BARROCO: Principales formas instrumentales
1. Suite: viene de la suite de danzas renacentista. La suite barroca está compuesta por las siguientes danzas: 
allemande (4/4, moderada), courante (ternaria y rápida), zarabanda (ternaria y lenta) y giga (6/8 y fugada). 
Destaca Händel con sus suites orquestales para ceremonias cortesanas, como “Música Acuática” o “Música para los fuegos artificiales”. 
Bach escribió suites para instrumento solo ( como las 6 suites para violonchelo, entre otras) y escribió 4 Suites para orquesta.
Ejemplos:
Suite para orquesta n.º 1 en do mayor, BWV 1066
1. Ouverture
2. Courante
3. Gavotte I/II
4. Forlane
5. Minuet I/II
6. Bourrée I/II
7. Passepied I/II
Instrumentación: oboe I/II, fagot, violín I/II, viola, bajo continuo
Suite para orquesta n.º 2 en si menor, BWV 1067
1. Ouverture
2. Rondeau
3. Sarabande
4. Bourrée I/II
5. Polonaise (Lentement) - Double
6. Minuet
7. Badinerie
Instrumentación: flauta solista, violín I/II, viola, bajo continuo
La badinerie se ha convertido en una pieza de programa para los solistas de flauta, debido a su ritmo rápido y dificultad.
Suite para orquesta n.º 3 en re mayor, BWV 1068
1. Ouverture
2. Air
3. Gavotte I/II
4. Bourrée
5. Gigue
Instrumentación: trompeta I/II/III, timbales, oboe I/II, violín I/II, viola, bajo continuo
El aire es una de las piezas más famosas de la música barroca


2. El Concierto:  Aparece en las dos últimas décadas del XVII, cuyo nombre viene de “concertare”, y lo interpretan varios instrumentos  simultáneamente. Muestra los principios de la música barroca: • Lucha entre el bajo continuo y una voz florida encima; • Organización  en los modos Mayor y Menor; • Movimientos separados y contrastados; • Contraste entre los diferentes grupos tímbricos; • Yuxtaposición de texturas; • Progresiones constantes, ecos y repeticiones; • Lanzamientos de ida y vuelta de frases cortas entre los  solistas y el tutti. 

Se trata de una forma orquestal compuesta por tres movimientos contrapuestos con este esquema: allegro/lento/allegro. El primero tiene forma de ritornello, semejante a un rondó, pero difiere en que el ritornello (interpretado por el ripieno y el concertino), semejante a un estribillo, cambia de tonalidad y se alterna con pasajes del solista que son distintos entre sí. El segundo movimiento tiene forma binaria, y el tercero es un rondó simple (ABACAD...). Las variantes que surgen son: • Concierto orquestal: obra orquestal sin grupos contrastantes • Concierto grosso: se oponen el grosso o tutti (ripieno) y un pequeño número de solistas (concertino) • Concierto solístico: contrasta el grosso de la orquesta y un solista
La orquesta del concierto está formada por la cuerda dividida en violines I y II, viola, violonchelo y violón, junto con el bajo continuo. La esencia del concierto es el diálogo contrastante entre el tutti y el concertino o solo.
En Alemania, J. S. Bach llevó a su cima  el concierto, al componer los seis “Conciertos de Brandenburgo”, donde integra al concierto grosso otros instrumentos de viento enriqueciendo el color.  Estructurados en tres tiempos, utiliza la forma ritornello, y mezcla rasgos italianos y alemanes. El grosso sigue siendo la cuerda, pero en el concertino se añaden trompeta, flauta, oboe, etc. Otro compositor destacado es Telemann. 
Curiosamente, el jazz emplea muy comúnmente la estructura del concerto grosso con concertino y el ripieno.
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Durante el Barroco encontramos un gran avance instrumental, que se igualará en importancia a la música vocal. Se produce un desarrollo técnico de los instrumentos, sobre todo del violín, que se convertirá en el protagonista de la orquesta por su agilidad, volumen y posibilidades técnicas. Mejoran otros instrumentos como la flauta, el oboe y el clave, que se convertirá en uno de los instrumentos más populares.
Surge la orquesta; grupo de instrumentos organizados por secciones o familias, en la que la sección de la cuerda se convertirá en la base de la orquesta. Además, de la presencia del clave para la realización del continuo
Ejemplos:
Vivaldi. Las Cuatro Estaciones
Corelli. Concierto para la noche de Navidad
Haendel: Concerti grossi
Bach: Escribió 6 conciertos de Brandemburgo, ideados como un todo, algunos son:
Concierto de Brandeburgo n.º 2 en fa mayor, BWV 1047
· Título en la partitura autógrafa: «Concerto 2.º à 1 Tromba, 1 Flauto, 1 Hautbois, 1 Violino, concertati, è 2 Violini, 1 Viola è Violone in Ripieno col Violoncello è Basso per il Cembalo.»1​
· Duración: unos 13 minutos.
· [bookmark: _GoBack]Instrumentación: 
· Concertino: trompeta natural en fa, flauta de pico, oboe, violín
· Ripieno: 2 violines, viola, violonchelo y bajo continuo (incluyendo clavecín)

· Movimientos:
1. [sin indicación de tempo] (normalmente interpretado como Allegro o Allegro moderato)
2. Andante (en re menor)
3. Allegro assai
El Allegro assai suele describirse como una amalgama entre fuga y ritornello en el estilo propio del compositor. El movimiento pertenece principalmente a la trompeta, que presenta el tema principal o sujeto de la fuga. Contrariamente al uso, los episodios fugados están confiados a los cuatro solistas.11​
El primer movimiento de este concierto fue elegido como la primera pista para el disco de oro de las Voyager, un disco fonográfico que contiene una amplia muestra de los sonidos comunes, idiomas y música de la Tierra enviados al espacio exterior con las dos sondas Voyager.

Concierto de Brandeburgo n.º 3 en sol mayor, BWV 1048
· Título en la partitura autógrafa: «Concerto 3zo a tre Violini, tre Viole, è tre Violoncelli col Basso per il Cembalo.»1​
· Duración: unos 10 minutos
· Instrumentación: 3 violines, 3 violas, 3 violonchelos y bajo continuo (incluyendo clavecín)
· Movimientos:
1. [sin indicación de tempo] (normalmente interpretado como Allegro o Allegro moderato)
2. Adagio
3. Allegro
El tercer concierto es quizá el más popular de toda la serie. Esta obra, escrita originalmente para 4 violines, 3 violas y 3 violonchelos, fue arreglada para solo 3 violines, 3 violas, 3 violonchelos (más bajo continuo). La influencia italiana del segundo concierto se mantiene en el tercero, aunque con un cambio importante en el dipositivo orquestal, pues Bach prescinde en esta ocasión de los instrumentos de viento para dar todo el protagonismo a las cuerdas. Todo se construye a partir de unas células rítmicas mínimas que constituyen la base de los distintos temas melódicos, trabajados contrapuntísticamente, con los dos distintos grupos de instrumentos ora separándose, ora oponiéndose, ora uniéndose en un tutti.
El Adagio únicamente consta de dos acordes, uno inicial y otro final, que forman una semicadencia frigia. Es probable que estos acordes estuvieran destinados a rodear o aparecer al final de una cadenza en la que Bach dejaba este espacio libre a la improvisación del intérprete, en especial del primer violín o del clavecinista encargado del bajo continuo. Los enfoques modernos de interpretación van desde simplemente tocar la cadencia con una ornamentación mínima (tratándolo como una especie de "punto y coma musical"), a improvisar cadenzas que varían en duración desde menos de un minuto a más de dos. Otra opción es la inserción de movimientos de otras obras, como el tercer movimiento de la Sonata para violín y continuo en sol, BWV 1021 que contiene la cadencia frigia en sus acordes finales.13​
En el Allegro la danza parece adueñarse de la partitura, casi como si se tratara de un tiempo de suite
Concierto de Brandeburgo n.º 5 en re mayor, BWV 1050
· Título en la partitura autógrafa: «Concerto 5.º à une Traversiere, une Violino principale, une Violino è una Viola in ripieno, Violoncello, Violone è Cembalo concertato.»1​
· Duración: unos 23 minutos
· Instrumentación: 
· Concertino: violín, flauta travesera y clavecín
· Ripieno: violín, viola, violonchelo, violone, (clavecín)
· Movimientos:
1. Allegro
2. Affettuoso (en si menor)
3. Allegro
En este quinto concierto el clave forma parte tanto del concertino como del ripieno: en los pasajes de concertino la parte es obbligato; en los fragmentos de ripieno cuenta con una parte de bajo cifrado e interpreta el continuo. Bach sorprende al oyente haciendo que el clave, hasta entonces acompañante, alcance un protagonismo inusitado al mismo nivel que el resto de los instrumentos. Este concierto hace uso de un popular conjunto de música de cámara de la época (flauta, violín y clavecín), que Bach utilizó para el movimiento medio. El concierto en toda su extensión se adapta para mostrar las cualidades de un buen clavecín y el virtuosismo de su ejecutante, pero sobre todo en la prolongada cadencia solista al primer movimiento. Parece casi seguro que Bach, considerado un gran virtuoso del órgano y del clavecín, fue el solista de clavecín en el estreno. Los estudiosos han visto en esta obra los orígenes del concierto para teclado en solitario, ya que es el primer ejemplo de un concierto con una parte de teclado solista

4. Otras formas
Bach. Variaciones Goldberg
Bach. Sonatas y Partitas para violín solo
Bach. Suites para violonchelo
Bach. Ofrenda musical (conjunto de cánones y fugas)
5. La Fuga
Es una composición polifónica que tiene su origen en el ricercari, que era la adaptación a instrumentos del motete durante el Renacimiento. Normalmente es una obra para instrumentos de tecla, (aunque puede ser para cualquier otro instrumento polifónico o para conjuntos tanto instrumentales como vocales).
La fuga se desarrolla en un solo movimiento. En esencia se basa en la técnica de la imitación. La fuga es una obra para varias voces (3-4), con una estructura compleja que básicamente consiste en la reaparición constante de un tema o melodía principal, llamado sujeto , acompañado de otros temas secundarios.
El sujeto o tema principal se presenta por primera vez en una sola voz, luego va siendo interpretado por las demás voces, una por una a manera de imitación. A lo largo de la fuga el tema reaparece constantemente, junto con los tema secundarios, al final de la fuga las voces terminan juntas en un final común.
La Tocata es una forma musical libre de carácter variable y pensada para ser ejecutada por un instrumento de teclado. Nació en Italia, hacia el final del S. XVI. Se confunde de tal modo con el Preludio que, no solamente se empleaban ambos indistintamente como introducción a la Fuga, sino que también una misma composición ha recibido las dos denominaciones. 

6. SONATA
Es una composición instrumental para un grupo reducido de instrumentos con bajo continuo y que consta de varios movimientos contrastantes, frecuentemente cuatro movimientos (lento-rápido-lento-rápido).
La sonata puede ser compuesta para un instrumento solista normalmente el clave, si es para otro instrumento que actúe como solista (flauta, oboe, violín), aparece acompañado por el bajo continuo, y para dos instrumentos agudos y el bajo continuo que sería la agrupación más frecuente. Llamada sonata en trío o trío-sonata en lo que se refiere al dispositivo instrumental empleado, entendiendo lo de “trío” no con carácter numérico restrictivo, sino como idea: son dos voces “cantantes” y un “acompañamiento” o, mejor dicho, un basamento armónico dado por el bajo continuo y que puede estar confiado a uno o a varios instrumentos e instrumentistas.
La sonata de cámara consiste en un preludio o introducción y la sucesión de dos, tres o cuatro movimientos normalmente emparentados con aires de danza; la sonata de iglesia huye de la danza y se estructura habitualmente como sucesión de cuatro movimientos “abstractos”, en el esquema lento-rápido-lento-rápido, ateniéndose por lo común los movimientos rápidos a procedimientos de escritura contrapuntística (fugada).
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