A partir del siglo XIX la partitura comenzó a ser un fiel reflejo de lo que el compositor quería expresar y ya en el siglo XX una interpretación es mejor cuanto más próxima está al ideal sonoro del autor. Cada línea está dedicada única y exclusivamente a un cantante o instrumentista, que sabe exactamente lo que tiene que tocar

Pero esto no ha sido siempre así. A pesar de que en el Barroco tardío los compositores de ópera escribían la parte orquestal completa de las arias, durante los siglos anteriores la situación es muy diferente.

En la actualidad cualquier director o intérprete que osase modificar o armonizar de forma distinta un pasaje sería criticado duramente. Tomemos ahora como ejemplo las óperas del siglo XVI. En la inmensa mayoría de los casos sólo se ha conservado la parte del canto y el bajo cifrado sobre el que los instrumentistas deben realizar sus desarrollos.

La improvisación

La importancia que se le daba a la música vocal en aquella época puede explicar por qué se anotaba sólo el canto. También debemos tener en cuenta que la interpretación era una actividad artesanal, realizada por auténticos especialistas dedicados de ello a este arte. El nivel del instrumentista era muy alto. Eran capaces de improvisar a varias voces sobre un bajo con sencillas indicaciones armónicas. Sólo a partir de la segunda mitad del siglo XVII comienza a indicarse en las partituras de forma inequívoca la instrumentación que debe utilizarse en las obras.

El ‘’Orfeo’’ de Monteverdi es la primera gran ópera que se conserva íntegra. En la partitura pueden verse los recitativos escritos a dos líneas. Los madrigales corales a cinco líneas y los intermezzi instrumentales también a cinco partes. En la primera página el autor detalla los 37 instrumentos que intervienen en la obra pero únicamente en unos cuantos pasajes nos dice exactamente los instrumentos que tocan cada parte. En el resto es el intérprete quien tiene la palabra, utilizando su buen o mal criterio. Afortunadamente Monteverdi dejó en muchos de sus escritos bastante claro cómo interpretar sus maravillosas obras, sobre todo en lo referente al carácter y la articulación de las frases.

Otro aspecto importante en la evolución de la instrumentación es la progresiva asociación de un determinado instrumento con el personaje al que acompaña. También los sentimientos de esos personajes eran objeto de esta asociación. Por lo general el afecto y la ternura se interpretaban con la cuerda. Para las escenas de amor lo ideal era la flauta travesera mientras que para lo pastoral se prefería la flauta dulce. 

A medida que retrocedemos disminuye por lo tanto la responsabilidad del compositor y aumenta la del intérprete.

