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Desde la Fundación de Cultura “Ciudad de Cuenca” desarrollamos una
importante labor encaminada tanto a la exhibición de actividades culturales

para el deleite del público aficionado como a la proyección de nuestros valores
culturales. Conseguir unir en uno ésta doble labor con los niveles de calidad que nos
exigimos, y que nuestro público nos exige, es muy difícil pero a veces se consigue.
Y ésta es la ocasión. Hemos conseguido unir intérpretes nacidos en Cuenca, con
una proyección nacional e internacional, en un programa satisfactorio para el
aficionado exigente y que además tiene ciertas dosis de pedagogía musical.

El programa que presentamos y que tiene usted en la mano, es un programa
ambicioso y novedoso. Ambicioso en lo que vamos a oír pues podremos disfrutar
desde el recital de piano, íntimo y silencioso de Manuel Ángel Ramírez, a la gran
obra sinfónica con la Sinfónica de Berlín; desde la dificilísima sonata Kreutzer de
Beethoven por José Manuel Martínez Melero, a la sobrecogedora Noche transfigurada
de Schönberg. Una ambición que nos ha hecho valer el apoyo y la ayuda del Foro
Cultural de Austria, imprescindible para realizar éste ciclo y que aprovecho para
agradecer.

Pero no sólo hemos querido ser ambiciosos, también queríamos aportar una
novedad, dar algo más. Y ese algo más es un disco con la grabación de alguna de
las obras que se van a poder escuchar en éste ciclo y que, amablemente, han realizado
los músicos con un esfuerzo personal que también quiero agradecer.

Cinco conciertos y la proyección de una película forman éste ciclo “Entorno
Beethoven”. Hemos intentado seleccionar lo más atractivo, tanto para que disfrute el
melómano como para abrir la puerta a nuevos aficionados. Creo que lo conseguiremos.

FRANCISCO JAVIER PULIDO MORILLAS

PRESIDENTE DE LA FUNDACIÓN DE CULTURA CIUDAD DE CUENCA

ALCALDE DE CUENCA
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PRESENTACIÓN

Con el título de “Entorno Beethoven” agrupamos un grupo de eventos culturales
que tienen en común la figura del maestro de Bonn. No necesita Beethoven de

efemérides para ser recordado. Su herencia artística, su poso creador está en las
generaciones postreras de artistas, desde músicos a bailarines pasando por cineastas
(una muestra de todo ello veremos en éste ciclo). Su innovación en el campo musical,
el desarrollo que hizo de las formas musicales, las exigencias que imprimió al
intérprete o las necesidades de fabricar instrumentos más potentes, han hecho que
con Beethoven haya un antes y un después. Pero además de como creador, también
como hombre Beethoven marcó nuevos caminos. Caminos que posiblemente abrirían
otros compositores, pero que con su carácter él propició. En éste sentido podemos
decir que fue el primer gran compositor que no dependió de un monarca, príncipe o
arzobispo caprichoso y altivo. Con Beethoven aparece el mecenas musical. Nobles
adinerados que, emulando el espíritu renacentista italiano, acogen y promocionan al
compositor e intérprete. Eran personas cultas, sensibles al arte e incluso visionarias.
Con su ayuda Beethoven pudo vivir holgadamente y dedicarse a la música. Además,
fue un hombre comprometido con su tiempo: vivió en el seno de una sociedad
transformada por la Revolución Francesa y en una Europa sacudida por las guerras
napoleónicas. Todo ello está en su música. 

El talento del maestro era incuestionable, como lo era su fuerte carácter. La vida y
obra de Beethoven da para muchísimo. Nosotros sólo hemos escogido un ramillete
de actividades para poder mostrar lo grande que ha sido para el mundo del arte su
obra. Lo que él compuso y lo que otros han hecho a partir de él es lo que justifica
el título del ciclo “Entorno Beethoven”. Una gran oportunidad para mostrar la obra
de Beethoven como la de un artista “moderno”. Y hablamos de “moderno” por ser
él quien inaugura la edad moderna de la historia del arte; “moderno” en el sentido
espiritual y de compromiso social, en el sentido de entender la creación musical
como algo más allá de la forma. 

Lo primero que veremos, y oiremos, será una película. El carácter obstinado,
acomplejado y vital de Beethoven, con la sordera que le atormentó desde joven, le
dio pie a la directora polaca Agnieszka Holland para realizar la película Copying
Beethoven. La película novela los últimos años de Beethoven, poniendo especial
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énfasis en la escena (ficticia) en la que un Beethoven totalmente sordo dirige el final
de su novena sinfonía. Este episodio es un alarde de imaginación y una de las
secuencias cinematográficas que mejor nos pueden definir las luces y sombras en las
que vivió el maestro. El papel del músico lo realiza Ed Harris y el de la alumna
aventajada, copista del maestro, Diane Kruger.

En el campo de la música podremos escuchar composiciones para solista, de cámara
y gran orquesta. Con la de gran orquesta cerraremos el ciclo el próximo mes de
mayo. Antes abordaremos un amplio repertorio de música de cámara.
Comenzaremos con sus sonatas para violín y piano que serán interpretadas por José
Manuel Martínez Melero, con el acompañamiento pianístico de Ángel Sanzo. El
programa conjuga dos sonatas de Beethoven, la nº 5 Primavera y la complejísima
Kreutzer, con el Gran dúo de Schubert. Manuel Ángel Ramírez al piano también
pondrá frente a frente a Schubert y Beethoven, contemporáneos que bebieron de la
misma fuente pero que se proyectaron muy diferente en el piano. Del primero tocará
cuatro improntus (los catalogados como D. 899) y del segundo, además de la Sonata
nº 8, las Variaciones sobre Las ruinas de Prometeo. El Sexteto de Colonia situará la obra
de Beethoven frente a la Schönberg: Primera Escuela de Viena frente a la Segunda
Escuela de Viena. Para ello han seleccionado la versión original de Noche
Transfigurada de Schönberg frente a una adaptación para sexteto de cuerda de la famosa
Sinfonía nº 6 Pastoral.

El programa de música de cámara lo terminaremos, como no podía ser de otra
manera, con un cuarteto de cuerda. Para llevar a cabo éste concierto hemos contado
con la colaboración del Instituto Internacional de Música de Cámara de Madrid,
que ha seleccionado al Cuarteto Acies para nuestro recital. Interpretarán cuartetos
de A. Webern, F. J. Haydn y el precioso Cuarteto nº 15 de Beethoven.

Con estos cuatro conciertos seleccionados esperamos acercarnos a la obra de cámara
de Beethoven y compositores de su entorno, sobre los que ejerció influencia.
Dejamos para el final la aportación del maestro de Bonn a la gran orquesta. Para ello
contaremos con la Orquesta Sinfónica de Berlín. Bajo la batuta de Martin Panteleev
podremos escuchar en una primera parte el Concierto para violín op. 26 de Max Bruch,
de evidente influencia beethoveniana, y que interpretará el propio Panteleev. En la
segunda parte la Sinfonía nº 3 Heroica de Beethoven, colofón de oro a éste ciclo que
esperamos haya abierto nuevas perspectivas en la figura del maestro de maestros y,
sobre todo, le haya enriquecido a usted: espectador activo e interesado.
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Para no olvidar ni éste ciclo ni la música de Beethoven le acompañan a estas notas,
sabiamente escritas por Marco Antonio de la Osa y Manuel Millán, un cd con
interpretaciones del dúo Martínez Melero/Sanzo y el piano de Ramírez en piezas que
usted podrá escuchar en la sala de cámara del Teatro Auditorio de Cuenca. Que lo
disfrute.

PEDRO MOMBIEDRO SANDOVAL

DIRECTOR DE LA FUNDACIÓN DE CULTURA

CIUDAD DE CUENCA
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Me preguntaréis de dónde tomo mis ideas. 
No puedo decirlo con grado de certeza alguno: 

acuden a mí sin invitación, directa o indirectamente. 
Podría casi tomarlas en mis manos, 

al aire libre en la naturaleza, en los bosques, 
durante mis paseos, en el silencio de la noche, durante los primeros albores. 

Las despiertan estados de ánimo que, en el caso del poeta, 
se transmutan en palabras, y en el mío, en sonidos, 

que resuenan, rugen y braman hasta que, 
por fin, asumen para mí la forma de notas.1

El segundo vástago varón de una familia originaria de Malinas (Bélgica) fue
bautizado en la ciudad de Bonn el día 17 de diciembre de 1770 con el nombre

de Ludwig van. El primero, del mismo nombre, murió con apena una semana de
vida. No se trató de ninguna desgracia sorprendente en la sociedad del siglo XVIII,
pues sólo la mitad de los nacidos alcanzaban la edad de fertilidad. La pareja tuvo
siete hijos, pero únicamente tres varones superaron el primer año de vida.

La pila bautismal humedeció desde la fe católica a la mente más creativa de los
primeros años del siglo XIX, un personaje fundamental para entender la evolución
formal y armónica de la música europea, pero también un ser que es percibido de
forma difusa, posiblemente por expreso deseo de sus biógrafos y seguidores. No en
vano, el Romanticismo ha sido tanto el motor del arte, la filosofía y la tecnología
como el distorsionador de las más sencillas y lógicas realidades. Beethoven es el más
claro exponente de todo esto, ya que la pátina de barniz que impregna su biografía
surgió en el mismo momento de su muerte. Pronto fue un icono que no podía
permitirse sencillez, sentido común y equilibrio. En él se daban demasiadas
características extremas que tenían que ser pronunciadas y remarcadas. Paradojas

BEETHOVEN. EL MITO Y EL HOMBRE

Manuel Millán de las Heras
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entre su oído absoluto y la sordera, entre las cartas de amor y la no consumación de
éste, entre su pensamiento revolucionario y la relación complaciente con la nobleza.
Pero el ser humano y el creador que hay detrás de esos brochazos es más cercano que
lo que el exceso literario y cinematográfico nos ha legado.

Beethoven es hijo de la Ilustración y de un movimiento musical firmemente forjado.
Es imposible entenderlo separado de esa circunstancia, pues nunca abandonó ni una
cosa ni otra.

Europa en 1770

Cuando nace Beethoven, los EE.UU. están labrando su independencia, que será
realidad seis años después, iniciando el concepto de estado moderno, libertad y
democracia. Europa entrará en la misma disputa entre los defensores del Antiguo
Régimen y los proselitistas de los cambios revolucionarios, que tanto marcarán al
compositor adolescente. El despotismo ilustrado se impone como principal forma
de gobierno y el racionalismo no será sólo un posicionamiento filosófico, sino que
impregnará todas las manifestaciones humanas. El mundo coloca cada día una nueva
piedra de desarrollo: Antoine-Laurent de Lavoisier funda la química moderna, Kant
comienza a desarrollar su pensamiento que plasmará en 1781 con la Crítica de la
razón pura y Adam Smith está a punto de publicar el primer tratado de economía
moderna: La riqueza de las naciones.

En 1770 ya no quedan restos del Barroco tardío, pero los cuatro hijos compositores de
Bach mantienen una estirpe que unía la tradición con los nuevos estilos nacientes.
Mozart es un imberbe adolescente que sorprendía en sus viajes (tan sufridos,
tormentosos, casi siempre agridulces y muy alejados del idealismo romántico) mientras
que Haydn ya era el reputado compositor de la corte del príncipe Nicolás Esterhazy. 

Entonces, ¿cómo era la música europea durante los primeros años de la vida de
Beethoven? La respuesta es clara y contrastada: un periodo de cambio y convulsión
donde las ideas filosóficas y políticas se plasmaron en el mundo artístico. La Ilustración
impregnará todos los aspectos de la vida social, incluido el musical. La Ilustración es
cosmopolita, urbana, humanitaria, racional y reformista. El arte sonoro, por tanto,
deberá seguir esos patrones. Junto a ello, el desarrollo burgués creará una industria de
publicación musical a la que acudirá una importante cantidad de músicos aficionados,
a la vez que nace el concepto de público moderno, aquél que paga por asistir a un
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espectáculo y que tiene, por lo tanto, fuerza para modificar los criterios artísticos del
compositor. La manifestación que en 1776 hace el doctor Charles Burney en el primer
volumen de su Historia general de la música es un ejemplo del equilibrio ilustrado: «La
música es un lujo inocente, innecesario para nuestra existencia, ciertamente, pero un
gran adelanto y gratificación para el sentido de la audición».2 En esta frase no existe
hueco para el exceso ni el apasionamiento. Tampoco para la inspiración divina, tan
tenida en cuenta medio siglo antes.

Mientras Beethoven daba sus primeros pasos y sus deditos acariciaban el teclado, las
frases musicales se cuadricularon y regularizaron en el estilo internacional europeo.
Las largas ideas melódicas de J.S. Bach dejaron paso a las breves estructuras de C.
P. E. Bach. Cuatro u ocho compases, regulares y con tonalidad clara. Las tensiones
fueron racionalizadas en busca del equilibrio emocional. Los rápidos cambios
armónicos que observamos en las partituras del siglo XVII y la primera mitad del
siglo XVIII se asentarán ahora bajo la cortina de la estabilidad, mientras que la
elaboración refinada de esa armonía se plasmó en recursos como el bajo Alberti, a
partir del cual los acordes se desplegaron en elegantes arpegios claramente escritos
y que terminaron por desterrar –por superfluo– al bajo continuo. Esa técnica, nacida
del teclado, se extendió a la música orquestal y de cámara. 

Por último, el joven Beethoven creció en una Europa donde las formas binarias
habían desaparecido. Las antiguas danzas en dos secciones fueron paulatinamente
sustituidas por estructuras ternarias donde la idea primera era seguida de un
desarrollo y una posterior reexposición. De alguna manera, fue ése también un
triunfo de la razón, del retorno tras el viaje y de lo cíclico. La mejor
ejemplificación será la forma sonata, que marcará el periodo previo a Beethoven
hasta muchos años después de su muerte. Una forma que fue tomada con libertad
por Mozart, Haydn, Beethoven y todos sus contemporáneos, pero que hoy
consideramos rígida y estandarizada. Como indica Charles Rosen, «lo malo de
esta descripción de la forma sonata no está en su inexactitud, sino en el hecho de
expresarla como si se tratara de una receta».3 Otra pátina romántica trasmitida de
generación en generación.

Los primeros años

El abuelo de Beethoven era el director de capilla de la corte y su padre, que trabajaba
como cantor y músico en Bonn, padecía una persistente inclinación hacia la bebida.
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Su madre ha sido siempre descrita como una mujer dulce, modesta y pensativa.
Beethoven hablaba de ella llamándola su «mejor amiga». Muy pronto, Ludwig
mostró interés hacia la música, y su padre Johann lo instruyó en los primeros
fundamentos. No había ninguna duda de que el niño manifestaba un don y su
progenitor pensó entonces en poder lograr un niño prodigio, un nuevo Mozart.

El 26 de Marzo de 1778, a la edad de siete años, Beethoven hizo su primera
actuación en público en Colonia. Su padre anunció que tenía seis años, para hacerlo
ver como más precoz. Por esto, Beethoven siempre creyó que era más joven de lo que
la realidad marcaba. Inclusive, mucho más tarde, cuando recibió una copia de su
certificado de bautismo, pensó que pertenecía a su hermano Ludwig Maria, que
había nacido dos años antes que él, muriendo a los pocos días.

Los rápidos avances del joven Ludwig hicieron que su padre –cada vez más ausente
y agresivo por causa del alcoholismo– le buscara nuevos instructores. El primero de
ellos fue Gottlob Neefe, que reconoció el nivel excepcional de su alumno
inmediatamente. Fue una influencia grande, no sólo en lo musical sino en lo
humanístico, pues le hizo conocer las obras de los más importantes pensadores
antiguos y contemporáneos.

En 1782, a la edad de 11 años, Beethoven publicó su primera composición:
«Variaciones sobre una Marcha de Erns Christoph Dressler» (WoO 63). Más tarde,
en 1783, Neefe escribió en la Revista de Música, acerca de su talentoso alumno: «Si
continúa de esta manera, será sin duda, el nuevo Mozart».

En Junio de 1784, por recomendación de Neefe, Ludwig es contratado como músico
en la corte de Maximilian Franz, Elector de Colonia. Este puesto le permitió tanto
frecuentar la música de los viejos maestros en la orquesta como la entrada en nuevos
círculos sociales. En éstos conoció a muchos que iban a convertirse en amigos por
el resto de su vida. La familia Ries, los von Breuning –en cuya casa conoció a los
clásicos y aprendió a amar la poesía y la literatura–, el violinista Karl Amenda, el
violinista y el doctor Franz Gerhard Wegeler.

Viajes a Viena

El primer viaje a la por entonces capital del imperio austro-húngaro es un lago
de elucubraciones y leyendas. Se produce en 1787, apoyado por el conde
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Waldstein, quien sufraga los gastos del viaje (ochocientos kilómetros y una
semana de diligencia) y, lo más importante, le convence de sus posibilidades de
éxito. Aquí surge una indemostrada historia según la cual Beethoven se encuentra
con Mozart para estudiar con él. En relación con este hecho, sólo existen textos
de discutible autenticidad. La leyenda dice que Mozart afirmó: «Recuerden su
nombre, este joven hará hablar al mundo». El Romanticismo encontró una frase
para la eternidad y la literatura mítica, pero ninguna fuente fiable para sostenerla
ni huellas posteriores en las biografías de ambos en un ejemplo claro de la manera
de trabajar la historiografía en el siglo XIX.

Al poco tiempo su madre enfermó gravemente y su padre le pidió por carta que
regresara a Bonn inmediatamente. Murió finalmente de tuberculosis el 17 de julio
de 1787. Tras este hecho, Beethoven comenzó a ejercer el papel de su padre dentro
del hogar familiar, ya que éste estuvo impedido por el alcohol, la depresión y los
problemas legales hasta su fallecimiento en 1792. La dependencia familiar fue una
constante en la vida de Beethoven, que le trajo más sinsabores que alegrías,
constituyendo una de la causas de su difícil carácter.

El viaje definitivo a Viena tuvo lugar ese mismo año 1792, con veintidós años de
edad. Trae consigo importantes recomendaciones, como son las del Arzobispo
Maximilian Franz de Colonia –tío del entonces emperador Leopoldo II– y la del
anteriormente citado Conde Waldstein, que en su álbum de autógrafos escribió:
«El genio de Mozart guarda luto y gime por la muerte de su alumno. Halló refugio
pero no ocupación en el inagotable Haydn; por intermedio de Haydn desea unirse
con otro ser. Con la ayuda del trabajo asiduo recibiréis el espíritu de Mozart de
manos de Haydn». Esta profecía se cumplió mucho antes de lo previsto, pero lo
más importante es que con tales referencias se facilitó su entrada en los círculos
sociales de la aristocracia capitalina. 

El mundo había cambiado en estos cinco años de paréntesis. En 1789 la
muchedumbre parisina tomó por asalto la Bastilla, liberando a siete prisioneros y
desfilando por las calles llevando sobre picas las cabezas de los guardianes asesinados.
Tres años después, Francia se convertía en República, un himno patriótico –la
Marsellesa– era adoptado como símbolo del nuevo régimen y Luis XVI era
guillotinado mientras Napoleón comenzaba su sibilina y ascendente carrera. Al otro
lado del Atlántico George Washington presidía los Estados Unidos y en nuestro
país un inepto Carlos IV dilapidaba cuatro años de gobierno atemorizado por los
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cambios políticos y sociales mientras, en el aspecto musical, Luigi Boccherini
brillaba con luz propia dentro de la escena ibérica.

Beethoven arribó a Viena con la clara intención de estudiar con el más importante
compositor vivo de Europa, Franz Joseph Haydn (hay que recordar que Mozart
muere en diciembre de 1791). Según algunas fuentes, la relación con el compositor
de Rohrau no fue ni ideal ni excesivamente provechosa aunque se mantuvo durante
todo el paréntesis vienés que vivió Haydn entre sus estancias en Londres. Beethoven
buscó otras enseñanzas paralelas en Johann Georg Albrechtsberger –con quien
perfeccionó su técnica de contrapunto– y Antonio Salieri, del que recibió lecciones
de declamación y ópera italiana. Haydn, además de estar ocupado por sus viajes y
quehaceres, no se sintió cómodo con él, pues era un joven con mucha autoconfianza
y de difícil influencia. El distanciamiento fue inevitable, aunque un nuevo cuadro
romántico dibuja al antiguo alumno besando su mano y postrado ante él tras el
gran éxito del estreno de La creación. Las fuentes son las fuentes y éstas dicen que
las primeras tres sonatas del genio de Bonn rezan «A la memoria de Joseph Haydn».

El virtuoso del piano

Beethoven encontrará un éxito temprano desde su llegada a Viena. Pero al principio
no fue su obra lo que le hizo alcanzar la fama, sino su talento como pianista. Según
Maynard Salomón, «Al principio se consideró a Beethoven esencialmente un
virtuoso del piano; se le veía a lo sumo como un alumno aventajado de composición,
a pesar del grupo bastante nutrido de obras que había creado durante sus últimos
años en Bonn. Llegó a Viena en un momento propicio para un virtuoso del piano.
Clementi y J.B. Cramer se habían instalado en Londres; J. Wölfl comenzaba su
carrera en Varsovia; Mozart, que durante sus últimos años se había dedicado menos
tiempo al teclado, había fallecido doce meses antes, y no existía en Viena un pianista
que ocupase su lugar».4

La habilidad de Beethoven tuvo una gran repercusión muy bien documentada. Un
episodio importante fue el duelo pianístico que mantuvo con Joseph Gelinek (1758-
1825). De acuerdo con el testimonio de Carl Czerny (posteriormente alumno de
Beethoven), un día el padre de Czerny «se encontró con Gelinek ataviado con gran
lujo. ‘¿Hacia dónde?’ –inquirió– ‘Debo medirme con un joven pianista que acaba
de llegar; le derrotaré’. Pocos días después le encontró de nuevo. ‘Y bien, ¿qué tal
fue todo?’ –preguntó– ‘Ah, no es un hombre, es un demonio. Se burlan de mí y de
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todos nosotros hasta la muerte… ¡y cómo improvisa!’».5 Estos duelos fueron
seguidos por otros muchos con igual fortuna, entre los que destacan los mantenidos
con Joseph Wölfl y Daniel Steibelt. En éste último el clima descortés y bravucón
propició, según palabras de Ferdinand Ries, que Steibelt «abandonara la habitación
antes de que (Beethoven) finalizase, rechazó incluso volver a verle y llegó a poner
como condición que Beethoven no fuese invitado en su presencia».6

Estos clamorosos éxitos no sólo le proporcionaron una fama rápida como pianista de
moda, sino que le abrieron las puertas de muchas casas nobles, como las del príncipe
Lichnowsky, quien se convirtió en su primer patrón. Posteriormente disfrutaría de la
amistad y el soporte profesional del príncipe Joseph Lobkowitz, el conde Andreas
Razumovsky y su joven alumno el archiduque Rudolph. Como profesor de piano se
introdujo en ambientes no tan encumbrados socialmente y en los cuales estableció
fuertes lazos que a menudo incluían un interés sentimental por una joven alumna de
la familia; dos de tales familias fueron los Brunsvik y los Guicciardis.

Los primeros triunfos y su asentamiento hicieron que sus hermanos Caspar Carl y
Nicholas Johann se reunieran con él en Viena en 1794 y 1795. El pianista llegaba al
público con un estilo brillante y elegante, como gustaba a los vieneses, y sus
composiciones alcanzaron un éxito y repercusión instantáneos. La idea extendida de
que fue un autor incomprendido por su tiempo no se puede aplicar a la mayoría de la
producción del maestro de Bonn.

Paulatino forjamiento de un mito

En 1995 se publicó un libro que transformó la perspectiva de la personalidad de
Beethoven y su entorno cultural, social y político. Su título es Beethoven an the
Construction of Genius. Musical Politics in Vienna, 1792-1803, siendo su autora la
profesora de Sociología de la música de la Universidad de Exeter (Reino Unido), Tia
de Nora. A partir del lúcido estudio de la identidad social vienesa, De Nora juzgaba
a Beethoven como una figura innovadora y compleja en el aspecto musical, que
además sabía «venderse» y que estaba firmemente apoyada por una poderosa red de
patrones que contribuyeron decisivamente a su celebridad. Según explica en el libro
anteriormente citado, «Beethoven es a menudo considerado como un compositor
revolucionario, fuerza ésta sobre la que gira el desarrollo de su música. El término
«revolucionario» es fuerte pero impreciso como indicador del lugar de Beethoven
en la historia de la música; es más, no explica casi nada. Para una comprensión más



18

clara del éxito de Beethoven entre sus contemporáneos necesitamos examinar el
impacto de Beethoven en el contexto de cambios que caracterizan la vida musical
de la alta cultura en los años finales del siglo XVIII y en los primeros del XIX».7

Esta visión revisionista de la figura pública de Beethoven ha encontrado adeptos, como
el historiador español Xoán M. Carreira, que lo califica directamente como «genio
escasamente rebelde o pianista de moda».8 Tanto Carreira como de Noa se esfuerzan por
limpiar el barniz romántico, tan preocupado por buscar historias literarias alrededor de
los grandes hombres. Beethoven fue un personaje excepcional, su música está
impregnada de personalidad y en muchos momentos de genialidad, pero los aromas
melodramáticos invadieron excesivamente su biografía, la cual tenía todo para ser
explotada: problemas físicos, sordera, dramas infantiles, disputas familiares, negación
amorosa y cartas de amor o dolor extremos. Todas estas características reflejaban a una
persona atormentada y han ocultando aspectos mucho más prosaicos, como el hecho de
vivir sin cargo oficial gracias a los subsidios otorgados por grandes personajes del mundo
vienés, o su cercanía al público, que ha sido negada interesadamente. Sólo tuvo cierto
distanciamiento en su último periodo, y no en todos los casos. 

Posiblemente, el origen de la deformación nació a consecuencia del lamentable
trabajo del que fuera secretario y biógrafo del compositor, Anton Schlinder, que
tuvo acceso a los cuadernos de conversación y que los utilizó como propiedad
privada. En 1845 vendió al rey de Prusia la mayoría de estos documentos y
recuerdos, a cambio de una pensión vitalicia, pero destruyó dos terceras partes de
los cuadernos de conversación, y es muy posible que haya suprimido o desechado
otros materiales valiosos. Posteriormente usó la información que poseía de forma
selectiva y distorsionada (manipulando las propias fuentes) para construir un retrato
idealizado del compositor.

Tras las fidedignas biografías realizadas en el siglo XX podemos comprender mejor
al hombre que forjó el mito. Estudiando su salud, éxitos y fracasos, amistades y
enemistades, sus cartas y su muerte…, con el personaje desnudo, podremos afrontar
su lenguaje estético, casi siempre magistral y arrebatador.

Mala salud, sordera, desesperación y muerte

La historia ha definido a Beethoven como un ser huraño, introvertido, desaliñado y
de difícil carácter. Esas conclusiones están bien documentadas por la importante
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cantidad de fuentes escritas del propio autor y de muchos contemporáneos. Pero la
característica física que se ha convertido en un auténtico «vox populi» fue su
sordera, que padeció desde la juventud y que fue creciendo con el paso de los años
hasta convertirse en total en los últimos años de su vida. Pero no fue lo único que
atormentó al maestro, aunque sí lo más trascendental.

Los problemas de carácter pudieron tener origen en el sufrimiento infantil de un
niño criado en un ambiente marcado por el alcoholismo del padre. A ello hay que
unir la obsesión de éste para que su hijo fuera considerado «el nuevo Mozart», por
lo que le obligó a estudiar compulsivamente el piano bajo la amenaza de maltratos.
El posterior abandono del progenitor hizo que Ludwig tuviera que trabajar como
un adulto y sustituir a éste en el cuidado de una madre enferma y unos hermanos
pequeños. Con todo ello, es lógico que la personalidad adulta de Beethoven nunca
alcanzara la madurez y que el narcisismo que mostró a lo largo de su vida fuera
reflejo de las carencias afectivas de la infancia. Narcisismo y egolatría que –según
Xoán M. Carreira– «con mucha frecuencia se combinaban también con una gran
generosidad, altruismo y delicadeza de sentimientos, cualidades citadas con igual
frecuencia como propias de su carácter».9

Muchos son los comentarios acerca de su complejo carácter. Como era franco y
directo, le molestaba tanto la hipocresía y la falsa adulación que podía reaccionar
enfurecido ante ellas. A veces recurría a la violencia verbal, aunque a continuación,
si consideraba que había sido injusto, se disculpaba humilde y cariñoso. Incluso sus
mejores amigos sufrieron a veces sus ataques de ira y las rupturas que provocó fueron
seguidas casi siempre de vehementes reconciliaciones. Posiblemente, lo que más
calmaba a Beethoven y lo reconciliaba con la vida y la sociedad era su amor por la
naturaleza: los bosques nutrían su alma y eran el medio ideal para que brotase su
«inspiración». «Nadie puede amar el campo tanto como yo», escribió en una
ocasión, y la verdad es que la sexta sinfonía es el mejor homenaje que se puede
dedicar a esa pasión bucólica.

Volviendo al gran problema de salud de Beethoven –la sordera–, ésta surgió
alrededor de 1796 o 1797, apareciendo los primeros síntomas molestos un par de
años después (principalmente pitidos y dificultad de percibir sonidos agudos). En
1801 escribe a su amigo el médico Franz Wegeler, manifestándole la existencia de
una sordera grave con la esperanza de que le aconseje, ya que no puede asistir a
obligaciones sociales, pues se siente impotente ante el avance de su enfermedad. En
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1802 se redacta el conocido Testamento de Heiligenstadt, una carta dirigida a sus
hermanos desde la pequeña ciudad que da nombre a este documento, en la cual
adquiere auténticos tintes dramáticos y desesperados. Comienza así: «¡Oh, hombres,
que me tomáis por huraño, insociable y misántropo, qué equivocados estáis! ¡No
conocéis la secreta causa que me hace aparecer como tal! Desde la niñez mi corazón y
mi alma desbordaron tiernos sentimientos de buena voluntad». Después de confesar
que es la sordera la causa de su aislamiento, proseguía «¿Cómo me hubiera sido posible
declarar la flaqueza del sentido que debía ser en mí más perfecto que en los demás?
[…] Pero qué humillación, cuando alguien se paraba a mi lado y escuchaba una flauta
a la distancia, y yo no escuchaba nada, o alguien escuchaba cantar a un pastor, y yo otra
vez no escuchaba nada, estos incidentes me llevaron al borde de la desesperación, un
poco más y hubiera puesto fin a mi vida –sólo el arte me sostuvo, ah, parecía imposible
dejar el mundo hasta haber producido todo lo que yo sentía que estaba llamado a
producir, y entonces soporté esta existencia miserable».

La carta tiene momentos de auténtico alegato del suicidio –más ficticio que real–
y muestra a un hombre desesperado. 

La sordera avanzó paulatinamente. Entre 1803 y 1806 existen abundantes testimonios
de que su percepción acústica era suficiente. En 1805 dirigió el ensayo general en la
reposición de Fidelio y en 1808 llamó la atención sobre ciertos matices de la
interpretación del pianista Wilhelm Kart Rust. A partir de 1812 la situación se agravó
progresivamente y en 1814 fue penoso su intento de intervenir en la ejecución del Trío
Archiduque, pues apenas podía oír al violín y al violonchelo. Su ultima presentación
pública como pianista fue el 25 de enero de 1815, y el compositor Luis Spohr (1784-
1859) que asistió cuenta que «a causa de su sordera no quedaba nada del virtuosismo
del artista que antes había sido considerado». En 1816 comenzó a utilizar una
trompetilla amplificadora para seguir las conversaciones y en 1817 los cuadernos de
conversación, que confirman una sordera casi total. 

A pesar del drama de la sordera, es curioso comprobar cómo el Testamento de
Heiligenstadt fue el principio de una etapa creativa arrolladora, tanto por la cantidad
como por la calidad de las obras escritas. Diez años donde se concentraron una
importante cantidad de obras maestras hasta el parón sufrido en 1813. Como dice el
Dr. Carlos Fernández, «crisis y creación aparecen constantemente unidas y en muchos
casos podemos observar con toda claridad hasta qué punto la obra impide que la crisis
se convierta en locura».10
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Según el doctor Marage, el origen de la sordera de Beethoven debió de estar en una
laberintitis, infección del oído interno, de procedencia intestinal.11 Otras opciones
son la otitis externa, que se pudo ver agravada por el uso de ciertos remedios caseros
que habrían empeorado su salud, y la otoesclerosis.

Beethoven padeció también graves problemas pulmonares y hepáticos. En cuanto
a su muerte, parece que la controversia se ha desvelado gracias a la moderna práctica
de los análisis de ADN. En los restos de su cabello se han encontrado importantes
cantidades de plomo, proveniente de los medicamentos utilizados para tratar la
pulmonía que padecía. A pesar de ello, son muchos los que opinan que la auténtica
causa de su muerte fue la cirrosis hepática, sobre todo por la clara descripción de la
autopsia: «el hígado estaba encogido a la mitad de su volumen, duro como el cuero,
de un color verde azulado, con una superficie rugosa y todo el tejido con nódulos
de tamaño de judías». El propio Xoán M. Carreira resta importancia a los resultados
de las pruebas de ADN, pues el tratamiento con medicinas ricas en plomo fue
habitual en Viena durante ese periodo sin resultados funestos. Además, el director
del estudio, el médico forense vienés Christian Reiter, asegura que sin los problemas
hepáticos no se hubiera precipitado el fatal desenlace.

El funeral de Beethoven se celebró el 27 de marzo de 1827, con asistencia de unas
20.000 personas, que participaron en el elaborado ceremonial con que Viena dio el
último responso a su hijo más importante.

El amor y los problemas familiares

Otro factor determinante de la vida de Beethoven y causante de una visión romántica
de su vida fueron sus fallidas relaciones amorosas y las tiranteces familiares originadas
por la custodia de su sobrino Karl tras la muerte de su hermano Caspar Carl.

Beethoven combinó los prostíbulos y las cartas platónicas de amor. Parece ser que
tuvo aventuras amorosas desde sus primeros días de estancia en Viena, bastante bien
documentadas tanto por su amigo F.G. Wegeler como por su alumno Ferdinand
Ries. Según éste último, «muy a menudo estaba enamorado pero por norma sólo
durante un corto tiempo».12

No hay duda de que Beethoven pensó en el matrimonio y lo propuso al menos dos
veces, pero gradualmente fue tomando forma el considerado «modelo clásico de
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aventura amorosa de Beethoven», es decir, atracción por una mujer que estaba
firmemente unida a otro hombre. Este modelo continuará reproduciéndose una y
otra vez, hasta que ocurrió algo que hizo a Beethoven tomar una decisión definitiva:
se trata de la carta a la amada inmortal.

La epístola fue encontrada tras la muerte de Beethoven, entre sus efectos personales.
Está fechada el 6 y el 7 de julio, pero falta el año, el lugar donde se escribió y su
destino. No sabemos si llegó a enviar la carta o si le fue devuelta, pero el músico la
conservaría hasta su muerte, tal y como hizo con el Testamento de Heiligenstadt.
Ambos son el símbolo de verdaderos hitos en la historia de Beethoven, y el
testimonio de su constante lucha para encontrar y aceptar la realidad de su propio
carácter y de su propia existencia. El texto tiene pasajes como:

«Mi ángel, mi todo, mi propio yo […] ¿Puede durar nuestro amor sin sacrificios,
sin exigirnos el uno del otro? ¿Puede usted cambiar el hecho de no ser totalmente
mía, de que yo no sea totalmente suyo? […] Mi corazón rebosa del anhelo de decirle
tantas cosas. ¡Oh!, hay momentos en los que no encuentro palabras adecuadas. Sea
feliz y sea, por siempre mi fiel, mi único amor, mi todo, como yo lo soy suyo. Los
dioses nos enviarán todo lo demás, cualquiera que deba ser y será nuestro destino.

Para afrontar la vida debo vivir con usted o no verla nunca. […] Esté usted tranquila, sabe lo fiel
que soy; ninguna otra mujer tendrá nunca mi corazón, nunca, nunca, ¡oh Dios! Por qué he de estar

separado de ella cuando me es tan querida. Por eso mi vida en Viena es, en este momento, una vida
miserable. Su amor me ha hecho el más feliz y el más infeliz de los mortales. A mi edad necesito

estabilidad y orden en mi vida, ¿Puede coexistir esto con nuestro amor? […]».

Nada en la biografía de Beethoven ha originado más discusiones y desacuerdos que
esta carta. En un principio se pensó que estuvo escrita hacia 1800, pero actualmente
la generalidad de los historiadores parece estar de acuerdo en que data de 1812 y que
la destinataria era, probablemente, Antonie Bretano, una mujer casada de noble
cuna, que sobrevivió a Beethoven en cuarenta años y que mantuvo muchos recuerdos
del maestro. El texto demuestra el rechazo de Beethoven a que ella destruyese su
matrimonio, aunque siempre entre continuas ambigüedades.

En esta carta parece que vuelve a aflorar el modelo clásico de aventura
beethoveniana, pero tuvo la peculiaridad de que fue la última noticia que existe de
relación amorosa. Es la asunción del destino de la soledad.
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La última década de Beethoven vino marcada por una obsesión que le produjo
auténticos quebraderos de cabeza: su sobrino Karl y la madre de éste, Johanna.
Beethoven la consideró como una mujer frívola y “ligera de cascos” (su sobrino
nació tres meses y medio después de la boda), teniendo en cuenta, además, que la
relación con sus hermanos fue tan paternal como fraternal por los motivos
explicados al inicio. El caso es que, tras la muerte de su hermano Caspar en 1815,
se inició una furibunda disputa por la custodia del niño entre la madre y el tío.
Lucha agria y llena de golpes bajos que afectó muchísimo al menor y le causó un
importante desequilibrio psíquico (convivir con Ludwig tuvo que ser una tarea
casi imposible de soportar). Beethoven se propuso convertirse en el padre de su
sobrino y ciertamente, en las últimas cartas dirigidas a su tío, Karl escribe
“querido padre” y se despide con un “tu amante hijo Karl”. La relación llegó a su
culmen con el intento de suicidio del joven en 1826. Tras pasar juntos una
sosegada temporada en el campo, Karl, que había decidido incorporarse al ejército,
marchó a su regimiento en 1827, menos de tres meses antes de la muerte de
Beethoven. No regresó a Viena para asistir al funeral.

Su cuñada es otro personaje al que las circunstancias y la distorsión entorno a
Ludwig van Beethoven lo han situado en un interesante misterio. En la pelea por
la custodia, Beethoven buscó aprovecharse de las injusticias del Antiguo Régimen
para ser tratado como noble y no ser juzgado por los tribunales comunes, lo que hizo
que ganara el pleito inicialmente. Sin embargo, en 1818 un juez civil le concedió
la custodia a la madre, que regresó a Ludwig en 1820. En los últimos momentos es
posible que buscara una reconciliación, como queda patente en el testamento, donde
deja todos sus bienes a su sobrino, pero bajo la tutela de su madre.

Cuando le sobrevino la muerte el 26 de marzo de 1827 había dos personas en la
habitación: Anselm Hüttenbrenner, músico aficionado de cierto poder, y una mujer
a la que Hüttenbrenner se refirió como Frau van Beethoven. No sabemos con
seguridad quién era, pero acaso fuera su cuñada. La literatura posterior ha hecho
creer que la relación entre Beethoven y ella era de cierto amor-odio. Esta
especulación llegó al extremo en la película La amada inmortal de Bernard Rose,
donde la licencia dramática convierte a Johanna en la destinataria de la carta y a
Ludwig en el padre biológico de Karl.

Otra importante hipótesis del por qué del comportamiento amoroso y social de
Beethoven fue su posible homosexualidad. Es un tema tabú en la historiografía del
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autor y, desde mi punto de vista, una interpretación peregrina de su forma de actuar.
Según Ángel Carrascosa, «no faltan, desde luego, indicios de que pudiera haber
sido así: aparte de la citada y extraña incapacidad, algunas de sus amistades
masculinas –y en la correspondencia aparecen multitud de signos, algunos ‘en
clave’– tienen un aspecto más amoroso que amistoso».13 Ejemplo de esto último
puede ser la carta que le escribió K. A. von Malchus tras su viaje a Viena: «El
firmamento de mi profundo amor une nuestros corazones con lazos que no pueden
desatarse y que sólo la muerte destruirá. Extiende tu mano, mi bienamado, y sea así
hasta la muerte. Tu Malchus».

El citado documento es el que más puede dar soporte a esta teoría sobre la
orientación sexual de Beethoven. La verdad es que, si analizamos la epístola,
vemos que el compositor sólo es el destinatario. Además, hay que reconocer que
la escritura del siglo XIX, por recargada, puede hacer entender cosas que no son
en el siglo XXI.

La importancia de Beethoven

El gran Ludwig ha pasado a la historia no sólo como un autor inmenso, sino como
el responsable de la evolución entre la tradición clásica encarnada en Mozart y
Haydn y el posterior movimiento romántico. Todo ello es cierto, si bien no hay que
tomarlo literalmente, pues la profundización en el estudio del estilo de los grandes
autores de la segunda mitad del siglo XVIII suele llevar a conclusiones mucho más
complejas. Beethoven fue sin duda un vanguardista, al igual que Haydn. Tomó las
formas, armonías y estructuras y, sin renunciar a ellas, las exprimió con inmenso
talento. En su evolución consiguió una inusitada audacia en las modulaciones y
maestría en los desarrollos, estirando las secciones, sacando de la chistera codas
imposibles y alcanzando cotas de originalidad inigualadas por la mayoría de sus
contemporáneos.

La musicología no ha dudado en dividir la producción beethoveniana en tres
periodos. El primero abarca hasta 1802, donde asimiló el lenguaje musical de su
tiempo y buscó una voz personal. Pertenecen a esta época los seis cuartetos de cuerda
Op. 18, las diez primeras sonatas para piano y las dos primeras sinfonías. La
influencia de Haydn es patente, tanto por el concepto temático como formal (muy
alejado de la elegancia y sutilidad melódica de Mozart), aunque también se aprecia
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una deuda con la nueva escritura pianística de Clementi y Dussek. El segundo
periodo, en el que el compositor se siente fieramente independiente, se extiende
hasta 1816, y en él se incluyen las sinfonías 3, 4, 5, 6, 7 y 8, Egmont, la obertura
Coriolano, la ópera Fidelio, el concierto para violín y los conciertos para piano 4 y 5.
Beethoven encuentra la perfección estilística y la novedad manteniendo el favor del
público, a pesar de que algunas mentes privilegiadas lo apuntaran como objeto de
sus críticas por no poder entender algunas formulaciones. Ése es el caso del
compositor y pianista J.V. Tomásek, que se quejaba de sus «frecuentes y osados
desplazamientos de un motivo a otro, en virtud de lo cual dejaba de lado la relación
orgánica del desarrollo gradual de las ideas. Esta clase de defectos a menudo
debilitan sus más grandes composiciones, que surgen de una exhuberancia de
concepción demasiado grandiosa… Lo singular y lo original parecían ser su objetivo
principal».14 Estas opiniones son lógicas ante el arrebatador talento de Beethoven,
pero han sido utilizadas torticeramente tanto por autores románticos como por
gurús de la vanguardia del siglo XX, que quisieron situar al compositor de Bonn
apartado de la sensibilidad de los aficionados contemporáneos. Nada más lejos de
la realidad ni de la historia.

El tercer periodo se convirtió en un bellísimo viaje interior. Encerrado en su sordera,
la música se torna mucho más reflexiva e introspectiva. Abarca las cinco últimas
sonatas para piano, las Variaciones Diabelli, la Missa Solemnis, la Novena Sinfonía, los
últimos cinco ciclos de cuartetos y la Gran Fuga. Excepto la última sinfonía y la
misa, el resto de la producción es menos conocida por la tremenda búsqueda de la
originalidad. Variaciones amplificadas, formas sonatas diluidas en nuevos paisajes,
melodías desdibujadas intencionadamente en frases irregulares, contrapunto
agresivo e inteligente y nuevas audacias armónicas hacen de este periodo un epílogo
magistral, muy parecido al de J. S. Bach cuando anduvo durante sus últimos años
un camino solitario y contrario al del resto de compositores de su época. En
contraste, la novena sinfonía y la misa en Re son ejercicios faraónicos donde no hay
viajes interiores, sino extrovertidos ejercicios de masas muy ligados a la tradición y
que enlazan con los periodos anteriores.
Como colofón al estilo maduro de Beethoven, no existen mejores palabras que las
del filósofo de la música Theodor W. Adorno, cuando afirma: «La madurez de las
obras tardías de los autores importantes no se asemeja a la de los frutos. Por lo
general, aquéllas no aparecen tersas sino llenas de surcos, casi hendidas; intentan
apartarse de la dulzura y se resisten, agrias, ásperas, a ser inmediatamente
saboreadas».15



26

Notas

1 Donald J. Grout y Claude V. Palisca, Historia de la música occidental, Vol II, Madrid,
Alianza Música, 1995, p. 637, en referencia a Thayler´s life of Beethoven, revisada y
editada por E. Forbes (Princenton, 1967), pág. 304-6.
2 Grout y Palisca, Historia de la música occidental, op.cit., p. 553.
3 Charles Rosen, El estilo clásico, Haydn, Mozart, Beethoven, Madrid, Alianza Música,
1986, p. 39.
4 Maynard Solomón, Beethoven, Madrid, Ed. Javier Vergara, 1985, p. 70.
5 León Plantinga, La música romántica, Madrid Ed. Akal, 1992, p.37.
6 Philip G. Downs, La música clásica, la era de Haydn, Mozart y Beethoven, Madrid,
Ed. Akal, 1998, pp. 552-553. Se refiere a las narraciones de Ferdinand Ries (1784-
1838), alumno y amigo de Beethoven.
7 Tia de Nora, Beethoven and the Construction of Genius. Musical Politics in Vienna,
1792-1803. California, University of California Press Berkley and Los Angeles,
1995, p. 2.
8 Xoán M. Carreira, Ludwig Van Beethoven, las [8+1] sinfonías, La Coruña, Consorcio
para la Promoción de la Música, 2008, p. 17.
9 X. M. Carreira, Ludwig Van Beethoven, las [8+1] sinfonías, op. cit., p. 23.
10 Citado en X. M. Carreira, Ludwig Van Beethoven, las [8+1] op. cit.,   p. 24.
11 Citado en Ángel Carrascosa, Beethoven, Madrid, Alianza Cien (Alianza Editorial),
1995, p.34.
12 P. G. Downs, La música clásica, la era de Haydn, Mozart y Beethoven, op. cit., p. 563.
En referencia a la publicación de Ferdinand Ries en Notizien, citado por Sonneck,
op. Cit., p. 54.
13 A. Carrascosa, Beethoven, op. cit., p.40.
14 Grout y Palisca, Historia de la música occidental, Vol II, op. cit., p. 644.
15 Theodor W. Adorno Reacción y progreso y otros ensayos musicales, Barcelona, Tusquets
Editores, 1984, p. 21.







P R O G R A M A





Proyección

Agnieszka Holland

Copying Beethoven



32

Ficha técnica

Título: Copying Beethoven

Dirección: Agnieszka Holland

Guión: Stephen J. Rivele, Christopher Wilkinson

Actores: Ed Harris, Diane Kruger, Matthew Goode, 

Phyllida Law, Nicholas Jones, Joe Anderson.

País: EEUU

Producción: Coproducción USA-Alemania-Hungría

Productora: 



33



1

Concierto
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I

LUDWIG VAN BEETHOVEN
Sonata para violín y piano en sol mayor op. 30 nº 8

I. Allegro assai
II. Tempo di minuetto, ma molto moderato e gracioso

III. Allegro vivace

FRANZ SCHUBERT
Gran dúo el la mayor para violín y piano D 574

II

LUDWIG VAN BEETHOVEN
Sonata para violín y piano en la mayor op. 47 nº 9, Kreutzer

I. Adagio sostenuto-Presto-Adagio
II. Andante con variación

III. Presto



René François Xavier PRINET (1861-1946): Sonata a Kreutzer. Óleo sobre lienzo, 1901.
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Beethoven y el violín

Además de su conocida capacidad para el piano, Beethoven tocaba otros
instrumentos. En su infancia, su padre, en un intento de hacer de él un nuevo
Mozart, trató de que se ejercitara en el violín y en la viola. Con el paso de los años
y lejos de dejarlos aparcados, continuó practicando en ellos: les dedicó un buen
número de horas de estudio, sobre todo al primero. 

Atendiendo a los distintos testimonios que nos han llegado, no llegó a ser un
virtuoso. Al parecer, tampoco alcanzó los niveles esperados para un solista en los
círculos musicales de la época y le costaba bastante avanzar, aunque era notorio su
interés. Su alumno Ferdinand Ries cuenta así una de sus ejecuciones públicas: “Era
realmente angustioso verlo tocar porque, llevado por su entusiasmo, no se daba
cuenta cuando se equivocaba y atacaba un determinado pasaje con una posición de
mano errónea”.

Recibió clases de distintos profesores, entre los que cabe subrayar la labor de su
amigo Wenzel Krumpholtz. También mantuvo contacto con algunos de los
violinistas más importantes contemporáneos suyos, como Ignaz Schuppanzigh,
George Augustus, Pierre Rode, Rodolphe Kreutzer y Polgreen Bridgetower (de los
dos últimos hablaremos posteriormente). 

Este acercamiento en profundidad le hizo conocer este instrumento de primera
mano, lo que motivó que le brindara una buena parte de su catálogo. Así, en el
espacio de quince años, los primeros que pasó en Viena, compuso diez sonatas
para violín y piano divididas en dos grupos de tres (opus 12 y 30) y cuatro obras
individuales. También escribió un concierto para violín y orquesta y dos romanzas.
A las piezas anteriores también se les puede sumar los tríos con piano y los
cuartetos.

Desde su eclosión en la época barroca, el violín era un instrumento de gran calado
en la sociedad europea. La Viena de finales del s. XVIII y principios del XIX no era
una excepción. Como en buena parte de la producción camerística de Beethoven, las
obras compuestas para él iban destinadas a los salones burgueses y a los palacios de
la aristocracia, un mercado que proporcionaba una importante fuente de ingresos.
De esta manera, estas composiciones le sirvieron para ganarse de forma paulatina su
tan ansiada fama y repercusión social. También para darse a conocer ante nuevos
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protectores, ya que no fueron fáciles sus comienzos en una ciudad un tanto reacia a
admitir a jóvenes virtuosos y compositores extranjeros. 

Por ello, las dedicatorias de muchas de estas piezas para piano (fortepiano,
atendiendo al momento) y violín, como sucede en el resto de su producción
camerística de esta etapa, iban destinadas a personalidades conocidas en este
instante. Por ejemplo, sus tres primeras sonatas van dirigidas al compositor
Antonio Salieri, la cuarta y la quinta al conde Moritz von Fries (un poderoso
banquero y mecenas de las artes) y las sonatas opus 30 al zar Alejandro I. 

Aunque empezara brindando mayor preponderancia al piano que al violín (en
ocasiones se situaba el nombre del teclado delante por razones comerciales), en sus
sonatas Beethoven plasmó de forma progresiva un equilibrio e igualdad entre ambos
instrumentos, aspecto en el que se encuentra la mayor relevancia de este apartado
de su catálogo. Lógicamente, partió de los ejemplos de Haydn y Mozart, sobre todo
de los de éste último, eligiendo como estructura la forma sonata. Sobre esta base,
desarrolló y amplió una línea compositiva en la que el diálogo y el intercambio de
temas y materiales fue una constante. 

Las dos obras de Beethoven que se integran en este programa se compusieron en un
lapso de tiempo muy cercano. Abre el concierto la Sonata para violín y piano en sol
mayor op. 30 nº 8 (1802), que fue publicada en Viena el 30 de mayo de 1803 por la
Oficina de las Artes y la Industria. Con respecto a la que lo cierra, la Sonata para
violín y piano en la mayor op. 47 nº 9, Kreutzer, escrita en 1803, fue dedicada al
violinista Rodolphe Kreutzer, del que hablaremos posteriormente. 

Durante esta época, un Beethoven pleno en vitalidad debe marchar por prescripción
médica de Viena a una localidad mucho más tranquila y silenciosa. Los comienzos
de su sordera iban acuciándose, de la misma manera que la melancolía causada por
esta dolencia y por un nuevo revés amoroso. Incluso, se enfadaba cuando alguno de
sus amigos le hablaba demasiado fuerte, ya que todavía no había asimilado su
enfermedad. El pueblo elegido para este retiro fue Heiligenstad, una pequeña
población emplazada al norte de la capital austriaca. Pese a ello, no paró de trabajar
(entre otras obras, compuso su segunda sinfonía). 

Pero esta estancia no tuvo los efectos deseados, ya que su enfermedad siguió
agravándose a pasos agigantados. Incluso, el suicidio se le pasó por la cabeza. Presa
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del dramatismo, escribió el llamado Testamento de Heiligenstadt, una carta dirigida
a sus hermanos que jamás les enviaría y que fue encontrada una vez falleció el
compositor. También comenzó a vislumbrar una nueva sinfonía de mayores
proporciones: la Eroica.

La Sonata en sol mayor op. 30 nº 8 no fue bien recibida por un sector de la crítica,
aunque será ampliamente conocida por el público. Por ejemplo, en el Allgemeine
Musikalische Zeitung (Periódico General de Música fundado en Leipzig en 1797) nada
se apuntó sobre la misma tras su estreno, mientras que se juzgaba “impropia de
Beethoven” a la número 9. Quizá este juicio se debe a que, en paralelo a los Cuartetos
de cuerda op. 18, se fue acercando a los preceptos de la época romántica gracias a un
estilo y tratamiento de la armonía y de la melodía abierto e imaginativo. 

Como ya hemos apuntado, la dedicó al zar Alejandro I de Rusia, un melómano muy
conocido por su afición y protección a la cultura en general. Tal vez esta decisión se
debió a un intento de Beethoven de abrirse un posible camino editorial y profesional
en este país. Lo cierto es que le gratificaría un tiempo después con 100 ducados.

La op. 30 nº 8 ha sido definida como una partitura agradable, fresca, sosegada,
positivista. A pesar de que Beethoven continúa experimentando una rápida
evolución compositiva, parece recoger en ella el espíritu de la Sonata para violín y
piano nº 5 en fa mayor, Primavera, op. 24. Dividida en tres movimientos, en el Allegro
Assai inicial, en 6/8, dibuja un ambiente de frescura y vitalidad que también estará
presente en el distendido Tempo di minuetto siguiente y en el incisivo y trepidante
Allegro vivace final. 

Después de esta primera composición, es turno para uno de los invitados de lujo de
este ‘Entorno Beethoven’: Franz Schubert (1797-1828). La primera obra suya que
escucharemos es la Sonata en la mayor para piano y violín, D. 574, op. 162 (1817).
Contemporáneo del de Bonn, fue un gran admirador suyo. Durante sus treinta y un
años de vida destacó siempre por su carácter afanoso y trabajador. Su catálogo
comprende diecisiete piezas escénicas, más de seiscientos lieder, treinta y cinco obras
de cámara y nueve sinfonías, una de ellas inconclusa. Por todo ello, está considerado
como uno de los principales compositores de su época. 

La familia de Schubert, amante de la música de cámara, solía interpretar
habitualmente música en el hogar. También trataron de que, desde niño, Franz
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aprendiera a tocar el violín y la viola. Tiempo después, para la familia de cuerda
frotada y además de diez cuartetos, escribió dos tríos, tres piezas para quinteto, un
octeto para cuerdas y viento, una pieza para piano acompañante y cuatro tríos con
piano. 

Como describen sus biógrafos Brown y Sams, tras un año aproximado en el que
abandonó su casa para trasladarse a la de un amigo y en el que se dedicó por
completo a la música, en noviembre de 1817 se vio obligado a regresar al domicilio
familiar y trabajar de nuevo como maestro, labor que le había inculcado su padre.
Empujado más por problemas económicos que por vocación, Schubert ejerció la
docencia desde 1814 hasta 1818 (eso sí, de forma discontinua). En lo musical, esta
etapa se considera como de crecimiento creativo. En ella, se dedicó en mayor medida
a la creación de sonatas para piano, aunque compuso también un trío para cuerda
(D. 581). 

La Sonata en la mayor, compuesta en agosto de 1817 y publicada por primera vez en
1851 con el título de Dúo se puede considerar como su primera obra de relevancia para
violín y piano. Pese a ello, ya había realizado trabajos similares para estos instrumentos
(en el año anterior escribió las sonatinas D. 384, 385 y 408). Fue editada tras su
muerte, de la misma manera que les sucedería a otras composiciones coetáneas como
la Sinfonía nº6 y las dos oberturas en estilo italiano. 
El primer movimiento, Allegro moderato, se edifica sobre la forma sonata, aunque
también se puede apreciar en él una estructura de lied (ABA) atendiendo a los tres
temas principales que aparecen en el mismo. El violín entona dos de ellos, de
carácter melódico y con acompañamiento de piano, recordando en general a sus
obras para voz. El otro, protagonizado por el teclado, es rítmico y será la base en la
que se fundamente un desarrollo reducido. 

El Scherzo siguiente muestra con claridad la influencia de Beethoven, ya que lo sitúa
en segundo lugar en vez del lento habitual. Enérgico e intenso, en él los
instrumentos caminan mucho más unidos y combinados hasta la llegada del trío
final en do mayor. Surge entonces una atmósfera inquietante que dota al
movimiento, gracias al notorio espacio que cede al cromatismo, de un halo de
incertidumbre. 

Después, retorna a la forma ABA en el emotivo Andantino en do mayor. De nuevo,
el violín expone el primer tema, que aparecerá tras distintos episodios en el piano.



41

La sección central toma un tono muy distante del inicial, ya que los instrumentos
dialogan y se complementan entre sí. A continuación, regresará el primer tema un
tanto variado, reducido y aderezado con motivos de la parte central. 

Por último, el Allegro vivace final, en ¾, se imbuye en un carácter más virtuoso y
unitario. Refiere de forma directa al Scherzo, ya que la célula rítmica de la que parte
el primer tema proviene de este movimiento precedente. Por su parte, el segundo
tema asciende en ímpetu y tensión. 

Retornando a Beethoven, el programa se cierra con su sonata para violín y piano tal
vez más conocida: la op. 47, Kreutzer (en la partitura, Sonata para fortepiano y violino
obbligato). En primer lugar, quizá sea interesante acercarnos al porqué de esta
dedicatoria, ya que, en un primer momento, el destinatario era el violinista George
Polgreen Bridgetower (1778?-1860). Incluso, la escribió expresamente con el
motivo de una visita de éste a Viena. 

Él mismo la estrenará en Augarten el 24 de mayo de 1803 con el propio compositor
en el piano. Bridgetower interpretó buena parte de la pieza a primera vista, ya que
Beethoven la acabó el mismo día del concierto. Fue publicada en Bonn por Simroc
en 1805. 

Al parecer y fruto de una discusión entre ambos, Beethoven retiró finalmente el
ofrecimiento y buscó con premura otro receptor de altura. Dos fueron los elegidos,
el violinista Rodolphe Kreutzer y Louis Adam, aunque sólo el nombre del primero
quedaría impreso en la partitura. Lo curioso es que Kreutzer la consideró tan
compleja que nunca la interpretó. 

No es descabellado considerarla un concierto, como se ha hecho en numerosas
ocasiones, ya que es evidente que el estilo concertante está presente en la obra de
principio a fin y la orquesta parece reducirse en el piano. También influyen en este
sentido sus dimensiones: en total se acerca a los 40 minutos de duración, un tiempo
nada usual para una sonata. 

Construida sobre la base del contraste, la diferencia de calidad que se aprecia entre
sus tres movimientos ha sido juzgada con dureza. Sea como fuere, es una
composición muy exigente que encierra no pocas dificultades para los intérpretes.
El Adagio sostenuto-Presto-Adagio inicial es vivo, exquisito, emocionante,
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trascendente. Su comienzo pausado se dirige a continuación a una atmósfera
inestable y misteriosa que se convierte, momentos después, en un vibrante y
vertiginoso juego motívico, melódico y temático entre violín y piano que
prácticamente no tendrá descanso. Cerca del final recupera el tiempo lento para, de
nuevo, explotar en la coda. 

Después, el Andante con variación contrasta en gran medida con su precedente, ya que
posee un claro carácter lírico, meditativo, afectivo. Son destacables las cinco
variaciones que Beethoven imagina, envolviendo el tema, entonado por el piano, de
tal manera que en la última es prácticamente irreconocible. Si en la primera
variación es embellecido con trinos, en la segunda el violín toma protagonismo
melódico. La tercera, en tono menor, se torna más oscura e introspectiva. La cuarta
recupera el espíritu de las dos primeras, mientras que en la quinta también dibuja
una atmósfera de mayor hondura que varía de nuevo en el final. 

Quizá la premura en el tiempo no posibilitó la existencia del Scherzo tan
beethoveniano. También ésta puede ser la causa de que el Presto que cierra la obra
fuera escrito con anterioridad, ya que pertenecía a la Sonata para violín y piano nº 6
op. 30 nº 1, compuesta en 1802, que coincide con la nº 47 en tonalidad. Lo cierto
es que se le achaca cierta descontextualización con respecto a sus dos precedentes
(también de disminuir de forma notable el tono). Pese a ello, vitalista, enérgico y
edificado en un rondó sobre ritmo de tarantella, sobresale en viveza rítmica e interés. 
Como curiosidades, ha sido muy comentado el hecho de que el novelista ruso León
Tolstoi (1828-1910), conocido por su animadversión hacia la música, tomara la op.
47 nº 9 como tema principal de uno de sus relatos, La Sonata a Kreuzter (1889). El
motivo fue que, tras escucharla sin querer cuando un hijo suyo estaba atendiendo a
una grabación de la pieza, cayó en la cuenta de que la obra le recordaba la relación
amor-odio que existía entre él y su mujer. También inspiró al pintor y violinista
francés René Primet (1861-1946), que realizó dos versiones en 1898 y 1901 de una
pintura llamada Sonata a Kreutzer.

MARCO ANTONIO DE LA OSSA



John CONSTABLE (1776-1837): El valle del Dedham. Óleo sobre lienzo, 1828. 
Victoria and Albert Museum.
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Concierto

Das Kölner Streichsextett
(Sexteto de cuerda de Colonia)
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I

RICHARD STRAUSS
Sexteto de la ópera “Capriccio”

ARNOLD SCHÖNBERG
Verklärte Nacht op. 4 (La Noche Transfigurada)

II

LUDWIG VAN BEETHOVEN
Sinfonía nº 6, “Pastoral” en fa mayor op. 68

(transcripción de 1810 para sexteto de cuerda de M. G. Fischer)
I. Despertar de impresiones alegres al llegar al campo - Allegro ma non troppo

II. Escena al borde del arroyo - Andante molto
III. Alegre reunión de los campesinos - Allegro

IV. Tormenta, tempestad - Allegro
V. Canto de los partores, sentimientos de contento 

y gratitud después de la tormenta - Allegretto



Arnold SCHOENBERG (1854-1951): Gaze. Óleo sobre lienzo, 1910. 
Arnold Schoenberg Center, Viena. 
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Programa, Arte, Amor y Naturaleza

Sin duda y atendiendo a varios factores, nos encontramos ante un concierto de gran
interés. En primer lugar, llama la atención la presencia de un sexteto de cuerda (dos
violines, dos violas, dos chelos), una agrupación no muy habitual en los recitales
camerísticos. Además de la categoría de las composiciones que se interpretan y la
variedad estética existente entre ellas, sobresale un arreglo para este conjunto de
una de las sinfonías de mayor importancia y belleza de entre las nueve que compuso
Beethoven. 

La vinculación a un programa y argumento, sea ésta de manera más o menos
explícita en cada ejemplo, es el nexo que aglutina a las tres obras protagonistas.
Además, el arte, el amor y la relación entre el ser humano y la naturaleza ocupan
un destacado espacio en una velada de gran belleza y para disfrutar de principio
a fin. 

El recital se abre con una sección de la ópera Capriccio (1942), de Richard Strauss
(1864-1949). Su estreno, desarrollado en la Alemania nazi durante la II Guerra
Mundial, tuvo un explícito “patrocinio del señor ministro del Reich, Dr. Joseph
Goebbels”. En su presentación obtuvo un gran éxito. Se celebró en Munich el 28
de octubre de 1942, una ciudad que era prácticamente bombardeada cada noche.
Por este motivo y como apunta Enrique Pérez Adrián, la representación se realizó
sin cesura para tratar de que finalizara cerca de las 21:30 horas y así se evitaran
los bombardeos aliados, que solían sucederse entre las 22 y las 23 de la noche. No
hay que olvidar que, en este mismo momento, se estaba desarrollando una de las
batallas más terroríficas de la historia de la humanidad, la de Stalingrado, y
campos de concentración como el de Auschwitz funcionaban con una horrenda
intensidad. 

Se trata de la última obra compuesta por el maestro alemán en el género operístico
y, en cierta medida, también está considerada como la culminación de su
contribución al mismo. Pese a ello, quizá no se la deba catalogar como una ‘ópera
al uso’ ya que, atendiendo a su desarrollo, en ocasiones se la denomina ‘pieza de
conversación’. Su argumento versa sobre la propia ópera centrándose en la eterna
discusión acerca de la importancia o la preeminencia entre texto y música. Así, la
reflexión que tiene lugar en ella y la fundamenta se puede estimar como una especie
de metáfora o de punto de partida para su elaboración. 
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En estos años, Richard Strauss estaba en la recta final de su vida, tramo coincidente
con el ascenso y declive de Hitler. En 1934 comenzó a tener los primeros problemas
con el Tercer Reich, ya que fue acusado de colaborar con un libretista judío y
obligado a suprimir de los programas la música de autores hebreos. Una carta en la
que apuntaba claramente su aversión al antisemitismo fue interceptada por la
GESTAPO, que la dirigió al propio Hitler. Por este motivo, ningún representante
del gobierno alemán acudió al estreno de la ópera La mujer silenciosa, que será
prohibida días después. A continuación, el compositor fue destituido del cargo que
ostentaba hasta el momento, el de presidente de la Cámara de Música del Reich. 

Pese a ello, Hitler siempre le profesará un gran respeto. Incluso, el dictador acudió
a la fiesta de celebración de su 75 cumpleaños. Strauss, al que se ha acusado en
numerosas ocasiones de una actitud ambigua ante el nazismo, intercedió numerosas
veces ante el Führer para solicitar ayuda tratando de salvar a familiares y amigos
considerados judíos por el régimen. Sus opiniones sobre la vida musical en
Alemania, sobre todo desde finales de 1941, le ocasionaron también no pocos
problemas. 

El libreto fue escrito por Clemens Krauss (1893-1954), un director de orquesta
especializado en el repertorio de Mozart, Wagner y el propio R. Strauss. Para realizar
este trabajo, partió de la labor previa que el compositor había realizado con otros
libretistas. Finalmente, emplazó la trama a finales del s. XVIII teniendo como
referencia a la ópera de Antonio Salieri de 1786 Prima la musica, poi la parole (Primero
la música, después el texto).

En Capriccio, la protagonista, Madeleine, debe decidir entre dos hombres. El
primero, Olivier, encarna en cierto sentido a la poesía, mientras que el segundo,
Flamand, representa a la música. No conseguirá decantarse entre uno y otro, ya que
considera que necesita a ambos y que éstos son igual de importantes para ella. 

El sexteto de cuerdas que nos ocupa se sitúa en el inicio de la representación a modo
de obertura. De la misma manera que ocurre en el resto de la ópera, la música de
Strauss presenta un carácter más sencillo, íntimo y cercano que en obras anteriores,
aunque no por ello pierde ni un ápice en belleza y atractivo. 

Continúa el programa la magnética Verklärte Nachst, op. 4 (La noche transfigurada),
de Arnold Schoenberg (1874-1951). Al parecer, la compuso en apenas tres semanas
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en Payerbach am Semmering, localidad en la que pasaba unas vacaciones en
septiembre de 1899 cuando contaba con veinticinco años de edad. Su partitura
definitiva está fechada el 1 de diciembre de este mismo año. Fue estrenada el 18 de
marzo de 1902 por el Cuarteto Rosé, formación que se amplió para la ocasión con
otros dos intérpretes. En esta velada no obtuvo el éxito esperado. Incluso, fue
rechazada con dureza por cierto sector del público que no entendió la innovadora
línea armónica planteada por el compositor. Pese a ello, poco después fue
interpretada con frecuencia, editándose en 1905. 

Para componerla, Schoenberg parte de un bellísimo poema homónimo de Richard
Dehmel (1863-1920), escritor con el que había colaborado anteriormente contando
con algunas obras suyas para sus primeros ciclos de lieder. El texto elegido en esta
ocasión pertenece a la colección Weib un Welt (Mujer y mundo), fechada en 1896. 

En Verklärte Nacht, Dehmel refleja un episodio amoroso acontecido en 1895 con
Ida Auerbach, mujer a la que conoció cuando ésta estaba embarazada de su marido.
La escena narra un paseo de una pareja de amantes en una fría noche de luna llena.
En su transcurso, la mujer confiesa que está esperando un niño fruto de una relación
esporádica anterior. El hombre, lejos de importunarse, responde sin dudas que su
amor “transfigurará” al futuro bebé haciéndolo suyo:

Theodore GERICAULT (1791-1824): El beso. Óleo sobre lienzo, 1822. 
Museo Thyssen-Bornemisza, Madrid
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Zwei Menschen gehen durch kahlen, kalten Hain;

Der Mond läuft mit, sie schaun hinein.

Der Mond läuft über hohe Eichen,

kein Wölkchen trübt das Himmelslicht,

in das die schwarzen Zacken reichen.

Die Stimme eines Weibes spricht:

Ich trag ein Kind, und nit von Dir,

ich geh in Sünde neben Dir.

Ich hab mich schwer an mir vergangen.

Ich glaubte nicht mehr an ein Glück,

und hatte doch ein schwer Verlangen

nach Lebensinhalt, nach Mutterglück

und Pflicht; da hab ich mich erfrecht,

da ließ ich schaudernd mein Geschlecht

von einem fremden Mann umfangen,

und hab mich noch dafür gesegnet.

Nun hat das Leben sich gerächt:

Nun bin ich Dir, o Dir begegnet.

Sie geht mit ungelenkem Schritt.

Sie schaut empor; der Mond läuft mit.

Ihr dunkler Blick ertrinkt in Licht.

Die Stimme eines Mannes spricht:

Das Kind, das Du empfangen hast,

sei Deiner Seele keine Last,

o sieh, wie klar das Weltall schimmert!

Es ist ein Glanz um alles her,

Du treibst mit mir auf kaltem Meer,

doch eine eigne Wärme flimmert

von Dir in mich, von mir in Dich.

Die wird das fremde Kind verklären,

Du wirst es mir, von mir gebären;

Du hast den Glanz in mich gebracht,

Du hast mich selbst zum Kind gemacht.

Er faßt sie um die starken Hüften.

Ihr Atem küßt sich in den Lüften.

Zwei Menschen gehen durch hohe, helle Nacht.
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Dos seres van a través del frío y desnudo bosque;

la luna acompaña su marcha, ellos la miran.

La luna corre por encima de grandes robles,

ni una sola nube ensombrece la luz del cielo

en la que se enlazan las negras cimas.

La voz de una mujer dice:

llevo dentro de mí un niño, no es tuyo,

pero estando junto a ti

he cometido contra mí misma una falta grave.

Ya no esperaba ninguna felicidad

y deseaba ardientemente dar un sentido a mi vida,

las alegrías y los deberes de la maternidad;

entonces tuve la audacia

de entregarme estremecida a un extraño

y por ello me sentí bendecida.

Pero he aquí que la vida se venga:

ahora estás aquí, te he encontrado.

La mujer camina con paso incierto.

Dirige sus miradas hacia el cielo;

la luna acompaña su marcha.

Su mirada llena de sombra es bañada por la luz.

La voz del hombre dice:

que el hijo que has concebido

no sea un peso para tu alma.

¡Mira con qué claridad brilla el universo!

En torno un resplandor extiende su brillo.

Tú flotas conmigo sobre el frío mar

y sin embargo un claro singular pasa vibrando

de ti a mí, de mí a ti.

Él transfigurará el niño extraño,

tú lo tendrás para mí, ante el mundo;

has hecho penetrar en mí el resplandor,

de mí has engendrado un niño.

Él la enlaza por las pesadas caderas,

sus alientos se unen en un beso.

Dos seres van a través de la vasta noche

bañada de claridad.
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Como se puede apreciar, el poema se divide en cinco estrofas. La primera, la tercera y
la quinta tienen una función narrativa, mientras que la segunda y la cuarta expresan
los sentimientos de la mujer y el hombre. Schoenberg traslada esta estructura literaria
al apartado musical: genera una forma ABACA que parece referir al rondó, aunque
tampoco perdió de vista a la sonata. En el desarrollo de cada uno de estos apartados
tejió una compleja red de temas breves y motivos que se van entrecruzando. Hay
también referencias a la última etapa de la época romántica y al cromatismo
wagneriano dentro de una línea en la que se va perfilando su estilo posterior. 

La obra comienza (Grave) con un motivo breve de carácter introductorio al que sigue
una primera sección caracterizada por ritmos insistentes y un conjunto de temas
disonantes. En la segunda parte, Molto rallentando, imprime un mayor dramatismo
y hondura reflejando la tensión, desolación y profundidad del discurso de la mujer.

Después regresarán en parte los temas principales (Pesante) para, posteriormente,
modular con claridad al modo mayor (re menor-re mayor) expresando, sobre todo
en los violon chelos, la respuesta del hombre y de las emociones que se suceden en
ella (amor, protección, serenidad…). El fraseo, de mayor extensión que en
fragmentos anteriores, conserva cierto halo cromático que refiere al estado anímico
de la mujer. A continuación (Adagio), ambas líneas se entrecruzan dibujando una
atmósfera plácida, profunda, esperanzada, que se prolongará hasta el Adagio final.

En la segunda parte será el turno de una de las sinfonías de mayor relevancia de
entre las nueve compuestas por Beethoven: la Sinfonía nº 6 op. 68 en fa mayor,
Pastoral. Eso sí, en esta ocasión escucharemos la reducción para sexteto de cuerda
realizada por Michael Fischer Gotthard. 

Se ha considerado que la Pastoral es hermana de la Sinfonía nº 5 op. 67 en do menor,
ya que ambas son coetáneas: se compusieron al mismo tiempo, entre 1807 y 1808.
Incluso, en un primer momento Beethoven invirtió el número entre ellas, aunque
finalmente lo situaría tal y como lo conocemos.

Se estrenaron en la misma fecha, el 22 de diciembre de 1808, en el Teatro An der
Weiden. En ese programa también se interpretó el Concierto para piano nº 4, un aria
de concierto y algunos fragmentos de la Misa en do menor, lo que da cuenta del hecho
de que las veladas musicales en esta época eran mucho más extensas que en la
actualidad. El notorio frío y una orquesta que prácticamente tocaba a primera vista
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hicieron que la primera escucha de la Pastoral no obtuviera el reconocimiento
esperado. Hubo quien la juzgó como una partitura excéntrica creada con un lenguaje
musical desconocido y alejado del gusto general del momento. Por contra, otros la
consideraron como una composición original y llena de vida que debía establecerse,
desde ese instante, entre sus obras maestras. 

En estos años, Viena seguía ocupada por los ejércitos napoleónicos. Por este motivo,
la mayor parte de los amigos y benefactores del compositor se habían marchado de
la ciudad. Beethoven, como en otras etapas, se sintió preocupado por su situación
económica al no poseer unos ingresos fijos. El hecho de que empezara a contar entre
sus alumnos con el archiduque Rodolfo de Habsburgo (1788-1831) paliará en parte
esta situación. 

Ante este panorama, trató de potenciar la edición de sus obras en otros países. Así,
en 1807 entabla negociaciones con Ignacio Pleyel en París y con Muzio Clementi
en Londres. En el verano de ese mismo año permanece un tiempo en Baden,
mientras que en septiembre marcha a la casa del príncipe Esterhazy en Eisentadt,
antiguo centro de trabajo de su maestro Haydn.

Su salud también es mencionable, ya que no sólo sufrió dolencias auditivas. Durante
este espacio de tiempo padece dolores de cabeza y de ojos, afecciones del aparato
digestivo y respiratorio y otras muchas enfermedades. Logró superarlas con éxito,
aunque su estado de ánimo se verá paulatinamente afectado en mayor medida. Pese
a ello, continuó con su espíritu abierto y despierto. 

En lo musical, el fracaso que supuso su ópera Fidelio fue muy sonoro e hirió el amor
propio del compositor. Tras su estreno en noviembre de 1805 y la consideración
general de que la ópera era demasiado extensa (sólo se representó en tres ocasiones),
se decidió a revisarla. La segunda versión corrió la misma suerte: tan sólo fue
interpretada en dos ocasiones. 

Quizá alentado por este batacazo y atendiendo a lo que apunta Henry-Louis de La
Grange, comenzó uno de sus periodos creativos más fértiles. En pocos años compuso
obras maestras como los Cuartetos Razumovsky, op. 59, la Sinfonía nº 4, el Concierto nº 4
para piano y el Concierto para violín. Con estas últimas sí logrará el reconocimiento
negado en Fidelio. Además, pronto se añadirán a esta terna la gran Sonata para violon
chelo op. 69, los dos Tríos op. 70, la Sinfonía nº 5 y nuestra protagonista, la Sinfonía nº 6.
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En la Pastoral, el de Bonn fijó su atención en la naturaleza. Lo cierto es que ha sido
un tema recurrente y muy repetido a lo largo de la historia de la música, ya que
muchos compositores han tratado de trasladar al sonido algunas escenas, ambientes
o sensaciones provenientes de ella en sus obras. 

En esta composición, Beethoven, amante confeso de la naturaleza, trató de expresar los
sentimientos y emociones que sentía al contemplarla o entrar en contacto con ella, debido
a que gustaba mucho de dar largas caminatas. Un testimonio de su alumno Ries cercano
a 1802 corrobora esta afirmación: “Vivía mucho en el campo, y yo iba con frecuencia a
verle y a tomar mi lección. Algunas veces decía a las ocho de la mañana, después del
desayuno: ‘Vayamos primero a dar un paseo’. Íbamos, pero casi siempre volvíamos a las
tres o las cuatro de la tarde, después de haber comido algo en cualquier pueblo”.

De esta manera, pasó largas temporadas en localidades cercanas a Viena en las que
su contacto era aún mayor: Grinzing, Nussdorf, Döbling, Baden, Mödling o
Heilingenstadt, precisamente el lugar en el que concluyó la Pastoral.

Dotó a cada uno de los cinco movimientos en que se divide la obra de un título que
se entiende a modo de programa indicativo que evoca una escena campestre (los
calificó como “expresión de sentimientos”). Pese a ello, no se le debe considerar una
composición descriptiva en sentido estricto. Todo este aparato programático se ve
subordinado a la forma musical expansiva y despreocupada de la sinfonía en su
conjunto, por lo que el propio compositor advirtió que estas descripciones no debían
tomarse de una manera literal. 

Tampoco por ello se aleja de la estructura habitual de la sinfonía, ya que acoge la
forma clásica. La solución que concibe es la de insertar tras el tercer movimiento otro
añadido que se entiende como introducción al cuarto. 

El primero, Despertar de impresiones agradables al llegar al campo (Allegro ma non troppo),
está compuesto en fa mayor y en 2/4. Desde su inicio, se caracteriza por un sutil
trabajo armónico y tímbrico que será tónica de toda la sección. Estructurado en
forma sonata, la sencillez armónica dirige el protagonismo a la melodía subrayando
el título. Los violines serán los encargados de introducir todos los temas.

A continuación, en la bellísima Escena al borde del arrollo (Andante molto mosso, 12/8
y si bemol mayor) continúa la forma sonata. El tema principal es enunciado por los



55

violines y el secundario por el fagot. En la coda, la flauta imita a un ruiseñor, el
clarinete a un cuco y el oboe a una codorniz. 

Alegre reunión de campesinos (Allegro, ¾, fa mayor) es un scherzo con trío que,
además, cuenta con una sección en 2/4 que parece referir a Haydn y a su tratamiento
sinfónico. En global, se genera una estructura ABCABCA. Se une sin cesura al
cuarto movimiento, Tormenta, tempestad (Allegro, fa menor, 4/4), que refleja con
evidencia este fenómeno meteorológico. Por último, Pastores, sentimientos de
contento y gratitud después de la tormenta (Allegretto, fa mayor, 6/8), muestra la
felicidad de una escena arquetípica de armonía con la naturaleza que culmina en una
coda pausada que concluye con dos acordes. 

Con respecto al arreglista para sexteto, Michael Gotthardt Fischer (1773-1829),
fue organista y director de orquesta en Erfurt, su localidad natal. También
compositor, escribió piezas de cámara, obras orquestales, corales y organísticas. Al
parecer, no hubo contacto alguno entre él y Beethoven, aunque sí una admiración
profunda, como demuestra esta partitura editada por Breitkopf & Härtel en 1810.
No era su primera incursión en estas labores, ya que había llevado a cabo otros
ejemplos anteriormente con composiciones de Peter von Winter, Vincenzo Righini
e incluso Wolfgang Amadeus Mozart (redujo para piano La flauta Mágica). 

El objetivo de estos trabajos, aparte del meramente comercial, era el de hacer
accesible la interpretación de estas obras a grupos reducidos de aficionados y músicos
interesados. También que éstas pudieran ejecutarse en lugares que no contaran con
orquestas. No hay que olvidar que el propio Beethoven realizó algunas reducciones
de algunas composiciones (cabe citar aquí la Sinfonía nº 2, adaptada para trío con
piano). 

Esta Pastoral llama poderosamente la atención presentándose, en cierto sentido,
muy interesante y enriquecida para el oído del oyente. El motivo principal es que
en ella se aprecia con nitidez la estructura de la composición y la riqueza melódica
de la sinfonía de Beethoven. 

MARCO ANTONIO DE LA OSSA



3

Concierto

Manuel Ángel Ramírez, piano
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I

FRANZ SCHUBERT
4 Improntus op. 90 D. 899

Nº1 do menor, Allegro molto moderato
Nº2 mi b mayor, Allegro
Nº3 sol b mayor, Andante

Nº4, la b mayor, Allegretto

II

LUDWIG VAN BEETHOVEN
Sonata en do menor op.13, nº 8, “Gran sonata patética”

I. Grave-Allegro di Molto e con brio
II. Adagio cantabile
III. Rondo Allegro

Quince variaciones con Fuga sobre un tema del ballet de Prometeo 
en mi bemol mayor op.35



Caspar David FRIEDRICH (1771-1840): Caminante ante un mar de niebla. Óleo sobre lienzo, 1818.
Hamburger Kunsthalle.
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El piano beethoveniano

Como en otros muchos apartados, en la ingente producción que Beethoven dedicó
al piano también mostró una gran originalidad y profundidad. Incluso, muchos
teóricos opinan que éste fue el primer instrumento en el que desarrolló sus
tendencias más innovadoras. Ya hemos comentado el hecho de que su padre le hizo
estudiar piano desde temprana edad, y pronto lo presentó como niño prodigio ante
la sociedad musical de su época. Así, trataría de encumbrar un nuevo y sorprendente
virtuoso que no llegó al nivel ni fama de sus predecesor más brillante en este sentido,
Mozart. Pero su talento fue desarrollándose progresivamente, por lo que poco
después sí que logró deslumbrar con su estilo interpretativo. 

De esta manera y con el paso de los años, fue creciendo como intérprete. Pronto se
dio a conocer ante los aficionados a la música de una ciudad, Viena, no muy
acogedora para los músicos foráneos. También lo hará en otras ciudades cercanas
como Praga, Berlín o Dresde. En todas ellas y tal y como aparece recogido en
distintos escritos de la época, fue aplaudido por la energía, intensidad y musicalidad
que mostraba en los muchos recitales que protagonizó. 

Entre los compositores que más influyeron en el teclado del de Bonn cabe citar en
primer lugar a su profesor Neef, Carl Philipp Emanuel. Bach y al propio Franz Joseph
Haydn, aunque se han señalado dos figuras básicas en su desarrollo en el piano. El
primero es Muzio Clementi, un virtuoso italiano que escribió multitud de sonatas que
fueron estudiadas por Beethoven. Después hay que destacar a Mozart, cuyos conciertos
y sonatas fueron claros modelos a los que atendió, sobre todo en sus primeros años.

El instrumento interpretado por Beethoven y en el que ideó y realizó en público
muchas de sus obras es notablemente diferente al que disfrutamos en la actualidad.
A finales del s. XVIII y comienzos del s. XIX el pianoforte, uno de los antecesores
del piano tal y como lo concebimos ahora, gozaba de una enorme popularidad y
ocupaba el terreno que había pertenecido al clave en años anteriores. En la gran
mayoría de casas y palacios de la burguesía y de la aristocracia se contaba con uno
de ellos, lo que provocaba que se requirieran numerosas composiciones dirigidas a
dar abasto a un mercado creciente. 

El pianoforte, lógicamente, tuvo mucho más limitadas las posibilidades musicales
que los instrumentos de épocas posteriores, ya que su extensión era menor y la
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ejecución en él era mucho más lenta. El motivo principal, el hecho de que, hasta
1820, no se inventara el llamado doble escape, mecanismo que controla de manera
eficaz la caída del macillo. 

Varios eran los constructores a nivel mundial que trabajaban por hacer progresar a
este instrumento. En Viena se emplazaban un buen número de ellos. Beethoven
pronto se interesó por los avances que se iban desarrollando. También fue conocido
muy pronto al requerir pianofortes cada vez más avanzados. Así, conoció los trabajos
de Walter, Streicher y Stein. También poseyó un ejemplo del taller del francés Érad
y otro del inglés Thomas Broadwood. 

En su época se construían con una caja de madera en vez de la metálica que la
sustituyó años después. Con el paso de los años fueron aumentando su registro hasta
superar las seis octavas en 1820. Por tanto, las primeras obras de Beethoven fueron
realizadas en teclados con una emisión de sonido mucho más atenuada y reducida
de las que se pudo disfrutar en periodos posteriores. Pese a ello y en comparación
con compositores anteriores, elevó notoriamente la complejidad técnica en ambas
manos marcando grandes saltos. Al mismo tiempo, utilizó una paleta mucho más
amplia de matices, y también brindó una gran importancia al ritmo y al color. Como
consecuencia, no es descabellado afirmar que el lenguaje pianístico beethoveniano
también fue evolucionando conforme lo hacía el propio instrumento. 

Desde el inicio de su carrera, Beethoven quiso ser reconocido por sus facetas
interpretativa y compositiva. Por este motivo, fue escribiendo un corpus de obras
propias con las que mostraba esta doble vía. Pero, como en otros muchos ámbitos,
la sordera afectó sobremanera a su carrera como intérprete. Su paulatino
agravamiento hará que, en progresión ascendente y desde el inicio del s. XIX,
elevara la intensidad de sus ejecuciones debido a que intentaba escuchar los sonidos
que tocaba. Si antes de 1807 gustaba de estrenar o de tocar él mismo sus conciertos
o sonatas en público, a partir de esta fecha se vio obligado a dejar de hacerlo. Sin
duda, éste es uno de los reveses más duros al que un músico se puede enfrentar. 

Inician el concierto los cuatro Impromptus op. 90 D. 899 de Franz Schubert,
compositor del que ya hablamos brevemente en las notas del concierto I. Respecto
a su producción pianística, se compone de una gran cantidad de obras breves para
este instrumento y de veintiuna sonatas para piano. En ellas y sin apartarse de los
esquemas clásicos habituales, continuó la tradición heredada por Haydn, Mozart y
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el primer Beethoven. Destaca en carácter melódico y lírico y en su personal empleo
de la armonía y de la modulación. 

Pese a que el lied y la música vocal fueron los ámbitos en los que la música del
austriaco gozó de mayor fama, sus obras para piano no serían muy populares en su
época. Incluso, fueron catalogadas como carentes de interés por sus contemporáneos.
Tuvieron que pasar décadas para que llamaran la atención tanto del público como
de los propios intérpretes.

Todo lo contrario sucedió con el conjunto de piezas breves para teclado que fue
también componiendo, ya que éstas fueron muy elogiadas entre la aristocracia y la
burguesía. Una de las primeras colecciones que alcanzó el reconocimiento negado
en otros géneros fueron los 6 momentos musicales, D. 780, que escribió entre 1823 y
1828. Después, siguieron la misma fortuna los dos ciclos de Impromptus que escribió.
Ambas colecciones se componen de cuatro piezas cada una y continúan el espíritu
que impregna los D. 780.

Debido a su frescura, parecían incluso improvisaciones que eran transcritas en papel
pautado. Su propio nombre alude a este hecho, ya que significa “improvisado”
(dicho sea de paso, éste era un hecho muy habitual en la época para compositores e
intérpretes). El término no es propio de Schubert, sino que ya había sido empleado
anteriormente por un compositor checo, Jan Václav Vorísek (1791-1825), aunque
al vienés se le debe su empuje definitivo. 

Respecto a los Impromptus op. 90 D. 899 y tal y como suscribe Juan Carlos Moreno,
hay compositores como Schumann que se preguntaron si no se trataba de una sonata
en cuatro partes camuflada. Otros apuntan a que se aproximan al lied, ya que
parecen construirse, aun dentro de un evidente carácter libre, en una estructura
ternaria en la que se evidencia una voz solista con acompañamiento. También
destaca la exigencia técnica que se requiere al intérprete para superarlos con éxito. 

Los Impromptus nº 1 en do menor y nº 2 en mi bemol mayor fueron publicados en
Viena el 10 de diciembre de 1827. Extrañamente, el nº 3 en sol bemol mayor y el
nº 4 en la bemol mayor no se incluyeron en el ciclo hasta unos años después del
fallecimiento de Schubert. El primero, Allegro molto vivace, se construye sobre una
forma sonata en la que también se inscribe el principio de la variación: un tema
inicial irá reapareciendo de diferentes maneras tanto en la melodía como en el
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acompañamiento. El segundo, Allegro, toma forma tripartita y se desarrolla a partir
de un ritmo de tresillos que recorre todo el teclado.

Por su parte, el bellísimo tercero, Andante, se eleva a partir de un juego de arpegios
en el registro medio. A continuación, deja su espacio a un tema pausado y sosegado
que será variado de forma imaginativa. Para finalizar, el nº 4, Allegretto, presenta
ciertas similitudes con su antecesor. Primero recorrerá la sección aguda del teclado
para, posteriormente, tornarse más lírico en el grave y más intenso y profundo, de
nuevo en el registro medio. 

Hemos señalado antes el hecho de que el piano ocupó un lugar de privilegio en el
catálogo de Beethoven. En relación a su producción de sonatas, no son pocos los
musicólogos que juzgan que será en este género en el que Beethoven se aproxime
de manera más evidente al espíritu de expresión de sentimientos propio de la época
romántica. León Plantinga, incluso, afirma que si hubiera que elegir una única
categoría musical que representase el desarrollo de su estilo, ésta sería sin lugar a
dudas la sonata para piano. Al tiempo, muchas de ellas han gozado de una enorme
popularidad que se ha mantenido y ampliado con el paso de los años. 

La Patética (apelativo que el propio Beethoven le otorgó y que abordaremos a
continuación) fue publicada por Hoffmeister en Viena en diciembre de 1799,
aunque, al parecer, fue escrita con anterioridad. La dedicó al príncipe Carl
Lichnowsky (1758-1814), uno de los mecenas más importantes del pianista. Amigo
de Mozart, melómano e intérprete de violín y piano, dotó al de Bonn con una
pensión de 600 florines a modo de protección para que pudiera dedicarse en mayor
medida a la composición. Como contraprestación, el pianista estrenará en su casa un
buen número de obras y realizará en ella algunos recitales. 

La partitura se inscribe en una Viena tomada por el ejército napoleónico. El compositor,
fiel al gusto de la época, continuaba batiéndose en duelos musicales con distintos
intérpretes, lo cual aumentaba su popularidad. Tras Jelinek y Steibelt en 1797 y Wölffl
en 1798, los siguientes en caer derrotados fueron Cramer, Clementi y Hummel. El
modelo del enfrentamiento se repitió una y otra vez: la técnica depurada y elegante cae
vencida ante el torrente improvisativo, la energía y la musicalidad de Beethoven. 

Aparte de las revisiones que realizó en estos años de las obras escritas en su ciudad
natal, compone los Tríos op. 9, los Cuartetos op. 18 y la Sonatas op. 7 y op. 10. Ludwig
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roza la treintena y disfruta de un claro éxito en lo profesional que, en lo personal y
pese a que sus dos hermanos menores se trasladan a Viena, no tiene la misma
proyección. Además del avance de su enfermedad, los reveses amorosos son
constantes. Por tanto, sufrirá instantes muy melancólicos, casi depresivos, que se
reflejarán en algunas de sus obras.

Una de las más evidentes es nuestra protagonista, la Sonata op. 13 nº 8. Sus propias
palabras reafirman esta idea: “Cada uno sentirá aquí el estado de un alma, proa a la
melancolía, con diferentes matices de luz y sombra”. Pero, en lo musical, aparte de
plasmar la comprensión y superación de los modelos anteriores en la forma sonata,
demuestra su gran imaginación, intensidad, tensión, trascendencia, profundidad,
variedad rítmica. Al parecer, en su génesis Beethoven la ideó para ser interpretada
al clave o al pianoforte, aunque es con éste último con el que adquiere su pleno
significado. 

Según apunta Ates Orga, la obra simboliza el entierro del pasado y la celebración
del futuro. Continúa el esquema clásico de la sonata aunque, como será tónica en
él, lo toma de una manera independiente y personal dejando un notorio espacio a
un canal expresivo. En vez de cuatro movimientos la estructura en tres antecedidos
por un Grave inicial. Encargado de dotar de carácter dramático a la composición,
reaparece en el primer y en el tercer movimiento. 

También es comentable el trabajo temático y tímbrico de Beethoven, muy en
relación con la línea expresiva planteada en la sonata. Tras el ya mencionado
Grave, el primer movimiento, Allegro, pleno en vigor y fuerza, muestra dos
temas, uno de evidente tono rítmico y otro lírico. El segundo, emotivo,
penetrante y expresivo, también presenta un brillante tema lírico. Por último,
el tercero, Allegro final, es un rondó de indudable intensidad. El motivo
principal, vivo y sugerente, contrasta con los secundarios, que aparecen con una
variación de tempo. 

Como colofón del recital, las Quince variaciones con Fuga sobre un tema del ballet de
Prometeo en mi bemol mayor, op. 35, también de Beethoven, nos permiten acercarnos
a otro género que para nada se debe considerar residual en su producción, ya que lo
trabajó y practicó en numerosas ocasiones (compuso veintiuna variaciones para piano
solo). Pese a ello, a veces no consideró algunas de estas composiciones dignas de
aparecer en su catálogo, por lo que no les otorgó número de opus.
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El pianista fue un gran improvisador, como quedó evidenciado en sus muchos
conciertos, en los mencionados duelos y en algunos testimonios. Uno de ellos,
escrito por el violinista Kart Amenda, va referido a una conversación con el alemán:
“Una noche, Beethoven improvisa asombrosamente sobre el piano, y Amenda dice
cuando termina: ‘¡Qué pena que una música tan admirable se pierda nada más
nacer!’. Beethoven respondió: ‘Te equivocas, pues puedo reproducir todas las
fantasías que improviso’. Y volvió a interpretarlas sin cambiar nada”.

Como ocurrió en otros géneros, también desarrolló la variación tanto armónica como
rítmicamente. Este hecho es apreciable de forma evidente en la obra que vamos a
escuchar. Publicada en 1803 por Breitkopf & Härtel, la dedicatoria recoge de nuevo
el nombre de Lichnowsky. Quizá el tema que emplea es más conocido debido a que
el compositor lo reutilizó en el cuarto movimiento de la Sinfonía nº 3, Eroica. 

Un año antes, comentó a un editor que la pieza estaba compuesta en un estilo
totalmente nuevo para él y diferente a los anteriores. El motivo, la ruptura que se
evidenciaba entre ella y el estilo tradicional empleado en las variaciones precedentes.
El virtuosismo y la imaginación tienen un lugar destacado también, aunque la
expresividad y la experimentación ocupan un espacio muy importante. Así ocurre
en la op. 35, en la que se centra en aspectos formales y estructurales. La exposición
del tema se abre con una lenta introducción que irá pasando por distintos tempi
hasta dejar espacio a las variaciones. Son mencionables entre ellas la 7ª, un canon a
la octava, la 14ª, en tono menor, y la fuga final. 

En cuanto a la composición de la que se extrae el motivo principal y que le da título,
Las criaturas de Prometeo (1801), es una de las incursiones de Beethoven en la música
incidental. En este caso, responde al encuentro entre el compositor y el coreógrafo,
bailarín y escenógrafo italiano Salvatore Viganò (1769-1831). Juntos concibieron
un espectáculo en dieciséis números sobre el mito clásico. Se estrenó en el
Burghtheater con críticas no muy positivas, aunque gozó de un gran éxito y se
representó dieciséis ocasiones seguidas en 1801 y trece en 1802. Incluso, Beethoven
realizaría posteriormente una reducción para piano de la partitura original. 

MARCO ANTONIO DE LA OSSA



Francisco de GOYA (1746-1828). Retrato de Gaspar Melchor de Jovellanos. Óleo sobre lienzo, ca. 1798.
Museo del Prado, Madrid.
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Concierto

Cuarteto Acies
Benjamín Ziervogel, violín
Raphael Kasprian, violín

Manfred Plessl, viola
Thomas Wiesflecker, violonchelo
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I

ANTON WEBERN
Langsamer Satz, para cuarteto de cuerdas, M.78

FRANZ JOSEPH HAYDN
Cuarteto de cuerdas en sol mayor op. 77 núm. 1, Hob .III:81

I .Allegro
II. Adagio

III. Menuetto
IV. Presto

II

LUDWIG VAN BEETHOVEN
Cuarteto de cuerdas núm. 15 en la menor, op. 132

I. Assai sostenuto - Allegro
II. Alegro ma non troppo

III. Molto adagio
IV. Alla marcia, assai vivace

V. .Allegro appassionato                   

Producción:

Foro cultural de Austria



Heinrich Friedrich FÜGER (1751-1818). Prometeo lleva el fuego a la humanidad. 
Óleo sobre lienzo, c. 1817, Museo Liechtenstein.
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Mucho más que un género

Este concierto está dedicado a uno de los apartados en los que Beethoven se mostró
más innovador: el cuarteto. Curiosamente, a él dedicará sus últimas obras. Las cuatro
voces que lo componen (dos violines, viola y violonchelo) se convirtieron para el
compositor en un importante centro investigativo y experimental en el que pudo
mostrar su categoría creativa, superar dificultades y encontrar nuevos caminos sin
por ello dejar aparcadas otras cuestiones estéticas de importancia. 

Pero antes de entrar a comentar y analizar las composiciones que conforman el
programa, debemos destacar la estrecha relación que las tres obras que lo integran
tienen con la ciudad de Viena, ya que todas ellas fueron compuestas en la capital
austriaca o en sus inmediaciones. Salvando el lógico salto temporal, al menos entre
Haydn-Beethoven y éste último y Webern, se pueden encontrar también nexos de
unión en las influencias y referencias que se evidenciaron entre ellos. 

Retornando al cuarteto, si Franz Joseph Haydn (1732-1809), maestro de Beethoven
e invitado de lujo de este recital, dotó al género de entidad haciéndolo cristalizar
de forma clara y Wolfgang Amadeus Mozart (1756-1791) lo asentó definitivamente,
el de Bonn lo hará evolucionar de manera determinante y definitiva. Eso sí, dejó
pasar un tiempo antes de adentrarse en él. Quizá esperó a estar preparado, consciente
del nivel al que habían llegado sus antecesores en los múltiples ejemplos que
legaron, antes de comenzar su trabajo en este sentido. 

Lógicamente, en el cuarteto no podía encontrar la diversidad y variedad tímbrica
que plasmó en sus obras orquestales. Pero, tal vez por ello, se tornó más renovador
con el paso del tiempo. Incluso, muchos teóricos indican que realizó un notorio
salto temporal en sus últimos ejemplos, ya que se adentraría en terrenos que no
cristalizarían hasta muchas décadas después.

Como hemos apuntado, ocupan un importante y amplio espacio en su catálogo.
Así, compuso dieciséis cuartetos y una Gran Fuga. Para muchos musicólogos, han
sido considerados como el ciclo camerístico de mayor trascendencia en la historia
de la música. Hay también quien dirige la atención a una correlación con los tres
periodos en los que se suele dividir su trayectoria, aunque se pueden apreciar largos
lapsos de tiempo de inactividad.
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Por tanto y siguiendo esta teoría, son un instrumento de primera mano para analizar
la evolución compositiva de Beethoven. En este sentido, su primera etapa iría desde
1798 a 1802 y estaría representada por los seis cuartetos op. 18, obras en las que
asume la herencia legada por Haydn y Mozart aportando y anunciando soluciones
propias. En la central (1806-1812) se situarían los op. 59, op. 74 y op. 75, mientras
que los op. 127, 130, 131, 132 (nuestro protagonista) y la anteriormente citada
Gran Fuga op. 133 se emplazarían en la tercera (1822-1826). Estos últimos serán los
más influyentes: en ellos se muestra más profundo e imaginativo y suponen una
anticipación a lo que sucederá después en el terreno compositivo.

Según Arturo Reverter, para algunos teóricos estos periodos se deberían reducir a
dos teniendo en cuenta que, en realidad, el auténtico salto cualitativo, la ruptura
más acusada y la disparidad más clara se encuentra entre los primeros once cuartetos
y los restantes. Sus contribuciones postreras al género las escribirá después de un
largo silencio de doce años, tiempo durante el que el compositor recapacita, medita
y se entrega a la creación de obras de otro tipo. Jean Escarra sitúa el año 1817 como
pivote o bisagra entre ambas etapas, ya que las nuevas tendencias que venían
agitando su mente no cristalizan hasta 1818. 

De esta manera, Beethoven tenía ya casi 30 años cuando comenzó a escribir
cuartetos. Pudo haberse iniciado en 1795, fecha en la que el conde Apponyi le
realizó un encargo que, finalmente, no llevaría a cabo. Como hemos comentado,
cuando se ve preparado para iniciarse en el género, atiende con claridad a las obras
legadas por Mozart y Haydn, aunque también se aprecian influencias de otros
compositores como Förster, C.P.E. Bach o Rus. 

Adelantándonos casi un siglo en el tiempo, inicia el concierto Langsamer Satz, para
cuarteto de cuerdas, M78 (1905), de Antón Webern (1883-1945). El vienés, uno de
los creadores de mayor relevancia en la primera mitad del s. XX, fue miembro de
la llamada Segunda Escuela de Viena junto a Arnold Schoenberg (1874-1951) y
Alban Berg (1885-1935). 

Sus primeras obras (varias canciones y dos piezas para chelo y piano) datan de sus
años de adolescencia y juventud en los que estudiaba en Klagenfurt. En 1902 se
graduó en el Klagenfut Humanistiches Gymnasium. En ese mismo año acudió al
Bayreuth Festival. En él, tomó contacto con las óperas de Richard Wagner (1813-
1883), hecho que causa una gran impresión. 
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Después irá a la Universidad de Viena, en la que se forma en musicología y
composición. También se convirtió en alumno de Arnold Schoenberg en 1904, sin
duda uno de los puntos de inflexión más importantes de su futura carrera. Lo mismo
se puede afirmar de su contacto y amistad con Alban Berg. 
Webern explorará nuevas dimensiones de la expresión musical, estableciendo la
atonalidad. También será uno de los máximos exponentes del dodecafonismo. En
otro orden, fue director de varios teatros, entre ellos el de Praga. De nuevo en Viena,
colaboró activamente con la Sociedad para Ejecuciones Musicales Privadas y dirigió
a la Orquesta Sinfónica de Trabajadores de Viena desde 1922 a 1935. 

Centrándonos en la obra que nos ocupa, el propio Berg apuntó en una carta dirigida
a su hermano que, según su opinión, el cuarteto era la música más deliciosa de
interpretar. En este sentido, había tenido un contacto profundo al tocar el chelo
junto a su maestro y amigo Schoenberg, que le inculcó su amor y devoción por la
música de cámara. 

Sin salirnos de su primera época creativa, momento en el que se inscribe este
Langsamer Satz (1905), compuso, aparte de numerosos bocetos, tres movimientos
completos para un cuarteto, un cuarteto completo, un rondó y esta pieza lenta. Hay
teóricos que suscriben que no son más que prácticas de estudiante, en particular de
un pupilo de Schoenberg. Es evidente la notable influencia de Verklärte Nachst, op.4
(obra presente y analizada en el Concierto II), aunque también hay rasgos claros de
su personalidad musical. 

Esta línea se puede apreciar en la presente composición, ya que existe una miscelánea
entre los postulados estéticos de Schoenberg e ideas musicales propias. También
hay referencias al postromanticismo de Johannes Brahms (1833-1897) dentro de
una partitura en la que la expresión de emociones parte de la tensión y el
dramatismo para desembocar en la paz y el recogimiento. 

Para algunos de sus biógrafos, su escritura parece inspirada en unas vacaciones que
disfrutó en las montañas de las cercanías de Viena. A esta sección de cuarteto (parece
que su primera idea era completarlo, aunque finalmente nunca lo llevaría a cabo) a
la que no otorgó número de opus se le asocia una relación con Beethoven. El motivo
principal se sitúa en una idea que el de Bonn plasmó en su último ejemplo en el
género, “Muss es sein?” (“¿Debería ser?”), que es tomado por Webern como base
estética y filosófica, hecho muy frecuente en su catálogo. 
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También hay influencias del Tríptico Becoming-Being-Yielding del pintor Giovanni
Segantini (1858-1899). Además, su nombre, Lagsamer Staz, alude a un epígrafe del
místico y teósofo luterano Jakob Óveme (1575-1624): “en todos los seres vivos,
incluso en las malas hierbas y el pasto, vi a Dios, cómo debemos ser y cuál es su
voluntad”. 

En segundo y destacado lugar, en un concierto dedicado al cuarteto no podía faltar
una obra del que está considerado como “padre” del género: Franz Joseph Haydn
(1732-1809). Quizá sea más interesante en este ‘Entorno Beethoven’ comentar la
relación del austriaco con Ludwig, ya que éste acudió, como otro buen número de
futuros creadores, a que el maestro vienés le diera clases de composición al inicio
de la década de 1790. En ese momento, el pianista sobrepasaba por poco la
veintena de edad y acababa recientemente de trasladarse de Alemania a la capital
austriaca. 

Pese a ello, no era la primera elección de Beethoven, que prefería a Mozart. Fue el
conde Waldstein, el elector de Bonn, uno de sus protectores, el que le indicaría que
sería más oportuno y adecuado estudiar con Haydn. Lo cierto es que profesor y
alumno no conectaron. El primero se había caracterizado por la buena relación que
fraguaba con sus pupilos, también cuando éstos profesaban unas teorías estéticas
diferentes a la suya. Quizá Beethoven se convirtió en la principal excepción. 

El carácter del de Bonn y la convicción que tenía de sus cualidades y capacidad
creativa también influyeron en su falta de complicidad, aunque hay teóricos que
apuntan a que el veterano compositor pudo ver en él un futuro rival de entidad,
aunque no hay que olvidar que estaba considerado en ese momento como uno de los
creadores (si no el que más) más destacados a nivel mundial. Por su parte, el
estudiante tal vez vio en Haydn una clara cima que alcanzar y superar. Sea como
fuere, llegó a apodar a Beethoven “el gran Mogol” atendiendo a su personalidad
obstinada.

El joven estaba muy interesado en aprender la técnica del contrapunto, por lo que
dio clases en secreto con otro profesor, Johann Baptist Echen (1753-1836). Los
continuos viajes de Haydn a Londres en esta etapa (1793-1795) tampoco ayudaron
a que la relación fuera más estrecha. Debido a ello y por indicación expresa del
vienés, Beethoven se formó en estos años con el organista Albrechtsberger (1736-
1809). Pero, pese a todo, ambos se profesaron un enorme respeto. 
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En cuanto al Cuarteto de cuerdas nº 15 en la menor op. 132, se inscribe en el último periodo
de Haydn en Viena. En 1800 perdió a su esposa, aunque la relación con ella fue más
que convulsa. En 1803 se subió a la tarima de director por última vez. En paralelo, sus
obras eran interpretadas en todo el mundo. En 1805 corrió como la pólvora la noticia
de que había fallecido. En muchos países se organizaron con premura homenajes para
conmemorar la trágica noticia, aunque el compositor tuvo que alzar con buen humor
la voz para desmentir este hecho. Fallecería el 31 de mayo de 1809 en su ciudad. 

En este instante y como obras precedentes, cabe citar el himno nacional Gott erhalte
Franz den Kaiser (Dios proteja al emperador Francisco), estrenado en febrero de 1797.
También compuso su celebrado oratorio La creación y, un año después, Las estaciones.
Pese a que pensó en abandonar en este punto la escena musical definitivamente,
aún legará dos partituras: los dos Cuartetos Lobkowitz op. 77 (1802) y su último
cuarteto, el inacabado op. 103. 

Haydn fue un auténtico renovador en lo que a formas musicales se refiere. La sonata para
piano, el trío con piano, la sinfonía y el cuarteto de cuerda de épocas posteriores deben
mucho al trabajo que efectuó, ya que su corpus se convirtió en un modelo a seguir.

En cuanto a los cuartetos y como apunta Jesús Dini, su enorme producción constituye
una de las piedras angulares de su pensamiento musical. El número de obras que
compuso se acerca a las ochenta (hay ciertas controversias entre sus biógrafos en torno
a esta cifra). Aparecen regularmente jalonados en su trayectoria compositiva entre 1757
y 1803, aun contando con lógicos lapsos de tiempo en los que no escribió ninguno. 

Como rasgos generales, los estructura en cinco movimientos. Además,
habitualmente las agrupó en conjuntos de seis cuartetos con la excepción de piezas
aisladas y las series op.1 y op.3. En resumen, su corpus se forma por la op. 6 (1769-
1770), op. 17 (1771), op. 20 (1772), op. 33 (1781), el aislado Cuarteto op. 42 (1785),
op. 50 (1787), op. 54 y 55 (1788), op. 64 (1790), op. 71 y 74 (1793), op. 76 (1797),
op. 77 (1799), donde se sitúa nuestro protagonista, y el inacabado Cuarteto op. 103. 

Haydn previó en un primer momento completar con seis cuartetos la op. 77, aunque
el mucho trabajo que tenía atrasado no lo permitió. Pese a ello, en las obras no se
traduce este hecho en descenso del nivel compositivo, ya que destacan, entre otros
ítems, por la placidez, tranquilidad y pulcritud formal que transmiten y reflejan.
También y como fue característico en él, sobresalen en delicadeza, pausada belleza,
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capacidad melódica, equilibrio, transmisión, serenidad, profundidad, mirada abierta
a la música popular…

En cuanto a la obra que cierra el recital, se inscribe en el último ciclo de cuartetos
de Beethoven. El excéntrico y magnífico pianista Glenn Gould (1932-1982) apuntó
que el alemán recorrió en ellos “prácticamente toda la época romántica y sirve de
vínculo con las tensas complejidades del motivo de la generación schoenberiana”. 

En 1825, año en el que termina de escribir el Cuarteto nº 15 op. 132 que comenzó
en 1823, vio más cerca que nunca un planeado viaje a Londres que nunca llevaría a
cabo. Algunas de sus obras anteriores, como el Cuarteto nº 11 y la Quinta Sinfonía,
obtienen una renovada estima del público, aunque otras, como el Cuarteto nº 12, no
acaban de convencer a los auditorios del momento. 

Pero, de nuevo, la salud le jugará una mala pasada. A finales de marzo y como
apuntan Jean y Brigitte Massin, sangra al toser y por la nariz, además de acusar
problemas pulmonares, dolores estomacales e intestinales. Esta afección se irá
pronto, aunque destacó por su gran dureza. Así, marcha a Baden, localidad en la que
experimenta una mejoría. En mayo ya puede escribir un poco, aunque gracias a los
cuadernos de conversación, el médico le indica con claridad cuál es el tratamiento
a seguir: “Nada de vino, nada de café, nada de legumbres… Es preciso que estéis
ocupado durante el día para poder dormir por la noche. Si queréis que todo vaya bien
y vivir todavía mucho tiempo, es necesario vivir de acuerdo con la naturaleza…
Apuesto a que si tomáis algún licor caeréis de agotamiento”. 

El op. 132 fue dedicado al príncipe Nicolás Galiztin, que le encargó por carta “uno,
dos o tres cuartetos”. No fue el primer noble ruso que le solicitó la composición de
obras de este género, ya que el conde Razumovsky le había pedido el op. 59. Pese
a que Beethoven estaba escribiendo en estos momentos la Novena Sinfonía y la Misa
Solemne y habían pasado doce años desde que finalizara el último cuarteto, aceptó de
buen grado la propuesta. Aún así, las negociaciones sobre el dinero a recibir fueron
largas y tediosas, como solía ser costumbre en el compositor. 

Schott lo editó en 1827, año de la muerte de Beethoven. En cuanto a su estreno,
fechado el 9 de septiembre de 1825 bajo la interpretación del Cuarteto
Schuppanzigh, fue todo un éxito. Como consecuencia, se tuvo que organizar una
nueva velada unos días después debido a la gratísima impresión que causó entre los
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asistentes al primer recital. Este hecho contradice directamente la idea repetida en
multitud de ocasiones que apunta a que los últimos cuartetos no fueron entendidos
ni aplaudidos por sus contemporáneos.

Está muy emparentado con el op. 127, ya que ambos son coetáneos. Al parecer,
Beethoven terminó antes el op. 132. Incluso, hay quien apunta que existen ciertas
conexiones entre materiales que emplea en ambas obras. Sea como fuere, compuso
en primer lugar las secciones inicial y última para completar después las centrales. 

Como ocurre también en el op. 13 y el 14, consta de dos movimientos intermedios.
La variación y el contraste, entendido éste de una manera muy amplia (armónico,
dinámico, de texturas…) serán los métodos que emplee y caractericen a esta pieza.
Además de la creatividad y el intimismo que se puede apreciar en los cinco
movimientos en los que se divide, también se utilizará la imitación y la
superposición de elementos.

Como características definitorias, se trata de un cuarteto en el que, como ocurre en
otras piezas de esta misma época, mira hacia el pasado, utilizando un modo lidio en
una de las secciones. Algunos teóricos indican que en el primer movimiento diseñó
un tema muy similar a los utilizados por J. S. Bach en el chelo (sol#-la-fa-mi).

Arranca con una breve introducción (Assai sostenuto-Allegro) en la que aparece un
primer tema que pronto deja paso a un imaginativo y hondo Allegro ma non troppo
en 3/4. En una forma de scherzo, el tema principal se expone tres veces, todas
interrumpidas por otros tantos desarrollos de carácter breve. Contrasta con el
anterior en atmósfera, ya que éste se caracteriza por su tono distendido y jovial. 

El Molto adagio siguiente destaca por su calidad y por sus grandes dimensiones. Se
trata del mencionado en parte “Cántico de acción de gracias de un convaleciente a
la divinidad en modo lidio”, escrito mientras superaba su enfermedad. También le
imprimió un tono trágico como en el primero, acorde con el subtítulo que el propio
Beethoven le otorgó. El motivo principal destaca por su agilidad, de la misma
manera que las entradas en imitación de las voces. A continuación, Alla Marcia
refiere a la atmósfera de la segunda sección, mientras que el violín resurge a modo
de un recitativo que apunta hacia el Allegro appassionato del quinto movimiento con
el que se cierra una obra de notoria brillantez. 

MARCO ANTONIO DE LA OSSA
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Concierto

Orquesta Sinfónica de Berlín
(Berliner Symphoniker)

Martin Panteleev, dirección y violín solista
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I

FELIX MENDELSSOHN-BARTOLDY
Obertura Las Hébridas

MAX BRUCH
Concierto para violín en sol menor nº1 op 26

I. Preludio. Allegro moderato
II. Adagio

III. Finale. Allegro enérgico

II

LUDWIG VAN BEETHOVEN
Sinfonía en mi bemol mayor op. 55 nº 3, Heroica



Jean Auguste Dominique INGRES (1780-1867): El sueño de Ossian. Óleo sobre lienzo, 1812-13. 
Museo Ingres, Montauban.
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Mucho más que un género

El último concierto de este ‘Entorno Beethoven’ cede el protagonismo a otro de los
géneros en el que Beethoven mostró un mayor nivel y evolucionó de forma más que
notable: la sinfonía. Antes, se presta un destacado espacio a una bellísima obertura
de claro carácter descriptivo y a uno de los conciertos para violín de mayor exigencia
y belleza de cuantos se compusieron en el s. XIX. 

La figura de Félix Mendelssohn-Bartholdy (1809-1847) encarnó un nuevo perfil
de músico en la sociedad musical de los años treinta y cuarenta del s. XIX. Su
perfil es bastante distinto al que suele asociarse a un hombre de su momento, ya
que provenía de una familia adinerada. En las distintas etapas compositivas en
las que se ha dividido su trayectoria, se puede apreciar como nexo en todas ellas
un gusto por la redondez, el acabado, la perfección formal y una implicación e
inmersión tanto en la cultura como en la sociedad de su época. No obstante, ha
sido definido por Renato di Benedetto como una especie de “clasicista
romántico”.

Su gusto por los viajes fue una constante desde temprana edad. Muchos de ellos
sirvieron como idea o inspiración para la escritura de distintas obras musicales, entre
las que sobresalen sus conocidas y aplaudidas sinfonías nº 3, Escocesa, y nº 4, Italiana.
No será la única composición sugerida por su contacto con las islas británicas, ya que
un viaje a Escocia fue el punto de partida de la Obertura Las Hébridas. 

El océano Atlántico dibuja un paisaje muy pintoresco en la costa oeste escocesa, ya
que se pueden encontrar numerosas islas (más de quinientas), Las Hébridas, en las
que el agua penetra en la tierra creando formas de gran espectacularidad. Una de
ellas es la de Staffa. Deshabitada, está configurada por rocas basálticas de base
hexagonal que están presentes en todo su territorio. 

Mendelssohn visitó el país y esta isla cuando contaba con 20 años, en 1829 (días
antes había dirigido un concierto en la Sociedad Filarmónica de Londres). Quedó
notoriamente impresionado por el contacto con el paisaje. 

De esta manera y en conjunto, ésta será la base de Las Hébridas, una obertura
también llamada La Gruta de Fignal que compuso en 1830. El subtítulo refiere a
una gran cavidad por la que el agua se introduce emplazada en uno de los laterales
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de Staffa. De unos 70 metros de alto y 20 de ancho, es uno de sus puntos más
llamativos y visitados desde su descubrimiento.

En cuanto a Fignal, es un personaje de la mitología escocesa que tuvo un gran eco
en la Europa de finales del s. XVIII y principios del XIX. El motivo fue la
publicación del poema épico Poemas de Ossian, supuestamente escrito por un bardo
céltico hijo de Fignal. Tras su presunto hallazgo, ocurrido después de siglos perdido,
sería traducido por el escocés James McPherson en 1762. Realmente, todo se trató
de un montaje, ya que el poeta tomó este argumento inventado para crear una obra
original. Pese a ello, su repercusión fue enorme en su época y en años posteriores. 

Retornando a la obertura, fue estrenada en Londres en mayo de 1832. Al parecer,
la melodía inicial fue escrita por Mendelssohn mientras contemplaba esta estampa,
aunque la composición de la obra no le resultó una labor nada sencilla. Antes de la
definitiva, descartó dos versiones, ya que, como él mismo apuntó, no reflejaban lo
suficiente la escena y la imagen en la que se basaban. 

Algunas de las características de Las Hébridas son su poder de evocación, el cuidado
de las proporciones y la viveza instrumental que Mendelssohn marcó en la partitura.
Tomó el esquema de la forma sonata de manera muy equilibrada y regular. Al
tiempo, son apreciables las influencias de Haendel en el tratamiento armónico, de
Bach en el fugado y su propia capacidad melódica y emocional. 

También destacan la brevedad y síntesis de los dos temas expuestos. El primero, de
carácter rítmico, será interpretado en primer lugar por violas, chelos y fagotes, a los
que se sumarán paulatinamente nuevos instrumentos. Por su parte, el segundo se
imbuye en una atmósfera nebulosa y misteriosa. Introducido por chelos y fagotes,
presenta un temperamento elocuente y lírico que recuerda a un viaje en barco. El
primer tema reaparecerá posteriormente para dejar paso a una breve tormenta
expresada por trompas y trompetas. Tras retornar el mar a la calma, la tempestad
regresa con más virulencia en un marcado crescendo que desemboca en una intensa
coda y un final pausado y sugestivo. 

A continuación, prosigue el programa uno de los conciertos para violín más
importantes en la historia de este instrumento: el nº1 en sol menor op. 26 de Max
Bruch (1838-1920). Nacido once años después de la muerte de Beethoven e hijo de
un inspector de policía y una soprano, este compositor, director y profesor de
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armonía y composición alemán fue nombrado Doctor Honoris Causa por la
Universidad de Cambridge. Su producción, que se compone de sinfonías, cantatas,
oratorios y música de cámara, coincidió con el auge de la música romántica y la
eclosión de las vanguardias. 

Continuó la impronta de Mendelssohn, ya que creía que la música debía ser siempre
accesible. Por ello, se opuso de forma enérgica a las nuevas corrientes que
paulatinamente iban eclosionando en su época. Además de por su música coral,
muy apreciada en su momento, es quizá más reconocido en la actualidad gracias a
este concierto (1867), el primero de los tres que le dedicó al violín, y a otras obras
que compuso para este instrumento, como su Fantasía escocesa, nº 1. 

Trabajó ocho años consecutivos en la obra, concluyéndola a los 28 años de edad. En
un primer momento barajó la idea de no denominarlo concierto, ya que consideraba
que su primer movimiento era más un Preludio, nombre que finalmente le asoció,
que una sección del género. Pese a ello, sobresale el carácter libre de su fraseo, la
riqueza melódica y el altísimo nivel interpretativo que exige. También es reseñable
el marcado diálogo entre violín y orquesta, además de la energía, brillantez y el
dramatismo inherente al mismo. 

El Adagio, en 3/8, es de una enorme belleza. Destaca el cariz melódico de un tema
sencillo en esencia pero de notoria profundidad y capacidad de llegada que será
expuesto, variado y reiterado en repetidas ocasiones. 

Por último, el brillante y distendido Finale que cierra la composición es un Allegro
Energico en el que Bruch emplea dos temas. El primero de ellos refiere a la música
popular húngara, mientras que el segundo posee un carácter más grandilocuente.
De nuevo, retorna el virtuosismo en el violín y también la intensidad en la orquesta.
Cercano el final, enlaza con un Presto vertiginoso y creciente. 

Aparte de por sus innegables cualidades musicales, la obra que concluye el programa,
la Sinfonía nº 3 op. 55 en mi bemol mayor (1803-1804), es una de las que más ríos de tinta
ha hecho correr de cuantas componen el catálogo de Beethoven. La causa de ello, la
dedicatoria que el compositor realizaría a Napoleón Bonaparte (1769-1821). 

El corso fue uno de los personajes que más llamaron la atención del alemán desde
su aparición en el panorama político europeo. La amistad que el compositor entabló
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en Viena con el embajador francés Bernadotte le ayudó sobremanera a acercarse al
personaje. En un primer momento, para el compositor la figura del militar
encarnaba a la perfección el ideal de libertad personificado en el héroe revolucionario
por excelencia, aunque, poco después, se convirtiera en el dictador abominable que,
llevado por su ambición, no dudó en embarcarse en terribles y extensas guerras. 

Al parecer, cuando conoció la noticia de que se había coronado emperador, borró su
nombre de la partitura: por ello, no apareció en su publicación de 1806. Otros
apuntan a que pudo pesar sobremanera el hecho de que las tropas francesas ocuparan
con gran violencia Viena en 1805. Sea como fuere y pese a ello, el carácter
revolucionario que imprimió a la misma en sus cuatro movimientos es una de sus
características definitorias. El nombre que finalmente quedó escrito en la partitura
fue el del príncipe F. J. von Lobkowitz. Incluso, fue estrenada en casa de este noble
en agosto de 1804. El subtítulo de Eroica no aparece, según La Granje, hasta su
primera edición en 1806. 

Cierto es que muchos catalogan a la personalidad del de Bonn como idealista, lo que
se reflejaría en gran parte de sus obras, aunque muchos de sus contemporáneos no
advirtieron de ello. Algunas teorías escritas en el s. XX van aún más lejos y dibujan
a un Beethoven más divino que humano muy alejado de la realidad. Sea como fuere,
sí que atendió a la política y a distintos acontecimientos que tuvieron lugar en su
época, como muestran las piezas sobre tema militar y patriótico que compuso. 

En cuanto al Beethoven de este lapso de tiempo, cuenta con treinta y un años de
edad. Tras pasar un tiempo en el campo tratando de buscar la soledad y el silencio
que paliara en parte la progresión de su sordera, regresa a Viena en 1802. Pese a que
su actividad compositiva fue muy subrayada, en lo personal seguirá siendo un tanto
convulsa. Así, se mudó de casa en repetidas ocasiones. Entre otras obras, compuso
la ya analizada Sonata op. 47, Kreutzer (concierto III), y la Sonata Waldstein, op. 53.
Cuando termina la Eroica, está trabajando en su ópera Fidelio y en otras sonatas,
como la Appasionata. 

En la Eroica parte de la profunda devoción del compositor hacia los ideales de la
Revolución Francesa. Lo primero que llama la atención es la gran extensión de la
sinfonía. Con respecto a ejemplos precedentes, Beethoven aumentó la duración de
los movimientos. Incluso, las dimensiones que ideó se convertirán en modelo a
seguir en épocas posteriores. 
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Pero no romperá ni variará la estructura heredada de Haydn y de Mozart ni se saldrá
de las cuatro secciones arquetípicas. Sus novedades se centraron en la mayor
extensión del desarrollo, la concepción tímbrica, el tratamiento armónico y rítmico
y la importancia que cedió a la expresión de emociones llevando al extremo a la
forma sonata de la que parte. 

Arturo Reverter apunta algunas claves para entender el sinfonismo beethoveniano.
En resumen, los principales son la coherencia interna, la existencia de una
introducción en cuatro de sus nueve sinfonías (la tercera se inicia con dos acordes),
la conexión entre temas y unas reexposiciones que remiten a Mozart. 

El primer movimiento de la Sinfonía nº 3 se inicia, como hemos comentado, con
dos acordes que dan comienzo a una exposición de aparente división que pronto
deja paso al primer tema, compuesto con las notas del acorde de mi bemol mayor.
Para el segundo, Beethoven plantea la unión de una serie de motivos que se centran
en la dominante. A ellos se les añaden otros de transición que generan, en global,
una sensación de continuidad, conexión lógica y avance que a su vez dibuja distintas
atmósferas. El desarrollo, de notoria extensión y complejidad, partirá de todas estas
ideas que ha apuntado en la exposición, en ocasiones combinándolas e introduciendo
un nuevo tema para continuar con una reexposición de grandes dimensiones en la
que también se evolucionan los temas. 

En lugar del movimiento lento habitual, la segunda sección, Marcha Fúnebre, parece
referir a la tradición musical francesa. Hay quien le asocia un claro precedente en
las piezas que se interpretaban en las reuniones republicanas del París de finales del
s. XVIII, ya que utiliza un tempo grave (Adagio assai), base que refiere a la tradición
musical del país galo. También propone una melodía con abundante presencia de
cromatismo que trata de subrayar la atmósfera de dolor. Mayoritariamente en tono
menor, la modulación que realiza de do menor a do mayor sirve como contraste.
Además, Beethoven refleja la escena incluyendo redobles e insistentes figuras con
puntillo. 

A continuación, el breve Scherzo. Allegro Vivace evita romper en parte el clima creado
en el movimiento anterior evitando los contrastes hasta que queda demasiado
alejado el recuerdo de la Marcha Fúnebre. Brilla por su brevedad, diseño métrico y
un trío que también parece referir a la tradición francesa. Por último, el enérgico
Finale es un tema con variaciones combinado con una forma rondó de carácter muy



84

libre y episodios fugados. Arranca con intensidad en las cuerdas para subrayar
después la línea del bajo y dejar paso al tema principal. Se trata de una melodía ya
conocida, ya que es la misma que empleó para su ballet Las criaturas de Prometeo, op.
35, anteriormente comentado. En Prometeo personificó al héroe revolucionario
idealizado por Beethoven. Por tanto, no lo empleó de forma inconsciente o por falta
de tiempo, sino que fue una elección pensada que sirve, coda final incluida, como
colofón para una sinfonía de enorme trascendencia y belleza. 

MARCO ANTONIO DE LA OSSA



Jacques-Louis DAVID (1748-1825): Napoleón cruzando los Alpes. Óleo sobre lienzo, 1800. 
Castillo de Malmaison, Yvelines, Francia. 
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Biografías

Cuarteto Acies

El Cuarteto Acies fue creado en septiembre de 2000 por estudiantes del Conservatorio Estatal
de Carintha, recibió sus primeras lecciones de Música de cámara del Profesor Brian Finlayson.
Han asistido a lecciones magistrales con profesores como Vladimir Ivnov y Amit Peled, han
participado en la International Summer Academy Vienna-Prague-Budapest 2004 dándoles
la posibilidad de trabajar con miembros de los cuartetos Alban Berg, Amadeus, Bartok,
Guarneri y Smetana. En mayo de 2005 y de 2006 fueron invitados a participar en la Julliard
String Quartet Seminar, celebrado en Nueva York.

Desde el curso 2008-2009 son miembros del Departamento de Cuerdas del Instituto
Internacional de Música de Cámara de Madrid dirigido por el Profesor Günter Pichler. En 2009,
participan en el “Ciclo Da Camera” de Instituto Internacional de Música de Cámara de
Madrid en el Auditorio Sony y en la Fundación Juan March en el “Ciclo Conciertos de
Mediodía” y en el “Ciclo Solistas del S.XXI. Radio Clásica”, en el Colegio de Médicos de
Madrid.

En septiembre de 2006 la Fundación Karl Klinger de Munich les invitó a participar en clases
magistrales del Profesor Günter Pichler.

En Junio de 2003 recibieron el premio “Prima la Musica” celebrado en Bolzano, Italia; en
octubre de 2006 han ganado el Primer Premio en el  Concurso “Gradus ad Parnasum”, el
“Mozart-Preis” en el año 2006 a la mejor interpretación y el Primer Premio en el Concurso
Musica Juventutis, celebrados en Viena.

En el año 2002 el cuarteto fue invitado a tocar en un ciclo de conciertos para la radio austriaca
ORF, por lo que tuvo la posibilidad de tocar en diversas ciudades de Austria. 

Orquesta Sinfónica de Berlín

La Sinfónica de Berlín es reconocida como una de las orquestas más importantes de la capital
alemana. Una tradición de prestigiosos directores y directores titulares de prestigio han
garantizado la elevada calidad en sus interpretaciones musicales. Desde 1997, Lior
Shambadal, como director titular, ha mantenido esta tradición.
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La agrupación es particularmente conocida en la ciudad berlinesa por su serie de conciertos
en el Salón de la Filarmónica de Berlín, pero lo es más por su dedicación a actividades
educativas. Talleres, enseñanza, conciertos familiares y para personas mayores, así como
actuaciones en los barrios y las escuelas periféricas de Berlín, son una constante en su
actividad. Periódicamente desarrollan ciclos de conciertos con los coros de Berlín y realizan
sus jiras en el extranjero. 

Desde su fundación en 1966, la Orquesta Sinfónica de Berlín recorre regularmente Alemania,
Austria, Suiza, Francia, España, Italia, Países Bajos y Gran Bretaña, con gran éxito.
Destacadas entre sus actividades han sido las giras por el Festival Internacional de Música de
Turquía, por Egipto y Lucerna (Suiza), seguido de conciertos notables por las más importantes
ciudades de Estados Unidos de América, Brasil y Japón. En todas estas apariciones han
recibido elogios unánimes tanto de crítica como de público. 

Martin Panteleev

El famoso violinista, director de orquesta y compositor, Martin Panteleev, nació en 1976 en
Sofía en el seno de una familia de músicos. A los cuatro años comenzó a estudiar el violín y
se  graduó años más tarde en la Academia Nacional de Música de Bulgaria. Recibió clase de
los más prestigiosos profesores tanto en su país como, más tarde, en Hamburgo, Maguncia
y Londres, mientras trabajaba simultáneamente con el destacado catedrático, compositor y
director de orquesta Vassil Kazandjiev en Sofía. 

Su debut como director de orquesta tuvo lugar en 2004 con la Filarmónica de Sofía en una
aclamada interpretación de la Sinfonía nº 1 de Gustav Mahler.

Martin Panteleev ha dirigido formaciones como la Concertgebouw Chamber Orchestra, la
Schleswig-Holstein Symphony, la Orquesta Symphonica di Leche, la Netherlands Symphony
Orchestra, la Philharmonia of the Nations y la Ukraine Nacional Symphony Orchestra. En
octubre de 2007 su actuación abrió la temporada del Berliner Symphoniker Symphoniker en
la Sala Filarmónica de Berlín y ha sido invitado a dirigir la Berliner Symphoniker, la Cape
Town Philharmonic Orchestra de Sudáfrica y la Orquesta Filarmónica de de Sofía en el
Festival Internacional de Música de Klagenfurt en Austria.
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Sexteto de cuerdas de Colonia

El Sexteto de cuerdas de Colonia fue fundado en 1997 y tiene por objetivo interpretar música
de cámara y arreglos de música sinfónica con un grupo de cuerdas que actúa continuamente.
Los miembros del grupo tienen una gran experiencia en música de cámara y también como
solistas. El grupo cuida minuciosamente las composiciones para sextetos intentando
reproducir el sonido único y transparente del siglo clásico romántico.

El Sexteto interpreta además música de vanguardia, como por ejemplo obras de A. Valente
en 2000, de H. Schiffbauer en 2002, de W. Danzmayr en 2005/2008 y de T. Komarova en
2006. El intenso análisis, la seriedad y el diálogo profundo con esos músicos renombrados
logra que sus obras sean interpretadas en estrenos de sus sextetos de de cuerda y
composiciones para música de cámara.

El repertorio del grupo es muy amplio e incluye, no sólo la investigación de numerosas obras
de la literatura de sextetos olvidados, como por ejemplo de los compositores H. Kössler y  E.
Franck, sino también la colaboración con otros artistas como el artista de cabaret Lars
Reichow y el cantante Hans-Jürgen Schatz. Todo ello ha otorgado al conjunto una importante
experiencia artística.

El auténtico sonido del grupo y su gran expresividad se ha demostrado en sus conciertos en
el Festival de de Ostwestfalen-Lippe (Alemania), en la Asociación de Música de Bamberg y
en el Festival de Beethoven en Bonn. El  Sexteto ofrece varios conciertos en directo para la
emisora de radio y televisión WDR de Colonia. Las interpretaciones del Sexteto son
imprescindibles para todo buen oyente así como para los amantes de la música de cámara. 

El Sexteto de Colonia ha realizado ya numerosas grabaciones de discos CD’s, con obras de J.
Brahms, A. Schönberg, R. Strauss ,T. Komarova, B. Bartok y L.v. Beethoven (arreglo de la
6ª Sinfonía “Pastoral”)

José Manuel Martínez Melero, violín

Nace en Cuenca en 1983. Comienza sus estudios musicales en el Conservatorio de dicha
ciudad, para continuarlos en Madrid con Anna Baget. 

Se traslada a Estados Unidos en 2003 para cursar un Bachelors en Violín, becado por la
Universidad de Indiana, con los maestros Maurizio Fuks y Henrik Kowalski. Obtiene en
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esta Institución las más altas calificaciones y es nombrado miembro de la ”División de Honor”
de dicha Universidad.

Durante sus años de permanencia en Estados Unidos es concertino de la Orquesta Filarmónica
y Orquesta de Cámara de la Universidad de Indiana, siendo asímismo contratado durante
varias temporadas como Ayuda de Concertino en la Orquesta Sinfónica de Terra Haute y la
Filarmónica de Columbus, bajo batutas como las de Frühbeck de Burgos, David Efron,
Leonard Slatkin, Roberto Abbado o Michael Stern. Ha tocado recitales junto a grandes
intérpretes como Beaux Arts Trio, Jaime Laredo, Cho Liang Lin, Alex Kerr, Peter Serkin,
Joshua Bell o James Campbell.

La crítica especializada de diferentes países lo ha aclamdo como uno de los más prometedores
jóvenes artistas europeos del momento. Movido por un sincero interés docente, combina su
labor como Profesor Aistente de la «String Academy» de la Universidad de Indiana con su
intensa faceta de concertista, en calidad de solista con orquesta o en recitales de música de
camara, lo que le llevará este año a interpretar e impartir clases en diferentes países europeos
y de Norteamérica. 

Tras haber finalizado un Master en Interpretación Orquestal, actualmente tiene contratos
con la Orquesta Sinfónica de Córdoba y la Orquesta Nacional de España, al tiempo que
desempeña su labor docente en el Conservatorio Profesional de Sanlúcar la Mayor (Sevilla). 

Su repertorio abarca desde el Barroco a la música de vanguardia, campo en el que estrena obras
regularmente y dedicatario de un buen número de ellas, habiendo realizado grabaciones para
Radio Nacional de España, Canal Sur, Universidad de Indiana, Verso, y TCM. Actualmente,
es el violinista del grupo contemporáneo «Zahir Ensemble».

Toca un violín Gennaro Vinaccia de 1760 y un Josephum Contreras de 1736.
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Ángel Sanzo, piano

Ganador de numerosos Concursos Internacionales, Ángel Sanzo es uno de los pianistas españoles
más destacados de su generación. Estudió en el Conservatorio Superior de Málaga con Jose
Felipe Díaz, donde obtuvo el Premio de Honor Fin de Carrera. Posteriormente estudió con
Javier Herreros, Peter Bithell y Joaquín Soriano. Ha recibido clases magistrales de Ferenc Rados
y Alicia de Larrocha.

Hace su presentación en el Teatro Cervantes de Málaga junto a la Orquesta Sinfónica de dicha
ciudad, interpretando el Concierto nº 3 de Beethoven, obteniendo gran éxito de crítica. Ha
actuado con las Orquestas Sinfónicas de Castilla y León, Orquesta de Valencia, Granada,
Orquesta de RTVE, y numerosas orquestas de cámara; con los directores Max Bragado, Enrique
García Asensio, Adrian Leaper, Domenico Longo, Esther Sanzo, Francisco de Gálvez, etc... Ha
interpretado conciertos de Bach, Mozart, Beethoven, Chopin, Liszt, Grieg, Brahms,etc., y ha
actuado con éxito en Francia, Reino Unido, Suiza, Austria, Portugal, Italia y Marruecos.

Ha sido galardonado con multitud de premios y distinciones en diferentes Concursos
internacionales de Piano destacando entre ellos el Primer Premio en el Concurso Internacional
“Joaquín Rodrigo”, Primer Premio del Concurso Pianístico Europeo “Citta di Taranto”(Italia),
Primer Premio y premio del público en el “Frechilla-Zuloaga” (Valladolid), Primer Premio, en
el Concurso Nacional “Manuel Massotti Littel” (Murcia), Primer Gran Premio en el Concurso
Internacional “Princesa Lalla Meriem” de Marruecos y Medalla por Unanimidad en el “Maria
Canals” de Barcelona.

Actualmente es profesor de piano en el Conservatorio Superior de Badajoz, profesor de los cursos
superiores de música de la Fundación Unicaja, y con frecuencia es solicitado para impartir
cursos de perfeccionamiento y clases magistrales. Ha realizado grabaciones para Radio Clásica
de RNE, RAI, RTSI, RNM y TVE.
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Miguel Ángel Ramírez López, piano

Nacido en Cuenca en 1973, comienza sus estudios musicales con Maria Teresa Untoria,
continuando con Almudena Cano. Finaliza con Premio Extraordinario fin de carrera,
trasladándose a Paris  donde estudia con Jerome Granjon y posteriormente a Riga siendo
su maestra Ilze Graubin, a su vuelta a España colabora de forma habitual con Ana
Guijarro.

Ha participado en los Internationalen Jugendfestspieltreffen de Bayreuth 1992, 1993,
Holland Music Sessions 1994, Latvian Piano School 1994-1996, Festivales Brahms-
Schubert, Festival Moulin d’Ande, Festival Internacional de los Pirineos, Fundación Juan
March, Auditorio de Cuenca, Teatro Rosalía de Castro de A Coruña, Fundación ONCE,
Festival Bach 2000,Auditorio Nacional con la Orquesta de la Comunidad de Madrid, etc.

Su repertorio abarca desde el Barroco a la Música contemporánea, protagonizando en
ocasiones estrenos absolutos, así como la música de cámara.
Crítica y público han elogiado su interpretación del Clave bien Temperado de J.S.Bach

Director y fundador del coro municipal de Cuenca, 1991-1994, director y fundador de la
Real Capilla del Hospital de Santiago, actuando por toda España incluyendo series de
conciertos para Patrimonio Nacional, Fundador y Director del festival de piano San Isidro.
Es profesor de piano por oposición en el conservatorio Arturo Soria de Madrid.

Marco Antonio de la Ossa, musicólogo

Nacido en Cuenca (1978), estudió desde temprana edad en el Conservatorio Profesional de
Música de Cuenca, eligiendo como instrumento el violín. Compaginó esta formación con
la de Maestro en Ed. Musical, llevada a cabo en la E.U. Fray Luis de León de Cuenca. A
continuación realizó la licenciatura de Historia y Ciencias de la Música en la Universidad de
Salamanca, concluyéndola en 2001. Después, efectuó los estudios de Doctorado en la
Facultad de Bellas Artes de Cuenca. Para la obtención del Diploma de Estudios Avanzados,
su trabajo se centró en el Gagá de la República Dominicana, una tradición musical
emparentada con el cristianismo, el vudú, el sincretismo y la herencia africana, haitiana y
española (El Gagá: canto, magia y éxtasis en el batey de Palavé). Es Doctor en Bellas Artes desde
octubre de 2008 en la Universidad de Castilla-La Mancha gracias a su tesis La Música en la
Guerra Civil Española, con la que obtuvo la calificación de Sobresaliente Cum Laude por
unanimidad. Está editada on-line por la empresa Bell & Howell, de ProQuest Digital
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Dissertations, con el sello de Ediciones de la Universidad de Castilla-La Mancha. Será
publicada en próximas fechas en formato físico en coedición por el Servicio de
Publicaciones de la Universidad de Castilla-La Mancha y la Diputación de Cuenca.

Desde 2001 es Funcionario de Carrera del Cuerpo de Maestros de Castilla-la Mancha.
Además, es Preparador de Oposiciones en la Academia CeLeO de Cuenca desde 2003.
Como comentarista-crítico musical, ha firmado más de 400 críticas, crónicas, artículos y
entrevistas en diversos medios de comunicación, centrándose sobre todo en la música culta
y el jazz sin desdeñar otros estilos y estéticas como el folk, las músicas del mundo y la música
popular urbana. En la actualidad es colaborador de diversos medios escritos y conduce el
espacio semanal Musiquerías en Onda Cero Cuenca desde 2008. 

También ha realizado un buen número de notas al programa para la temporada habitual del
Teatro Auditorio de Cuenca (ópera, música sinfónica, música de cámara, jazz, flamenco…)
y para grabaciones discográficas como la Iberia del pianista Eduardo Fernández, de próxima
edición. En el apartado de conferencias, se ha centrado en la música y el cine y en músicos
como el violinista italiano Nicolò Paganini. 

Ha llevado a cabo ponencias en el I y II Congreso de Estudiantes de Musicología y Jóvenes
Musicólogos en la Escola Superior de Música de Catalunya de Barcelona en 2008 y 2009.
En otro orden, participó en 2003 en el programa Jóvenes Cooperantes, integrado en un
proyecto que se desarrolló con niños, jóvenes y monitores en el batey de Palavé (República
Dominicana), y ha dirigido varios talleres de teatro infantil. 

Manuel Millán de las Heras, musicólogo

Manuel Millán de las Heras nace en Cuenca en 1971. Comienza los estudios musicales en su
ciudad natal. Posteriormente se traslada a Madrid para recibir las enseñanzas de Gabriel
Estarellas, consiguiendo el título superior de guitarra con las más altas calificaciones. 

Estudia armonía, contrapunto, fuga y composición con José Luis de la Fuente Charfolé, Rafael
Eguílaz, José López Calvo y José Miguel Moreno Sabio, realizando cursos de especialización
con Tristán Murail, Leonardo Balada, José Luis de Delás y Gabriel Brncic entre otros.
Ha estrenado la práctica totalidad de su obra y ha recibido encargos de distintos solistas y
agrupaciones como el pianista Manuel Ángel Ramírez, el guitarrista Mauricio Díaz Álvarez,
el director de orquesta José Ramón Monreal o la Orquesta Sinfónica la Mancha.
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Sus composiciones han sonado en distintos Festivales como el Festival Internacional de
Música de la Mancha (Quintanar de la Orden, Toledo), Festival Internacional de guitarra de
Lublin (Polonia), Ciclo de sonatas del siglo XX de la Fundación Juan March (Madrid),
Festival de piano San Isidro (Talavera de la Reina, Toledo) o el I Ciclo de jóvenes intérpretes
(Cuenca). Su música ha sido interpretada por orquestas como la Sinfónica la Mancha,
Filarmónica de Cuenca o la Sinfónica de Lublin y por solistas de la talla de Manuel Ángel
Ramírez, Gregorio Benítez Suárez, Lucas Martino o José Manuel Montero.

Ha sido galardonado con el primer premio del IV concurso internacional de composición
«Manuel Castillo» por la obra Cuarteto de cuerda nº 1.

Combina su faceta de compositor, docente e intérprete con la de crítico, siendo colaborador
de la revista RITMO, grupo El Día y el ABC.
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VIDA DE BEETHOVEN

1770: Nace en Bonn el 16 e diciembre. Es
bautizado un día después.

1778: 26 de Marzo: Primer concierto
conocido de Ludwig en Colonia.

1781: Octubre: Neefe continúa con la
instrucción musical de Ludwig.

1782: Se convierte en el asistente organista
de Neefe.

1783

1784: Beethoven es nombrado organista
adjunto de la corte.

1787: Primer viaje a Viena. Muerte de su
madre.

1791

1792: Viaje a Viena para estudiar con
Haydn. Muere su padre.

1793: Entabla relaciones sociales con el
Príncipe Lichnowsky y  el Barón van
Swieten que se transformaran en mecenas
importantes.

1794: Se hace rápidamente famoso como
virtuoso del piano en Viena.

1795: Vuelve Haydn de Londres y se
reencuentra con su alumno.
1796: Actuaciones en Praga, Dresde,
Leipzig, Budapest y Berlín.

Resumen cronológico 

de la vida y obra de 

Beethoven
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OBRAS

Publicación de su primer trabajo:
Variaciones sobre una Marcha de Dressler

Publicación de Tres Sonatas y otros trabajos

Compone su primera obra mayor:
3 Tríos para Piano (Opus 1)

EVENTOS HISTÓRICOS Y ARTÍSTICOS

Muere el Príncipe Elector Maximilian
Friedrich y le sucede Maximilian Franz, gran
melómano.

Se estrena Don Giovanni de Mozart

5 de Diciembre: Muere Mozart
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1797: Probablemente, el año de la
enfermedad que dio origen a su sordera.

1798

1800

1801: Confiesa sus síntomas de sordera a
dos de sus amigos.

1802: Parte para Heiligenstadt, en la
esperanza de que su oído mejore. Redacción
del famoso testamento.

1803: Es contratado como compositor, por
el Teatro de Viena, donde vive
momentáneamente con su hermano Carl.
El fabricante de Pianos Sebastián Erard, le
manda un piano nuevo de regalo.

1804: Rompe la dedicatoria a Napoleón de
la Tercera Sinfonía

1805

1806: Viaje con el Principe Lichnowsky.
Casamiento de su hermano Caspar Carl.

1807: Termina su relacion con Josephine
Bruswik.

1808: Amistad con la Condesa Erdödy.
Jerónimo Bonaparte, rey de Westfalia, le
ofrece el cargo de Maestro de Capilla.

1809: Beethoven enseña composición al
Archiduque Rodolfo. El Principe
Lobkowitz, el Principe Kinsky y el
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Estreno de la Primera Sinfonía.

Sonata Claro de Luna.

Compone la Segunda Sinfonía.

Compone la Sonata Kreutzer.
Compone el 3º Concierto para Piano.
Compone el Oratorio Cristo en el Monte de los
Olivos.
Comienza la composición de la Sinfonía nº 3
(Heroica).

Termina la Tercera Sinfonía (Heroica).
Compone las Sonatas Opus 53 (Waldstein) 
y 54.

Estrena, con fracaso, la primera versión de
Leonora-Fidelio.

Compone los Cuartetos Razoumovsky.
Compone la Cuarta Sinfonía.
Nuevo fracaso de su ópera.

Compone la Quinta Sinfonía, la Overtura
Coriolano, Cuarto concierto para Piano y Misa
en Do. Estreno de la Cuarta Sinfonía.

Compone la Sexta Sinfonía (Pastoral).
Estreno de la Quinta y Sexta Sinfonías.

Nace Franz Schubert.

Se estrena La Creación de Franz Joseph
Haydn en Viena.

Derrota de la escuadra franco-española en
Trafalgar. Muere en Madrid Luigi Boccherini.

Nace Juan Crisóstomo de Arriaga.

Levantamiento del 2 de mayo en Madrid.

Se declara la guerra contra Francia y el
ejército francés toma Viena. Muere Franz
Joseph Haydn. Nace Félix Mendelssohn.



100

Archiduke Rodolfo firman un contrato
vitalicio en el que se comprometen a
sostener a Beethoven.

1810: Amistad con Bettina Brentano.

1811: Dificultades financieras. Devaluación
y pérdida del subsidio de los tres nobles.

1812: Carta a la amada inmortal. Conoce a
Goethe.

1813: Amistad con Mälzel (inventor del
metrónomo).

1814: En el marco del Congreso de Viena,
se llevan a cabo muchos conciertos de sus
obras. Ganancias económicas importantes.

1815: Muere su hermano Carl. Se convierte
en el tutor de su sobrino Karl van
Beethoven.

1816: Se inician negociaciones con la
Sociedad Philarmonica de Londres.
Comienza a utilizar trompetilla.

1817: Continúan los problemas con su
sobrino. La salud de Ludwig se resiente.

1818: Beethoven y Salieri recomiendan el
uso del metrónomo en la prensa Vienesa. La
sordera de Ludwig es tal, que comienza a
necesitar cuaderno y lápiz para conversar.

1819: Una corte menor define que Karl
debe volver con su madre. La razón es la
sordera del músico. Beethoven apela.

1820: La Corte de Apelaciones decide a
favor de Beethoven.
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Comienza a escribir la Séptima Sinfonía.

Compone la Séptima Sinfonía.

Compone la Octava Sinfonía.
Estreno de La victoria de Wellington y la
Séptima Sinfonía.

Se estrena la tercera versión de Fidelio, esta
vez con gran éxito.
Estreno de la Octava Sinfonía.

Comienza la Sonata Hammerklavier.

Comienza el trabajo en la Missa Solemnis.

Termina la Sonata Opus 106 (Hammerklavier).
Trabaja en la Missa y en la Novena Sinfonía

Compone Sonata Opus 109

Nace Frederic Chopin. Goya comienza la
serie de grabados Los desastres de la guerra.

Nace Franz Liszt.

Congreso de Viena. Fernando VII sube al
poder en España tras la derrota francesa.

El barbero de Sevilla, de Gioachino Rossini, se
estrena en Roma

Nace Karl Marx
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1821: Beethoven se encuentra enfermo
habitualmente.

1822: El Príncipe Galitzin, encarga tres
cuartetos de cuerdas. Visita de Rossini.

1823: Nombra heredero a Karl. Negocia
con Inglaterra. Trabaja buscando proyectos
para una opera con Grillparzer.

1824

1825: Beethoven se muda al que será su
último alojamiento, en la
Schwarzspanierhaus. Enferma gravemente.
La relación con su sobrino se deteriora. Visita
de George Smart de Inglaterra. En el verano
vuelve a instalarse en Baden.

1826: El 6 de Agosto, Karl intenta
suicidarse, y sólo se lastima en la cabeza.
Beethoven, destrozado lo lleva a
Gneixendorf –casa de Johann– para que se
reponga. Su salud se deteriora. Vuelven a
Viena. En el viaje –en malas condiciones–
enferma de neumonía. Es operado.

1827: Karl se marcha de Viena y se enrola
en un regimiento en Iglau. 26 de Marzo,
muere Beethoven, a las 17. 45 horas,
durante una tormenta de primavera. 29 de
Marzo: Exequias multitudinarias 
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Compone sus ultimas dos sonatas para
Piano: Opus 110 y 111

Trabaja en la Novena y la Décima Sinfonía. 
Fidelio vuelve a representarse.

Termina la Missa Solemnis.
Composición de las Variaciones Diabelli.
Termina la Novena Sinfonía.

Trabaja en la Decima Sinfonía.
Primera ejecución de la Missa Solemnis en San
Petersburgo.
Estreno de la Novena en Viena, con gran
ovación.
Compone el Cuarteto opus 127.

Compone los Cuartetos Opus 130 y 132

Compone el Cuarteto Opus 131.
Compone el Cuarteto Opus 135 y el segundo
final del Opus 130. Es lo último que escribe.

Muere Napoleón Bonaparte.

Sinfonía nº 8 (Incompleta) de Franz Schubert.

Goya se exilia en Burdeos

Se inaugura el Teatro Bolshói con el ballet
Cendrillon, del compositor español Fernando
Sor

Muere Juan Crisóstomo de Arriaga
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T E A T R O  A U D I T O R I O
C U E N C A

Entorno Beethoven
Programa

Proyección
26 de enero de 2010, 20.30 horas. Sala 2
Proyección: Copying Beethoven
Dirección: Agnieszka Holland
(pág. 31)

Concierto 1
6 de febrero de 2010, 20.30 horas. Sala 2
José Manuel Martínez Melero, violín
Ángel Sanzo, piano
Obras de Ludwig van Beethoven y 
Franz Schubert
(pág. 34)

Concierto 2
16 de febrero de 2010, 20.30 horas. Sala 2
Sexteto de cuerda de Colonia
Obras de Ludwig van Beethoven, 
Richard Strauss y Arnold Schönberg 
(pág. 44)

Concierto 3
27 de febrero de 2010, 20.30 horas. Sala 2
Manuel Ángel Ramíre, piano
Obras de Ludwig van Beethoven y 
Franz Schubert
(pág. 56)

Concierto 4
12 de marzo de 2010, 20.30 horas. Sala 2
Cuarteto Acies
Obras de Ludwig van Beethoven, Anton Webern
y Franz Joseph Haydn
(pág. 66)

Concierto 5
7 de mayo de 2010, 20.30 horas. Sala 1
Orquesta Sinfónica de Berlín
Obras de Ludwig van Beethoven, 
Felix Mendelssohn-Bartoldy y Max Bruch
(pág. 76)
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