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TEMA 9 ANTECEDENTES DE LA MÚSICA DEL SIGLO XX. NACIONALISMOS. P. TCHAIKOVSKY. LA MÚSICA ESCÉNICA ESPAÑOLA. IMPRESIONISMO: EL BALLET Y LA MÚSICA INSTRUMENTAL: C. DEBUSSY Y MAURICE RAVEL

1. Introducción:


Los últimos treinta años del siglo XIX fueron relativamente pacíficos y estables en Europa. Sin embargo, el comienzo del XX se caracterizó por un creciente desasosiego social y un aumento de la tensión internacional, que culminó en la catástrofe de la Primera Guerra Mundial. Diversos experimentos radicales manifestaron una inquietud y una tensión similares en el reino de la música; durante estos años no sólo murió el período clásico-romántico, sino también los convencionalismos de la tonalidad, tal y como había sido entendidos en los siglos XVIII y XIX.

2. Post Romanticismo:

La transición del período romántico al siglo XX fue efectuada por la generación de compositores nacidos en las décadas de 1860 y 1870. Esos compositores llegaron a la madurez artística a comienzos del siglo XX, es decir, con el crepúsculo del romanticismo. Su música entraña tanto una continuación de la herencia romántica como una rebelión contra ella. En ella no solamente encontramos elementos meramente retrospectivos sino que expone elementos nuevos que conducen hacia la música de una nueva era. Sobre la obra de estos compositores, orbita en muchos casos la influencia de Wagner.

· Gustav Mahler


Fue el último de los grandes compositores post-románticos alemanes de sinfonías. Su obra comprende nueve sinfonías y cinco ciclos de canciones para voces solistas con orquesta, en los que destaca La canción  de la tierra. Las sinfonías de Mahler son obras típicamente post románticas: extensas, formalmente complejas, de naturaleza programática y concebidas para enormes masas de ejecutantes. 

Características:

· Mahler es uno de los compositores más atrevidos y meticulosos en su tratamiento de las combinaciones instrumentales. Siguiendo el ejemplo de Beethoven, Berlioz y Listz, Mahler emplea tanto voces como instrumentos en cuatro de sus sinfonías. 

· El contenido programático no siempre está expresamente indicado en las sinfonías, pero ciertas citas o referencias a algunas de sus canciones, la presencia de muchos detalles claramente descriptivos y el plan total de cada una de estas obras, sugieren que el compositor albergaba en su mente ideas extramusicales de carácter general. 

· Es notable la práctica mahleriana, concluir una sinfonía en una tonalidad diferente a la tonalidad inicial. 

· Expandió la sinfonía y la sinfonía-oratorio románticas hasta su punto de disolución final. 

· Richard Strauss.


Al igual que Mahler, Strauss fue famoso director de orquesta, discípulo de Hans von Bülow. Escribió unos 150 lieder, lo que le muestran como uno de los maestros de este género del siglo XIX. No obstante, es más conocido por sus poemas sinfónicos y sus óperas. Sus poemas sinfónicos se basaban en programas tanto filosóficos como descriptivos. Al primer grupo de los poemas filosófico pertenecen las obras Muerte y transfiguración(1889) y Así hablaba Zaratustra (1896). Las ideas de Nietzsche sirvieron de estímulo para la imaginación musical de Strauss.  Al grupo de los poemas descriptivos pertenece Las alegres travesuras de Till Eulenspiegel y Don Quijote. Otras obras orquestales importantes fueron: Don Juan (1891), primera obra completamente madura de Strauss, La Sinfonía Alpina, etc., Dio su primer salto hacia la fama como creador operístico en 1905 con Salomé. En ella adoptó los  principios wagnerianos de la música continua, la orquesta polifónica y el uso sistemático de los leitmotivs. Es de destacar el asombroso virtuosismo de Strauss para la invención de ideas musicales y sonoridades instrumentales para caracterizar tanto a los personajes como a la acción. 

· Hugo Wolf.

Uno de los grandes entusiastas wagnerianos fue Hugo Wolf (1860-1903). Sus composiciones abarcan piezas para piano, coros, obras sinfónicas, una ópera, obras de cámara, etc. Su principal importancia como creador radica en sus 250 lieder, siguiendo la tradición romántica alemana de este género. 

3. El Nacionalismo:
El Nacionalismo musical fue una poderosa corriente dentro del romanticismo del siglo XIX. Las tensiones nacionales en el Continente despertaron emociones que hallaron pronta expresión en la música. 

El Nacionalismo del siglo XIX agregó variedad de idiomas al lenguaje de la música europea. Explotó los aspectos pintorescos del color local. Al asociar la música con el amor a la patria, el nacionalismo alineó  el arte con los grandes movimientos políticos y sociales de la época, de modo que los compositores pudieron expresar las más profundas aspiraciones de millones de personas. Los músicos Nacionalistas aspiraban por un lado a salir de la influencia de las grandes potencias musicales creando para ello una música una música que hundía sus raíces en las músicas nativas. Por otro lado aspiraban a ser reconocidos como iguales a los compositores alemanes e italianos, y la mejor forma de obtener el reconocimiento, en particular de la patria, era imitar a los compositores extranjeros y competir con ellos en su propio terreno. 

Los primeros atisbos de nacionalismo podrían percibirse en algunos románticos alemanes. No obstante, los elementos polacos que hay n las obras de Chopin, o los húngaros-cíngaros en las de Listz y Brahms, por citar a algún ejemplo, fueron casi siempre, exóticos accesorios de estilos fundamentalmente cosmopolitas. Los compositores románticos idealizaron la vida del pueblo. Oían las melodías campesinas a través de una niebla poética de mito y leyenda. Si esas melodías se apartaban de la escala mayor-menor o de los patrones métricos aceptados, el compositor “corregía” esas irregularidades. En general se consideraba a la canción popular como material útil para engarzarlo en un movimiento orquestal. 

El nacionalismo musical mantuvo su vigor dentro del siglo XX donde tomó un giro distinto.

3.1 Rusia.

· Mihail Glinka (1804-1857).

Fue el primer músico ruso que fue reconocido, tanto por los europeos como por los rusos, como la voz nativa auténtica y equiparable a sus contemporáneos occidentales.

La invasión napoleónica despierta en el pueblo ruso un sentimiento nacional del que se hace eco Glinka. No llenándole plenamente el espíritu de la ópera italiana decide escribir un modelo de ópera con raíces rusas. Fruto de este intento son las dos óperas La vida por el Zar, con el tema de la invasión polaca y Russalka y Luzmila, basada en un poema de Pushkin. Aunque Glinka tomó en préstamo elementos de las óperas italianas y francesas, tanto en el recitativo como la escritura melódica tienen un sello personal y ruso.
· El grupo de los Cinco:

Los principales compositores rusos de finales de siglo se unieron en un grupo conocido como el Grupo de los Cinco: Balakirev (1836-1910), Borodin (1833-1887), César Cui (1835-1918), Mussorgsky y Rimsky-Korsakov.


La máxima aspiración del Grupo es alentar el Nacionalismo, renovando el teatro lírico y la música rusa en general de esclavitudes extrajerizantes y buscando en su lugar la expresión espontánea de la música en fiel compenetración con el texto. Abandonan las formas clásicas (sinfonía, cuarteto, sonatas,…) a favor de la música orquestal programática y la música vocal y dramática.


Entre sus méritos están:

· Influyen con su colorismo instrumental en la música europea en los últimos años de siglo, especialmente en el Impresionismo.

· Contrarrestan el peso de la influencia wagneriana en Europa

· Suscitan una serie de inquietudes orquestales, modales, rítmicas y dramáticas, de las que se aprovecharon directa o indirectamente muchos de los compositores posteriores.


El conocimiento musical que tenía estos hombres, con la excepción de Balakirev, era anticonvencional. Su falta de aprendizaje sistemático de la teoría musical tradicional los forzó a descubrir sus propias formas de hacer las cosas y en este proceso acudieron a los materiales más cercanos a sus manos, es decir, las canciones folklóricas.

· Los europeístas. Los academicistas: Rubinstein, Tachikovsky y  Rachmaninov.

Paralelamente al Grupo de los Cinco existen varios músicos rusos que, reunidos alrededor del Conservatorio de San Petersburgo con Antón Rubinstein a la cabeza, se declaran abiertamente contrarios a los principios nacionalistas de los Cinco. Su arte conecta directamente con la música occidental, especialmente con la germánica, al tiempo que rechazan o son indiferentes al empleo como sistema del folklore.

· Tchaikovsky (1840-1893).

· De vocación tardía, estudia a los 23 años en el Conservatorio de Moscú, del que es profesor por breve tiempo.  

· Enraizado en el sinfonismo romántico, en sus obras se observa un cierto sentimentalismo y patetismo.

· Sobre su estilo, unos consideran su música como solo emoción, corazón y metodismo vibrante, pero falta de forma y claridad otros elogian su nobleza de expresión.

· Su popularidad actual se debe sin duda a su brillante colorido orquestal, la rica y cautivadora melodía y la expresión emotiva.

· Si es verdad que su música lleva el destello occidentalista que lo colocan en la línea de un postromanticismo, pero también es cierto que su música respira esencias nacionalistas.
· Obras: entre ellas diez óperas, entre las que destaca Eugenio Oneguin, sobre texto de Pushkin o la Dama de Picas. Sus famosos ballets constituyen hoy el repertorio básico de cualquier compañía: El lago de los cisnes, La bella durmiente y Cascanueces, del que hizo también una suite orquestal. Lugar preeminente dentro de su producción ocupan sus obras orquestales: seis sinfonías entre las que destaca la Sexta o Patética, oberturas, como la Obertura se 1812 y conciertos como el Concierto en Re para violín y orquesta.

· Rachmaninov: Discípulo de Tchaikovsky, célebre pianista se inscribe también dentro de la línea tradicional y postromántica.

· Scriabin:

Es una de las figuras pintorescas de la transición  entre el romanticismo y el siglo XX. Scriabin representó la tendencia progresista en la música rusa de los primeros años de nuestro siglo.

Su aportación principal la hizo a la armonía, con la búsqueda de un nuevo sistema armónico, prescinde de la armadura de la clave, contribuyendo a abolir la distinción tradicional entre mayor y menor, anticipando las modalidades del pensamiento politonal y atonal. 

Las composiciones más conocidas de Scriabin son dos obras orquestales el Poema del éxtasis (1908) y Prometeo (1910).

3.2 Los países nórdicos.

· Noruega: Edwar Grieg (1843-1907).

El nacionalismo está representado por Edward Grieg, cuyas mejores obras son sus piezas pianísticas breves, canciones (lieder) y música escénica, en la que destaca Peer Gynt de Ibsen, de la que después compuso dos suites para orquesta. Entre sus composiciones mayores se hallan el Concierto para piano en La menor. 

En su música se manifiesta íntimo, lleno de lirismo e influido por las canciones y danzas populares noruegas.

Finlandia: Jean Sibelius (1865-1957).

Se le considera heredero de Beethoven y sucesor de Brahms en el posromanticismo, es uno de los grandes sinfonistas tonales del siglo XX. Sus obras evocan significados pero jamás describen. Su música es melancólica, de notable serenidad y basada en leyendas e historias patrióticas de su país, aunque no haya utilizado temas musicales folklóricos y hay escasas pruebas de la influencia directa de la canción popular sobre sus obras.

Obras: 

Escribió siete sinfonías y poemas sinfónicos, entre los que destacan  el cisne de Tuonela, Finlandia y Tapiola.
3.3 Centroeuropa (Antigua Checoslovaquia) Smetana. Dvorak. Leos Janácek.


Durante siglos Bohemia fue territorio de la corona austriaca y, por consiguiente, a diferencia de Rusia, siempre estuvo en contacto con la corriente principal de la música europea. 

3.4 El Nacionalismo en España.

Fue durante la década de los sesenta cuando este concepto lo invade todo. En el desarrollo del Nacionalismo musical español influyen una serie de hechos importantes:

· Una fiebre historiográfica que descubre nuestro pasado musical y el interés por recopilar nuestra música popular. Resultado: El Cancionero de Palacio obra de Barbieri, y el Cancionero popular español de Felipe Pedrell.
·  El ejemplo de la música de matiz hispanizante que venía realizándose por los músicos extranjero.

· Conciencia de la riqueza de nuestra música y folklore, que sirve de punto de partida para esta restauración.

· Se busca un nuevo lenguaje musical, un lenguaje propio con el que presentarse en Europa. También se exaltan los sentimientos nacionalistas pues muchos de estos músicos participan de los ideales de la Generación del 98. Con ese fin introducen en sus obras las peculiaridades armónicas, rítmicas, escalas específicas, e incluso instrumentos típicos españoles. Se deja sentir en la música la influencia de la música andaluza y de otras regiones.

· Etapas:

· Existe un “Primer Nacionalismo” representado por Sarasate, Albéniz y Granados que se desarrolla a finales del siglo XIX. Al primero de ellos se le conoce no sólo como compositor sino también por su faceta de virtuoso del violín. Albéniz y Granados hacen del piano su instrumento principal, prueba de la fuerte vinculación de este movimiento con el Romanticismo.
· El “Segundo Nacionalismo” se da ya en el siglo XX con una figura indiscutible Manuel de Falla, al que se le une Turina.

· Albéniz: 


Isaac Albéniz (1860-1909) será el primer fruto del nacionalismo español. Se expresa principalmente con el piano, y en él manifiesta una serie de tendencias, desde el romanticismo más clásico hasta el impresionismo de Debussy

Obras: Suite Española y sobre todo la Suite Iberia doce impresiones en cuatro cuadernos en los que se incluye El Corpus. Esta obra es de gran dificultad técnica; sin embargo, en ella el folclore se eleva a niveles muy creativos desde el punto de vista rítmico, melódico y armónico. Despierta el interés de los franceses por nuestra música.
· Granados: 


Su música tiene un trasfondo romántico mayor que el de Albéniz, lo que se trasluce en un poso de melancolía, en medio de la gracia y claridad mediterráneas. Destaca la influencia de Schumann 

Obras importantes son las de piano: La primera gran obra son las 12 Danzas españolas para piano, impresiones evocativas de paisajes españoles, Goyescas, inspiradas en el Madrid castizo de Goya. 

4. La música escénica en España: Zarzuela. Ópera.

En España, al igual que en el resto de los países de Europa, la creación del teatro musical comienza en el siglo XVII. Pero aquí se impusieron desde el comienzo más las formas teatrales cantadas y habladas que la ópera, toda cantada. 

4.1 La Zarzuela. 

Un breve recorrido histórico.

· La Zarzuela nace en el siglo XVII. Fue un género híbrido, es decir, cantado, hablado y representado; de carácter cómico, ambiente rústico, temática amorosa pastoril y tono mitológico-burlesco. Era un género para un público cortesano. La primera obra que lleva la denominación de Zarzuela en su título es El laurel de Apolo de Calderón, escrita para festejar el nacimiento del primer hijo varón de Felipe IV. A medida que transcurre el siglo XVII, el peso de la música en las zarzuelas es mayor. Destaca José de Nebra.
· En el siglo XVIII la Zarzuela deja de ser un espectáculo para la corte y se extiende al público de los corrales, por esta razón se producen algunos cambios como el incremento de los elementos populares. En esta época nace un segundo fenómeno teatral menor, pero de enorme divulgación; la tonadilla, que comienza a fructificar en torno a 1750. La tonadilla es una obra escénica corta, divertida y satírica que pinta las costumbres españolas. Suele terminar con danzas de carácter español. Se escenificaba en los intermedios de las comedias o bien solas. Destaca Antonio Guerrero.
· La Zarzuela en el siglo XIX:

La gran época de la zarzuela española se dará con la restauración del género en 1849. 

· La Zarzuela del XIX es ante todo un espectáculo de entretenimiento, concebido en la línea de la ópera cómica, frecuentemente inverosímil, irreal e imaginativo.

· Emplea un lenguaje musical de clara tendencia popular, con uso de canciones andaluzas, seguidillas, boleros, etc. y en ella se defienden valores tradicionales, como el nacionalismo y el patriotismo.

· Esta nueva zarzuela se hace a partir de nuestra historia lírica, la tonadilla, el folclore español, la canción de salón; pero también desde el conocimiento de lo que significa el primer y segundo Romanticismo, desde Rossini, hasta Wagner y otros músicos españoles.

·  La obra Jugar con fuego de Barbieri, estrenada en 1851,  determina el modelo de la nueva Zarzuela.

Dentro de la Zarzuela, durante la segunda mitad del siglo XIX, se distinguen dos tipos principales y un tercero menos importante: Zarzuela Grande (tres actos), Zarzuela chica, más tarde llamada Género Chico (un acto), y el Género bufo, que participa de ambos.

a) La Zarzuela Grande.

Éste género se inicia con la obra Jugar con Fuego del compositor Barbieri. Él y otros músicos restauran el género de la Zarzuela que pasa a denominarse Género Grande y que se convirtió en la gran música lírica española. 

Características:

· Tres actos precedidos de un preludio que prepara el ambiente.

· Frecuente uso de los coros, de fuerte color hispánico. Normalmente los actos de la zarzuela suelen iniciarse con un coro.

· Predominio de texto cantado sobre el hablado.

· Temas de carácter histórico español.

Otra de las obras maestras del género son “Jugar con fuego” o “El barberillo de Lavapiés” del mismo Barbieri.

b) El Género Chico.

El Género Chico se puede definir como una obra de teatro musical breve, en un solo acto, generalmente de carácter cómico, con un predominio del texto declamado sobre el hablado y que se representaba en las sesiones por horas de algunos teatros madrileños. 

Desde el punto de vista musical tiene un carácter más popular y un lenguaje más sencillo. La primera obra de este género fue La canción de la Lola añadiendo música de Federico Chueca.
La expresión género chico resulta hoy ambigua dado que abarca géneros diferentes, sobre todo dos: el Sainete lírico y la Revista.

· Sainete lírico. Es una obra musical en un acto, de acción contemporánea, lenguaje coloquial y final feliz. El ejemplo más claro es el de La verbena de la Paloma de Tomás Bretón.
· Revista. Obra lírica que consiste en una sucesión de escenas yuxtapuestas sin casi enlace argumental, salvo la alusión a un hecho de la actualidad. Un ejemplo es La gran Vía de Federico Chueca (relacionada con la creación de una nueva calle).
4.2 La ópera en España. 

Un breve recorrido histórico.

· La ópera en España, como en el resto de Europa, se inicia con el siglo XVII. La selva sin amor, de 1627, con texto de Lope de Vega, es la primera ópera producida en España. 
· Durante el siglo XVIII crece la afición a la ópera en España. Destacan Domingo Terradellas y Vicente Martín y Soler.

· En el siglo XIX la ópera pasa a ser un asunto capital. A través de ella se introducen en España los diversos movimientos musicales europeos de Rossini, Meyerbeer, Wagner, Nacionalismo y Verismo.

· La ópera en España en el siglo XIX

La historia de la ópera del XIX se puede resumir en una serie de etapas:

· Comienzos del siglo XIX. Período de influencia italiana. La mayor parte de las óperas se escribían entonces en estilo y lengua italianos.

·  Revitalización de la ópera en los sesenta y llegada del Nacionalismo.

El tema de la ópera nacional vuelve al primer plano en los años setenta. A lo largo de la década surgen varias obras destacadas como Marina de Arrieta y las obras de Chapí y Pedrell. 

En los años ochenta se estrena Los Amantes de Teruel de Bretón, en la que el lenguaje del postromanticismo y las aportaciones de la Escuela alemana eran patentes.

En los noventa La Dolores del mismo compositor, suponía la plasmación de la corriente del verismo en España. En esta misma línea está la obra Goyescas de Enrique Granados. También en la década de los noventa comienza con fuerza una línea claramente nacionalista, ligada a ese intento de restauración de la cultura española con una meta universalista. Dentro de esta línea están las óperas de Felipe Pedrell Los Pirineos y La Celestina y de Isaac Albéniz Pepita Jiménez.

5. El Impresionismo.
Nace como movimiento pictórico a partir de los años sesenta del siglo XIX. Se caracteriza por dar suma importancia a la luz y al color, así como por inspirarse directamente de la realidad. Representa una auténtica revolución pues los artistas expresan la realidad y el mundo según ellos lo ven y no según las convenciones y costumbres del momento.

Como movimiento musical surge a finales del siglo XIX de manos de una generación de músicos que, colocándose al margen de las reglas practicadas, quiere renovar la música enriqueciendo el lenguaje musical con nuevos procedimientos y técnicas que parten del simbolismo literario y del impresionismo pictórico. También representa. un gesto francés de rebeldía contra la dominación del romanticismo alemán. Debussy trató de sustituir la exuberancia emocional de Wagner y sus seguidores por un arte delicado, sutil y discreto.

5.1 La música instrumental impresionista. Características:

Paralelismo entre el impresionismo pictórico y el musical.

· La naturaleza es el punto de partida. El pintor pinta lo que él ve, su impresión, y el músico tiende a suscitar o a sugerir una imagen visual .

· Tanto en la música como en la pintura no pretende destacar tanto el objeto  como el impacto o la impresión que produce en nosotros.

· En pintura cae la línea y los contornos se hacen imprecisos. En música la melodía se presenta sin una línea y periodicidad claras, fragmentada, contribuyendo así a crear una atmósfera sonora imprecisa. Con ese fin la melodía intenta evitar definirse como mayor o menor. La línea rítmica también se hace más imprecisa.

· En la pintura los elementos más importantes son la luz y el color. Este color surge en pintura de pinceladas yuxtapuestas que debe mezclar la retina del espectador. El sonido en la música impresionista surge de acordes concebidos como entidades independientes (el impresionismo inicia ahora esta tendencia del siglo XX). Interesa el color, la sonoridad sensual, con el fin de crear el efecto de impresión y vaguedad, es una música que parece flotar entre tonalidades

Dentro del ámbito de la armonía también destaca el uso de acordes de cinco notas, el uso de notas pedal, disonancias sin resolución, ausencia de cadencias claras, uso de las escalas modales, pentatónicas y de tonos enteros en las que basa su armonía.

En relación con otros elementos de la música:

· Ritmo: imprecisos, variados. La música fluye de un compás a otro a través de la corriente sonora.
· Formas: Pretenden liberar a la música del estancamiento formal y melódico por lo que renuncian al empleo de las formas clásicas, creando formas nuevas. Gusto por las piezas breves de carácter lírico.

· Tímbrica: Orquesta variada, sonoridad orquestal velada, brumosa,  contra la que timbres individuales se destacan con delicada claridad. El arpa, el triángulo y la celesta crean una atmósfera envolvente.

5.4 Compositores: Debussy. Ravel.

El impresionismo musical se relaciona con estéticas diferentes como eran el impresionismo pictórico y el simbolismo literario, y sus artistas mantuvieron un estrecho vínculo a finales del siglo XIX en París.
· Claude Debussy (1862-1918).

Fue el gran impulsor de este movimiento. En su obra se advierten las influencias del simbolismo literario de Mallarmé, amigo de Debussy, de la música de Mussorgsky, o del folklore español, al que conoce en la Exposición Universal de París de 1889. Esas determinan algunos rasgos de su obra:

· Abandono de las formas tradicionales. Sus obras tienen una estructura libre, dada por el desarrollo de la idea. Se inclina por breves formas líricas: preludios, nocturnos, arabescos.

· Ensanchamiento del concepto de tonalidad con el uso de escalas antiguas, exóticas.

· Preocupación tímbrica como base para la impresión

· Predomina en él una concepción esteticista de la música, según la cual la obra de arte es considerada como un fin en si misma.

Entre sus obras claves dentro del impresionismo hay que destacar las siguientes: 

a) Dentro de su música para piano: Estampas (1903). Los dos libros de Imágenes (1905-09). Los dos libros de Preludios 

b) Dentro de la música orquestal: Preludio a la Siesta de un Fauno (1894), 1ª obra clave del Impresionismo. Los tres Nocturnos (1899). Los tres bosquejos sinfónicos que forman El Mar (1905) , como gran obra de madurez.

c) Música vocal: (además de algunas de sus canciones...) Pelléas et Mélisande (1902), drama lírico en 5 actos basado en la obra homónima del simbolista Maeterlinck, cargada de misterio y símbolos.

· Maurice Ravel (1875-1937):

· Fue un antirromántico como Debussy, como Satie, aunque no rechazó completa-mente la herencia de Wagner.

· Ravel adopta algunos procedimientos impresionistas, aunque se le encuadra dentro del moderno neoclasicismo por inclinarse hacia una melodía más clara, ritmos más nítidos y las estructuras firmes del clasicismo.

Obras:

· Las obras más impresionistas son “Juegos de agua” o “Espejos”, para piano, el ballet “Dafnis y Cloe” o la suite orquestal “Rapsodia española”.

· Igual que Debussy, fue un brillante orquestador. Algunas de sus obras para piano serán orquestadas más tarde. Además absorbió ideas de diversa procedencia: ritmos de vals en “La Valse”, elementos de jazz en su “Concierto para la mano izquierda” y aires españoles en su excitante “Bolero”.
Otras obra destacada es la serie de dúos pianísticos titulada “Mi madre la oca”.
Tanto Debussy como Ravel  se oponen al wagnerianismo, al franckismo, al formalismo de la Schola...

5.5 El ballet impresionista.

· Breve historia del ballet

El origen del ballet se remonta al  ballet de cour de la época de Luis XIV. Éste consistía en una serie de “entrées” o cuadros compuestos por el declamado o canto de versos, la pantomima y el baile propiamente dicho. Era una danza estrictamente cortesana.

Estos ballets iban acompañados de escenografías fastuosas y  ricos y bellos trajes.

Poco a poco los bailarines profesionales fueron reemplazando a los aficionados de la nobleza. Con la aparición de los teatros, los ballets abandonan el salón para ocupar los escenarios teatrales.

En el siglo XVIII destaca la figura de Noverre (1727-1810). Con él, el ballet se transforma en un género puramente danzado. 

Todo el Romanticismo en materia de ballet se apoya en el arte de María Taglioni. Con ella en el papel estelar se estrena La sílfide, imponiendo para siempre en representación de la bailarina clásica, la imagen de una mujer etérea, casta, envuelta en velos blancos, coronada de flores, despojada de joyas y sosteniéndose sobre la punta de un solo pie.

La danza masculina desaparece de la escena y el bailarín ve relegada su función a la de porteur, literalmente llevador.

· De la decadencia a la restauración del ballet. Rusia. Serguei Diaghilev.

A mediados del siglo XIX decae la danza. Las causas se pueden resumir en tres:

· Importancia creciente del music-hall.

· Importancia de la opereta y del teatro bufo

· Fuerte competencia de la ópera ( Verdi, Wagner )

Dentro de esta decadencia surge un país con fuerza, Rusia. Con la entrada de los danzarines rusos en el ballet, se conseguirá que el hombre dejase de ser un simple acompañante de la mujer. Se trata de un ballet que exigía una gran perfección técnica y virtuosismo.


Es obligado hacer mención en este punto a la figura del empresario ruso (creador de los famosos Ballets Rusos Serguei Diaghilev, innovador, impulsor, aglutinante y  promotor tanto de músicos como de pintores, coreógrafos y bailarines.  

Llegado con sus famosos Ballets Rusos a París en 1909, fue una de las figuras que más contribuyeron al esplendor cultural de esta ciudad en las primeras décadas del s. XX. Estaba dotado de un extraordinario gusto y de una peculiar intuición para descubrir nuevos talentos. Con él, música, coreografía y diseño visual se unían por primera vez en una obra única y total. 

· El ballet impresionista: El preludio a la siesta de un Fauno. Dafnis y Cloé.

1. El preludio a la siesta de un Fauno. Debussy: (1894) 

Es la 1ª obra clave del Impresionismo inspirada en un poema del simbolista Mallarmé, fue estrenada precisamente por los Ballets Rusos de Diaguilev, en 1912, con Nijinski en el papel del fauno (criatura silvestre y maliciosa, mitad muchacho y mitad cabra, que medio desnudo trata de seducir a las ninfas en una tarde de verano). 

La música logra crear un clima flotante, de languidez y de ensoñación. El colorido orquestal nos sitúa en un mundo tímbrico radicalmente nuevo. Desde el solo inicial de la flauta sola hasta el clímax y disolución final, hay un mundo sonoro de embriaguez ajeno a las formas clásicas.

2. Dafnis y Cloé . Ravel (1912):   


Ballet escrito para los ballets rusos de Diaghilev (del que más tarde hizo dos suites para orquesta). Diaguilev había ya escenificado arreglos de obras anteriores de Ravel como la suite Mi madre la oca (para dos pianos, 1910, y para orquesta, 1912). La partitura tuvo como inspiración una leyenda de la antigua Grecia que acuñó en su mitología historias como la del pastor Daphnis, quien al traicionar su juramento de fidelidad a la ninfa Lyce perdió la vista, encontrando consuelo en la música y la poesía. Ravel inició Daphnis y Cloe, su partitura más extensa, en 1909.

