poder competir amb els de
la resta d'Europa. L'obertura a aquesta mena de carrerd sense sortida va venir
de la ma dels nacionalismes europeus; el sorgiment de les diverses escoles na-
cionalistes a Furopa va estimular els compositors de 1'Estat espanyol a buscar
un llenguatge que els permetés ocupar un lloc en el panorama musical euro-
peu. La creaci6é d'un llenguatge nacional, a més, els facilitaria la desitjada ac-
tualitzaci6 estetica i ideologica, com a proposta alternativa a la tendéncia ita-
lianitzant. Un dels principals impulsors del nacionalisme va ser el compositor
i musicoleg Felip Pedrell (1841-1922), qui va intentar proporcionar unes ba-
ses estetiques al nacionalisme musical hispanic en coheréncia amb els criteris
adoptats per altres escoles nacionalistes europees. L'adaptaci6 a la idiosincra-
sia hispanica del concepte de l'art musical del pensament wagneria, per una
banda, i la recuperaci6 de la tradicié musical hispanica anterior al segle xvii
i la can¢6 popular, per l'altra, van ser els fonaments de la concepcié naciona-
lista de Pedrell. La concepci6 operistica wagneriana servia de model per a la
creacié d'una escola lirica nacional que servis d'alternativa a '0pera italiana o
italianitzant i a la zarzuela moderna, els dos Ginics generes escenics que acapa-
raven les cartelleres dels teatres espanyols durant el segle x1x. Pedrell donaria a
coneixer el seu ideari estetic I'any 1891, amb la publicacié del llibre Por nuestra
miisica. Abans de la publicaci6 d'aquest opuscle, Pedrell havia compost la trilo-
gia Els Pirineus (1891), integrades per Lo comte de Foix, Raig de lluna i La jornada
de Panissars, basada en poemes de Victor Balaguer i inspirada en la tetralogia
wagneriana. Aquesta obra no s'estrenaria fins l'any 1902, a 1'Opera del Liceu
de Barcelona, i es va fer en una versio del text en italia. Altres obres de Pedrell
que anaven en la linia de crear una escola operistica nacional s6n 1'0pera La
Celestina (1903), una adaptaci6 lliure de la novel-la de Francisco de Rojas, i El
comte Arnau (1904), basada en un poema de Joan Maragall. Pedrell fou una
figura molt polifacética, el seu amor per la musica el va dur, a banda de produir
musica cultivant una gran quantitat de géneres, a desenvolupar una intensa
activitat com a musicoleg, pedagog i critic musical. Una de les principals tas-
ques va ser la creacié de la musicologia moderna a Espanya i va ser un dels
primers musics que va recuperar el patrimoni musical hispanic culte anterior
al segle X1X i el primer a estudiar la musica folklorica espanyola d'una manera
sistematica i rigorosa. Gracies a la publicacio6 i difusio d'aquest patrimoni cul-
te i folkloric recuperat i estudiat, els compositors hispanics es conscienciaren
de la valua de la propia tradici6 musical iberica i comencaren a abandonar la
composicié de balls de salé i masurques per passar a renovar la propia escrip-
tura musical gracies a la inclusi6é de ritmes i cangons dels diferents folklores
de la peninsula. Pedrell havia contribuit a la consolidaci6 del nacionalisme
espanyol. De la seva tasca pedagogica només cal esmentar la labor de consci-
enciacié que va fer als seus deixebles, entre els quals es trobaven futures figu-

res del mén musical com Albéniz, Granados, Falla i Turina. El concepte naci-
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Catedral de Tortosa (claustre gotic)
On Felip Pedrell s'inicia musicalment.
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onalista de Pedrell no s'emmarca dins una visi6 regionalista, sin6 que assoleix
plenament una dimensié panhispanista, per l'interés que va tenir a recuperar
la tradicié hispanica tant culta com folklorica, amb el mateix respecte per a
cadascun dels dialectes, fossin I'andalus, el castella, el catala, el basc i el gallec.

Podem distingir dues etapes del nacionalisme musical hispanic. La primera,
amb Albéniz i Granados com a principals representants, en que hi ha un pro-
cés d'assimilacié del material musical tradicional amb certes concessions a la
citaci6 folklorica, i una segona etapa de maduresa, amb Falla com a principal
exponent i que pertany plenament al segle XX. En la segona etapa els com-
positors hauran d'afrontar moltes dificultats per tal de poder desenvolupar la
seva proposta estetica i poder competir amb altres corrents avantguardistes.

3.6.1. Albéniz i Granados

Albéniz i Granados, tot i ser catalans, sintetitzen un nacionalisme hispanic
que aglutina la musica popular de diferents regions, amb un clar predomini
del caracter andalts, en el cas d'Albéniz, i del madrileny, en el cas de Granados.

La gran contribuci6 del pianista i compositor Isaac Albéniz (1860-1909) al
nacionalisme espanyol esta constituida sobretot per la seva musica per a piano
sol. Tot i aixi, va dedicar una gran part de la seva trajectoria creativa a la com-
posicioé de musica escenica, i també va compondre cancons, musica de cambra
i algunes peces orquestrals. De la seva extensa produccio pianistica, destaquen
la Suite esparfiola (1886), Cantos de Espaiia (1896) i, de manera especial, la seva
obra mestra, la suite Iberia (1906-1909), La Suite espafiola comporta una prime-
ra aproximacio a la varietat de folklores de la peninsula Ibérica d'una manera
original, pero €s amb la suite Iberia que assoleix el seu ideal de crear una «mu-
sica nacional d'accent universal». Aquesta obra representa el nivell més alt de
la literatura pianistica espanyola, aixi com una de les ctspides de la musica
per a piano de tots els temps. De gran dificultat técnica i amb un concepte
de la tonalitat molt avancgat Ibéria conté recreacions de cangons i balls popu-
lars de diferents regions de la geografia espanyola. En aquestes obres, Albéniz
no amaga la seva debilitat pel folklore andalds i el seu amor per la ciutat de
Granada. En morir, Albéniz va deixar inacabades dues obres més per a piano:
Navarra i Azulejos. Tot i que va compondre musica escénica i simfonica, Albé-
niz se sentia més comode escrivint per a piano, per al qual la seva imaginaci6
intuitiva i espontania prenia una gran volada. Amb tot, les composicions més
notables de la seva produccié musical escénica son la sarsuela San Antonio de
la Florida (1894) i, d'una manera especial, les operes Henry Clifford (1895) i Pe-
pita Jiménez (1896). La millor composicioé simfonica d'Albéniz és la rapsodia
Catalonia (1899).

D'estetica més propera a un neoromaticisme i amb una tendéncia al senti-
ment contingut i una escriptura elegant i expressiva pero sense afectacions és
I'obra del compositor i pianista Enric Granados (1867-1916). Com en el cas

d'Albéniz, la musica de Granados esta estretament vinculada al piano, a tra-

Isaac Albéniz interpretant al piano
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vés del qual va desenvolupar un llenguatge inspirat en elements tradicionals
hispanics, de caracter fonamentalment espontani i original. L'obra mestra de
Granados, i la més coneguda, és la suite Goyescas, per a piano (1911), inspira-
da en una série de pintures de Francisco de Goya. Altres obres destacades del
compositor, plenes de referéncies a tonades tradicionals del folklore espanyol,
son les Danzas espariolas, per a piano, i la seérie de cancons amb acompanya-
ment pianistic Tonadillas en estilo antiguo. De la seva producci6 per a orquestra
cal destacar-ne el poema simfonic Divina commedia (1908), inspirada en 1'obra
de Dant. Les obres més interessants de la produccié musical escénica de Gra-
nados sén Miel de la Alcarria (1895) i Maria del Carmen (1898), totes dues amb
text de Josep Feliu i Codina, i la versié operistica de Goyescas (1916).

3.6.2. Manuel de Falla

L'escriptura musical de Manuel de Falla (1876-1946), el maxim exponent del
nacionalisme espanyol, cal emmarcar-la dins un nacionalisme de dimensions
universals. Va crear un llenguatge original que ana renovant al llarg de la se-
va trajectoria. Cada nova composicié representava un nou univers sonor que,
unit a la seva voluntat de perfeccio tecnica i de concisié de I'expressio, el va
permetre crear una musica espanyola connectada amb els corrents musicals
del seu temps i alliberada del pintoresquisme facil. La seva experiencia pari-
senca el va portar a perfeccionar el seu domini de I'orquestracié i va aconseguir,
com cap altre compositor hispanic del seu temps, fusionar la musica d'arrels
folkloriques pero molt estilitzada amb les teécniques de l'impressionisme assi-
milades durant la seva estada a la capital gal-la (1907-1914), gracies als seus
contactes amb Debussy, Ravel i Dukas. Amb el temps, pero, evolucionaria cap
a una estetica neoclassica. Home de gran autoexigéncia, la produccié musical
de Falla és relativament reduida, atés que treballava amb grans dificultats. La
primera obra destacada que va compondre va ser 1'Opera La vida breve (1905).
Després de la seva estada a Paris i de retorn a Cadis, la seva ciutat natal, com-
pongué, l'any 1915, Noches en los jardines de Espafia, una serie d'impressions
per a piano i orquestra, inspirada en el folklore musical andalts. El mateix
any Falla va escriure Siete canciones populares espafiolas, per a veu i piano, i el
ballet EI amor brujo. Després de finalitzar El sombrero de tres picos i la Fantasia
bética, per a piano, ambdés de l'any 1919, el seu llenguatge musical va anar
evolucionant del nacionalisme folklorista inspirat en temes, melodies, ritmes i
girs andalusos o castellans, cap a un llenguatge neoclassic que buscava la seva
inspiraci6 en la tradici6é musical culta, sobretot el Renaixement i el Barroc. Les
caracteristiques més destacades del seu nou estil van ser la tendéncia a una
economia de mitjans i a una estructuraci6 formal rigorosa, com s'il-lustra amb
I'Opera de marionetes El retablo de Maese Pedro (1922) per a petit conjunt ins-
trumental, inspirada en un text de Cervantes, i el Concert per a clavicembal i
cinc instruments (1926). A partir d'aleshores s'interessaria per la musica hispa-
nica anterior, des l'edat mitjana, passant pel Renaixement, fins al Barroc (amb
una clara preferéncia per I'obra de Domenico Scarlatti). En aquestes obres, el
sentiment nacionalista de Falla deixa pas a una estetica de recuperacio de la

tradici6é musical hispanica, amb una escriptura d'influéncia neoclassica. L'any

Pastora Imperio, per a qui Falla va
compondre El Amor Brujo

Interpretant Candelas (la protagonista de
I'obra), al teatre Lara de Madrid, I'abril de 1915.
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1927 va comencar a compondre una cantata escénica que no arribaria a aca-
bar, I'Atldntida, basada en un poema de Jacint Verdaguer la lectura del qual
I'havia impactat des de la seva infantesa i en la qual creia veure reflectit el
pensament filosofic del mateix compositor. La partitura d'aquesta composicio
seria completada per un deixeble de Falla, Ernesto Halffter.

3.6.3. Altres compositors hispanics

El Violinista i compositor navarres Pablo de Sarasate (1844-1908) va ser el
primer que aconsegui un reconeixement europeu en el camp de la musica ins-
trumental entre els musics nacionalistes espanyols. Va compondre una gran
quantitat d'obres per a violi, entre les quals destaquen Danzas espariolas. Al-
gunes de les obres de Sarasate, a més de ser obres de repertori violinistic, han
estat arranjades per a orquestra, com és el cas del Zapateado i els Aires gitanos.

D'entre tots els compositors que cultivaren un tipus de nacionalisme més vin-
culat a una regié concreta de la peninsula Ibérica destaca Joaquin Turina
(1882-1949), un clar exponent de l'andalusisme per la seva preferéncia pel
folklore andalus. Turina va ser un compositor molt prolific i dotat d'una no-
table imaginacio creativa. Les seves obres més conegudes sén La procesion del
Rocio (1913), Sinfonia sevillana (1920) i Danzas fantdsticas (1920). Juntament
amb Falla, Oscar Espla i Julio GOmez, va ser el creador del simfonisme con-
temporani espanyol. Julio Gomez (1886-1973), per la seva banda, s'adscriu a
un nacionalisme de tipus castella, i amb una estetica propera al romanticisme.
Dues de les seves obres més conegudes son la Suite en la (1917) i el Concierto
lirico (1945). Oscar Espla (1886-1976), en canvi, tot i ser valencia es va sentir
vinculat a la tendéncia nacionalista de dimensié més universal. Espla va dur a
terme una interessant aportacio al génere simfonic amb el poema simfonic El
suefio de Eros (1912) i amb la Sinfonia Aitana (1964). De la seva produccio pia-
nistica sobresurt 1'obra Impresiones musicales (1905). Altres compositors desta-
cats amb una visi6 nacionalista de caire localista s6n el gallec Xoan Montes
(1840-1899), autor de la Fantasia sobre temas populares gallegos, per a orques-
tra de corda, el basc Jestis Guridi (1886-1962), qui va compondre 1'0pera Las
golondrinas (1913) i el també basc José Maria Usandizaga (1887-1915), autor
de Diez melodias vascas (1914).
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A terres catalanes es va desenvolupar la musica modernista, caracteritzada per
les seves connexions ideologiques amb la tendéncia artistica del mateix nom
i des del punt de vista propiament musical, pel predomini del wagnerisme
promogut per Pedrell i l'interes per la recuperacié del folklore musical catala.
La figura més destacada d'aquesta tendencia és la d'Enric Morera (1865-1942),
autor de musica escénica. La seva obra més coneguda és La fada (1897), basa-
da en un text de Jaume Masso i Torrents, perd també és autor de les Operes
Emporium (1906) i Bruniselda (1908), i nombroses cancons i sardanes. A una
tendencia de tipus postmodernista pertanyen dues grans figures del mén de
la interpretacié que produiren mausica, el director d'orquestra Joan Lamote de
Grignon (1872-1949) i el viol-loncelista Pau Casals (1876-1973). Lamote de
Grignon és autor d'una gran quantitat de lieder, a més de l'oratori La nit de
Nadal (1906). De Pau Casals és l'oratori El pessebre (1943-60) i L'himne de les
Nacions Unides (1972).

Pau Casals i el seu violoncel
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4. Les noves tendencies de la primera meitat del segle
XX

La musica de comencaments del segle XX es caracteritza per la convivéncia de
diferents tendeéncies que sorgeixen amb la intenci6 d'actualitzar el llenguatge
musical i donar-li noves eines d'expressi6. Després de totes les experiéncies du-
tes a terme per Liszt, Wagner i Debussy amb la voluntat d'ampliar la concepci6
classica de la tonalitat que havia predominat des dels temps de Bach, Mozart i
Beethoven, entre els anys 1910 i 1930, s'arriba al punt culminant d'una etapa
en que els compositors es qiiestionen els principis harmonics tradicionals, en
un intent de voler ser innovadors. Paral-lelament, a partir de la decada dels
anys trenta, i sense abandonar del tot la tonalitat, alguns compositors inten-
tarien un retorn a la masica anterior al segle XX, buscant una sintesi entre els
recursos formals de la muisica vella i les innovacions estilistiques de la musica
contemporania. Amb el pas del temps s'ha demostrat que, malgrat les inno-
vacions, les obres creades per aquests compositors no estan deslligades de la
tradicié musical del passat i del mateix llenguatge tonal classic. La tendéncia
dels estudiosos de la musica és la d'englobar a aquests compositors que opten
per la recuperacio de llenguatges o sistemes musicals dins el moviment deno-

minat Neoclassicisme.

4.1. La Segona Escola de Viena

Segona Escola de Viena és el nom amb que es coneix el grup de composi-
tors format per Arnold Schonberg i els seus deixebles Alban Berg i Anton
Webern, tots tres vienesos i amb fortes vinculacions amb el moviment
cultural que es denomina expressionisme.

El trio de compositors va rebre el nom per la seva comparacié amb la Primera
Escola de Viena, formada per Haydn, Mozart i Beethoven i que desenvolupa-
ren la seva activitat artistica, com en el cas d'aquells, a la capital austriaca.
L'expressionisme va ser un moviment artistic sorgit durant el primer quart del
segle XX, connectat amb el darrer Romanticisme alemany, i que es caracteritza
per una visi6 subjectiva i emocional del mén. Va ser a partir de la creaci6 del
grup Der Blaue Reiter, a Munic, l'any 1911 i la intensa activitat dels seus mem-
bres, com els artistes Kandinsky, Macke, Nolde i, més tard, Klee que la influ-
éncia sobre la musica va ser més evident. A diferéncia del compositor impres-
sionista que projecta en la seva obra les impressions que li causa la contem-
placi6 del moén exterior, el compositor expressionista busca plasmar en la seva
musica els propis sentiments i emocions, és a dir, el seu moén interior. Pel que
fa la técnica emprada, aquesta s'aproxima a la de l'art pictoric: de la mateixa
manera que el pintor expressionista prescindeix dels principis pictorics tradi-
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cionals i s'orienta cap a un art abstracte, el compositor expressionista rebutja
les normes del sistema harmonic tradicional i tendeix cap a un llenguatge ato-
nal. El llenguatge atonal o atonalisme no té en compte les funcions tonals
classiques i utilitza els dotze semitons de l'escala cromatica de manera lliure
i considerant-los per igual, fonamentant-se en l'emancipacié de la dissonancia,
és a dir, prescindint d'aquells preceptes de I'harmonia tradicional que obliga-
ven a preparar i resoldre els acords dissonants. El compositor vieneés Arnold
Schonberg va ser el principal exponent de 1'expressionisme musical. Conside-
rava que el compositor havia de transmetre 1'experiéncia del mén interior de
I'home, angoixat per les seves tensions i per les ansietats, que es rebel-la contra
les normes i desafia les convencions socials i culturals. Els trets caracteristics
d'aquest llenguatge eren: la utilitzaci6 del cromatisme amb finalitats expressi-
ves, l'abséncia d'un tema amb un perfil melodic i estructural clars i 1a tendén-

cia a l'atonalitat.

El quartet de corda num. 2 (1908) de Schonberg inicia oficialment l'atonalisme.
Després del periode en que Schonberg i els seus deixebles Alban Berg i Anton
Webern havien emprat un llenguatge atonal lliure, d'estética expressionista,
Schonberg es proposaria sistematitzar un llenguatge atonal a partir de la tecni-
ca de combinar lliurement els dotze sons de l'escala cromatica. Aquest metode
va sorgir com una conseqiiéncia logica de la mateixa evolucié de la tonalitat
cap a l'atonalitat. Un dels antecedents més conegut de temes confeccionats a
partir de combinacions de les dotze notes de l'escala cromatica és la Musika-
lisches Opfer (‘Ofrena musical’), de Bach, encara que el seu Us sigui dins un
context tonal. Intents aproximatius dins un context ja atonal apareixen per
primer cop a Les Cangons d'Altenberg (1912), d'Alban Berg, i a la mateixa obra
de Schonberg Die Jacobsleiter (‘L'escala de Jacob’, comencada l'any 1917). Pero
Schonberg no seria conscient del cami que emprenia fins uns anys més tard,
quan va concebre Zwélftontechnik, tecnica dels dotze sons o dodecafonisme.
La técnica del métode, tal com la va concebre Schonberg, consistia a combinar
els dotze sons de l'escala cromatica segons l'ordre que desitjava per a construir
una melodia. No es podia repetir cap nota, fins que no s'haguessin esgotat to-
tes les notes de la série, aleshores podia repetir-se la série o introduir una altra
combinatoria. Cal tenir en compte que el dodecafonisme és un métode com-
positiu, mentre que l'expressionisme musical és una tendéncia estetica, una
postura artistica, per tant, poden ser compatibles. Tampoc s'ha de confondre el
dodecafonisme amb ['atonalitat: mentre que el dodecafonisme es fonamenta
en uns principis serials o de combinacio de notes, l'atonalitat significa simple-
ment prescindir del concepte tradicional de tonalitat. El dodecafonisme pot
utilitzar-se dins un concepte tonal o atonal indistintament, sempre i quan es

respectin els principis serials.
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4.1.1. L'expressionisme de Schonberg

Hereu de l'expressivitat romantica wagneriana, Arnold Schonberg
(1874-1951) va voler continuar aquesta linia iniciada pel compositor alemany
i que conduiria al desmantellament de la tonalitat, a través d'un llenguatge
expressionista que dona a coneixer amb l'estrena de Verklirte Nacht (‘La nit
transfigurada’, 1899), per a sextet de corda i que consolidaria amb les obres
segiients, el poema simfonic Pelleas und Melisande (‘Peleas i Melisande’, 1903)
i l'oratori Gurrelieder (‘Cancons de Gurre’, 1901-1911), per a solistes, narrador,
quatre cors i gran orquestra. Aquestes primeres obres tenen encara uns vincles
amb la tonalitat. L'adopcié d'una atonalitat fonamentada en el cromatisme
s'evidencien d'una manera clara al Quartet per a corda niim. 2 (1908), el cicle de
cancons Das Buch der hingenden Gdrten (‘El llibre dels jardins penjants’, 1909) i
les Cinc peces per a orquestra, op. 31 (1909). Dos anys després publica el seu Trac-
tat d'harmonia, i un any més tard, el 1912, escriu la seva obra Pierrot Lunaire,
un cicle de cancons per a veu i conjunt instrumental, basades en uns poemes
d'Albert Giraud, en que s'allibera del cromatisme com a recurs alternatiu de
la tonalitat, per a utilitzar l'atonalisme. Després Schonberg va passar sis anys
concentrat en la creaci6 d'un nou metode que donés unes pautes compositi-
ves sense que comportés un trencament definitiu amb la tradicié tonal de la

musica occidental. L'any 1923 déna a coneixer la técnica dodecafonica.

Les Cinc peces per a piano, op. 23 (1923) son les primeres en qué Schonberg
aplica el dodecafonisme. Després vindrien altres creacions basades en el ma-
teix metode compositiu, com el Quintet de vent, op. 26 (1928) i les Variacions
per a orquestra, op. 31 (1928) i I'0Opera comica en un acte Von Heute auf Morgen
(‘D'avui per dema’, 1930). Entre l'any 1931 i el 1932 va escriure dos actes dels
tres d'una Opera que no arribaria a acabar: Moses und Aron (‘Moises i Aaron’).
Aquesta obra és una reflexi6 filosofica sobre el poder expressiu de la musica.
Schonberg s'adonava de la necessitat de renovar el llenguatge musical, pero
al mateix temps admet que el recent i consolidat metode dodecafonic no és
el més adequat, ja que és massa artificios i racional, i limita 1'espontaneitat
en la creativitat i fa dificil la intel-ligibilitat correcta del missatge que es vol
transmetre. De fet, la mateixa evoluci6 artistica de Schonberg palesa la crisi
que el llenguatge musical experimentava durant el primer quart de segle, i
la desorientaci6 dels compositors, preocupats per la problematica de la comu-
nicacié musical. Després d'un altre periode sense compondre, Schonberg va
sentir la necessitat de recuperar la forca emotiva del llenguatge expressionista,
pero tonal, de les seves primeres obres amb la composicié de l'obra A survivor
from Warsaw (‘Un supervivent de Varsovia’, 1947).

4.1.2. Berg i Webern

En el periode en qué Schonberg ja havia adoptat un llenguatge atonal pero
encara fonamentat en el cromatisme va coneixer els que serien el seus deixe-
bles, Anton Webern i Alban Berg. Comenca a treballar-hi a partir del 1912, el

mateix any en que havia publicat el seu Tractat. Berg va heretar el vessant ex-

Pierrot dansant, per Edouard Manet
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pressionista postromantic del dodecafonisme, mentre que Webern es va allu-
nyar de l'esperit romantic tarda alemany i va desenvolupar una escriptura ri-
gorosa, austera i de gran dificultat interpretativa.

Alban Berg (1885-1935) va utilitzar el metode dodecafonic d'una manera
molt lliure a les seves obres i aconsegui conjugar els procediments formals de
la técnica serial amb el llenguatge expressionista. Per aquest motiu, Berg és
potser el compositor dodecafonic de la seva época que millor va saber connec-
tar amb el public, el seu llenguatge no arriba a allunyar-se del tot de la tonali-
tat classica tot i emprar procediments serialistes. El llenguatge expressionista
de Berg esta ja consolidat en una de les seves primeres obres, els cinc lieder
per a orquestra, op. 4 (1912), sobre textos de Peter Altenberg, en qué revela la
seva habilitat com a orquestrador, pero és a Kammerkonzert, per a violi, piano
i tretze instruments (1925) on aplica per primer cop la tecnica serial. Després
vindrien algunes de les millors creacions del compositor, com la Suite lirica,
per a quartet de corda (1926), el Concert per a violi (1935) i les operes Wozzeck i
Lulu. L'opera Wozzeck (1917-1921), basada en un drama de Georg Biichner, es-
ta escrita amb un llenguatge menys complex i elaborat que Lulu (1928-1935),
una obra basada en una sintesi de dues obres del dramaturg alemany Frank
Wedekind. Totes dues obres posseeixen un gran contingut dramatic i un liris-
me molt expressiu. Wozzeck simbolitza la tragedia de les classes socials més
humils, mentre que Lulu és la tragedia de l'alta burgesia. Mentre que Schon-
berg i Webern havien optat per submergir-se totalment en un univers seria-
lista, Berg va buscar 1'equilibri entre l'escriptura polifonica i la utilitzacié de
I'atonalitat de manera lliure amb certes implicacions tonals que va aconseguir
combinar amb una gran habilitat. Sense renunciar als procediments nous, va
poder mantenir I'expressivitat emotiva i dramatica de l'estetica expressionista.

Elllenguatge d'Anton Webern (1883-1945) abans d'adoptar definitivament el
metode dodecafonic era d'estética postromantica, amb influéncies brahmasi-
anes i mahlerianes, com es palesa a la Passacaglia per a orquestra op. 1 (1908).
A partir d'aquest moment, la seva escriptura va anar experimentant una evo-
luci6 cap a un atonalisme lliure per a la composicié d'obres de duraci6 curta,
amb una textura molt densa i sense desenvolupament tematic. Les Cinc peces
per a quartet de corda, op. 5 (1909) i les Sis peces per a orquestra, op. 6 (1910), son
exemples d'aquest llenguatge. Per a la composicié de les Sis bagatel-les, per a
quartet de corda, op. 9 (1913), i les Cinc peces per a orquestra, op. 10 (1913) utilitza
procediments serialistes, perd encara no aplica el metode dodecafonic en la
concepcio schonbergiana. També utilitza la tecnica de la Klangfarbenmelodie o
‘melodia de timbres’, basada en la creaci6 de linies melodiques a partir de la
combinaci6 de timbres dels instruments que van tocant les diferents notes, de
manera que s'obté una seqiiencia de punts multicolors de manera successiva.
L'aplicaci6 per primer cop del meétode dodecafonic vindria amb les Tres can-
¢ons de l'op. 17 (1924). Les principals obres de la darrera etapa de Webern sén
la Simfonia op. 21 (1924), les Variacions per a piano, op. 27 (1936), el Quartet de
corda, op. 28 (1938), i les Variacions per a orquestra, op. 30 (1940).

El crit, d'Edvard Munch

Il-lustra perfectament la subjectivitat
expressionista de les operes d'Alban Berg.
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Berg va practicar l'atonalitat i després el dodecafonisme, escrivint obres vin-
culades a l'estetica expressionista, perd la seva musica posseeix una sonoritat
que sempre recorda la tonalitat, un caracter romantic amb moment d'intens
dramatisme. Webern, en canvi, representa el vessant més radical del dodeca-
fonisme de caire més intel-lectual. Perd per a ell el metode dodecafonic no
era altra cosa que l'extensié o ampliacié de la tonalitat classica, i per aix0 no
volia ser etiquetat com un compositor avantguardista. Amb tot, el reconeixe-
ment de 'obra de Webern va venir a partir de la segona meitat del segle XX i
el seu llenguatge ha exercit una gran influencia sobre molts dels compositors

contemporanis.

4.2. El Neoclassicisme

El moviment neoclassic va tenir I'etapa de major vigencia entre els anys 1918 i
1939. Consistia en la recuperaci6 de formes, sistemes musicals i procediments
compositius anteriors al segle XIX, sobretot de 1'¢poca barroca i classica. La se-
va estetica dona més importancia a l'objectivitat i a la concisié d'idees musi-
cals. El Neoclasicisme va sorgir com a alternativa al subjectivisme del postro-
manticisme musical, cap al final del segle XIxX pero no es consolidaria fins a
comencaments del segle XX. El compositor neoclassic tendia a la recuperacio
de llenguatges del passat, més senzills, ecléctics i, sobretot, més propers al gran
public. Alguns dels primers exponents d'aquesta estética van ser Ravel i Satie.
Ja en ple segle XX, els compositors que fan aquesta mirada al passat sén Hinde-
mith, Stravinsky, Britten i alguns dels integrants del Grup dels Sis. També cal
fer menci6 de la tasca creadora dels compositors alemanys vinculats d'alguna
manera amb el Neoclassicisme, amb propostes molt diferents, com és el cas de
Kurt Weill (1900-1950) i Karl Orff (1895-1982). Weill va utilitzar 1'0pera i les
musiques de cabaret com a reaccié contra les doctrines integrals de Wagner.
En col-laboracié amb Bertold Brecht va produir L'0pera de tres rals (1928) i Sor-
giment i caiguda de la ciutat de Mahagonnery (1930), una satira ferotge a la moral
capitalista. Orff, per la seva banda, és autor de la coneguda cantata Carmina
Burana (1927), una versio lliure de cancons alemanyes i llatines inspirades en
la figura dels goliards de I'Alemanya medieval. Construida a partir de blocs
sonors densos, ritmes insistents i repetitius i harmonies senzilles, aquesta obra
esta molt connectada amb el seu concepte pedagogic de 'educacié musical
infantil a 'escola i que li donaria la fama internacional. Altres compositors
italians que participaren d'aquesta voluntat de recuperaci6é de llenguatges i
tecniques del passat van ser Alfredo Casella (1883-1947), autor del Concert ro-
ma per a orgue i orquestra (1926), Gian Francesco Malipiero (1882-1973), que
va compondre 1'0pera Set Cangons (1920), en un acte, amb un concepte total-
ment oposat a les idees dramatiques de Puccini, Mario Castelnuovo-Tedesco
(1895-1968) i Luigi Dallapiccola (1904-1975). En una posicié allunyada a
les formes simples i preocupat pel color orquestral i un emocionalisme ope-
ristic, tot i inspirar-se en temes classics, trobem la figura de l'italia d'Ottorino

Respighi (1879-1836), que va obtenir la seva fama com a compositor a partir

Retrat d'Anton Webern, per Egon Schiele
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d'una serie de quadres simfonics amb una orquestracio6 brillant, en la linia de
Mussorgski, per a la composicié d'Els Pins de Roma (1924) i Triptic Botticel-lia
(1927), a la primera de les quals inclou el cant d'un ocell enregistrat.

4.2.1. El Grup dels Sis

Sota la denominaci6 de Grup dels Sis (Les Six, en frances) es co-
neix el grup format pels compositors Louis Durey (1888-1979), Arthur
Honegger (1892-1955), Darius Milhaud (1892-1974), Francis Poulenc
(1899-1963), Georges Auric (1899-1983) i la compositora Germaine Taille-
ferre (1992-1983). Aquests compositors formaven part d'un grup que es co-
neixia amb el nom de Nouveaux Jeunes (‘Els Nous Joves’), impulsat per Eric
Satie, que en un principi en formava part. Els integrants del grup van ser molt
influits per Satie i pel poeta i dramaturg francés Jean Cocteau (1889-1963),
qui va fer de mentor dels compositors. Cocteau proposava una simplificacio
del llenguatge musical, la utilitzaci6é d'una instrumentaci6 que afavoris els tim-
bres purs, I'as de formes breus perd innovadores i tot allo que s'allunyés de

I'expressionisme alemany.

L'any 1915 Cocteau va entrar en contacte amb Satie i hi treballa en la musica
per ala posada en escena de Cing Grimaces, una versio del Somni d'una nit d'estiu
de Shakespeare. Després van tornar a col-laborar junts en el ballet Parade, que
van estrenar el 1917 els ballets russos de Serguei Diaguilev, amb decorats i ves-
tuaris de Pablo Picasso i coreografia de Léonide Massine. El mateix any, Satie
va formar el grup Nouveaux Jeunes juntament amb Auric, Durey, Honegger i
Tailleferre, i més tard es van unir al grup Poulenc i Milhaud. L'any 1918 Satie
va abandonar el grup i Cocteau va reunir els sis membres restants. Aquests van
fer una audici6 a casa de Milhaud, a la qual va assistir el critic frances Henri
Collet. Entusiasmat per les interpretacions que van fer cadascun dels sis de les
seves propies obres, els consagra en dos articles publicats en una revista cultu-
ral, referint-se a ells com el Grup dels Sis. A partir d'aquell moment, el grup
va adoptar aquesta denominaci6. Tot i que aquests compositors van mante-
nir contactes, cadascun d'ells va seguir camins diferents i Gnicament I'obra de

Honegger, Milhaud i Poulenc ha tingut una veritable projeccié internacional.

Arthur Honegger va aconseguir un reconeixement internacional a partir de
I'estrena de la versié en concert del seu oratori Roi David (‘Rei David’, 1921),
en el qual utilitza encara un llenguatge tonal de caracter diatonic i basat en
models formals tradicionals. La innovacié de Honneger va ser sobretot la in-
troduccié d'un nou concepte de genere dramatic, a mig cami entre 1'0Opera
i l'oratori. Posteriorment tornaria a utilitzar el mateix procediment a Jeanne
d'Arc au biicher (‘Joana d'Arc a la foguera’, 1935), perd amb un llenguatge molt
més dissonant i atrevit i amb finalitats descriptives. Les obres més interpre-

tades de Honneger son les obres orquestrals que encaixen perfectament dins

o =
La locomotora de vapor Pacific 231

Imitant el sons de la qual Honneger va
compondre el moviment simfonic del mateix
nom.
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el concepte modern de musica descriptiva, Mouvements symphonique niim 2,
«Rugby» (1928), en que descriu la impressi6 visual d'una locomotora que va a
gran velocitat i Pacific 231 (1923) en que imita el so d'una locomotora de vapor.

El més prolific del grup frances va ser Darius Milhaud, que va cultivar una gran
varietat de géneres musicals, inclosa la musica per al cinema i per a la radio.
Milhaud va aconseguir atraure l'atenci6 del ptablic cap a la seva musica a partir
de l'estrena de dues obres: Le boeuf sur le toit (‘El bou sobre la teulada’, 1919)
i Le Train Bleu (‘El tren blau’, 1924). El caracter agosarat d'aquestes obres va
provocar controversies a la seva época. De llenguatge amb fortes implicacions
amb la tonalitat classica, Milhaud demostra una preferéncia especial per la po-
litonalitat, és a dir, la utilitzacié simultania de dues o més tonalitats diferents.
D'altra banda, tenia una especial facilitat per a assimilar idees i conceptes del
seu entorn i aprofitar-les per a la creacié de noves obres. Per exemple, per a
la composicié de la suite per a piano Saudades do Brasil (‘Nostalgies del Brasil’,
1921) utilitza melodies del folklore brasiler, o per al ballet La Création du monde
(‘La creacio del mon’, 1924) introdueix ritmes sincopats del ragtime. Les obres
més interessants de Milhaud sén les que va compondre en col-laboracié amb
Paul Claudel, entre les quals destaca 1'opera Christophe Colomb (‘Cristofol Co-

lom’, 1918), en la qual es revela el seu talent dramatic.

Francis Poulenc és de tots els integrants del grup frances el compositor que va
seguir més fidelment els ideals estétics de Cocteau. La seva gran contribucio
es va donar, d'una banda, en el camp de la mélodie (cang6), on és considerat
I'hereu més directe de Fauré, ja que utilitza una escriptura que es caracteritza
perque flueix lliure d'afectacions. Per0 també cal esmentar la seva altra gran
contribuci6 en el repertori de musica religiosa francesa, on arriba a rivalitzar
amb el mateix Messiaen per la qualitat de les seves composicions. Poulenc
proposava un retorn a la tonalitat tradicional, a la recuperaci6 de la melodia,
del contrapunt i de les formes classiques. Algunes de les seves composicions
revelen un sentit de I'humor finissim, com 'Opera Les mamelles de Tirésias, (‘Els
pits de Tiréesies’, 1940), basada en l'obra surrealista d'Apollinaire, en la qual
barreja el caracter frivol i el serids. El Concert champétre (‘Concert pastoral’,
1918), per a clavicembal o piano i petita orquestra, en canvi, esta escrit en un
llenguatge que recorda l'estil classic de Rameau. Cap al final de la seva vida, el
redescobriment de la fe catolica el va dur a compondre obres religioses amb un
caracter més greu i un to més auster, com s'evidencia a 1'Stabat Mater (1950),

per a soprano, cor mixt i orquestra.
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4.2.2. El meétode compositiu de Hindemith

Si bé en els seus inicis el compositor alemany Paul Hindemith (1895-1963)
es va adscriure a la tendeéncia expressionista, aviat va optar per crear el seu
propi metode compositiu fonamentat en la tonalitat classica. Les obres més
destacades de l'etapa primerenca vinculada amb l'expressionisme sén el cicle
de cancons Das Marienleben (‘La vida de Maria’, 1923, revisada l'any 1948),
per a veu i piano, sobre poemes de R. M. Rilke, l'0pera Cardillac (1926, revisa-
da l'any 1953), basada en un text d'E. T. A. Hoffmann, i I'Opera comica Neues
vom Tage (‘Novetats del dia’, 1929). El muntatge escénic de la darrera obra va
desagradar el govern nazi, tot i que en el seu moment tingué un gran exit. El
seu estil proper al jazz en determinats moments i a la comedia musical o al
cabaret en altres, influencia en 1'0pera Von heute auf Morgen, de Schdnberg, i
Lulu, d'Alban Berg. La seva escriptura tendiria a un neoclassicisme que recorda
I'estil contrapuntistic de Bach. A partir de la década dels anys trenta comenca
a escriure cada cop més per a grans conjunts orquestrals, com el Concert Fil-
harmonic (1932). Entre 1933 i 1935 escriu la seva millor opera, Mathis der Maler
(‘Maties el pintor’, 1934), de la qual va fer una versi6 simfonica. Per a la com-
posicié d'aquesta Opera, basada en la vida del pintor renaixentista alemany
Matthias Griinewald, ell mateix va escriure el llibre i va emprar un llenguatge
d'estil expressionista. Hindemith fa una reflexi6 sobre el paper de l'artista en
la recerca de la plena autonomia de la creaci6 i sobre el seu compromis amb
I'entorn historic o social. El compositor identificava d'aquesta manera dos mo-
ments historics diferents: la guerra dels camperols de I'any 1525, viscuda per
Grilinewald, i l'opressi6 del govern nazi durant la decada de 1930, experimen-
tada pel mateix compositor.

L'escriptura de Hindemith evidencia els fonaments del sistema classic; i 'autor
es va sentir vinculat a la tradicié europea. El compositor es va esforcar per tal
de crear un metode compositiu propi i per defensar la validesa de la tonalitat
classica. Va exposar les seves idees en el llibre teoric Unterweisung im Tonsatz
(‘Llicons de composicié’, 1937), on argumentava que la tonalitat no podia ser
objecte de discussi6. Només d'aquesta manera seria possible l'entesa entre les
formes musicals tradicionals i les técniques compositives del segle xx. Hinde-
mith va posar en practica les seves teories a Ludus tonalis (‘Joc de tonalitats’,
1942), per a piano, una obra inspirada en el Claveci ben temprat, de Bach, i en
I'0pera Die Harmonie der Welt (‘L'harmonia del moén’, 1957), basada en la vida
de Kepler, en la qual compara la forca de la tonalitat classica amb les forces

d'atraccié de l'univers.

4.2.3. L'eclecticisme de Stravinsky

L'extraordinaria habilitat per a assimilar estils i tecniques compositives vari-
ades sumades al moment historic que li va tocar viure, i que li va permetre
coneixer una gran quantitat de tendencies musicals molt diferents, fan del
compositor rus Igor Stravinsky (1882-1971) un dels creadors més influents de

la musica del segle xx. Va compondre una gran quantitat d'obres en diferents

Suposat autoretrat de Mathis Gothardt

En Mathis Gothardt, pintor del segle xv,
s'inspira Hindemith per a la seva opera Mathis
der Maler.
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generes i va adoptar diferents estils, com el primitivisme (una tendéncia que
buscava expressar alld més instintiu i proper als aspectes basics de l'existencia
humana com la llibertat o l'espiritualitat), la musica tradicional russa, el jazz,
el neoclassicisme, 1'atonalitat i el serialisme. Stravinsky es va consagrar com a
music de fama internacional a partir de l'estrena a Paris de tres ballets repre-
sentats per la companyia de Diaghilev: L'Oiseau de feu (‘L'ocell de foc’, 1910),
Petruixka (1911) i Le sacre du printemps (‘La consagraci6 de la primavera’, 1913).
Aquests tres ballets classics, atrevits i innovadors per a l'¢poca van represen-
tar un nou concepte d'obra artistica aglutinadora, de la qual la musica és una
part integrant, juntament amb el teatre, la dansa, l'escenificacié i els decorats.
Stravinsky va definir 1'obra com uns «quadres de la Rassia pagana», i hi va
afegir: «A La consagracio he volgut representar el panic de la naturalesa davant
l'eterna bellesa». Es una de les obres més revolucionaries i importants de la
historia de la musica classica per les seves innovacions en 1'harmonia, el ritme
i l'orquestracié. La seva estrena, a Paris, va provocar un gran escandol entre

el public.

L'escriptura de Stravinsky aviat evoluciona del primitivisme rus al neoclassi-
cisme, etapa que s'inicia amb el ballet Pulcinella (1919), en que adopta el llen-
guatge classic del segle xvii, fluctuant entre Bach i Mozart. Aquesta tendéncia
arecuperar llenguatges del passat ja s'aprecia anteriorment als ballets L 'Histoire
du soldat (‘Historia del soldat’, 1918) i Les Noces (1917-1923). Aquesta evolucio
comporta l'aband6 de les formes pensades per a grans conjunts orquestrals
que requerien els ballets i utilitza majoritariament conjunts de cambra, piano
i cors per a la composicié d'obres com la Simfonia d'Instruments de Vent (1920)
i la Simfonia dels Psalms (1930) per a cor mixt i orquestra, sobre uns textos de
la Biblia llatina. Més tard experimenta amb llenguatges anteriors al segle XVIII
per a compondre la Missa (1944) i la Cantata (1951), Stravinsky va utilitzar
recursos tecnics procedents de l'ars nova i del Renaixement, respectivament.
Paral-lelament s'interessaria pels temes classics, en especial de la mitologia gre-
ga. Les obres més destacades son el ballet Le baiser de la fée (‘El petd de la fada’,
1928), inspirat en temes de Txaikovsky, Apollon musagete (‘Apol-lo i les muses’,
1928), i el ballet melodrama Perséphone (1934). La seva millor obra d'aquesta
etapa, I'0pera oratori (Edipus Rex (‘Edip rei’, 1927), per a solistes, narrador, cor
masculi i orquestra, basada en l'obra de Sofocles i escrita amb el llenguatge
musical de Handel. The Rake's Progress (‘La carrera del lliberti’, 1951) basada en
les pintures i gravats de William Hogarth, marca el final de l'etapa neoclassi-
ca. A partir d'aleshores, Stravinsky va adoptar una escriptura serialista de gran
austeritat, per influéncia de les tecniques dodecafonistes de 1'Escola de Viena.
Algunes de les obres més destacades d'aquest periode son Threni (1958), per
a veus i orquestra, a partir textos de les Lamentacions del profeta Jeremies,
Mouvements (1959), per a piano i orquestra, i Variations, per a orquestra (1964).

Stravinsky també va rebre un gran reconeixement com a pianista i director. I
va deixar alguns escrits on plasma els seus pensaments. Entre els seus escrits,
destaca el treball teoric Poetics of Music (‘Poetica musical’), en la qual apareix

una frase que es va fer famosa: «Considero la musica, per la seva esséncia, in-
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capag d'expressar alguna cosa: un sentiment, una actitud, un estat psicologic,
un fenomen de la naturalesa, etc. L'expressié no ha estat mai una propietat
immanent de la musica». Tot i aquesta opini6é desconsiderada de la tasca dels
compositors, la seva produccié musical va exercir una gran influéncia sobre
els compositors dels seu temps i sobre les generacions posteriors.

4.2.4. La Ruassia postsovietica. Prokofiev i Xostakovitx

A comencaments del segle xx la generacié de compositors russos entre els
quals estava Stravinsky, Scriabin, Prokofiev i Xostakovitx es va caracteritzar
per la tendéncia a innovar procediments compositius. Alguns acabarien emi-
grant a causa de la Revoluci6 Russa, pero d'altres preferirien quedar-se al pais
i contribuir a la musica sovietica. Durant les primeres decades del segle arri-
baren les musiques d'avantguarda que els compositors utilitzarien per a com-
pondre obres inspirades en l'esperit revolucionari d'aquell temps. La Revoluci6
d'Octubre del 1917 va significar el final del vell imperi rus i el naixement de
les repuabliques socialistes Sovietiques i, a partir d'aquell moment, la musica es
va centrar en temes relacionats amb el proletariat. Perd a partir de 1930, 1'Estat
i el Partit va iniciar un control exhaustiu de tota la producci6 artistica sovieti-
ca, amb la finalitat de no permetre la difusié d'aquelles obres que no servissin
els interessos de 1'Estat sovietic. Un exemple significatiu va ser la recepcio de
I'0pera Lady Macbeth, de Xostakovitx, que en un inici va ser ben rebuda tant a
nivell nacional com internacional perd que aviat va ser criticada per Stalin al
diari Pravda 'any 1936 amb aquestes paraules: «és una obra burgesa, formalis-
ta i inintel-ligible per al poble». Aquesta critica afectaria greument el prestigi
del compositor, que decidi assumir 1'acusaci6 i adaptar-se a les directrius que
el Partit imposava per a la creaci6 artistica. Aquest control exercit pel Partit en
general va significar la negaci6 de qualsevol dels principis nascuts de la ideolo-
gia nacionalista d'origen romantic. D'altra banda, es van tancar les portes a les
novetats de procedéncia europea. A partir d'aquell moment, els compositors
van assumir que només es podien abordar els temes politicament correctes, de
manera que els compositors preferirien buscar la font d'inspiraci6 en les tra-
dicions i elements del folklore musical. En aquest clima repressiu, tnicament
figures com Prokofiev i Xostakovitx van aconseguir continuar produint obres

de relleu.

Les obres que van donar a Serguei Prokofiev (1891-1953) un reconeixement
com a music nacionalista van ser el Concert per a piano num. 1 (1911) i la Suite
Escita (1916), per a orquestra. Entre els anys 1918 i 1934 Prokofiev es va dedicar
a fer gires per Europa donant a coneixer les seves obres. La produccié musical
d'aquesta etapa s'allunya del folklore rus, per influéncia dels corrents estetics
de la musica occidental de fora de Ruassia. S6n d'aquesta epoca l'Opera L 'amor
de les tres taronges (1919) i el Concert niim. 3 per a piano (1921). Els ballets El
Pas d'Acer (1927) i El fill prodig (1929), que va compondre per a la companyia
de Diaghilev, evidencien una clara tendencia a una escriptura senzilla, clara
i refinada, amb un caracter definitivament antiromantic. Prokofiev conserva

aquest llenguatge quan torna a la Unio Soviética, tot i la pressié imposada pel

La Catedral de Sofia (Bulgaria)

Construida en honor d'Alexandr Nevsky,
llibertador dels turcs al segle xIx, i sobre el qual
Stravinsky va escriure la cantata.
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dogma soviéetic del realisme socialista. Algunes de les produccions més desta-
cades d'aquesta etapa son Perei el llop (1934), per a narrador i orquestra, '0Opera
Guerra i pau (1946), la Simfonia niim. 5 (1945). De la col-laboraci6 amb el direc-
tor de cinema rus Serguei Eisenstein van sorgir dos treballs musicals: la cantata
Alexandr Nevsky (1938) i Ivan el Terrible (1942-1945). L'any 1948 algunes de les
seves obres van ser censurades perque es consideraven fora dels parametres
del socialisme. Va haver d'abandonar la utilitzaci6 de certes harmonies que
eren jutjades «cacofoniques». Quatre anys més tard rebria el premi Stalin per
la composici6 de la seva Simfonia niim. 7 (1952). Després de la seva mort, l'any
1955, es va estrenar a Veneécia la seva Opera L'angel de foc (1919-1927).

Les relacions tenses que Dimitri Xostakovitx (1906-1976) va tenir amb el
Partit entre els anys 1936 i 1960 van fer que el compositor finalment mostrés
la seva fidelitat als postulats ideologics de 1'Estat sovietic, i arribés a acceptar
ser membre del Soviet Suprem l'any 1960. Només de manera molt timida rei-
vindica a les seves obres la necessitat de recuperar llibertat creativa, com es veu
als quinze quartets de corda (1938-1974) i algunes de les seves quinze simfo-
nies. Després d'un periode inicial en que es va adscriure a tendeéncies avant-
guardistes, l'escriptura de Xostakovitx va tendir cap a un romanticisme tarda
d'influéncia mahleriana perd amb elements de la tradicié musical russa en la
linia de Mussorgski. Tot i haver rebut una formacié musical dins el sistema
sovietic, Xostakovitx va saber fusionar el llegat de I'escola russa amb la tradicio
musical europea, creant un estil molt personal que en ocasions derivava cap
a l'atonalitat i amb determinats elements de caire grotesc. Dues de les seves
obres més personals, I'0Opera Lady Macbeth (1934) i la Simfonia niim. 4 (1936),
van ser durament criticades pel régim sovietic per la seva modernitat. Ell, in-
capag¢ d'enfrontar-se amb I'Estat sovietic, va decidir buscar una reconciliaci6
amb el Régim amb la seva Simfonia niim. 5 (1937), que va subtitular, «Resposta
d'un artista sovietic a una justa critica». Xostakovitx revisaria més tard 1'0pera
Lady Macbeth i li canviaria el titol pel de Katerina Izmailova. A banda de les
operes i una gran quantitat d'obres de cambra, Xostakovitx és autor de quinze
simfonies, sis concerts (per a piano, per a violi i per a violoncel) i musica per

a cinema.
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5. La musica a partir de 1945

A partir de la segona meitat del segle xx, la sensacié de molts compositors és
d'una certa desorientacio, causada per la rapida evolucié que la musica havia
experimentat des de final del segle XiX i durant la primera meitat del segle XX
i el naixement de diverses tendéncies oposades, algunes forcant la novetat i
altres mirant de recuperar llenguatges del passat. En aquest lapse de temps,
semblava que s'esgotaven els recursos estilistics d'un llenguatge que, des dels
temps de Bach, era considerat un idioma universal, la validesa del qual era
inqiiestionable. La progressiva emancipaci6 de la dissonancia, ja anunciada
per Liszt i Wagner i consolidada per Schénberg porta a la inevitable precipi-
tacio del concepte classic de tonalitat, que llavors seria greument qiiestionat.
L'any 1952 el compositor frances Pierre Boulez pronuncia una frase significa-
tiva i que utilitzaria més tard com a titol d'un assaig: «Schonberg és mort!»,
referint-se al fet que el creador del métode dodecafonic, el que havia conce-
but la darrera formulaci6 del llenguatge tonal, al mateix temps havia propor-
cionat un punt de partida per a encetar una nova etapa de la historia de la
musica. Boulez presenta la figura de Webern com el precursor d'aquesta no-
va era —tot i que el mateix Webern havia rebutjar 1'etiqueta d'avantguardista,
considerant-se ell mateix com a continuador de la tradici6—, perque qiiestio-
nant l'absoluta supremacia de la melodia i I'harmonia, parametres basics per
a la confecci6 del discurs musical d'una composicié escrita en el llenguatge
tonal, proposa un nou parametre per a la creacié d'obres, la Klangfarbenmelodie
o ‘melodia de timbres’, és a dir, l1a dimensi6 sonora de 1'art musical. El com-
positor alemany Karlheinz Stockhausen afegeix: «A partir d'ara, tot es basa en
una seqiiencia de proporcions melodiques, de duracions i de sonoritats». El
que succeiria a partir d'aquell moment és que els compositors, en la recerca
d'una sintaxi musical que els permetés seguir creant obres en coheréncia amb
el moment historic que estaven vivint, van arribar a mons sonors tan distants
i oposats com: el serialisme integrat de Pierre Boulez; la musica concreta de
Pierre Schaeffer; la predominancia de la simple triada harmonica del minima-
lisme, representada per Steve Reich i Philipp Glass; la musica microtonal, em-
prada per Harry Parch o Alois Haba; l'experimentaci6 sonora d'Edgar Varese; la
musica aleatoria de John Cage; i a la proposta estilitzada i popular de Gyorgy
Ligeti. De tots aquests, el serialisme va esdevenir una de les primeres solucions

artistiques que van tenir més acceptacio entre els compositors.
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5.1. El serialisme integral

El serialisme integral és una extensi6 del concepte de serialisme (del qual el
dodecafonisme és una variant) a cadascun dels parametres principals del so,
és a dir, la melodia, el ritme, la dinamica i el timbre. Els compositors més
destacats que han utilitzat aquest procediment s6n Messiaen i dos dels seus
deixebles, Boulez i Stockhausen.

El frances Olivier Messiaen (1908-1992) va desenvolupar un llenguatge eclec-
tic molt particular. El seu meétode compositiu esta exposat en el llibre Technique
de mon langage musical (“Técnica del meu llenguatge musical’, 1944), on explica
els procediments serials als elements del so (l'altura, la durada, el matis i I'atac)
a través de formules racionals. Continuament investigava sonoritats noves i
adoptava sistemes musicals allunyats de la tradicié culta occidental, com la
musica hinda o els sons procedents de la natura, per a adaptar-lo a aquest
material, transformat, al seu llenguatge. Exemples il-lustratius en sén les seves
composicions Réveil des oiseaux (‘El despertar dels ocells’, 1953) i Oiseaux exo-
tiques (‘Ocells exotics’,1956), totes dues per a piano i orquestra. A més d'una
extensa producci6 per a piano i per a orgue, la produccié musical de Messiaen
inclou: Quatuor pour la fin du temps (‘Quartet per al final dels temps’), estrenat
I'any 1941 en un camp militar de presoners alemanys; Turangalila symphonie
(1948); Méditations sur le mystere de la Sainte-Trinité (1969), per a orgue, i 1'Opera
Saint Frangois d'Assisse (‘Sant Francesc d'Assis’, 1983). Messiaen confereix a la
seva obra un segell propi, com a resultat d'una barreja de misticisme i religi-
ositat. Messiaen considerava la musica com un mitja d'expressié objectiu, re-
sultat de la fusi6 entre la perfecci6 espiritual del regne sobrenatural i la bellesa
tangible del regne natural.

El principal representant, pero, del serialisme integral és Pierre Boulez (1925),
qui ha practicat aquesta técnica de manera rigorosa en obres com la Sonata
per a piano niim. 2 (1948), la cantata El sol de les aigiies (1948), i a Structures 1
i Il (1952 i 1961, respectivament), per a dos pianos. La seva millor obra i la
més coneguda és Le marteau sans maitre (‘El martell sense amo’, 1954, revisada
l'any 1957), per a veu i sis instruments, basada en un cicle de poesies surrea-
listes de René Char. Karlheinz Stockhausen (1928-2007), per la seva banda,
va fusionar el serialisme integral i els recursos contrapuntistics a Kontrapunkte
(1953), una obra per a deu instruments, mentre que a Gruppen (1956), per a
tres orquestres, desenvolupa un tipus de serialisme de grups. Altres composi-
cions de Stockhausen son Hymnen (1967), per a cinta magnetofonica, i Musik
im Brauch (‘Musica per a la panxa’, 1975), per a sis percussionistes.

Abans que Messiaen, Boulez i Stockhausen, l'america Milton Babitt (1916)
ja havia aplicat els principis del serialisme integral per a escriure les Tres com-
posicions per a piano (1947), estructurant en series, a més de la melodia, els
altres elements del so. Babbitt va aprofitar les possibilitats que 1i oferien les
noves tecnologies per a la composicié de noves obres; assistit per I'ordinador,

s'assegurava que tots els parametres de la musica quedaven sota el seu control

Interpretacié musical de I'espectre sonor dels
ocells que tant agradava Olivier Messiaen
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i l'obra adquiria un caracter intel-lectual. Composition for Synthesizer (1961) va
ser la primera partitura del compositor confeccionada totalment amb l'ajut
d'un ordinador. Babbitt va alternar la composici6 assistida per ordinador amb
la creaci6é d'obres per a instruments orquestrals. Ars combinatoria (1981), per
exemple, és per a conjunt instrumental. Altres compositors que han emprat
técniques serials a les seves obres sOn els italians Luigi Nono (1924-1990),
autor de la cantata Il canto sospeso (1956), Luciano Berio (1925-2003), que va
compondre l'any 1967 la seva Simfonia, per a vuit veus i orquestra, i Bruno
Maderna (1920-1973).

5.2. De la indeterminacio a la aplicacié de les noves tecnologies

A partir de la década dels anys cinquanta, els compositors van fer sorgir no-
ves tecniques o metodes compositius amb la finalitat de renovar el llenguatge
musical i que alhora estigués en coherencia amb les transformacions que es
donaven en l'ambit de les arts i la cultura. Alguns musics van prendre part
en els cursos internacionals d'estiu a l'escola de Darmstadt, a Alemanya, que
es dedicava a promoure la musica d'avantguarda, i altres assistien als concerts
de Musica viva que tenien lloc a Munic. També cal mencionar la tasca peda-
gogica de figures com les de la compositora Nadia Boulanger (1887-1979) a
Paris, que va tenir a les seves aules personalitats de la talla dels americans Aa-
ron Copland (1900-1990) i Walter Piston (1894-1976), per citar-ne alguns
d'altres manifestacions culturals i artistiques. A més, hem de tenir en compte
I'impacte que comencaven a exercir les noves tecnologies al servei de la crea-
ci6 (ordinadors, etc.) i també la creacié que estava al servei dels nous mitjans
tecnologics, com la radio, la televisi6 o el cinema. També va influir la millora
constant dels enregistraments sonors, que han afavorit la difusio i la popula-

ritzacié de la musica

Els avencos tecnologics del segle XX van permetre que molts compositors em-
pressin mitjans electronics per a la produccié de sons que incorporaren a les
seves composicions. La manera com els compositors van treure partit del mit-
jans electronics és molt variada: alguns compositors simplement van incorpo-
rar instruments electronics dins un context convencional, és a dir, juntament
amb altres instruments orquestrals, com és el cas de Messiaen, que va utilit-
zar les ones Martenot (instrument els sons del qual s6n originats electronica-
ment). Altres compositors, com Stockhausen, van utilitzar mitjans electronics
purs per a crear obres. Aquesta tecnica rep el nom de miisica electronica, i
és la que s'obté a partir de 1'elaboracié de sons en un laboratori amb aparells
electronics, com ara els sintetitzadors. Aquests sons es manipulen per a obtenir
una gran varietat de timbres i combinacions sonores. Una altra obra coneguda

creada amb aparells electronics és Poéme électronique (1958), d'Edgar Varese.

A partir de l'any 1951, molts dels compositors que feien musica electronica
van comencar a cultivar la musica i la masica concreta, substituint els ins-
truments convencionals directament per cintes magnetiques per a crear sons,

enregistrar sons procedents de I'ambient i manipular-los en laboratoris, com
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és el cas de Schaeffer. Gesang des Jiigendlinge (‘Cant dels tres Nens Sants’ 1956),
d'Stockhausen, és un exemple de so concret combinat amb el generat elec-
tronicament. El frances Pierre Schaeffer (1910-1995) va ser un dels primers
compositors que van emprar la musica concreta a través de la manipulaci6 de
sorolls procedents de l'ambient. Algunes de les obres més destacades d'aquest
compositor son 4 études (1948) i Le Microphone bien temperé (‘El microfon ben
temperat’, 1951), una obra que pren com a referéncia El clavicémbal ben tem-
perat, de Bach. Altres compositors que han creat musica concreta sobn Bou-
lez, autor d'Etudes (1952) i frances Edgar Vareése (1883-1965), autor de Déserts
(1950-1954). De la combinaci6 de les dues técniques, la musica electronica i
la concreta, va sorgir la musica electroactstica. El compositor frances Pierre
Henry (1927) ha aplicat aquest metode a Variations pour une porte et un soupir
(‘“Variacions per a una porta i un sospir’, 1963) i a Messe électronique (“‘Missa
electronica’, 1967).

Una proposta personal és la que fa el compositor i arquitecte grec Iannis Xe-
nakis (1922-2001), qui aplica les teories matematiques de les probabilitats o
la logica matematica al procés compositiu, amb la intencié de confeccionar
un vocabulari musical que li permeti crear conjunts de gran masses sonores
a partir de procediments racionals. Un exemple il-lustratiu és la seva obra Me-
tastasis (1954), per a orquestra: uns calculs matematics donen lloc a uns grafics
iaquests es transcriuen en notacié musical. Aquest procediment rep el nom de
muisica estocastica. Un precedent al procediment de Xenakis va ser el Quartet
de corda niim. 4, «llliac suite» (1957), de Lejaren Hiller (1924), on es combina
per primer cop la matematica i 1'electronica.

La musica aleatoria és un altre experiment, que rep el nom de miisica de
l'atzar o indeterminacio, i consisteix a fer musica a partir de 1'execuci6 lliu-
re i de manera improvisada i espontania d'una composicié mitjancant unes
indicacions grafiques o de la combinaci6 de signes grafics i notacié musical.
Algunes de les composicions més conegudes que utilitzen aquest metode sén
Imaginary Landscape number 1 (1951), per a dotze aparells de radio que sonen
a l'atzar, i Imaginary landscape number 5 (1952), per a 42 fonografs, totes dues
de l'america John Cage (1912-1992). La influéncia de Cage ha anat creixent
entre les generacions de compositors posteriors. Cage va qliestionar la mateixa
definici6 de musica, defensant la idea que «tots els sons» sén essencialment
musica, no hi ha «musica» o «soroll», sin6é només «so». Un exemple és l'obra
4'33"(1952), la partitura de la qual no especifica cap so que hagi de ser produit
durant els 4 minuts i 33 segons de duraci6 de l'obra. En el seu Concert per a
piano i orquestra (1958), la indeterminaci6 afecta ja no tan sols la interpretacio
de la partitura, sin6 també el nombre i el tipus d'instruments utilitzats. Cage
també va destacar per la recerca de sonoritats timbriques mitjancant instru-

ments tradicionals préviament preparats (manipulats).
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5.3. Noves concepcions dels parametres sonors

A banda de la propia manipulacié del so per mitjans electronics a través
d'ordinadors, les noves tecnologies aplicades a la musica han donat lloc a la
creaci6é de nous instruments, com el piano eléctric o la guitarra eléctrica. Tam-
bé s’han ampliat els recursos tecnics dels instruments tradicionals, com els tone
clusters o grups de sons, introduits pel compositor nord-america Henry Cowell
(1897-1965), i el frullato o flatterzunge (que s'obté amb una flauta travessera,
donant un cop de llengua mentre es pronuncia la lletra R). Ocasionalment
s'introdueixen objectes domestics, com eines de cuina, o mecanismes, com ara
una maquina d'escriure o un ventilador, per a incorporar nous timbres. Varese
va impulsar la utilitzacié eventual d'objectes barrejats amb instruments tradi-
cionals. A Ionisation (1933), per exemple, introdueix cadenes i sirenes que bar-
reja amb els instruments tradicionals. El nord-america George Crumb (1928)
ha estat un dels compositors més imaginatius a 1'hora d'utilitzar sonoritats no-
ves. A la serie de cangons Ancient Voices of Children (‘Antigues veus de nens’,
1970) utilitza, entre altres, un piano de joguina i una harmonica.

Els procediments que hem anat mencionat fins ara han estat emprats per una
gran quantitat de compositors contemporanis, en ocasions combinant diver-
ses tecniques en una mateix obra. Sense abandonar el lirisme, el llenguatge
de l'estatunidenc Elliot Carter (1908) que en els seus inicis era neoclassic, ha
evolucionat cap a l'atonalisme i la polirritmia. Es autor d'obres com el Doble
concert per a clavicordi i piano (1961) i la Simfonia de tres orquestres (1977). Dins
aquesta linia destaca d'una manera especial 1'obra del romanés Gyorgy Lige-
ti (1923-2006) Atmospheres (1961), per a gran orquestra sense percussio. En
aquesta obra el compositor ja planteja noves propostes, com per exemple, el
fet de prescindir de parametres tan basics com la melodia, 'harmonia i el rit-
me, per a concentrar-se inicament en el timbre del so. Aquesta técnica es co-
neix amb el nom de massa de so. La musica de Ligeti va assolir una projecci6é
internacional quan la seva obra Atmospheres i fragments del seu Requiem per a
solistes, dos cors i orquestra (1964) van ser utilitzats en la banda sonora del film
de Stanley Kubrick 2001: Odisea de 1'espai. Per a la composici6 de la seva obra
San Francisco Polyphony (1972), el compositor utilitza una textura densa i pun-
tillista. Procedents també de paisos de l'est europeu i que presenten propostes
originals s6n els dos compositors polonesos Witold Lutoslawski (1913-1994)
i Krzysztof Penderecki (1933). El llenguatge de Lutoslawki evoluciona d'una
escriptura d'influéncia bartokiana, per 1as del folklore, cap a metodes més ex-
perimentalistes, com la mtsica aleatoria. Es autor d'una impressionant Passid
segons sant Lluc (1965) i un Concert per a oboe, arpa i corda (1980). Penderecki va
crear un nou expressionisme musical en el qual centra l'interes en 1'exploracio
de les possibilitats de la veu humana i dels instruments de corda. Es autor
de l'obra Victimes d'Hiroshima (1959-1961), en la qual crea superposicions de
quarts de to a manera de claster i diferents formes d'interpretacié simultanies,
i de 'Opera El paradis perdut (1978).

Piano de joguina

Els pianos de joguina van entrar al mén de la
musica de concert de la ma de Crumb.
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Dins l'ambit de la musica escénica, a banda de les Operes que hem anat menci-
onat, cal destacar algunes aportacions com les del compositor 1'alemany Hans
Werner Henze (1926), autor de 1'0pera Die bassariden (1966). A Anglaterra es
cultivava durant aquesta época una variant escénica de gran popularitat, el te-
atre musical. Una de les creacions més interessants en aquest genere és 1'obra
Midsummer Marriage (‘Noces d'estiu’, 1956), del britanic Michael Kemp Tip-
pett (1905-1998). Tippett és també autor de la gran obra coral The Mask of the
Time (‘La mascara del temps’, 1984). Peter Maxwell Davies (1934), per la seva
banda, ofereix un nou tipus de teatre musical experimental amb 1'obra Eight
Songs for a Mad King (‘Vuit cancons per a un rei boig’, 1969). De la mateixa
manera que a la Gran Bretanya el teatre musical ha experimentat un desen-
volupament important, als Estats Units el génere teatral que s'ha popularitzat
més és la comedia musical americana. Algunes de les produccions més reei-
xides a partir de la segona meitat del segle XX han estat West Side Story (1957),
de Leonard Bernstein (1918-1990), My Fair Lady (1956), de Frederick Loewe
(1904) i Jesus Christ Superstar (1970), d'Andrew Lloyd Webber (1948).

5.4. Les darreres decades del segle xx

A partir de la década dels anys seixanta i fins als anys noranta els estils desen-
volupats es caracteritzen per una tendencia a les estructures musicals senzilles i
a un llenguatge que busca la complicitat del public, com és el cas del minima-
lisme. La influéncia d'elements procedents de la musica tradicional oriental,
sobretot de 1'India i Indonésia, han afavorit I'ampliaci6 del ventall de possibi-
litats en la utilitzacié d'esquemes melodics i ritmics. A més, la musica pop, el
jazz i el folk també han exercit una influéncia destacada sobre les generacions
més joves de compositors. Molts d'aquests elements, com la musica oriental,
la musica pop o la variacié improvisada pel minimalisme, s6n una tendéncia
fins a cert punt sorgida com a reacci6é a la complexitat de la musica serial i
també contra l'indeterminisme, i que proposen un llenguatge senzill, confec-
cionat a partir de motius melddics breus que desenvolupen una estructura ci-
clica repetitiva i que afavoreix les harmonies consonants. Els nord-americans
Terry Riley (1935), Steve Reich (1936) i Philip Glass (1937) s6n els maxims
exponents de la musica minimalista. Altres compositors, com l'estoni Arvo
Part (1935), el britanic John Travener (1944) i el polonés Henryk Goérecki
(1933) han utilitzat tecniques del minimalisme a les seves obres. El nivell de
popularitat que ha adquirit la muasica minimalista queda il-lustrat en I'éxit de
vendes que va comportar la Simfonia niim. 3, de Gorecki, inclos en un disc que
va ser 'album classic més venut en la década dels anys noranta. La proposta
estetica de Gorecki per a la composicié d'aquesta obra és el que es denomina

minimalisme feli¢, que inclou un caracter religids profund.

Cal reconeixer els vincles del minimalisme amb el postmodernisme o la deno-
minada miisica de la modernitat. E1 postmodernisme és una reacci6é al mo-
dernisme que proposava els productes de l'activitat humana, sobretot els ma-
nufacturats o artificials, com a centre d'interes de l'art. El modernisme inten-

tava focalitzar 1'atenci6 del public en un objecte creat per I'home, per a la se-
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va contemplaci6. El postmodernisme assimila del modernisme l'interées per la
mecanica i per I'experimentacié perd aposta, en canvi, per la senzillesa i la
puresa i, sobretot, torna a recuperar l'interes pels llenguatges folklorics, a més
de la musica pop, el rock i el jazz.

A partir de la década dels anys noranta, i sobretot al llarg de la primera déca-
da del segle xxI, sobresurt una postura estetica anomenada poliestilisme, que
consisteix en la utilitzacié de molts estils i técniques musicals perd no com una
actitud eclectica del qui recull elements de diferents fonts de manera passiva,
sin6é amb la intencié de fusionar les fonts de manera selectiva i buscant un
llenguatge personal. El compositor estilista no crea necessariament una me-
todologia de treball concret basada en unes fonts determinades, siné que al
llarg de la seva trajectoria pot utilitzar indiscriminadament diferents estils o
tecniques. De fet, aquesta actitud es deriva de la tendéncia a unificar elements
del folk i del jazz que ja s'havia donat durant les decades dels anys seixanta i
sobretot setanta. Ara, a més, entren en joc altres estils, ampliant els recursos
d'una manera notable. Exemples de compositors estilistes son Hans Werner
Henze i la russa Sofia Gubaidulina (1931), per citar-ne alguns.

5.5. La musica espanyola de la segona meitat del segle Xx

Els compositors espanyols d'aquest periode s'inclinen cap la tenden-
cia nacionalista, amb determinades influencies del Neoclassicisme i de
I'Impressionisme, o bé cultiven algun dels llenguatges avantguardistes, amb
una mentalitat més o menys experimental. Destaca de manera especial la in-
fluencia que el llenguatge expressionista i el dodecafonisme exerceixen sobre
les primeres generacions de compositors del segle XX.

Un compositor que destaca per la seva significaci6 artistica i la seva originali-
tat és el catala Frederic Mompou (1893-1987). Mompou va desenvolupar un
llenguatge molt personal, de caracter intim, refinat, discret, espontani i sen-
zill. Totalment al marge de les tendéncies experimentalitstes de la seva eépo-
ca, la seva proposta estética no s'adscriu totalment al nacionalisme pero si
s'inspira en fonts del folklore hispanic, sobretot catala. També va assimilar ele-
ments del llenguatge impressionista perd d'una manera molt selectiva i subtil.
Va dur a terme una contribucié important a la literatura pianistica del segle
XX. De la seva produccié pianistica destaquen: Cants magics (1919), Cangons
i danses (1927-1962), inspirades en tonades populars, i la col-leccié Miisica ca-
llada (1959-1967). La composicié vocal més important de Mompou és el ci-
cle Combat del somni (1942-51), per a veu i piano. Es també autor de la Suite
compostel-lana (1962), per a guitarra, i la cantata Improperia (1963).
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Contemporanis de Mompou sén els compositors Eduard Toldra (1895-1962)
i Manuel Blancafort (1895-1987). El llenguatge de Toldra s'adscriu a un ro-
manticisme tarda amb implicacions de caracter nacionalista i determinades
influéncies de l'escriptura impressionista. Les aportacions més notables de Tol-
dra a la musica catalana son Vistes al mar (1920), per a quartet de corda, i
I'dOpera comica El giravolt de maig (1929). D'estetica essencialment nacionalis-
ta, la musica de Blancafort va evolucionar d'un llenguatge postimpressionista
cap a una escriptura neoclassica. Algunes de les obres més destacades d'aquest
compositor sén la col-lecci6 El parc d'atraccions (1924), per a piano, i els dos
concerts per a piano i orquestra.

El catala Robert Gerhard (1896-1970) va ser I'Gnic compositor de I'Estat es-
panyol deixeble directe de Schonberg. També és un dels pocs que va obtenir
un reconeixement internacional en vida. Va aplicar per primera vegada la tec-
nica serial a 1'obra Quintet de vent (1928). De la seva etapa anglesa destaquen
el ballet Don Quijote (1942) i la Pedrelliana (1941). En aquestes obres es fusio-
nen tecniques serialistes, elements nacionalistes i determinats procediments
de llenguatges neoclassicistes. Dues de les seves millors composicions séon el
Concert per a violi i orquestra (1949) i Simfonia niim. 4, «Nova York» (1965), on

la seva tendéncia al neoclassicisme s'evidencia d'una manera més clara.

Alguns compositors de les primeres generacions del segle XX 1'obra de les quals
cal destacar son: Joaquin Rodrigo (1901-1999), Ernesto Halffter (1905), Ro-
dolfo Halffter (1900). L'obra més famosa de Rodrigo és el Concierto de Aran-
juez (1939), per a guitarra i orquestra, d'estética neonacionalista i amb fortes
implicacions neoclassicistes. Cal esmentar també la seva composici6 guitarris-
tica Fantasia para un gentilhombre (1955). L'escriptura d'Ernesto Halffter (1905)
tendia, en un inici, al neoclassicisme. Després, aquest llenguatge va anar as-
sumint trets nacionalistes, com es pot veure a Sonatas del Escorial (1930) o la
Rapsodia portuguesa para piano y orquesta (1938) i Concierto para guitarra y or-
questa (1970). En algunes obres posteriors ha adoptat un llenguatge serialista
molt personal, com s'evidencia a Laberinto para piano (1976).

Després d'un periode de desorientacié i de perdua de la identitat en qué molts
musics es van exiliar i es va aturar la recepcio de novetats estilistiques i esteti-
ques, cap als anys cinquanta van sorgir les primeres temptatives de renovacio
artistica amb la fundacié d'agrupacions musicals. La finalitat d'aquestes agru-
pacions era donar a coneixer no tan sols la musica que es feia a la resta de
paisos europeus, siné també la produccié dels compositors autdoctons que in-
tentaven obrir-se cami, amb concerts, adaptant-se d'alguna manera al panora-
ma musical europeu. Dins l'area catalana, destaquen les produccions d'autors
com Homs, Montsalvatge i Benguerel. Joaquim Homs (1906-2006), que va
ser deixeble de Gerhard, ha fet evolucionar el seu llenguatge des de l'escriptura
atonal al dodecafonisme i, finalment, al serialisme, i ha adoptat un estil molt

personal. Té una producci6é considerable de musica de cambra, de la qual cal

Frederic Mompou davant el piano
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destacar els seus quartets de corda, que il-lustren l'evoluci6 estilistica del com-
positor. De la seva producci6 simfonica cal esmentar Preséncies (1967), Dos so-
liloquis (1973) i Diptic (1973).

L'obra de Xavier Montsalvatge (1911-2002) s'adscriu a un tipus de naciona-
lisme de caracter eclectic, que alterna amb altres propostes estétiques, com sén
l'antillanisme, és a dir, adoptant elements del folklore de les Antilles, a Cinco
canciones negras (1946), per a veu i piano; 1'lmpressionisme, al Concerto breve
(1955), per a piano i orquestra; i el Neoclassicisme, a Desintegracion morfoldgica
de la chacona de Bach (1963-1970). El compositor Xavier Benguerel (1931),
primer adscrit a la Segona Escola de Viena i després a l'escola polonesa con-
temporania, és autor de la glossa operistica El llibre vermell de Montserrat (1988).

A la denominada Generacié del 51 pertanyen, entre altres, Cristobal Halffter
(1930), nebot d'Ernesto Halffter, i Luis de Pablo (1930). Halffter es va adscriu-
re en un principi a la linia neoclassica nacionalista, pero aviat adoptaria un
tipus d'escriptura atonal i serial molt avancada. Es autor, entre altres, de I'obra
Gaudium et Spes (1973) i d'un Concert per a violoncel i orquestra. Un compositor
amb una gran iniciativa és Luis de Pablo, que ha experimentat amb diverses
tendencies, des del serialisme integral fins a la musica aleatoria, passant per la
musica electroacustica. Després ha compost algunes Operes dins un concepte
original d'art totalitzador, com son El viagjero indiscreto o La madre invita a comer
(1993).

Dins una linia més moderada, trobem Ramoén Barce (1928), Manuel Casti-
1lo (1931) i Antén Garcia Abril (1933). Barce ha provat diverses maneres de
dividir l'orquestra per a la composici6 de la seva produccié simfonica. Casti-
llo, com Barce, és autor de diverses simfonies, a més de tres concerts per a
piano. Una de les obres més recents d'Antén Garcia Abril és 1'0pera Divinas
palabras (1993), basada en l'obra de Valle-Inclan. Altres compositors destacats
que han contribuit a la literatura musical hispanica contemporania dins 1'area
d'influéncia de la capital madrilenya sén Carmelo Bernaola (1929), Jesus Vi-
1la Rojo (1940) i Tomas Marco (1942), per citar-ne alguns.

Els compositors Josep Casanovas (1924), Josep Cercos (1925-1989), Jaume
Padrés (1926) i Josep Maria Mestres Quadreny (1929) han promogut diver-
ses activitats per tal de donar a coneixer el panorama musical del moment.
Sota el mestratge de Cristofor Taltabull (1888-1964) s'han format alguns dels
compositors més destacats del panorama actual de la musica catalana. Té una
significaci6 especial I'obra de Josep Soler (1935). De manera progressiva, Soler
confecciona el seu propi metode compositiu, sense deixar de banda la linia
marcada ja des de I'inici de la seva producci6 musical i que parteix de la tradi-
ci6 de la Segona Escola de Viena. S6n obres especialment il-lustratives 1'0Opera
Edipo y Yocasta (1972), el Requiem fiir Schlagseug und Orchester (19795) i el Quar-
tet de cordes num. 3 (1979). L'obra Tres peces per al ritual de la Trinitat (1998)

La Soprano Victoria dels Angels

Interpretant Cancion de cuna para dormir a un
negrito, de Xavier Montsalvatge.
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enceta una nova etapa creativa del compositor, en qué adopta un llenguatge
agressiu, dins una estructura harmonica basada en l'acord del Tristany i l'acord
mistic de Scriabin.

Les generacions posteriors de compositors son de formacions molt diverses i
s'adscriuen a tendencies estétiques molt heterogenies. Cal esperar un temps
per a poder valorar l'empremta i la validesa artistica que hauran comportat les
propostes de cadascun d'aquests creadors.
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Resum

Durant la decada del 1880 al 1890 va anar creixent cada cop amb més
forca el desig de trencament amb l'estética romantica, que donaria lloc a
l'establiment de solucions artistiques com el descriptivisme del poema sim-
fonic i 'orquestraci6 wagneriana. El Parsifal de Wagner, estrenat l'any 1882
anuncia el desmantellament definitiu de la concepci6 formal i tonal del llen-

guatge musical tradicional.

Durant les dues darreres décades del segle XIX van tenir lloc una serie
d'esdeveniments musicals que van qiiestionar els fonaments i els principis
d'aquell idioma musical que tan brillantment havien consolidat els classics
vienesos. L'escriptura musical classica, que durant quasi dos segle va ser ple-
nament acceptada com a idioma internacional a Occident comenca a desin-
tegrar-se per a donar pas a un conjunt de solucions artistiques divergents que
conviuran durant decades. Les principals solucions artistiques proposades du-
rant el Postromanticisme van ser: el descriptivisme del poema simfonic, del
qual Richard Strauss va ser el maxim exponent; el simfonisme centreeuropeu,
Bruckner i Mahler com a principals representants; l'estética operistica de finals
del x1X; i el corrent conservador de caracter ecléctic o cosmopolita de figures
com Camille Saint-Saéns o César Frank.

Les orientacions i tendéncies que desemboquen en una crisi de la musica tonal

del segle XX son tres:

1) I'evoluci6 de l'estetica postromantica que déna lloc a 'expressionisme;

2) l'articulacié6 artistica del sentiment nacionalista; i

3) un corrent estetic universal, que consisteix en un eclecticisme plastic adap-

tat a l'art sonor, 1'impressionisme musical.

La concepci6 classica de la tonalitat, consolidada des del temps de J. S. Bach i
dels classics vienesos va anar experimentant al llarg del segle XX una crisi de
grans conseqiiencies. Amb la denominada «emancipacié de la dissonancia»
portada a terme per Schonberg, Berg i Webern, el progressiu abandonament
del sistema tradicional sera ja una realitat. El concepte d'«emancipacio de la
dissonancia» significa que el compositor pot prescindir d'aquells preceptes de
I'harmonia classica que obliguen a preparar i resoldre els acords dissonants.
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Cap a mitjans del segle XX els compositors havien assimilat ja els principis ge-
nerals del sistema dodecafonic i comencaven a desenvolupar diferents modali-
tats. A partir de 1950 han anat intentant trobar un llenguatge valid, a través de
noves tecniques, amb la voluntat de renovar l'expressié musical del moment.

Paral-lelament s'han anat desenvolupant uns llenguatges vinculats directa-
ment o indirectament amb els nacionalismes musicals, com és el cas de Proko-
fiev, Xostakovitx, Barték o Kodaly. També han tingut cabuda les propostes es-
tetiques de Messiaen, Boulez i Stockhausen. Els principis del serialisme han
estat aplicats a la musica concreta i a la musica electronica, a partir del seus
inicis a Franca i Alemanya, respectivament. Altres tendéncies posteriors han

estat la musica d'atzar i la musica estocastica.
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Activitats
Audicio
«El Corpus Christi» de la suite Iberia, per a piano, d'Isaac Albéniz.

La gran contribuci6 del pianista i compositor Isaac Albéniz (1860-1909) a la musica espanyola
és sense cap mena de dubte la seva producci6 per a piano, que assoleix el punt culminant amb
la suite Iberia (1906-1909), la seva obra mestra. La suite Iberia es compon de dotze poemes
lirics sobre cancons i balls populars de diferents regions de la geografia espanyola. Albéniz
introdueix en la seva masica molts elements procedents del sud de la peninsula Ibérica, ba-
sicament d'Andalusia, en les seves composicions. Transporta al piano 1'idioma de la guitarra.
Per a la construcci6é formal de cadascuna de les peces alterna les formes de la sonata amb
les de la copla i aquesta amb interludis i danses. Amb Ibéria, suite d'una extraordinaria com-
plexitat tecnica, Albéniz barreja el folklore hispanic amb les sonoritats de 1'ITmpressionisme
francés més refinat, i aconsegueix crear un llenguatge musical molt personal.
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Escolteu les versions d'«El Corpus Christi» del primer quadern de la suite Iberia pels pianistes
Alicia de Larrocha i Esteban Sdnchez. Albéniz s'inspira en la can¢d popular castellana La Ta-
rara, pero la transforma i l'enriqueix amb la superposici6 d'altres elements i d'unes sonoritats
procedents de I'Impressionisme frances.

Escolteu també La cathédrale engloutie (‘La catedral submergida’) de Debussy i observeu les
similituds entre la coda d'«El Corpus Christi» i el preludi de I'obra que Debussy va compondre
cinc anys després que Albéniz hagués mort.

La versi6 d'Alicia de Larrocha, considerada una de les millors fetes de I'obra d'Albéniz

La versi6 d'Esteban Sanchez, que se situa a un nivell qualitatiu equiparable a l'anterior:

Escolteu ara La cathédrale engloutie de Debussy, en versi6 del pianista Arturo Michelangeli.


http://www.youtube.com/watch?v=RjmqUzhEGio&feature=PlayList&p=5E73E0D1B6436DBF&playnext_from=PL&playnext=1&index=28
http://www.youtube.com/watch?v=CLWT5XopsJs
http://www.youtube.com/watch?v=NsdIkUSjXv8

CC-BY-NC-ND ¢ PID_00258042 58 Postromanticisme i segle xx

tumultuvua.

T ——

J

———— ==
Fragment d'«El Corpus Christi», del segon quadern de la suite Iberia d'lsaac Albéniz
Exercicis d'autoavaluacio

1. Responeu si son vertaderes o falses les afirmacions segtients:

a) El poema simfonic és un genere musical que parteix del concepte de musica programatica,
no del de la masica pura.

b) El maxim exponent de I'ITmpressionisme musical francés és Ravel.
c) Bruckner i Mahler van contribuir a augmentar les proporcions formals del génere simfonic.

d) El grup dels cinc de 1'escola nacionalista russa estava format per Balakirev, Cui, Rimskij-
Korsakov, Txaikovsky i Xostakovitx.

e) Felip Pedrell va ser el principal precursor de la creaci6é d'una escola operistica hispanica.
f) Falla, Albéniz i Granados son els tres maxims representants del nacionalisme hispanic.
g) Els integrants de la denominada Segona Escola de Viena eren Schonberg, Berg i Hindemith.

h) Satie, mentor del Grup dels Sis frances, va proposar un nou llenguatge antiretoric com a
alternativa a l'estetica de I'Impressionisme musical.

i) Les primeres obres de Webern s'emmarquen dins un expressionisme radical, mentre que
les posteriors tendeixen a una estetica neoclassica.

j) Béla Bartok va ser un dels compositors més originals del Neoclassicisme, i va evitar en tot
moment 'adopcié d'elements de la musica folklorica dins la culta.

2. Richard Strauss és autor de:

a) Las Edlidas.

b) Don Quixot.

c) Tasso, lamento e trionfo.
d) La meva Patria.

3. Alguns dels compositors que van contribuir a 1'0pera postromanticista francesa son:

a) Camille Saint-Saéns i Edouard Lalo.

b) Jules Massenet i Camille Saint-Saéns.
¢) Giacomo Puccini i Camille Saint-Saéns.
d) Edouard Lalo i César Franck.

4. L'autor de 1'0pera Salomé és:

a) Richard Strauss.
b) Giacomo Puccini.
c) Jules Massenet.
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d) Camille Saint-Saéns.

5. Els compositors més destacats de l'escola nacionalista russa de les primeres generacions
van ser:

a) Borodin, Pushkin i Txaikovsky.

b) Rimskij-Korsakov, Dargomijki i Borodin.

¢) Mussorgski, Rimskij-Korsakov i Txaikovsky.
d) Balakirev, Godunov i Glinka.

6. La tendéncia musical que pretén evocar o al-ludir amb suggeriments una atmosfera o un
clima determinats es denomina:

a) Expressionisme.
b) Postromanticisme.
¢) Impressionisme.
d) Neoclassicisme.

7. Un dels principals representants de la musica nacionalista d'Estats Units és:

a) Pierre Boulez.

b) Paul Hindemith.
c) George Gershwin.
d) Benjamin Britten.

8. Entre els compositors més innovadors de la segona meitat del segle XX destaquen:

a) Boulez i Stockhausen.

b) Hindemith i Webern.

c) Boulez i Delius.

d) Stockhausen i Hindemith.

9. L'autor de Pierrot Lunaire és:

a) Gustav Holst.

b) Arnold Schonberg.
¢) Alban Berg.

d) Paul Hindemith.

10. El principal representant de I'escola nacionalista brasilera és:

a) William Walton.
b) Joaquin Rodrigo.
c) Luigi Nono.

d) Héitor Villa-Lobos.
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Solucionari

Exercicis d'autoavaluacio

1.

a(V); b (V); c(V);d (B); e (V); £(V); g (F); h (V); i (B); j (F)
2.b

3.b
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Glossari

atonalitat [ Indeterminacié d'una tonalitat. La musica atonal prescindeix de les funcions
del sistema tonal i utilitza el total cromatic de I'escala de dotze semitons de manera lliure,
fonamentant-se en l'emancipacio de la dissonancia, és a dir, prescindint d'aquells preceptes
de I'harmonia tradicional que obligaven a preparar i a resoldre les dissonancies. Cal no con-
fondre la miisica dodecafonica amb la musica atonal: mentre que la primera es fonamenta
en uns principis serials, com a resultat de 'aplicaci6 del metode dels dotze semitons, la se-
gona fa referéncia a aquella musica que prescindeix del concepte classic de tonalitat d'una
manera deliberada.

dodecafonisme m Métode de composicié creat per Schonberg entre 1908 i 1923 (Kompo-
sition mit zwolf Tonen, ‘Composicié amb 12 sons’), basat en la utilitzaci6é dels dotze semitons
de l'escala cromatica (per aix0 anomenat també dodecatonisme), i tractats amb la mateixa
importancia. Aquest terme s'aplica principalment a la musica serial que segueix els principis
establerts per Schonberg.

instrument transpositor m Instrument en que la digitaci6 i la notacid, o el so real i el so
escrit, no coincideixen per raons historiques i d'organologia, és a dir, de com estan construits.
En un instrument no-transpositor, com ara la flauta travessera, la posici6 dels dits en qué
tots els forats estan tapats correspon al do, la nota base de l'escala natural: escriuen un do,
digiten un do, i sona un do. En canvi, als instruments transpositors no: per a la mateixa
posicio6 base descrita, la flauta de bec contralt, per exemple, escriu igualment un do, els dits
també el toquen (tapen tots els forats) i l'instrumentista pensa do, pero el so resultant és un
fa. Diem que la flauta de bec contralt, doncs, «esta en fa». També estan en fa la trompa i el
corn angles. El clarinet i la trompeta més corrents, i també els saxos soprano i tenor «estan
en si b», per donar uns quants exemples més.

mausica serial [ Musica basada en una série o ordre seqiiencial dels dotze semitons de
l'escala cromatica. Aquesta serie sera emprada com a punt de partenca i idea principal d'una
composicié. El serialisme, en tant que técnica musical, va significar un pas endavant vers
l'atonalitat. El primer intent de construccié d'un llenguatge atonal basat en una serie va
ser dut a terme per Schonberg quan, a principi dels anys vint, va establir els fonaments del
Zwolftechnik o tecnica dels dotze sons, un meétode composicional que seria posteriorment
batejat per René Leibowitz amb el nom de dodecafonisme o musica basada en els dotze
semitons de I'escala cromatica.

politonalitat f Utilitzaci6 simultania de dues o més tonalitats diferents en una mateixa
composicio.

tema m Idea musical que s'utilitza com a base per al desenvolupament del discurs musical.
Segons s'utilitzin un o dos temes per a l'elaboracié del discurs musical, la composicié sera
monotematica (per exemple, la fuga) o bitematica (per exemple, la sonata bitematica).
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