Orígenes

La orquesta, considerada como un conjunto equilibrado de instrumentos clasificados en familias, tal y como hoy la conocemos, se fue configurando a través de un proceso desarrollado durante el siglo XVIII y primera mitad del XIX.

La palabra orquesta procede de la denominación que se daba en el teatro de la Grecia clásica al espacio situado entre el lugar que ocupaban los espectadores y la escena, que estaba reservado al coro el cual desempeñaba un papel muy importante en la tragedia griega.

Ya en las primeras dinastías egipcias se agrupaban instrumentos (arpas, trompetas, laúdes) para acompañar al canto y la danza.

En la Europa medieval la gran variedad de instrumentos existentes tenían la misma función de acompañar a la danza y, posteriormente, reforzar las partes de la polifonía vocal.

Durante mucho tiempo se fueron agrupando los instrumentos de manera indeterminada. El estreno de una Misa de Orlando de Lasso, en 1589, para cinco voces y nueve instrumentos, marca el inicio de la ordenación en grupos de cuerda, madera y metal, más uno de tecla cuya misión era actuar de bajo continuo.

El nacimiento de la ópera, a principio del siglo XVII será un hecho decisivo para impulsar un nuevo criterio de empleo y agrupamiento de los instrumentos. Orfeo, de Monteverdi (1607) utiliza 36 instrumentos agrupados por familias.

Poco a poco llegaría a afirmarse un conjunto instrumental homogéneo caracterizado por un grupo de cuerda y bajo continuo, a cargo del órgano o el clave.

Desarrollo

Desde finales del XVII se irá produciendo una transformación en los conjuntos instrumentales d la orquesta. La familia de las violas será sustituida por violines, violas, violonchelos y contrabajos.

El continuo, a cargo de los instrumentos de tecla y otros como el fagot que realizan la parte de bajo se verá poco a poco desplazado a medida que los instrumentos de viento madera y metal adquieran una progresiva importancia, debido principalmente a la perfección de sus técnicas.

A mediados del siglo XVIII, en plena transición del barroco al clasicismo, la Escuela de Manheim y la aparición de una forma musical decisiva, la sinfonía, representan un paso decisivo en la perfección orquestal. Esta orquesta de Manheim poseía una amplia plantilla:


16 violines, 6 violas, 4 violonchelos, 4 contrabajos, 2 flautas, 2 oboes, 2 clarinetes, 2 fagotes, 2 trompas, 2 trompetas y timbales.

Esta combinación instrumental es la empleada por Haydn y Mozart. Beethoven también se basará en esta formación aportando después una 3ª y 4ª trompas, una 3ª trompeta, 3 trombones además del triángulo, bombo y platillos, que introdujo en su Novena Sinfonía. Schubert, Schumman, Mendelshonn y Brahms prosiguieron con esta combinación, añadiendo esté último la tuba en su Segunda Sinfonía.

La Orquesta Moderna

Desde Beethoven, el esquema orquestal seguirá vigente experimentando una evolución basada en el concepto del equilibrio de sonoridades y el enriquecimiento del colorido tímbrico.

El hecho de que las orquestas actuaran en salas públicas de mayores dimensiones que los palacios, da lugar a que progresivamente vaya aumentado su volumen en la segunda mitad del siglo XIX e inicios del XX, con las orquestaciones de Berilos, Wagner, Mahler y Richard Strauss. Mahler va más allá, utilizando el órgano y los coros en su Octava Sinfonía, ‘de los mil’.

Lo más trascendente de esta evolución está en el concepto de sonoridad. Si la orquesta del clasicismo utilizó contrastes entre los grandes bloques de cuerda, madera y metal, la orquesta romántica alcanzará una homogeneidad entre estos tres grupos.

Esta evolución de la sonoridad continuará en el siglo XX, con el impresionismo y la incorporación progresiva de numerosos instrumentos de percusión, incluido el piano.
