
Muziekgeschiedenis zomercursus  
De Geboorte van de Meerstemmigheid: Het Ontstaan van 
Polyfonie in de Klassieke Muziek 
 
De westerse klassieke muziek is rijk aan samenklanken en melodische lijnen die 
samenkomen in complexe en prachtige structuren. Een van de meest fundamentele 
ontwikkelingen in de geschiedenis van onze muziek is het ontstaan van de zogenaamde 
polyfonie: de kunst van het combineren van meerdere onafhankelijke melodieën tot één 
samenhangend geheel. Deze transformatie van monofonie (één enkele melodie) naar 
polyfonie was een geleidelijk proces dat zich over eeuwen uitstrekte, en de invloed ervan op 
de verdere ontwikkeling van de muziek kan nauwelijks worden overschat. 
 

Gregoriaans en Vroege Muziek 
 
De vroegste muziek in de westerse traditie was overwegend ‘monofoon’ 
(eenstemmig). 
Gregoriaanse gezangen, de liturgische gezangen van de Rooms-Katholieke Kerk, waren een 
prominent voorbeeld van deze monofone muziek. Deze gezangen, gekenmerkt door hun 
eenvoud, serene karakter en de zogenaamde ‘kerk toonladders’, waren 
bedoeld om de devotie en spiritualiteit te bevorderen. Hoewel monofonie 
een krachtig middel was voor muzikale expressie, beperkte het de 
mogelijkheden voor de ontwikkeling van samenklanken en 
tegenmelodieën. 
 

Het Eerste Begin: Organum en de Ontdekking van Parallelle Stemmen 
 
Als mannen, vrouwen en kinderen dezelfde melodie tegelijk zingen is er al 
sprake van meerstemmigheid. Hun stemmen hebben verschillende 
toonhoogten. Er is echter dan nog geen sprake van onafhankelijke 
melodieën; ze zingen allemaal hetzelfde. De eerste stappen in de richting 
van polyfonie werden gezet in de 9e eeuw met de ontwikkeling van het ‘organum’. Organum 
was een vroege vorm van meerstemmigheid waarbij een tweede stem aan een bestaande 
Gregoriaanse melodie werd toegevoegd. In de vroegste vormen van organum, bekend als 
parallel organum, zong de tweede stem parallel aan de originele melodie, meestal vier of vijf 
tonen hoger of lager. Hoewel dit nog steeds een relatief eenvoudige vorm van 
meerstemmigheid was, markeerde het een belangrijk keerpunt in de muziekgeschiedenis. 
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Het parallel organum creëerde een gevoel van harmonische volheid en textuur die in de 
monofone gezangen ontbrak. 
 

Verdere Ontwikkeling: Vrij Organum en Melismatisch Organum 
 
In de loop van de 11e en 12e eeuw evolueerde het organum verder. ‘Vrij organum’ ontstond, 
waarbij de toegevoegde stem niet langer strikt parallel aan de originele melodie bewoog, 
maar in plaats daarvan vrijere samenklanken en bewegingen gebruikte. Een andere 
belangrijke ontwikkeling was het ‘melismatisch organum,’ ook bekend als ‘florid organum.’ 
In dit type organum zong de originele melodie (de "tenor") lange, uitgerekte noten, terwijl de 
toegevoegde stem (de "duplum") snelle, versierde melodische figuren zong. Het 
melismatisch organum creëerde een contrast tussen de langzame, dragende tenor en de 
levendige, bewegelijke duplum, wat resulteerde in een dynamische en boeiende 
compositie. 
 

De School van Notre-Dame: Een Centrum van Polyfone Innovatie 
 
Een cruciale rol in de verdere ontwikkeling van polyfonie werd gespeeld door 
de School van Notre-Dame in Parijs in de 12e en 13e eeuw. Componisten als 
Léonin en Pérotin, die aan de Notre-Dame kathedraal werkten, waren 
baanbrekers in de ontwikkeling van complexere en verfijndere vormen van 
organum. Pérotin introduceerde bijvoorbeeld het zogenaamde "organum 
quadruplum", waarbij vier onafhankelijke stemmen tegelijkertijd klonken. 
De componisten van de School van Notre-Dame ontwikkelden ook nieuwe ritmische 
notatiesystemen die het mogelijk maakten om de complexe ritmische relaties tussen de 
verschillende stemmen nauwkeurig vast te leggen en uit te voeren. 
 

De Ars Antiqua en de Consolidatie van Polyfonie 
 
De periode na de School van Notre-Dame, bekend als de Ars Antiqua (ca. 
1170-1310), zag de versteviging en verdere ontwikkeling van polyfone 
technieken. Componisten in deze periode, zoals Franco van Keulen, verfijnden 
de ritmische notatie en ontwikkelden nieuwe vormen van meerstemmige 
compositie, zoals het ‘motet’. Het motet was een gezongen werk dat gebaseerd was op een 
bestaande melodie (meestal een Gregoriaans gezang) en waaraan een of meer 
toegevoegde stemmen werden toegevoegd met verschillende teksten. Het motet werd een 
van de belangrijkste vormen van polyfone muziek in de late middeleeuwen en de 
renaissance. 
 
 



 
 

De Culturele en Intellectuele omgeving 
 
Het ontstaan en de ontwikkeling van polyfonie waren niet alleen het resultaat van muzikale 
vernieuwingen, maar ook van bredere culturele en intellectuele ontwikkelingen. De 
opkomst van universiteiten en kathedraalscholen in de middeleeuwen bevorderde de 
nieuwsgierigheid en de experimenteerdrift. De herontdekking van klassieke teksten en de 
ontwikkeling van de scholastiek stimuleerden de systematische analyse en de logische 
redenering, wat een vruchtbare bodem vormde voor de ontwikkeling van ingewikkelde 
muzikale structuren zoals polyfonie. Bovendien droeg de groeiende verfijning van de 
hofcultuur en de opkomst van de stedelijke burgerij bij aan de vraag naar meer complexe en 
verfijnde vormen van muzikale entertainment. 
 
Conclusie: Een wezenlijke verandering 
 
Het ontstaan van polyfonie betekende een wezenlijke verandering in de geschiedenis van 
de westerse muziek. Van de eenvoudige parallelle stemmen van het vroege organum tot de 
complexe en verfijnde structuren van de Ars Antiqua, de ontwikkeling van polyfonie opende 
nieuwe horizonten voor muzikale expressie en compositie. Het stelde componisten in staat 
om rijkere, complexere samenklanken en meer dynamische muzikale structuren te maken. 
De polyfonie legde de basis voor de verdere ontwikkeling van de klassieke muziek en zou 
een wezenlijke rol spelen in de muziek van de Renaissance, de Barok en de latere perioden. 
De reis van eenstemmigheid naar meerstemmigheid is een getuigenis van de menselijke 
creativiteit en de voortdurende zoektocht naar nieuwe manieren om de schoonheid en de 
complexiteit van de wereld om ons heen uit te drukken door middel van muziek. 
 
———- 
 
 
  



Een Symfonie van Stijlen: Een Reis door de 
Muziekgeschiedenis 
 
De muziekgeschiedenis is een fascinerende reis door de tijd, gekenmerkt door een 
voortdurende evolutie van stijlen, technieken en esthetische idealen. Van de eenvoudige 
melodieën van de middeleeuwen tot de complexe klankwerelden van de hedendaagse 
elektronische muziek, elke periode heeft zijn eigen unieke kenmerken en bijdragen geleverd 
aan het rijke tapijt van de westerse muziek. We gaan een aantal belangrijke stijlperioden – 
de middeleeuwen, renaissance, barok, rococo, klassieke periode, romantiek, 
impressionisme, dodecafonie en elektronische muziek – verkennen waarbij in het kort de 
stijlkenmerken, onderlinge verschillen en overeenkomsten, componisten en 
representatieve muziekvoorbeelden worden besproken. 

De Middeleeuwen: Het Ontwaken van de 
Meerstemmigheid (ca. 500-1400) 
 
De middeleeuwen vormen het fundament van de westerse muziek. De 
Gregoriaanse gezangen, eenvoudige, eenstemmige melodieën gezongen in de 
liturgie, waren de overheersende vorm van muziek in deze periode. In de latere 
middeleeuwen begon de polyfonie, de combinatie van meerdere 
melodielijnen, zich te ontwikkelen. Componisten als Hildegard van Bingen, een visionaire 
abdis en mystica, en Guillaume de Machaut, een meester van de ars nova, waren pioniers 
in deze nieuwe muzikale taal. Machauts *Messe de Nostre Dame*, een van de 
eerste complete meerstemmige missen, is een belangrijk werk uit deze 
periode. 
 
 
 

Renaissance: Harmonie en de Terugkeer 
naar de Klassieken (ca. 1400-1600) 
 
De Renaissance, een periode van hernieuwde interesse in de Klassieke 
Oudheid, bracht een verfijning van de polyfonie en een grotere nadruk op 
harmonie en expressie. Componisten als Josquin Des Prez, beschouwd als 
een van de grootste componisten aller tijden, en Giovanni Pierluigi da 
Palestrina, wiens muziek een toonbeeld van helderheid en evenwicht is, 



creëerden werken die de schoonheid van de menselijke stem vierden. 
Josquins *Ave Maria...virgo serena* is een prachtig voorbeeld van de 
renaissance-stijl, terwijl Palestrina's *Missa Papae Marcelli* bekend staat om 
zijn serene en devotionele karakter. 
 
 

Barok: Drama en Virtuositeit (ca. 1600-1750) 
 
De barokperiode werd gekenmerkt door drama, virtuositeit en een intense 
emotionele expressie. De opkomst van de opera, het concerto en de sonate 
droegen bij aan de rijke diversiteit van de barokmuziek. Componisten als 
Johann Sebastian Bach, een meester van de contrapunt en de orgelkunst, 
George Frideric Handel, een componist van grandioze opera's en oratoria, en 
Antonio Vivaldi, een virtuoos violist en componist, domineerden deze periode. 
Bachs ‘Brandenburgse Concerten’, Händels ‘Messiah’ en Vivaldi's ‘De Vier 
Jaargetijden’ zijn iconische werken die de barokstijl belichamen. 

 
 
 
 

 

Rococo: Elegantie en Lichtvoetigheid (ca. 1720-1770) 
 
De Rococo, ook wel bekend als de ‘galante stijl’, was een reactie op de zwaarte 
en complexiteit van de barok. Deze stijl kenmerkte zich door elegante, lichte en 
sierlijke muziek, met een nadruk op melodie en eenvoudige harmonieën. Carl 
Philipp Emanuel Bach en Johann Christian Bach, zonen van Johann Sebastian 
Bach, en François Couperin waren belangrijke vertegenwoordigers van deze 
stijl. Hun werken kenmerken zich door een verfijnde en plezierige sfeer. 

 
 
 
 

  



Klassieke Periode: Orde en Evenwicht (ca. 1750-1820) 
 
De klassieke periode, een tijd van verlichting en rationaliteit, bracht een nadruk 
op orde, evenwicht en heldere structuren. De sonatevorm, met zijn duidelijke 
delen (expositie, doorwerking en reprise) werd de belangrijkste vorm in de 
“klassieke” muziek. Componisten als Wolfgang Amadeus Mozart, een 
wonderkind en een geniale componist, Joseph Haydn, de "vader van de 
symfonie", en Ludwig van Beethoven (in zijn vroege periode) waren de 
belangrijkste figuren van deze periode. Mozarts ‘Symfonie nr. 40’, Haydns 
‘Duitse Volklied’ en Beethovens ‘Symfonie nr. 5’ zijn perfecte voorbeelden van 
de klassieke stijl. 

 
 
 
 

 

Romantiek: Emotie en Passie (ca. 1820-1900) 
 
De romantiek, een reactie op de rationaliteit van de klassieke periode, vierde 
emotie, passie en individualiteit. Componisten experimenteerden met andere 
samenklanken, uitgebreide orkestraties en programmamuziek, waarbij muziek 
een verhaal vertelde of een bepaalde sfeer opriep. Ludwig van Beethoven (in 
zijn late periode), Franz Schubert, Robert Schumann, Frédéric Chopin, 
Johannes Brahms en Richard Wagner waren enkele van de meest invloedrijke 
componisten van de romantiek. Hun werken zijn doordrenkt van emotie en 
expressiviteit. 

 
 
 
 

 

Impressionisme: Kleur en Sfeer (ca. 1875-1925) 
 
Het impressionisme, een beweging die beïnvloed werd door de 
impressionistische schilderkunst, streefde naar het vangen van sferen en 
suggesties, in plaats van gedetailleerde beschrijvingen. Componisten als 
Claude Debussy en Maurice Ravel gebruikten exotische toonladders, 
parallelle akkoorden en orkestrale kleuren om een gevoel van mysterie en vervloeiing te 



creëren. Debussy's *Clair de Lune* en Ravels *Ma mère l’oye* zijn bekende 
voorbeelden van impressionistische muziek. 
 
 
 

Dodecafonie: Een Nieuwe Taal (vanaf ca. 1920) 
 
De dodecafonie, of twaalftoonstechniek, was een radicale breuk met de 
traditionele harmonie. Arnold Schönberg, Alban Berg en Anton Webern 
ontwikkelden een systeem waarbij alle twaalf tonen binnen een toonladder 
gelijkwaardig werden behandeld, zonder een tooncentrum te vestigen. 
Schönbergs *Pierrot Lunaire* en Bergs *Wozzeck* zijn invloedrijke, maar vaak 
controversiële werken die de expressieve mogelijkheden van de dodecafonie 
demonstreren. 
 

Elektronische Muziek: Klanklandschappen van de 
Toekomst (vanaf ca. 1948) 
 
De elektronische muziek, ontstaan na de Tweede Wereldoorlog, opende een 
geheel nieuw klanklandschap. Componisten als Karlheinz Stockhausen, 
Pierre Boulez en Steve Reich experimenteerden met elektronische 
instrumenten, tape loops, synthesizers en computers om nieuwe klanken en 
texturen te creëren. Stockhausens ‘Gesang der Jünglinge’ en Reichs ‘Music for 
18 Musicians’ zijn voorbeelden van de diversiteit en innovatie van de 
elektronische muziek. 
 

Conclusie: Een Voortgang van Creativiteit 
 
De muziekgeschiedenis is een voortdurende voortgang van creativiteit, waarbij elke periode 
voortbouwt op de vorige, maar ook nieuwe wegen inslaat. De verschillen tussen de 
perioden zijn soms groot, maar er zijn ook overeenkomsten. De menselijke behoefte aan 
expressie, de zoektocht naar schoonheid en de fascinatie voor klank zijn constanten die 
door de hele muziekgeschiedenis heen lopen. De muziek, in al haar diversiteit en 
complexiteit, blijft een spiegel van de menselijke ervaring en een bron van inspiratie voor 
generaties. De reis door de muziekgeschiedenis is een reis van ontdekking en 
verwondering, die ons inzicht geeft in de menselijke geest en de kracht van de kunst. 
 



 

Geschiedenis van de filmmuziek 
Oorsprong en vroege jaren (1910-1930) 
De filmmuziek begon met stille films, waarbij live muzikanten de beelden ondersteunden. 
Met de overgang naar geluidsfilms (de "talkies") in de late jaren 1920 kwam de soundtrack 
onder de film zelf terecht. Eén van de meest gebruikte componisten was Richard Wagner, 
wiens muziek vaak werd gebruikt om dramatische scènes te versterken. 

Gouden Eeuw van de Hollywood Film (1930-1950) 
De jaren ’30 en ’40 worden gezien als de gouden eeuw van de klassieke Hollywood 
filmmuziek. Componisten zoals Max Steiner en Franz Waxman ontwikkelden de 
symfonische stijl die we associëren met spektakel en drama. Themes werden vaak 
herhaald en geworteld in de filmplot. 
 

1. Klassieke/ Symfonische stijl 
Kenmerken: 
Grootschalige orkestraties, thema's en leitmotieven, dramatische expressie. 
Post-modern 1950-1970 
Nieuwe stijlen en experimenten kwamen op, mede door de invloed van jazz, pop en 
rockmuziek. Componisten zoals Elmer Bernstein en Henry Mancini voegden nieuwe 
sonoriteiten toe. Ook de opkomst van de televisie beïnvloedde de filmmuziek, waardoor er 
meer diverse stijlen ontstonden. 
Belangrijke componisten:   
  - Max Steiner („Gone with the Wind“, „King Kong“)   
  - Franz Waxman („Rebecca“, „Sunset Boulevard“)   
  - Erich Wolfgang Korngold („The Adventures of Robin Hood“) 
 

2. Jazz en Pop-geïnspireerde stijl   
Kenmerken: 
Gebruik van jazz, swing en popmuziek, vaak voor komedie en musicals. 
Modern era (1970-heden)   
De filmmuziek werd meer gevarieerd en experimenteel. Componisten zoals John Williams, 
Hans Zimmer en Ennio Morricone introduceerden nieuwe technieken en technologieën. Er 
is een grote verscheidenheid aan stijlen, van symfonisch tot electronic, en cross-over 
genres. 
 



Belangrijke componisten:   
  - Henry Mancini („The Pink Panther“, „Breakfast at Tivany’s“)   
  - Elmer Bernstein („The Magnificent Seven“) 
 

3. Elektronische en experimenterende stijl   
Kenmerken: 
Synthesizers, ongebruikelijke texturen, modern en futuristisch.   
Belangrijke componisten:   
  - Wendy Carlos („A Clockwork Orange“)   
  - Vangelis („Blade Runner“)   
  - Cliv Martinez („Drive“) 
 

4. Minimalisme   
Kenmerken: 
Herhaling van eenvoudige motieven, vaak meditatief of hypnotisch.   
Belangrijke componisten:   
  - Philip Glass („The Hours“)   
  - Steve Reich 
 

 5. Hedendaagse en elektronische stijl   
Kenmerken: 
Cross-over met pop en elektronische muziek, vaak gebruik makend van digitale technieken.   
Belangrijke componisten:   
  - Hans Zimmer („Inception“, „The Dark Knight“)   
  - Trent Reznor en Atticus Ross („The Social Network“) 
 
 
L'homme, l'homme, l'homme armé, 
L'homme armé 
L'homme armé doibt on doubter, doibt 
on doubter. 
On a fait partout crier, 
Que chascun se viengne armer 
D'un haubregon de fer. 

De man, de man, de gewapende man, 
De gewapende man 
De gewapende man moet men vrezen, 
moet men vrezen. 
Overal wordt omgeroepen, 
Dat ieder zich bewapene 
Met een maliënkolder. 

  



 
 

 
 
In paradisum 
In paradisum deducant te angeli; 
in tuo adventu suscipiant te martyres 
et perducant te in civitatem sanctam Jerusalem. 
Chorus angelorum te suscipiat 
et cum Lazaro, quondam paupere, 
aeternam habeas requiem. 

Ten paradijze 
Mogen de engelen u geleiden naar het paradijs; 
dat de martelaren bij uw komst u zullen ontvangen 
en u binnenleiden in de heilige stad Jeruzalem. 
Moge het koor van de engelen u ontvangen 
en moge u met Lazarus, eens een arme, 
de eeuwige rust ontvangen. 
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