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TEMA 3: LA MÚSICA VOCAL EN EL RENACIMIENTO

1.- Introducción Histórico-Cultural.
            Se trata de un periodo histórico que abarca los siglos XV y XVI (aprox. 1430-1600), aunque estas fechas no son rígidas, y no podemos emplearlas igual para referirnos a Italia, que a Francia, España o Flandes.
            El término Renacimiento, hace referencia a un renacer cultural, artístico y filosófico, basado en el pensamiento humanista y que vuelve a mirar hacia el pasado clásico greco-romano como punto de referencia.
           Socialmente el Renacimiento es el periodo de la burguesía, familias que por su trabajo, han ascendido socialmente, y van a emplear el Arte (sea Arquitectura, Escultura, Pintura o Música) como forma de potenciarse en la sociedad y hacerse propaganda: aparece el MECENAZGO, promocionado por familias como los Medicis o los Pitti en Florencia, los Borgia en Roma, 
            A nivel filosófico es el Humanismo la nueva corriente filosófica. Se traduce y reinterpreta a Platón, se estudia la filosofía del pasado clásico, y se coloca al hombre como centro de todas las cosas, lo que también explica las características de las Artes Plásticas de la época. La religión se desplaza a un plano secundario (la sociedad pasa de ser teocentrista a ser antropocentrista), pero sin perder su importancia. Es el momento de la Reforma protestante, y la Contrarreforma católica con la que se separarán los cristianos del norte de Europa (Alemania, Países Bajos, Inglaterra) protestantes, y los cristianos mediterráneos (Italia, España…) católicos.
           El Renacimiento es también la era de los descubrimientos: La esfericidad de la tierra, el continente americano, la imprenta…
           Veremos como los focos de creación musical pivotan por toda Europa, empezando el Borgoña-Países Bajos, siguiendo por Italia y acabando en España.

2. La música y el músico en el Renacimiento 
La música fue especialmente valorada por la clase civil y política del Renacimiento. Se restaura el pensamiento platónico de que la música perfecciona a la persona. Así, se puede leer en II Cortigiano, de Castiglione, y en los escritos de Lutero. Los humanistas la consideran como un modo de exaltar al ser humano y cantar sus problemas. En consecuencia, el músico comienza a ser valorado y a vivir mejor. Por todo ello, la música vive un gran Renacimiento.
Durante el Renacimiento la música está estrechamente ligada al poder y a la vida de las cortes. Su patrono, príncipe, Iglesia o Estado utiliza y mantiene el arte. 

Los músicos en este momento se organizan en Capillas, término que en un principio definía a un espacio en las iglesias, para acabar por definir a los músicos que en ella cantaban, los instrumentistas acompañantes y todo el material empleado (desde los instrumentos hasta sus ropas). Estas Capillas pueden ser palaciegas o eclesiásticas, dependiendo del lugar donde desarrollen su actividad musical, generalmente destinada para actos oficiales, religiosos o de ocio. Por lo tanto el músico es un sirviente más.
            El músico se inicia cantando en un coro (reciben su formación en las numerosas escuelas de música sacra en Europa). Además del estudio de la voz y su repertorio, se inician en la técnica instrumental y si tienen talento aprenden de sus maestros los rudimentos de la composición), si sus dotes musicales son buenas, puede acabar como maestro de capilla, recibiendo un salario por ello. Por ostentar este cargo tiene una serie de obligaciones: desde acompañar a su señor, hasta componer un número fijo de piezas al año.  

· El músico de Iglesia es ante todo organista aunque a veces llegará a componer su propio repertorio. Las iglesias que poseen una escuela de Música sacra son importantes mecenas y más aún si tienen instrumentos. El MAESTRO DE CAPILLA, organista, compositor y director de coro, se encarga de buscar cantores y de su formación.
· El músico de corte es un privilegiado, su salario es generalmente más elevado y además de la dirección de la capilla participaba en las diversiones de la corte.  
En cuanto a su posición social, los artistas del S. XVI luchan cotidianamente por conservar su empleo y que se reconozcan sus servicios. No cuestionan su estatuto de servidores.
Desde Grecia y hasta el S.XVI, la teoría musical es una disciplina científica del quadrivium, que se enseña en latín en las universidades.

Destaquemos a:

· TINCTORIS con su “Liber de arte contrapuncti” habla de la importancia de la música instrumental en contra de lo que decía Boecio.

· ZARLINO. Compositor y teórico, alumno de Willaert y maestro de Capilla en San Marcos. “Institutiones armonicas”

· GLAREANUS con su “Dodecachordon” (1517) añade 4 modos Eólico (la), jónico (do) y sus plagales (antecedentes de los modos Mayor y menor)
3. Características de la música del renacimiento

La música de los S.XV y XVI a diferencia de otras artes no contó con obras originales para su inspiración en la Antigüedad como decíamos, pero se produce al igual que en el resto de las artes un renacer o renovación.

Dentro del ESTILO MUSICAL del Renacimiento caben señalar los siguientes rasgos estilísticos:

a) La Textura dominante va a ser el contrapunto. Las diferentes voces (hasta ocho a finales del Renacimiento) van a tener la misma importancia en su dimensión horizontal, dado que podrían ser voces completamente independientes.            
b) Las consonancias (consideración de las voces cuando suenan a la vez) empiezan a ser las terceras y las sextas, y se comienzan a prohibir (ya desde el siglo XV) las octavas, quintas y cuartas simultáneas. 
c) Las disonancias (notas que cuando suenan a la vez suenan de forma desagradable) se emplean con fines expresivos, normalmente como notas de paso
d) Se emplea la IMITACIÓN como técnica compositiva. El contrapunto imitativo consiste en exponer un mismo motivo o melodía por una voz, mientras que las restantes repiten de forma sucesiva dicha melodía en entradas escalonadas. También se empleará la homofonía/homorritmia, sobre todo en la música religiosa a partir del Concilio de Trento, debido a que lo importante será el entendimiento del texto. Otras técnicas compositivas serán:  la técnica del cantus firmus en a que una voz canta una melodía gregoriana mientras las otras tejen la trama polifónica. Y la técnica de la variación en la que un tema musical se repite variando el ritmo, la melodía, la armonía...etc.
e) La melodía de esta época se construye para transmitir la expresión y el contenido de las palabras, ilustrar musicalmente las ideas del texto . ej: Cielo=melodías ascendentes; Sonido grave (infierno);semitono (dolor, pena).
f) Se utiliza la MÚSICA FICTA. Es la aplicación por parte de los ejecutantes, de alteraciones no especificadas en la partitura. Reglas que se generalizaron para la resolución de las voces.
g) La Gran protagonista sigue siendo la voz pero poco a poco comienza a escribirse música exclusivamente instrumental. No hay aún una música totalmente instrumental o vocal, porque toda la música ins​trumental se puede cantar, o viceversa.
4. Música religiosa. El motete y la Misa.
            Se siguen componiendo Misas y Motetes.

-  El motete en el renacimiento vuelve a ser una composición religiosa y polifónica (a cuatro o más voces), con un único texto en latín (deja de ser politextual), extraído de la Biblia, de la liturgia, o nueva creación escritos por poetas humanistas y que se caracteriza por tener secciones contrapuntísticas y secciones homofónicas que alternan entre sí. En sus secciones contrapuntísticas se caracterizan por el empleo de la imitación como recurso compositivo.

-  En la Misa del Renacimiento sólo va a componerse el repertorio del ordinario. Además cada una de estas partes va a tener la misma estructura del Motete, de forma que podemos ver la Misa como una sucesión de Motetes. 
En las Misas se buscaba que existiera una unidad en el estilo de cada una de ellas, por eso surgieron varias técnicas compositivas, como la Misa Parodia, que consiste en tomar una melodía ya existente (popular o compuesta por un músico de la cual toma el título. Ej: L´homme armé) y componer todas las piezas de la misa sobre esa melodía. Otro sistema es la Misa Cantus Firmus o Misa Tenor, que se compone tomando una melodía gregoriana preexistente componiendo las partes del Ordinario como un todo unificado musicalmente.
4.1. Escuelas Franco-Flamencas. Siglos XV y XVI   
        Se desarrolló entre 1450 y 1550. Se trata de compositores del actual centro y sur de Holanda y Bélgica y parte nordoriental de Francia. Se utilizan varias denominaciones: estilo “flamenco”, “franco-flamenco”, “del norte”. Existe otra dirección en la tradición musical de la época, la música que escriben los maestros ingleses. A la cabeza: DUNSTABLE (1380-1453) Canónigo y músico. Compone Misas, Motetes a 3 voces (2 isorrítmicos), canciones a 3 voces italianas.

ESCUELA FRANCO-FLAMENCA con 6 generaciones de músicos, las más importantes:

· I (1420-1460) Dufay, Binchois.

· II (1460-1490) Ockenghem, Busnois.

· III (1490-1520) Obrecht, Isaac, Josquin des Prez.

           El centro de la corte era la ciudad de Dijon, los músicos que formaban las capillas al servicio de nobles que viajaron de un lado a otro provocando que el estilo musical de esta época fuese de carácter internacional, y llegó a influir en otros países como Italia, Alemania, Francia o Inglaterra.
            El estilo de estas tres escuelas  más importantes se caracteriza por:
·         Uso de técnicas compositivas como la Misa Parodia y la Misa Cantus Firmus.
·         Desarrollan la imitación y el contrapunto prodigiosamente. Música contrapuntística a cuatro voces (cantus, altus, tenor y bassus), y en ocasiones a cinco. 
·         Música vocal preferentemente A CAPELLA.
·         Uso de recursos como la Imitación y el Canon.
·         Ritmos inspirados en la danza, muy frecuente el compás ternario.

·         Melodías largas y uniformes. MELODÍA redondeada, fraseada, articulada con  uso de acordes con 3ª (triadas) y 6ª y que buscaba adecuar la música al significado de las palabras, expresando cada emoción.

            La Primera Escuela Franco-Flamenca, también llamada Escuela Borgoñona abarca la primera mitad del siglo XV, y su compositor más importante es Guillaume Dufay (1400-1474). Es el compositor de mayor importancia del siglo XV. Nacido en Cambrai, miembro de coro de la Catedral de esa ciudad. Con 20 años viajó a Italia, pasando por Pesaro, Roma, Florencia y Bolonia, siendo miembro de las capillas catedralicias de dichas ciudades. Finalmente se asienta en Cambrai en 1456, ciudad en la que muere. Se caracteriza por componer misas y motetes en las que combina homofonía y contrapunto imitativo. Destaca su motete Nuper rosarum Flores compuesto para la consagración de la Catedral de Florencia en 1436, y la Misa parodia llamada de L’homme Armé, compuesta basándose en una canción popular con el mismo nombre.
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   Dufay adopta por primera vez la forma que hoy se llama cíclica: las cinco partes del Ordinario de la misa, están todas construídas en torno al mismo canto llano.
·            Otro compositor de esta escuela es Gilles Binchois (1400-1460), que compuso misas, salmos e himnos basándose en melodías gregorianas preexistentes.

La Segunda Escuela Franco Flamenca se sitúa cronológicamente en la segunda mitad del siglo XV. Su compositor más importante es Johannes Ockeghem (1425-1495). Fue cantor, capellán, compositor y maestro de capilla. Insigne profesor, fue el maestro de Josquin y tuvo discípulos como Bisnois.

          Las frases de sus composiciones son más amplias, y destaca sobre todo por jugar con las voces de sus composiciones CRUZÁNDOLAS. Una de sus grandes innovaciones es que comienza a escribir de forma simultánea todas las voces de sus obras. Compone una Misa Parodia de L’homme Armé. Se encuentran en su catálogo de obras: 13 Misas (10 de ellas completas) 10 motetesy 20 Chansons.

La Tercera Escuela Franco-Flamenca abarca los últimos años del siglo XV y  principios del siglo XVI (los primeros 20 años).  Su técnica compositiva es ya acabada y perfecta y el material melódico deja de estar destinado a una única voz que en este momento pierde supramacía a favor de las demás. El procedimiento de la imitación a través del canon es muy utilizado.

            Aparece un nuevo deseo de comunicar, de expresar. Se basa en la revisión de la relación entre palabra y sonido. Surge el comienzo de la después llamada música reservata “adecuar la música al significado de las palabras”. 
            El compositor más importante es Josquin Després (o Des Prez) (1450-1521?). Nacido en Francia, pero pasa la mayor parte de su vida en Italia. Cantor y miembro de la Capilla Ducal de los Sforza (maestro de capilla). Su composición es muy abundante y su estilo se opone al de Ockeghem, ya que aunque da importancia a la dimensión vertical de la música, se dedica a jugar más con recursos contrapuntísticos como la imitación de forma muy desarrollada. Destaca su Misa Hercules Dux Ferrariae y la de L´homme armé . Cultiva también la Misa Parodia. 

	4.2. Siglo XVI
4.2.1. Países protestantes: formas musicales. El coral. El anthem

 4.2.1.1 ALEMANIA. CORAL LUTERANO
         La Reforma llevada a cabo por Martín Lutero en 1517 en Alemania, y que quería acabar con los abusos que cometían las jerarquías eclesiásticas, tuvo su influencia en la Música directamente. Se desarrolla más tarde que la de los países franco-flamencos y va a estar marcada por dicho acontecimiento religioso.

          Lutero (amante de la música, cantor y compositor de cierta habilidad),  estaba convencido del valor ético de la música, capaz de acercar a las personas al bien y a l a virtud, por lo que opinaba que todos los fieles reunidos en el culto debían participar en él y no sólo unos músicos profesionales o un coro, como ocurría en Roma, y en el resto del mundo católico. Por estas convicciones creó un himno estrófico llamado CORAL con las siguientes características:

·         Basado en melodías populares de gran sencillez, o en melodías gregorianas readaptadas (lo que se llama contrafacta).
·         Se canta en alemán (el idioma del país), adaptando la forma de canto a las características de pronunciación alemanas.
·         Se huye del contrapunto y de todo lo que impida el entendimiento del texto, por lo que es una música que tiende a la homofonía y la homorritmia. Buscaba la participación de los asistentes en los actos del rito.
·         Lo más importante es el texto.
·         La melodía más importante se sitúa en la voz aguda. (de 4 voces)

· ·         Notación mensural precisa

·         La forma más habitual del coral tiene dos partes, repitiéndose dos veces la primera, este esquema se llama Abgesang: AAB.

         En Francia y en Inglaterra se desarrollaron movimientos paralelos a la Reforma de Alemanía, se trata de los Salmos Hugonotes y los Anthem (Calvino) respectivamente.

4.2.1.2- INGLATERRA. ANTHEM – HIMNO ANGLICANO.
En Inglaterra la religión es el anglicanismo (se basa en los principios católicos y protestantes). [Surge como pretexto de Enrique VIII al no obtener el divorcio de Catalina de Aragón para casarse con Ana Bolena.]
           Se puede diferenciar dos estilos: el anthem pleno: forma contrapunpuntística para coro a capella; y anthem de versículo: para solista con órgano o viola y breves pasajes alternativos para coro. Ambos se interpretaban en inglés (sustituyendo al latín) en el Oficio de la iglesia anglicana. Destacar a compositores como  Thomas Tallis y Jhon Taverner.

            La Iglesia Católica, responde con la CONTRARREFORMA y en el Concilio de Trento (1545-1563) se fijan los criterios de un nuevo estilo musical en pro de un lenguaje claro y sencillo.

4.2.2. La escuela romana: Giovanni Pierluigi Palestrina.

           La Iglesia cristiana católica se va a ver afectada por la reforma Luterana, y tras el Concilio de Trento (1545-1563), la Contrarreforma establece unos principios básicos acerca de la música que se recreaba desde el Ars Nova en la polifonía y la complejidad de las voces, perdiéndose la importancia del texto. Se adoptaron los siguientes acuerdos buscando austeridad, sobriedad, claridad y equilibrio en la música:
·         El Canto gregoriano seguirá siendo el canto oficial de la iglesia.
·         Se admite la polifonía contrapuntística, pero siempre tiene que prevalecer el entendimiento del texto y la dignidad de la expresión, por lo que se empleará la homofonía como recurso compositivo.
·         Se recuerda, rescatando la concepción medieval, que la música en la iglesia sirve para alabar a Dios y elevar el alma a él, pero no para satisfacer el oído.
·         Uso restringido de instrumentos (el órgano es el único permitido fundamentalmente)
Se cultivaron dos composiciones fundamentales:
·         La Misa: A cuatro voces, exclusivamente vocal, (o con órgano), texto en latín, las partes del ordinario. ·         El Motete: Ahora el motete vuelve a ser religioso. Compuesto a cuatro voces, con secciones homofónicas y contrapuntísticas alternantes, con texto en latín extraído de la Biblia o de un poeta de la época, y es el mismo texto para todas las voces.
         El máximo exponente y figura cumbre fue Giovanni Pierlugi da Palestrina (1525-1594) cuyo arte engloba todas las técnicas de composición polifónicas.

         Formado como niño cantor en el coro de Sta. María la Mayor, en Roma, acabó siendo organista de la catedral de su cuidad natal y director de la Capilla musical vaticana.
Compuso tanto música religiosa como profana, aunque destaca por ser visto como el compositor que mejor refleja las intenciones musicales de la Contrarreforma. Sus misas reflejan esta claridad dejando la melodía en manos de la voz superior y ajustando con precisión el ritmo del discurso, aspectos técnicos que contribuyen a la perfecta inteligibilidad del texto. Música a capella, ritmo tranquilo, exaltación del texto.
Compuso 104 misas, de las cuales 70, se basan en Cantus firmus gregorianos, destacando la Misa del Papa Marcelo, y la Misa de L’Homme Armée. También compuso 373 motetes religiosos, y 94 madrigales profanos.
4.2.3. La escuela veneciana: los Gabrielli y Willaert
Venecia durante el Renacimiento es una República de gran dominio económico, y esplendor artístico, teniendo la Basílica de San Marcos como centro musical.
            Destaca por un fenómeno nuevo en la composición: LA POLICORALIDAD.
            El origen de este fenómeno se encuentra en las características arquitectónicas de la Basílica Bizantina de San Marcos, con su simetría en la colocación de plataformas para los coros.
Esta disposición fue copiada en las basílicas construidas en el último tercio del siglo XVI en Venecia, de forma que la música desarrollará un nuevo estilo, muy efectista, que se caracteriza por buscar el enfrentamiento entre diferentes masas sonoras (los coros “spezzati”) .Especie de antífona natural, dado que son dos coros enfrentados, aunque, en este caso, debemos entender por coro una agrupación, sea vocal, instrumental o mixta, que juegan a oponerse: Voces “contra” instrumentos, niños “contra” voces adultas, instrumentos de una familia “contra” instrumentos de otra.
          Destacan Andrea Gabrielli y Giovanni Gabrielli (tío y sobrino respectivamente) como máximos ejemplos de este estilo y discípulos de A. WILLAERT fundador de la escula veneciana y director musical de San Marcos de Venecia desde 1527. Otra de sus características es el aumento del número de voces para reforzar el colorido musical.
Retomamos la antes mencionada música reservata, ya que esta expresión surge por primera vez como título de unos motetes de un discípulo de Willaert y se refiere a la música fuertemente exprsiva, tanto sacra como profana, con abundante cromatismo, enarmonía, disonancias etc..
4.2.4 Escuela flamenca: Orlando de Lasso. ESCUELA FLAMENCA
          Contínua con el mismo esplendor del siglo XV siendo su más importante compositor Orlando di Lasso, contemporáneo a los compositores de éstas últimas escuelas. Compositor prolífico en todos los campos de la polifonía vocal con unas dos mil composiciones. Viaja por toda Europa y sintetiza el estilo flamenco con el italiano. Cuenta con cincuenta y dos misas, casis todas parodia y, más de mil doscientos motetes. Renueva cada elemento del repertorio sacro. Muy destacable es también su música profana: madrigales, lieder, chansons…
4.2.5. La escuela española.
España vive con el Renacimiento uno de sus mejores períodos. Los historiadores consideran esta época como la «Edad de Oro» de la música espa​ñola, y una de las cimas de la música europea del momento debido fundamentalmente al extraordinario auge de la polifonía vocal religiosa.
Esta época que produce a Santa Teresa, San Juan, Fray Luis de León, San Ignacio, y un arte como el de El Greco o Berruguete. Perído enormemente religioso es el espíritu motor de todas las artes e incluso de la propia política encarnada en el rey católico, Felipe II. A esta mentalidad sirven los músicos más destacados del momento como Cristóbal de Morales al frente de la Escuela Andaluza y polifonista español de un misticismo dificilmente superable y de talla internacional. Su discípulo revisando por aquí Francisco Guerrero, llegó a ser maestro de capilla en la Catedral de Sevilla, músico religioso de intensa espiritualidad. Tomás Luis de Victoria y tantos maestros de capilla que componen en todas las catedrales españolas.

Caracteres que definen la música vocal en el Renacimiento español:

1. La música permanece siempre fiel al texto, expresándolo con vehemencia.

2. Esto genera una música muy homofónica o vertical, sobre todo en la músi​ca profana.

3. Estas necesidades expresivas llevan a nuestros músicos a componer en un lenguaje moderno, con disonancias, empleo artístico del silencio y uso personal del contrapunto.
Tomás Luís de Victoria (1548-1611). Nacido en Ávila, formado como niño cantor en la catedral de Ávila, desde los 10 a los 18 años, tomando lecciones de canto llano, composición, contrapunto y teclado. En 1567 llega a Roma, y tendrá como profesor a Giovanni Pierluigi da Palestrina, del que será seguidor de su estilo.
Compuso únicamente música religiosa, tanto misas (20) publicadas en dos libros (en especial misas parodia) como  motetes (50 entre 4 y 8 voces). Destacando su Ave María a cuatro voces. FALTA GUERRERO
5. Música profana

           La música profana del Renacimiento comienza a rivalizar en producción e importancia con la música religiosa. No podemos olvidar que la práctica musical era un signo de refinamiento cultural, y un recreo para las minorías cultas y adineradas (de hecho también por esto aparecerán los primeros músicos aficionados).
            La música vocal profana de estos países va a poner música a un texto NO RELIGIOSO, en IDIOMA PROPIO DEL PAÍS, y, en general se trata de formas ligadas a la literatura.
      
       5.1. Italia. La Frottola y El madrigal

Frottola es el nombre de un estilo literario y de la composición que se deriva de él. La época de la frottola, que supone el resurgimiento de la tradición escrita italiana, va desde 1480, aproximadamente, hasta la segunda década del siglo XVI. Su estructura renueva un esquema de balada en versos octosílabos, reagrupados en un estribillo y estrofas (en las estrofas cambian los versos, se repite la melodía igual; los estribillos se repiten entre las estrofas). La temática es el amor, situaciones pintorescas o morales.

En cuanto al estilo musical, es normalmente a 4 voces, con predominio de la voz superior. Melodía sencilla, silábica con ligeros adornos, ritmo pronunciado. Cultivada por muchos compositores italianos como Bartolomeo Trombocino.
         El madrigal es la forma musical italiana más importante del Renaci​miento, símbolo máximo de la música profana. Nace dentro del espíritu del movimiento poético iniciado por Petrarca y unido a su poesía.
        El madrigal es una forma musical polifónica de carácter descriptivo que pretende, a través de la unión de letra y música, expresar los sentimien​tos del hombre como ser profano.

Suele ser a cuatro o cinco voces y a capella, aunque puede, también, llevar acompañamiento.

Es el lenguaje de una clase selecta y seglar del Renacimiento, y es la expresión lírica del ser humano que canta sus vivencias, sus sentimientos, que trata de demostrar que él es el centro del mundo. Se da en ambientes cortesanos, como exaltación de unos sentimientos sensuales y amorosos, y en aquellos lugares donde es más fuerte el ambiente profano como Venecia e Inglaterra.Sus características son:
· Lenguaje musical muy difícil, culto y para minorías.

· Uso del cromatismo y de la lengua vulgar.

· Contenido amoroso o poético.

        Gran elaboración contrapuntística combinada con la homofonía.

La música trata de dar el sentido de la letra que se canta a veces, incluso onomatopéyicamente, de manera que cuando la letra describe, por ejemplo, el balar de las ovejas, la música trata de imitarlo físicamente.

El más importante compositor de madrigales  y uno de los más destacados de toda la historia es Claudio Monteverdi (1567-1643), músico que da el paso entre Renacimiento y Barroco. Compone nada menos que Ocho libros de madrigales y, a partir del quinto, su música es claramente barroca. A Monteverdi lo veremos de nuevo al hablar de la ópera barroca.

Otros genios de este estilo son: Gesualdo de Venosa (1560-1613), que compone el madrigal más avanzado musicalmente, con gran experimenta​ción en el uso del cromatismo, y Luca Marenzio (1553-1599), que es un técnico consumado en transmitir con la música el sentido del texto. El cuar​to gran genio, e igualmente uno de los músicos más destacados del Renaci​miento, es Orlando di Lasso (1532-1594). El madrigal también tiene impor​tancia en Inglaterra, con Thomas Morley (1557-1603), que es el autor más prolífico, aunque el más italianizado, y Thomas Weelkes (1576-1623).
EL MADRIGAL EN INGLATERRA
5.2. Francia. La chanson

El género específicamente francés es la chanson parisiense. Polifonía a 4 ó 5 voces homorrítmica, que produce sucesiones lineales acordales sin apenas uso de la imitación. De forma casi siempre estrófica, base silábica, muy rítmcia y de tema amoroso. 

En él destacan: Clément  Janequin y Claudin de Sermisy. La peculiaridad de estos compositores es la enorme brillantez y fuerza rítmica, que dan a su música un carácter extravertido. 

Los catálogos del editor Pierre de Attaingnant, etán llenos de este tipo de composición.

5.3. Alemania. El lied.

        La música nacional alemana está representada por El lied (canción), bien cortesana (Hofweise) o popular (Volkweise). También se cultivaban los cantos de compañía ( Gesellschaftslieder).

          Florecen en esta época las corporaciones ciudadanas unidas y organizadas de los Meistersinger (maestros cantores). Componen y cantan lieder a una sola voz, obedeciendo a las rígidas reglas gramaticales de un código llamado Tabulatur. Hans Sachs (1494-1576) compuso más de seis mil de esos cantos.

         Nombrar por último un compositor alemán, Ludwig Senfl.

5.4. España. El villancico, Romance y La ensalada

            En la música profana hay una clara influencia de nuestras músicas popula​res, y el canto se hace muy próximo al gusto del pueblo y se moderniza con un ritmo y una expresión mucho más vital.

La música profana de esta época se recoge en cancioneros como el Cancionero de Palacio (de los Reyes Católicos), el Cancionero de Upsala, El Cancionero de la Colombina o el Cancionero de Medinaceli. Las tres for​mas importantes: el romance, el villancico y la ensalada.

a) El Romance es una composición poético musical de origen medieval sobre temas de los antiguos roman​ces españoles, común a los cristianos como a los judíos sefardíes. Poéticamente es una composición ilimitada de versos octosílabos en la que riman los versos pares en asonante, dejándose libres los impares. Musicalmente se agrupa en estrofas de cuatro versos correspondiendo una frase musical a cada uno de ellos. Con esta música se cantará el resto de las estrofas, de manera que la estructura es la siguiente. ABCD/ABCD/ABCD…

Se conservan muchos en El cancionero de Palacio. Juan del Enzi​na y Juan Vázquez son los compositores más destacados.
           b) El Villancico es una pieza profana, cuyo nombre viene de la palabra villano (campesino)tratando temas populares en lenguaje estilizado. Consta de tres partes: estribillo, copla y estribillo, por lo general de estilo homofónico. Juan del Enzina es el compositor más destacado y se conservan, sobre todo en  El cancionero de Palacio y es la composición predominante en el Cancionero de Upsala. Hasta más tarde el villancico no se convertiría en una canción de Navidad.

          c) La Ensalada Es un género polifónico profano en el que se mezclan diferentes estilos seguidos: canción, villancico, romance y danza… las piezas no tienen nada en común entre sí, sólo que se interpretan seguidas, “enhebradas”. Por su carácter de mezcla recibe su nombre. Destaca Mateo Flecha, con ensaladas como La Guerra, La Bomba o El Fuego.   
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i)
 EL TEXTO. En la música religiosa al no ser descriptiva y mayormente contrapuntística es casi imperceptible. En la música profana, es descriptiva, se establece una relación onomatopética entre música y texto (madrigalismos). Cada nota ha de tener la misma carga descriptiva que el texto. Sonido agudo (altura) Sonido grave (infierno) semitono (dolor, pena) La esencia de esta música es tratar de transmitir la expresión de las palabras y su contenido.

j)
RITMO. El ritmo es regulado por lo que se llama tactus, es decir, viene determinado por la ca​si declamación del texto que se canta.

Existen 2 tendencias:

· Ritmo fluído en la textura contrapuntística.
· Esquemas rítmicos fuertemente marcados en la textura homofónica.

k) 
LA NOTACIÓN En 1425 aparece la NOTACIÓN MENSURAL BLANCA, que es la notación mensural del Medievo sin tinta negra en el interior.

Lo que entendemos por COMPÁS se mide a traves del tempus ( número de tiempos) y prolatio (subdivisión).El número 3 es el modo Perfecto y el número 2 el imperfecto. Aumenta el uso de compases binarios.

L)
 Surge el TEMPERAMENTO de las investigaciones teóricas sobre las escalas: división de la octava en semitonos.



	


