4. renesance
cca 1400–1600 (časová i ideová návaznost na ars nova až po hudbu nového stylu definovaného Claudiem Monteverdim)
- orientace na člověka jako příjemce, ale hlavně tvůrce hudby, kompozice vokální i instrumentální je podřízena rozsahu lidského hlasu, skladatelský genius, dokonalé dílo (= opus perfectum et absolutum), v kompozici převládá duch racionálního myšlení, hudba je nedílnou součástí života i měšťanů (možná více než výtvarné umění)
- oproti středověku je kladen větší důraz na srozumitelnost textu (x středověké moteto), snaha o hudební výraz textu (x spekulativnost rytmu a opakování melodických modelů ve středověku) – ovšem! až éra barokní dovedla textovou nadvládu do dokonalosti (afektová teorie)

- ideál vyváženosti, vyrovnanosti, čtyřhlasá vokální sazba (x středověk: křížení hlasů, ornamenty, disonance) a přirozenosti
- volná imitace – přebírání melodických vzorců, ale nově vychází z vertikální hudební kompozice (x postupné komponování jednotlivých hlasů ve středověku), důležité je vnímání harmonie (každý hlas má svou polohu, nekříží se s jiným, rovnoprávnost, bas – harmonický základ, nejvyšší hlas – melodie), přiblížení k dur-mollovému principu, ideálem je vokální polyfonie (styl a capella neboli do kaple – ta je malá, nevejdou se tam nástroje)
- zrovnoprávnění souzvuků postavených na terciích, sextách (vychází z hudby anglického středověku), před závěrem kadence (D–T)

- oblíbené techniky založené na hudební hře a rafinovanosti: kánon – vychází z umění kontrapunktu (punctum contra punctum – nota proti notě), často umně zakódované; princip ozvěny (echa) – efekt vycházející z architektury chrámu sv. Marka v Benátkách (dva kůry)
- osamostatnění instrumentální složky, často ale nahrazovala hlasy ve vokální sazbě (měla tedy mít stejný rozsah jako zpěvní hlas)
hudební formy (1 technika, 1 styl – tzn. žádné rozdíly mezi hudbou chrámovou a světskou; v pozdější barokní éře: 2 techniky – polyfonní a homofonní, 3 styly – chrámový, komorní, operní)
čtyřhlasá tenorová mše – objevuje se okolo r. 1430, hlavní forma nizozemské vokální polyfonie, mešní cyklus je sjednocený ve všech částech stejným cantem firmem v tenoru, koncepce hudebního cyklu, podobná: diskantová mše (cantus firmus v sopránu), později tzv. parodická mše – její části jsou zkomponované na nějakou (velmi často světskou) předlohu (moteto, madrigal, chanson), osvobození hudby z pouhé liturgické služebnosti = autonomie hudby
moteto – mizí složité středověké konstrukce (viz izorytmické moteto) a vícetextovost, zobecnění pojmu: označuje nyní výlučně duchovní vokální hudbu a capella, 4–6hlasé na latinské duchovní texty (v rámci reformace pak i na texty v národních jazycích – nejvíce německé a anglické), proimitované moteto – každý úsek textu má svůj nový hudební motiv, který imitačně projde všemi hlasy
chanson – světská vícehlasá skladba, viz středověk, francouzské texty veselé i melancholické, vnímán jako exkluzivní umění aristokratických dvorů, zpěvnost a taneční rytmus, od konce 15. století 4–5hlasá sazba a imitační technika, volnost v pojetí, často podobný motetu, odlišnost pouze v textu
madrigal – italský protějšek chansonu, světský protějšek moteta, opět viz středověk (ale hudebně s ním nesouvisí), textová náročnost (Francesco Petrarca, milostné texty – viz renesanční kult ženy, později i satira a humor), prokomponované 4–5hlasé skladby, polyfonní i homofonní – mnohdy nadvláda textu jako v pozdějším baroku
tenorová píseň – typ německého vícehlasu, zábavní hudba na milostné, pijácké či satirické texty, sólový zpěv + 2–3 instrumentální hlasy jako doprovod, později se vyvíjí do podoby vyváženější – vícehlas a capella 
frottola, villanella, balletto, canzonetta (= italské), villancico (= španělské), Lied (= německé), ayre (anglické) – jednodušší formy 
HUDEBNÍ TEORIE

Johannes TINCTORIS – Liber de arte contrapuncti – učebnice kontrapunktu, otevírá renesanční éru, pojmenovává principy nového stylu, na praktických případech ukazuje zásady novodobé skladby (harmonie, kontrapunkt, vedení hlasů, teorie intervalů)
Heinrich Loricus GLAREANUS – Dodecachordon (= Dvanáctistrun) – připojil k církevním tóninám aioloskou a jónskou (k osmi modům starých církevních stupnic přidal autentickou a plagální aiolskou a jónskou, celkové číslo tedy 12)
Gioseffo ZARLINO – Institutioni harmoniche – teorie dur-moll systému (měkké a tvrdé souzvuky), jejich dualita (protikladnost) je údajně přirozená, bas = základ, doporučuje jej zdvojovat, např. hrát zároveň na varhanách (v baroku pojem generálbas); dále pravidla kontrapunktu, ideálem je jednoduchost a přirozenost v umění (jednoduchá jednohlasá hudba dojímá srdce více než složitost kontrapunktu, středověk pokládá za úpadek, antika podle něj dosáhla v hudbě nejvyššího vrcholu)
SKLADATELSKÉ GENERACE

- dělení podle Heinze Heinricha EGGEBRECHTA (označuje éru renesance jako Frühneuzeitliche Musik, raně novodobou hudbu), franko-vlámská polyfonie

1. generace (kolem roku 1400)

Guillaume DUFAY (1397–1474) – vedoucí osobnost 1. generace, obsáhl všechny skladebné techniky své doby, dlouho do 19. století byl autoritou představující renesanční polyfonii, ačkoliv se jeho hudba prakticky neprovozovala, měl velký vliv, ze středověku: cantus firmus v tenoru, ale snaha o novodobou harmonickou sazbu (důležitý je bas, ale vrchní hlasy slouží jenom jako výplň), skládal moteta, mše, chansony, nejkomplexnějším dílem je jeho mše: Missa Ave Regina coelorum, mezi nejoblíbenější skladby této éry patřilo Dufayovo izorytmické moteto Nuper rosarum flores (zkomponováno při příležitosti vysvěcení chrámu Santa Maria del Fiore, Dufay zde pracuje se symbolikou čísel spjatých s církví, ale i s architektonickým řešením samotného chrámu)
Gilles BINCHOIS (1400–1460) – těžištěm jeho tvorby byla světská hudba, především chansony (v jejich kompozici byl jediným možným konkurentem G. Dufaye), skládal je pro aristokratické kruhy v Burgundsku na texty novodobé francouzské poezie, velmi oblíbené, veselé, většinou 3hlasé s melodií v nejvyšším hlase, mnohdy taneční tříčtvrteční rytmus; běžné také bylo, že byly chansony prováděny pouze instrumentálně, zvlášť při slavnostech a provozování hudby v přírodě
2. generace (kolem roku 1430)

Johannes OCKEGHEM (1410–1497) – ve své tvorbě se vyhranil vůči lehčímu chansonovému stylu první epochy, důraz na mešní hudbu pojatou mysticky, zároveň velmi artificiálně, mnohdy až matematické pojetí hudby, technika imitační často využívána při kompozici kánonů (inverze, račí kánon, tzv. menzurální kánon – změna metra + kombinace kánonů); Ockeghem byl spjat výlučně s francouzskou tradicí, těžištěm tvorby je mešní tvorba, komponoval ale i chansony či moteta, princip „varietas“, ustavičná proměnlivost melodie, neuchopitelná pro posluchače (je mystická, religiózní), ale komponována je čistě racionálně, např. ve velmi důmyslně pojatých závěrech (napětí před koncem skladby je podtrženo vedením melodie, harmonie, rytmem i kontrapunktem)
Antoine BUSNOIS (1430–1492) – mistr chansonu své doby, není tak důmyslný v jejich tvorbě jako Ockeghem, ale i tak byl považován za vynikajícího skladatele, propagátor důsledné imitace: melodie prostupuje všemi hlasy
Johannes TINCTORIS (1435–1511) – hudební teoretik, právník, matematik, skladatel, viz dílo Liber de arte contrapuncti
3. generace (kolem roku 1460)

Josquin DESPREZ (1450–1521) – vůdčí osobnost této generace, uznáván už za svého života, považován za nejlepšího skladatele své doby, měl jako první skladatel první tištěnou autorskou sbírku (Josquinovy mše), kultivoval všechny stěžejní hudební žánry: chanson, moteto a mši, ve všech staví na první místo text, hudebně se jej snaží co nejpřirozeněji zpracovat, základy pozdější barokní afektové teorie, každý textový úsek má svůj vlastní hudební motiv, který imitačně projde všemi hlasy, mistrovským dílem je jeho mše Missa de beata Virgine, jeho zásluhou se reformovalo moteto – důsledná imitace a zrovnoprávnění všech hlasů; asi nejoblíbenější Josquinovou technikou byl kánon – tvořil kanonická moteta (např. 24hlasé moteto Qui habitat in adjutorium, čtyřnásobný kánon, každý z nich má 6 hlasů)
Jacob OBRECHT (1450–1505) – převážně tvůrce mší, také motet a chansonů, měl zálibu ve zkoušení nových technik, v experimentech, matematické symbolice, ale melodika je prostá a umírněná, jako jeden z prvních skládá parodickou mši (zakládá ji na Busnoisově světském tříhlasu)
Heinrich ISAAC (1450–1517) – první velký nizozemský mistr nadnárodního charakteru, zpracovává melodie francouzské, nizozemské, německé i italské, původně světská píseň Innsbruck, ich muss dich lassen (skladatelovo loučení s Innsbruckem) byla později opatřena duchovním textem (O Welt, ich muss dich lassen) a v harmonické úpravě J. S. Bacha se dostala do mnohých protestantských kancionálů; autor monumentálního sborníku motet, polyfonní zpracování mešních proprií pro celý církevní rok: Choralis Constantinus (svým významem srovnatelné s Magnus liber organi od Leonina a Perotina); dále je tvůrcem nového instrumentálního stylu (přechod k baroknímu pojetí nástroje) – nástroje už nemají nahrazovat lidský hlas
4. generace (kolem roku 1500) 
Adrian WILLAERT (1490–1562) – vůdčí osobnost této generace, jeden z nejgeniálnějších nizozemských skladatelů, mistr kapelník v chrámu sv. Marka v Benátkách, jako Nizozemec citlivě propojil franko-vlámskou techniku s italskou tradicí, určil trend zjednodušování, dávaný za příklad efektní jednoduchosti hudebním teoretikem G. Zarlinem
Jacobus CLEMENS NON PAPA (1510–1556) – těžištěm jeho díla jsou moteta, melodicky vynalézavá, mnohdy používá chromatiku, občas také neobvyklou modulaci do vzdálených mollových tónin (vše má vyjadřovat emocionální náboj textu)
5. generace (1520–1530)

- generace ovlivněna závěry Tridentského koncilu (1545–1563) – viz středověk a dopad Tridentu na gregoriánský chorál, zde požadavek slavnostního a srozumitelného zhudebnění celého mešního textu bez jakéhokoliv subjektivního výběru a výrazu (polyfonie v chrámu byla v té době vnímána jako „vyumělkovaná a teatrální, hluk a zmatek různých hlasů“)
Philippe DE MONTE (1521–1603) – nizozemský skladatel, přítel Orlanda di Lasso, pro nás je důležité, že působil mj. na habsburském dvoře ve Vídni a v Praze (v kapele Rudolfa II.) – tam také zemřel; zaměřil se na mešní tvorbu a madrigaly
Orlando DI LASSO (1532–1594) – génius nizozemské polyfonie, od mládí vynikal nádherným hlasem, kvůli tomu byl třikrát unesen (= běžná praxe), při posledním únosu se dostal do Itálie, později se ale stal dvorním kapelníkem v Mnichově, slavný ale po celé Evropě, byl nesmírně plodným skladatelem (až 2000 skladeb), nejčastěji komponoval moteta (vydává své knihy motet, po jeho smrti vydávají jeho synové v Mnichově jeho 516 motet pod názvem Magnum opus musicum), dále Magnificat, lamentace, chansony, madrigaly, villanelly, německé písně; tendence srozumitelnosti textu, důležitost ve výběru textů (citový pohled na náboženství a život – především skrze tragické biblické příběhy: Job, marnotratný syn) => ústup melismatického stylu, sylabický styl, homofonie, akordické cítění, efekt echa; u Lassa je typická neočekávatelnost (překvapivé intervaly, nepokojné melodie, živelnost – ale vše je řízeno významem textu)
Giovanni Pierluigi DA PALESTRINA (1525–1594) – největší postava katolické protireformační hudby, jméno podle rodného městečka Palestrina, celý život prožil v Římě, napsal na 950 skladeb (104 mše, 250 motet – př. Píseň písní, Stabat Mater, 45 hymnů, 35 Magnigicat, 20 žalmů, 13 lamentací atd.), nejznámější je jeho Missa Papae Marcelli – šestihlasá mše komponovaná na nový způsob požadovaný Tridentským koncilem, určená pro papeže Marcela II. (údajně jej měl Palestrina přesvědčit, že vícehlas není pro katolickou liturgii mrtvý), celý šestihlasý sbor zaznívá v závěrech jednotlivých částí, střídání skupin hlasů (podobá se to pozdějšímu koncertantnímu stylu baroknímu); Palestrina byl schopen komponovat v jakékoli technice, nové i staré (parodické mše plné fantazií a vyumělkovaností), smysl pro melisma a eleganci, často se inspiroval gregoriánským chorálem
6. generace (1550–1560)

- přechod k baroknímu stylu

Giovanni GABRIELI (1557–1612) – duchovní vokální a instrumentální hudba
Andrea GABRIELI (1520–1586) – mistr madrigalu, původně ho pojímá ještě polyfonně, ale brzy se přiklání k novým efektům harmonickým
Giovanni Giacomo GASTOLDI (1552–1622) – tvůrce balettů (strofické homofonní skladby, pravidelné rytmické vzorce, jasné fráze, dur-mollová tonalita
Luca MARENZIO (1553–1599) – génius madrigalu, používá všechny typické kompoziční techniky madrigalu: polyfonní, homofonní, imitační, sylabický atd.
Carlo Gesualdo DA VENOSA (1560–1613) – kníže, loutnista, tvůrce madrigalů, manýrismus – posedlý komponováním, údajně se v jeho díle projevuje jeho astma (přerývání hudebního textu pauzami-vzdechy)
Claudio MONTEVERDI (1567–1643) – první génius opery, tvorbou spadá již do éry baroka, ale zejména ve své madrigalové tvorbě odkazuje i na starý polyfonní styl (šest knih madrigalů, pátá kniha je již plně v barokním stylu, v doprovodu je basso continuo), formuluje právě rozdíl mezi starým a novým uměním: prima practica x seconda practica
NĚMECKO

- v Německu vedle výše zmíněné polyfonie pokračuje tradice meistersingrů = mistrů pěvců, v období renesance ji reprezentuje Hans Sachs (viz středověk), také velký rozkvět protestantské duchovní písně (aktivním hudebníkem a skladatelem byl Martin LUTHER, velmi známá je jeho píseň Ein feste Burg ist unser Gott (= Hrad přepevný jest Pán Bůh náš), cituje ji např. Mendelssohn-Bartholdy ve své Reformační symfonii 
ANGLIE

- návaznost na středověkou hudbu, akordické cítění, zvuková pestrost

John DUNSTABLE (1380–1453) – tvůrce přelomu středověku a renesance, aplikuje italské a francouzské hudební prvky na anglickou melodiku
John TAVERNER (1495–1545) – největší anglický skladatel z přelomu 15. a 16. století, ve své mši použil populární anglickou melodii písně The western wynde jako cantus firmus
Thomas TALLIS (1505–1585) – uveden pro znalce seriálu Tudorovci, hudební skladatel krále Jindřicha VIII. a jím založenou anglikánskou církev

John DOWNLAND (1562–1625)– autor skladeb pro loutnu (dvorské písně doprovázené loutnou: loutnový doprovod vrchního hlasu + A, T, B pouze v případě, pokud je k dispozici více než jeden zpěvák), zápis do tzv. loutnové tabulatury (zápis hmatů, linky = 6 strun, čísla uvádějí pražec, praporky délku tónů)
