La forma de una obra musical es la disposición coherente de todos los elementos que hemos visto anteriormente, la melodía, la armonía la tonalidad y el ritmo. ‘’Los elementos sonoros se convierten en música sólo cuando se los organiza’’ Así nos define Stravinsky la perfecta disposición de los elementos musicales en el espacio y tiempo.

La repetición y el contraste son dos de los principios básicos de la forma. La repetición satisface la necesidad del hombre de reconocer lo familiar, lo que le da seguridad. El contraste a enfocado a su otra necesidad, la de la variedad, de la tensión que luego se relaja con la repetición. Schoenberg decía que la principal función de la forma es promover nuestra comprensión.

Las formas clásicas

Podemos definir la forma de una sonata o de una fuga pero no hay dos sonatas de Mozart ni dos fugas de Bach iguales. Cada una es un ejemplo de la adaptación de la forma al contenido. La tensión y distensión está resuelta de modo distinto en cada una. Durante el Clasicismo y el Romanticismo el movimiento desde y hacia la tonalidad fue el rasgo más importante de la forma musical. La forma clásica por excelencia, la sonata es un auténtico drama musical, cuyos personajes son los temas, sin ninguna referencia literaria o pictórica. El ciclo completo de una sonata deja al oyente con la sensación de haber presenciado una jornada llena de acontecimientos, una acción resuelta felizmente. En este sentido, la sonata-sinfonía es una de las formas más inteligentes concebidas para expresar ideas meramente musicales.

La forma sonata alcanzó sus más grandes triunfos durante la época de Mozart, Beethoven y Schubert. Los compositores románticos adaptaron esta forma a sus fines. En sus manos la sinfonía se convirtió en un drama grandioso sobre la lucha del hombre con su destino, de la fe contra la duda. En la época de Mahler y Strauss la sinfonía se había alejado mucho de su concepción clásica.

La forma en la música contemporánea

Para los compositores del siglo XX los elementos musicales, melodía, armonía, color, tienen el mismo atractivo que el programa literario lo tuvo para los románticos. Pero las formas clásicas son una solución tan inteligente a los problemas de unidad y variedad que no es tan fácil sustituirlas. La tendencia más común es el alejamiento de las simetrías bien definidas. La frase sigue siendo la unidad básica pero su comienzo y su fin ya no quedan tan definidos. También la repetición queda encubierta y se da en forma y lugares inesperados. La música ha vuelto a descubrir el encanto de a irregularidad.

Los compositores contemporáneos utilizan la repetición de forma distinta. Cuando una sección se repite se ha alejado de nosotros en el tiempo, y por lo tanto aparecerá en formato reducido, será una versión más breve que la original. Es la simetría dinámica. La repetición exacta de una sección es algo inconcebible para un compositor del siglo XX. Cuando algunos alumnos le llevaron a Schoenberg una pieza con secciones repetidas les dijo: ‘’¡Nunca hagan lo que pueda hacer un copista!’’

Del mismo modo que la armonía contemporánea amplió el concepto de tonalidad, afectó igualmente a las formas basadas en esa tonalidad. La estructura de la sonata moderna es más compacta. Cuando los temas regresan lo hacen transportados a tonalidades más altas, con el objeto de intensificar la sensación. También puede hacerse que los temas retornen en sentido inverso al de partida, y es muy común que la repetición sea un fugaz recuerdo del tema original. En cuanto a naturaleza de los temas son de carácter instrumental, más que vocal, igual que en el período romántico.

En la sonata clásica el movimiento principal es el primero y si llegamos tarde a la audición del primer o segundo temas sabemos que nos hemos perdido la parte más importante de la obra. Los compositores contemporáneos han intentado de varias formas combatir ese anticlímax, ya sea colocando el movimiento más dramático y extenso al final o bien uniendo los cuatro movimientos en uso solo.

