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המוסיקה בתקופה הקלאסית  ( 1800 – 1740/50)
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רקע

התקופה הקלאסית היא תקופה קצרה יחסית בתולדות המוסיקה, אך השפעתה רבה, במיוחד מבחינה צורנית, על רוב המוסיקה שנכתבה לאחר מכן. 

יש הטוענים כי יש לאמר "הסגנון הקלאסי" ולא "התקופה הקלאסית", כי במאה

ה-18 קיימים גם סגנונות אחרים, במקביל.

באמצע המאה ה-18 אירופה החלה לאמץ סגנון חדש, שהתבטא בארכיטקטורה, בספרות ובאמנות בכלל – הקלסיציזם. התרבות החדשה עדיין שמרה על קשר עם תרבות החצר האירופית, על רשמיותה ומתן דגש על סדר והיררכיה  ,אך גם הולידה סגנון חדש נקי יותר , עם הדפה לחלוקה ברורה , לפשטות על פני מורכבות. הקלסיציזם מהווה החיה מחודשת של תרבות יוון העתיקה. מקורותיה בתקופת הרנסנס ושיאה בתקופת ההשכלה.
שינויים פוליטיים וכלכליים היו חלק מהגורמים לשינוי הסגנון באירופה: המאה ה-18 היא תקופת ההשכלה (או: הנאורות = Enlightenment).

זוהי תקופה רציונאלית, בה מהווים השכל, הידע וההבנה, וכן הרגשות הטבעיים של האדם, את נקודת המוצא לשיפוט בכל תחומי החיים: המדע, האמנות, הפילוסופיה,

החינוך, המערכת החברתית ועוד. 

הגדרתו של קנט להשכלה: "יציאתו של האדם מאי-בגרותו, שהוא עצמו אשם בה" (1784)
משה מנדלסון: "אי-בגרות פרושה אי-יכולת של האדם להשתמש בשכלו בלא הדרכה של זולת. הוא עצמו אשם באי-בגרות זו, אם סיבתה אינה חוסר שכל , אלא העדר החלטה ואומץ לב להשתמש בו". "השכל הוא עליון בכוחות-הנפש, ולכן יש להשליטו בכל שטחי חייו של האדם".
בתקופה זו התפתח המדע הניסויי, ונדרש לכל דבר הסבר. רעיונותיהם של הפיסיקאים והמתמטיקאים הגדולים ניוטון ולייבניץ החלו להשפיע על העולם המדעי, אוילר המציא את האלגוריתמים (מושג שפרץ דרך לפיתוח המחשבים)

הפילוסוף קאנט כתב את "ביקורת התבונה הטהורה" - ספר פילוסופיה שהחל את המחשבה הפילוסופית המודרנית. 

רוסו פיתח את רעיונותיו בדבר חזרה לטבעיות ולהתנהגות טבעית.

היו קיימים חילוקי דעות בין חוגי דעות שונים : רוסו כפר בעליונותו של השכל על הרגש.כמו כן, התנגד לרעיון הקוסמופוליטי שהאדם הוא אזרח העולם ועודד רגשות לאומיים (שהתעוררו במאה ה-19). רוסו גם היה בעד "סנטימנטליזם"  וקרבתו של האדם אל הטבע. רוסו בעד "רציונאליזציה של הרגש".

אדריכלי הגנים שינו את סגנון הגנים: במקום גן ממושטר וגאומטרי, דוגמת גני וורסאי,  החלו לפתח גן בעל מראה "טבעי" וכאילו לא מתוכנן, גן חסר גדרות המתמזג עם הטבע.

התפתחות הטכנולוגיה גרמה למהפכה תעשייתית. התרחבות השימוש במכונות ופיתוח מנוע הקיטור חיסלו מפעלים משפחתיים והגבירו את הייצור ההמוני, דבר שהוזיל מחירי מוצרים מצד אחד, אך מצד שני גרם לתנאי העסקה לא-אנושיים בבתי  החרושת. עם התגברות זרם העוברים מן הכפר אל העיר גדלה הצפיפות בערים.  עם הצפיפות גדלו גם הזיהום והמחלות. 

הגידול המהיר של הערים הגדיל את מספר העוסקים במקצועות חפשיים, ונוצר מעמד ביניים של אמידים, שאינם אצילים מלידה אך הם צרכני תרבות ומשתדלים לדמות למעמדות העליונים.  מעמד זה נקרא "הבורגנים".

שילוב בין תנאי חיים קשים של מעמד הפועלים והרעיונות בדבר שוויון (כגון: "כל בני האדם נולדו שווים") הולידו את שתי המהפכות הגדולות: הצהרת העצמאות של 

ארה"ב ב- 1776, והמהפכה הצרפתית ב- 1789, תחת הסיסמה "חופש, שוויון ואחווה". 

רעיונות הומניטריים אלה באו לידי ביטוי גם בהתפשטותה המהירה של תנועת ה"מסונים" (הבונים החפשיים) אשר גדולים וטובים נמנו עליה (ביניהם המשוררים גתה ושילר, המלך שוחר האמנות פרידריך הגדול ואף מוצרט). 

השפעות סוציו-פוליטיות של ההשכלה הולידו סוג חדש של השלטון: אבסולוטיזם נאור (פרידריך הגדול  ,מלך פרוסיה , בניה של מריה תרזה יוזף  ה-II ואחיו לאופולד , מלך גרמניה). המלכים והשליטים אלו האמינו בכך שטובת המדינה היא החשובה. השליט נועד כדי לשרת את עמו וכי אין לשלול מאנשים את זכויותיהם בגלל אמונותיהם הדתיות. מלכים אלו שירתו והגנו על העם וטענו כי הם שווי זכויותיהם של התושבים. מלכים נאורים הבדילו את עצמם ממלכים  מסורתיים בדרך בה שלטו. הם אמצו רעיונות הנאורות, ובעיקר את עקרון הרציונאליזם , והשתמשו בהם בממלכתם. אם לואי ה-XIV  הכריז: "המדינה – זו אני" , פרידריך השני:"אני משרתה הראשון של המדינה". המלכים הנאורים אפשרו סבלנות דתית, חופש הדיבור והעיתונות, ואת הזכות להחזיק ברכוש פרטי. רבים טיפחו את האמנויות, המדעים והחינוך (הפצת החינוך בשכבות רחבות של העם) . שליטים אלו ניסו לשפר את חיי נתיניהם על מנת לחזק את כוחם שלהם. למשל, ביטול הצמיתות באירופה נעשה על ידי שליטים נאורים. יוזף השני  ,קיסר האימפריה הרומית הקדושה, תמצת את רוח האבסולוטיזם הנאור באומרו: "הכול למען העם , אך דבר לא על ידי העם".
ההשכלה הפכה לערך חשוב ולנחלת הכלל. זוהי התקופה בה מתחילים להכתב אנציקלופדיות, מילונים, ביוגרפיות וספרי תיעוד רחבי הקף. במאה זו מתחילים להקים מוזיאונים ציבוריים, הפתוחים לקהל הרחב, לשם איסוף, שימור והצגת מוצגים מסוגים שונים, שהיו בתקופות קודמות בבעלות פרטית. (לאחר המהפכה הצרפתית החלו בהלאמת אוספי אמנות פרטיים).

כמו כן נפתחים אולמות למופעים בפני הציבור - אולמות תאטרון, אופרה וקונצרטים. הפטרונות על מופעים מסוג זה הלכה וירדה, ורבו המופעים לקהל רחב של קוני כרטיסים. נושאי ההצגות, האופרות ואף הספרות הפכו להיות חיי האדם הפשוט, רגשותיו ומחשבותיו.

עם ההתענינות הציבורית החלו להופיע גם עתונים וכתבי עת ובהם ביקורות ודיונים בנושאים מוסיקליים.

אחד האיפיונים החשובים של אירופה במאה ה-18 הוא היותה קוסמופוליטית. הבדלים סגנוניים ותרבותיים בין העמים השונים טושטשו. נישואין בין מלכים ונסיכים מארצות שונות אלה עם אלה גרמה לניידות תרבותית מארץ לארץ, והסגנון האמנותי האירופי הפך אחיד במידה רבה. (המוסיקאי קוונץ כתב ב- 1752 כי הסגנון המוסיקלי האידאלי מורכב מן התכונות המוסיקליות הטובות ביותר של כל עם.)

בתוך הסגנון האמנותי שולבו גם מוטיבים עממיים שונים, כיוצרים אווירה קלילה, ואף נושאים אקזוטיים, כמו האפנה ה"תורכית".   

האידאל הצלילי של התקופה הקלאסית

שאיפתו העיקרית של האדם בתקופה הקלאסית היתה להעשיר את חייו הפרטיים, להנות ולהשתעשע. היתה העדפה רבה לדברים ברורים, מובנים ונתפסים ע"י המחשבה, על פני דברים מלומדים ומסובכים.

גם המוסיקה הפכה מ"מכשיר להאדרת שם האלוהים" (כפי שהוגדרה בתקופת הברוק) למכשיר שמטרתו לגרום הנאה לאדם. בתקופה הקלאסית הגדירו את המוסיקה כ"אמנות גרימת ההנאה באמצעות סדרת צלילים וצרופים ערבים לאוזן" או "אמנות המצאת מנגינות וליוויין בהרמוניות מתאימות."

אם כן, מוסיקת המאה ה-18 אמורה היתה להתאים לרמתו של המאזין ולגרום לו הנאה מיידית, ללא צורך בכל מאמץ. לכן היא צריכה :

-  להישען על מבנה ברור והגיוני 
-  עליה לגרום ריגוש, אך לא להפתיע יותר מדי 
-  עליה להיות בגבולות הטעם הטוב ולא להביך את המאזין
-  עליה להיות טבעית, כלומר: קלילה, זורמת ולא מתוחכמת.

"על המוסיקה לדבר בשפה אוניברסאלית שאינה מוגבלת על ידי גבולות בין-לאומיים; עליה להיות אצילה ומבדרת כאחד; עליה להיות בעלת ביטוי בגבולות מוגדרים של טעם טוב , להיות טבעית, דהיינו חופשית מסיבוכים טכניים מיוחדים , ומסוגלת לגרום הנאה מיידית לכל מאזין בעל רגישות נורמאלית". באך – הוא לא טבעי. רוסו: "להאזין למוסיקה של באך , זה כמו להאזין לשני נואמים".
יוהאן אדולף שייבה מבקש, ב-1745, להבחין בין "סגנון גבוה","אמצעי" ו"נמוך". ההתייחסות הינה לרבדים חברתיים שונים. לשייבה רשימה ארוכה של מאפיינים בפרמטרים המוסיקליים השונים, לכל אחד מן הקטגוריות.

כך, למשל, ב"סגנון הגבוה" המיועד עבור "גיבורים ומלכים" בלבד, יש להשתמש בהרמוניה עשירה, במלודיה המתפתחת ביצירתיות, וכל זאת להבעת רגשות אציליים. ב"סגנון הנמוך" לעומת זאת, יש להשתמש בפרמטרים השונים באופן "טבעי" ללא התחכמות וללא הרחבה. כלומר, הרמוניה פונקציונאלית פשוטה תוך יציבות טונאלית ללא סטיות או מודולציות חריפות וכמו כן, במלודיה פשוטה וסימטרית ללא התפתחויות משמעותיות.
האצולה שהפכה לפטרונית העיקרית של המוסיקה הציבה מול המלחינים מציאות חדשה:
הסתגלות לדרישות חדשות  מבחינת הסגנון המוסיקלי וכן מבחינת אופי ביצועה של המוסיקה.בניגוד לתקופת הבארוק  ,בה ניתן היה לצרף כלים נוספים לקו התחתון בחופשיות  ,בתקופה הקלאסית בחירת הכלים ופרישת התפקידים היו בפירוש בידי המלחין.הפיכת האצולה לפטרונית המוסיקה  ,השפיעה גם על מלאי הנגנים וכישוריהם. בעוד שמלחין מתקופת הבארוק יכול היה להסתמך על הכישורים המוסיקליים של עיר שלמה  ,למלחין קלאסי  ,שצריך לעלות קונצרט בבקתת ציד של האצולה  ,ישנם משאבים מוסיקליים מצומצמים יותר. על כן, ניתן להבחין כי התפקידים ביצירות מהתקופה הקלאסית קלים יותר לביצוע כשהמשאבים שעמדו בפני המלחין היו מוגבלים; אך לעתים ,כשנגן וירטואוזי היה בסביבה , ניתן למצוא ביצירות תפקיד מסוים מדהים ברמתו. גורם נוסף לכתיבת תפקידים פשוטים יחסית הוא הרצון העז של הציבור למוסיקה חדשה כל העת (דרישה שנראתה גם בתקופת הבארוק). משמעות הדבר הייתה שלמלחין לא היה זמן רב לחזרות לפני הקונצרט , ולכן היה צריך להתאים את עצמו וכתיבתו.
בנוסף, בתקופה הקלאסית חלה התרחקות מההרגל הבארוקי להקדיש את היצירה , או כל אחד מהפרקים בה , לתיאור רגש אחד בלבד. במקום זאת , האופנה הייתה ליצור ניגוד בין החלקים והפרקים ביצירה , שהושג במגוון טכניקות: מעבר ממינור למז'ור , מקצביות לקצב איטי יותר  ,ובעיקר מעבר לאזורים שונים בהרמוניה. קטעי מעבר הפכו לחשובים יותר ויותר , כשהמלחינים החלו להקדיש יותר תשומת לב לקטעים אלה , הדגישו אותם , ואף בנו את המתח בציפיית שווא רק כדי להוביל את היצירה דרך קטע מעבר לכיוון חדש , במקום להגיע לפתרון המיוחל.

אתוס ופאתוס
על המלחין הקלאסי היה למצוא איזון בין אתוס לבין פאתוס: "המטוטלת של אתוס ופאתוס".
אתוס = מוסר, מכלול המידות הטובות.
אריסטו מגדיר בתורת הרטוריקה:

אתוס – "שימוש בחוכמה מעשית , ערכית וחושים בריאים" (הצד הלוגי )

פאתוס – "פניה אל הרגש החזק" : "בני אנוש אינם מושפעים על ידי הלוגיקה בלבד. יש לעורר גם האמוציות של הקהל..." (הצד הרגשי)

(שוב יש להדגיש: הסגנון הקלאסי הוא רק אחד הסגנונות שהיו קיימים במאה 

ה-18 , ושיאו בשלושים השנה האחרונות של המאה. אי אפשר לכלול בנוסחה אחת את כל הסגנונות החדשים והישנים של מאה זו, אך אפשר לדבר על רעיונות ועל נטיות שהנחו את המלחינים ואת הקהל. )

המעבר מהבארוק אל הקלאסיקה
המאה ה-18 מאופיינת בחוסר אחידות סגנוני: בחלקה הראשון הבארוק עוד בשיאו, בחלקה השני פורחת כבר הקלאסיקה. המעבר בין שתי התקופות אינו מוגדר ואינו חד משמעי. משבר בתחילת הקלאסיקה מתאפיינת בהופעתם של משיכות, זרמים שונים ומנוגדים. ניתן לראות אותם אצל שני הבנים של באך – קארל ("הבאך ההמבורגי") ויוהן ("הבאך הלונדוני").
· הסגנון הסנטימנטלי(הרגשי- empfindsamer stil) - מוצאו בצפון גרמניה, סביב שנת 1750 והוא משתקף בעיקר ביצירותיו של קארל פיליפ עמנואל באך לכלי מקלדת.
קארל פיליפ עמנואל באך, 1714-1788

בנו החמישי של י.ס.באך. שירת כ-10 שנים את פרידריך הגדול, שהיה חובב מוסיקה. מ-1767 –מנצח בהמבורג, אחרי טלמאן, יד סוף ימי חייו. כתב סימפוניות, סונטות, אורטוריות ומוסיקה לפסנתר. חשיבותו מיוחדת נועדת לו בעיצוב הצורה המוסיקלית הנודעת בשם "צורת הסונטה", לעומת צורות הסוויטה והפוגה , שאביו הצטיין בהן. הוא קבע את שלושת החלקים שבפרק הראשון (אקספוזיציה, פיתוח ורפריזה). הסונטה משמשת לו כלי לביטוי מגוון ושונה ביותר, החל מהסגנון ה"קפדני", הכבול לחוקי הרב-קוליות ועד הסגנון החדש,המלא ניגודים והפתעות.היידן ומוצרט הלכו בעקבותיו, ומוצרט קרא עליו: "הוא אבינו ואנחנו בניו". ק.פ.באך משתמש במלודיות כחיקוי לאינטונציות של דיבור רגשני, דינאמיקה כחיקוי לדגשים של נאום, מקצבים כחיקוי לרגשנות ושינוי מהירות של שחקן תיאטרון. השפעה זו באה ממשוררי "סער ודחף". הסגנון נוצר כתגובה לסגנון הגלאנטי , המאופיינת בקישוטיות יתר. "המוסיקה שלהם ממלאה את האוזניים אך מותירה את הלב בריקנות" (דוגלי).
· הסגנון הגאלאנטי-סגנון שמבקש לספק הנאה, המחליף את המבנים הקונטרפונקטיים הסבוכים של הבארוק במלודיות עממיות ונושאים כפריים פשוטים.
Carl Philipp Emanuel Bach: Concerto in D Minor, Part 1
http://www.youtube.com/watch?v=NV2oS_RC9X0
Marcel Coenen - Solfeggietto (Carl Philipp Emmanuel BACH) on Guitar
http://www.youtube.com/watch?v=6B6zfeKyg88&feature=related
יוהן כריסטיאן באך  ,1735-1782

הצעיר מבני י.ס.באך, אחד ממקורות ההשפעה החשובים על מוצרט. כתב חיבורים בכמות עצומה ובכל סגנון: אופרות, סימפוניות (מן הראשונות הכתובות בסגנון סימפוני אמיתי), קונצ'רטי, מוסיקה קאמרית, מוסיקה לפסנתר, חיבורים דתיים. השפיע על התהוותה של צורת הסונטה.סגנונו נגזר מן האופרה האיטלקית (למד אצל מרטיני באיטליה) – המלודיה היפה, חוש צורני, מרקם וצבע.הוא מתרחק , יותר מכל אחיו, מסגנונו הרציני הנשגב של אביו, היו כאלה שהצטערו על כך שבנו הצעיר של באך כותב יצירות חסרות רצינות וזאת בניגוד ליצירותיו של אביו ושל אחיו קארל פיליפ עמנואל. בפרספקטיבה היסטורית רחבה יותר ניתן לראות בו נציג ראשי של הסגנון הגלאנטי, שיצר מוסיקה חיננית ופורמאלית למטרות חברתיות.

Johann Christian Bach: Concerto in D Major, Part 1
http://www.youtube.com/watch?v=DKNc_1ZaE0Y
Johann Christian Bach - Symphony in D major
http://www.youtube.com/watch?v=TfJwzdKECHg
Johann Christian's music was formal, sensitive, charming, undramatic, and a little empty; Carl Philipp Emanuel;s was violent, expressive, brilliant, continuously surprising, and often incoherent.
· Charles Rosen "The Classical Style"
· אחד המקורות ההיסטוריים של הסגנון ה"גלאנטי" הינו הרוקוקו הצרפתי  בבארוק המאוחר. מוסיקה בסגנון מליצי ומהודר שהתפתחה בקרב האריסטוקרטיה הצרפתית. כתיבה פריודית עם מתן חשיבות לקולות החיצוניים, מלאת קישוטים. כל זאת כביטוי לתפיסה ההדוניסטית של החברה ("נהנתנות"). המלחינים : קופרן (Couperin) ורמו  (Rameau)
בסגנון הרגשני האורנמנטציה יוצרת צלילים זרים, דחיית הפתרון ומקצב לא סדיר. כל אלה משרתים את הפאתוס. זאת, בניגוד לאורנמנטציה ה"גלאנטית" המשמשת כקישוט חיצוני בלבד (ההבחנה מופעה בספרו של ק.פ.ע.באך). ניפה, מורו של בטהובן היה אחד החסידיו הנלהבים של ק.פ.ע.באך.

Tambourin
http://www.youtube.com/watch?v=xol4cEFiGOs&feature=related
Francois Couperin: Prelude #5 Robert Hill, Clavecin
http://www.youtube.com/watch?v=nwesaC_e3sQ&feature=related
הסער והדחף




חלום בלהות (1781), ציור מאת הצייר יוהאן היינריך פיסלי (ג'ון הנרי פיוזלי), צייר בריטי ממוצא גרמני-שווייצי המזוהה עם זרם הסער והפרץ.

הסער והפרץ (בגרמנית Sturm und Drang, נהגה שְטוּרְם אוּנְט דְרָאנְג; נקרא בעברית גם "הסער והדחף") הוא שמה של תנועה ספרותית, פילוסופית ואמנותית גרמנית שהתקיימה בערך בין שנות השישים ושנות השמונים של המאה ה-18. הסער והפרץ התבטאו בכך שניתן ביטוי עז וחופשי לתחושות סובייקטיביות אישיות, ובעיקר לרגשות קיצוניים, כתגובת-נגד לרציונליזם הכובל של ההשכלה ותנועות אסתטיות דומות. הפילוסוף יוהאן גאורג האמן נחשב למייצג האידיאולוגיה של השטורם אונד דראנג, ויוהאן וולפגנג פון גתה היה מתומכיה החשובים, אף כי מאוחר יותר הוא ושילר הרחיקו את עצמם מעל התנועה, ובכך החלו את מה שייקרא מאוחר יותר "קלאסיציזם של ויימאר".
מקור השם  - על שמו של המחזה של פרידריך מקסימיליאן קלינגר שנכתב ב- 1776.
הסער והפרץ במוזיקה
התיאטרון המוזיקלי - אופרה וזינגשפיל - היה מקום המפגש הטבעי של המוזיקה והספרות, ודרכו חדרו רעיונות השטורם אונד דראנג אל תחום ההלחנה, כדרך להעצים את המבע הרגשי של המוזיקה. התפתחות זו ניכרת במיוחד ברצ'יטטיב המלוּוה בתזמורת - אמצעי דרמטי שהופך את הרצ'יטטיב מסגנון כתיבה כמעט מכני, שנועד רק לקידום העלילה, לסגנון דרמטי "גבוה", (בהשפעת רעיונות מתחום הדרמה היוונית) שבו התזמורת מסייעת להעביר את מצבה הנפשי של הדמות. בבלט דון ז'ואן של גלוק מ-1761 ניכרים מאפייני הסער והפרץ במוזיקה, ואפילו בהערות שכתב המלחין בתוכנייה מוזכר כי הפינאלה נכתב בסולם רה מינור כדי לעורר פחד במאזינים. בז'אנר דומה, שנקרא בגרמנית "מלודרמה", היו קטעי דיאלוג מדוברים (כלומר, לא-מושרים) על רקע ליווי תזמורתי, שנועדו להשיג אפקט דומה. מחזהו של רוסו "פיגמליון (1770)," שכלל מוזיקה מאת המלחין אוראס קואנייה שנועדה להשרות את אווירת הדיאלוג המדובר על הקהל, נחשב ליצירה הראשונה בסוגה זו. "פיגמליון" של רוסו השפיע על גתה ועל סופרים ומחזאים גרמנים אחרים. המלודרמות המוכרות ביותר היו מאת המלחין הבוהמי גאורג בנדה, שהשפיע גם על מוצרט, שכתב מלודרמה בלתי-גמורה, צָאִידֶה
בניגוד לתחום הספרות, בתחום המוזיקה השפעתו של זרם השטורם אונד דראנג הייתה מוגבלת יחסית. אף כי יש יצירות רבות שנטען לגביהן כי הן נכתבו על פי האידיאלים של הסער והפרץ, לא תמיד עומדת הנחה זו במבחנים היסטוריים. כך, למשל, בווינה המוזיקה הייתה "מתקדמת" יותר מזו שבשאר אירופה, והייתה בה נטייה לכתיבה רגשית יותר בסולמות מינוריים, ולחידושים בתחום המלודיה, אך אלו אינם מייצגים באופן אוטומטי כתיבה בסגנון שטורם אונד דראנג. הקשר הברור ביותר בין המוזיקה לבין רעיונות שטורם אונד דראנג נמצא באופרה ובמבשריה של המוזיקה התוכניתית, למשל "סימפוניית הפרידה" של היידן. מלחינים אחרים הקשורים בסגנון זה הם ארבעת בניו של באך ובעיקר  קרל פיליפ עמנואל באך.
מאפיינים
יצירות בסגנון הסער והפרץ כתובות על פי רוב בסולם מינורי, ויוצרות רושם של סערת נפש, חרדה או רגשות קשים דומים. הנושאים העיקריים ביצירה נוטים להיות "זוויתיים", מבוססים על מרווחים גדולים ובלתי-צפויים מבחינה מלודית. שינויי טמפו ודינאמיקה תכופים ולא צפויים נועדו לשקף שינויים גדולים במצב הרוח. מאפיינים נפוצים אחרים הם קצבים "פועמים" או סינקופות, ונגינה בצלילים מהירים(טרמולו)) בכלי הקשת הוא מאפיין חשוב נוסף.
השפעות "סער ודחף (פרץ)" על מלחיני האסכולה הוינאית הראשונה מתרחשת בשלבים שונים בחייהם בהתאם לכך גם טיב ההשפעה. ככל שההשפעה מוקדמת יותר הופכת היא לשורשית יותר בסגנונו של אמן. אם נקבע את שנת 1770 כמוקד ה"התעוררות הרומנטית" של הקלסיציזם, נגלה שהיידן בן 38 אמן בשל ומחזיק באחת המשרות היוקרתיות אצל משפחת אסטרהזי, מוצרט בן 14 ונחשף לתופעות האמנותיות בסיוריו כבר בתחילת דרכו, ובטהובן רק נולד בשנה זו. התבוננות זו תסייע בהבנת אחד ההבדלים המשמעותיים שבין שלושה מלחינים אלו.
"תקופת הסער והפרץ" ביצירות היידן
לעתים קרובות מייחסים ליוזף היידן כתיבה בסגנון הסער והפרץ מסוף שנות השישים של המאה השמונה-עשרה ועד תחילת שנות השבעים. ביצירותיו מאותן שנים ניכר לעתים קרובות סגנון כתיבה סוער ונרגש, אף כי קשה להוכיח שמדובר ספציפית בסגנון הסער והפרץ. היידן עצמו מעולם לא ציין בכתביו את הסגנון הספרותי כמקור השראה לסגנונו החדש. גם אם היידן לא ראה במוזיקה שלו אישור לאידיאלים האנטי-רציונליסטיים הללו (המוזיקה עדיין דבקה באחדות צורנית ומוטיבית), ניתן לראות השפעה על יצירותיו הכליות מאותה תקופה מצד התיאטרון המוזיקלי בסביבתו - ולפיכך אולי השפעה עקיפה של הסער והפרץ בספרות. הסימפוניות שכתב היידן באותה תקופה מכונות לעתים "סימפוניות הסער והפרץ", אף כי כינוי זה ניתן להן מאוחר יותר. ביניהן ניתן למצוא את סימפוניות 44, 45 ("הפרידה") ו-49, רביעיות "השמש" (אופוס 20), ואף כמה מבין סימפוניות "פריז" המאוחרות יותר.

הסער והפרץ ביצירות של מוצרט
סימפוניה מס' 25 של מוצרט שונה מרובן המכריע של הסימפוניות הקלאסיות בכך שהיא כתובה בסולם מינורי (מלבדה כתב מוצרט רק סימפוניה אחת בסולם מינורי: הסימפוניה ה-40, גם היא בסול מינור). מלבד הסולם, ניכרים בסימפוניה מאפיינים אחרים של הסגנון, כמו כתיבה סינקופלית ומנגינות זוויתיות, המתקשרים לסגנון הסער והפרץ.  הייצוג המוזיקלי של עצבנות וסערת-נפש (עם מעברים חדים לנושאים רגועים יותר), וכן הכתיבה החדשנית-לזמנה מבחינה הרמונית ותזמורתית, מעידים על השפעתו של המלחין יוהאן בפטיסט ונהאל וכתיבתו הנעה בין קיצוניות רגשיות, יותר מאשר על הצטרפות מודעת לסגנון אמנותי מסוים.





סערה בים וספינות טרופות, קלוד ז'וזף ורנה.
הסער והפרץ באמנות החזותית
התנועה המקבילה לסער והפרץ באמנות החזותית באה לידי ביטוי בציורים של סערות, ספינות טרופות, עיי חורבות וכדומה, המציגים את האימה וההרס נטול-ההיגיון שגורם הטבע. יצירות קדם-רומנטיות אלו היו אופנתיות בגרמניה בין שנות השישים לשנות השמונים של המאה ה-18, ומצביעות על דרישה מצד הציבור לאמנות המעוררת רגשות עזים, בניגוד לאמנות הרוקוקו ששמה דגש על "טבעיות" ומתאם. בדומה לאלה, התעורר עניין גם בציורים מדירי-מנוחה של ביעותי-לילה: עדות לכך היא הערצתו של גתה לציוריו של הנרי פיוזלי (בגרמנית היינריך פיסלי), שעליהם אמר גתה כי הם עשויים "להבהיל כהוגן את הצופה". ציירים אחרים הקשורים לסגנון זה הםקלוד ז'וזף ורנה ופיליפ ג'יימס דה לותרבור.
אסכולת מנהיים
אסכולת מנהיים מתייחסת הן לטכניקה התזמורתית שחלוצה לה הייתה תזמורת החצר של מנהיים במחצית השנייה של המאה ה-18 והן לקבוצת מלחינים, שכתבה מוזיקה כזאת לתזמורת מנהיים ולתזמורות אחרות.

חצר האלקטור קרל פיליפ עברה מהיידלברג אל מנהיים בשנת 1720 כשברשותה כבר תזמורת גדולה מזו שבכל אחת מן המדינות שסביבה. התזמורת גדלה עוד יותר בעשורים הבאים ובמשך הזמן החזיקה כמה מטובי הווירטואוזים של זמנה Burney) מכנה את התזמורת שגובשה במנהיים "צבא של גנרלים". (יוהאן שטאמיץ, כנר ומלחין בוהמי, הנחשב בדרך כלל למייסד אסכולת מנהיים, הצטרף לתזמורת בשנים 1741-1742 והיה למנהלה בשנת 1750 . 
השפעות האסכולה הן בשלושה תחומים שונים:

1. תזמורי – גיבוש הגוף הסימפוני, הכנסה הדרגתית של כלי נשיפה ומתן תפקידים משמעותיים ועצמאיים יותר
2. אינטרפרטציה – תאום בין כלל הנגנים וביצוע של אפקטים מיוחדים כגון דינאמיקות קיצוניות (pp,ff)  ,וה"טיל המנהיימי" – תבנית מלודית עולה תוך קרשנדו הדרגתי. סטנדרטים חדשים באיכות הנגינה
3. קומפוזיטורי – גיבוש הסמפוניה כז'אנר, הוספת פרק הפינאלה (יש הזוקפים זאת להיידן), גיבוש "צורת-סונטה" עם כללים ברורים לגבי אופי הנושאים : הראשון-מוטיבי/תרועתי והשני-לירי/רחב.
המפגש בין מלחינים-מבצעים הפך את המקום ל"סדנא יוצרת" וניתן לראות בו גוף מדעי חוקר בהתאם לאידיאלים של תנועת ההשכלה. 
חברי אסכולת מנהיים כללו את יוהאן שטאמיץ, פרנץ קאספר ריכטר, קרל שטאמיץ וכריסטיאן קאנאביך, והייתה לה השפעה ישירה מאוד על הרבה מלחיני סימפוניות של התקופה, ביניהם יוזף היידן וליאופולד הופמן. קאנאביך, אחד ממנהלי התזמורת אחרי מותו של יוהאן שטאמיץ, היה גם ידידו הקרוב של וולפגנג אמדיאוס מוצרט מאז שמוצרט ביקר במנהיים משנת 1777 ואילך. לתזמורת מנהיים הייתה השפעה עצומה על מוצרט, בתזמורת מנהיים הכיר מוצרט לראשונה את הקלרנית. מוצרט מאוד התרשם מתזמורת מנהיים וכמה מן הסימפוניות והאופרות שלו נכתבו עבורה, במיוחד לאחר שהתזמורת והחצר כולה עברו למינכן ב-1779, עם עלייתו של האלקטור קרל תאודור לכס המלוכה בבוואריה. גם בכמה מן הסונטות של מוצרט לפסנתר פטישים ניכרת השפעת האסכולה (ומוצרט, כמתברר ממכתביו, היה מודע לכך).
מאפיינים מוסיקליים של המוסיקה בתקופה הקלאסית
א. המרקם - השאיפה שהמוסיקה תהיה ברורה ובהירה ככל האפשר מובילה להעדפת המרקם של מנגינה עם ליווי. המנגינה בולטת ונמצאת לרוב בקול העליון, והליווי פשוט ואקורדי. בתקופה הקלאסית המלחין רושם כל צליל בליווי, בניגוד לברוק, שבו הליווי  ההרמוני היה ניתן לאילתור בידי הנגן. 

(על המוסיקה הפוליפונית של באך כתב אחד המבקרים: "היא מלומדת, מסובכת, כבדה ומלאכותית." עם זאת, המרקם הפוליפוני לא נעלם בתקופה הקלאסית, ושימש את המלחינים במקרים מתאימים).
הכתיבה ההומופונית שמה דגש על סימני הדינאמיקה והביצוע. הפשטתו של המרקם הפכה את הפרטים הקטנים בביצוע לחשובים.

דוגמא בולטת לסוג ליווי שיש בו אך ורק מילוי הרמוני הוא "בס אלברטי":  ליווי באקורד מפורק החוזר על עצמו שוב ושוב . ליווי כזה אפייני במיוחד לכלי מקלדת, והתנועה הריתמית שלו מפצה, בדרך כלל, על חוסר תנועה בהרמוניה, או על תנועה איטית במלודיה. (בס אלברטי מופיע, למשל, כליווי לנושא הראשון בסונטות ב-דו מז'ור של מוצרט) 
Sviatoslav Richter plays Mozart Sonata in C major, K. 545
http://www.youtube.com/watch?v=MqrSULskGoo
Sonate facile de Mozart K 545 piano Emile Lelouch
http://www.youtube.com/watch?v=R54SMFnLC9M&feature=related
Horowitz - Mozart Sonata in C Major K. 330; 1st Movement
http://www.youtube.com/watch?v=dd7Q7vhNB-I&feature=related
ב. תחום המלודיה,הנושא 
המוסיקה הקלאסית נוטה ל-דו נושאיות, (לעתים יש אפילו יותר משני נושאים (ריבוי נושאים). שני הנושאים מנוגדים ומשלימים בטונליות ובאופי. בניגוד לברוק, שם הפרקים בנויים מפיתוח של נושא אחד ובכל פרק יש מצב רוח אחד, הרי בתקופה הקלאסית העימות בין שני הנושאים והמעבר אליהם וביניהם יוצרים שינויים תכופים במצב הרוח ובאוירה. הניגודים יכולים להיות בין נושאים שונים ואף בתוך הנושא עצמו (פיתוח הנושא) (לדוגמא: הנושא הראשון של סימפוניית "יופיטר" מציג ניגודים פנימיים מיד בהתחלה.)

Mozart Sinfonía nº 41 "Jupiter" - VPO Bohm (1 de 4)
http://www.youtube.com/watch?v=noAPeUlOjfc&feature=related
הנושאים הם מנגינות, ובדרך כלל ניתנים לשירה. רוב המנגינות מבוססות על אקורד או על מהלך סקונדות. בתוך המלודיות יש צלילים קישוטיים, ומקובל היה לקשט את המנגינות האיטיות. (לדוגמא: שני הפסוקים הראשונים מן הסונטה ב- דו מז'ור של מוצרט מסתיימים בקישוט על הצליל הלפני אחרון.)

המנגינה מאורגנת בפסוקים ברורים, בדרך כלל במספר תיבות זוגי. יש נטיה חזקה
למבנה של פסוק פותח ופסוק סוגר (אותה מנגינה עם סיום שונה).
ג. תחום ההרמוניה , דיאטוניות וכרומטיקה 
- המלודיות הקלאסיות הן בדרך כלל דיאטוניות, והצלילים הכרומטיים משמשים בהן לקישוט או לצורך מודולציה. אולם מדי פעם משתמשים בהרמוניה כרומטית או במלודיה כרומטית ליצירת אפקט דרמטי  ( לדוגמא: נושא הפרק "לקרימוזה" מתוך הרקויאם של מוצרט הולך ונעשה יותר ויותר כרומטי, דבר המוסיף למתח.) 

Requiem de Mozart - Lacrimosa - Karl Böhm - Filarmónica de Viena
http://www.youtube.com/watch?v=G-kJVmEWWV8
· לכל יצירה או פרק יש טונליות ברורה, אשר טורחים לבסס אותה היטב בהתחלה. מודולציות ייעשו במעבר בין נושאים או בפיתוח, אך תמיד יש חזרה וביסוס מחדש של הטוניקה.

· הקצב ההרמוני (קצב החלפת האקורדים) הוא איטי, ותנועה ריתמית רבה מתרחשת לעתים יחד עם חוסר תנועה בהרמוניה. (ראו למעלה "בס אלברטי").

· כאשר מוצג נושא, הוא ילווה בדרך כלל בהרמוניה פשוטה, כלומר: דרגות ראשיות במצב יסודי.
ד. התפתחות , צורה, מבנים של פרקים 
-  בניגוד לתנועה האינסופית של הברוק, בתקופה הקלאסית יש חלוקה ברורה לפסוקים ולחטיבות בתוך הפרק, ואף חזרות רבות על נושאים ועל חלקים שלמים בתוך הפרק. 
-  השינוי בין קטעי מעבר לבין נושאים הוא ברור ומסומן היטב ע"י עצירה בהרמוניה ובמקצב.  (קדנצה הרמונית או אקורד דומיננטי שאחריו הפסקה).

-  יש שימוש במבנים אשר יש בהם איזון בין חזרה לבין חידוש, כמו: רונדו, ווריאציות, מנואט, צורת הסונטה.

הרונדו  הוא מבנה המבוסס על ריקוד  מעגל עממי. יש בו נושא החוזר על עצמו (ריטורנלו) בעל אופי קליל ומשעשע. בין הופעותיו של הריטורנלו מופיעות אפיזודות שונות זו מזו. האפיזודות הולכות ומתרחקות מן הריטורנלו מבחינת אופי, טונליות, אורך וכד', ודבר זה יוצר התפתחות פנימית בתוך הפרק.

>>>>>              R R     Episode I        R        Episode II           R      Episode III          R             

לצורת הרונדו יכולים להיות ווריאנטים, כגון:

                                    א '                        ____ב_____           ____א______
>>>>         R    Ep. I   R                  Ep. II                  R    Ep. I      R                            

הנושא הראשון בדרך כלל קצר, סימטרי וריקודי, והוא חוזר שוב לפני הפיתוח ,כך שמתקבל מבנה המזכיר את מבנה הרונדו.
צורה זו משלבת את העיקרון של רפריזה יחד עם קיומו של ריטורנלו, ולכן נקראת "רונדו-סונטה"

BEETHOVEN - Rondo e capriccio
http://www.youtube.com/watch?v=zQn4Qfy_Bek&feature=related
Daniel Barenboim - Pathétique - 3º movement
http://www.youtube.com/watch?v=3mp6-bLEgcw&feature=related
ווריאציות היא צורה המבוססת על נושא קליט בעל מבנה סימטרי והרמוניה פשוטה. הנושא מוצג בתחילת הפרק , ואז חוזר מספר פעמים, כאשר בכל פעם מתבצע בו שינוי במרכיב מסוים. השינויים הולכים ומתעצמים, וכך נוצרת התפתחות פנימית. מבנה הנושא (פיסוק, חזרות, אורך) נשמר בדרך כלל לאורך כל הווריאציות.

Evgeny Kissin-Beethoven-Variations op.32 [part1]
http://www.youtube.com/watch?v=biMh8lJt8Js&feature=related
Evgeny Kissin-Beethoven-Variations op.32 [part2]
http://www.youtube.com/watch?v=azBEMipSmXA&feature=related
ביצוע נוסף להשוואה:
Gould Beethoven 32 Variations in C minor(1/2)
http://www.youtube.com/watch?v=yR5AVUiNI-0
Gould Beethoven 32 Variations in C minor(2/2)
http://www.youtube.com/watch?v=cOMIEjGoRWE&feature=related
מנואט (או סקרצו) קלאסי הוא פרק בעל מבנה קבוע ובעל אופי ריקודי. (הסקרצו הוא יותר מהיר ובעל אופי הומוריסטי). משקלו תמיד ¾. המבנה: 

                                       מנואט                 טריו                              מנואט
              >>>        ||: A :||: B A :||            ||: a :||: b a :||        A || B A ||                                   

המנואט והטריו שונים בטונליות, בתזמור ובאופי.

Beethoven- Minuet in G
http://www.youtube.com/watch?v=zSXRJwspGU0
Mozart - Sinfonía 40 - Menuetto(3/4) - Karl Böhm - Filarmónica de Viena
http://www.youtube.com/watch?v=eRHx4j6cYQw&feature=related
סרנאדה (serenade,serenata)– היא יצירה או הופעה מוסיקלית לכבודו של אדם.
יש שלוש קטגוריות של סרנדה בהיסטוריה של המוסיקה:

· יצירה מוזיקלית המושמעת לכבוד אדם אהוב, חבר/ה או אדם מעורך אחר, לרוב בערב ומתחת לחלון ביתם, בביצוע אדם יחיד בליווי כלי נגינה נישא כלשהו (כמו גיטרה).משמעות זו למילה, שנמצאת בשימוש עד היום, מקורה בתקופת ימי הביניים או הרנסנס.
· סרנאדה באיטלקית משמעה "שיר ערב,ובתקופת בארוק משמעותה הייתה יצירה מסוג קנטטה שמבוצעת מחוץ למבנה, תחת כיפת השמים, ולעת ערב או לילה, בליווי קולות וכלי נגינה שונים.יש המבחינים בין קנטטה לסרנאדה בכך שסרנאדה מושמעת מחוץ למבנה, ולפיכך ניתן להשתמש במהלכה בכלי נגינה בעלי עוצמות גבוהות שנשמעים רועשים מדי במהלך קנטטה המושמעת במבנה סגור – חצוצרה, קרן יער, תופים.
· סרנאדה במשמעותה החשובה ביותר בהיסטוריה של המוסיקה, היא יצירה מוסיקלית לאנסמבל כלי נגינה נרחב בתנועות מוסיקליות רבות, המתייחסת לסגנון הדיבירטימנטו, שהולחנה בעיקר בתקופה הקלאסית והרומנטית. יצירה זו היא קלילה ומבדרת יותר יחסית ליצירות המאפיינות במגוון סגנונות מוסיקליים לאנסמבל נרחב, כמו סימפוניה. בדרך כלל המלודיות חשובה בה יותר מאשר ההתפתחות של מוטיבים ונושאים או עוצמה דרמאטית. אחת היצירות המפורסמות ביותר – "מוסיקת ליל זעירה" של מוצרט.
Mozart: Eine kleine Nachtmusik (1/3)
http://www.youtube.com/watch?v=eMwd3W7Wan4&feature=related
Mozart: Eine kleine Nachtmusik (2/3)
http://www.youtube.com/watch?v=pV2-t1t_bek
Mozart: Eine kleine Nachtmusik (3/3)
http://www.youtube.com/watch?v=5PxwrfN_o1Q&feature=related
צורת הסונטה 
מושג "צורת הסונטה" נכנס לטרמינולוגיה המוסיקלית בסוף המאה ה- 18 כציון מאפיינים טיפוסיים הנצפים בחלקים אחדים של סונטה הקלאסית. צורת הסונטה משתלטת על רב היצירות בתקופה הקלאסית. כל הפרקים הראשונים ביצירות כליות נכתבים במבנה זה, ולעתים קרובות גם בפרקים נוספים ואף קטעי מוסיקה ווקלית.בגלל הופעתה של הצורה בפרקים הראשונים של הסונטה בטמפו מהיר, היא זכתה לכינוי נוסף – sonata allegro. 
צורת הסונטה היא סכמה מבנית, המבוססת על המבנה A B A . ב- A מוצגים שני נושאים המנוגדים ביניהם מבחינה טונלית ומבחינת האופי, ב-B יש פיתוח מודולטורי וסקוונציאלי של הנושאים או חלקים מהם, וב A'   יש חזרה על A בשינוי אזורים טונליים ובשינויים נוספים.

הסכמה   (לעתים נוספת גם פתיחה):

            'A  (רפריזה)                             B (פיתוח)                               A (תצוגה)     
||קודה / נושא II (T)/ גשר/ נושא I ((T /        פיתוח                ||: קודטה/ נושא II (D)/ גשר/ נושא I  
הפיתוח הוא "מגרש המשחקים" של המלחין. בחלק זה הוא לוקח חומרים מוסיקליים מן הנושאים (ולעתים רחוקות אף חומר מוסיקלי חדש) ומציג אותם באופן חפשי, תוך משחק בין מוטיבים משני הנושאים, היפוכם, קיצורם, הבאתם כסקוונצות ועוד. בפיתוח נוטשים את המבנה הטונלי החמור של התצוגה, ו"נודדים" בין מרכזים טונליים שונים, עד כדי ריחוק רב מסולם הטוניקה. אחד המקומות בהם מראה המלחין את כשרונו הקומפוזיטורי הוא האופן בו הוא מחזיר את המאזינים חזרה "הביתה" אל סולם הטוניקה ואל הרפריזה.

חלק הפיתוח היה קצר בתחילת התקופה הקלאסית, אך הלך והתארך (ואף הפך למורכב יותר) במשך התקופה. לקראת סוף המאה והמעבר לתקופה הרומנטית אנו מוצאים חלקי פיתוח ארוכים ביותר, המאריכים מאד את הפרק הראשון.

ישנם ווריאנטים רבים על סכמה זו, אך כולם שומרים על העיקרון של אזורים טונליים שונים, ועל עיקרון הרפריזה. באזור הטוניקה ובאזור הדומיננטה יכולים להיות יותר מנושא אחד, וכמו כן - כמו שאפייני לסימפוניות של היידן - יכול להיות רק נושא אחד לפרק הראשון, אך הוא מופיע פעם בסולם הטוניקה ופעם בסולם הדומיננטה. 

המאפיין העיקרי של צורת הסונטה -  פיתוח תמאטי  ייחודי (התגלה במלואו בפעם הראשונה ביצירותיו של היידן). פיתוח תמאטי הוא שיטה מיוחדת אשר בעזרתו המלחין חוקר את כל האפשרויות הטמונות בחומר תמאטי המוצג: טרנספורמציה, פרוק לגורמים ולפרטים של הנושאים בהיבטים מלודיים, הרמוניים וריתמיים.טכניקת הפיתוח התמאטי כוללת מודולציות טונאליות, סטיות מודאליות (מעברים ממז'ור למינור וחזרה);  שימוש באלמנטים של פוגה ושיטות פוליפוניות טיפוסיות  -הגדלת הנושא (ביחידות ריתמיות גדולות יותר, כתוצאה מכך הנושא מצלצל לאט יותר), הקטנת הנושא (ביחידות ריתמיות קטנות יותר – הנושא מצלצל מהר יותר), אינוורסיה – inversion (היפוך הנושא, וכתוצאה הצלילים העליונים הופכים להיות הנמוכים וההפך) , סטרטות (stretti)  -הופעת הנושא בקולות השונים הנכנסים בחפיפה. לפיתוח התמאטי מקום חשוב במיוחד ביצירותיו של בטהובן.
החזרה על חלקים שלמים בצורת הסונטה יוצרת אחידות ביצירה, למרות כל הניגודים המובאים בה. המבנים הברורים והצפויים מאפשרים לקהל להבין ולזכור את המוסיקה, ומאפשרים למלחין לשבור ציפיות ולצקת תוכן חדש ומעניין בכל פעם.בסונטות המוקדמות היה מקובל לחזור על האקספוזיציה פעמיים וכך גם על הפיתוח והרפריזה. עם הגדלת החלק של הפיתוח (בסונטות רבות של היידן, מוצרט ובטהובן) החזרה על הפיתוח והרפריזה נעשה מיותר, אך החזרה על האקספוזיציה נשארה כמסורת עוד לזמן רב.
ההומור, שהוא אחד האפיונים החשובים ביצירות של גדולי המלחינים הקלאסיים, ואף נדרש על פי רוח התקופה, מתבסס על שינויים בלתי צפויים ועל הפתעות. אלה יכולים להתקיים רק בסביבה של מסגרת ידועה, שאותה אפשר לשנות.

הסכמות המבניות, שיש בהן חזרות רבות לצד שינויים מעניינים, מבססות ומעשירות את התקשורת עם קהל המאזינים, ומעצימות את הנאתו. 
Barenboim on Beethoven, sonata no.8, op.13 Pathetique (part 1 of 3)
http://www.youtube.com/watch?v=eVBkOzXTcKs
Barenboim on Beethoven, sonata no.8, op.13 Pathetique (part 2 of 3)
http://www.youtube.com/watch?v=pMn4ZYtsdpA&feature=related
Barenboim on Beethoven, sonata no.8, op.13 Pathetique (part 3 of 3)
http://www.youtube.com/watch?v=3MhuEw0yA50&feature=related
Daniel Barenboim - Moonlight sonata - 1ºmov Adagio sostenuto
http://www.youtube.com/watch?v=E10K73GvCKU&feature=related
Daniel Barenboim - Moonlight sonata - 2ºmov Allegretto
http://www.youtube.com/watch?v=zs0QAA0eItU&feature=related
Daniel Barenboim - Moonlight sonata - 3ºmov Presto agitato
http://www.youtube.com/watch?v=YJeD8ckihN8&feature=related
מבנים של יצירות כליות (אינסטרומנטליות)

רוב היצירות הכליות בתקופה הקלאסית הן  רב פרקיות. מבנה הפרקים וסדרם דומה, אך אופי היצירה משתנה בהתאם להרכב המבצע ולאפשרויות המוסיקליות שהוא מזמן.

הסימפוניה – ( מיוונית – סיו- כלומר "יחד" ופון  ,כלומר "פון", "צליל") זוהי הצורה מוסיקלית העיקרית שהתפתחה לאורך המאה ה-18. עד התקופה הקלאסית ציין המושג באופן רופף יצירות כליות ליותר מכלי אחד ; מהתקופה הקלאסית ואליך הכוונה בדרך כלל ליצירה תזמורתית אשר חלקיה מסוימים כתובים בצורת סונטה.היא מבוצעת על ידי תזמורת שלמה, הכוללת כלי קשת, כלי נשיפה וכלי נקישה.בחצי השני של המאה היא התגבשה ליצירה בעלת 4 פרקים: 

1. אלגרו - פרק ערני בצורת הסונטה.
פרק ראשון הוא החשוב והקובע את אופייה של הסימפוניה כולה.
2. אנדנטה או אדג'יו - פרק איטי שאפיו מנוגד לפרק הראשון ומבנהו לא קבוע.
בין הצורות האופייניות לפרק זה  - צורת הסונטה ללא פיתוח, נושא ווריאציות.
3. מנואט - פרק בעל אופי ריקודי, שמשקלו ומבנהו קבועים (ראו למעלה), "הושאל" מהסוויטה.בטהובן החליף בסימפוניות שלו את הפרק בסקרצו, פרק מהיר ומתוחכם יותר ומבנהו בדרך כלל א – ב – א. 
4. פינאלה - פרק מהיר וחגיגי, במבנה לא קבוע, אך לעתים קרובות רונדו וצורת סונטה או רונדו-סונטה, שהיא תת-סוג של צורת סונטה (ראה לעיל). בתקופה הקלאסית היה פרק זה על פי רוב הקצר והקליל. בסימפוניות של בטהובן מורגשת הנטייה להעביר את מרכז הכובד אל הפרק האחרון  והרצון לתת לו פתרון לבעיות והרעיונות שהתעוררו בפרקים הקודמים. 
(ישנן גם סימפוניות בעלות שלשה פרקים, ובהן אין פרק המנואט, בחלק מהסימפוניות של היידן, מוצרט ובטהובן קיימות גם פתיחות איטיות. ענף מיוחד באמנות הסימפוניה מהווה השירה הסימפונית, והיא שייכת לסוג המוסיקה התוכניתית המובהקת (בטהובן, פרק אחרון בסימפוניה מס' 9).
· הסימפוניות של היידן
"אבי הסימפוניות, כתב 104 סימפוניות בהן ניכר טיפול מתמיד בפיתוח הצורה והמבנה של הסימפוניה, וטיפוח שאינו פוסק מניסוייים ושכלולים בשטח הדינאמיקה והגוון התזמורתי. בעיקר, נודעת להיידן חשיבות רבה בשטח המוטיבים.
· הסימפוניות של מוצרט
מוצרט כתב 41 סימפוניות.גם אצל מוצרט מוביל קו התפתחות ושכלול. בולט השימוש בפוליפוניה בפיתוח המוטיבים והתקדמות בשטח התזמור. כל כלי נגינה בא להוסיף גוונים לאפקט הכללי.
· הסימפוניות של בטהובן
בטהובן העלה את הסימפוניה לשיאים גבוהים ביותר, ובצורה זו שפיתח כוחו היוצר, השכיל לצקת ולמזג בה שפע של חומר מלודי והרמוני הנחשב לאיכותי מאד במוסיקה הקלאסית. רגשות-אנוש עמוקים ודרמטיים ביותר עד לידי טראגיות גורלית. טכניקה אינסטרומנטאלית משוכללת; דינאמיקה עשירה בעלת מתחים גבהים, המתבטאת בייחוד בתהליכי פיתוח המוטיבים שלו. בין השאר פיתח ושכלל בטהובן (אף כי טכניקה זו קיימת כבר אצל היידן) את המעבר הרציף בין הפרקים, טכניקה השאולה מן האופרה ומוסיפה דרמה ומתח למוסיקה. כך ,למשל, בסימפוניה החמישית הפרק השלישי מחובר באופן רציף לרביעי, ובסימפוניה השישית מחוברים שלושת הפרקים האחרונים.
הסימפוניה מאפשרת למלחין לנצל את הצבעים השונים של כלי התזמורת, הן כקבוצות נפרדות (כלי קשת, כלי עץ, כלי מתכת) והן בשילובים שונים.

לתזמורת יש אפשרויות דינמיות רבות ומגוון של אפני הפקה של צלילים (פיציקטו, סורדינה, גליסנדו וכד'). אפשר לנצל אותה במרקמים שונים (סולו מול טוטי, מרקם מלא ומרקם דליל ועוד). 

הפתיחה יכולה להיות מנוצלת להכנת המאזינים לקראת היצירה. לסימפוניות של היידן יש בדרך כלל פתיחה איטית בעלת אורך משמעותי. לסימפוניות של מוצרט אין כלל פתיחה, והוא מתחיל ישר בנושא הראשון.

בתקופה הקלאסית החלו לכתוב לתזמורת הוראות ביצוע יותר ויותר מדויקות.
מוצרט
Mozart - Sinfonía 40 - Molto Allegro(1/4) - Karl Böhm - Filarmónica de Viena
http://www.youtube.com/watch?v=sZHKJQdB_Ng
Mozart - Sinfonía 40 - Andante(2/4) - Karl Böhm - Filarmónica de Viena
http://www.youtube.com/watch?v=Td-He4q83uA
Mozart - Sinfonía 40 - Menuetto(3/4) - Karl Böhm - Filarmónica de Viena
http://www.youtube.com/watch?v=eRHx4j6cYQw
Mozart - Sinfonía 40 - Finale. Allegro assai(4/4) - Karl Böhm - Filarmónica de Viena
http://www.youtube.com/watch?v=_vJPjUqWjjg&feature=related

בטהובן
Beethoven Sinfonía nº 5 (Bernstein - Baviera) 1/6
http://www.youtube.com/watch?v=ivvn04Zdxt4&feature=related
L. v. Beethoven - (7/9) Symphony No. 9 in D minor, Op. 125 - IV. Presto - Allegro assai
http://www.youtube.com/watch?v=PaXdIRUs-4A&feature=related

L. v. Beethoven - (8/9) Symphony No. 9 in D minor, Op. 125 - IV. Presto - Allegro assai
http://www.youtube.com/watch?v=UZF2D6MGACQ
L. v. Beethoven - (9/9) Symphony No. 9 in D minor, Op. 125 - IV. Presto - Allegro assai
http://www.youtube.com/watch?v=zWEnU0El9zE&feature=related
היידן
Symphony No. 94 in G 'Surprise' - Andante
http://www.youtube.com/watch?v=p_ftrysaMHU&feature=related
Wiener 2009_Daniel Barenboim Joseph Haydn Abschiedssymphonie 4 Satz http://www.youtube.com/watch?v=uICvLchS2kg&feature=related
הקונצ'רטו - יצירה לכלי סולן ולתזמורת סימפונית. זוהי יצירה המשלבת את היתרונות של התזמורת הגדולה עם היכולת הווירטואוזית (שליטה טכנית בכלי) של הסולן.תחילתו של הז'אנר בתקופת הבארוק. פרוש המילה "קונצ'רטו" הוא "תחרות", ואכן ביצירה מסוג קונצ'רטו יש מעין "תחרות, ודו-שיח בין הסולן לבין התזמורת,
כששני הגופים שואפים להבליט את יכלתם.

מלחינים איטלקיים ואף באך כתבו קונצ'רטו סולו ולתזמורת במבנה של שלושה פרקים (מהיר-איטי-מהיר), הנדל העדיף את המבנה בעל ארבעת הפרקים (איטי-מהיר-איטי-מהיר).בקונצ'רטו הקלאסי בדרך כלל שלשה פרקים: מהיר - איטי - מהיר ( אין פרק המנואט המופיע בסימפוניה), אשר בא לקונצ'רטו בהשפעת הפתיחה האיטלקית.
· הפרק הראשון הוא מהיר, לרוב בצורת הסונטה, ומעלה בעיה של חלוקת הנושאים בין התזמורת לסולן. הפתרונות  הם רבים ושונים, אך מקובל במיוחד הוא הפתרון של "תצוגה כפולה": התזמורת מציגה את שני הנושאים ראשונה, ואז נכנס הסולן ומנגן אותם שוב, אך באופן מקושט ווירטואוזי יותר. דבר זה גורר שינוי בסכמה הטונלית: 

כדי שהסולן יוכל לנגן את הנושא הראשון בסולם הטוניקה, מנגנת התזמורת את שני הנושאים בסולם זה, ואינה עוברת בגשר לסולם הדומיננטה. רק כאשר הפסנתר מציג את הנושאים מתבצע המעבר המקובל מסולם לסולם.

(למשל: בקונצ'רטו של מוצרט לפסנתר ולתזמורת ק. 488 יש תצוגה כפולה)

אחד הרגעים החשובים בפרק הראשון הוא רגע כניסתו של הסולן, והוא מוכן היטב, אם ע"י הפסקה של כל התזמורת, אם ע"י כך שהסולן נכנס בטריל ארוך על רקע התזמורת , אם ע"י החלשה בדינמיקה (דימינואנדו) של התזמורת לפני כניסה נמרצת של הסולן ועוד.

שני הגופים - התזמורת והסולן - מתחלקים באותו חומר מוסיקלי, אך כל אחד מנגן אותו בדרכו.

לקראת סיום הפרק הראשון, באמצע הקדנצה שבסוף הרפריזה, עוצרת התזמורת מלנגן, ולסולן יש אפשרות לאלתר מתוך החומר המוסיקלי של הפרק. זה המקום בו יכול הסולן להפגין בפני הקהל את יכולתו כנגן, את שליטתו בכלי ואת הדמיון שלו כמאלתר, ולהוסיף ליצירה נופך אישי. בגלל מיקומו של קטע זה בפרק נקרא גם הוא "קדנצה".
בתקופה הקלאסית היה ברור כי הקדנצה מאולתרת, אך במשך הזמן החלו להכתב קדנצות לקונצ'רטי שונים, הן על ידי המלחינים והן על ידי נגנים שחיברו קדנצות לנגינתם שלהם. כיום יכול הסולן לבחור בין קדנצה כתובה לבין האפשרות לאלתר.

גם בשאר הפרקים של הקונצ'רטו ישנה חלוקה של הנושאים השונים בין שני הגופים, בדרך כלל תוך חזרה עליהם, ואפשר לעתים למצוא מקומות לקדנצה קצרה של הסולן גם בפרק השני ובפרק השלישי (למשל בקונצ'רטי לכנור של מוצרט).
· פרק שני – איטי, לרוב במפעם "אנדנטה" או "אדג'ו", בעל אופי שירתי. כתוב על פי רוב במבנה התלת-חלקי א – ב – א.
· פרק שלישי – עליז, מהיר, לרוב בצורת רונדו או ווריאציות של הנושא הראשון.
Horowitz plays Mozart piano concerto 23 1st movement
http://www.youtube.com/watch?v=9vttZzUPg3A
Horowitz plays Mozart piano concerto 23 2nd mov
http://www.youtube.com/watch?v=9LqdfjZYEVE
Horowitz plays Mozart piano concerto 23 3rd mov
http://www.youtube.com/watch?v=oeTyZPxlwMA&feature=related
אותו הביצוע בצירוף תווים:

Mozart Piano Concerto No.23 Movement 2 (Horowitz)
http://www.youtube.com/watch?v=Y85rKEEkmHw&feature=related
(1/2) Horowitz - Mozart Piano Concerto No. 23 - III
http://www.youtube.com/watch?v=uYSnrATETaQ&feature=related
(2/2) Horowitz - Mozart Piano Concerto No. 23 - III
http://www.youtube.com/watch?v=zxYsHP04_yc&p=22900E8AB3A11FFD&playnext=1&index=58
David Oistrakh Beethoven Violin Concerto Mvt. 1 Part 1
http://www.youtube.com/watch?v=IW5BuC9Lh08
David Oistrakh Beethoven Violin Concerto Mvt. 1 Part 2
http://www.youtube.com/watch?v=nRap1HLMU2g&feature=related
Beethoven Violin Concerto, Movement #3
http://www.youtube.com/watch?v=JdYGmPH9fcs&feature=related
רשימת הקונצ'רטי המפורסמים מכל הזמנים ניתן למצוא ב – Wikipedia:
http://he.wikipedia.org/wiki/קונצ'רט
הסונטה - יצירה למקלדת או לסולן בליווי פסנתר. מספר הפרקים נע בין 2 ל- 4.

הפרק הראשון הוא בצורת הסונטה. הפרקים מסודרים מהיר- איטי-מהיר, לעתים בתוספת מנואט כפרק שלישי.

רובן הגדול של הסונטות נכתבו לפסנתר או לכינור ופסנתר. חלק מן הסונטות לא נועדו כלל לביצוע פומבי, אלא רק לנגינה של  חובבים. הסונטה משמשת למלחין כלי ביטוי מגוון  מבחינה מלודית והרמונית ומבחינת הגיוון המקצבי, ומאפשרת כתיבה חפשית יותר מאשר להרכב כלי (למשל: האטה והאצה, רובטו ועוד).

מוסיקה קאמרית - בתקופה הקלאסית מתפתחת מאד הכתיבה לרביעיית כלי קשת (כנור ראשון/כנור שני/ ויולה/צ'לו). המפתחים העיקריים של ז'אנר זה הם היידן ובוקריני. פרקי הרביעיה הם בדרך כלל ארבעה ומחולקים כמו בסימפוניה, אך ניתן למצוא גם סדר שונה ומספר שונה של פרקים. הכתיבה לרביעיה מתוחכמת יותר מן הסוגים האחרים. יש שימוש רב בשינויי מרקם ובצרופים שונים בין הקולות, וכל כלי יכול לבוא לידי ביטוי מלא הן כסולן והן כמלווה. ברביעיה אפשר לנצל את מלוא המנעד והאפשרויות הטכניות של הכלים, דבר שהוא קשה יותר בקבוצה גדולה.

הרביעיות נחשבו יצירות ל"מבינים", ומוצרט כותב במכתביו כמה פעמים כי הוא וידידיו נאספו לנגינה בצוותא של רביעיות. ברביעיות רבות מוצאים ביטויי הומור כמו הפסקות בלתי צפויות, הדגשות או שימוש מיוחד בארטיקולציה, לצד הרעיונות ה"רציניים".   

הרכבים אחרים מקובלים: רביעית פסנתר (כנור/ויולה/צ'לו/פסנתר) או רביעיה בה אחד הכנורות או שניהם הוחלפו ע"י כלי נשיפה. שלישיות (כנור/ויולה/צ'לו ; כנור/צ'לו/פסנתר  ; כלי נשיפה, כלי קשת ופסנתר). וכן חמישיות או קבוצות אחרות המתבססות על כלי קשת ופסנתר, וכן חמישית כלי נשיפה מעץ (חליל / אבוב/ קלרינט/ קרן יער/ בסון)

יצירות להרכב קאמרי יכולות להקרא גם "דיברטיטמנטו" או "סרנדה" ואז הן בדרך כלל קלילות וריקודיות יותר, ולעתים נועדו לביצוע בחוץ.

התפתחות כלי הנגינה והתזמורת

עם המעבר לאולמות גדולים וריבוי הקונצרטים הפומביים, השתנו הכלים, השתנה הגוף המבצע והשתנה הצלצול של המוסיקה הכלית.

הבסו-קונטינואו (כלי המקלדת הקטן שליווה את מוסיקת הברוק והוא אחד ממאפיניה) נעלם. 

הפסנתר  תופס את מקום כלי המקלדת שהתבססו על פריטה, בגלל האפשרויות הדינמיות שלו והיותו בעל צליל מבריק יותר ופחות רך. עיקר פיתוחו של הפסנתר הוא לאורך המאה ה-18.

כלי הנשיפה מעץ שוכללו. חליל הצד השתכלל , הוא נעשה ממתכת ונוספו לו שסתומים, שאיפשרו נגינה יותר וירטואוזית וצליל חזק יותר. הקלרינט התפתח ונכנס כחבר קבוע לתזמורת, וגם האבוב והבסון קבלו שסתומים והשתכללו.

כלי הקשת כווננו גבוה יותר וצורת הקשת השתנתה כדי לתת יתר ברק ועצמה. הצ'לו תופס את מקום הויולה-דה-גמבה (כלי שקט ורך יותר) ולקבוצת כלי הקשת נוסף הקונטרבס, שתפקידו להכפיל את הצ'לו ולהעמיק את החלל האקוסטי.

במשך הזמן החל להנתן לקונטרבס תפקיד עצמאי.

התזמורת גדלה, וכוללת כ-40 נגנים. הצלצול של התזמורת מתבסס על סקצית כלי הקשת, המונה כ-24 נגנים. בסקציית העץ יש באופן קבוע 2 חלילים, 2 אבובים, 2 קלרינטים ו-2 בסונים. כלי המתכת כוללים 2 קרנות ו-2 חצוצרות (הטרומבון והטובה אינם משמשים עדיין ככלים תזמורתיים) ויש כלי נקישה אחד - הטימפני,

המוסיף לתזמורת ממד של דינאמיקה, עומק ודרמטיות.
סגנונות לאומיים במוסיקה הקלאסית:
"Three major national styles were recognized during the 18th century: Italian, French and German. Turk describes in 1789: "The Italian style is pleasant' singing, full, brilliant, varied' and very expressive. At least it has been so characterized heretofore. Presently, one finds much that is aimless, often stale, unimportant, shallow, etc. in the works of various Italian composers; still, they must be given credit for melody that has a captivating suppleness… The German style expresses itself through careful working out, throughness, and powerful harmony".
Leonard Ratner Classical Music
בתקופה הקלאסית התפתחה  גם המוסיקה הקולית: אופרה, אורטוריה ועוד.

בדפים אלה לא נסקרה המוסיקה הקולית.
על שלושת המלחינים של האסכולה הווינאית הראשונה יש לקרוא בספר "קיצור תולדות המוסיקה".
אך לסיכום, ניתן לומר שסגנונו המוסיקלי של מוצרט משלב בין:

· מאפיינים איטלקיים,צרפתיים והגרמניים
· הסגנון הנמוך והגבוה
· אידיאומטיקה קולית וכלית
· הגלנטי והרגשני
· אתוס ופאתוס
ועל בטהובן:

Beethoven assimilated all the new elements into a line of structure that maintained the periodicity of 18th – century rhetoric. The works of his maturity, in this sense, represent the final embodiment of classic principles, raised to even a higher power than that reached by Haydn and Mozart. Rhetoric was Beethoven's greatest strength, which enabled him to create the formulations and syntheses that added a final and greater dimension to the classic style.
Leonard Rather     
"בטהובן מגדיר באופן כללי את תחומי הז'אנרים המרכזיים בהם הוא כותב, ומסווג אותם לשלושה:
· היצירה הסולנית, בעיקר סונטות לפסנתר המאפשרות חופש תנועה ואופי אימפרוביזורי כ"וידוי אישי"
· היצירה הקאמרית כ"חופש ללא מעצורים של הפרט בתוך הציבור, המבוסס על הבנה וויתור הדדיים"
· היצירה הסימפונית שמכוונת להשפיע על הכלל, כ"נאום לאומה"
פאול בקר, "בטהובן"

Only gradually did Beethoven return to more definitely classical conception… using the dramatic forms of Haydn and Mozart, expanding these forms and heightening their power without betraying their proportions.
The question of Beethoven's position as a 'classical' or 'romantic' composer is generally ill-defined, additionally complicated by the fact that Haydn and Mozart in the early nineteenth century were called 'romantic' composers as often as anything else.
Beethoven's music is filled memories and predictions.
הוספה
מוצרט והבונים החופשיים

הבונים החופשיים הם (באנגלית freemasonry ) הוא ארגון סתרים אחוותי על בסיס מגדרי הנפוץ על פני העולם כולו. לפי הגדרתו את עצמו זהו "מסדר בעל תורת-מוסר המכסה בצעיפים ומאותרת בסמלים". החברים רואים עצמם כאחים באחווה כלל- עולמית. בלועזית הם נקראים Freemasons  או לעתים  Masons בלבד.
במשך שנים האחרונות של חייו היה מוצרט מאסון. סדר הבונים החופשיים שיחק תפקיד חשוב בחייו וביצירותיו.
מחקרים רבים מתייחסים לאופרה "חליל הקסם" כאל היצירה המשקפת את הפילוסופיה של הבונים החופשיים, המסונים. להלן תקציר של אחד מתוך מקורות רבים המתייחסים לנושא הזה.
מוצרט – הפילוסופיה של חליל הקסם
אחת האופרות החידתיות ביותר בכל הזמנים.עם זאת, ממבט ראשון אף אחד לא יכול להבחין במשמעות הפילוסופית שלה.

על פי הביוגרף אוטו יאן, שכתב ספר "חייו של מוצרט" (הוצאת אוניברסיטת אוקספורד, 1982), מוצרט הפך למסון ב-1784, שבע שנים בלבד לפני מותו.היו לו יחסים קרובים עם איגנץ פון נולד, המייסד של הבונים  החופשיים Lodge, אשר נחשב למומחה הגדול ביותר לסמליות המצרית. בהשפעה זו כנראה נכתב הליברית של האופרה (עמנואל שיקנדר), מלא בסמלים, אלכימיה ואסטרולוגיה.

את "חליל הקסם" ניתן לחלק לשלושה חלקים המייצגים את שלושת השלבים האלכימאים – השחרה, הלבנה ומאדימים, אשר נמצאים בשלבים של טיהור מתכות וכתוצאה  -אבן חכמים , חומר שמשנה את כל מה שבמגע איתו לזהב.בדומה לטיהור המתכת, גם הנפש האנושית יכולה להיות מטוהרת באמצעות בדיקות מכאיבות. שלושת השלבים הללו של טיהור הנפש ניתן למצוא באופרה של מוצרט.

· החשרה – זה שלב ראשון האלכימי של הזדככות . ב"חליל הקסם" הנסיכה פמינה מייצגת את כוכב הלכת שבתאי, אשר באסטרולוגיה  מטרתו היא לטהר את הנשמה דרך ההגבלות של העולם הגשמי. פמינה היא מטאפורה לנפש הכלואה בחיי החומר.
· הלבנה – זה השלב השני של הטיהור הנשלט על ידי הירח. הנסיך טמינו, פפגנו וטמינה עוברים מכשולים ראשונים  המייצגים את התהליך האלכימי של הטיהור.
· אדמומיות – זה שלב האחרון של טיהור הנשלט על ידי השמש, כאשר חתונתם של טמינו ופמינה  מסמלת את המוצר הסופי – אבן הפילוסופית – איחוד הנשמות המטוהרות לחלוטין.
סימנים  של הבונים החופשיים – הפירמידות

בידע אזוטרי מספר שלוש מייצג את שלוש התכונות של אלוהים, כמו כל דבר בטבע הוא תוצאה של שלושת הכוחות. ב"חילי הקסם" מספר שלוש מופיע פעמים רבות, לא רק הפירמידות, אלא גם שלושת  הגברות המלוות את מלכת הלילה, המייצגים את שלושת מצבי צבירה. ישנם גם שלושה נערים בממלכה של זורסטרו המייצג את כוחות הנסתר של הטבע, מנחה את התלמידים בתהליך.

הפירמידה היא סמל חשוב של בנייה משום שהיא מייצגת מספר שלוש ומספר ארבע ביחד. מספר ארבע הוא מספר של עניין, כמו כל הדברים בעולם הפיזי הוא תוצאה של ארבעת היסודות, כך הפירמידה הוא שלוש וארבע  ביחד, החיבור של הרוחני והפיזי.
"חליל קסם"  וחצוצרה של פאן

חליל הקסם באופרה נעשה בלילה מסתורי על ידי אביו של פמינה. הוא עוזר לטמינו ופמינה לעלות על כל המכשולים. החליל מייצג את כוח הרצון השולט בטבע.בדיוק כמו נגן החליל שמנסה ליצור הרמוניה בין תווים מוסיקליים כדי לקבל מנגינה יפה, יש הרמוניה אינסטינקטיבית, הרגשות, הכשל והלב כדי להיות ראויים לשמים. זו סיבה שכלי הנגינה מופיעים במיתוסים רבים במסורות שונות. זה יכול להיות חליל, חצוצרה, גיטרה או סיטאר, אבל לכולם יש אתה  המשמעות.
החליל באופרה של מוצרט תואם לחליל של פאן במיתולוגיה היוונית. במיתוס היווני רדף פאן את נימפת המים ואחותיה הפכו אותה לקנה כדי שתוכל להימלט מפאן.הקנים השמיעו מנגינה יפה כל פעם שהרוח נשבה דרכם. פאן חתך שבעה קנים ועשה מהם חליל – חליל (חצוצרה) של פאן.שבעת הקנים אל פי תורת הנסתר הפילוסופית הם שבעת השלבים שבני האדם צריכים לעבור עד שהם מגיעים לשיא של האבולוציה.
המסר מאחורי הסמליות של חליל הקסם

באופרה "חליל הקסם" מוצרט מסתתר מסר יפה  -כל  אחד חייב לעבור בדיקות רבות כדי להגיע ליעד סופי, ומי שידע איך ליצור הרמוניה בין הגוף, המוח והנפש ולשחרר  את עצמו מן העולם החומרי, יהיה מוצלח במסעותיו.

להלן שתי דוגמאות מתוך האופרה "חליל הקסם", K.620 :

Zum Ziele führt dich diese Bahn In which the hero is admonished to be steadfast, tolerant and discreet
http://www.youtube.com/watch?v=QR7zMWrFJUQ
Wenn Tugend und Gerechtigkeit "When virtue and justice spread the path of the great with fame"
http://www.youtube.com/results?search_query=Wenn+Tugend+und+Gerechtigkeit++&aq=f
מוצרט כתב גם קטעים נוספים עבור Longe :
· О Heiliges Band K.148   -אודה לחברות - 
· Zerfließet heut, geliebte Brüder  K.483  לכבוד פתיחת ה- Lodge 
· Ihr unsre Neuen Лейтер K.484  - לסגירת ה- Lodge

· Gesellenreise K.468-  ""בדרך לידע רב.

· Maurerische Trauermusik K.477 – למותם של שני אחים מסונים.

· Die ММСП де unermeßlichen Weltalls Schöpfer Ehrt : K.619 – טקסט של פראנץ זייגנהגן
להושיט יד של ידידות אחים קיימא 
אילו רק אשליה - מעולם האמת - יש עוד הלנת כך. 
לשבור את כבלי האשליה הזו 
דמעה הצידה את הצעיף של דעות קדומות 
רצועת משם את התחפושות המפרידים האנושות. 
האמר לאתים הברזל נשפך אחים בדם שלנו "לשעבר, 
ובאשר אבק שריפה כי לעתים קרובות ירו להוביל קטלניים לתוך ליבם - 
רק להשתמש בו כדי לפוצץ סלעים! 
קישורים חיוניים עודות מוצרט באתר של משרד החינוך:
http://cms.education.gov.il/EducationCMS/Units/AgafA/Music/Kishurim/atarim/250Mozart.htm
Score-Reading Part 1: Your Visual Ear
http://www.youtube.com/watch?v=bc4Ljc0Rroo&feature=related
Score-Reading Part 2: Techniques
http://www.youtube.com/watch?v=_-BxdnHJn7Q&feature=related
Score-Reading Part 3: Reading Mozart
http://www.youtube.com/watch?v=Wi9VwSq-vbo&feature=related
Score-Reading Part 4A: 10 Recommended Scores 1-5
http://www.youtube.com/watch?v=rlEAqKlIJ_U&feature=related
Score-Reading Part 4B: 10 Recommended Scores 6-9
http://www.youtube.com/watch?v=526my1Lpx4I&feature=related
Intro to Orchestration Part 1: The Importance of Craft
http://www.youtube.com/watch?v=IJ4E6irKQtE&feature=related
Intro to Orchestration Part 2: Elements of Craft
http://www.youtube.com/watch?v=cMVkeFh9Qto&feature=related
Intro to Orchestration Part 3: Personal Resources
http://www.youtube.com/watch?v=ydiKMUAPSGw&feature=related
Intro to Orchestration Part 4: Texture, Balance, & Function
http://www.youtube.com/watch?v=lcyuESHHAIg&feature=related
Intro to Orchestration Part 5: The Orchestrator At Work
http://www.youtube.com/watch?v=58OUqhYYdMQ&feature=related
Intro to Orchestration Part 6: Biggest Mistakes
http://www.youtube.com/watch?v=uHtzSPzqsPc
Intro to Orchestration Part 7: Career Advice
http://www.youtube.com/watch?v=tEZwO0UIxcY
Orchestration Manuals Part 1
http://www.youtube.com/watch?v=-_ztT5LrjJA&feature=related
Orchestration Manuals Part 2
http://www.youtube.com/watch?v=EWfJ5Roc7ts&feature=related
