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FORORD

Meningen med denne bog er at give dem, der kan lide klassisk musik og gerne vil vide mere om den, et overskueligt begreb om perioderne i dens historie og de karakteristiske træk, der kendetegner dem. Heri ligger også den bagtanke at gøre den mere ukendte og fremmedartede musik fra middelalder, renæssance og den svært tilgængelige moderne musik, der jo i popularitet slet ikke kan hamle op med musikken fra barokken, klassikken og romantikken, mere nærværende og værdsat. En musikhistorie på halvanden hundrede sider kan naturligvis på ingen måde være fyldestgørende. Den giver først og fremmest et overblik og er skrevet ud fra devisen, at den for mange mennesker i en travl tid vil være mere overkommmelig at gå i gang med end et større værk om emnet, som man måske aldrig får gjort færdigt. Men på den anden side kunne den også være en appetitvækker til videre læsning, og der henvises så til litteraturlisten. Den er også beregnet til musikundervisningen i gymnasiet og hf, både til elever med musik som specialfag og til mere forudsætningsløse 1.g klasser samt til kursister på folkeuniversiteter, men den kræver i øvrigt ingen forhåndsviden om emnet og henvender sig derfor til alle musikelskere.

Det skal pointeres, at bogen koncentrerer sig om selve musikken og musikalske begreber og forbigår paralleliseringer med andre kunstarter og en beskrivelse af de forskellige perioders historiske og sociale forhold, som man kan læse om så mange andre steder.

De mest elementære, musikalske begreber, der ikke er til at komme udenom, er forklaret i en liste med henvisninger til teksten. Operaer og andre større værker er angivet med dansk titel og kun med udenlandsk, hvor denne er den mest eller eneste kendte og om nødvendigt med dansk oversættelse i parentes.

Virum, september 2012

Gorm Busk


INDLEDNING

Den klassiske musiks historie i den vestlige verden inddeles normalt og også her i følgende perioder:

Middelalder (700-1400)

Renæssance (1400-1600)

Barok (1600-1750)

Klassik (1750-1820)

Romantik (1820-1900)

Moderne musik (1900-)

De anførte årstalsafgrænsninger kan diskuteres og skal tages som omtrentlige, da alle perioder flyder gradvist over i hinanden, men navnene på dem har for længst vundet hævd og er så nogenlunde dem, vi kender fra verdens-, kunst- og litteraturhistorien.

Vort kendskab til oldtidens musik, dvs. musikken i det antikke Grækenland og Rom er yderst begrænset, især sammenlignet med hvad vi ellers ved om disse kulturer. Vor viden er hovedsageligt om musikteorien, der i en noget forvansket form blev overtaget af middelalderens teoretikere. Selve musikken var først og fremmest rituel med en fast funktion i forbindelse med sang, spil, dans, digtning og drama og var altså mere noget, man som udøvende deltog aktivt i, end man som et udefra kommende publikum passivt lyttede til. Den overleverede musik, som er den først nedskrevne og ældst kendte i musikhistorien, indskrænker sig til en halv snes græske melodier, men ingen fra romerriget.
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Pergamenthåndskrift med noder i koralnotation og himmelfarten i initialet (stort P) fra Giotto-skolen i Padua ca. 1385. Kirken var i middelalderen det politiske og kulturelle magtcentrum, og inden bogtrykkerkunstens opfindelse sørgede munkene gennem deres flittige arbejder for, at vi i dag kender tidens kirkemusik.


MIDDELALDER (700-1400)

Enstemmighed

Gregoriansk sang - Messe

Musikken i den tidlige middelalder har det til fælles med oldtidens musik, fra hvilken den tidsmæssigt er svær at afgrænse, at den er enstemmig. Det gælder for øvrigt også for musikken uden for Europa, således at den flerstemmighed, som opstår omkring år 1000, kan opfattes som en epokegørende nyskabelse og et særkende for den europæiske kunstmusik. Ved enstemmighed forstås, at musikken ikke behøver kun at være for en enkelt menneskestemme eller ét instrument, idet et helt kor af stemmer eller mange instrumenter godt kan medvirke, men at de i princippet synger eller spiller den samme melodi, og der forekommer ikke bevidst den flerstemmighed i form af modstemmer til hovedmelodien eller de underliggende harmonier, vi finder i senere musik.

Den klassiske musiks historie kan siges at begynde med den gregorianske sang, en gudstjenestemusik, der bl.a. går tilbage til oldtidens mellemøstlige synagogesang, og hvis fastlæggelse (uretmæssigt) tilskrives pave Gregor den store (ca. 540-604). Med kristendommens udbredelse nåede den fra Rom ud i hele Europa og er i vore dage stadig levende i den katolske kirke og udgivet i Graduale Romanum. Den centrerer sig om klostrenes officier (tidebønner) på døgnets forskellige tider, men er navnlig kendt fra messen, der består af nogle tekstlige og musikalske led i en bestemt rækkefølge, delvist genkendelige i den danske højmesse.

Man skelner i de musikalske afsnit mellem på den ene side de fem ordinariumsled: Kyrie (Herre, forbarm dig), Gloria (Ære være Gud), Credo (trosbekendelsen), Sanctus (Hellig er Herren), med underafsnittet Benedictus (Velsignet være han), og Agnus Dei (Guds lam), der har samme tekst igennem hele kirkeåret, som begynder første søndag i advent. Modsat disse afsnit, der er de kendteste, fordi det fra omkring 1300 og helt op til vor tid er dem, komponisterne bruger, når de skriver messer, står de fem propriumsled: Introitus (indgangssalme), Graduale (trinbøn, da solisten står på et trin (gradus) neden for præstens læsepult), Alleluja (lovprisning, på faste- og bodsdage erstattet af Tractus), Offertorium (offerbønnen) og Communio (nadversangen), der har forskellige tekster til kirkeårets forskellige lejligheder. Rækkefølgen af de musikalske led (i kursiv) og de tekstlige er følgende:

Introitus, Kyrie, Gloria, bøn, epistel, Graduale, Alleluja/Tractus, evangelium, Credo, Offertorium, Secreta (forberedelsesbøn), Praefatio (fortale), Sanctus (Benedictus), Canon (indstiftelse af nadveren), Pater noster (Fader vor), Agnus Dei, Communio, Postcommunio, (Ite, missa est, gå bort, messen er forbi).

De gregorianske melodier er til bibelske prosatekster, mest fra Davids Salmer og synges af mandsstemmer uden instrumenter i en fri rytme uden de skarpt afgrænsede firtakts perioder, vi er vant til fra den meste anden musik. Det er diatonisk musik, der bevæger sig inden for et tonesystem af hele og halve toner (= store og små sekunder) som på klaverets hvide tangenter og mest i sekundskridt, altså en tone op eller ned i større eller mindre buer. Hvis der forekommer spring (afstande over en sekund, men her ikke over en kvint), afbalanceres disse med en bevægelse i modsat retning. Der forekommer både reciterende og mere melodiske foredrag. Karakteristisk for det første er en recitationstone/tuba midt i sangen, som man når op til og forlader igen ved en begyndelses- og en slutformular, og som består af visse melodiske formler, hvoraf de kendteste er psalmoditonerne i Salmernes Bog. Karakteristisk for officierne og propriumsleddene er opbygningen af numrene i en indledende antifon (en slags omkvæd) for kor, et salmevers på recitationstonen for solisten og en afsluttende antifon.

Syngemåden er enten responsorial med en forsanger, der veksler med et kor eller antifonal, hvor to halvkor veksler. Man skelner også mellem en syllabisk syngemåde med én tone på hver stavelse (bruges i tekstrige satser, f.eks. Gloria), en melismatisk syngemåde med mange toner på hver stavelse (det der i dag hedder koloratur, og som bruges i lovprisende satser, f.eks. Graduale og Alleluja) og gruppestil, der er en mellemting med to-fire toner på hver stavelse.

Helt tilbage i 300-tallet havde man foruden bibeltekster også hymner, strofiske og metriske digte, bl.a. af den milanesiske biskop Ambrosius, der med deres folkelige præg var meget udbredte og genfindes som protestantiske salmemelodier.

Troper og Sekvenser

En anden populær, men langt senere nyskabelse (800-1000), er de ejendommelige troper og sekvenser. En trope er et indskud af en ny tekst til en ordløs melisme på sidste stavelse af den oprindelige tekst, angiveligt for at kommentere og uddybe denne, men også for derved bedre at kunne huske melodien. Det er særlig tydeligt i Kyrie-melodierne, hvis nye tekst på slutvokalen af ordet ”Kyrie” endnu ses i titlerne på nogle af melodierne (f.eks. Kyrie fons bonitatis (nådens kilde)), efter at disse tekstindskud senere blev afskaffet. Indskuddene kunne også være af musikalsk art, idet man i sange med korte melismer, der ikke havde plads til en ny tekst, komponerede ny musik til denne. Visse troper til påske og jul kunne udføres som små, dramatiske dialoger, f.eks. som spørgsmål og svar om Jesu genopstandelse, og de blev senere i udvidet form grundlaget for kirkens mysteriespil.

En sekvens er en tropering af melismen på slutvokalen af ordet ”Alleluja” (kaldet jubilus). Sekvensen overlevede tropen, da den efter at have løsrevet sig fra Alleluja blev en selvstændig metrisk-rimet form med parvise strofer, der mindede om hymnen og var populær i middelalderens folkelige sang. I udrensningen af troper og sekvenser i midten af 1500-tallet blev kun fem sekvenser bevarede, hvoraf Dies irae (vredens dag) er den kendteste. Den forekommer nemlig i Requiem, messen for de afdøde (Missa pro defunctis), hvis vekslende propiums- og ordinariumssatser er: Introitus, Kyrie, Graduale, Tractus, Dies irae, Sanctus, Offertorium, Agnus Dei og Communio.

Middelalderens musik er fra 700-tallet noteret i neumeskrift, der med den upræcise placering af noderne uden angivelse af deres længde blot er et hjælpemiddel (neume = vink) til at huske allerede kendte melodier. I takt med det voksende repertoire blev det forbedret ved et liniesystem, endelig fastlagt i 1000-tallet af Guido fra Arezzo, der som korleder ved et solmisationssystem (do re mi fa sol la si do) med håndstillinger viste, hvordan eleverne skulle synge fra bladet. Men det var først med mensuralnotationen fra ca. 1250, at nodernes forskellige udseende angav deres nøjagtige længde.

Kirketonearter

Det diatoniske tonesystem blev ikke opfattet som en skala på otte toner, hvor oktaven er en gentagelse af den første tone. Man opererede med en hexachord, en række af seks toner, der ud fra placeringen af den første hed: h. naturale (fra c), h. durum (hård, fra g) og h. molle (blød, fra f) med sænkning ved fortegnet b af tonen h for at undgå det skarpe, ildeklingende interval f-h, den forstørrede kvart eller tritonus (tre hele toner), der blev stemplet som diabolus in musica (djævelen i musikken).
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Munke synger fra en håndskreven messebog i kæmpeformat, for at alle kan læse tekst og noder. Forsideillustration til en af datidens mange musikteoretiske bøger, der er fra 1512, men stadig gengiver middelalderens musikalske praksis.


Vores nuværende tonesystems dur og mol genkendes i de ovennævnte betegnelser, men kom ellers først rigtig i brug i den tidlige barok fra midten af 1600-tallet. Middelalderens og renæssancens musik anvender de fire (otte) kirketonearter (som man også finder i megen folkemusik i og uden for Europa): dorisk, frygisk, lydisk og mixolydisk. De to første ligner mol, de to sidste dur (hvilket er let at høre, hvis man spiller en skala på otte toner på klaverets hvide tangenter udfra tonerne d, e, f, g). De fandtes i to versioner: den autentiske (den netop beskrevne, hvor grundtonen ligger nederst som første tone i skalaen) og den plagale, der brugte de samme toner som den autentiske, men lavereliggende, så grundtonen lå midt i skalaen (den betegnes også med forstavelsen hypo- (under): hypodorisk = dorisk plagal etc.). Senere kom der to (fire) ny kirketonearter til (nu var der altså i alt 12): æolisk (molagtig, den autentiske fra tonen a) og jonisk (duragtig, fra tonen c), der ligesom dorisk og frygisk på den ene side og lydisk og mixolydisk på den anden efterhånden blev til henholdsvis mol og dur med deres karakteristiske lille og store terts.

Flerstemmighed

Organum – Notre Dame-skolen

Man ved ikke, hvornår, hvorfor og hvordan man første gang begyndte at synge eller spille to forskellige melodier samtidig. Fejlsyngning og bevidst forandring af de gamle, liturgiske melodier og den derved fremkomne tostemmighed er en nærliggende mulighed. Den tidlige flerstemmighed fra ca. 800-900-tallet, men først rigtigt udbygget omkring år 1000, kaldes organum (udtales med tryk på første stavelse). Det optræder i forskellige former: 1) parallelt organum, hvor stemmerne bevæger sig op og ned i samme intervaller (kvarter, kvinter og oktaver) (en gammel teknik, kendt fra mange kulturer og ikke rigtig flerstemmighed), 2) frit organum, hvor der hovedsageligt er modbevægelse: går den ene stemme op, går den anden ned og vice versa og senere 3) melismatisk organum, hvor den oprindelige melodi, cantus firmus (fast sang) ligger i lange nodeværdier i understemmen, hvorover overstemmen har flere toner og senere lange tonerækker med melismer på samme stavelse.

Flerstemmigheden i det melismatiske organum, der i sit væsen er beslægtet med troperingen, blev dyrket mange steder i Europa, men mest kendt var Notre Dame-skolen i Paris (= modalepoken 1170-1250), hvor vi også for første gang i musikhistorien får navne på komponisterne: Leonin med tostemmige værker og Perotin med tre- og firstemmige. Deres musik er kendetegnet ved understemmens (vox principalis) ekstremt lange nodeværdier (næsten et minut på hver tone) og en eller flere overstemmer (vox organalis) i en livlig, dansende rytme (lang-kort metrum), der viser indflydelse fra den verdslige musik. Men længere henne i kompositionen, nemlig hvor understemmens tilgrundliggende gregorianske melodi bliver melismatisk, skifter stilen, således at nu også understemmens cantus firmus går i hurtigt tempo (om end lidt mindre livligt end overstemmerne), da den ville forlænge musikken ud i det uendelige, hvis den blev ved med sine lange nodeværdier. Dette kaldes discantusstil og et sådant afsnit for en clausula, der bliver mere og mere almindelig, efterhånden som musikken vokser til tre-og firstemmighed. Man taler om Leonins gammeldags organumstil med de lange noder i bassen (1100-tallet) og Perotins nye discantusstil, hvor alle stemmer har fart på (1200-tallet).

Motet

Discantusstilen er begyndelsen til middelalderens vigtigste genre, motetten, hvor man sætter nye ord (mot = ord på fransk) til de tekstløse clausula-afsnit, der nu er løsrevet fra organum-sammenhængen og er blevet selvstændige kompositioner. Den tilgrundliggende cantus firmus blev kaldt tenor (tryk på første stavelse), stemmen lige over hed duplum, senere motetus, når den fik ny tekst og den tredje og fjerde stemme oven over dem hed triplum og quadruplum. Var der to overstemmer, kunne de have hver sin tekst, og under indflydelse af den verdslige musik komponerede man ofte nye overstemmer, hvoraf én kunne have verdslig, altså ikke latinsk tekst på det pågældende lands sprog. Herved opstod den blanding af det religiøse og det dagligdags (ofte med ret vovede tekster), der er et karakteristisk træk i middelalderens kunst (kendt f.eks. fra kalkmalerierne). Det gav sig også udslag i, at musikken ikke var et fastlagt, uforanderligt kunstværk, men at stemmerne var udskiftelige, således at man kunne danne flere kompositioner af et stykke musik, en rent kirkelig, en verdslig eller en kombination. Stemmerne blev udført solistisk (én sanger/instrumentalist på hver stemme). Korsang med flere sangere på hver stemme kommer først i renæssancen.

Middelalderens musik er karakteriseret ved polyfoni (mangestemmighed), en slags vandret musik, hvor man ikke opfattede kompositionen som en samlet klangmasse, men hørte eller fulgte med i én stemme. Det er særlig tydeligt i de for vore øren ofte hårde, ikke altid velklingende samklange (kvarter, kvinter, oktaver). I en trestemmig komposition tænkte man på, hvordan de to øverste stemmer duplum (b) og triplum (c) hver for sig klang sammen med tenor (a), men interesserede sig ikke for, hvordan de indbyrdes passede sammen. (a + b og a + c, men ikke a + b + c).

Hvad det rytmiske angik, nødvendiggjorde discantusstilens mangestemmighed et mere præcist modussystem/modalnotation, der byggede på en stadig gentagelse i forskelige mønstre af de trykstærke (–) og tryksvage (u) stavelser i versefødderne: trokæ (– u), jambe (u – ), daktyl (– u u), anapæst (u u –) og spondæ ( – – ).

Verdslig musik

Folkelig musik –Troubadour-, Trouvère-, Minne- og Mestersang – Sangformer

En almindelig og praktisk inddeling af musikhistoriens værker er i en gejstlig (kirkelig) musik og en verdslig (ikke kirkelig) musik. En anden inddeling er i vokalmusik og instrumentalmusik. I middelalderen og til dels også i renæssancen er det som regel kun tilstedeværelsen af en tekst, der afgør, om det er vokalmusik, men der var ikke altid nogen skarp skelnen mellem vokal- og instrumentalmusik. Man kunne også spille vokalmusik eller både spille og synge den (i så tilfælde må den stadig betegnes som vokalmusik), for i noderne er der næsten aldrig angivet, hvilke instrumenter, der skal medvirke. Sang man en messe med eller uden ledsagende instrumenter, havde man gejstlig vokalmusik, men man kunne også bare spille den. Ren instrumentalmusik, der fra starten var skrevet for bestemte instrumenter uden tilknytning til liturgi eller verdslig tekst er sjælden og bliver først mere almindelig i renæssancen.

Vort kendskab til middelalderens verdslige musik er sparsomt, da den ikke findes nedskrevet i nær samme omfang som den gejstlige, især ikke instrumentalmusik som f.eks. dansemusik. Men den eksisterede selvfølgelig hos både høj og lav.

Den folkelige musikudfoldelse kom til udtryk i de såkaldte vagantviser, ofte meget respektløse latinske sange om vin og kærlighed og af samfundssatirisk indhold, fremført af omvandrende studenter og frafaldne munke (vaganter/goliarder). Mest kendt er digtsamlingen Carmina Burana, navnlig gennem Orffs populære, men ikke autentiske, moderne korværk.

Endnu mere folkelige var de såkaldte jongleurs/Gaukler/legere, gøglere, der foruden cirkuskunster fremførte sange på modersmålet og spillede forskellige instrumenter, men hvis musik ikke var fin nok til at blive skrevet ned. En undtagelse er dog de franske chansons de geste, heltedigte om Karl den Store og hans mænd, de mere religiøse spanske og portugisiske lovsange cantigas de Santa Maria, italienske laude spirituali (åndelige lovprisninger) og de dermed beslægtede Geisslerlieder (begge fremført af flagellanter = selvpiskere). En conductus (processionssang) er en både én- og flerstemmig type af moralsk indhold med det usædvanlige, at alle stemmer, der går i samme rytme, er nykomponerede og altså ikke bygger på en liturgisk cantus firmus. En anden tysk, religiøs sang er en leise (efter omkvædet ”Kyrieleis”), som er oversættelser af latinske hymner og sekvenser.

Overklassens verdslige musik kender vi fra de mange troubadour- og trouvèresange. Tekster og melodier er skrevet af folk fra alle sociale lag, troubadourerne virksomme omkring 1100-tallet i Provence i Sydfrankrig, hvis sprog var langue d´oc og trouvèrerne i 1200-tallet i Nordfrankrig, hvor sproget var langue d´oïl, forløberen for moderne fransk. Disse høviske sange blev som regel fremført af en jongleur med et ledsagende instrument og handlede mest om underdanig, men uopnåelig kærlighed til en fin, ofte gift dame. Til de kendteste troubadourer hører Vilhelm IX af Poitiers/ Aquitanien, Marcabru, Bertran de Born og især Bernart de Ventadorn. Blandt trouvèrerne finder vi kong Richard Løvehjerte, Gace Brulé, Thibaut de Champagne / Navarre og som den største Adam de la Halle, kendt også for sin flerstemmige musik og for Spillet om Robin og Marion, musikhistoriens første syngespil.

Troubadour- og trouvèresangenes indhold og former ligner hinanden og er sange om krig, pastoraler (hyrdedigte) og klagesange. Formerne er canzo, estampie (også navnet på en dans), ballade, rondeau, lai, virelai m.m., alle strofiske og typisk med to musikalske afsnit (a b) i forskellige mønstre, ofte med en omkvædsagtig gentagelse af samme tekst (stort bogstav). En rondeau har formen A B a A a b A B, en virelai A b b a A, mens balladens a a b hører til den meget udbredte barform, der består af to musikalsk ens melodiafsnit, kaldet Stollen og en afsluttende, lang Abgesang, der ofte ender på samme måde som de to Stollen. Barformen var udbredt hos 1200-1300-tallets tyske, adelige minnesangere (Minne = kærlighed), sidestykket til de franske troubadourer og trouvèrer med Walther von der Vogelweide som det store navn og Oswald von Wolkenstein som det sidste, og næsten enerådende hos 1500-tallets tyske håndværkerlav mestersangerne med skomageren Hans Sachs som den ledende skikkelse (kendt fra Wagners opera). Barformen var også meget udbredt i folkemusik helt op til vor tid, hvor man finder den i jazzens bluesform, hvis gentagelse af det indledende afsnit (Stollen) også indbefatter gentagelse af teksten. En typisk barform har melodien til ”Vor Gud han er så fast en borg”.

Fransk ars nova - Isorytmisk motet -Italiensk trecento

Ars nova kaldte allerede samtiden i nogle musikteoretiske afhandlinger en ny stil, der opstod i 1300-tallet i takt med den voksende kritik af kirken og verdsliggørelsen af åndslivet. Betegnelsen angav en modsætning til den umiddelbart foregående ars antiqua (tryk på i) (1250-1300), en overgangsperiode mellem modalperioden og ars nova. Her finder man en ny motettype, den polyfone cantilena, der som en trestemmig udsættelse af en trouvèremelodi kan have denne i en af de underste, ofte instrumentale stemmer, således at tyngepunktet nu flyttes til overstemmen, der hos Petrus de Cruce optræder i meget hurtige nodeværdier. En anden nyskabelse og et vigtigt skridt i løsrivelsen fra kirkens treenighedstanke er ligestillingen af den todelte med den tredelte taktart, der i en traktat af Franco fra Köln medførte en ny mensuralnotation med stadige halveringer af nodeværdierne, som er grundlaget for moderne notation (hel-, halv-, fjerdedels-, ottendedels- osv. noder). Det gav sig udslag i den isorytmiske motet, hvis komplicerede – men ikke hørlige – kompositionsprincip er, at en tilgrundliggende (mest) gregoriansk cantus firmus (kaldet color) bliver delt op i flere gentagelser af det samme (= iso) rytmiske mønster (kaldet talea), der så at sige bliver presset ned over melodien. De førnævnte cantilena-satser forstås fra nu af mest som to- eller trestemmige sange med vokal overstemme og en eller to instrumentale understemmer, hvad man i dag ville kalde en solosang med akkompagnement.

Ars nova opstod i Frankrig, hvor den førende teoretiker hed Philippe de Vitry og den største komponist (og digter) Guillaume de Machaut. Han førte som næsten alle sam- og eftertidens komponister et omflakkende liv i tjeneste hos fyrster eller i kirkelige embeder, en praksis, som indebar hyppig udskiftning af musikere, og komponerede både kirkelig og verdslig musik. Hans kendteste værk, Notre Dame messen er den første af en enkeltperson til alle messens ordinariumsled, der nu afløser propriumsleddene, så at messen ikke længere er bundet til bestemte højtider. Dens isorytmiske kompositionsprincip finder vi også i hans motetter, ofte med indviklede musikalske forløb, f.eks. i den trestemmige rondeau Mit endeligt er min begyndelse, og min begyndelse mit endeligt, der illustreres ved, at overstemmen er lig med mellemstemmen spillet/sunget bagfra (krebsgang) og understemmens anden halvdel på samme måde lig med første halvdel bagfra.

Ars nova-stilen er præget af de nævnte hårde samklange, middelalderens grundlæggende intervaller kvart, kvint og oktav, og rytmen og melodiforløbet virker ofte flakkende og usammenhængende, bl.a. ved en ejendommelig teknik hoquetus (hikken), hvor melodien adskilles af pauser eller fordeles på forskellige stemmer. Formerne er dem fra den tidligere enstemmighed kendte: ballade, rondeau og virelai.

Et sidestykke til og påvirket af den franske ars nova er den italienske trecento (1300-talsstil), der er samtidig med den tidlige renæssancedigtning (Dante, Petrarca og Boccaccio). Det er verdslig musik af mere fremadvisende art på grund af dens iørefaldende, typisk italienske bel canto (skøn sang) og de mange fyldige, bløde og velklingende terts- og sekstintervaller i en sats med instrumentale over- og understemmer. De foretrukne former er madrigal (hyrdedigt), caccia (= jagt), der svarer til den lidt senere franske chasse og er en slags kanon (samme melodi, men forskudt i alle stemmer) over en instrumental understemme, og ballata (dansevise = fransk virelai). De største komponister er Jacopo da Bologna og især den blinde Francesco Landini.
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Magten og dermed promoveringen af kunsten gik i renæssancen i stor udstrækning over til fyrsterne, hvilket ses på titelbladene til de trykte noder, der næsten var lige så store kunstværker som selve musikken. Her en motetsamling af Lassus, der foruden allegoriske figurer og forskellige våbenskjolde viser det fyrstelige kapel i München, han var leder af og med ham selv ved cembaloet.


RENÆSSANCE (1400-1600)
Engelsk musik
Et nyt land kommer nu ind i musikhistorien: England. Helt tilbage i 1100-tallet havde man her vist forkærlighed for at føre stemmerne i parallelle tertser og sekster, f.eks. i kanonen Sumer is icumen in (sommerkanon), og disse intervallers gradvise dominans over de tidligere hårde konsonanser kvarter og kvinter, af hvilke kvarten senere gik over til at blive opfattet som en dissonans, ændrede konsonans-dissonans begrebet i en sådan grad, at det for et nutidigt øre netop er dette, der adskiller middelalder- og renæssancemusik.
Den engelske musik, næsten udelukkende kirkelig, fik en afgørende indflydelse på musikken i Europa, især gennem værker af John Dunstable, hvis motetter og messeled (ordinariumssatser) også viser tidens øgede interesse for kirkemusikken, der havde stået i stampe i 1300-tallet. De fyldige og velklingende tertser og sekster og de sangbare melodiers placering i overstemmen var noget helt nyt og førte til udtryk som ”la contenance angloise” (den engelske sødme) og ”la frisque concordance” (den muntre harmoni). Der var – ikke mindst på grund af Hundredårskrigen (1338-1453) – en tæt politisk og kulturel forbindelse mellem England og Frankrig, nærmere betegnet det østfranske hertugdømme Burgund, senere udvidet til Beneluxlandene og Alsace, og Nederlandene blev fra nu af og lang tid frem det vigtigste musikcentrum i Europa med livlige forbindelser også til Italien. Det store navn var Guillaume Dufay, der virkede i Frankrig og Italien og som de fleste andre skrev både kirkelige messer og motetter og verdslige chansons i en international stil. En harmonisk nyskabelse var den fra England overtagede fauxbourdon (falsk bas), en trestemmig sang i parallelle sekstakkorder, dvs. med hovedmelodien øverst, mellemstemmen en kvart og understemmen en sekst under hovedstemmen. Sammen med slutkadencen, de afsluttende akkorder med dominant-tonika funktioner, gav den musikken et mere moderne præg.
Messe – Imitation – Nederlænderne
Også messen får nu den faste form, som bliver norm i resten af renæssancen: en sammenhængende komposition, hvis fem ordinariumsled Kyrie, Gloria, Credo, Sanctus og Agnus Dei modsat tidligere tiders messer bygger på samme melodi. Den kan være af kirkelig oprindelse, men også en verdslig melodi, ofte en chanson. Særlig populære og mest benyttede er (i nævnte rækkefølge) den folkelige vise L´homme armé (Den bevæbnede mand) og Dufays chanson Se la face ay pale (Hvis mit ansigt er blegt (er det fordi jeg elsker)). Den tilgrundliggende melodi, som med sine lange noder og indflettet i de andre stemmer ikke eller kun sjældent er til at genkende, gav messen navn, hvilket, hvis den f.eks. var for uanstændig, førte til betegnelsen ”Missa sine nomine” (uden navn).
Man havde forskellige messetyper. En gammeldags ”tenor-/cantus firmus-messe” med cantus firmus i lange noder i tenoren, en mere moderne ”diskantmesse” med cantus firmus udsmykket i denne stemme og en ”diskant-tenormesse”, hvor disse to stemmer er overtaget fra de tilsvarende i den tilgrundliggende verdslige chanson, forløberen for den senere almindelige parodimesse, hvor ikke bare en melodi, men et helt kompleks af stemmer fra et bestemt afsnit af forlægget genbruges i den nye messe. Ordet parodi betegner i musikken ikke, at man gør nar af en anden musik, men tværtimod at man i beundring (eller under tidspres) bruger denne i sin egen. Hvis der foreligger en kraftigere bearbejdelse af forlægget, taler man om en parafrase-sats.
Firstemmighed bliver nu det normale, idet middelalderens (mest) trestemmige satser (nævnt nedefra og op) med 1) tenor, 2) kontratenor og 3) diskantus nu bliver til 1) kontratenor bassus (en dyb, harmonibærende modstemme (kontrapunkt) til cantus firmus og fundament for kompositionen), 2) tenor (= cantus firmus), 3) kontratenor altus (en høj modstemme oven over cantus firmus og øverst en 4) superius (= den tidligere discantus), hvorfra de nutidige stemmetyper bas, tenor, alt og sopran har deres navne. Mod slutningen af 1400-tallet bliver det mere og mere almindeligt med en vandrende cantus firmus, hvor den tilgrundliggende melodi ikke mere begrænses til at ligge i samme stemme.
Komponistkollega med Dufay var Gilles Binchois, især kendt for sine chansons, mens navne som Johannes Ockeghem og Jacob Obrecht tegner den følgende komponistgeneration af de såkaldte nederlændere, hvis stil og kompositionsteknik blev bestemmende for de kirkelige og verdslige værker i resten af renæssancen. Begge er mest kendte for deres kirkelige værker, Ockeghem for sine 15 messer, heriblandt det ældst bevarede requiem, ofte med stemmerne i dybt leje og en vandrende cantus firmus, og den mere produktive Obrecht for sine 30 messer.
Den nævnte kompositionsteknik er imitationsprincippet/den gennemimiterede sats, der har sit udspring i kanonen i engelsk musik (hvor stemmerne bytter plads indbyrdes) og i trecento-musikkens caccia, men ikke som disse bringer hele melodien forskudt i de forskellige stemmer, men kun lader de første takter af temaet indtræde imiterende (efterlignende) i stemmerne efter tur, som så derefter udformer fortsættelsen af melodien på hver sin måde. Med andre ord den teknik, der fra og med barokken hedder en fuga.
Det ”gennemimiterede” betegner, at ikke blot begyndelsen af kompositionen, men hvert nyt tekstafsnit, der altid markeres med et nyt tema, sætter ind som imitation. For øvrigt gælder for næsten al flerstemmig vokalmusik, også senere tiders, at ny tekst medfører ny musik.
De nederlandske mestre, der ud over de nævnte tæller navne som Antoine Busnois, Loyset Compère, Heinrich Isaac, Thomas Stoltzer, Pierre de la Rue, Ludwig Senfl, Adrian Willaert, Nicolas Gombert, Clemens non Papa m.fl., var berømte for deres lærde kompositionsmåde i indviklede, gådefulde satser med alle hånde kontrapunktiske (= imitationsmæssige) kunststykker såsom canon per diminutionem eller per augmentationem med nodeværdierne formindskede til det halve eller forstørrede til det dobbelte, modstemmer i omvending, dvs. hvor den oprindelige melodi går op, går den nu ned og vice versa, samt meget andet. En særlig raffineret type er den såkaldte proportionskanon. Her angives som en gåde ofte kun én stemme, der ved forskellige nøgler (de tegn i begyndelsen af kompositionen, der angiver, hvor noderne ligger, med gnøglen som den mest almindelige) og taktangivelser inden noderne viser sig at kunne danne flere stemmer i forskellige tonelejer og nodeværdier.
En sådan komposition, der som så mange af samme slags er langt mere end kunstfærdigt hokuspokus og indeholder stor musik, finder man i en af de to L´homme armé messer med titlen Kanon: Tria in unum (tre i én) af renæssancens store navn Josquin des Prés (Desprez). I sine værker skabte han en sublimeret syntese af alle tidens kirkelige og verdslige former, og Martin Luther sagde om ham, at ”mens andre komponister gør med noderne, hvad de vil, gør Josquin med dem, hvad han vil”. Josquin des Prés, der var elev af Ockeghem, var allerede i sin samtid en af de højest estimerede – og bedst betalte – komponister og, hvad der dengang var helt usædvanligt, en af de første, der fik status af en klassiker, der blev husket længe efter sin død. Han skrev 20 messer (Pangue lingua messen), knap 100 motetter med latinske tekster, der med deres forbavsende opfindsomhed og variation i kombinationen af de fire-fem vokalstemmer regnes for det ypperste i hans produktion (Absalon, fili mi og flere Ave Maria-motetter) og ca. 75 verdslige kompositioner, mest chansons (Scaramella og El grillo (fårekyllingen)). Man finder i hans motetter akkordlige/homofone passager, ofte med parvise modstillinger af høje og dybe stemmer, men nok så typisk for tidens stil den for renæssancen karakteristiske ubrudte strømmen af musikken i de forskellige stemmer, den såkaldte komplementærrytmik, hvor afsnit og ophold i en eller flere stemmer ikke høres, da andre stemmer hele tiden overlapper og således viderefører den musikalske puls.
Protestantisk og katolsk kirkemusik
Havde England været foregangsland i begyndelsen af renæssancen og Nederlandene senere hen, bliver det efter reformationen nu Tyskland, der begynder at sætte sit præg på den europæiske musikhistorie, hvori den nu holder en førerposition i de næste 350 år. Den store forskel på den katolske gudstjeneste og den protestantiske/evangeliske er, at gudstjenesten ikke mere foregår på latin, men på modersmålet i de protestantiske lande, og at menigheden ved sin fællessang nu tager aktiv del i gudstjenesten. Den evangeliske kirkesang kaldes en koral. Melodierne kunne tages fra den gamle gregorianske sang (også kaldet koral), især de i forvejen strofiske hymner og sekvenser. Der var også et stort antal åndelige viser, der blev sunget ved valfarter og processioner el.lign. Melodierne kunne også komme fra en verdslig sang, hvis tekst blev gjort gudelig, blev ”kristelig forvendt”. Et berømt eksempel på en sådan kontrafaktur er Isaacs Innsbruck, ich muss dich lassen, der blev lavet om til O Welt, ich muss dich lassen. Endelig er der som den største gruppe de nykomponerede sange, f.eks. til Luthers egen salme ”Vor Gud han er så fast en borg”.
Johann Walter.Johannes Eccard, Melchior Vulpius, Michael PraetoriusHans Leo HasslerClaude Goudimel.
Orlando di Lasso (Orlandus LassusGiovanni Pierluigi da PalestrinaSicut cervusPalestrinastilMarcellus messenCristobal de MoralesTomás Luis de Victoriavokalpolyfonia cappella
flerkorighedAndreaGiovanni Gabrieliconcerti, sinfoniae sacraesonata pian e forte
Verdslig musik
Chanson
chansonformes fixesfrottola
Ægte fransk er det deklamatorisk-pikante i melodi og tekstudtale, ofte til meget frimodige tekster, der står i modsætning til det sødmefyldte bel canto i frottolaen og den senere madrigal. Den franske chanson starter ofte med en stereotyp rytme på en halvnode og to fjerdedele og gentager hyppigt visse afsnit helt uforandrede, hvilket giver den en symmetrisk form med skarpt adskilte led.
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