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INTRODUCCION

El presente trabajo es para dar a conocer el desarrollo de la viola, instrumento que
ha tenido a lo largo de la historia una reputacién menor dentro de los instrumentos de
cuerda; esto en realidad es un prejuicio arrastrado desde los origenes de la orquesta
moderna (s. XIX), cuando era asumida por violinistas en decadencia. Desde entonces
ha ido ganando terreno hasta convertirse en el poeta de su grupo, asentado en la
realidad de su magnifico cuerpo sonoro, es el equilibrio entre violonchelos y violines.

A lo largo de mi carrera como violista me he encontrado que hay poca informacién
sobre este instrumento y la carrera en si, la dificultad a lo largo de los afios de
encontrar musica impresa en el pais para dicho instrumento fue problematico, también
cabe mencionar que eran pocos los solistas, y poca la musica grabada en la época de los
80.

La palabra “viola” fue la primera utilizada para definir a los instrumentos de cuerda
trotada, en realidad, el término “violin” no es mas que el diminutivo de “viola”. En el
renacimiento, la familia de la viola se dividi6 en dos ramas: la viola da braccio y al viola
da gamba. La viola da braccio quedé relegada a las tabernas, en donde se tocaba
musica popular; mientras que la viola da gamba era exclusiva de las cortes mas
refinadas. Este instrumento acabé cayendo en desuso y el violin fue sustituyéndolo por
su gran brillantez. Los compositores preferfan dicho instrumento por su amplitud
sonora y la agilidad en vez de la delicadeza de las violas da gamba. En el barroco el
violin cobré la méxima importancia. La viola le gana en calidez y resonancia, y se
maneja tan agil como un violin. El papel de la viola es fundamental en la orquesta ya
que da profundidad y apoyo a la armonfa, la hace rica y aterciopelada, colabora en que
el sonido entre los instrumentos graves y los agudos no sea tan destacado, ademds de
tener un sonido realmente intermedio que equilibra los sonidos de cuerda de la
orquesta. L.a viola posee un notable poder expresivo. De acento mds bien suave,
recogido y algo melancdlico, y se presta mas a pasajes de poco movimiento que
excesivamente rapidos. 1

1-http://webspace.webring.com/people/uv/violainstrument/importancia



Telemann compone el primer concierto para viola en 1731 llamado Concierto en
sol mayor. En los siguientes 100 afios se alcanza la edad dorada de la historia de la
viola. Se componen 150 conciertos por varios compositores como Stamitz, Hotfmeister,
Zelter, Rolla etc. Tres de las obras mas importantes para este instrumento son: la
Sinfonfa Concertante de Mozart , Haroldo en Italia de Hector Berlioz ( obra que dura
45 minutos.) y el poema sinfénico de Richard Strauss Don Quijote, dichas obras de
carécter solista. 2

Grandes compositores, cldsico, romanticos y modernos, apreciando las cualidades
sumamente emotivas de la viola han escrito obras muy importantes como conciertos,
sonatas, suites etc., que justifican por sf solas la presencia del concertista de viola en las
salas de conciertos.

Algunos compositores violistas cuyo repertorio ha permitido el desarrollo de la viola
como Instrumento de cuerda solista y virtuoso son entre otros; Lionel Tertis (1876 —
1975); Paul Hindemith (1895 — 1963); Vadim Borisovsky (1900 — 1972); William
Primrose (1904 — 1982). s

El repertorio para la viola existe realmente, lo complicado en los afios 80 era
conseguir dicho repertorio por la escasa informacién que se tenfa del instrumento. Con
el desarrollo de la tecnologia, la era de las computadoras y la entrada del internet,
podemos tener mas informacién sobre la viola aunque hace algunos afios todavia era
escaso. Hoy en dfa ha ganado mds popularidad la viola por lo que ya podemos
encontrar mas musica impresa en las casas de musica de diferentes compositores y ya
se puede escuchar por el internet diferentes interpretaciones del gran repertorio para la
viola con los grandes solistas que tenemos en la actualidad como son: Yuri Bashmet
que es uno de los grandes violistas rusos mds relevantes de todos tiempo, la violista
alemana Tabea Zimmermann y Omar Hernandez Hidalgo 5 uno de los mejores
intérpretes de la viola en el pafs , quien realiz6 una importante labor de difusién de la
musica mexicana contemporanea, estimulando y patrocinando la creacién y edicién de
nuevas obras para su amado instrumento. Fue un miusico reconocido
internacionalmente , toc6 las obras més intrincadas e importantes del repertorio para
viola, grab6é como solista con agrupaciones de gran prestigio en México y el
extranjero, obtuvo innumerables premios y reconocimientos a su talento como artista
excepcional, quien a la edad de 38 fallece un domingo 6 de junio del 2010, descansa en
paz

2.- Enciclopedia de la musica. Salvat

3- http://www.el-atril.com/orquesta/Instrumentos/viola.htm

4- http://webspace.webring.com/people/uv/violainstrument/ gerard2.htm
5-http://www.informador.com.mx/cultura/2010/223847/6/recibira-un-homenaje-pos-mortem-el-violista-omar-
hernandez-hidalgo.htm



Para que la popularidad de la viola siga subiendo y sea un instrumento que sea
estudiado por més personas, necesitariamos tener musicos como Omar Herndndez en el
pafs, hacer una gran labor de difusién y dar a conocer el repertorio de la viola, para
este proposito elegi algunas obras representativas del instrumento de compositores
pertenecientes a varios periodos, que han hecho obras que han transcendido, por el
grado de maestrfa y belleza, y que forman parte de la literatura y acervo musical de la
obra dedicada para la viola a través del tiempo. Su complejidad técnica, brinda la
oportunidad al intérprete de demostrar el grado de destreza alcanzada en el dominio de
la ejecuciéon del instrumento. Mi idea es que se dé a conocer esta miusica poco
escuchada.

De ellos se conocerd su contexto histérico, biogratia, andlisis de la obra e
interpretacién de las mismas, con esto trataré de dar a conocer por medio de estos
elementos en primer lugar la funcién de la viola en varios periodos y estilos hasta la
actualidad. Dentro del periodo barroco elegi a Antonio Vivaldi, compositor que hizo
seis conciertos para viola d* amor. Compositor romantico, primer nacionalista ruso y
considerado el padre de la musica rusa fue Mijail Ivanovich Glinka, quien compuso la
sonata para viola y piano en re menor. Dentro de los compositores mexicanos mas
importantes encontramos a José Pablo Moncayo, que se hizo muy famoso por su
Huapango e inspirado por el tono melancélico y expresivo de la viola, compuso la
sonata para viola y piano. El primer compositor que integré la muasica moderna y el
ballet clasico fue Aram Khachaturian, considerado como uno de los grandes
compositores conocido internacionalmente por su concierto para piano y orquesta,
compuesto durante la primera etapa de su carrera, época en la que compuso muchas
otras obras que lo hicieron célebre, como la obra para viola sola.



PROGRAMA

Concierto para viola y piano en Sol mayor Antonio Vivaldi

(1675— 1741)
Allegro risoluto.
Largo.

Allegro vivo con spirito.

Sonata para viola y piano en re menor M. I. Glinka

(1804— 1857)
Allegro moderato.
Larghetto ma non troppo (Andante).

INTERMEDIO

Sonata para viola y piano en si menor J.P. Moncayo.

(1912-1958)
Allegro moderato.

Lento.

Allegro.

Sonata para viola sola en la menor Aram Khachaturian.
(1903-1978)

Allegro.

VIOLA: YETLANEZI MENDOZA JANSCH
PIANO: TONATIUH DE LA SIERRA



1. ANTONIO VIVALDI
(1675 —1741)
Conclerto para viola d"amore y
Orquesta de Cuerdas
en Re Mayor RV392

(Transcripcion para viola y plano)

Sol Mayor




1.1 Contexto histoérico

La creciente importancia de la investigacién cientifica.

Cientificos como Galileo Galilei (1564-1622) e Isaac Newton (1642-1727) se separan
del antiguo modelo de ciencia, cuyo propdsito era la verificacién de una hipétesis a
priori. En lugar de ello, mediante la observacién y la experimentacion, los cientitficos
elaboran hipétesis acerca de por qué suceden las cosas.

Culminacién del despotismo real.

Un pequeftio grupo de lideres (reyes, reinas y emperadores) ejercian un enorme poder
en Europa. Fue tan grande el poder que Luis XIV (1638-1715) declaré “L’etat c’est
moi” (“el estado soy yo”).

En el desarrollo del Nuevo Mundo.

Las explotaciones inglesas, francesas y espafiolas en el Nuevo Mundo continuaron
suministrando riquezas a Europa. Pero mientras las generaciones pasaban, los colonos
comenzaron a sentir una creciente lealtad hacia sus nuevos hogares. En tltima
instancia, tales sentimientos conducirian a la independencia de estas tierras.

La artificialidad y el efecto maravilloso eran muy valorados en las artes.

Los escultores, basandose en las técnicas de artistas tales como Gilovanni Bernini
(1598-1680), encuentran la manera de crear la ilusién de movimiento enérgico e
incluso violento en sus obras. Los pintores crean lienzos més grandes y méas cargados.
El virtuosismo es altamente apreciado en todas las ramas del arte.

Contexto musical

El momento de la experimentacioén.

Los musicos abrazan la idea de que la musica puede movilizar al oyente de manera
tisica y real.

La 6pera, con su mezcla de musica y drama, fue la plena realizacién de este ideal.

11



En la masica instrumental, no menos que en la 6pera, los compositores experimentan
con las formas de crear efectos impresionantes.

Roles de la musica en expansion.
La musica continua siendo utilizada como una importante herramienta del Estado.

Los estilos nuevos y extravagantes sirven como un rico ornamento para los servicios
religiosos, tanto en las tradiciones catélicas como en las protestantes.

La musica, especialmente la 6pera, es una importante fuente de entretenimiento para
las clases en ascenso, mercaderes y terratenientes.

Hay una creciente conciencia de los estilos nacionales

Se desarrollan distintos estilos musicales, vocales e instrumentales, en Italia, Francia y
Alemania.

Los compositores son conscientes de estas diferencias, y hacen uso de ellas en su
musica. Por ejemplo, un compositor francés podia escribir una etiqueta diciendo “En

estilo [taliano”.

La cuestién de la superioridad de varios estilos a menudo era objeto de acalorados
debates.

Plena igualdad de la musica instrumental.
Se desarrollan nuevas formas instrumentales, como el concierto y la sonata.

Los fabricantes de instrumentos crean nuevos tipos de instrumentos (especialmente de
viento).

El violin se traslada al centro de la escena como el instrumento de cuerda més
importante.

Los artistas alcanzan nuevos niveles de expresién y técnica. Ejecutantes virtuosos

(como Arcangelo Corelli y Antonio Vivaldi) reflejan estas habilidades en sus propias
composiciones.

12



Incluso en la musica vocal, los instrumentos desempefian un importante rol. Los
instrumentos no solo sirven como acompafamiento, sino que ademads, frecuentemente,
juegan roles equivalentes a las voces.

Estilo Musical

El “basso continuo” esté siempre presente en la musica barroca.

Las texturas son fundamentalmente la melodfa y el acompafiamiento o contra puntal.

Las voces y los instrumentos se mezclan libremente.

Instrumentos recientemente desarrollados proporcionan una exquisita paleta de tonos
de colores.

Los ritmos derivan frecuentemente de ritmos de bailes.
Las melodfas son ornamentadas y hacen uso, a menudo, de espectaculares saltos.

La armonia esta basada en mayor o menor tonalidad, y las disonancias se hacen mas
comunes.

La repeticién y las formas simples binarias y ternarias proporcionan la base para la
estructura musical. 6

Los musicos mas importantes de este periodo fueron:

Claudio Monteverdi (1567-1643)

Henry Purcell (1659-1695)

Elisabeth-Claude Jacquet de la Guerre (c.1666-1729)
Antonio Vivaldi (1678-1741)

Johann Sebastian Bach (1685-1750)

George Frideric Handel (1685-1759)

6- http://www.essentialsofmusic.com/
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Estudiosos de la musica han coincidido en dividir la musica barroca en tres periodos:
barroco temprano, barroco pleno y barroco tardfo.

Barroco temprano (1575-1630 aprox.): esta etapa coincide con el desarrollo de la
polifonfa neerlandesa, veneciana, romana y espafiola, representadas por Palestrina,
Victoria, Guerrero De Morales, Gabrieli y Di Lasso. Esta época musical tiene lugar
durante el renacimiento, y se le ha llamado el periodo temprano de la musica barroca,
aunque muchos estudiosos lo han considerado como el antecedente de la miusica
barroca, quizds porque es el antecedente de la plenitud y de la época tardia de este
estilo.

En Espafa el renacimiento iniciado por Alfonso el Magninimo generd en
Népoles un importante intercambio de musicos espafioles e italianos, y con ello
preparé el siglo de oro espafiol en el que se dio gran auge a la musica instrumental,
que servirfa de base al barroco. Muchos otros cambios importantes existieron: la
polifonfa religiosa adquirié caracteristicas mas expresivas, mientras que los estilos
medievales del auto sacramental evolucionaron hacia las églogas, el villancico
escenificado, las ensaladas y la tonadilla escénica, todos ellos formas escénicas
espafiolas  que  tuvieron  gran  influencia del  barroco italiano.

El barroco busca ser méds sonoro y el contraste del individualismo con la masa
sonora; persigue las interpretaciones no solamente de un solo coro, sino de dobles y
triples, del solo acompafiado; demanda, asimismo, la expresividad en las
composiciones, y de esta manera se crea el estilo representativo. Por su parte los
instrumentos llegaban a donde las voces no lo hacian, y su participacién en el canto se
hizo imprescindible. En este mismo terreno instrumental cabe citar a Frescobaldi,
tamosos compositor, organista de la Basflica de San Pedro, en Roma, en donde a su
primer concierto asistieron 30 000 personas. Su estilo de tocar cre6 una escuela que su
caracteristica principal era la expresividad, cierta libertad en ritmo, y soltura en la
digitacién, en la que introdujo mejoras. Tuvo gran influencia en la generacién
posterior, de la cual uno de sus representantes es J. Sebastidn Bach.

El Barroco medio: se extiende a casi todo el s XVII. En este siglo se desarrollan los
estilos concertantes y algunas formas instrumentales. Las danzas antiguas se estilizan
en suites instrumentales, y se desarrolla el bel canto. El barroco pleno, inicialmente
ligado a Italia, se propaga hacia Francia y Alemania. En esta época la 6pera adquiere
nuevas caracteristicas, surge la 6pera-ballet y la comedia-ballet. También sufre una
divisién en dos tendencias: la 6pera bufa y la 6pera seria.

14



Durante el barroco tardio: se desarrollan las formas instrumentales basadas en la
suite y el concerto grosso; este tltimo es una forma musical en donde dos grupos
instrumentales distintos tocan como si se tratara de un coloquio entre ellos, de tal
suerte que pareceria una conversacién musical. Por su parte, la cantata tiene en este
periodo un puesto junto al oratorio.

El barroco tardio llega a su climax con G. F. Haendel y J. S. Bach, con quienes se
inicia un nuevo periodo. Haendel fue el principal representante de la 6pera italiana,
mientras que Bach no escribi6 éperas, pero llevo la herencia barroca en cuanto a
expresion a las formas instrumentales (6rgano, clave) como a las corales-
instrumentales: cantatas, pasiones, oratorios y misas.

Domenico Scarlatti, Antonio Soler fueron otros compositores de la etapa final del
barroco. 7

Obras para viola del periodo barroco: s

D. Buxtehude, 1637-1707
- Sonata para 4 violas in I major

A. Corelli, 1653-1713:
- Sonata n°12 "La follia" Op.5 n°2 (originalmente para violin)

M. Marais, 1656-1728:
- Cinco danzas antiguas francesas

A. Vivaldi, 1678-1741:
- Concierto para viola d’amore RV 396 y RV 392

G. P. Telemann, 1681-1767
- Concierto en Sol M - Concierto para dos viola

G. F. Haendel, 1685-1759
- Sonata para viola de gamba
- Concierto en Si m

B. Marcello, 1686-1737:
- Sonata para viola y clave

J.S. Bach, 1685-1750:
- Sexto Concierto de Brandeburgo
- Suites para viola sola (original para violonchello)

7- Periodos de la musica barroca por Marsella Cruz http://www.masalto.com/tareas/ articulos
8- violainstrument(@yahoo.es
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1.1Aspectos biograficos.

Antonio Vivaldi
(1675 — 1741)

Compositor y violinista italiano (Venecia, 4 de marzo de 1678 - Viena, 28 de julio de
1741)

Igor Stravinski comenté en una ocasién que Vivaldi no habia escrito nunca quinientos
conclertos, sino «quinientas veces el mismo concierto». No deja de ser cierto en lo que
concierne al original e inconfundible tono que el compositor veneciano supo imprimir a
su musica y que la hace rdpidamente reconocible.

Autor prolifico, la produccién de Vivaldi abarca no sélo el género concertante,
sino también abundante musica de cdmara, vocal y operistica. Célebre sobre todo por
sus cuatro conciertos para violin y orquesta reunidos bajo el titulo Las cuatro estaciones,
cuya fama ha eclipsado otras de sus obras igualmente valiosas, si no mas, Vivaldi es por
derecho propio uno de los mas grandes compositores del perfodo barroco, impulsor de
la llamada Escuela veneciana a la que también pertenecieron Tommaso Albinoni y los
hermanos Benedetto y Alessandro Marcello y equiparable, por la calidad y originalidad
de su aportacidn, a sus contemporaneos Bach y Haendel.

Poco se sabe de su infancia de Vivaldi. Hijo del violinista Giovanni Battista
Vivaldi, el pequeio Antonio se inici6 en el mundo de la musica probablemente de la
mano de su padre. Era apodado i/ prete rosso ("el cura rojo") por ser sacerdote (catélico)
y pelirrojo. De hecho, era una caracteristica de su familia, y su padre ya era conocido
con el sobrenombre de rosso. 9 Orientado hacia la carrera eclesiastica, fue ordenado
sacerdote en 1703, aunque sélo un afio més tarde se vio obligado a renunciar a celebrar
misa a consecuencia de una enfermedad bronquial, posiblemente asma.

También en 1703 ingresé como protesor de violin en el Pio Ospedale della Pieta,
una institucién destinada a formar muchachas huérfanas. Ligado durante largos afios a
ella, muchas de sus composiciones fueron interpretadas por primera vez por su
orquesta femenina. EEn este marco vieron la luz sus primeras obras, como las Suonate da
camera Op. 1, publicadas en 1705, y los doce conciertos que conforman la coleccién
L’estro armonico Op. 3, publicada en Amsterdam en 1711.

9-Enciclopedia de la misica Henry Lindermann - Antonio Vivaldi
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Con ellas, Antonio Vivaldi alcanzé renombre en poco tiempo en todo el
territorio italiano, desde donde su nombradia se extendié al resto del continente
europeo, y no sélo como compositor, sino también, y no en menor medida, como
violinista, uno de los més grandes de su tiempo.

Basta con observar las dificultades de las partes solistas de sus conciertos o sus
sonatas de camara para advertir el nivel técnico del musico en este campo.

Conocido y solicitado, la 6pera, el tnico género que garantizaba grandes beneficios a
los compositores de la época, atrajo también la atencién de Vivaldi, a pesar de que su
condicién de eclesidstico en principio le impedia abordar un especticulo considerado en
exceso mundano y poco edificante. De hecho, sus superiores siempre recriminaron a
Vivaldi su escasa dedicacién al culto y sus costumbres laxas.

Inmerso en el mundo teatral como compositor y empresario, Ottone in Villa fue la
primera de las 6peras de Vivaldi de la que se tiene noticia. A ella siguieron titulos como
Orlando furioso, Arminda al campo d“egitto, Tito Manlio y L"Olimpiade, hoy dia s6lo
esporadicamente representados.

La fama del musico alcanz6 la cuispide en el meridiano de su vida con la
publicacion de sus mas importantes colecciones instrumentales. Il cimento
dell’armonia e dell’inventione op. 8, en la que se incluye Las cuatro estaciones, y La
cetra Op. 9 Pero a finales de la década de 1730 el publico veneciano empez6 a mostrar
menor interés por su miusica, por lo que Vivaldi decidi6 probar fortuna en Viena, donde
murié en la més absoluta pobreza un mes después de su llegada. A pesar de este triste
final y de un largo periodo de olvido, la obra de Vivaldi contribuyé a sentar las bases
de lo que serfa la musica de los maestros del clasicismo, sobre todo en Francia, y a
consolidad la estructura del concierto solista. 10

10- http://mundomusica.portalmundos.com/antonio-vivaldi/
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1.3 Analisis de la obra.

Vivaldi fue quien establecié una estructura compacta y organica del didlogo solista-
orquesta, consolidando el concierto con solista o Concerto Solli.

El Concerto Solli era un concierto en el que el instrumento solista llevaba todo el peso
de la melodia y la composicién, y el resto de la orquesta se limitaba a ejercer el
acompafiamiento segin las reglas de la armonfa. Las cuatro estaciones son unos
conciertos para violin en el que la orquesta no actia como mero fondo de
acompaifiamiento, sino como un relieve: no se limita a acompanar al solista, sino que
ayuda al desarrollo de la obra. Esto influira posteriormente en los conciertos de Haendel
y, sobre todo, de Bach, ya que éste estudiarfa asiduamente los conciertos de Vivaldi, y
serfa a partir de las innovaciones originales de Vivaldi que Bach perfeccionarfa el
concepto de concierto. De esta manera, con la forma musical de los Concerto Solli se
lograrfa definir de manera definitiva lo que podrfa llamarse el concierto para
instrumento solista moderno, estableciéndose un equilibrio perfecto entre solista y
orquesta, sin que el concierto llegue al extremo de tener que ser considerado un Concerto
Grosso, en €l se establece un didlogo entre orquesta y solistas de manera que los papeles
de solista y acompafiante se intercambian entre un pequefio grupo de instrumentos (el
concertino, a veces un unico instrumento) que acttia usualmente de solista, y la orquesta

(el ripieno).

El nicleo de esta organizacién en el concierto con solista radica en el desarrollo de
la forma ternaria. La forma ternaria (A-B-A) consiste en A: exposicién del tema, B:
desarrollo, y A: re exposicién del tema. En la parte A, el tema es el material musical que
va a ser tratado en la parte central o desarrollo (B), donde se presenta el didlogo
propiamente dicho entre solista (s) y orquesta, alternando con la aparicién de elementos
del tema e intervenciones de la parte del solo.

Esta forma musical, perfeccionada del "ritornello" donde el tema reaparece entre
partes solistas, se utilizé para los dos movimientos rapidos del concierto con solista (I y
III), mientras el segundo, de cardcter lento, podia estar en forma binaria o ternaria,
siendo el solista el que prevalece. Esta forma se difundié entre los compositores de
diversos pafses, donde se fue aplicando progresivamente en conciertos para diversos
instrumentos.

Esta forma musical es privativa de los conciertos con solista, no importa el ndmero
de solistas, sino el uso de esta forma musical, como lo muestran numerosas
composiciones de Vivaldi, donde la forma ternaria "ritornello" es comun a las obras para
uno, dos o cuatro solistas. 11

11- Enciclopedia de la musica. Henry Linderman — Antonio Vivaldi
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Por este motivo, en el sentido estricto de la forma, cabe establecer que lo que se
conoce como concertos grossos no utilizan este esquema formal. Ejemplo: "El estro
armonico” Op. 3 n.° 11 de Vivaldi y todo el Opus 6 de Corelli.

De esta manera la mayor aportacién del miusico veneciano fue el desarrollo del
Concierto para Solista, estructurado por el concerto "per Soli", Ripieno y Bajo
continuo (Tuttl) que a diferencia de su antecesor, el concierto grosso, logra un
desarrollo contrapuntistico y armoénico mas fluido, asi como partes solistas mas
complejas en las que se concentra el desarrollo interpretativo y técnico.

Para Vivaldi, el solo y el tutti son contraposicién, didlogo; en Bach son dos fuerzas
antagoénicas. Mientras que en los conciertos de Vivaldi el tema es claramente
presentado por la orquesta, el rol del solista es transformarlo arménica, ritmica o
mel6dicamente. El solista es el primer plano, la orquesta un fondo, no un relieve.

Vivaldi compuso 6 conciertos a la viola d”amore(Conciertos para viola d'amore n°1 en
La Mayor, n° 2 n°8 y n°4 en Re menor, n°5 en Re Mayor; Aria para viola de amor y 2
violines). 12

La obra que analizaremos a continuacién esta escrita originalmente para viola
d’amore en la tonalidad de Re Mayor, pequefia orquesta de cuerdas y clave, fue
transcrita para viola y piano en la tonalidad de Sol Mayor, esta situacién y el hecho de
que la afinacién de la tercera cuerda de la viola estéd en este tono, por un lado hace que
los arménicos naturales de la del instrumento resuenen por simpatfa logrando
embellecer y ampliar el sonido, y por otra parte hace que la afinacién resulte mas
cémoda al poder digitar la obra con posiciones mas naturales en el instrumento.

El primer movimiento es un Allegro risoluto. Estd escrito en forma ternaria (A B
A) en compas de 4/4, en los primeros compases presenta una célula ritmica que repite
varias veces como tema A, para hacer una gran introduccién que termina en el primer
tiempo del compéds 17. El uso del ritornello lo utiliza como base a desarrollar,
agregando también a estos pasajes las cadencias del solo como tema B. Utiliza el tema
A en la dominante, para introducir los solos de cadencia y hacer el desarrollo del
movimiento en el relativo menor, lo que acentta el caracter melancdélico. Para finalizar
el movimiento hace una pequena coda utilizando como base el tema A para terminar el
movimiento con una cadencia perfecta de V —I.

12- Enciclopedia de la musica. Henry Linderman - Antonio Vivaldi
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No. de 4-17 17 - 28 29 - 37
compases: 1-3
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El segundo movimiento (largo) expresivo y de interesante propuesta estética. Esté
escrito en el relativo menor (mi menor), desarrolla la introduccién con una pequefia
célula ritmica (tema A), seguida por una segunda idea de acordes en terceras, haciendo
una cadencia artificial VII — I que reafirma asi la tonalidad. (Compases
Enseguida desarrolla el movimiento presentando nuevamente la célula ritmica del
tema A, haciendo tres series de ideas construidas en la dominante como un solo de
cadencia (tema B). (Compases 5 al 20). Para finalizar el movimiento presenta la coda

con el tema A una octava abajo terminando con una cadencia artificial VII — L.

No. de 5-6 7-10 10-15
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5
Introduccién Tema B Primer motivo Segundo
tema A mi motivo
menor
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El caricter y viveza del tercer movimiento (allegro vivo con espiritu) nos recuerda el
estilo propio del barroco. El lucimiento técnico estad a cargo del arco con sus articulaciones, el uso de
dobles cuerdas, stacattos, apoyaturas, aglomeraciones y arpegios, el uso de caracteristicas similares
en la dindmica de sus movimientos, también influencié a los contempordneos de su época. Este
movimiento estd escrito en la tonalidad principal (Sol Mayor) en modo ternario (A B A) en un
compds de %. El tema A e introduccién estd constituido por dos ideas: la primera idea musical en
acordes en terceras y cuartas en dieciseisavos en base al acorde de la tonalidad del movimiento y la
segunda idea musical en acordes de sextas, quintas y octavas en corcheas terminando la introduccién
con una cadencia perfecta I — V — I (compés 1 — 15). En el compés 16 inicia el solo (tema B) y es
caracteristico en Vivaldi el uso de uno o varios motivos ritmicos ubicados en diferentes alturas; inicia
con un arpegio durante 3 compases seguido de un reposo, esto lo repite varias veces. EEn el compas
24 utiliza un segundo motivo que presenta a una segunda superior. Usa una tercera idea en el
compds 28 con una serie de arpegios a mayor velocidad, también da un salto por tercera pero en este
caso lo hace descendente, regresando siempre a su lugar de inicio. En el compas 39 se presenta
nuevamente el tema A, usando un motivo ritmico diferente que lo repite 3 veces terminando en
cadencia perfecta I — V — I, para desarrollar enseguida el nuevo solo, lleno de motivos variados en
escalas y progresiones todo en la tonalidad principal. Esto lo hace sucesivamente antes de
desarrollar un nuevo solo. En el siguiente solo (compés 78) inicia en la dominante, con una secuencia
progresiva ascendente. El Gltimo solo (compéds 100) lo presenta con dos ideas diferentes; la primera
es una motivo ritmico que repite varias veces, y la segunda es una serie de acordes con el mismo
motivo ritmico realizados con intervalos de quintas y sextas, usa diferentes golpes de arco dando
elegancia a esta idea melddica, escrito en la ténica, esto nos lleva a la cadencia final (coda) escrito en
base a el tema A, con una serie de cuerdas dobles en sextas, séptimas y octavas, dando més
intensidad y brillo al final de la obra, haciendo la coda en el compas 130 con el tema A, terminando
la obra en una cadencia perfecta.

No. de 1-4 10 - 14 15
compases: 1

introduccion |

Tema A Primer motivo Segundo motivo Cadencia perfecta |-V - |

16 -23 16 - 19 24 - 27 28-33
Tema B Primer motivo Segundo motivo Tercer motivo
39 - 47 47 - 48 78 - 86 100 - 101

Tema A con

e Cadencia perfecta I =V - 1 Secuencia progresiva V Primer motivo
variaciones
110-113 130 - 138 137 - 138
Segundo motivo Coda tema A Cadencia perfecta V - I
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1.4 Sugerencias técnicas e interpretativas.

Un detalle muy importante de esta obra es que originalmente fue escrita para viola
d’amore, un descendiente de la viola da braccio pero con ciertas modificaciones en su
estructura. Desde su aparicién hasta la fecha, su evolucién fue predominante en cuanto
a su disefio, tamaiio, incluso en el nimero de cuerdas (por ejemplo la viola pomposa
tiene cinco cuerdas). En el siglo XVII, nacié la viola como actualmente la conocemos.
En este nuevo instrumento, recae la interpretacién mediante transcripciones de todas
las obras que fueron escritas para estos instrumentos en sus diferentes etapas
evolutivas.

Hay muchos detalles técnicos que cabe mencionar en la ejecucién de esta obra
(aunque algunos detalles son propios del Barroco). Una de las cosas importantes a
tratar es el manejo del arco. La historia nos cuenta algo sobre los recursos sonoros
que tenfan en la época, pero desde la vista de un laudero nos lo explica un poco maés;
“el barroco” tiene un estilo propio en su dindmica e interpretaciéon, y en el caso,
Vivaldi, gustaba mucho de un sonido suave y atlautado, el cual se apoyaba en la
técnica del ejecutante, pero se debe tomar muy en cuenta las condiciones y
caracterfsticas que tenfan los instrumentos de su época: materiales, construccidn,
disefio, etc. Usaban un arco especificamente disefiado para soportar una tensién
adecuada a pesar de ser muy delgado en su construccién esto le otorgaba una ligereza
especial a nuestro arco, y si tomamos en cuenta que era frotado sobre otro tipo de
cuerdas( de tripa de gato) en cuanto a sus materiales y disefios, nos dard una idea
aproximada al tipo de sonido que obtenfan naturalmente, de hecho actualmente hay
pequenias orquestas y solistas que para interpretar este estilo de musica lo hacen con
instrumentos construidos a la usanza antigua, con el fin de acercarse mas a la
interpretaciéon requerida. Los avances modernos en el terreno de la lauderia nos dan
como resultado instrumentos con mayores capacidades sonoras, colores y efectos, pero
que a su vez requieren mas estudio para lograr la interpretacién adecuada. 1s

Para este concierto tuve la necesidad de hacer un estudio detallado del uso de las
diferentes regiones del arco, esto con el fin de acercarme mas a los colores y matices
que se acostumbraban en la época. El arco que usaban era marcadamente mas ligero
que el actual, este efecto lo consegui al frotar casi sin peso el arco, usando la punta
para las ligaduras y detachés, y el talén para los spicattos; todo esto con mucha
delicadeza. Incluso la forma de tomar el arco ayudé mucho en su ejecucién, ya que se
sostiene mas hacia arriba evitando el talén, aparte de mantener totalmente relajada la
mufieca para restarle peso y lograr frases més dulces.

13-Historia de la viola http://webspace.webring.com/people/uv/violainstrument/historia.htm

26



En los primeros compases del primer movimiento encontramos una secuencia
ritmica que se desarrolla a lo largo de la obra. Para lograr un mayor control del arco y
mayor comodidad toda esta seccién se toca hacia la punta del arco. Los acordes en
“detaché” se hacen también hacia la punta del arco aligerando el toque, haciéndolos
més dulces, y los acordes con acento hacia el talén.

En el inicio del segundo movimiento encontramos una digitacién muy adecuada, ya
que para conservar el timbre sonoro se buscé tener el tema principal en la segunda
cuerda, sin pasar a la primera cuerda, evitando asi tener un color brillante y
conservando un aire melancélico. Enseguida se presenta una secuencia de acordes en
tercera, uno de los pasajes méas dificiles. Todo el movimiento requiere un manejo del
arco suave y totalmente en la cuerda, cuidando siempre la distribucién correcta del
arco.

El tercer movimiento esta formado en su mayorfa por secuencias de acordes
realizados en terceras, lo mejor es mantener una posicion fija para tener mas control en
la afinacién, evitando los cambios de posicién. Hace cambios en la propuesta escrita
para las indicaciones del arco en el compds 24, y es que desde mi punto de vista, se
tiene mayor control y comodidad con el arco hacia abajo para llegar al talén y hacer un

“spicatto”. En general en este movimiento se pide una tesitura fuerte en “detaché” de la
parte media hacia la punta del arco y los pianos en “spicato” hacia el talén.

A lo largo de la obra se encontraron ciertos errores de impresién que fueron
corregidos con la finalidad de no perder la secuencia musical que la misma obra
requiere. Las digitaciones propuestas en su mayoria son las adecuadas ya que se evitan
cambiar de cuerda y buscan mds posiciones fijas conservando los colores y matices.
Aun asi, surgieron nuevas propuestas y dindmicas para comodidad y exigencia sonora
del ejecutante.
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2. Mijail Ivanovich Glinka

(1804 - 1857)

Sonata para viola y piano

€n re menor
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2.1 Contexto historico.
Romanticismo (1800- 1900)

El Romanticismo se caracteriza del punto de vista religioso por ser una
oposicién entre el mundo clésico-pagano y el romantico-cristiano.

Otra forma de definirlo apunta mas bien a la finalidad de la literatura romaéntica,
en cuanto un arte destinado a “entretener la imaginacién, sorprenderla y conmover
profundamente el corazén de forma distintas a las conocidas hasta ahora”.

Existe otro punto de vista para definir el romanticismo: El sentido de libertad.
Esta es la planteada por el francés Victor Hugo quien afirma que “el romanticismo no
es sino el liberalismo en literatura” Desde este punto de vista el romanticismo se
relaciona con las ideas de progreso social y moral originadas en la ilustracién. Esta
idea apunta también a que el racionalismo ilustrado postulaba a una ruptura de lo
tradicional, clasico, monétono, olvidaba las antiguas ideas para hacer relucir las
verdaderas capacidades intelectuales del hombre, su maximo potencial, como su tnica
puerta para alcanzar la perfeccion.

Una cuarta idea de romanticismo, apunta a lo histdrico-social. Esta considera
que: “El clasicismo ha sido fruto de las sociedades antiguas y el romanticismo, de las
modernas”, con esto estd invitando a un nuevo estilo de vida y de interpretacién de la
existencia. 14

La Escuela Rusa
Primer periodo:

Después de Pedro el Grande, todo el “arte erudito”, “oficial”, estaba confiado a los
extranjeros, italianos, alemanes y algunas veces a los franceses. Esta xenofilia no
concernia solamente a la musica, sino también a las demas artes y al conjunto de la vida
cultural del pafs, ya que, en la época roméntica, Alexander Pushkin, el maximo poeta
ruso, confesara: “La lengua de Europa (es decir el francés) me es mas familiar que la
nuestra”.

El arte popular no tenfa derecho de ciudadania: es cierto que los sefores disponian de
capilla reclutadas entre sus siervos, que ejecutaban admirablemente los cantos
populares, pero se trataba de “amores culpables”: gustaban estos coros lo mismo que
gustaban la musica cingara, como una diversién de poca categorfa que no habfa que
tomar en serio. Glinka debi6 de darse cuenta de ello cuando, después de haber hecho
interpretar su primera 6pera, Ivan Susanin, en 1836, supo que se le reprochaba que “lo
cocheros no cantaban otra cosa en la calle”....

14~ http://html.rincondelvago.com/romanticismoliterario

29



Las guerras de Napoleén habfan provocado un despertar del patriotismo, obligando
a los rusos a volverse hacia el patrimonio nacional, y conduciendo a los propios
extranjeros a utilizar temas folkléricos en sus composiciones, pero, segin la expresién
de un critico de la época se apresuraban a “mojar sus temas en una salsa a la moda
italiana”. Ya que todavia no se le habia ocurrido a nadie proclamar, como la hard mas
tarde Glinka: “somos autores de arreglos al servicio del pueblo”, y la musica rusa, en
estas condiciones, tuvo muchas dificultades para sus titulos de nobleza.

Glinka es considerado generalmente como el padre de la musica rusa. En efecto,
Glinka, con su Ivan Susanin e incluso con Ruslan y Ludmila, solo encontré verdaderos
partidarios en algunos jévenes y en la persona de Dargominski. Este altimo, por una
parte, decidi6 también seguir el camino nacionalista trazado por Glinka; por otra, sin
haberlo deseado expresamente, se convirtié en el foco de atraccidn, el confidente y el
gufa artistico de un grupo de audaces autodidactas compuesto por Balakirev, Cesar Cui,
Borodin, Mussorgsky y Rimski-Rorsakov: el célebre grupo de los “cinco”.

Glinka y Dargomijski han dominado el primer periodo de la escuela rusa,
esencialmente colocada bajo el signo de una férmula grata a Glinka: “con los mismos
lazos legitimos del matrimonio, quisiera poder unir el canto popular ruso con la vieja
fuga de occidente”. El segundo periodo serd el del grupo de los “Cinco” y de
Tchaicovsky.

Segundo Periodo:

Los j6venes ruso de 1860 se encuentran entre diversos fuegos. Por una parte existe el
eterno conflicto, entre los “eslavéfilos” y los “occidentalistas”. Unos estdn ligados al
genio ruso, a la cultura autéctona; desconfian de las importaciones occidentales, que no
responden a los aspectos del “alma eslava”, y juzgan que el patrimonio nacional, en
todos los campos, es lo suficientemente rico para bastarse a si mismo. “Los
occidentales”, apelan al deseo de civilizacién universal, a las tradiciones de Pedro el
Grande y a su “ventana abierta sobre Europa”, y pretenden considerar a Rusia como un
pais de Europa occidental. Este conflicto aparecera también en la musica rusa. Otra
tuente de contlictos es la inquietud moral, social y politica que reina en los senos de la
joven generacién. La Revolucién francesa primero, la revuelta de los decembristas
seguidamente ha producido sus frutos, reina un espiritu liberal cada vez mas intenso
que terminard, el 19 de febrero de 1861, la abolicién de la servidumbre. Muchos
pequerios propietarios se arruinan de la noche a la mafana; se abre un abismo entre los
“absolutistas” y los “liberales”, que contribuye a incrementar las inquietudes de la
juventud; algunos (como Dostoievsky y Mussorgsky) prevén ya ciertos trastornos
singularmente profundos. 15

15-http://www.sanpetersburgo.com/compositores.htm
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Finalmente, una “pregunta maldita” atormenta al ruso de 1860, la de la utilidad
préctica y social de su propia existencia; no se trata de vivir para los placeres de la vida,
nifio de servir, a fin de no encontrarse entre la categorfa de los “hombres en nimero
excesivo”, de los Oblomov. = “E] hombre es un animal sociable, y no podria ser otra
cosa” declara Mussorgsky, debe, pues, tratar de vivir en sociedad, de hacer de la
sociedad el s6lo objetivo constante de todas sus preocupaciones. Salir de su concha y
perfeccionarse para la mayor gloria de la suma humana, tal es el objetivo de una
juventud que, antes de haber leido a Tolstoi, se apasiona por Proudhon y por una
novela “filantrépica” de Chernisheveski: En resumen, idealistas y materialistas
populistas se oponen, y este otro conflicto se reflejara en la literatura, en el arte, en la
musica.

Situacion Musical:

No era brillante, si juzgamos por el testimonio de Anton Rubistein, musico cortesano
y no sospechoso de parcialidad: “La 6pera rusa tenfa entonces, y tuvo todavia durante
bastante tiempo, muy mala prensa. Rubistein escribié sus Operas en italiano y en
alemdn precisamente porque el teatro era refractario a la 6pera y porque la elite de la
sociedad no tenfa ninguna cultura musical. Habfa muchos aficionados suyos, los juicios
sobre la musica eran totalmente estrechos y falsos. No se pedifa a las artes, y
particularmente a la musica, mas que cosas capaces de adular el gusto por la trivialidad.
Las melodias de las obras que estdn de moda, de Puccini, Rossini, Bellini y Tutti
Guanti, pasaban por modelos incomparables de gracia, de belleza, de profundidad. Se
era incapaz de comprender otras bellezas que las melodias simples y faciles de esas
obras, No querfa reconocer a la misica una misién seria.

No habfa conservatorios en Rusia, por falta de “clientele”, a los nobles les repugnaba
transformarse en “historiadores” y en cuanto a los demds, nadie se preocupaba de ellos.
Aparte de que, para adquirir un minimo de conocimientos tedricos, habfa que ir a
estudiar a Europa, como Glinka. Es por ello que los jévenes ruso a los que atrafa la
composicién tenfan que ser autodidactas, y éste es el caso de Dargomijski, el primero
de los “grandes empiricos” rusos, precursor de tantos otros, empezando por los
miembros del grupo de los “cinco”.

16- htmlhttp://es.wikipedia.org/wiki/Obl%C3%Bsmov ( Oblomov (en ruso 0610m08) es la novela més conocida del
escritor ruso Ivan Goncharov, publicada en 1859. Oblémov es el protagonista de la novela, a menudo considerado como la
personificacién del "hombre superfluo”, un tépico recurrente a lo largo de la literatura rusa del siglo XIX.
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Dos Clanes Rivales

Por una coincidencia singular, durante el mismo afio 1862 fueron fundados el grupo
de los “Cinco” y el primer conservatorio ruso, el de San Petersburgo, dirigido por
Anton Rubistein.

Desde el principio, la enseflanza que se practicaba en este conservatorio provocé
una atentica revuelta por parte de los “nacionalista eslavéfilos”. De todos modos, no
dejaban de tener razén. Ciertamente era dificil recomendar otros manuales que los
tratados de Marx o de Bellermann, pero la enseflanza, en si, podia tener en cuenta la
existencia de una escuela rusa. Ahora bien, la composicién estaba confiada a Zaremba,
un aleman rusificado pero que seguia siendo aleman de pies a cabeza, una especia de
predicador capaz de inflamar a sus alumnos, pero muy mediocre como pedagogo.
Ademds, para Zaremba, la historia de la musica terminaba con Mendelsshon:
Schumann y no existia, y en cuanto a Glinka y a los demds rusos, no eran otra cosa que
“salvajes”. Al hacerse campeén de esta escuela, Antén Rubistein fundé toda una red de
conservatorios, empezando por el de Mosct, cuya direcciéon confié a su hermano
Nikoldi, gran pianista. Tchaicovsky fue uno de los primeros productos del
conservatorio de San Petersburgo, antes de convertirse en “profesor del de Moscu.

Frente a estos “académicos” se erigia el grupo dindmico de los autodidactas,
conducidos por Balakirev y por Vladimir Stasov. Este habfa tenido la idea de bautizarlo
como “El poderoso grupito”; Los del Conservatorio trataban desdefiosamente de
“vocinglero” a sus miembros.

Tercer periodo:

Precediendo la aparicién de Stravinski y Prokofiev, este periodo debe ser considerado
como una sintesis.

Los “Cinco” y Tchaicovsky acaban de imponer la existencia de una joven escuela
musical rusa. Terminada la época de las batallas espectaculares, con todo lo que pudo
haber comportado de excesivo por parte de los Balakirev, los Mussorgsky, los Atasov,
“exhaustivos” integros e integrales, romdnticos en la vida mas todavia que en su
musica. El fanatismo no tiene ya salida, pues, antes de embarcarse en nuevas corrientes
las mismas que serdn descubiertas por Stravinski. Todo un grupo de jévenes se
esforzard en demostrar que la musica rusa puede existir como “musica simplemente”.
Nos se trata ya de los autodidactas apasionados, sino de profesionales serios formados
en el conservatorio de San Petersbusrgo o de Moscu, sirviendo la amistad de Rimski,
Korsakov y de Tchaicovsky como lazo de unién entre las dos escuelas.
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Dos miusicos representan perfectamente y encarnan estas dos escuelas. Del lado
petersburgues, Alexander Glasunov, que condujo la empresa de los “Cinco” al culto del
clasicismo; frente a él, Alexander Scriabin, que, después de haber admirado a Chopin,
descubre los poemas sinténicos de tendencias filoséficas de Richard Strauss y quiere
sublimar sus partituras hasta el punto de hacerles expresar un mensaje teoséfico.

Nacionalistas Rusos:

En Rusia, la muisica nacionalista comenzé con Mijail Glinka, quien es recordado por
la 6pera “Una Vida Para el Zar”. Glinka y Alexander Dargomyzhski inspiraron a un
grupo de compositores a juntarse y mas tarde ser conocidos como “los Cinco” para
crear musica basada en la cultura rusa. La 6pera de Dargomyzhski “El Convidado de
Piedra” fue como una Biblia para la nueva escuela. De los cinco compositores, Cesar
Cul y Mili Barakirev, son los tnicos miusicos profesionales del grupo pero poco
conocidos hoy en dfa. Un tercero, Alexander Borodin, es recordado fugazmente por su
poema orquestal “Las Estepas de Asia Central” y por “Los Bailes Poloneses” de su
6pera “Principe Igor”.

El cuarto compositor, quien fue el que més se acercé a crear una verdadera musica de
origen ruso, fue Modest Mussorgsky. Ritmos folcléricos y escalas inusuales de musica
de la iglesia ortodoxa rusa caracterizan sus piezas. Sus trabajos incluyen una pieza para
orquesta titulada “Noche en Monte Calvo, y “Cuadros en una Exhibicién”, un conjunto
de dos piezas de pilano que fueron madas tarde arregladas para orquesta por el
compositor impresionista francés Maurice Ravel.

El quinto miembro del grupo, Nikolai Rimski-Rorsakov, escribié composiciones
dramaticas de fuerza ritmica y color orquestal vivido. El es recordado por su épera “El
Gallo de Oro” y su suite orquesta “Scheherazade”. En su poderosa obertura “Gran
Pascua Rusa” el uso temas de la iglesia rusa.

Peter ilich Tchaicovsky fue otro de los compositores rusos que usaban un brillante
tono y color. Su sexta sinfonfa “Patética” es de todos conocida, y realizd, también la
musica de tres famosisimos ballets. “El Cascanueces”, “La Bella Durmiente” y “El lago
de los Cisnes”. La obertura de 1812, la “Marcha Eslava”, y el “El capricho Italiano” han
sido programadas tan a menudo que se consideran “Caballos de Guerra”.17

17-http://www.sanpetersburgo.com/compositores.htm

33



2.2 Aspectos biogrificos

Mijail Ivanovich Glinka
(1804 - 1857)

(Novospaskoie, Rusia, 1804-Berlin, 1857) Compositor ruso. Recordado como el
tundador de la mdusica nacionalista rusa. Sus influencias en Barakirev, quien se
autodenominé lider del grupo de los cinco compositores nacionalistas, fueron
considerables. De nifio tomo lecciones de piano de un pianista irlandés, John Field,
pero en aquel entonces su relacién con la musica se mantuvo puramente a nivel de
aficionado, hasta su visita a [talia en 1830 donde tuvo la oportunidad de ampliar sus
conocimientos al lado de compositores como Bellini y Donizetti y en 1833 a Berlin, las
cuales permitieron que concentrara sus estudios y consecuentemente un grado mayor
de seguridad en sus composiciones, las cuales ganaron una real atencién en su pafs
como en el extranjero.

Sus 6peras rusas ofrecian una sintesis de la manera de operar del occidente pero
con melodfas rusas, mientras que su musica orquestal, con una instrumentacién
excelente, ofrecfa una combinacién de lo tradicional y lo exético. Refiriéndose a la
personalidad de Glinka los rusos lo consideraban “El sol de la musica rusa”.

Su creacién iluminada con la luz de las tradiciones espirituales de la cultura rusa, ha
definido el camino del desarrollo de la musica clésica rusa a lo largo de todo el siglo
XIX. Gracias a la alta instruccién, la grandeza del pensamiento, el saber alcanzar el
nivel de la generalizacién filosética, discutiendo el problema de “lo ruso y lo europeo”,
Glinka hace unir los logros del arte musical extranjero con la cancién popular rusa. A
lo mejor, la frase suya que se ha hecho proverbial, exprese su idea principal de musica:
“El pueblo es el que crea la musica, nosotros, los artistas, solo la arreglamos”.

A su regreso a su patria, en 1834, entré en contacto con los cenaculos literarios
mads importantes del momento, entablando amistad con Pushkin y Gogol. La labor de
éstos en pos de una literatura nacional incit6 al compositor a escribir una épera sobre
un episodio histérico ruso: “La vida por el zar”. Su estreno el 27 de noviembre de 1836
significé el nacimiento de un estilo nacional inspirado en el folclor y libre de las
influencias alemana e italiana. A esta obra sigui6 en 1842 “Rusldn y Ludmila”, cuya
estética fantastica y popular iba a marcar la produccién del Grupo de los Cinco. Afios
més tarde, Glinka visita Espafia. Estudia dvidamente cultura y vida casera espafiolas, y
reside en Fresdelval. 18 La imagen roméntica de Espafia se forma a base del
conocimiento de la vida real, las tradiciones, la miusica. El folclore espafol dicta al
compositor un método especial en arreglar las cuestiones del material, forma y
orquestacion.

18 — http://www. Fredesval.com/fue un monasterio jerénimo fundado en el siglo XV y situado en las cercanias de la
ciudad de Burgos (Espania).
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Las nuevas ideas de Glinka fueron plasmadas en “Las oberturas espafiolas”, como la
“Jota Aragonesa, un “Capricho Brillante” también conocida como “La primera Overtura
Espanola”.

La segunda serie se expandié desde “Recuerdos de Castilla” hasta “Recuerdo de una
noche de verano en Madrid”, sobre la base de la obertura “La noche en Madrid” estdn
compuestos cuatro temas veridicos espaiioles: la jota, el vals moro, dos Seguidillas de la
Mancha. “Ramarinskaya” escrita en Varsovia, usa material tematico eslavo.

Durante toda su vida Glinka iba componiendo varios romanceros y canciones. Entre
las mejores romanzas del gran maestro figura la célebre elegia: “No me seduzcas”.
Dejandose llevar por el genio de A.S. Pushkin, el maestro crea tales romanzas como:

» o« » o«

“Estoy aqui, Inesilla”, “El cétiro de noche”, “La llama del deseo arde en la sangre”.

Asf mismo, Glinka ha creado més de 70 composiciones vocales, y obras musicales,
que forman el caudal de la musica rusa. Glinka murié en Berlin en 1857.

Cronologia

1804 Naci6 en Novospaskoie, cerca de Smolensko, el 01 de junio.

1810 Muri6 su abuela, a cuyo cuidado vivia.

1817 Fue enviado al principal Instituto Pedagégico de San Petersburgo.
1824 Ingresé en el Ministerio de Comunicaciones.

1825 Compuso sus primeras canclones.

1830 Viaj6 a talia y estudié con Francesco Basili.

1835 Se cas6é con Marfa Petrova Ivanova.

1837 FFue nombrado director de orquesta de la Capilla Imperial.

1844 Viaj6 a Parfs, donde se encontré con Berlioz.

1845 Viaj6 a Espaiia donde permanecié un tiempo, apasionado por su folclore.
1848 Viaj6 a Varsovia.

1851 Recibid la noticia del fallecimiento de su madre.

1857 Muri6 en Berlin, el 15 de febrero. 19

19- http://www.hagaselamusica.com/ficha-compositores/romanticismo/glinka-mijail-ivanov/
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2.3 Analisis de la obra.

Glinka (1804 — 1857), Shostacovich (1906 — 1975) y Jacoulov (nacido en 1958)
estan unidos por algo mads, su amor por la viola. Este instrumento con su suave y
melancoélico sonido hoy en dfa, en particular tiene algo de literatura en solo a partir de
la cual elegir. Cabe mencionar, que ninguno de los compositores rusos como Rimsky —
Rorzakov, Tchaicovsky y Prokofiev que son los mas importantes del pafs escribi6 para
la viola solista, con la excepcién de Glinka y Shostacovich. Aun asf la escuela rusa de
la viola ha producido un nimero significativo de grandes artistas a través de los afios.

La sonata para viola y piano se escribié a principios de la carrera de Glinka, entre
1825 y 1828, antes de su estancia en Europa. El trabajo quedé inconcluso y solo los
dos primeros movimientos de tres se completaron. En sus memorias, describe Glinka
el allegro del primer movimiento, con su atractivo tema principal. Ademés de ser un
excelente pianista, el compositor también tocaba la viola lo suficientemente bien, de
hecho para probar tocar la parte del primer movimiento con un amigo suyo pianista. Su
segundo movimiento un Adagio lo integro mds tarde y el tercer movimiento que ya no
tfue realizado estaba pensado como un Rondo, con un tema ruso. LLa Sonata para viola
fue finalmente publicada en 1932 en Mosc(, en una edicién de V. Borisovsky.

Glinka crey6 que su sonata de viola iba a ser la de mayor éxito de sus
composiciones pre italianas. Encantadora y accesible, con un cierto toque de melancolia
ruso, que ha ganado un lugar permanente en el repertorio de la viola. 20

La forma sonata (también denominada forma de allegro de sonata o forma de primer
tiempo de sonata) es una forma musical empleada ampliamente desde principios del
Clasicismo. Se emplea habitualmente en el primer movimiento de una pieza de varios
movimientos, aunque a veces se emplea en los siguientes movimientos también. El
estudio de la forma sonata en la teorfa musical se basa en una definicién estandar y una
serie de hipdtesis sobre las razones subyacentes acerca de la duracién y variedad de la
forma.

La definicién habitual se centra en la organizacién temadtica y armoénica de los
materiales tonales, que se presentan en la exposicién, son elaborados y contrastados en
el desarrollo y luego resueltos armoénica y tematicamente en la re-exposicién o
recapitulacién. Ademas, esta definicién admite que una introduccién y una coda pueden
estar presentes. Cada una de las secciones a veces es dividida o caracterizada de una
manera particular para que cumpla su funcién en la forma.

20- http://repertoriocuerdas.blogspot.com/2009/05/ glinka-sonata-para-viola-y-piano.html

36



Se considera que la forma sonata, tal y como hoy la conocemos, empezé a
consolidarse sobre las bases creadas, entre otros, por uno de los hijos Bach, Carl
Philipp Emanuel, a través de sus experiencias con composiciones basadas en una nueva
forma de sonata, y cuyos pertfiles cldsicos fueron definitivamente establecidos por
Haydn y Mozart.

La forma sonata, desde su creacién, se ha convertido en la forma més comin del
primer movimiento de las obras tituladas "sonata" como tal, asf como de otras obras de
musica cldsica de mayor duracién, como las sinfonfas, conciertos, cuartetos de cuerda,
etc. Por consiguiente, un grueso de la teorfa estd unificado pero distingue las distintas
précticas de la forma sonata a lo largo de un periodo y entre periodos. Incluso hay
algunas obras que no se adhieren a la descripcién de una forma sonata, pero a menudo
presentan estructuras analogas o son formas elaboradas o ampliadas de la descripcién
habitual.

Estructura bésica:
Introduccién: puede haber o no. De corta duracién.

Exposiciéon: De los dos temas, normalmente llamados tema Ay tema B. La tonalidad del
tema A es la tonalidad principal de la obra; el tema B aparecerd después de una mas o
menos pequefia secciébn que modulard a la tonalidad nueva, generalmente en una
tonalidad cercana o relativa.

Pequefia coda o codetta: Pequefia secciébn que hace las veces de coda, aunque no
completamente resolutiva.

Desarrollo: Seccién en la que se trabajan todos los materiales de la obra; aqui,
dependiendo del periodo y del autor, es cuando mas alarde en el uso de la variacién se
puede encontrar. Acaba con una seccién modulante, que retorna a la tonalidad del tema
A

Reexposicion: En esta seccién se presentan, nuevamente, tanto el fema A como el tema
B, con la particularidad de que el segundo tema se presenta en la tonalidad del primero.
Es usual que en la reexposicién los temas se presenten levemente modificados.

Coda final: Bastante mds larga que la primera, puede presentar nuevamente materiales
ya utilizados anteriormente. Suele ser modulante, aunque acaba en la tonalidad del Zema
A. 21

21. Enciclopedia de la masica-Henry Lindemann-Forma sonata
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La obra que analizaremos a continuacién es una sonata escrita originalmente para
viola y piano en la tonalidad de re menor.

El primer movimiento es un Allegro moderato. Como comentario, en la partitura
de piano viene mal la numeracién por lo que corregf el nimero de compases, en la parte
de viola estd bien la numeracién de compases. Empieza con una introduccién en el
piano de 8 compases con el tema principal A (compaces 1- 8), el tema A empieza en
anacrusa al compds 9, para después hacer un desarrollo del tema A en anacrusa al
compds 21. En el compés 39 el piano deja de ser acompanante para hacer un solo que
serd contestado por la viola en el compés 40 como un segundo tema. En el compés 49
hace un puente para pasar a la tonalidad de FFa Mayor, para después presentar el tema
B en el compas 51, que contienen ciertos elementos del tema A. El desarrollo de la obra
empieza en el Tempo I compas 116 con el piano con elementos del tema A. El Agitato
que empieza en el compds 127, es una seccién dramatica de la obra parte del desarrollo
que tiene elementos del tema A en contraposiciéon con el tema B. La re exposicién de la
obra empieza en anacrusa al compés 165 con el tema A, en el compéds 180 hay una
variaciéon al tema A. En el compés 200 hay un puente para pasar a la tonalidad de Re
Mayor, que empieza en el compas 205 con el piano. Nuevamente se presenta el tema B
en el compés 213 en la tonalidad de Re Mayor. La Coda final empieza en el Pit mosso
con elementos del tema A en el compas 258 para terminar en una cadencia perfecta V —
I (compaces 267 — 268).

No. de compases: 1 Anacrusa al 9 - 21 -39 39
-8 19
Introduccién tema Tema A Desarrollo del Solo del piano
A tema A
40 - 49 49 - 50 51- 58 116 - 117
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El segundo movimiento, se encuentra en la tonalidad de Si bemol Mayor, tiene una
introduccién en el piano de 8 compases con el tema principal, en anacrusa al compas 10 entra el solo
de la viola con el tema A hasta el compas 17 en la que se inicia el desarrollo del tema A con algunas
variaciones. EI tema B inicia en el Piu mosso en el compas 76, con elementos del tema A, del compas
126 al 133 el piano hace un puente para hacer la re exposicién al tema A en el compas 135. El tema B
se repite nuevamente en el compéds 172 y la coda inicia en el Tempo I un poco piu tranquilo con
elementos del tema A en el compds 225 para acabar el movimiento con una cadencia perfecta en los

compases 237 y 238.

No. de compases 1 Anacrusa  al 17-31 76 - 83
-8 compas 10 - 16
Introduccién en el Tema A Desarrollo Se presenta el tema
piano del tema A B
con
variaciones
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para ir al tema A exposicién del tema A y
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final. V-I
Introduccién compases 1 - 8
i =y £ f S=SS
L.ur;‘.;lwtt;ww\dantqﬁ)/’r 5 »
70'55'3 = s == s = s P—%—j -
F:? =S ,,/ ,‘f‘.‘_-_r‘_fﬂfl_:__:_f’g,, = = = = J‘:K‘:—
B -
=il 'K 2 |
S AN P~ 15 1”5 S B ¢ —{ 5
e =
S e ——
= 14
Tema A solo de viola compases 10 - 16
E=="1 ¥ e e SE—
—— g 7= = T g
2 — == ———
= — e i - f S
A E Y i
;15—1—3 = S e e
10 2o
Tema B compases 76 — 80
/_—‘—\'_ - - o -
—H_;?nghlﬁf:g;fﬁaf,'? e e
= { e e e e e === |
AT Sspressivo S —— P = 3
9§ vg = = - + -,\tf’_"—
P "D = N T—
+ = - =



Puente compases 124 - 133

ks % ? z === + ]
e o
— T4 . = Pl :‘ i

%’“’*"awwrw* g o— = = .

Tema B compases 172 - 178

- e sy g T
— = S = - i PR - W
. o e M o £ P Prapleol T PEoTRa ] 22
e e =t ﬂ_ e e e e it
%—‘—‘—*— = = e K ) 3 a s
/ o I R —_— = P —
' ity
e — : : ; 5 : 5 =
<t < T = s - Tt T
¥ E 3 d —— ¥ 5
= i —— — pesr—
rp
mf —
f' | Sy alp 2w 8 P
- s e S # —=F e —— !
- P g Y——+ — t

Coda 125 - 138

= e e
-

+ ? = == ] .4—-44—1%.4 =
1= P— A
_— .-,./,,,,"....,,-c e
ey
i Meno mosso m
—A rit. Ok i ek 3 ~ z

1“
Thicid




2.4 Sugerencias técnicas e interpretativas.

Para poder interpretar la musica de Glinka hay que tener presente las principales
caracteristicas de la musica romantica que son:

« Composiciones intimas y humanas.

e Menor preocupacién por la forma externa y mayor por la inspiracién y fuerza
expresiva.

« Estilo melddico de mayor riqueza, con una melodfa apasionada e intensa y una
calurosa expresion de los sentimientos.

« Frases melddicas menos regulares y simétricas que en el Clasicismo. Desaparicién
de la frase cuadrada.

« Ritmos complejos y libres, llegando a la polirritmia.

« Enriquecimiento armoénico, basado en el uso de nuevos acordes y en nuevos
recursos para la modulacién, con el fin de crear un mayor efecto expresivo.

« Busqueda de contrastes musicales capaces de sugerir sentimientos a través de
matices dindmicos (fuerte, piano, crescendo...).

« Atencién especial al folclore y las melodfas populares como fuente de inspiracion,
que llevara a los nacionalismos musicales. 22

Hay que respetar las indicaciones incluidas en la partitura, para darle a la masica
mayor expresividad. En cuanto al respeto a las indicaciones, siempre es importante
disponer de la partitura original, o de una edicién hecha son seriedad y respeto, donde
estén anotadas las indicaciones de carécter, articulaciones, matices dindmicos que son
muy importantes en esta época. El manejo del arco a diferencia del barroco es
diferente, el arco se toma en el talén teniendo asi mas peso en el arco para hacer
dindmicas, desde un piano hasta un doble fuerte haciendo una buena distribucién en el
arco segun se presente a lo largo de la obra, y el uso del vibrato.

22 - http://mx kalipedia.com/musica/tema/historia-musica/caracteristicas-musica-romantica.html
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3. Sonata para viola

y

piano en sl menor

José Pablo Moncayo.

(1912-1958)
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3.1 Contexto historico.
Modernismo y nacionalismo

El Nacionalismo en musica se refiere al uso de materiales que son reconocibles
como nacionales o regionales. Por ejemplo, el uso directo de la musica folcldrica, y el
uso de melodfas, ritmos y armonfas inspirados por la misma. El nacionalismo también
incluye el uso del folclore como base de obras programéticas u 6peras.

El nacionalismo es comtnmente relacionado al romanticismo musical de mediados
del siglo XIX, pero hay ya evidencias del nacionalismo tanto a inicios como a finales
del siglo XVIII. El término también es usado frecuentemente para describir la musica
del siglo XX de otras regiones, sobre todo de Latinoamérica. Hasta muy
recientemente, el nacionalismo musical del siglo XIX ha sido considerado como una
reaccién contra el "dominio" de la musica romantica alemana.

Paises relacionados con mucha frecuencia al nacionalismo son Rusia,
Checoslovaquia, Polonia, Hungria, Noruega, Finlandia, Espafia, México, Gran Bretaia,
Estados Unidos.

La mdusica nacionalista en México tuvo en su periodo de mayor auge una
connotacién ideolégica, politica y social. El primer compositor nacionalista mexicano
fue Manuel M. Ponce, le siguieron otras figuras como Carlos Chévez y Silvestre
Revueltas, quienes desde el Conservatorio Nacional de Misica formaron una
generaciéon de musicos como José Pablo Moncayo, Blas Galindo, Daniel Ayala y
Salvador Contreras, los que, juntos, formaron el Grupo de los Cuatro. 23

Compositores mas jovenes, como José Rolén (1876-1945) y Manuel M. Ponce
(1882-1948), continuaron con un estilo mas bien romantico, pero poco a poco
transitaron —también por influencia europea— hacia un lenguaje modernista que
exploraba por primera vez las combinaciones poli tonales y neo modales, aunque con
un sentido tradicional del empleo de los instrumentos. A Ponce se debe, en particular,
parte del repertorio mexicano mds representativo de la época, para piano y para
guitarra, instrumento al que contribuyé en su desarrollo moderno gracias a una directa
colaboracién con el concertista espafol Andrés Segovia.

23- Enciclopedia de la musica Henry Lindermann - Nacionalismo musical
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El primer compositor mexicano que emprendié investigaciones dirigidas a la
organizacién tonal y la divisién de la escala en intervalos mas pequefios que el
semitono, fue Julian Carrillo (1875-1965), escribié numerosos tratados musicales y
publico su teorfa con el nombre de Sonido 13. Para él, los sonidos se pueden dividir en
mitades de semitono (cuartos), mitades de mitades de semitono (octavos), etc., pero
también en cualquier otra fraccién racional (sextos, novenos, treceavos, etc.), y por ello
cre6 también sus propios instrumentos musicales (pianos y arpas, especialmente) y
compuso un amplio repertorio. Asimismo, compuso obras micros tonales para coro y
cuatro 6peras. Augusto Novaro fue un compositor y tedrico que igualmente indagé en
las posibilidades del microtonalismo, aunque su labor es mucho menos difundida,
estudiada y reconocida.

Al mismo tiempo, en un ambiente cultural que buscaba encontrar y exaltar las
raices nacionales mexicanas, posterior al triunfo de la revolucién mexicana, nacié una
corriente de compositores nacionalistas que crearon con base en temas musicales
tolcléricos y populares. Algunos de ellos combinaron estos temas con técnicas
modernas, como polirritmia, modalismo y atonalismo. Los compositores méds
sobresalientes de este periodo son Candelario Huizar (1883-1970) —que produjo obras
de marcado estilo mexicano, pero sin recurrir a la cita textual de temas populares—,
Carlos Chéavez (1899-1978) —cabeza visible del movimiento nacionalista y creador de
la Orquesta Sinfénica de México y el Instituto Nacional de Bellas Artes y Silvestre
Revueltas (1899-1940) —considerado frecuentemente como el compositor maés
representativo y con més talento de su generacién.

También destaca el llamado «Grupo de los cuatro», formado por Blas Galindo
(1910-19938), quien utiliz6é temas tradicionales como los sones de mariachi y que dejé
también un amplio catdlogo de misica poli tonal y atonal; José Pablo Moncayo (1912-
1958) quien utiliz6 sones tradicionales veracruzanos para crear una de las obras
sinfénicas mexicanas mas conocidas, Huapango (1940); Salvador Contreras (1910-
1982), autor de musica sinfénica y de cdmara, tonal y después atonal, en un estilo mas
personal y desarrollado. Paulino Paredes (1913-1957) es conocido por su poema
sinfénico Cafién Huasteca (1956), un ejemplo de tardio impresionismo descriptivo.
Otros compositores de ésta época son Eduardo Hernédndez Moncada (1899-1995), Luis
Sandi (1905-1996) y Miguel Bernal Jiménez (1910-1956).

Cabe indicar que esta corriente, al igual que otras ramas culturales del México pos-
revolucionario, tuvo gran apoyo gubernamental, lo que opacé movimientos
alternativos. El mismo fenémeno se dio en la pintura con el muralismo y en la
literatura, con la novela revolucionaria. 24

24~ Enciclopedia de la miisica Henry Lindermann Modernismo y nacionalismo
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3.2 Aspectos biogrificos.

José Pablo Moncayo.
(1912-1958)

Nacié en Guadalajara, Jalisco, México (1912 — 1958). Cursé estudios en el
Conservatorio Nacional, trabajando al tiempo como pianista en cafés y para la radio.

En el afio 1942 gracias a una beca del Instituto Bershire, pudo realizar estudios con
Aaron Copland, compositor y director de orquesta norteamericano. Fueron
compafieros suyos Blas Galindo, Salvador Contreras y Daniel Ayala en el conjunto de
musica de cdmara bautizado como Grupo de los Cuatro.

Contrajo matrimonio con Clara Elena Rodriguez del Campo, con la que tuvo dos hijas:
Claudia y Clara Elena.

El Huapango de Moncayo es un arreglo para orquesta sinfénica de tres sones
provenientes de la rica tradicién musical del Estado de Veracruz. "El Siquisiri", "El
Balaju" y "El Gavilancito". A lo largo de la obra podemos encontrar una de las més
tamosas formas de presentar los sonidos de México.2s

En 1931 fue percusionista de la Orquesta Sinfénica de la Ciudad de México, a la
que dirigié en cinco ocasiones en los aflos de 1936 a 1947; En 1935 forma parte del
"Grupo de los Cuatro" con Blas Galindo, Salvador Contreras y Daniel Ayala Pérez
para difundir sus obras las cuales reflejan el espiritu nacionalista de México. Fue
subdirector y director artistico de la Orquesta Sinfénica de la Ciudad de México, 1945
a 1947. En enero de 1950 dirigi6é la Orquesta Sinfénica Nacional donde permanecié
hasta 1954. Entre sus obras destacan: Sonata para viola y piano (1934), pequefo
nocturno (1936), Amatzinac (1937), Sonata para violin (1937), Huapango (1941),
Sinfonfa No. 1 (1944), Sinfonieta (1945), Tres piezas para orquesta: feria, cancién y
danza (1947), Homenaje a Cervantes (1947) y Huapango (1958). También: Sonata para
violin y cerillo, Tres piezas para piano, Sonatina para piano, Tierra de tempestad,
Penatori, Canciones de mar, Fantasia intocable, Danza de los maices, Romanza de las
tlores de calabaza, Cuento de la potranca, Homenaje a Carlos Chavez y Tierra (ballet).
Falleci6 en la ciudad de México, el 16 de junio de 1958. 26

25 - Enciclopedia de la misica Henry Lindermann Jose_Pablo_Moncayo
26 - http://tierra.free-people.net/artes/musica-biografia-jose-moncayo.php
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3.3 Analisis de la obra:

El 15 de junio de 1958, la musica mexicana perdié6 uno de sus mds ilustres
creadores. Su vida -no extensa, pero fructifera (46 afnos)- estuvo dedicada tinicamente
al cultivo de lo que fue para él centro y eje: la musica.

Hoy ubicamos su figura como la de un creador auténtico, movido por un gran amor
a la naturaleza y dotado de una inteligencia y poder de invencién netamente musicales.

Moncayo clausuré en forma brillante y sélida una de las etapas decisivas de la
musica mexicana: el nacionalismo.

A Moncayo corresponderia histéricamente el segundo sector descendente de la
curva que se correlaciona -mas no opone- al perfodo de auge.

El nacionalismo musical mexicano abarca de manera muy amplia, la produccién -en
su primera etapa (la més brillante)- de Ponce, Revueltas, Huizar, Rolén, asf como los
inicios de Carlos Chavez. Desgraciadamente, esta tendencia habria de convertirse
posteriormente en algo acartonado, estacionario y falto de interés: se volvié sobre lo ya
realizado, se explotaron sus hallazgos y linea estilistica hasta provocar un manierismo
hipertrotiado.

En medio de este panorama poco alentador la musica mexicana jug6 una de sus
mas brillantes cartas en la persona de Moncayo, quien supo unir la legitimidad de sus
intenciones artfsticas, una honradez acrisolada y total congruencia histérica con su
momento.

Su musica retine en forma sorprendente dos tendencias en apariencia opuestas:
potencia y vigor dindmicos, as{ como un lirismo pleno de ternura evocativa.

ELEMENTOS FORMATIVOS

Dos fueron las principales tendencias estéticas que actuaron en Moncayo:
nacionalismo e impresionismo.

Desde sus primeras obras: Amatzinac para flauta y cuerdas (19385), Sonata para
violin y chelo (perdida), Pequefio nocturno (1936) y Sonata para violin y piano (1937),
ambos estan presentes.
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En esta altima obra se hacen patentes esas tendencias mediante una curiosa alianza
que reune la escala pentafona (propia de las primeras etapas nacionalistas) y la escala
de tonos enteros (uno de los origenes del sistema armoénico debussyano 27). Asi en el
movimiento final se escuchan una serie de arpegios "acuaticos" (como les llamaria
Serge Moreux) tipicos del impresionismo: a los que sucede una melodfa de franco y
abierto cardcter mexicano, cuya estructuracién ritmica a base de sincopas, habria de
constituir una de las caracteristicas mas acentuadas en la fisonomia musical del
compositor.

La Sonata para viola (1935), es impresionista por sus languidas frases, prolongadas
arquitecturas acordales realizadas a base de novenas (obtenidas por quintas
superpuestas) y la delicada mezcla de texturas timbricas como explotacién minuciosa
del color instrumental; es nacionalista por los intervalos que usa horizontalmente para
construir sus melodias, por la diatonfa de sus escalas llenas de color local.

Asimismo el compositor sintié siempre una gran admiracién por Mozart, por lo
que puede decirse que la afiligranada y minuciosa construccién melddica del
compositor austriaco -elaborada generalmente sobre la base de proposicién y
resolucién o antecedente y consecuente- sirvié como gran leccién al musico mexicano.
Por otra parte, la alternancia sistematizada (3/4, 5/8, etc.) que usa en el tercer
movimiento de la sonata-como en Barték-, entre dos compases dentro de un mismo
tempo, proporciona una ritmica singular, dotada de numerosos acentos irregulares y
deliciosas transgresiones al fraseo "cuadrado”, todo dentro de una extrema simplicidad.
En una partitura de Moncayo, aun en los momentos mas complicados de "polifonia
ritmica", los valores no van mas alla del dieciseisavo; su lectura es siempre facil. A la
simple audicién resultaban en su tiempo saludablemente anti convencionales estas
lineas ritmicas y su ejecucién resulta de provechosa dificultad al intérprete.

La musica de Moncayo es, sobre todo, fiel a sf misma: fiel a la musica; nunca lleva
adheridos mensajes extra musicales o programas literarios. Los titulos de algunas de
sus obras: Homenaje a Cervantes (1947), Cumbres (1953), Muros Verdes, pueden parecer
descriptivos, pero el compositor los ide6 més para dar una cierta delimitacién a la
atmoéstera general, que con intenciones de gufa argumental.

27-http://impresionistas-impresionistas.blogspot.com/feeds/ posts/default?orderby=updated

Cualidades: La naturaleza como punto de partida. El pintor pintard lo que ve en un golpe de vista, "su impresién", el
compositor tiende a suscitar con su miisica una imagen visual tan fuerte como pueda, por ejemplo en La Mer o en Nuages
de Debussy. No se pretende destacar un objeto, sino la impresién o impacto que produce en nosotros ese objeto.
Desaparecen las lineas melddicas y se hacen imprecisas. La melodia se convierte en algo fragmentario, algo que evoca lo
esencial, lo que contribuye a crear méas que otra cosa una atmésfera sonora, imprecisa, tan imprecisa como la linea en
pintura. Se suprimen las armonias tradicionales y se sustituyen por otras no basadas en tonos mayores o menores, sino en
escalas raras y no usadas, como la pentaténica, etc, superponiendo varios sonidos que dan una belleza sensual. Por ello el
sonido constituira el alma de su musica como el color la de la pintura impresionista. Con esto la pintura impresionista
tiende a un colorismo sensualista muy fuerte, la musica hace lo mismo, ademas de por el sistema arménico que acabamos
de ver, por el colorido de la instrumentacién; Debussy rompe con la tonalidad tradicional. Se valora el sonido en sf mismo,
como objeto de placer y sin ninguna finalidad, es una concepcién esteticista del arte.
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El hallazgo de la esencia "mexicana" en Moncayo, casi no tiene bisqueda; se inicia
con su primera obra y va desarrollindose como un todo orgénico -parece incluso
concebido formalmente a priorz- sin violencia o exageraciones.

Para Moncayo no significé un problema el ser musico: no se debati6é en complicadas
angustias; esteticismos y teorfas quedaban a un lado. Quiza por ello no fue la suya una
musica que "hiciera historia".

Sin embargo como la obra de arte es la resolucién (o la proposicién de una
solucién) de un problema estético-técnico, planteado por esa misma obra, la miusica de
Moncayo resulta un producto cien por ciento legitimo. En él, técnica y estética estdn
profundamente identificados a la escritura musical: arte, ciencia y artesanado merecen
igual atencién, en equilibrio admirable. 25

La sonata para viola de Moncayo estd en si menor, en el primer movimiento hay
una introduccién al principio en el solo de viola de 8 compases, en el compés 11
empieza el tema A en si frigio haciendo una pequefia coda de secciéon en el compds 39 y
un puente modulante en re doérico de 8 compases en el compds 44, para entrar el tema
B en re dérico en el compds 52, luego hace otro puente de 5 compases en el compés 79
preparando esa seccién para entrar al desarrollo que se encuentra en el compdas 84. La
re exposicién la hace en el compdas 138 presentando nuevamente el tema A con algunas
variaciones, y el tema B en el compds 156 y para finalizar el movimiento hace una coda
en anacrusa al compds 219.

No. de 11-17 39 - 438 44 - 51
compaces: 1 -8
Introduccién Tema A Coda de Puente
si frigio seccién modulante
en re
dérico
52 - 60 79 - 83 84 -91 138 - 145
Tema B Puente Desarrollo Re
exposiciéon
tema A
156 - 170 Anacrusa al compas 219 - 229
Tema B Coda con elementos del tema
A

28- http://www.fortunecity.es/salsa/rap/552/moncayo.html
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Coda compas 219

Tema B de la re exposicién

El segundo movimiento de la sonata expone el tema A en el piano en los primeros
12 compases, haciendo un puente de 8 compases iniciando en el compés 13, para repetir
nuevamente el tema A ahora tocado por la parte solista (viola), en el compés 21 hace
nuevamente un puente de preparacién modulando a la menor (re dérico compds 34)
para pasar a B que se encuentra en el compés 42, con un [ tema en anacrusa al compas
60 en 2/4 y un Il tema en si menor en el compds 90, en el compds 105 que es un piu
lento vuelve a presentar el I tema de B para re exponer nuevamente tema A en el
compds 115 y finalizar el movimiento con una coda en el compas 123.

No. compaces:1- 13 - 20 21-33 34 - 40
12
Tema A Puente Tema A en el Puente para
instrumento pasar a B
solista
42 - 59 Anacrusa al 90 - 101 105 - 114
60 - 64
Tema B I tema II tema I tema de B
115 - 122 123 - 134
Re exposicién Coda
tema A
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El tercer movimiento estd en forma rondo que es una forma musical basada en la
repeticién de un tema musical. . Couperin lo definfa como una forma que se basa en
un tema principal que reaparece y se alterna con diferentes temas intermedios,
llamados couplets».

En un rondé, el tema principal (A) suele desarrollarse tres veces o mas. Estas
repeticiones se alternan con temas musicales o episodios llamados contrastes:

A. Tema principal.

B. Primer episodio en otra tonalidad (de dominante o relativo mayor/menor).
A. Repeticién del tema principal.

C. Segundo episodio en otra tonalidad

A. Repeticién del tema (a veces con coda)zg

Este movimiento esta desarrollado en la frigio y re m natural (edlico) y lo inicia con
A con un I tema en los primeros compases y un II tema en el compas 18, presentando
nuevamente el I tema en el compés 33 reducido como puente de preparacién para luego
pasar al tema B en compéds 41 haciendo un cambio de tonalidad a mi menor, re
exponiendo el tema I de A en el compdés 99 y el tema II en el compés 116, y el tema I
reducido nuevamente como puente para pasar a otro motivo melédico C en el compés
147 en 2/4. En el compés 193 hace un pequefio puente de 4 compases para modular a la
nueva tonalidad de si menor y presentar el II tema de A més adelante en el compéas 197
con algunas variaciones, utilizando nuevamente el I tema de A en el compés 222
fragmentado para finalizar el movimiento con una coda en el compas 232.

No. de 18 - 26 33 - 37 41 - 50
compases: 1 al

17

Tema A (I II tema de I tema puente Tema B
tema )en la A de mi menor
frigio y re m preparacion

natural

(edlico)

99 - 107 116 - 123 137 - 140 147 - 150
Re exposicion II tema de Tema A Motivo
Tema A( 1 A reducido melddico
tema) como puente Cen 2/4

193 - 196 197 - 104 222 - 227 232 - 239
Puente para Il tema de Tema I de A Coda
modular  si A con fragmentado
menor algunas

variaclones

29 Enciclopedia de la musica. Henry Lindermann - Rondo
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Motivo melédico C en 2/4
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3.4 Sugerencias técnicas e interpretativas.

Para la interpretacién de la Sonata de Moncayo hay que respetar todas las
indicaciones incluidas en la partitura para darle a la musica mayor expresividad. En
cuanto a las indicaciones para el contraste musical, siempre es importante disponer de
la partitura original; se encuentran tres versiones distintas de esta obra, una de ellas
tue escrita a mano por José Pimentel (la parte de viola), y se encuentra en la Biblioteca
del Conservatorio Nacional de Musica, es la que contiene todas las indicaciones de
cardcter, articulaciones, matices dindmicos, golpes de arco, y ligaduras que en su
tiempo Moncayo querfa para su obra; lamentablemente la parte de piano fue escrita
posteriormente a mano por otro copista con algunos errores y la edicién que salié
impresa en 1991 por Ediciones Mexicanas de Musica A.C. En la Cd. de México fue
copiada de esta parte con errores de escritura , ligaduras, he inclusive cambios de
clave; tampoco vienen indicados los diferentes golpes de arco, cambios de color como
un cantabile (compds 18) que viene indicado en la partitura original, y matices que
requieren la obra. En su tercer movimientos Ediciones Mexicanas pone una indicacién
en el no. 38 para pasar a un segno y coda para evitarse escribir de nuevo toda esa
seccién de musica, y no viene indicado el cambio para ir a la coda.

En la Biblioteca de la Escuela Nacional de Miusica, en el Acervo de Misica
Mexicana, encontré una tercera versién de la obra escrita a tinta, en original, que fue
hecha en julio de 1949, donada a la escuela; la parte de piano y viola, esta versién
comparada con la original de la parte de viola escrita por el copista Pimentel esta bien
escrita, y contiene todos los cambios de contraste que se necesitan para la obra. La
sonata contiene diferentes golpes de arco que se requieren para su interpretacién como:
legatos, spiccatos, marcatos, y acentos. También estd lleno de dindmicas, desde un
piano hasta un doble fuerte, por lo que hay que hacer un buen manejo del arco a lo
largo de la obra para acentuar todos estos colores que estan indicados para lograr la
expresividad que Moncayo querfa para su obra.
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4. Sonata para viola sola

Aram Khachaturian.
(1903-1978)
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4.1 Contexto historico.

Dentro de la historia de la musica soviética del siglo pasado, merecen ser
destacados dos aspectos: la prominencia del ballet ruso y su difusion
internacional y la revolucion soviética y su influencia sobre la musica.

Tras la muerte de Lenin en 1924 y la concentracién del poder bajo la figura de
Stalin, la vida artistica de la Unién Soviética se hizo de una manera acorde y la Unién
de Compositores Soviéticos, creada en 1932, absorbi6 a las demdas organizaciones
profesionales, aunque todo esto llevé su tiempo, por supuesto: durante la guerra civil y
tras la revolucién, fue el ejército rojo quien, digamos, se aduefié de las canciones
folkldricas corales y Lenin afirmé: “El arte pertenece al pueblo”, pero sin especificar
qué arte, qué musica era la que el pueblo tenfa derecho a aduenarse.

La Asociacién de Musicos Proletariados rechazé la musica contemporanea y taché
a los clasicos de burgueses; para ellos, miusica rusa era la que el campesino podia
adivinar y gustar ficilmente. Mientras, la Sociedad de Misica Contemporénea sostenia
que la musica no era ninguna ideologia, ambas no paraban de darse encontronazos
hasta que desaparecieron en 1928-30. Todo esto explica por qué la musica de
compositores soviéticos como Shostacovich tuviera un sabor tan vanguardista hasta
bien entrada la década de los treinta. Entre 1925 y 1928, los rusos dispusieron de su
etapa con mas libertad artistica, incluida la musica y en 1932, se cre6 la Unién de
Compositores Soviéticos para poner en préctica en sus propias obras el realismo del
partido socialista, que utilizaba los temas nacionales e ideolégicos relacionados con el
pueblo. Este realismo era una musica programdtica con una historia de fécil
comprension, de estilo tradicional y con melodias tradicionales, pero aun asi, la fuerte
censura comunista no dejaba a un lado a la musica clédsica: en 1936, por ejemplo, la
6pera de Shostakovich “Lady Macbeth de Mtzensk” sufrié un severo secuestro por
parte de las autoridades, ya que ni tenfa una temadtica socialista ni un héroe socialista
como el gran padre, Lenin, con la composicién de la séptima sinfonia “Leningrado”, en
1941, composicién de Shostacovich.

Por otra parte, los soviéticos tenfan un ballet que interpretaba clasicos como “El
Lago De Los Cisnes” o “Romeo Y Julieta”. Entre los principales representantes de
compositores soviéticos destaca Sergei Procofiev, también uno de los miusicos maés
importantes del siglo XX que disfruté de una gran reputacién internacional. Su gran
temperamento y su disposicién hacia la muisica moderna le hizo enfrentarse con los
tradicionalistas, quienes le llegaron a considerar como un “futurista”, algo que impulsé
al propio musico a solicitar permiso para viajar fuera de la Unién Soviética para
ampliar sus conocimientos. Prokofiev se instal6 en Londres y en Paris, donde escuché
obras de Stravinsky y vivié el movimiento neocldsico de la capital francesa. En 1927
volvié a Moscti donde fue recibido con gran entusiasmo.
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Prokofiev dominé la escena soviética hasta su muerte veinte afios después y aunque
parezca una casualidad, Prokofiev falleci6 el mismo dia que el mismisimo Stalin, el 5 de
marzo de 1953. En la actualidad, el compositor estd considerado como una figura
clasica de la Unién Soviética.

Por su parte, Dimitri Shostakovich estd visto como el compositor mas importante
de los ultimos afos. A los dieciocho afios, Shostacovich compuso su primera sinfonfa
como tema de graduacién, que sorprendié de manera muy grata por su frescura.
Shostacovich es un producto genuino de la cultura soviética. Estaba musicalmente
vinculado a los compositores rusos de la época anterior. Su estilo de composicién
evidenciaba la influencia de algunas pautas occidentales.

La representacién de una obra suya provocé una nueva intensificacién del
sometimiento al realismo socialista. Su 6pera, Lady Macbeth, trataba el tema del
adulterio, el asesinato y la corrupcién de la sociedad burguesa anterior. La prensa la
censurd y Shostakovich prometié enmendarse con la composicién de su quinta sinfonfa,
en 1937. En 1940, recibi6é uno de los premios Stalin de 100.000 rublos y no presenté un
nuevo conclerto para violin hasta 1955; se habfa dedicado a escribir musica para el
séptimo arte y en 1956 le concedieron la Orden de Lenin.

No cabe duda alguna que el Realismo Socialista fue el factor de control que llevé a
Shostakovich a escribir en un estilo y en una manera muy diferente de los que hubiera
empleado en el caso de vivir en Occidente. Lo mas lamentable de todo es que una
revolucién social requiera una adhesién tan estricta al concepto y préctica del arte
segin la imagen tradicional del pasado. Y si bien nuestro protagonista admiraba el
espiritu revolucionario de Beethoven, habfa pocos puntos de contacto entre las
sinfonfas de ambos. Mientras que la Primera Sinfonfa tuvo éxito y mostraba influencias
de compositores como Prokofiev, la cuarta fue una obra muy sombria y la sexta logré
clerto éxito, y la séptima y octava eran obras grandiosas y heroicas.

Por dltimo estd Aram Khachaturian, hijo de padres armenios, su estilo era mucho
més proximo al Realismo Socialista. Sus melodias se inspiran en las canciones
tolkléricas armenias de quien a continuaciéon hablaremos. so

30 http://mundomusica.portalmundos.com/la-musica-sovietica-del-siglo-xx/
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4.2 Aspectos biograficos.

Aram Khachaturian
(1903-1978)

Compositor y director de orquesta soviético de origen armenio, estudié en el
Conservatorio de Moscti con Mayakovski. Sus raices armenias estdn presentes en toda
su produccién, lo cual confiere su caracteristico color e inconfundible impetu ritmico a
su musica. En 1938 escribié Poema para Stalin y en 1940 el Concierto para violin. Con
el tiempo su armonia se volvié més experimental en obras como la Sinfonfa n° 2 (1943)
y el Concierto para violonchelo (1946). En 1948, Khachaturian fue acusado por el
Comité Central del Partido Comunista de tendencias burguesas y antirrevolucionarias
detectadas en sus composiciones.

Junto a él, fueron también denunciados Shostakovich y Prokofiev. Se declaré culpable,
con lo cual recuperé su notoriedad. Sin embargo, una vez muerto Stalin en 1953,
decidié dar a conocer esta censura ejercida por el gobierno y la condené publicamente.
Al afio siguiente (1954) fue nombrado “Artista del pueblo de la Unién Soviética” y en
1959 tue galardonado por el Premio Lenin. Khachaturian terminarda imponiéndose
como uno de los “compositores oficiales” de la Unién Soviética.

Fue profesor en el conservatorio de Moscu y diputado del Soviet Supremo. En
1961, Aram empieza a escribir la musica orquestal y compone una Sonata para prano. Al
afio siguiente contintia con T'res conciertos-rapsodia que querfa unificar en un solo
concierto. Durante los altimos afios de su vida, Khachaturian compuso tres sonatas
para violonchelo y viola. Estas obras no fueron registradas y son casi desconocidas, por
lo que han sido interpretadas en muy pocas ocasiones.

Es el autor del himno nacional de la Armenia soviética.

La produccién de Khachaturian comprende tres sinfonfas, tres conciertos, veinte
partituras para el cine y el teatro, asf como otro tipo de piezas que normalmente se
usan para calificar a un compositor serio. Tampoco debemos olvidar una notable
cantidad de miusica vocal y de camara que, junto a la anterior, fluyé de la pluma de este
autor por mas de 50 afios de carrera artistica. En todo ese perfodo, Khachaturian siguié
la tradiciéon de los grandes sinfonistas rusos, una tradicién roméntica a la que
incorpord los elementos que emanaron inconscientemente de su espiritu y sangre
armenios. s1

31 — Enciclopedia de la musica. Henry Lindermann - Aram Kachaturian
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Fue precisamente esta virtud de recoger en su musica las tradiciones culturales de
armenia y del Caucaso lo que favorecié la actividad de Khachaturian dentro de la
Unién Soviética. Si bien hubo roces con las autoridades que controlaban todas las artes
del vasto imperio, la produccién suya se transformé en una de las més divulgadas en
los limites soviéticos, no solamente en la sala de conciertos o en los teatros, sino
también en el cine, la television e incluso en parlantes en la via publica.

Asf fue la fama de este nativo de Tiflis, cuya familia armenia llegé a Georgia
huyendo de los turcos, un joven talentoso que no pensaba seguir una carrera artistica,
pero que al viajar a Mosct se matricul6 en el Instituto Gnessin para aprender cello.
Después ingresé al Conservatorio, donde estudié composicién con Mayakovsky, y se
gradud en 1937 con la Primera Sinfonfa como examen. La obra fue concebida para el
150 aniversario de la fundacién de la Republica Soviética de Armenia y su estreno
logré la aclamacién de la critica. Tal éxito lo reafirmé un afno més tarde el Concierto
para Piano y en 1940 el Concierto para Violin, dos obras que también lo hicieron
conocido en el extranjero. Durante la Gran Guerra Patriética, como llamé el gobierno
soviético a la Segunda Guerra Mundial, Khachaturian probé su lealtad a su pais con
Gayaneh, ballet cuya trama transcurre en una granja comunitaria, y con la Segunda
Sinfonia, que contiene una conmovedora marcha finebre que recuerda el sufrimiento
del pueblo ruso en ese trégico perfodo. Tras esto vinieron el Concierto para Cello
(1946) y la Tercera Sinfonfa (1947), esta tltima concebida para el 30o0.aniversario de la
Revolucién pero que, curiosamente, serfa criticada por la autoridad por tener lo que se
consideraba como "mala influencia formalista". Por eso Aram también fue incluido en
la condena oficial que en 1948 afecté a un grupo de compositores, entre ellos
Shostakovich y Prokofiev, pero él mismo replic6 que el empleo de tales elementos
habfa surgido de la propia presién de los criticos, quienes vefan que el estilo nacional
que lo caracterizaba estaba limitando su reputacién y creatividad. En los dos afios
siguientes, se concentré en miusica para el cine y de este dambito surgieron obras de
concierto como la Oda Funebre a la memoria de Leniny La batalla de Stalingrado.

Desde 1950 la labor de Khachaturian se expandié a la ensefianza, al unirse como
profesor al Instituto Gnessin y al Conservatorio, y comenz6 una carrera como director
de orquesta, presentando sus trabajos a nivel local e internacional. Con la muerte de
Stalin en 1953, fue uno de los primeros en solicitar piblicamente menores restricciones
burocraticas y una mayor libertad creativa para evitar que las recientes précticas
oficiales no produjeran una mediocridad artistica. En los afios posteriores vino el ballet
Espartaco, el mayor de sus éxitos no obstante ser objeto de diferentes revisiones hasta
fines de los afios 60. s2

32- http://www.hagaselamusica.com/clasica-y-opera/compositores/aram-khachaturian/
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Si bien la década de 1970 significé6 una menor produccién, debido a su labor como
profesor y director, las obras aparecidas no demostraron ninguna disminucién
cualitativa, como es el caso de las sonatas para cello, para violin y para viola, sin
acompafnamiento, que fueron completadas un afo antes de su muerte.

Durante los ltimos afios de su vida, Khachaturian compuso tres sonatas, la
Sonata-fantasfa en do mayor para violonchelo (1974 Opus. 104), Sonata-mondlogo para
violin solo (1975, Opus 106), y sonata cancién para viola sola Opus. 107, escrita en
1976 para el gran violista ruso Igor Boguslavskiy. Estas obras no fueron registradas
y son casl desconocidas, por lo que han sido interpretadas en muy pocas ocasiones.

Aram Khachaturian muri6 a los 75 afios el 1 de mayo de 1978. ss

33- http://www.terra.es/personal9/anazambrano/violistas/violistas.htm
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4.3 Analisis de la obra.

La forma sonata para el oyente de hoy, tiene algo de la significacién que las formas
tugadas tuvieron para los auditores del siglo XVIII. No es exagerado decir que, a
partir de aquellos tiempos, la forma bésica de casi todas las piezas extensas de musica
ha estado ligada de algiin modo a la sonata. Es asombrosa la vitalidad de esta forma.
Esta exactamente tan viva hoy como lo estaba en la época de su primer desarrollo. La
l6gica de la forma, tal como se practicé en los primeros tiempos, mas su maleabilidad
en manos de los compositores posteriores, explica, sin duda, su continuo dominio sobre
la imaginacién de los creadores musicales durante los tltimos doscientos afios por lo
menos.

La Sonata para viola de Khachaturian que estd en un solo movimiento (Allegro)
son por lo general de dos tipos: o se limitan a un tratamiento extenso de la forma del
primer movimiento o tratan de incluir los cuatro movimientos dentro de los limites de
uno solo, como es el caso de esta sonata, que a lo largo de la obra tiene diferentes
cambios de tiempo como Andante cantdbile, Meno mosso y Recitando espressivo. Esta
obra estd escrita en forma sonata en cuanto a motivos y células ritmicas, es atonal y
tiene armonia superpuesta, escalas exdticas, armenias y orientales. Todos los allegros
de sonatas, cualquiera que sea la época a que pertenezcan, conservan la forma tripartita
de exposicién-desarrollo-recapitulacién y coda final. s+

Khachaturian al inicio de la obra en el primer compds nos presenta la exposicion,
el tema A con una I célula ritmica estructurado en arpegios de G y A, este motivo se
encuentra a lo largo de la obra, en el compas 16 nos presenta un II célula, y un III en
el compas 18. Del compés 26 al 30 hay una progresién descendente que nos lleva a un
puente en el compds 31(III célula) para conectarnos del nuevo con la I célula en forma
ascendente, el desarrollo el tema B se encuentra en el compéds 72 en el Andante
cantabile, con un primer tema en progresiéon descendente, la II célula la presenta en el
compés 83 y el mismo tema B lo presenta octavado en el compas 85. Hace una IV
célula(compds 101) con nota pedal que nos lleva a un II tema en el desarrollo donde
presenta en el compés 105 una V célula y en el compas107 un VI célula, en el compas
109 se presenta de nuevo la célula I, asf como en el compds 114 la célula VI seguida dos
compases después por la célula I, el tema II se presenta en progresién descendente en
D en el compas 126, repitiéndolo por segunda vez en el compéds 151 en progresién
descendente en G, hay un III tema en el compdas 166 con variaciones ritmicas y un IV
tema en progresién descendiente en compds 174

34- http://aam.blogcindario.com/ficheros/formasonata.pdf
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En el Meno del compés 181 presenta la II célula y el tema I en el compés 183, el II1
tema lo presenta en el compas 186, el I y III tema que estdn combinados estdn en el
compds 191 y en el compds 194 se presenta la célula I con el tema III con variaciones
ritmicas, la célula II se presenta en el compas 208 y la III célula en el compés 210, la IV
célula en el compas 242. La re exposicién de la obra se encuentra el Tempo I compas
292 con el tema A, el tema B lo presenta nuevamente en el compds 811 para terminar

la obra con una coda en el compas 334 al compdés 343.

No. de 16 - 17 18 26 — 30
compas: 1
Exposicion II célula IIT célula Progresion
tema A descendente
I célula
ritmica
31 32 - 33 72 - 82 83 - 84
Puente I11 I célula en Desarrollo tema IT célula
célula forma B Andante
ascendente Cantabile con
un tema en
progresion
descendente
85 -90 101 - 104 105 - 106 107 - 108
tema B IV célula con V célula VI célula
octavado nota pedal
109 114-115 116 - 118 129 - 144
[ célula VI célula I célula I tema en
progresion
descendente en
D
151 - 164 166 - 169 174 - 180 181 - 182
IT temaen G [IT tema con IV tema en Meno mosso 11
variaciones progresion tema
ritmicas descendente
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183 -185 186 - 188 191 - 193 194 - 195
Tema I Tema III I y I temas |I célula con
conbinados tema III con
variaciones
ritmicas
208 - 209 210-211 242 - 245 292 - 299
IT célula IIT célula IV célula Re  exposicion
tema A
311-3813 334 - 348
Tema B Coda
Exposiciéon tema A I célula ritmica II célula ritmica III célula
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4.1 Sugerencias técnicas e interpretativas.

Khachaturian incorporé en su musica los elementos que emanaron
inconscientemente de su espiritu y sangre armenia. Recogié las tradiciones culturales
de Armenia y del Céucaso lo que favorecié su actividad dentro de la Unién Soviética.
Su produccién se transformé en una de las méds divulgadas en los limites soviéticos, no
solamente en la sala de conciertos o en los teatros, sino también en el cine, la televisién
e incluso en parlantes en la via ptblica. Como es el caso de su sonata para cello, violin
y viola sin acompafiamiento, que fueron completadas un afio antes de su muerte. Sus
obras revelan su gran potencia lirica, un héabil empleo de las disonancias, el uso de
técnicas tradicionales y la influencia siempre presente de la musica folclérica de
Armenia. Su colorida técnica de orquestacién y la vitalidad de su miusica ha sido
admirada por muchos compositores tanto en el pasado como en la actualidad. ss

La sonata empieza con un stacatto marcado que se hace en la parte superior del
arco (punta), este golpe de arco lo utiliza a lo largo de la obra con mucho caracter
durante 15 compases y es la que marca el tema principal, en el compas 16 hay un
cambio de color, una melodfa dulce que se hace con el arco en legato, esto es pegando
la cerdas del arco en las cuerdas, como es en fuerte hay que usar todo el arco
distribuyéndolo adecuadamente. En el compas 65 hay que hacer una preparacién para
llegar a la punta del arco para lograr un piano en el compdas 66 que es la que marca el
término de frase y el inicio de un nuevo tema en el Andante Cantébile, que es una
melodia sumamente dulce caracteristico de Kachaturian dentro del su folclor armenio,
un tema sumamente legato donde en el piano hay que usar poco arco y conforme va
subiendo de intensidad hay que usar todo el arco. En el compas 101 hay nota pedal,
sugiero hacer los pizzicatos con la mano izquierda, para logra el efecto que quiere el
compositor en estos compases. Los acordes que hay en el compas 114 y subsecuentes
hay que hacerlos hacia el talén con mucha energfa, preparando después el cambio de
color en el poco sostenuto en el compds 129, estos compases los estoy ligando a arco
por compas para lograr la expresividad que se requiere en este cambio de frase que
dura hasta el compas 164. A lo largo de la obra se repiten todos estos cambios de
colores que hay que ir trabajando, haciendo los contrastes muy marcados para lograr la
interpretacion de la obra.

35- http://www.hagaselamusica.com/clasica-y-opera/compositores/aram-khachaturian/
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Conclusiones:

Fue muy interesante realizar el trabajo, porque obtuve un conocimiento mas
amplio sobre cada una de las obras y de los compositores, dentro de la musica barroca el
hecho de que Vivaldi compusiera 6 conciertos para Viola d'amore, que ya en estos
tiempos pueden ser escuchados por los grandes interpretes de la musica barroca, antes de
las obras de Vivaldi sélo se interpretaba sus cuatro conciertos para violin y orquesta
reunidos bajo el titulo de “Las cuatro estaciones”. Telemann compuso el primer concierto
para viola en 1731 en sol, que es uno de los conciertos mas tocados por los estudiantes.
En los afios 80 habfa poca informacién sobre la viola, era dificil conseguir el repertorio
para dicho instrumento, ahora en estos tiempos he encontrado mucha musica ya impresa
para viola, tanto sonatas, como conciertos, y me da mucho gusto que hoy en dfa haya
ganado més popularidad la viola. El ubicar las obras por la época en que fueron escritas
y saber el estilo en que tienen que ser tocadas fue muy interesante, saber que Glinka
también tocé la viola ademads de ser un excelente pianista, y conocer por qué la sonata que
escribié Glinka solo tiene dos movimientos, él si habia pensado en un tercer movimiento,
lo pensé en tforma de Rondé con un tema ruso, pero lamentablemente no pudo concluir la
obra, esta sonata fue publicada en 1932 en Moscu, en una edicién del violista Vadim
Borisovsky, profesor de viola en el conservatorio de Mosct en 1922, él fue miembro del
cuarteto de Beethoven con otros colegas, ha hecho muchas grabaciones de la viola
d*amore y editado més de 250 composiciones para viola. ss El comprender mas a fondo
cada obra nos da una idea més clara para poder llegar a una interpretacién auténtica. Las
obras romanticas son composiciones sumamente intimas y humanas, no se preocupaban
mucho por la forma externa sino por la inspiracién y la fuerza expresiva, su estilo
melddico es de mayor riqueza, y las melodfas son sumamente apasionadas e intensas con
una calurosa expresién de los sentimientos, desaparecen las frases cuadradas, hay un gran
enriquecimiento armoénico, basado en el uso de nuevos acordes y nuevos recursos para la
modulacién, esto es con el fin de crear un mayor efecto expresivo, la bisqueda de
contrastes musicales capaces de sugerir sentimientos a través de matices dinamicos, y la
atencién especial al folclore y las melodias populares como fuente de inspiracién y los
nacionalismos musicales.

En Moncayo por ejemplo dos fueron sus tendencias estéticas que actuaron en sus
obras: nacionalismo e impresionismo, el retine la escala pentafona que es propia de las
primeras etapas del nacionalismo y la escala de tonos enteros (uno de los origenes del
sistema armonico debussyano), el cardcter mexicano cuya estructuracién ritmica es a base
de sincopas, y su alteracién sistematizada de 3/4, 5/8 que uso en el tercer movimiento de
la sonata para viola proporciona una ritmica singular.

36- Enciclopedia de la musica. Henry Lindermann - Vadim_Borisovsky
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Analizar la sonata de Khachaturian que esta en un movimiento y saber que realmente
el compositor incluyo los cuatro movimientos dentro de los limites de uno solo, por los
diferentes cambios de tiempo que tiene la obra, él incorpor6 en su musica lo elementos
que emanaron inconscientemente de su espiritu y sangre armenia, esta sonata la escribié
una afio antes de su muerte.

Hay que hacer este tipo de investigaciones siempre que vayamos a interpretar una
obra nueva, el andlisis de las obras nos ayuda a comprender donde estian los motivos,
cadencias, el sentido de la frase y nos da un entendimiento de la estructura armoénica
(aspectos sonoros, acordes etc.), el fraseo de las obras es muy importante para
interpretarlas, todo esto nos sirve para situar la partitura en un contexto histérico y
también comprender como se desarrolla la frase musical desde el punto de vista del
compositor. Reconocer la época, el estilo y la forma musical también es muy importante
para finalmente entender la obra completamente, todo esto nos ayuda para memorizar
con mayor facilidad cada una de las obras y poder estudiarlas con mayor facilidad.
También el presente trabajo fue para mi un repaso y reafirmacién de los conocimientos
aprendidos a lo largo de la carrera.
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ANEXOS:

La Viola:

El renacimiento Viola Actuél Viola da braccio

Viola da gama Viola Barroca

Compositores que escribieron obras para la viola:

<

Zel

N

Telemann Stamitz Hoffmester {er A. Rolla
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Obras importantes:

Wolfgang Amadeus Mozart
SINFONIA CONCERTANTE K.364 - CONCERTONE K.190
ITZHAK PERLMAN - PINCHAS ZUKERMAN

‘ Hectc;r Berlioz Don Quijote Richard Strauss
Harold en ltalia

Compositores violistas cuyo repertorio permitié el desarrollo de la viola:

Lionel Tertis (Hartlepool, 29 de diciembre de 1876 - Wimbledon, 22 de febrero de 1975) fue un
viola inglés, tal vez uno de los primeros artistas en atraer la atencién hacia la viola como un
instrumento solista

Su sonido fue la inspiracién para muchas obras del repertorio de viola, entre ellos el famoso
Conctertos para viola y orquesta de William Walton, aunque cabe mencionar que Tertis rechazé la
partitura al verla por primera vez, calificindola como imposible de tocar. Sin embargo, cambié de
opinién unos afios mas tarde.

Paul Hindemith (Hanau, 16 de noviembre de 1895 — Fréancfort del Meno, 28 de diciembre de
1963)Notable compositor alemén, director de orquesta y violista. Con una marcada preferencia por
las tradiciones de la musica occidental, un gusto por el pasado y un afianzamiento del oficio de
musico en lo que respecta al contrapunto.

Vadim Vasilyevich Borisovsky (rusia; EI 19 de enero de 1900-2 de agosto de 1972), violista
soviético. Borisovsky era también un solista de viola d"amore. El arreglo, transcribi6 y corrigié mas de
250 composiciones para la viola y viola d"amore.

William Primrose, (Glasgow, Escocia, 23 de agosto de 1904 - Provo, Utah, 1 de mayo de 1982) es
considerado por muchos el mejor violista de todos los tiempos. Fue alumno del legendario Eugeéne
Ysaye antes de emprender una carrera de las mas brillantes como solista. Ha hecho numerosas
grabaciones, y ha colaborado con Jascha Heifetz y Gregor Piatigorsky como musico de camara.
Durante sus ultimos afios fue profesor en el Curtis Institute of Music en Filadelfia.
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Wy VISTA VERA

4 _ viola
viola d’amour

Lionel Tertis Paul Hindemith

Violistas importantes:

Omar Hernandez-Hidalgo Yuri Bashmet

Contexto histérico del barroco

Antonio Vivaldi Galileo Galilei Issac Newton Luis XIV
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http://www.obraarte.com/wp-content/uploads/data/e/el-interprete-de-viola-omar-hernandez-hidalgo-es-asesinado/el-interprete-de-viola-omar-hernandez-hidalgo-es-asesinado.jpg

Misica instrumental

4 1. il 5
Antonio Vivaldi El Violin Arcangelo Corelli

Mausicos importantes del barroco:

y

Claudio Monteverdi Henry Purcel Elizabeth Claude J aqut de la Guerre
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J. S. Bach G. F. Haendel El renacimiento

Barroco temprano:

& POLIFONIA
DEL RENACIMIENTO ANDALUZ

Giovanni Gabrieli

PALAND M LAY

Woland Ae Laiie

Orlando Di Lasso ~ Alfonso el Magnémnio rescobai ‘
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Barroco medio:

s |

p e
- o el B
* Viwamet b e Colon 1.

- Owper

® LeMarre Wiady

Opera seria

Barroco tardio:

J. S. Bach G. F. Haendel Domenico Scarlatti Antonio Soler
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Biografia Vivaldi: La escuela veneciana

VIVALDI
L custro estacooes
Ogaerts T de Beriin . Herben v

Concert) “con moM| estroamventi”
The Lagh

Pt =gl
- P

A inoni

Alessandro Marcello

\
Pio Ospedalle de lla Pieta museo Arco Barroco

iola d"amore

A.Vivaldi-Concerto per viola d'amore in D Major RV392-Biondi-Europa Galante
http://www.youtube.com/watch?v=4S5YnpvNHWI&feature=related

Yuri Bashmet- Glinka Viola Sonata in d minor http://www.youtube.com/watch?v=oYa_y5V4nKM

Yuri Bashmet- Glinka Viola Sonata in d minor mvt2
http://www.youtube.com/watch?v=Ysa4EhHNX5M&feature=related
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Pedro el grande Alexander Puschkin Napolen Bonaparte

II periodo grupo de los 5:

Tchaicovsky Pedro el grnde Revolucion Francesa Mussorgsky
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Vi)

ﬂhvﬁ-n Ao

DOSTOLEVSK [

ergel
Prokofiev

Monasterio de
Fredesval

Tercer periodo

‘gt %7 DBetla
‘* Durmiente
W Tng
ﬂ 2

Ballet Estatal Ruso

Tchaicovsky
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Mikhail Glinka
RUSLAN N

AND

LYUDMILA

Soloists, Chorus and Orchestra of the Bolshoi Theatre Moscow
Alexander Vedernikov

original version

o

@ TN .
(N7 L Ry
\ SiPRADIOD i . Croerr M AN w“:a MM
(ks i o A ORI SO
Mijail Ivanovich Glinka Mtro. Francesco Basili

José Pablo Moncayo Manuel M. Ponce

Grupo de los cuatro:

2y

M {
Salvador contreras

José Pablo Moncayo
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José Pablo
MONCAYO

HUAPANGO

Tz

José Rolén Orquesta Sinfénica Nacional

José Pablo Moncayo, Sonata para viola y Piano, 1934. I - Allegro Moderato Tatiana
Kotcherguia, viola/Jeffrey Meeks, piano. http://www.youtube.com/watch?v=dDIKxsyBKJA
José Pablo Moncayo - Sonata para viola mov II

Omar Hernandez, viola/ Mauricio Nader, piano.
http://www.youtube.com/watch?v=cXPMQas5F 50E&feature=related

José Pablo Moncayo - Sonata para viola mov III

Omar Hernandez, viola/ Mauricio Nader, piano.

Khachaturian: Sonata-Cancion para Viola Sola.

http://www.youtube.com/watch?v=JAI9EUNSIKw
Gor Hovhannisyan, viola

OSNd 13Tve

Aram Khachaturian Revolucién Rusa Lenin y Stalin
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SCHOSTAKOWITSCH
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Aram Khachaturyan

Gayaneh
(Complste Ballet)

Conservatorio de Moscu
2 ')
b o JPYS

: Aram "
Khachaturian
Othello « The Battle of Stalingead

Shovak Jadio Sy mphomy Occhesdrn (Benthdavy
\drane

J. Guillermo Fuentes Moreno

Sonata para viola sola de Khachaturian José Guillermo Fuentes Moreno (Venezuela)
http://www.youtube.com/watch?v=vo9ZerbNo88
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