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RESUMEN

A lo largo de una formacion musical integral e instrumental,
especificamente violinistica, surgfé la interrogante individual que pretendio
conocer qué fue primero: los estilos musicales o el desarrollo de la técnica de
ejecucion violinistica. Hoy en dia quizas lo mas importante no sea saber qué
fue, sino como fue el proceso que experimento cada uno de estos aspectos. Es
entonces cuando de manera consciente se propuso establecer si existia 0 no
una relacion entre ellos.

Para adoptar una postura bien fundamentada e imparcial fue necesario
realizar una investigacion bibliografica para conocer los factores que
generaron el surgimiento de los diferentes estilos musicales y los que
impulsaron el desarrollo técnico violinistico para asi comparar el status, el
alcance y las consecuencias que estos generaron.

Como consecuencia de este estudio se pudo concluir que el
surgimiento de los estilos musicales no sélo esta relacionado con el repertorio
del violin sino con los géneros vocales e instrumentales, para responder asi a
un patron estilistico que caracterizara cada época. Los estilos musicales
representan la generalidad de la musica, mientras que el desarrollo de la
tecnica del violin es parte importante dentro de esta generalidad, que ha
servido como herramienta para codificar y enriquecer un estilo musical

acorde con un periodo historico.
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INTRODUCCION

Las manifestaciones artisficas del hombre han estado intimamente
relacionadas con las caracteristicas propias de cada e€poca, de alli el
hecho de que los “estilos” asuman el mismo nombre que identifican los
diferentes periodos historicos, en el caso de la musica, los diferentes
periodos se proyectaron en ella, dando como resultado el surgimiento de
los estilos musicales, que son fiel reflejo de los aspectos sociales,
economicos, religiosos, politicos e ideologicos que marcaron cada una
de las épocas. Dentro de cada estilo musical los géneros vocal e
instrumental experimentaron procesos evolutivos que abarcaron todos
los aspectos. Especificamente en el género instrumental el proceso
evolutivo englob6 la construccion de los instrumentos, el desarrollo de
su cualidad sonora, la técnica de ejecucion y por supuesto las formas
musicales que conformaron el repertorio. A nivel personal surgio la
necesidad de conocer como fue el desarrollo técnico de ejecucion del
violin, como surgieron los diferentes recursos y su influencia dentro del
repertorio violinistico, para asi saber si estos factores impulsaron de
alguna manera el surgimiento de los diferentes estilos musicales o si
simplemente el desarrollo técnico del instrumento fue una respuesta a

los requerimientos musicales que dictaron cada uno de los estilos.



IMPORTANCIA Y OBJETIVOS DEL TRABAJO

Como violinista he sentido gran interés en el conocimiento vy
estudio del repertorio violinistico. A pesar de haber recibido una
amplia y estricta formacion técnica del instrumento y una eficiente
practica orquestal, el aprendizaje y aspectos tedricos del violin como
lo son sus origenes, construccion y desarrollo técnico de ejecucion fue
superficial, quizas por el poco tiempo disponible para tal fin o aun mas
grave, en las escuelas de musica del interior del pais no se contempla
este tipo de informacion. Cuando se logra la oportunidad de recibir
clases con un verdadero maestro del instrumento el alumno aprecia esa
debilidad de formacion y conocimiento, mas aun si se llega a un nivel
de especializacion y maestria, en donde el detalle es la norma. Estos
factores, unidos ademas por una constante curiosidad de conocer qué
motivo el desarrollo técnico del instrumento, impulsaron a la
realizacion de un trabajo sobre ello, y que contemple ademas una
posicion fundamentada acerca de la relacion existente entre el
desarrollo de la técnica del violin y los diferentes estilos musicales.
La realizacion de la tesis de grado fue una excelente oportunidad para
cristalizar este anhelo.

Con esta tesis se pretende no solo cumplir con un requisito para



optar al titulo de Magister en Musica, sino también sentar las bases
para la publicacion de una material didactico en idioma espafiol que
pueda ser aprovechado tanto por los profesores como los alumnos de
las catedras de violin existente§ en las escuelas de musica del interior
del pais, y con esto asistir en gran parte a la necesidad y facilidad de
obtencion de conocimientos teoricos que debe tener todo violinista y
brindar una mejor preparacion para asumir retos de mayor exigencia

académica musical.

METODOLOGIA PROPUESTA

El trabajo esta divido en tres capitulos que engloban de manera
cronologica aspectos de gran importacion y de inevitable conocimiento
para responder ante la existencia de una relacion entre el desarrollo
técnico del violin y el surgimiento de los estilos musicales.

El primer capitulo esta basado en una investigacion documental
dirigida hacia el conocimiento de los origenes del violin, su
surgimiento como instrumento con personalidad propia. el proceso
evolutivo de su construccion y el panorama estilistico musical que

existio como marco del proceso de evolucion del instrumento.



El segundo capitulo abarca la “Epoca de oro del violin™, basado
en una investigacion documental, se intenta plasmar informacion
detallada del proceso de desarrollo técnico de ejecucion liderizado por
las diferentes escuelas violinisticas surgidas a partir del siglo XVII y
culminando en el siglo XIX, en este capitulo también se presenta el
panorama estilistico musical comprendido en estos siglos.

Toda esta informacion es aplicada en el capitulo 111 en el cual se
hace un analisis comparativo entre el desarrollo técnico y el repertorio
violinistico por una parte, y el desarrollo técnico y los diferentes
estilos musicales por otra, para asi determinar la relacion existente
entre estos elementos y conocer el rol que estos han desempaifiado a

través de los afios.



CAPITULO 1

EL VIOLIN Y LA MUSICA HASTA EL SIGLO XVI

&

Origenes del Violin

Existen numerosas hipotesis relacionadas con los origenes del
violin, como instrumento musical, por lo que resulta casi imposible
determinar con exactitud de qué lugar o pais proviene; sin embargo, a
manera de conocimiento general podemos tomar el principio basico del
instrumento, desde el punto de vista de su construccion vy asi
determinar que se trata de una estructura sonora de dos tapas
superpuestas (sean planas como la guitarra o combadas como la
mandolina) con una prolongacion hacia la mitad de dicha estructura y
unas cuerdas de las cuales se emitia el sonido mediante la utilizacion
de otro instrumento llamado arco.

En base a esto y en base a diferentes hallazgos a través de
figuras antiguas, literatura y pinturas de siglos remotos, en donde
queda plasmado un desarrollo progresivo de los ideales, pensamientos
y actividades del ser humano hacia la busqueda de lo espiritual, de

la belleza y de lo humanistico, muchos autores determinan que los



mas antiguos antecesores del violin fueron: El Rabé Morisco, el
Rebec, el Crewth Inglés, la Viola da Gamba, el Rebab Arabe y la

Vielle de arco.

L

El Rabé Morisco: fue un instrumento cordéofono muy antiguo, de
procedencia islamica, cuya estructura era en forma de pera alargada
hacia el clavijero, con las clavijas dispuestas en forma de flancos y no
poseia cordal frontal. Sus cuerdas eran de tripa, en nimero de dos, se
sujetaban a un resorte ubicado en la parte inferior de la caja. La tapa
armonica, al principio, consistia en una membrana de cuero; mas
adelante fueron construidas en madera, que a menudo era ornamentada.
Durante los siglos X y Xl este instrumento sufrié ciertas
modificaciones para ser frotado con un arquillo corto y apoyar la caja
sobre las piernas. Existen referencias en donde se describen al Rabé
Morisco como un instrumento de sonoridad tenue y algo opaca;
especificamente en el “Libro del buen amor™ (1330) del Arcipreste de

Hita (1283 — 1350).

El Rebec, fue también un instrumento cordofono de arco muy
antiguo, el cual tuvo diversas denominaciones, lo que genero
innumerables confusiones, como si se tratase de instrumentos
diferentes. En latin aparece como Rebeca o Rebecum: en occitano eran

frecuentes los términos Rebeb o Ribec. En Aleman, el término usado



que precede al de Rebec fue Geige: igualmente en Francia, donde la
palabra gigue era de frecuente uso. A partir del siglo XVII su
equivalencia sera Rabequet; en la lengua castellana se uso el término
rabé, mas adelante, durante el §iglo XV coexistio la forma arrabé con
la forma rabé. Existen evidencias del uso de ambos términos en
literaturas como los poemas en Fray Ifiigo de Mendoza. A partir del
siglo XVI el término usado fue Rabel;, existe una cita en el
“Diccionario de autoridades” que pertenece a Luis del Marmol en
donde usa este término refiriéndose al instrumento musical. En cuanto
a su construccion, el Rebec o Rabel era un instrumento pequefio, de
hechura como la del laud, poseia tres cuerdas afinadas en quintas que
se tocan con arco y forman un sonido alto, agudo y de sonoridad
aspera.

Estas descripciones aparecen en diversas fuentes como en el
“Diccionario de autoridades™ de Luis de Marmol y en la letrilla “La
Rosa de Abril” de José Iglesias de la Casa (1748 — 1791). El Rebec
sufrio modificaciones a través del tiempo, tomo algunos caracteres del
Rabé morisco, el cual era mas antiguo. Estaba fabricado en un solo
bloque de madera, su cuerpo era piriforme y poseia un clavijero en
forma de hoz. Algunos ejemplares primitivos tenian el clavijero plano,
redondo o triangular. Los oidos de la tabla armonica variaban en su

formato; los mas antiguos eran en forma de media luna, como el



instrumento que figura en un Capitel del claustro de la Danza de
Daurade (Siglo XII) (Museo de los Angostinos, Toulose). Otras veces
llevaban angostamiento de la caja, como se puede observar en el
“Retablo de la Virgen y San Francisco” de Nicolas Francés (Museo de
Prado). Los modelos mas tardios tenian los oidos en forma de “C”
como se muestra en la pintura de Gerard David, “La Virgen y el Nifio”
(Museé des Beaux Arts, Ruan).

En otro orden de ideas, otros autores estiman conveniente
sefialar los antecesores del violin mediante la clasificacion de los
instrumentos similares a este, de mayor antigiiedad, en dos grandes
grupos: instrumentos orientales e instrumentos septentrionales.

En cuanto al grupo de los instrumentos orientales se tienen:

El Nefer Egipcio: se conoce su

existencia mediante el alfabeto

jeroglifico y su reproduccion en

numerosos bajorrelieves. Su construccion fue muy similar al Rebec,

dorso combado y mango de regular longitud.

Ravanastron Indio: Instrumento

antiguo cuya construccién consistia en

L

un cilindro atravesado por una cafa

gruesa de bambu., y sobre esta cafia se encontraban tendidas dos



cuerdas, que en principio eran de seda y mas adelante se utilizo solo
una sola cuerda de tripa apoyada sobre una especie de plataforma o
puentecillo. El arco era de bambu con crines.
&
Kemangek: Parecido al Ravanastron. Era
construido con la mitad de un coco vacio,

simeétricamente perforado en el fondo. Tenian dos

cuerdas inicialmente de seda y mas delante de tripa |

|
y poseia un puntal que permitia apoyar el l

instrumento en el suelo.

Lyra Griega: Proviene de la Grecia Antigua. Instrumento
cordofono construido de una sola pieza; se dice que para la caja se
usaba el caparazon de tortuga. Poseia dos brazos y un travesano en la
parte superior de la caja, en el que se fijaban las cuerdas; el clavijero
era plano pero se encontraban algunos instrumentos con el clavijero
romboidal o redondo.

Se dice que este espécimen es analogo a la /yra bizantina y a la
giga: la estudiosa Maria R. Alvarez (1982) indica que en Espafa estos
terminos desaparecieron después del siglo XIII y que sus primeras
representaciones datan del siglo X (en la peninsula), como por ejemplo

en “Beatos de la Gerona” y “El Escorial”. La Lira Griega, por lo
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general constaba de tres cuerdas de tripa sujetas a un pequefio y

estrecho cordal.

Rebab Arabe: Dentro dé su variedad se tiene
el Rebab de una sola cuerda (Rebab de los poetas),
el Rebab de dos cuerdas (Rebab de los cantores). Se
dice que el Rebab de una cuerda era utilizado para
impedir que la voz de los narradores o

improvisadores se saliera del tono. Se toca como el

violoncello y tiene un puntal de hierro para apoyar el instrumento en el

suelo.

Rebab Tunecino y Argelino: su

fondo era combado y en la tapa | I

delantera tenia dos escotaduras de los

lados. Su forma era similar a un zueco y
estaba compuesto de dos cuerdas de tripa. Una variedad del Rebab
Tunecino era-el Sarok, cuya diferencia solo radica en que utilizaba tres
cuerdas. Otros instrumentos orientales son el Omerti, el cual es
derivado del Ravanastron, el Urh Sien R" Jenn, cuyo origen es chino y
japonés y el Kemangek.

En cuanto al segundo grupo, los instrumentos septentrionales, se
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citan los siguientes:

Crewth o Cruth: su existencia se

evidencia a través de una de las

composiciones poéticas realizadas por el

Obispo Venancio Fortunato (siglo VI).

Comun en Bretania, Escocia, Gales e Irlanda; era utilizado por los
Bardos para acompafar los cantos religiosos y profanos. Su
construccion consistia en dos tapas planas, unidas por dos aros. El
mango tenia dos aberturas por donde el ejecutante introducia los dedos
de la mano izquierda para apoyarlos sobre las cuerdas. Las cuerdas
eran tres y se separaban entre si por un puente, para asi evitar que el
arco rozara mas de una cuerda. Durante el siglo XII aparece el Cruth
con seis cuerdas (dos de las cuales eran usadas como pedal o bordon).
Este instrumento sufrio transformaciones producto de un proceso
evolutivo, y yva en el siglo XIV lo encontramos sin las aberturas en el
mango, para asi darle mayor movilidad a la mano izquierda. En

Inglaterra y en Gales lo usaron hasta el siglo XVIII.

Rota: Usada por los troveros y trovadores para acompanar los
poemas de historias amorosas. Se deriva del Cruth pero se diferencian

en que la Rota siempre utilizo el mango libre. Empleo al principio dos
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cuerdas, al igual que el Cruth, pero este instrumento sufrio procesos
evolutivos y en el siglo XVIIlI encontramos una Rofa de cuatro
cuerdas. Se tocaba apoyandola sobre las rodillas.

&

Lira: diferente de la Lyra Griega, la lira de arco tiene
evidencias de su existencia en manuscritos y grabados del siglo IX. Su
construccion consistia en un solo cuerpo convexo como la mandolina
moderna y la tapa se contraia hacia la parte superior para alargarse y
formar el mango del instrumento. En principio usaba una sola cuerda
y progresivamente fue incluyendo mas de estas. Entre la variedad de
las liras tenemos:

a- La Lira Pagana: de una sola cuerda, era usada en la ciudad.
b- La Lira Rustica: usada en el campo.

c- La Lira Mendicorum: usada por los mendigos.

Giga: Derivada de la lira de

arco, de igual construccion. En la

tapa armonica tenia dos perforaciones

en forma de “C” y un puentecillo. El mango era producto del
adelgazamiento y prolongacion de la caja vy con la voluta esculpida
como en la viola. La Giga tipica encontrada en Francia, Alemania e

Inglaterra tenia tres cuerdas, sin embargo se conocen (Gigas de una sola
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cuerda y también con cuatro cuerdas. Hay evidencias en las pinturas

italianas de la existencia de gigas con mas de cuatro cuerdas.

Rubeca: También conocida

como Rebebe o Rebelle. Es

contemporanea de la Viele y se supone

similar al Rebec y al Rebab arabe. Su
construccion era variable, ya que hay evidencias de Rubecas de caja
plana y de caja convexa; con o sin perforaciones en su tapa armonica,
y con tres cuerdas afinadas y comprimidas por unas clavijas; en
principio la afinacion era en unisonos y en octavas, mas adelante la
afinacion era en tonos de quintas justas. Se acomodaban entre el
hombro y el menton y se tocaba con el arco. Antes del siglo XV las
palabras Rubeca, Rubebe, Rubelle y Rebec eran confundidas, sin
embargo la palabra Rebec fue el término o nombre del instrumento que
sustituyo a los demas. Existen evidencias en manuscritos de las
cuentas del Rey Carlos VIII de Francia en donde se contabiliza un
pago realizado a un pobre ejecutante de Kebec (1483). En 1490 fue
encontrado en las cuentas del Rey Carlos VIII de Francia una
acotacion: “Pagado a Raymond Monnet, un ejecutante de Rebec”, asi
mismo en 1523 a 1535 se encontro en un listado un personaje llamado

Lancelot Levasseur asignado como ejecutante habitual u ordinario del
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Rey. El Rebec fue un instrumento de sonido fuerte, nasal y seco, usado
para tocar musica de danza; tambien era usado para ejecutar musica
religiosa acompafiado de una tamborin. Fue objeto de criticas y
expresiones populares debido ‘a su especial sonoridad. Era comun
escuchar en la epoca expresiones como “seco como un Kebec”, pero no
sélo fue objeto de criticas sino también fue objeto de distincion ya que
por mucho tiempo se utilizo como instrumento dentro de la Corte Real.
Su popularidad declina durante el siglo XVII quedando renegado su

uso a coleccionistas y museos.

Viele: se conocia ya durante el siglo X, cuya evidencia se
encuentra en numerosos bajorrelieves de la época. Fue utilizado
durante la Edad Media por poetas, tocadores y cantores del norte y sur

de Francia.

Viele de Arco: Derivada de un proceso evolutivo y de
perfeccionamiento del Cruth con mango libre y de la Rota. Su forma
era similar a la viola moderna, usaba una caja plana y un numero de
cuerdas que variaba entre dos y seis. Durante el siglo XIII sufrio
algunos cambios: se redonded el puente, se practicaron leves
perforaciones a los costados de la caja y leves escotaduras para evitar

que el arco rozara sus bordes.



Viola: Deriva del perfeccionamiento
del viele. l.a palabra viola, como tal fue

adoptada 'y asociada al instrumento

aproximadamente en el siglo XVI, después

de un sin numero de adaptaciones terminologicas de los términos
“viula” a viola, del espafol vihuela a viola, en francés los términos
vielle, viele y viéle, en inglés los términos viol, violl y posteriormente
viola.

Existian violas grandes y pequefas, la caja armonica era plana y
los aros la redondeaban, formando en los flancos dos grandes “C”. A
los lados del puente la tapa armoénica poseia dos perforaciones
pequenas, generalmente en forma de “C” opuestas.

La viola, segin sus dimensiones, numero de cuerdas y posicion
para ejecutarla, despliega una gran variedad de ejemplares, la cual se

resume en dos grandes grupos:

Viola de Brazo y Hombro: A finales del siglo XV fueron
construidos en Italia unos instrumentos de caja notablemente entallada,
a fin de que el arco tuviese mayor movilidad. Esto aunado a la
construccion de los aros en dos piezas unidas en punta y por los bordes
salientes de la tapa armoénica y la tapa trasera, daria paso a un nuevo

instrumento denominado “viola de brazo”. No poseia trastes y sus
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cuerdas eran afinadas por tonos de quintas. De este ejemplar es que se
originaria, a mediados del siglo XVI, la familia de los violines. Se
encuentran referencias de la existencia de este instrumento en un libro
que escribio Salomone Rossi (1570 — 1630) al cual tituld Varie Sonate,
Sinfonie, Gagliarde, Brandi ed un Chitarrone; también en la misma
¢poca en que Grunewald (1475 — 1528) pintaba en “El retablo de la
Virgen y los Angeles” (1515) (Museum unter Linden Colmar) dos
musicos de viola da gamba y uno de viola de brazo; en “La Coronacidn
de la Virgen” (1510) que figuraba en el Abside de la Iglesia de Santa
Maria de la Consolacion, en Ferrara, atribuido a Ludovico Mazzolino,
un angel toca una viola de brazo, otro ejemplar similar aparece en “La
Virgen de los Angeles” (1615) (Real Iglesia de San Miguel y San

Julian Valladolid) pintado por Valentin Diaz (1586 — 1660).

Viola de Amor: De [

dimensiones mayores a la viola de |

brazo, llevaba seis o siete cuerdas |

de tripa apoyada sobre un puente, e igual numero de simpaticas; no
poseia trastes y se apoyaba sobre el hombro. Una de sus
singularidades radica en la caja_ acustica, cuyo perfil tendia a describir
trazos ondulados; la tapa inferior presentaba un desnivel hacia el

mango y cerca de la tapa armonica se decoraba con una perforacion
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delicada, en forma de rosa. EI clavijero era esbelto y alargado y la
cabeza era tallada.

Segun numerosas referencias, uno de sus primeros cometidos fue
el de acompanar el canto, lo cual explica su frecuente inclusion en
oratorios, cantatas y operas, como es el caso de Marte Placato (1707)
y de Attilio Ariosti (1666 — 1740) quien fue ademas un virtuoso del
instrumento y publico en Londres unas Lessons for the Viola d” Amore
(1724), para editar después quince sonatas. También Alejandro
Scarlatti (1660 — 1725) incluyé este instrumento en // Trigane (1715);
Reinhard Keiser (1764 — 1739) uso la Viela d° Amore en su obra
Desiderius (1709); Johann Mattheson (1681 - 1764) en Boris
Goudenow (1710); Johann Sebastian Bach (1685 — 1750) incluyo dos
Violas d° Amore en su obra “La Pasion segin San Mateo”. En el
campo netamente instrumental destaca el aporte de Antonio Vivaldi
(1672 — 1741), interprete de viola de amor, para la cual escribio ocho
conciertos; Georg Telemann (1681 — 1764) es autor de un concierto de
flauta, oboe de amor, viola de amor y cuerda. Pese a la desaparicion
de muchos instrumentos en los inicios del Barroco, la viola de amor
siguio despertando interés en algunos compositores; asi que algunos
musicos de la escuela de Manheim continuaron escribiendo para el
instrumento; tal es el caso del compositor Carl Philipp Stamitz (1745 —

1801), autor de dos conciertos para Viola de Amor.



Quinton: Se considera ascendente directo del violin. Es una
variedad de la viola de brazo de dimensiones mas pequefias que al
principio contaba con cinco cuerdas y luego de un proceso evolutivo se
elevo a un instrumento de cuatro cuerdas. No obstante una de las
primeras muestras mas cercanas de la evolucion de la viola de brazo
hacia el violin aparece ya en la cupula de la Iglesia de Santa Maria del
Miracoli, en Saronno, pintada por Goudenzio Ferrari (1475 — 1546) en
1533, en donde se reproduce un instrumento de menor dimension que
la viola de brazo, tocado por un angel musico, tiene pequefnas vy
pronunciadas escotaduras, tornavoces en forma de “f”, clavijero en
hoz, largo cordal, hombros altos y panza ancha. Sin embargo asegurar
contundentemente que el violin proviene exclusivamente del Quinton
no se estima prudente, la manera ecuanime y conveniente seria
concluir que el violin, tal como lo conocemos hoy en dia, es el
resultado de un proceso evolutivo de todos los instrumentos de cuerdas
frotadas mencionados a lo largo de este capitulo, a la vez que fue
responsabilidad de grandes /utieres, el hecho de adaptar y perfeccionar
estos instrumentos a fin de obtener uno nuevo, en este caso, el violin,

ya con nombre y personalidad propia.
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EL VIOLIN Y LA LUTERIA VIOLINISTICA

El violin, como instrumento independiente, con la forma,
sonoridad y construccion y nombre propio, como hoy lo conocemos
surge durante la primera mitad del siglo XVI, a pesar de que mas
adelante, durante el siglo XVII sufre algunos cambios que producen
cierta diferencia entre el violin del siglo XVI, el violin barroco y el
violin moderno; sin embargo no se puede hablar de grandes
transformaciones a nivel de construccion, que ameriten diferenciarlos
contundentemente, como si se tratara de dos instrumentos diferentes,
como lo fue el caso de la Viola da Gamba, la viola de brazo y el
violin; quizas se trate de modificaciones que han originado una
evolucion del instrumento a nivel sonoro, siempre buscando superar el
volumen y la calidad del sonido del violin.

En cuanto a forma, podemos describir que el violin, ya en el
siglo XVI presentaba las siguientes caracteristicas: tabla armonica vy
espalda abombada, marcadas escotaduras con un caracteristico vértice
en sus extremos fileteados, hombros altos y barra armoénica situada
verticalmente bajo la tabla superior, a la altura del pie del puente, o
sea, a la izquierda del instrumento, si lo vemos de frente. Cerca del
otro pie se encuentra el alma. Las paredes del resonador son mas

delgadas que las de la viola de brazo. Los oidos tienen un trazo tipico
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en forma de “f” con una pequefia arista situada en el medio del
tornavoz; esta coincide, aproximadamente, con la posicion del puente.
El mango es delgado y redondeado, y soporta un diapason que no posee
trastes; es mas estrecho y nfenos plano que el de las violas, sus
cuerdas, en numeros de cuatro, estan afinadas por quintas. El clavijero
lo culmina una voluta, aunque algunos violines antiguos tenian una
cabeza tallada por remate. Las clavijas son laterales, y el cordal tiene
forma de corbata o de copa estrecha y alargada, esta sujeto en la parte
inferior del instrumento por un pequeifio C(.)rdém amarrado o bordeando
a una especie de boton. Dicho boton esta colocado en la parte inferior
del instrumento y esta reforzado por un taco interior. Existen otros
tacos de pequeiia dimension ubicados en la uniéon de las paredes con la
tapa y el fondo, a fin de otorgar mayor consistencia a la estructura de
la caja. La tabla armonica, que esta constituida por dos piezas
simetricas, en sentido vertical, suele fabricarse con pinabete, mientras
que la espalda puede ser de una sola pieza o de dos bloques
conjuntados; los aros son generalmente de arce. Las clavijas y el
diapason suelen ser fabricados en ébano, en peral o en palosanto, pues
lo que se busca es la calidad y resistencia.

Si analizamos el contenido de la descripcion de la forma vy
construccion del violin, podemos decir que en el fondo se trata de un

miembro mas de la familia de la viola, del violoncello y del
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contrabajo, con ciertas particularidades, como lo son las dimensiones,
la sonoridad, la tesitura, y en el caso del contrabajo y el cello, la
postura de ejecucion.

La construccion de los ‘instrumentos musicales, en este caso
particular, del violin ha sido un arte que siempre se ha orientado a la
busqueda de la calidad y de la belleza sonora y que ha provocado un
inevitable proceso evolutivo de los instrumentos, mas antiguos hasta
los ejemplares mas modernos. EIl violin no ha escapado de este
proceso de busqueda y experimentacion que en si define el arte de la
luteria violinistica a través de los siglos. Los personajes que se
consideran los pioneros en el arte y la historia de la luteria violinistica

fueron:

Giovanni Kerlino: Lutier radicado en Brescia. Se dice que
aproximadamente en el afio 1450 comienza a realizar cambios a un
instrumento llamado viols (pariente de la viola da gamba) ajustandolo

para ser ejecutado apoyandolo al cuello y no al brazo.

Gasparo Duiffoprugcar: Nacido en Italia, Tyrols., en 1469.
Comienza su carrera como /utier en Bologna, en compafia de su
hermano Uldrich. En 1515, después de la batalla de Marignano, se

radica en Paris trabajando para el Rey Francis I, hasta 1530. Fue un
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gran f[utier de viols en su época y se dice que construyo lo que se
conoce propiamente como el violin, ya independiente de la viola de
brazo y de el viols, con las “f” en la tapa armonica, la curvaturas
laterales bien definidas de las*tapas, con las esquinas o bordes bien
elaborados y la tapa trasera laboriosamente construida.

Aproximadamente seis violines se dicen haber sido construidos
por este lutier, uno data de 1510, otro de 1511 ubicado en Aix — la —
Capelle, otro de 1515 en Bologna, otros de 1517 ubicados en St.
Petersburgo, asi como también se supone que una pintura realizada por
Leonardo da Vinci ilustra la obra de Duiffoprugcar, sin embargo
existen otros testimonios que ponen en tela de juicio su obra. Otros
lutieres como Testori el Viejo, Dardilli, Corna Linaroli, Strocchi,
Antonio Bolognessi, Pellegrino Montichiari aparecen en el archivo
historico cremoneés, al igual que Andrea Amati (1510 — 1580) en donde
se comprueba que en Cremona florecia una escuela de luteria
violinistica durante el siglo XVI.

En otro orden de ideas, se tiene la sospecha de que el violin
cobro forma muy aproximada a lo que hoy en dia conocemos, entre los
afios 1535 y 1600, ya que se encuentran evidencias antiguas en el
retablo pintado por G. Ferrari en Bérgamo en 1929 y en el fresco de la
cupula de Nuestra Sefiora de Saronno, que data de 1535. Si atendemos

a un criterio de cronologia, podemos decir que aun cuando no se pueda
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atribuir un nombre o un responsable especifico de la creacion del
violin moderno, los nombres de Duiffoprugcar, Giovanni Kerlino,
Antonio Bolognesi y Andrea Amati son piezas claves de los que seria
el nacimiento del arte de la luteria violinistica, aun cuando muchos
autores otorgan la paternidad del violin moderno a Gasparo da Salo,
pero si comparamos las fechas de nacimiento conocidas para cada
lutier observamos que cuando Gasparo da Salo nacio (1542 — 1609) ya
Andrea Amati tenia 30 afios y ya Cremona poseia una escuela de
violeria, por lo que cronologicamente pierde fuerza la hipotesis de la
atribucion de la paternidad del violin a Gasparo da Salé, sin por ello
menospreciar su aporte a la luteria violinistica.

Con toda esta informacion plasmada, y partiendo de Ila
informacion concerniente a que es en Cremona donde se evidencia la
existencia mas antigua de una escuela de violeria, a continuacidn

mencionaremos las mas importantes escuelas constructoras de violines.

La Escuela Cremonesa.

Ejercio una gran influencia sobre todas las escuelas de luteria
violinistica posteriores y sus instrumentos fueron analizados vy
copiados en todas partes. De alli que las escuelas veneciana,

piamontesca, bolofesa, florentina y napolitana poseen en gran medida
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el sello cremonés. Los mas destacados representantes de la escuela
cremonesa fueron:

Andrea Amati (1510 — 1580) — Antonio Amati (1557 — 164?7) -
Girolomo Amati (1552 - 1630) — Nicola Amati (1596 — 1684) —
Antonio Stradivari (1648 — 1737) — Ruggieri Franscisco (1650 -
1720)— Guarnieri Andrea (1626 — 1698) — Guarnieri Pietro Giovanni
(1655 — 172?7) — Guarnieri Guiseppe Giovan Battista (1666 — 1757) —
Guarnier1 Guiseppe del Gesu (1687 — 1747) — Guarnier:1 Pietro Il
(1695 — 176?) — Bergonzi Carlo (1686 — 1747) — Balestrieri Tommaso
(1737 — 1777) - Storioni Lorenzo (1751 - 1807) — Cerutti Giovan

(169? — 1767) — Guadagnini Gean Battista (1711 — 1786).

Andrea Amati (1510 — 1580). De origen cremonés proveniente
cie una familia honorable y de tradiciones artisticas, fue ¢l el
responsable de darle, en principio, la fama a Cremona como la cuna de
la luteria violinistica. Se cree que fue autodidacta y sus violines se
caracterizaban por tener pequeias dimensiones, la madera usada era de
excelente calidad y el barniz era muy delicado y de color oscuro o
anaranjado. Se dice que construyé muchos ejemplares y que estos
fueron destruidos durante la Revolucion Francesa, muchos de los
cuales pertenecian a Carlos 1X de Francia;, solo muy pocos ejemplares

de este excelente /utier han sido preservados. En cuanto a la sonoridad
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fueron considerados como instrumentos de tono dulce, delicado,
redondo pero carentes de brillo y potencia.

Andrea Amati murio aproximadamente en 1580, antes que
Gasparo da Salé. Dejo dos hijos: Antonio y Girolamo Amati, los cuales
demostraron en sus trabajos de luteria un gran progreso. Antonio
conservo los patrones de construccion usados por su padre (violines de
talla pequena) y Girolamo, considerado como el mas talentoso de los
dos hijos de Andrea, oriento su trabajo hacia formas mas grandes y
atrevidas. EI progreso de la obra de los dos Amatis hijos radico en un
marcado mejoramiento de la sonoridad de los instrumentos. Girolamo
Amati tuvo un hijo que siguio la carrera de luteria: Nicolo Amati,
quien siguid realizando la tradicion de su familia, adicionando aun mas
belleza, esmerada elaboracion y esplendor del barniz; en su produccion
violinistica, se dice que solo superada por Stradivari y Guarnieri.

Nicolo Amati, a su vez tuvo dos hijos: Jean Baptista y Jerome;
este Gltimo continuo la obra de su padre y con él se cerro la dinastia
Amati. La influencia de la obra de esta gran familia no murid con sus
exponentes, sino que se propago a través de los hijos y nietos de
Andrea, asi como los alumnos de Nicolo Amati. Muchos expertos
atribuyen a Andrea Amati el mayor avance técnico en la construccion
del violin y su autoria de un modelo que se acercara mucho a la

estructura del que hoy prevalece. Existen evidencias de los



26

instrumentos Amati en los lienzos de los maestros italianos, como es el
caso del violin que figura en el “Amor Vencedor” (1598) de
Caravaggio (1573 - 1610); en “La Tanedora de Laud” (1626)
(Coleccion principe de Liechténtein, Vaduz). Uno de los violines de
Andrea Amati se conservan en el Carlisle Museum and Art Gallery y
esta fechado en 1574. EIl legado de los Amati fue decisivo para el
devenir de la luteria violinistica, y bajo su influencia surgieron los
artesanos de mas depurado oficio, como Giofredo Cappa, Francisco
Ruggiero, Santo Serafino y Paolo Grancino, siendo este ultimo un
importante /utier que se radico en Milan, en donde, con sus hijos
Giovanni y Giovanni Battista crearon extraordinarios ejemplares de
gran renombre, sobre todo en la luteria de violoncellos.

Después de la familia Amati, surge en Cremona otra familia
destacada en el arte de la luteria: la familia Guarnieri o Guarnerius. El
primero de esta dinastia fue Andrea Guarnieri (contemporaneo de
Nicolo Amati). nacido en Cremona en 1626. Se dice que fue discipulo
de Nicolo Amati y entre los afios 1650 y 1695 trabajoé por si mismo.
Sus primeros ejemplares guardan una marcada influencia Amati, sobre
todo los instrumentos construidos antes de 1670. Como rasgo
caracteristico de los violines de Andrea Guarnieri se destaca el poco
abombamiento de su tabla armonica y espalda. Uno de estos ejemplares

es guardado en el Museo Instrumental de Bruselas. Andrea tuvo dos
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hijos: Pietro y Giusseppe, los cuales perfeccionaron el estilo paterno
con excelentes resultados, tanto en belleza como en sonoridad. El mas
destacado /utier de la dinastia Guarnieri fue Guisepe Antonio (1698 —
1744), nieto de Andrea, al cual'se le conoce como Guarnieri del Gest,
ya que sus etiquetas llevaban las iniciales IHS y una cruz. No se sabe
a ciencia cierta si fue o no alumno de Antonio Stradivarius, lo que se
conoce es que uno de sus maestros fue un prestigioso violero llamado
Gisalberti, que, junto con los violeros de la familia Guarneri, completo
su formacion. En cierto modo se dice que del Gesu se emancipo de la
tradicion violera de su familia ya que sus violines reflejaban muchas
individualidades: los cortes de las “f” eran al estilo bresciano, largas y
agudas y la sonoridad de sus instrumentos superaba a la sonoridad de
los ejemplares del resto de la dinastia, solo comparable con la
sonoridad de los instrumentos de Antonio Stradivari. este ultimo /utier

supone la cima del arte de la violeria.

Antonio Stradivari (1644 — 1737). Comenzo6 a firmar sus obras
a partir de 1666; las primeras reflejaban una marcada influencia de
Amati. Se dice que sus primeros violines se conocen como Amatizzati,
siendo una muestra de esto el ejemplar del Ashmolean Museum de
Oxford. Si bien siguio las directrices técnicas y los calculos

matematicos de sus maestros, a partir del ultimo decenio del siglo
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XVII comenzd a crear su propia obra. al crear instrumentos algo
alargados de caja y también mas estrechos, logrando una sonoridad
muy depurada. Utilizo maderas selectas de espléndido efecto y de
espesores delicados, barnices bellisimos que variaban de amarillo oro
al rojo subido y la formula de este se consideré6 como un elemento
primordial para el éxito de su trabajo. Antonio Stradivari no sélo es
considerado el maximo exponente de la escuela cremonesa sino que se
ha convertido en un paradigma y modelo universal.

Otros violeros cremoneses que se destacaron fueron: Lorenzo y
Giambatista Guadagnini: el primero siguio la linea de los estilos
Guarnieri y Stradivari; los de Giambatista participaron de un trabajo
mas conservador, siguiendo la linea cremonesa pura aun cuando
incluye algunas individualidades. Su obra fue desarrollada en

Milan.

La Escuela Bresciana.

Otra de las escuelas de luteria italiana de gran importancia y
alcance fue la Escuela Bresciana. Los maximos exponentes de esta
escuela fueron: Pellegrino da Mentichiari (1520 - 1600) — Girolamo
Virchi (1523 — 1574), Gasparo da Salo (1540 — 1609), Giovita Rodiani

(15?7? - 16??) y Giovanni Paolo Maggini (1580 — 1630).
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Gasparo da Salo: Se establecio en Brescia a partir del afio 1562,
donde comenzo trabajando en el taller de Girolamo Virchi. Sus
violines se caracterizaron, en &n principio por ser muy abovedados y
mas tarde adoptd formas achatadas, en razon de una mejor sonoridad.

Muchos tornavoces de sus instrumentos no tienen todavia el trazo en
forma de "f”, sino que describen la forma de corchete {} Se le

considera el primer emblema de la Escuela Bresciana. Uno de los
ejemplares que se conserva de la obra de este gran lutier es el
contrabajo que perteneciera a Dragonneti y que actualmente se
encuentra en la Basilica de San Marco en Venecia.

El lutier de mayor prestigio de la Escuela Bresciana fue
Giovanni Paolo Maggini (1580 — 1630), alumno de Gasparo da Salo
entre 1598 y 1604. El fue uno de los /utieres que acercaron sus
modelos al actual violin. Su obra se caracterizaba por la construcciéon
de tablas armonicas y espaldas relativamente planas, filetes dobles,
delicados detalles de marqueteria en la espalda y singular sonoridad; la
voluta es doble y difiere de un cuarto y medio giro de los instrumentos
cremoneses, las “ff" son largas y puntiagudas. Se dice que De Bériot y

Leonard utilizaron habitualmente un Maggini.



La Escuela Tirolesa

Con Cremona y Brescia, el Tirol forma el trio de las escuelas
tradicionales en el arte de la luteria. Entre sus exponentes relevantes
§

se encuentran: Stainer, Albani, Klotz, Jacob Stainer (el mas ilustre de

esta escuela).

Jacobo Stainer (1617 — 1683) fue el inico maestro no italiano
que pudo, por su calidad, competir con estos, tanto asi que este
maestro de la escuela austro-alemana llegd a compararsele con Amati.
Sus violines son excelentes, de gran firmeza y extraordinaria
sonoridad, sus modelos eran de menores dimensiones respecto a los
violeros italianos y la espalda y la tabla armonica eran pronunciadas;
los hombres eran algo levantados y las “ff” eran cortas y redondeadas,
solia rematar el clavijero con una cabeza tallada de leén. A Jacob
Stainer se le debe la creacion de una escuela de luteria en la que
sobresalieron Klotz, Mathias y Leopoldo Wildhalm.

A raiz de estas tres escuela de violeria se fueron generando otra
nuevas, entre las cuales se destacan:

e Escuela Piamontesca: siendo sus mas importantes exponentes los
lutieres Cappa, Celoniati, Pressenda y Roca.

e Escuela Bolognesa: con sus exponentes  Marchi, Marconcini,



Fiorini, Tononi, Pollastri, Florenusy Florentus.

Escuela de Milan: se destacan Grancino, Guadagnini, Landolfi,

Testore, Mantegazza.

Escuela de Veneto: Montagﬁana, Gofriller, Santo Serafino, Tononi

y Deconet.

Escuela de Génova: entre los que se destacan Cancagni, Roca y

Candi.

Escuela Toscana: Gabrielli, Cascasi, Scarampella, entre otros.

Escuela Romana: los mas célebres Techler, De Toppani, Platner,
Gigli y Emiliani.

e Escuela Napolitana: los mas conocidos, Gagliano, Alessandro,

Nicola, Gennaro, Ferdinando y Vicenzo Postiglione.

o Escuela Francesa: de prestigio un poco tardio, sus maximos

exponentes no se dieron hasta los tltimos decenios del siglo XVIII,
tal vez por la lenta penetracion del violin en la musica solistica

francesa, que tuvo en mayor estima a los instrumentos de la familia

de la viola da gamba. E| primer representante de la escuela

francesa que logra prestigio fue Nicolas Lupot (1758 — 1824),
descendiente de una saga de constructores originaria de Mirecourt.

Este maestro fue conocido en su tiempo como “El Stradivari

Francés” y mereci6 el cargo a partir de 1815, de /utier de la capilla

vH3.1011419 "8'S'N
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real. En el fondo de su obra refleja una influencia cremonesa y
una delicadeza singular. Otros exponentes de la escuela francesa
fueron Decombre, Claude, Pierra, Nicolas Cappuy, Villaume,
Aldric, Chanot, Silvestre, Pique y Gand.

Escuela Belga: los mas celebres exponentes fueron, Benoit, Boussu,
Egidius y Marcus Snoeck y Hendrich Willems.

Escuela Neerlandesa: Hofmans, Borlons, Hendrick Jacos y Johan
Cuypers.

Escuela Alemana: Bachmann, Dépper, Eberle, Hoffman, Otto,
Schorm, Thielke, Wildhalm, entre otros.

Escuela Inglesa: Banks, Betts, Dodd, Duke, Fendt, Foster, Harris,
Hill, Lott, Hart y Norman entre los mas notables.

Escuela Espafiola: se dice que el primer notable /utier espanol fue
Juan Guillami (1702 - 1769) su obra se vio influenciada por el
trabajo de Stradivari. Su trabajo era excelente, utilizaba maderas
de gran calidad y su barniz era de excepcional calidad. Otro gran
lutier representante de esta escuela fue Nicolas Duclos (de origen
francés pero radicado en Barcelona). pero el mas notable
representante de la escuela de luteria de Espafia fue José Contreras
(1710 — 1782). Nacido en Granada y radicado en Madrid, a partir

de 1737, donde llegéb a ser reparador de instrumentos de su
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majestad. Su obra es de excelente calidad, a tal punto que se
pensaba que habia aprendido el oficio de algin gran maestro
italiano, lo cual no se llegd a comprobar. Algunos de sus
instrumentos se asemejaban‘a los de Stradivari aunque la talladura
de las “ff” eran al estilo Guarnieri. En el Museo de Musica de

Barcelona hay un ejemplar de este gran /utier que data de 1741.

El Arco: El origen del arco,

al 1gual que los origenes del violin

son  muy poco precisos, sin

embargo, su principio fundamental
viene dado por el hecho y la necesidad de imitar la voz humana y
prolongar los sonidos en una melodia.

La concepcion rudimentaria del arco consistia en una varita de
madera sobre la cual se tiende unas cerdas o crines. El arco, al igual
que el violin sufrio un largo proceso evolutivo, dentro del cual se
produjo transformaciones importantes, en busqueda de su mayor
efectividad. Hasta mediados del siglo XVI. el arco era corto, ligero y
curvado hacia fuera; en las pinturas de G. Ferrari o en las de G. Reni,
como por ejemplo en la “A:.nmcién de la Virgen” (Museo del Prado) se
evidencia la forma curvada del arquillo; también existe wuna

representacion de los arcos en el Theatrum Instrumentorum (1620) de



M. Praetorius, en las obras de Marin Mersenne (1636) y Athanasius
Kircher (1650). Todas estas evidencias muestran que el arco se taiiia
en angulo recto con respecto a las cuerdas, el brazo derecho era usado
para la manipulacién del arco y este debia estar considerablemente
abajo para asi presionar las cuerdas. La presion de las cerdas (que
procedian de las crines de la cola de caballos blancos). era fija y esta
variaba dependiendo de la presion de los dedos. La longitud del arco
era menor que la del arco moderno, al igual que el espesor de las
crines; se dice que la longitud del arco era equivalente a la del cuerpo
del violin (56 a 60 cm).

A partir del siglo XVIlI los musicos empezaron a sentir la
importancia que tenia el arco para el desarrollo de la técnica del
violin, por lo cual surgieron dos modelos de arco: uno largo para la
ejecucion de musica culta (especialmente usado por los italianos vy
alemanes), y uno corto para la ejecucion de musica de conjunto vy de
danza (muy usado en Francia).

En cuanto a la posicion del arco existia el estilo francés, el cual
consistio en sujetar con el pulgar bajo las crines, con la mano proxima
al talon. Existia también el estilo italiano, el cual consistio en ubicar
el pulgar entre la varilla y las cerdas y la mano se colocaba mas
alejada del extremo.

El proceso de transformacion y evolucion del arco fue sostenido
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a lo largo del siglo XVII, por lo que otro factor modificado fue la
curvatura. La curvatura del arco fue suavizandose y se ide6 un
mecanismo de muescas con un pequefio pasador para tensar las crines.
Mas adelante este sistema fue®perfeccionandose hasta que el famoso
fabricante de arcos Francois Tourte (1747 — 1835) cre6 un sistema de
desplazamiento del talon mediante un tornillo.

La estructura del arco antiguo permitia una articulacion suelta y
precisa, obteniéndose wuna sonoridad transparente, con ataques
independientes (sin legato) que resultaban particularmente efectivos si
se ejecutaban en la parte superior del arco; el legato era poco usado y
se reducia a un grupo pequefio de notas.

La evolucion del arco iba a la par del desarrollo de los diferentes
estilos musicales, ya en el Barroco se contaba con un violin
evolucionado y un arco de lenta pero constante evolucion. El arco
permitia ataques mas suaves y con mayor elasticidad. Los crescendos
eran timidos y poco perceptibles y la ampliacion del sonido se basaba
precisamente en esa elasticidad. En algunas pinturas se puede
evidenciar el lento pero sostenido proceso de transformaciéon del arco,
como por ejemplo en la pintura de Jacobo Amiconi (1682 — 1752) “La
Fiesta en un Jardin™ o en la de Louis Michel Van Loo (1707 = 1771)
“La Familia de Felipe V” (ambas en el Museo de Prado). A partir del

siglo XVIII el arco comenzo6 a alargarse, aumento su peso y el espesor
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de las crines, obedeciendo a las nuevas exigencias musicales tras la
muerte de Juan Sebastian Bach (1685 — 1750). Por otra parte Giuseppe
Tartini (1692 — 1770), autor de L ‘arte dell 'arco, integrado por treinta
y ocho variaciones sobre una Gavolta de Corelli, practicdé unos
pequenos rebajos y acanaladuras para facilitar su ejecucion, asi como
tambien aumento la longitud del arco. Pero la transformacion
definitiva y contundente se produjo gracias a Francois Tourte, quien
por sugerencias de Viotti (gran pedagogo y violinista) creé un arco de
vara concava (como la vara del arco actual) y para la tension de las
cerdas empleod un tornillo de larga seccidon colocado entre la vara y el
talon. El arco era mas pesado y el espesor de las cuerdas era mayor, lo
cual producia un ataque poderoso, se efectuaban con mayor facilidad y
volumen los crescendos; en general la sonoridad alcanzo otra magnitud
y el estilo cantabile se podia ejecutar con mayor calidad sonora, al
igual que los acordes de tres o cuatro notas.

Con respecto a la vara del arco, al principio se construyo usando
madera de hierro gris pero resultaba ser muy pesado, por lo que se
proboé con la madera de mimosa, pero también resultaba pesado y
rigido, hasta que después de diferentes pruebas se concluyo que la
madera ideal era la de Pernambuco, ya que permitia el equilibrio
perfecto entre un nivel de estabilidad y al mismo tiempo un nivel de

flexibilidad y ligereza de peso.
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Entre los mejores fabricantes de arcos se encuentran: Francois
Tourte, J. Lafleur Lupot, John Dodd, Domenico Peccate, F. Voirin, J.
Tubbs, J.B. Vaillaume, Vigneron, Jamy, Sartony, Hill, Hamming, entre
otros. '

La supremacia de la arqueteria corresponde a Francia, mientras

que la supremacia de la violeria corresponde a Italia.

Status Técnico del Violin

Durante el siglo XVI, el violin era considerado un instrumento
popular, sin técnica propia, basada en la técnica de ejecucion de la
viola y de las antiguas fidulas y rabeles. Durante los siglos XVI, XVII
y principios del siglo XVIII, el violin se apoyaba sobre el pecho o
sobre la clavicula, hacia abajo; muchos autores pensaron que esa
inclinacion hacia abajo facilitaba el marcar el primer tiempo de cada
compas. Ambas formas, contra el pecho o sobre la clavicula
coexistieron como se pueden observar en algunas pinturas famosas
como por ejemplo el famoso cuadro de Pietro Longhi, titulado “//
concerto Gallerie dell” Academia”, Venecia; o en “El Musico”, de
Gerrit Dou, o en el “Concierto Rustico”, de Adrian Van Ostade,
expuesto en el Museo de Prado. Sumado a estas posiciones, también

era comun colocar el violin hacia un lado e inclinarlo, lo cual era
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tipico de los musicos de danza como se evidencian en el lienzo
“Musicos y Soldados™, de Valentin de Boullongue, expuesto en el
Musée des Beaux — Art de Estrasburgo.

En cuanto a la mano izquierda, no habia una técnica definida, ni
nociones de la primera, segunda o sucesivas posiciones, tampoco se
usaba vibrato, en fin, simplemente se producian sonidos para doblar
voces o0 se ejecutaban melodias pastoriles y populares para la danza,
sin buscar mayores complicaciones ni explicaciones de lo que se podia
hacer o no hacer y de lo que podia sonar o no sonar.

Con el surgimiento de la Escuela Italiana del siglo XVII y XVIII
y con la participacion de precursores que centraron su atencion hacia
el violin, ya no como un instrumento popular o secundario, sino como
un instrumento de incalculable potencial melodico, la técnica de
ejecucion violinistica comienza a tener personalidad propia y logra un
impulso indetenible para el desarrollo y consecucion de recursos
técnicos que colocan al violin en la caspide de los instrumentos

musicales.

Status Musical del Violin

Desde el punto de vista musical, antes del siglo XVI, la

supremacia y el protagonismo lo desempefiaba la voz. Era ésta
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entonces la principal fuente de inspiracion y de referencia para la
produccion del repertorio musical de la época. Con el tiempo fueron
cobrando importancia los instrumentos de acompafiamiento, en primer
lugar el teclado. Progresivamente fueron surgiendo nuevas inquietudes
y nuevos requerimientos de textura y color sonoro, por lo cual se
pretendid sustituir la voz y encontrar nuevas alternativas y fuentes de
inspiracion; es aqui donde los instrumentos de cuerda emergen y
captan la atencion de los compositores, que en su mayoria fueron
gjecutantes. Los instrumentos de cuerdas, en especial, los
instrumentos de arco poseian una cualidad, la cual consistia en el
hecho de sostener el sonido, aun mas alla de las posibilidades de la voz
misma y por otra parte, el desarrollo y evolucion de la construccion de
estos producia mejoras inmediatas en la calidad sonora, lo cual los
hizo atractivos para los compositores.

En el caso especifico del violin, durante el siglo XVI era
considerado un instrumento popular, sin técnica de ejecucion y sin
personalidad propia, ya que era considerado uno mas dentro de la
familia de las violas de brazo. Mas aun, el violin era considerado
como un instrumento de poco prestigio o status social, ya que su uso
era comun dentro de los plebeyos y campesinos, no siendo asi la viola,
la cual era considerada un instrumento elitesco.

A nivel musical el violin era utilizado para doblar voces o para
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ejecutar musica de danza; en un ensamble vocal con acompafiamiento
el violin doblaba algunas de las voces, es decir, no habia una parte
musical escrita especialmente para €él; esto se debia, en primer lugar a
que no se consideraba necesario y en segundo lugar, a que no se
esperaba que el ejecutante del violin fuese capaz de leer musica. Por
otra parte la musica de danza era tocada de oido; esto debido en primer
lugar al corte de la musica de la época, es decir, el caracter popular de
la musica de danza, (se esperaba que el violinista ejecutara lo que oia),
y en segundo lugar, el desarrollo y status de la escritura musical de la
eépoca podia ser un factor limitante.

La primera musica escrita para violin data del afio 1582, se
desconoce el autor; esta forma parte de un Ballet comico de la Reina,
tocado para la boda real de la corte Francesa; en dicha obra se incluyen
partes de violin I, violin II, violas I y 1I, violoncellos y bajos (en total
10 musicos). En general antes de 1600 el repertorio fue desarrollado de
manera tal que pudiese ser interpretado por cantantes o por ejecutantes
de viola o violin.

En Inglaterra y Alemania el violin fue utilizado para ejecutar
musica de danza, musica de entretenimiento (en especial para la corte)
y para ciertas ocasiones especiales como cenas importantes; de esta
€poca no existe literatura ni repertorio musical especialmente dedicado

al violin; siempre se uso para doblar voces. Se dice que las primeras
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obras para violin fueron unas colecciones de las Danzas Buone de
Cantare e da Sonare, publicada por A. Gardane (Venecia 1539).

En Italia se comenz6 a incluir el violin dentro de la musica sacra
aproximadamente a partir del afio 1580. Por otra parte se conoce una
Sonata Pian e Forte que data de 1597, compuesta por Giovanni
Gabrieli en donde se incluye una parte escrita para el violin en
combinacion con trombones; sin embargo era ejecutada por la viola ya
que fue escrito en un registro mas grave, fuera del registro del violin.
No es antes del siglo XVII cuando realmente comienza a cobrar
importancia el violin como un instrumento independiente, logrando
captar el interés del compositor y haciendo que los ejecutantes
comiencen a experimentar y a explotar un verdadero desarrollo

técnico-musical del instrumento.

La Musica Durante el Siglo XVI

Entre los siglos XIV y XVI en la historia europea se dieron
contundentes cambios ideoldgicos, politicos, economicos y artisticos
que generaron un enorme e indetenible desarrollo. Este periodo se
conoce con el nombre de Renacimiento. Especificamente, en el aspecto
artistico, este trajo consigo cambios radicales con respecto al valor del

individuo, particularmente del artista, por lo que la denominacion de
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“Renacimiento” es apropiada, sobre todo en el caso de la literatura y la
pintura, donde el momento histérico y la influencia ideologica
impulsaron la necesidad de renacer en dichas manifestaciones
artisticas, no siendo asi el caso de la musica, ya que su desarrollo fue
lento y continuo, siguiendo de alguna manera los lineamientos
establecidos en los siglos precedentes.

El principal aporte que al principio del Renacimiento se dio en
la musica fue la creacion de la polifonia coral; a pesar de que la iglesia
preferia mantener la tradicion medieval, cuya concepcion respondia a
un concepto matematico e intelectual. La polifonia coral alcanzé su
mayor esplendor en este periodo, por lo que muchos autores asocian al
Renacimiento con la “Edad de oro de la polifonia”. La apertura hacia
la polifonia y la rica herencia medieval a partir del Ars Nova ofrecié
una multiplicidad de estilos que surgieron a partir del siglo XV, cuya
intensidad solo decrecera a finales del siglo XVI, con el florecimiento
de las formas instrumentales, la danza y sobre todo, el teatro.

Desde principios del siglo XV, surgio en Borgofia una escuela
que llevod al extremo al Ars Nova. Los exponentes mas destacados de
esta escuela recibieron una influencia directa del compositor inglés,
John Dunstable (1385 — 1453), quien continuo las practicas polifonicas
basicas, componiendo misas, moteles, himnos, en fin, muasica sacra y

algunas piezas seculares. Su contribucion radico en la maduraciéon de
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la técnica llamada fabordon, que consistia entonces en escribir las
voces en un acorde de tercera y sexta, con una melodia destinada a la
VOZ mas grave.

Esta tendencia se extendié hasta la llamada Escuela Franco —
Flamenca, cuyos representantes desarrollaron al maximo las formas
compositivas, hasta entonces existentes, tanto para la musica sacra
como para la profana. El primero y mas importante de sus
representantes fue Guillaume Dufay (1400 — 1474), quien afirmod el
estilo a capella, sistematiz6 la misa ciclica y afiadio algunos elementos
armonicos a la musica profana. A este le siguieron Johannes
Ockeghem (1425 — 1497), y el mas ilustres de su generacion, Josquin
Desprez (1440 - 1521) quien siguid desarrollando las practicas
armonicas de la época y a la vez comenzo6 a usar la “imitacion” en su
musica polifonica sacra, lo cual iba a tener una repercusion importante
en la creacion de nuevas formas musicales; por otra parte Josquin
Despres, en su musica secular comenz6 a elaborar acompafiamientos
instrumentales mas elaborados armonicamente en comparacion de los
ya existente en la época.

Durante el siglo XVI, llamado por muchos autores, “El siglo de
oro de la musica en toda Europa”, se produjo un desarrollo sostenido,
lleno de cambios repentinos que en si fueron ocasionados por ciertas

modificaciones en los patrones de la sociedad como lo fueron el
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florecimiento del comercio internacional y del sistema mercantilista, lo
cual a su vez ocasiond un visible cambio en la economia. Desde el
punto de vista humanistico surgieron importantes filosofos que
tendrian una gran influencia en'el pensamiento de la sociedad.

Desde el punto de vista artistico, la vida del periodo se volcéd
principalmente hacia las cortes y éstas a su vez no solo reflejaban
opulencia y grandiosidad, sino que poseian capellas en las que cada
vez la musica desempenaba un papel mas relevante, produciéndose una
cierta combinacion entre las musica profana y la musica sacra. La
musica va ganando terreno hacia la alta burguesia, dando inicio a una
especie de club de aficionados que se reunian para realizar veladas
musicales y mas adelante comenzarian a impartir instruccion musical.
En lo sucesivo la musica se extendio a niveles y lugares
insospechados; la danza se hizo pasatiempo universal, aparecieron
conciertos al aire libre y se popularizaron las serenatas. Por otras
parte, comenzaron a destacarse ciertos instrumentos nobles como la
viola, el laud y el clavicordio, y otros plebeyos, como la gaita y la
trompeta; hasta los campesinos tuvieron la oportunidad de participar
por medio de la musica autoctona.

El tipo de obra mas caracteristico del siglo XVI fue el madrigal.
aun cuando habia aparecido durante el siglo XIV, tenia otra

connotacion; su origen parte de la Chason Francesa. Este nuevo
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madrigal resalta el caracter literario, el caracter musical (ascendencia
flamenca) y el caracter espiritual (espiritu italiano), y fue extendido
rapidamente por toda Europa. En la primera parte del siglo se destacan
como impulsores de esta nueva tendencia musical Philippe Verdelot
(1500 — 1552), Adrian Willaert (1500 — 1562) y Constanzo Festa
(1480- 1545).

En la segunda mitad del siglo XVI el arte del madrigal fue
sofisticado, en primer lugar por Orlando di Lassus (1532 — 1594) y
seguidamente por Andrea Gabrielli, Giovanni Perluigi da Palestrina
(1525 — 1594) Luca Marenzio (1553 - 1599) y Claudio Monteverdi
(1567 — 1643).

En cuanto a la muasica instrumental, se puede decir que comenzd
a cobrar una importancia real. Debido a la ascendente importancia de
la danza y la popularidad del teatro, se hizo costumbre, en primer lugar
que la musica de danza fuera tocada por grupos instrumentales y en
segundo lugar, se acostumbro a interpretar musica instrumental en el
teatro, entre un acto y otro. Por otra parte, el ladd adquiriéo gran
relevancia como instrumento; aparecid una nueva forma musical
llamada “ricercare”, exclusivamente instrumental, y esta forma fue
extendida hacia la musica para instrumentos tradicionales como el
organo y el clavicordio. También fue creciendo el interés en los

instrumentos de cuerda con arco, especificamente la viola da gamba y
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la viola de brazo.

La musica instrumental cobré6 gran importancia con un
compositor llamado Giovanni Gabrieli (1554 - 1612) el cual es
considerado como uno de los ptecursores de los que seria mas adelante
la musica sinfonico — coral, y la musica orquestal, a la vez que fue
unos de los pioneros en dar indicaciones dinamicas en las partituras,

dando asi origen a los terminos piano y forte.



CAPITULO 11

EL VIOLIN A PARTIR DEL SIGLO XVII

Durante los finales del siglo XVI y principios del siglo XVII
Italia vivio un gran impulso musical, tanto en el campo vocal, como en
el campo instrumental. Este impulso vino dado por el advenimiento del
arte monodico, para lo cual los instrumentos de arco ofrecian
extraordinarias alternativas en cuanto a color y textura; asi como la
capacidad de sostener el sonido, aun mas alla de las posibilidades de
la voz misma. Estos factores trajeron como consecuencia el hecho de
que los compositores volcaran su atencion hacia los instrumentos de
arco y los incluyeran en sus composiciones, ya no como
acompafamiento, sino como recurso melodico.

A medida de que se experimenta y se explora el mundo
desconocido de la recursividad de los instrumentos de arco, el violin
comienza a ser el preferido por los compositores debido a su color,
textura y registro; lo que lo hacia ideal para las exigencias expresivas
de la nueva sonata y lo convertia en un extraordinario medio para los

solistas.
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Uno de los primeros impulsores del repertorio violinistico fue
Gian Paolo Cima (1570) a quien se le atribuye la autoria de las
primeras sonatas escritas para violin contenidas en su Concerti
eclsiastici a una, due, tre, qudttro voci con di a cinque, e uno a oftto,
impresos en Milan en 1610; también se tiene a Salomone Rossi (1570 —
1630), quien publico tres libros del Sinfonie e gagliarde personar a 3 e
5 (1607, 1608, 1613) y un cuarto de Varie sonate (1622).

Otros precursores del arte violinistico fueron Giovanni Battista
Buonamente, Tarquinio Merula y Maximiliano Neri. El primero, fue
autor de siete libros para violin, los cuales reflejan una técnica de
considerable ejecucion, sobre todo en I/ quinto libro de varie sonate,
sinfonie, gagliarde, corrente e ariete (1629) y en Il séptimo libro di
sonate, sinfonie, gagliarde, corrente e brandi (1636). El segundo fue
el autor de las canzoni overo sonate concertante per chiesa et camera
(1637) y de un segundo compendio en 1651. El tercero, compuso las
valiosas Sonate e canzoni a 4 da sonarsi con diversi stromenti in
chiesa e in camera (1644) y Sonate da sonarsi con varii stromenti a 3
sinoa 12 (1651).

Es necesario denotar que las Danzas da Sonare y las Canzoni da
sonare después fueron llamadas “sonatas™, y estas ultimas consistieron
en trozos de musica instrumental de diferente concepcion y estructura

al de la sonata moderna, por otra parte los términos “sonata” vy
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“sinfonie” al principio fueron confundidos, asi como también los
preludios e intermezos de obras corales y teatrales. Aproximadamente
en 1620 aparece el tipo de Sonata de camera y mas tarde aparece la
Sonata da chiesa. Con la fusion de ambos tipos surge la sonata
monotematica  bipartita, la sonata bitematica bipartita, la sonata
bitematica tripartita y la sonata ciclica.

Por ultimo uno de los mas grandes precursores del arte
violinistico durante los finales del siglo XVI y principios del siglo
XVII fue sin duda Claudio Monteverdi (1567 — 1643); famoso por sus
operas y por sus composiciones para el género vocal. Fue un gran
instrumentista de cuerda lo que le impulso a incluir muchas
innovaciones que enriquecieron la técnica del violin dentro de sus
composiciones. En su opera L' Orfeo (1607) usa una gran orquesta
integrada por violines, violas, cellos y dos violines picolos (afinados
por una octava superior al violin normal). En trabajos musicales
posteriores introduce algunos recursos técnicos nuevos como el
tréemolo y el pizzicato. El primero de estos fue creado en funcion de
imitar y representar un discurso con alto grado de excitacion, para lo
cual usaba la alternancia de arcadas rapidas; muchos autores
consideran que Monteverdi fue el creador de este recurso técnico, sin
embargo otros consideran que el /rémolo usado por este compositor era

diferente al que se conoce actualmente.
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El segundo recurso técnico fue concebido para ejecutar sonidos
pulsando la cuerda con la mano izquierda;, este recurso técnico fue
sumamente exitoso en la é€poca y su aparicion motivd a su uso por
parte de los compositores — vidlinistas predecesores, sobre todo en el
campo orquestal. Por ultimo, Monteverdi introduce los primeros
conceptos de golpes de arco, al incluir en sus obras lo que el llamaba
Arcata morenda, que consistia en ejecutar un acento de arco a cada
nota seguido de un piano subito (llamado forte piano). Es importante
sefialar que la obra de Monteverdi impulsa e influye a muchos
violinistas excelentes de la época a seguir explorando y creando a fin
de obtener diferentes recursos técnicos para enriquecer tanto la
literatura violinistica como el repertorio, marcando asi el nacimiento
de la emancipacion violinistica, siendo Italia la cuna de dicho

acontecimiento musical.

La Escuela Italiana de los Siglos XVII Y XVIII

Durante el siglo XVII aparecen las primeras escuelas
violinisticas, las cuales se dedicaron a componer obras de distintos
géneros para el violin, tanto como instrumento solista como
instrumento de diversos tipos de ensamble que se dieron en la época.

En 1645 se publico en Milan el método mas antiguo que se conoce para
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violin: /I Scolare per imparare a suonare di violine, realizado por
Gasparo Zanetti. En este método solo se habla de la primera posicion
aun cuando ya en esta época era normal llegar a la cuarta. La
influencia de Monteverdi y tddo el acontecer de la luteria y los
instrumentistas italianos impulsan el florecimiento de grandes talentos
en Italia. siendo Venecia y Bolognia las cunas mas importantes de la
Escuela Italiana.

En cuanto a la Escuela Veneciana, se puede decir que el
desarrollo comercial, sus teatros publicos y las fiestas populares
propias de la época ofrecen un ambiente propicio para el desarrollo del
violin. Los violinistas venecianos lograron grandes progresos y €xitos
de prestigio mundial. Los representantes mas importantes de la escuela

violinistica veneciana fueron Biaggio Marini y Carlo Farina.

Biaggio Marini (1597 - 1655), considerado el primer virtuoso
entre los violinistas compositores de la época, pertenecio a la orquesta
veneciana de San Marcos. Compuso su primera obra para violin en
1617, llamada Affeti musicali, symfonie, canzoni, sonate, balleti, arie;
a eésta le siguid una gran produccion como las nuevas Sonate,
symponie, canzoni, pass e nezzi, saletti, corente, gaglarde a I, 2, 3, 4,
5 & 8 (1629), la Sonata per il violino per sonar con due cordi y en dos

capricci, entre otras. La importancia de este virtuoso radico en que el
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tratamiento técnico del violin que refleja su obra fue realmente
novedoso en donde incluyen el uso de dobles, triples y cuadruples
cuerdas, pasajes de gran velocidad de articulacion, asi como también
experimentd diferentes combinaciones del violin con otros
instrumentos con el fin de obtener variedad de timbres. Marini paso los
ultimos afios de su vida en Alemania, donde su trabajo y nivel de

ejecucion influencio a lo que seria mas adelante la Escuela Alemana.

Carlos Farina (1600 — 1640) nacido en Mantua, vivio durante
muchos anos en Alemania, donde se desempeiid como concertino en
Dresden y publico su libro primo delle pavane, gagliarde, brand,
mascherata, aria franzena, volte, balleti, sonate e canzone. A este le
siguieron cuatro libros mas, que se imprimieron en 1627 (11 y III) y
1628 (1V); todos estos reflejaron un trabajo de gran relevancia y de
gran imaginacion en el tratamiento técnico del violin. También fue
autor del Capriccio Stravagante en 1627, una pieza divertida, en donde
se usan diferentes recursos técnicos como por ejemplio golpes de la
cuerda con la baqueta del arco (/egno), imitacion de la guitarra
(colocando el violin debajo del brazo), deslizamiento del dedo sobre
una cuerda (primeros esbozos del glissando), tocar con el arco muy
cerca del puente, quizas para simular sonidos de animales, etc. Se dice

que esta obra es uno de los primeros intentos de adaptacion
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instrumental al género descriptivo.

Otros violinistas y compositores importantes de esta escuela
fueron Mario Uccellini, Francesco Cavalli y Antonio Bertali. A
Uccellini se le atribuye un trabajo de perfeccionamiento de la técnica
del arco, asi como obras de gran relevancia violinistica en su época
como lo fueron las Sonate over Canzoni da farsi a violino solo e b.c
(1649), las Sinfonié boscarecie a violino solo e basso con |" agiunta de
due violin ad lib (1669), cuya importancia fue vital ya que expandio el
rango del registro del violin hasta alcanzar la sexta posicion en la
cuerda “Mi”; también busco el embellecimiento de las melodias
mediante la utilizacion de ornamentos, hasta tal punto que se dice que
introdujo los primeros esbozos de lo que seria el trino. Cavalli fue
considerado como uno de los compositores de mayor prestigio y que
mas evolucionara hacia el Barroco; su aporte al repertorio violinistico
consistio en su Musiche sacre concernenti Messa e Salmi concertati
con istromenti y su Immi antifone e sonate. A Bertali (1605 — 1669)
puede atribuirsele rasgos innovadores como la consolidacion del
transito de la Canzone da sonare a la Trio — sonata ( tal es el caso de
su sonata para dos violines y bajo Tausend Gulden). a partir de 1623
Bertali se instalo en Viena donde influyé notoriamente a la hora de
implantar en esa ciudad el gusto por la musica italiana, especialmente

veneciana.
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La Escuela Veneciana influyd particularmente el Norte de
Italia, donde surgieron violinistas compositores notables como por
ejemplo Giovanni Battista Fontana (Brescia) y Andra Falconieri
(Napoles). '

Después de esta generacion surgio una floracion de compositores
cuya obra supuso el afianzamiento de la literatura violinistica; la
mayor parte de ellos dieron grandes aportes a la técnica del violin y al
desarrollo de algunas formas musicales; es asi como surge la Escuela
Bolognesa.

La Escuela Bolognesa fue quizas la mas importante desde el
punto de wvista del desarrollo del arte violinistico italiano. Los
violinistas bologneses le daban mucha importancia a las posibilidades
melodicas del instrumento, a tal punto de concebirlo con las mismas
potencialidades que la voz humana Los representantes mas
importantes de esta escuela fueron: Giovanni Battista Vitali, Giovanni
Basanni, Giusseppe Torelli y el mas grande de todos. Arcangelo

Corelli.

Giovanni Battista Vitali (1644 — 1692), nativo de Bologna, fue
cellista de la pequefia orquesta de la Iglesia de San Petronio, aun
cuando también era ejecutante de viola y bajo, lo cual le di6 un amplio

conocimiento de los instrumentos de cuerdas. Su importante trabajo
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consistié en una gran cantidad de musica de camara, alrededor de
catorce obras. En cuanto a su tratamiento del violin no expandio la
técnica pero si exploto la cualidad melodica y expresiva del
instrumento; dentro de su muSica de camara, sus doce trios y sus
sonatas para dos violines y bajo fueron de gran importancia, y
sirvieron de modelo a futuras generaciones de compositores
violinistas , como Corelli y Henry Purcell.

Otro miembro notable de la prestigiosa Escuela Bolognesa fue
Giovanni Basanni (1657 — 1716). Alumno de Giovanni Legrenzi, tuvo
mucho éxito como violinista en su época y fue el autor de unas sonatas
da chiesa da camera, correndi a 3 con il basso continuo (1656) y
recopilo dos libros de sonate a 3 (1677 y 1683). Su obra destaca en la
estructura armonica y en el lirismo de sus melodias. Fue ademas el
maestro de Arcangelo Corelli, de alli que su importancia sea doble,

cOmo compositor y como maestro.

Giuseppe Torelli (1660 — 1708), contemporaneo de Basanni, se
le atribuye la creacion de la forma musical “concierto”, tal como se
usdé en el periodo Barroco y Clasico ., aun cuando la palabra era
conocida en la época pero no era usada con la misma connotacioén. En
1680 se emplea el nombre de “concierto” o “concerto” 2 una forma

musical distinta, en donde interviene un instrumento solista con
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acompanamiento de orquesta o un pequeho grupo de ésta , con una
estructura formal de tres movimientos, es a partir de ese momento en
que se toma real conciencia del valor del violin como instrumento
solista. De su produccion viblinistica, sus obras mas importantes
fueron los “Concierti grossi”, en donde la estructura viene dada por
un acompafiamiento de orquesta y el solo, que podia ser hecho para
violin solo o principal o para un pequefio grupo de instrumentos. Sus
obras, enmarcadas en ocho publicaciones agrupadas en Opus fueron
catalogadas como extrafas para la época y solo después de su muerte
fueron conocidos. Su forma de “concierto” antecedid a la forma de
“Solo concierto™ por una década y su obra fue continuada por Antonio
Vivaldi y mejorada por otro gran compositor - violinista

contemporaneo: Arcangelo Corelli.

Arcangelo Corelli (1653 — 1713) fue la
figura central de dicha generacion. Catalogado
como el “Maestro de maestros™ se le atribuye la
paternidad de la pedagogia violinistica y la

consolidacion de la forma “concerti grossi”. Su

aficion por el violin comenzo desde temprana edad; fue alumno de
Basanni y de Simonelli, y mas adelante de Benvenuti y Brugnoli,

llegando a alcanzar altos niveles como violinista y como compositor.
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El interés preponderante en la obra de Corelli radico en su
caracter didactico, en su fructifera produccion violinistica tanto a
nivel de musica de camara como de conciertos y la influencia ejercida
hacia la produccion violinisticd del siglo XVIII. Tras su formacion
bolognesa se radico en Roma a partir de 1671, donde ocupd
importantes cargos. Su Opus 1, constituido por doce sonate da chiesa
(1681) tuvo gran aceptacion y repercusion al poco tiempo de ser
publicado; otras tres colecciones, sonate da camera a 3 (Op. 2 de
1685, sonate da chiesa a 3 (Op. 3) de 1689 y sonate de camera a 3
(Op. 4) de 1694, concluyeron un ciclo que daria paso a su mejor
produccion para el instrumento, sus doce sonate per violino e violine o
cémbalo (Op. 5) de 1700. Las tres primeras impresiones serian
posteriormente transcritas y publicadas en Londres por uno de sus
alumnos, F. Geminiani con el titulo “Concerti grossi” (1735). En
Amsterdam, en la prestigiosa casa editora de Roger, se publicaron los
doce Concerti grossi, con duoi violino e violoncello de concerttino
obligati e duoi altri violin e basso di concerto grosso ad arbitrio (Op.
6) de 1714; es esta obra de Corelli la que determino el estilo del
“Concierto grosso”.

Como violinista, Corelli tuvo mucho éxito y renombre, llegando
a ser el director y el concertino de la Orquesta de la Opera del Teatro

de Capranica. Dirigi6 alguno de los festivales de musica de camara de
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la Reina Cristina de Suiza, fue el lider del ensamble de musicos de
Santa Cecilia (Roma) y dirigio el Festival Solemne de la Academia del
Disegno. Se retira de su faceta de violinista concertista en 1710.
Como pedagogo realizo una labor extraordinaria, siendo el padre
de la pedagogia violinistica. Su estricta formacion integral, su
disposicion hacia la excelencia, su tradicion bolognesa del instrumento
y sus esfuerzos por la emancipacion del violin le dieron cualidades
especiales para formar excelentes ejecutantes — compositores como lo
fueron Francisco Geminiani, Pietro Locatelli y Giovanni Battista
Somis, quienes no sélo continuaron la labor del “Maestro de maestros”
sino que crearon y desarrollaron aun mas la técnica del violin vy
dejaron composiciones valiosas para el repertorio del instrumento que
seguirian influenciando la produccion violinistica del siglo XVIIIL
Como musico de orquesta y concertino Corelli hizo grandes
aportes, que contribuyd enormemente con la calidad de la ejecucion
orquestal. Fue el primero que como lider de los violines en un
ensamble establecio el concepto de arcadas, logrando una sonoridad
orquestal excelente y una imagen visual agradable para el espectador.
Como compositor ya nos hemos referido a gran parte de sus
obras, sin embargo es necesario recalcar que estas se clasifican en tres
géneros: su produccion de sonatas (sonatas a tres, sonatas para violin y

bajo continuo); su produccion de musica de iglesia, en la que destaca
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el 1llamado Concierto de Navidad (Op. 6, No 8) y sus Conciertos
Grosso. Corelli era un compositor lento de mucha circunspeccion,
dedicacion y con un alto grado de exigencia a la hora de afinar los
detalles de la publicacion de sus obras.

Su aporte a la técnica violinistica vino por su labor pedagogica
y su produccion musical, la cual estuvo mayormente dedicada al violin.
Corelli enriquecio e influyo el repertorio violinistico venidero, a pesar
de que el desarrollo técnico de su obra no apunta a un gran
virtuosismo, ni a imitaciones de sonidos de animales y efectos
especiales (muy de moda en la época), ni a la superacion del registro
del violin. Uso hasta la tercera posicion en sus obras (a pesar de que
va en la época se usaba hasta la sexta posicion), también dobles y
triples cuerdas de gran dificultad de ejecucion y pasajes de velocidad
de arco y digitacion. Su estilo fue concreto y logro en sus
composiciones un equilibrio entre el vigor, la belleza, la claridad de
forma, la claridad armonica, la perfeccion a nivel de orquestacion
sencilla y un caracter musical noble. Todos estos argumentos hacen de
Corelli un compositor insigne que marcaria el camino de lo que seria

el repertorio violinistico de sus sucesores.
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LLa Nueva Generacion de la Escuela Italiana

Con la influencia ejercida por el valioso legado violinistico que
dejaron como herencia tanto Torelli como Corelli, surge una nueva
generacion en lItalia que se caracterizO por la continuacion vy
perfeccionamiento de la produccion violinistica y también la
renovacion estilistica. Los mas importantes compositores — intérpretes

que integraron esta nueva generacion fueron:

Francesco Geminiani (1680 — 1762), alumno directo del maestro
Corelli tuvo gran reputacion como compositor, violinista y pedagogo.
Fue alumno de composicion del maestro Scarlatti. En 1714 decide
marcharse a Londres, donde ofrecio un concierto a la corte con mucho
exito en el cual dedico sus Sonatas para violin Op. 1 (1716) al Baron
Kilmansegge. En 1726 fue el director de los conciertos auspiciados
por la Masonic Society Philo Musical, para lo cual arreglo las sonatas
para violin Op. 5 de Corelli, como concierto grosso para orquesta de
cuerdas. Compuso también sus Sonatas eclesiasticas que obtuvieron
mucho éxito. A partir de 1730 su carrera fue muy activa. Su
abundante produccion violinistica estimulo a Haendel a escribir sus
Conciertos grossi Op. 3 (1734) y el Op. 6 (1739), en los que se refleja

una influencia italiana.
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En 1733 viaja a Irlanda donde realizo varios conciertos con gran
acogida; al mismo tiempo compuso doce sonatas para violin Op. 4
publicadas en Londres (1739) y en Paris (1740). Geminiani arreglo seis
de sus sonatas como concierto§ grosso en 1743 y en 1746 publicé su
ultimo set de conciertos grosso Op. 7.

En 1759 regresa a Irlanda para aceptar el puesto de Maestro de
Earl of Bellamont.; Geminiani toco hasta el mismo afio de su muerte
(1760). Se dice que como compositor, fue un importante enlace entre
Corelli y la nueva generacion, preservando los valores tradicionales
del estilo italiano y de su maestro, al mismo tiempo que aporta ciertas
innovaciones a la técnica violinistica.

Como pedagogo, su relevancia radico en sus numerosos tratados
didacticos para el violin, siendo el mas importante y definitivo el
meétodo para violin publicado en Londres (1750). Aun hoy en dia este
método es valioso debido a que expone la técnica y los ornamentos
auténticos de la época. En este método se incluyen nueve paginas de
texto, veinticuatro ejemplos técnicos y doce composiciones para
violin. Algunas de las enseflanzas técnicas fueron las siguientes:

l. El brazo derecho, la mufieca y el antebrazo deben estar libres.
2. El violin debe descansar debajo de la mandibula izquierda (no en el
menton) y el menton debe descansar en el resto del cuerpo del

instrumento.
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3. Se recomienda una ligera inclinacion hacia la parte izquierda del
violin, mas no levantar mucho el arco, cuando se ejecute en la
cuerda “sol”.

4. Debe haber una pequena distancia entre la nuez del arco, el pulgar y
el resto de los dedos.

5. El arco debe ser empleado en toda su extension.

6. Las siete posiciones de la mano izquierda no so6lo son un medio de
aumentar el registro del instrumento, sino también de diversificar el
timbre usando para una misma nota musical cuerdas y dedos
diferentes.

7. Recomienda usar una “cerrada agitacion” de los dedos no sélo en
notas de larga duracion (lo cual corresponde al principio del
vibrato) sino en notas cortas (en lo posible) ya que contribuye a la
calidad del sonido. También surgio una digitacion para las escalas
cromaticas.

Existieron otros métodos para violin, de gran importancia como
el de Leopoldo Mozart (1756) y el de Abbé (1761), quizas mas
actualizados y completos, los cuales contribuyeron a enriquecer la
técnica violinistica y proporcionar herramientas para los ejecutantes,
por supuesto, sin restar valor al aporte del método realizado por

Geminiani.
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Antonio Vivaldi (1678 — 1741), fue el
compositor mas popular del periodo Barroco,
después de Bach y Haendel. Nacio en Venice,
estudio con su padre, quien ‘era barbero vy

violinista. Se convirti6 en un brillante

violinista y en un experto en el 6rgano y en el
clavecin. En 1703 fue destinado como profesor de la Hospédale della
Pieta, donde mantuvo conexion durante treinta y siete afos; con tan
solo veinticinco afios tuvo la responsabilidad de formar musicalmente
a muchos nifios talentosos.

Venice fue un centro artistico de mucha actividad y prestigio;
donde actuaban virtuoso de la talla de Veracini, Locattelli y Tartini.
Fue alli donde Vivaldi comenzo su produccion violinistica: doce trio
sonatas para dos violines, cello y clavecin Op. 1 (1705), doce sonatas
para violin y bajo Op. 2 (1709, el concierto conocido como “El espiritu
armoénico” (1711), un set de doce conciertos titulados “La stravaganza”
Op. 4 (1714), todos con gran éxito. En 1725 publico uno de sus mas
famosos conciertos “// cimiento dell” Armonia e dell” Inventione Op. 8,
y el también famoso set “Las cuatro estaciones”. Con esta ultima
produccion se convierte en uno de los primeros compositores en

escribir musica para violin, imitando sonidos de la naturaleza.
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Vivaldi fue un compositor de gran fertilidad, escribio cerca de
doscientos treinta conciertos para violin, aunque no so6lo limité su
produccion a dicho instrumento, también escribio conciertos para
flauta, piccolo, oboe, fagot, *trompeta, mandolina, viola y cello;
ademas de su musica eclesiastica y sus operas. Su aporte a la
posteridad radico en su rica produccion musical, su propia concepcion
del solista, fijando asi las pautas para los compositores de conciertos
del periodo Clasico. En el caso especifico del aporte a la técnica
violinistica, Vivaldi reafirmé y exploto el uso de altas posiciones, uso
talentosamente los arpegios rotos; fue un maestro en el arte de crear
pasajes especialmente dificiles para su época. También fue un experto
en el empleo de diferentes arcadas como el detaché, golpes que
simulaban el sonido o el efecto del martillo (martelé), el staccatto,
golpes de arco que fueron el principio del spicatio que hoy en dia se
emplean; todos estos artificios técnicos fueron innovaciones que
generaron efectos magicos en su musica.

Por otra parte, se concibe la obra de Vivaldi no sélo como
abundante, sino como decisiva ya que acentuo la diferencia de caracter
entre los tres movimientos del concierto, a la vez que avogara por una
linea melodica mas lirica e independiente del ripieno, y lograra la
exaltacion del solista mediante una escritura musical Ilena de

virtuosismo y de adornos sobre un acompanamiento orquestal sobrio.
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Antonio Vivaldi murié en 1741 en Viena, en la mas extrema

pobreza. Su obra fue realmente valorada después del afio 1930.

Giuseppe Tartini (1692 - 1770),
representd un valioso personaje en la historia
del arte violinistico, no s6lo en Italia, sino en

toda Europa. Compositor, violinista y

pedagogo, este maestro fue considerado como

un nexo directo con las escuelas modernas del
violin. Su contribucion al repertorio violinistico fue fructifera, tanto
en cantidad como en calidad.

Tartini fue basicamente un autodidacta, sin embargo su
admiracion hacia Corelli por su gran trabajo como pedagogo vy
compositor, por Vivaldi debido al desarrollo del prototipo del
Concierto y por el virtuosismo de Veracini, influenciaron su obra,
recogiendo todo estos elementos y combinandolos con sus propias
ideas para asi lograr un estilo muy personal que sirvio de modelo
durante medio siglo. En si, representa la esencia de la ejecucion
“clasica” del violin y la antesala de la ejecucion “romantica”.

Su produccion musical consté de ciento treinta y cinco
conciertos para violin, de los cuales solo dieciocho fueron publicados

en tres colecciones entre 1728 y 1734. Escribio sonatas, sinfonias, trio
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sonatas y cuartetos de cuerdas; una parte de esta produccion refleja el
tradicional estilo Barroco y otra parte de ella refleja en cambio hacia
un estilo “galante™. Entre sus composiciones mas importantes
podemos citar las sonatas Op. 2, sus doce sonatas Op. | para violin y
cello (seis de las cuales fueron sonatas para iglesia y las otras seis
fueron sonatas para camara), y su mas famosa sonata, llamada “El trino
del diablo™.

Su carrera violinistica fue exitosa, a pesar de que su tendencia al
sedentarismo era marcada. Estuvo radicado en Padua durante cincuenta
anos, y muchos visitantes venian de lejos solo para escuchar la
ejecucion de sus solos en la Basilica de San Antonio. Ocupo
importantes cargos como violinista y su ejecucion fue catalogada como
excelente debido a su bello sonido, a su virtuosismo y solvencia en el
instrumento.

En cuanto a su carrera pedagodgica, Tartini fue un maestro
dedicado, lleno de energia, con gran capacidad para comunicar sus
conocimientos de la técnica del violin; lo cual fueron cualidades que le
otorgaron el titulo de “Maestro de la nacion™. Fundo una academia de
violin, la cual atrajo muchos estudiantes de toda Europa. Entre sus
alumnos mas famosos e importantes estan Pascuale Bini, Doménico
Ferrari, y el mas ilustre de todos Pietro Nardini. Realizo algunos

tratados de musica 1754 y 1767, donde expone algunos principios de la
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armonia. En su L arte del arco expone un concepto novedoso sobre la
técnica de arco en donde explotéo una amplia gama de recursos de
arcadas a través de unas variaciones sobre una Gavota de Corelli. Sus
“Reglas para la correcta ejecution del violin™ fueron excelentemente
explicitas para sus estudiantes, quienes siempre se encontraron
satisfechos con la pedagogia de Tartini.

Su aporte a la técnica del violin no s6lo radica en su produccion
de obras para el instrumento, no en su importante e influyente carrera
pedagoga, sino también en su aporte a la técnica de la mano izquierda
(dobles trinos, la variacion de la velocidad del vibrato y control, la
utilizacion de altas posiciones y su meticulosa afinacion). Por altimo,
también se le atribuye el aumento de la prolongacion del arco, lo cual

contribuyo enormemente a la mejora mecanica del instrumento.

Francisco Veracini (1690 — 1750). Nacido en Florencia, fue
calificado como uno de los mas grandes violinistas de la época. Como
compositor fue uno de los mas versatiles, ya que no limitdo su
produccion musical el repertorio violinistico.

En cuanto a su carrera violinistica se puede decir que fue
sumamente exitoso; dado a su alto nivel técnico siempre ocupod
prestigiosos cargos, sin embargo su personalidad no le permitia

permanecer mucho tiempo en un mismo puesto. Como compositor tuvo
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menos fama que como violinista, sin embargo su produccién musical
consisti0 en musica para el repertorio violinistico y composiciones
vocales como oratorios, cantatas, éperas y musica sacra.

Dentro del repertorio viofinistico podemos citar sus treinta y seis
sonatas para violin, publicadas en tres colecciones de a doce sonatas
cada una, diez solo concierto para violin, entre los mas importantes
esta el Concierto en Re Mayor (1711). Dentro de las treinta y seis
sonatas para violin se encuentran: doce sonatas académicas (Op. 2),
sus sonatas de camara (en seis tonalidades menores) y seis sonatas de
iglesia (en sus tonalidades mayores). En general su produccion
violinistica revela un estilo imaginativo, con temas sonoros y pasajes
de mucho caracter y gran dificultad técnica. Al compararlo con
Tartini se puede decir que Veracini es mas elegante, escolastico y
disciplinado.

Su aporte a la tecnica violinistica consistio en su alto nivel
técnico de ejecucion, el cual influydo en otros compositores -—
ejecutantes creando la necesidad de elevar la técnica (como fue el caso
de Tartini), asi como también impulso el sostenido desarrollo de la

recursividad del instrumento.
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Pietro Locatelli (1693- 1764). Nacido
en Bérgamo, fue uno de los Gltimos alumnos
de Corelli en Roma. Considerado como el mas
grande violinista del siglo XVIII y como el

padre del virtuosismo violinistico. Como

compositor, Locatelli refleja en sus obras una
transformacion estilistica del Barroco al estilo Clasico, asi como
aporta elementos novedosos, no solo en sus obras para violin y para la
técnica del instrumento, sino también en los conceptos del concierto,
sonata y la musica de teatro. Sus obras eran de gran dificultad, por lo
que muchos evitaban ejecutarla.

Su aporte al repertorio violinistico consistio en sus doce
Concierti grossi Op. 1 (1721), dieciocho sonatas para violin y bajo
publicadas en dos colecciones, en 1737 y 1744 y sus veinticuatro
caprichos, comprendidos en “El Arte del Violin”. Estos ultimos fueron
de vital importancia ya que reflejan un altisimo nivel técnico que
enriquecio el vocabulario de la ejecucion violinistica y estimulo a
otros compositores a continuar y superar el legado técnico expuesto en
dichos caprichos. Como violinista fue reconocido y aclamado. Se
caracterizo por su depurada técnica, por su estilo elegante y de buen
gusto y por ejecutar sus propias obras.

Su aporte hacia la técnica del violin queddo plasmado
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especialmente en sus veinticuatro caprichos, en donde se exploto la

recursividad del instrumento a un nivel sin precedente.

Giovanni Battista Som‘is (1686 - 1763). Nacido en Turin,
proveniente de una familia de musicos. En 1703 fue enviado a Roma
para formarse con el maestro Corelli. En 1707 regresa a su ciudad
natal y ejerce el cargo de concertino y solista de la orquesta, puesto
que ocup6 hasta su muerte en 1763. Sus composiciones fueron
publicadas en Amsterdam y Paris. Su formacién atrajo a muchos
estudiantes a Turin por lo que su labor pedagoga fue el mayor aporte a
la escuela violinistica. Fue maestro de Pugnani, hecho de suma
importancia para la continuacion de su obra; también fue maestro de
los franceses Leclair y Guillemain, quienes instalaron la escuela de
Somis (Escuela Piemontesa) en Paris, asi como también lo hicieran dos
de sus alumnos italianos Guignon y Cabran. Se considera que Somis
fue uno de los continuadores inmediatos de la escuela tradicional de

Corelli.

Gaetano Pugnani (1731 — 1798), nacido en
Turin, recibi6 toda su formacion violinistica de

Giovanni Somis. Fue un ejecutante aventajado y a la

edad de diez afios de edad logro entrar a la Orquesta

de Turin. Realizo algunos estudios en Roma y en 1750 regresa a su
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ciudad natal. En 1754 visité Paris y ejecutdé su obra “Concerto
spirituel” logrando un gran éxito. Fundo una imprenta con el objeto de
publicar sus seis trios para dos violones y cello Op. 1. Durante el
periodo de 1761 y 1764 fue director del teatro del Rey en Londres,
obteniendo mucho éxito y siendo reconocido como solistas y como
compositor; su opera Nanetto ¢ Lubino fue bien recibida en su época.
En 1770 desempeno el cargo de concertino y director del teatro de
Londres. En 1773 regresa a Paris, en donde conoce a Francois Tourte
y ejerce cierta influencia sobre esté fabricante de arcos; se puede decir
que Pugnani colaboro con la evolucion del arco de la época, ya que con
sus ideas y su habitos de usar cuerdas gruesas (para una mayor
sonoridad) se vio en la necesidad de sugerir un modelo nuevo que
llenara otras expectativas en cuanto a timbre y color sonoro. En
general, se puede decir que como violinistica fue destacado; viajo por
Francia, Holanda e Inglaterra mostrando su extraordinaria ejecucion.
Por otra parte, como compositor su obra consté6 de nueve conciertos,
catorces sonatas para violin, seis quintetos de cuerdas y vientos, seis
cuartetos de cuerda, una coleccion de diuos para violines y algunos
piezas para violin, de las cuales la mas famosa fue el Preludio y
Allegro que mas tarde arreglaria Kreisler (de alli que la obra sea
llamada Preludio y Allegro de Pugnani — Kreisler).

Como pedagogo tuvo una importancia especial, ya que se le
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considera como el pionero que prepard el camino de los maestros
clasicos. Su formacion reflejo la tradicional escuela de Corelli y logro
comunicar de manera auténtica y al mismo tiempo innovadora sus
conocimiento a los alumnos. Su*alumno mas destacado fue Viotti, a
quien se le llama “El padre de la Escuela Moderna del violin™,
formandose una linea generacional de formaciéon técnica del
instrumento de suma importancia y solidez: Corelli — Somis — Pugnani
— Viotti seguidos por Baillot — Kreutzer — Massart — Wieniawsky y
Kreisler.

Su aporte a la técnica violinistica radico no solo en las
innovaciones técnicas de sus obras, sino también en su papel de
continuador de la labor de Somis y a la consolidacion de la Escuela
Piemontesa, la cual se caracterizo por la variedad y excelencia en los
golpes de arco. Su influencia ejercida hacia el maestro Viotti fue

esencial para el nacimiento de la Escuela Moderna del violin.

Pietro Nardini (1722 — 1793) Originario de
Livernoy, fue el mas célebre alumno de Tartini,
con el cual estudio seis afios. Dada la cercania y
la dedicacion de su maestro, Nardini logro

absorber su estilo y su metodologia. En 1762,

I

logra formar parte del grupo de camara de la Corte de Stuttgart y

o]



73

afio siguiente se convirtio en el concertino de tan prestigiosa
agrupacion. En 1770, cercano a la muerte de su maestro, Nardini fue
nombrado director de la orquesta de la Corte de Florencia, donde logra
establecerse durante veintitrés anos y desarrollarse como solistas,
compositor y pedagogo.

Como violinista Nardini se caracterizo por su firme conduccion
del arco. ademas de su ejecucion clara, lirica y técnicamente solvente.
Su sonido era puro, de perfecta afinacion, su gusto era refinado y su
estilo no se inclinaba a mostrar virtuosismo. Su aporte a la técnica
violinistica radico en su produccién musical para el violin. Compuso
seis sonatas para violin solo, seis sonatas para violin y piano, seis
sonatas para bajo, seis conciertos para violin Op. 1, publicados en
1760, de los cuales el mas importante fue el de Mi mayor, a tal punto
de haber ser sido incluido en el pensum de estudios de todos los

conservatorios.

La Escuela Alemana Durante los Siglos XVII Y XVIII

Durante el siglo XVII y XVIII la Escuela Violinistica Alemana
fue producto de la labor pedagoga de grandes violinistas italianos
radicados en Alemania, como lo fueron Biagio Marini y Carlo Farina.

La solvencia técnica de estos maestros y su pedagogia generaron en los
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violinistas germanos una base solida, que a pesar de no producir una
Igran cantidad de virtuosos (como fue el caso de Italia), surgieron
ejecutantes brillantes que desarrollaron un nivel técnico alto, que para
muchos autores superaron al de' los italianos (solo durante el siglo
XVII); aun cuando el aspecto interpretativo y el lirismo era superior en
los violinistas italianos. A partir del siglo XVIII la Escuela Alemana
se caracterizo por la produccion de violinistas competentes y grandes
compositores, que aportaron obras de vital importancia para la técnica
del instrumento y que enriquecieron desde todo punto de vista el
repertorio, tal es el caso de los compositores Juan Sebastian Bach,

Haendel, Mozart (Leopoldo y Wolfang), Haydn y Beethoven.

Los representantes mas célebres de la escuela Alemana fueron:

Heinrich von Biber (1644 — 1704). Nacido en Bohemia, fue un
gran violinista y quizas el mas importante representante de la escuela
germana durante el siglo XVIIL. Su carrera también contdo con una
produccion musical para el violin agrupada en dos colecciones: las
dieciséis sonatas para violin llamadas “Pasion” o “Biblicas”, donde se
alude la Pasion de Cristo (1676), las sonatas de iglesia y las sonatas de
camara (como primera coleccion) y las sonatas para violin y bajo
(1681), las sonatas polifonicas y las siete partitas, las cuales se

consideran precursoras de las de Bach.
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Su aporte a la técnica violinistica radicé, en primer lugar, en el
desarrollo de su nivel técnico, particularmente en el uso de las dobles
cuerdas, ya que los niveles alcanzados por este gran ejecutante fueron
insuperables, ni siquiera por‘lo grandes virtuosos italianos. El
historiador Charles Burney examiné las obras de Biber y manifesto con
admiracion que sus solos fueron los de mayor dificultad y los mas
bellos y elegantes de todos los que habia conocido que datan de ese
periodo. También expresd que una de sus piezas da la impresion que
fuese sido escrita para tres instrumentos, dos violines y bajo; ya que
claramente se pueden captar tres voces, sin embargo esta hecha para un
solo violin y bajo, lo cual significa que el violin ejecuta
constantemente dobles cuerdas. Por otra parte fue uno de los primeros
violinistas que uso la “scordatura™, la cual consiste en afinar las
cuerdas o algunas cuerdas del violin con diferente afinacion a la
original, para asi ejecutar diferentes acordes; en sus sonatas “Biblicas™
o sonatas “Pasion” se puede encontrar este novedoso recurso, el cual
hace a estas obras particularmente dificiles de ejecutar. Por ultimo, sus
partitas correspondieron un legado importantisimo para el repertorio y
una importante referencia para compositores sucesores;
particularmente en su “Pasacaglia” Biber marco un nivel técnico de
uso y ejecucion de dobles cuerdas y acordes tan elaborado y de tanta

dificultad, que dificilmente se pensaba posible concebirlo y ejecutarlo
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para su epoca. Estas partitas se consideran como los antecedentes mas
cercanos de las de Juan Sebastian Bach.

Otro ilustre violinista de la Escuela Germana fue Johann Jacob
Walter. Su reputacion fue comparada con la de Paganini en su épocla.
Su destreza tecnica fue plasmada en las dos colecciones para violin,
Scherzi (1676) y Hortulus (1688), en donde el uso de las altas
posiciones (sexta y séptima posicion), diferentes golpes de staccalto,
cruces rapidos de cuerdas y dobles cuerdas demuestran el alto nivel
técnico manejado por este gran ejecutante.

Paul von Westhoff, dividid su carrera entre la musica y la
diplomacia. En 1682 dio un concierto para la corte real de Luis XIV y
produjo sensacion a tal punto de ser considerado superior técnicamente
que el violinista francés de la época Lully. Sus obras fueron publicadas
en Paris, y plasmaron un nivel técnico muy alto, con el uso de dobles y
triples cuerdas, acordes. arpegios y posiciones altas (hasta la séptima).

Su produccion musical para el violin consistio en siete sonatas
para violin solo (1682), una sonata para violin y bajo (también en
1682), seis sonatas para violin y bajo (1694) y las partitas para violin
solo (1696) las cuales se dice que también influenciaron la obra de

Bach.
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Johann Georg Pisendel (1687) fue uno de los mas versatiles y
consumados violinistas germanos de su generacion. Estudid con
Torelli y en un viaje a Weimar, en 1709, conociéo a Juan Sebastian
Bach; encuentro que repitio en'Dresden, donde Pisendel era el director
de la orquesta de la corte. Al poco tiempo regres6 a Venice para
estudiar con el maestro Vivaldi, quien le dedico seis conciertos.

Se dice que Bach escuchd la ejecucion de las sonatas para violin
solo de Pisendel y las tomo como otra fuente de inspiracion para la
elaboracion de sus sonatas y partitas para violin solo (culminadas en
1720). En estas sonatas Pisendel sigue la tradicion de los compositores
germanos Biber y Westhoff. Otra produccion importante fueron sus
conciertos para violin; algunos reflejaron un estilo Barroco y otros se
consideraron continuadores del estilo de Tartini (pre — clasico).

La importancia de este compositor y violinista radicé en que su
obra fue una de las fuentes de inspiracion para una de las obras
maestras del repertorio violinistico, como lo son las sonatas y partitas
de Bach, asi como también se considera que su concierto en Re mayor
fue fuente de inspiracion para la estructura del concierto No 5 para

violin de Mozart.
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Juan Sebastian Bach (1685 - 1750).
Clavecinista, organista, director de coros y de
orquestas,  violinista, pedagogo y  gran

compositor. Su aporte para la* técnica y el

repertorio violinistico radicé en que recogio todo
el desarrollo técnico de los maestros germanos y Su propio
conocimiento musical tanto de la composicion y la armonia como de la
ejecucion instrumental, para asi dar paso a la mas alta expresion de la
polifonia violinistica, colocando al instrumento como “amo y esclavo”,
como “amo” en el sentido de que sitiia al violin en los niveles mas
altos de la ejecucion técnica e interpretacion, y como “esclavo™ porque
puso el instrumento al mas absoluto servicio de la musica. Su
produccion en general es sumamente extensa, ya que escribié muchas
obras para clavecin, organo, flauta, violin, cello. misas, oratorios,
cantatas, obras instrumentales, etc; pero desde el punto de vista del
repertorio violinistico su gran aporte consistio en dos conciertos para
violin, uno en La menor y otro en Mi mayor, el doble concierto para
violin en Re menor y su obra maestra, las Sonatas y Partitas para

violin solo.

Leopoldo Mozart (1719 - 1787). Violinista, pedagogo vy

compositor, fue miembro activo de la orquesta de la Corte en
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Salzburgo (1743), luego fue el compositor de la misma en 1757 y
finalmente en 1763 se convierte en maestro de capilla. Su aporte hacia
la técnica del violin radico en la importancia pedagoga de su obra.
Realizd un método o tratado dé los principios fundamentales de la
ejecucion violinistica (1756), el cual aparecio cinco afios mas tarde
que el tratado realizado por el maestro Geminiani.

El método de violin realizado por Leopoldo Mozart realiza una
explicacion mas detallada que el método de Geminiani, acerca de los
principios técnicos como posicion, golpes de arco, técnica de mano
izquierda (trinos, ornamentos, dobles cuerdas, etc) asi como favorece a
la Escuela Italiana Clasica y la coloca como modelo de la técnica

violinistica para el siglo XVIIL.

Wolfgang Amadeus Mozart (1756 -
1791). Violinista y uno de los mas grandes
compositores de toda la historia musical. Su
actividad como compositor no le dejo cultivar

su carrera violinistica como su padre y maestro

Leopoldo Mozart hubiese querido, sin embargo su legado al repertorio
fue de vital importancia. Compuso una serie de conciertos para violin,
cinco conciertos en total (K 207; K 211; K 216; K 218; K 219), entre

los meses de abril y diciembre del afio 1775, asi como las sonatas para
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violin y piano (K 301/293a; K 302/293b; K 303/203¢c; K 305/293d; K
296) posteriores a los conciertos. El nivel técnico violinistico usado en
dichas composiciones es bastante alto, asi como el estilo y la
interpretacion definieron una técni¢a pura y estilizada. Por otra parte,
la musica instrumental de Mozart incluye una exposicion de material
técnico violinistico de alto nivel, como lo reflejan sus sinfonias, su

musica de camara, en general.

Franz Benda (1709 - 1786). Fue alumno de Pisendel. Formoé
parte de una nueva corriente violinistica germana llamada la “escuela
sentimental berlinesa”. Su aporte al repertorio violinistico fue extenso:
quince conciertos para violin, numerosas sonatas, numerosos
caprichos y alrededor de veinte diuos. Por otra parte se desempefo
como un excelente docente; entre sus alumnos mas destacados se
encontraron Johann Peter Salomon (1745 — 1815) y Friederich Wilhelm
Rust (1739 - 1796). Este ultimo alumno fue representante del
“sentimentalismo” y considerado por algunos criticos el ultimo gran

violinista aleman del siglo XVIIL

La Escuela Francesa

Francia, al igual que Inglaterra fue bastante reacia a aceptar el

violin. Se dice que aun mayor fue el recelo hacia el estilo italiano. Por
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otra parte la supremacia de la musica de danza domino hasta el Gltimo
tercio del siglo XVI. Hasta entonces el violin era considerado un
instrumento idoneo solo para este tipo de musica, sin mucho desarrollo
técnico (solo algunos violinistad Ilegaban a usar hasta la cuarta
posicion). El violin fue ganando mayor prestigio cuando Luis XIII le
da un status oficial a los veinticuatro “violones du Roy” (1626) lo que
constituyo una orquesta de cuerdas (violines, violas y cellos). En 1653
el rey Luis XIV asigna como nuevo compositor de la Corte a Jean
Baptista Lully, el cual logro a través de su trabajo. introducir y
establecer en Francia el gusto por la tradicion italiana y el cambio de
rol del wviolin como un instrumento principal. Lully fue un gran
violinista, sin embargo no estuvo interesado en imitar o superar los
avances técnicos de los virtuosos ltalianos y Germanos. Su obra fue
concebida bajo un estilo muy especial y refinado, en donde la técnica
se limitaba al uso de arcadas de detaché corto, variedad ritmica,
articulacion briosa y alegre, en si un estilo mas imitativo del canto. Se
dice que para la época las sonatas de Corelli eran consideradas
“intocables™ en Paris. Pero los violinistas franceses al descubrir el
acontecer violinistico en Italia y Alemania, rapidamente trataron de
actualizar la técnica. Otros compositores y violinistas precursores que
contribuyeron a establecer el gusto por el violin en Francia fueron

Guilleume Dumanoir (1615 — 1697), Guy Leclers, Jean Francois
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Lallouette (1651 — 1728), Jean Baptista Anet (1651 — 1710), Jean Ferry
Rebel (1666 — 1744).

El primer gran violinista francés capaz de ser comparado con los
violinistas italianos fue Jean Baptista Senallié, alumno de Tomaso
Vitali, autor de cinco libros de sonatas para violin. Después le
siguieron Louis Francoeur (1692 — 1745) uno de los “24 violons” y
autor de dos volumenes de sonatas para violin y bajo continuo, y luego
surgio Francois Francoeur (1698 — 1787) cuyo primer libro de sonatas
para violin y bajo continuo fue excelente.

De la generacion de Senallié pertenece el excelente maestro de
violin llamado Jacques Aubert (1689 — 1753) quien compuso cinco
cuadernos de sonatas para violin y bajo continuo (entre 1719 y 1740) y
seis conciertos (1735) logrando ser el primero en introducir en Francia
el estilo de concierto italiano, anticipandose al verdadero fundador de

la escuela francesa del violin, Jean Marie Leclair.

Jean Marie Leclair (1697 - 1764).
Nacido en Lyons fue el primero en levantar el
nivel técnico del violin a tal punto de poder ser |

comparado con el nivel de la Escuela Italiana, i

L

de alli que se le atribuye ser el fundador de la B

Escuela Francesa. Fue alumno de Somis y de otros maestros italianos,
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sin embargo logréo mantener su identidad y estilo francés. Como
violinista y compositor represento la fusion del estilo italiano y el
estilo francés, siendo llamado el “Corelli francés”.

Su produccion violinistica consté de las doce sonatas para violin
y bajo Opus 1, las sonatas para violin Op. 2 y las Op. 14 y Op. 15
(postumas) los conciertos para violin Op. 7, las sonatas para violin Op.
9, un set de seis conciertos para violin acompainado de tres violines,
viola y bajo, Op. 10, y las sonatas para dos violines sin
acompafiamiento (1737).

Su aporte a la técnica del violin fue, en primer lugar, un estilo
violinistico que reflejo la armoniosa combinacion entre la Escuela
Italiana de la época y el estilo francés; en segundo lugar sus
composiciones, particularmente en sus cuarenta y ocho sonatas
(publicadas en cuatro libros de doce sonatas cada uno), mostré un uso
progresivo de la técnica violinistica, producto de su aprendizaje con
Somis y el impacto que causé en él el violinista famoso Locatelli,
siendo la mas destacada de todas su cuarto libro de sonatas Op. 9, las
cuales reflejaron un nivel muy alto de técnica e interpretacion y son
consideradas como destacadas dentro del repertorio violinistico. Por
otra parte el uso de las dobles cuerdas a lo largo de su obra alcanzan
un nivel de pureza, perfeccion y una necesaria solvencia técnica que

eleva el status de la Escuela Francesa. Como pedagogo su influencia
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fue importante, va que form6 a destacados ejecutantes como
Dauvergne, L Abbe’” y Gaviniés.

En general, Leclair ejerci¢ una influencia determinante y abrio
el camino generacional para lo$ seguidores de la Escuela Francesa,
como lo fueron Louis Gabriel Guillemain, Jean Joseph Casanéa de
Mondonville y Antonie d° Auvergne, siendo Modonville el mas
destacado de los tres, ya que a éste se le atribuyen notables aportes
téecnicos y acusticos. La utilizacion de los armoénicos naturales y su
nuevo modo de expresar el desarrollo instrumental, en donde se va
desplazando a la “sonata barroca”, constituyeron su maximo aporte
para la técnica y el repertorio violinistico. En sus obras: sonatas para
violin y bajo Op. 4. y sus piezas para violin y clavecin Op. 3 son
ejemplo de su importante aporte, a tal punto de considerarse fuente de
inspiracion de las primeras sonatas para violin y piano de Mozart
(estas ultimas sonatas consolidaron la forma de la “sonata clasica™).

Después de la investigaciones de Mondonville sobre los
armonicos, Joseph Barnabe’ L’ Abbe’ amplid su ejecucion a los
armoénicos artificiales en un método publicado en 1761. Por otra parte
este ultimo compositor y violinista produjo un pliego de sonatas en
1748, considerada por muchos superiores a las de Leclair; también en
sus colecciones de “Airs” para dos violines (1754) y en sus obras

virtuosisticas “Jolis Airs ajusiés et variés pour un violin seul” (1763)
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demostro la evolucion con respecto a las obras de Leclair y Guignon.
El trabajo de L 'Abbe’ se vido consolidado con el gran violinista y

compositor Pierre Gavinies.

Pierre Gaviniés (1728 — 1800). Nacido
en Bordeaux, fue el sucesor mas importante de
Leclair. Se dice que la influencia de Leclair
domino la primera mitad del siglo XVIII en la

Escuela Francesa, mientras que Gaviniés

domino la segunda mitad.

Su aporte a la técnica violinistica consistio, en primer lugar sus
“veinticuatro matinies” los cuales representan un punto muy alto de la
técnica violinistica, antecesora de Paganini; en segundo lugar sus seis
conciertos para violin fueron un modelo importante para el “violin —
concerto francés”, debido a sus innovaciones en cuanto a forma, ritmo,
melodia y organizacion armonica. Por ultimo, su labor pedagogica tuvo
gran relevancia, siendo uno de los fundadores del Conservatorio de
Paris (1794); Gaviniés representd una linea con la pedagogia y la
técnica del pasado, preservando lo mejor de la tradicion francesa desde
Leclair. Influencié a jovenes maestros y violinistas como Rode,
Kreutzer y Baillot, y también impactd al gran maestro Viotti, quien

reconocio la trayectoria de Gaviniés, llamandolo “El Tartini de



86

Francia™.

Giovanni Battista Viotti (1753). Fue el
alumno  favorito  del maestro Pugnani,
considerado el creador del prototipo del nuevo
concierto de violin francés y el padre de la

Escuela Moderna del violin.

Viotti tuvo mucho éxito como concertista de violin, esto se debio
en primer lugar a su nivel técnico de ejecucion, en segundo lugar, en
Paris (1708) el publico estaba acostumbrado a una sonoridad dulce y
ligeramente nasal, como los instrumentos Amati y Stainer; a la llegada
de Viotti, con su instrumento de sonoridad rica, brillante y poderosa
(un Stradivari) y un modelo de arco renovado por Francois Tourte que
favoreceria a la sonoridad y a la ejecucion de los acentos, todos estos
factores causaron un gran impacto, convirtiéndose Viotti en una gran
celebridad del violin.

Como compositor fue muy fecundo. Su produccion musical
constd de veintinueve conciertos para violin, algunos duos para dos
violines, trios y cuartetos de cuerdas. Especialmente en sus conciertos
de violin aplico principios sinfonicos propios de la Escuela Alemana,

principios operaticos, caracteristicos de la 0pera francesa y la herencia
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italiana del canto, usando al violin no s6lo como un instrumento, sino
como la voz misma. Era muy comun en Viotti oir el principio “si tocas
bien es porque cantas bien”, tal como lo hiciera Tartini.

Como pedagogo tuvo también gran importancia. Su solvencia
técnica, su capacidad de analisis, su gran conocimiento del repertorio
violinistico y su gran imaginacion para crear pasajes técnicos de
cualquier nivel de dificultad lo hicieron un maestro muy
experimentado, capaz de sentar las bases de una escuela violinistica
nueva, para asi dejar continuadores de su obra como lo fueron Rode,
Kreutzer y Baillot para que estos terminaran de desarrollar la identidad
de la Escuela Francesa del violin.

Su aporte a la técnica violinistica no soélo radico en la
produccién de conciertos para violin ricos en técnica, fraseo y estilo,
sino también en la introduccion del concepto del vibrato continuo, y en
su contribucion con el fabricante de arcos Francois Tourte, ya que lo
asesoro para realizar algunos cambios como la delgadez y el peso de la
baqueta, el balance de las cerdas y el talon, la presion de las cerdas,
etc. Por otra parte tanto sus composiciones como su labor pedagoga
influenciaron las generaciones sucesivas, a tal punto que sus principios

violinistico son vigentes en la actualidad.
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Pierre Rode (1774 - 1830). Fue
discipulo de Viotti y debuté como solista
ejecutando uno de sus conciertos. Fue profesor
en el Conservatorio de Paris désde 1795 vy

solista de camara de Napoleon I y del Zar

Alejandro en Rusia. Su técnica violinistica lo
ubicé como uno de los mas grandes violinistas de la época y su obra
cumbre “los veinticuatro caprichos™ es la combinaciéon de una gran
creatividad musical en funcion de conceptos técnicos de alto nivel. Por
otra parte sus conciertos para violin dejaron un legado violinistico
valioso a nivel técnico.

Rode tuvo contacto con grandes compositores de la época, como
lo fue Beethoven y Mendelssohn. Con Beethoven hubo cercania a tal
punto de llegar a interpretar algunas de sus sonatas pero Beethoven no
estuvo totalmente satisfecho con esta interpretacion, sin embargo la
comunicacion de este gran violinista y maestro con estos grandes
compositores sin duda influencio la produccion violinistica y
proporciono herramientas técnicas para ser usadas en diferentes obras

como el concierto para violin de Beethoven.
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Rodolfo Kreutzer (1766 — 1832). Nacido
en Versalles, fue alumno de Viotti y
probablemente alumno de Antonio Stamitz. En
1784 tuvo la distincion de tocar eh el “concert

spirituel” su propio concierto (No 1 en Sol

Mayor) con éxito. Fue miembro de la “Royal
Music” en Versalles, también fue violinista solista del teatro Italiano y
profesor del Conservatorio de Paris, para su continuador de la obra de
su maestro Viotti. En 1798 Kreutzer conoce a Beethoven y nace una
gran amistad y admiracion por lo que Beethoven le dedica su mas
célebre sonata para violin y piano Op. 47. Kreutzer y Rode fueron los
violinistas mas destacados de su época, entre ellos habia cierta
competencia amistosa y para muchos Kreutzer representaba la solidez
técnica y el poder sonoro; Rode representaba también solidez técnica y
un auténtico carisma. En 1810 su carrera solistica finaliza debido a la
rotura de su brazo izquierdo.

Su aporte a la técnica violinistica consistié en los cuarenta y dos
estudios o caprichos, las cuales constituyen la base de toda solida
ensefianza. Estos estudios estan presentes en todos los pensum de
estudios de todas las escuelas de musica y en todos los conservatorios
a nivel mundial. Los estudios de Kreutzer incluyen un desarrollo de

arcadas en forma detallada y un trabajo que combina estudios para
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desarrollar técnica pura (cambios de posicion, trinos, dobles cuerdas
etc) con el desarrollo del fraseo y la interpretacion. Por otra parte
Kreutzer fue autor de muchos conciertos para violin, cuarenta operas,
etc. Su pedagoga no fue menos importante, ya que se le considera
como uno de los constructores de la supremacia de la escuela
violinistica francesa en el siglo XIX. Uno de sus alumnos fue Lambert
Massart, quien llegd a ser el mas importante y destacado maestro de su
epoca. Massart fue miembro del staff de profesores de violin del
Conservatorio de Paris por cuarenta y siete anos; se dice que fue el

profesor de Wieniawski y Fritz Kreisler.

Pierre Marie Baillot (1771 -1842). Fue
alumno del italiano Pollani y luego formo parte
del trio de alumnos del maestro Viotti. Su carrera

empezOo comparativamente tarde y su desarrollo

fue lento, sin embargo esta duré mas tiempo ya | b S,

que cuando Rode y Kreutzer se retiraron, Baillot estaen su mejor
momento. Su carrera se destaco gracias a la habilidad que tuvo para
ejecutar de forma magistral el repertorio violinistico de los grandes
compositores clasicos, como lo fueron Mozart, Beethoven, Haydn,
tanto a nivel de concierto, como a nivel de musica de camara.

Baillot fue la representacion viva del estilo atrevido y categorico
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de su maestro Viotti. En 1795 ocupo la catedra de violin del
reorganizado Conservatorio de Paris, donde en compaifia de Kreutzer y
Rode realizo el método para violin, comisionado por dicha casa de
estudios. Mas tarde elaboro su propio método de violin titulado “Art of
the Violin” en donde plasmé toda la base de la ejecucion violinistica
francesa, desde la tradicion de Viotti hasta su propia €poca. Por otra
parte Baillot fue el primer francés que ejecuto el Concierto de Violin
de Beethoven, logrando un éxito rotundo que lo destaco como un
violinista brillante e hizo que la obra fuese tocada y valorada como
debia ser.

Como compositor escribié nueve conciertos para violin, treinta
variaciones, una sinfonia concertante para dos violines y orquesta,
veinticuatro preludios, tres cuartetos y quince trios para dos violines y
bajo.

Su principal aporte a la técnica del violin y a la escuela
violinistica francesa radico en su co — autoria del método de violin del
Conservatorio de Paris (1802) asi como su propio método (1834) el
cual es un compendio del desarrollo técnico del violin alcanzado antes
del fenomeno de “Paganini”. Por otra parte su labor pedagoga dio
como frutos violinistas extraordinarios entre los cuales se encuentra

Francois Habeneck y Charles de Bériot.
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Francois Habeneck (1781 - 1849). Fundador de un eficiente
entrenamiento orquestal para el siglo XIX, dirigia regularmente los
conciertos de la sala de conciertos del Conservatorio de Paris (1828).
Excelente violinista y su especiafidad era entrenar a la seccion de la
cuerda. Uno de sus pupilos mas importantes fue Eduard Lalo (1823 -
1892) violinista francés que se dedicaba a tocar muasica de camara. Su
éxito como compositor llegd tardiamente después de pertenecer a un
movimiento organizado para estimular la musica orquestal y de
camara. Su obra mas relevante fue el concierto para violin y orquesta;

dedicado a Sarasate.

Ludwing van Beethoven (1770 — 1827).
Nacido en Bonn; estudio desde nifio violin con
su primo Rovantini en Viena con Krumpholz
donde practico también viola. Su actividad

violinistica fue secundaria ya que la

composicion absorbio su atencidon; sin embargo, su aporte al repertorio
violinistico es de inmenso valor: sus Romanzas para violin, sus
diecisiete cuartetos, las diez sonatas para violin y piano y el concierto
para violin Op. 61 constituyen un repertorio de singular importancia,

en donde el nivel técnico violinistico es requerido y exigido.
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La Escuela Italiana Durante el Siglo XIX

Italia jugd un papel glorioso en el campo violinistico durante el
siglo XIX, gracias al surgimiento de un personaje unico que
¢

revoluciond la técnica del violin exigente hasta entonces; este gran

violinista fue Nicolo Paganini.

Nicoloe Paganini (1782). Nacido en
Génova, Italia. Fue un gran violinista
concertista, director de orquesta y compositor.

Comenzo a estudiar violin a la edad de siete afios

con su padre, el cual le establecia un régimen de
estudio de suma exigencia. Mas tarde se convrtié en alumno d
Cervetto y de Costa. Debuto a la edad de once afios (1794), mas tarde
conocid al violinista Duranowsky, del cual recibié una influencia para
la creacion y aplicacion de algunos recursos técnicos. Nicolo y su
padre viajaron a Parma, donde estudio composicion con los maestros
Ferdinando Paer y Ghiretti hasta su retorno a Génova en 1799. Este
periodo fue de exploracion, donde vivio algunas experiencias y logro
un fructifero aprendizaje.

En 1796 conocido a Rodolfo Kreutzer, el cual estimulo al joven
viol_inista y constituyo una influencia para su futuro desarrollo

violinistico. Otra influencia que recibio fue la de la publicacion del
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“L" arte del violino™ realizada por Locatelli; esta publicacion constaba
de veinticuatro caprichos para violin solo y sirvieron de inspiracion
para su futura produccion violinistica. En 1801 viajo a Lucca donde se
radico por ocho afos, convirtiéndose en el director de la nueva
orquesta nacional y al mismo tiempo desarrollé una carrera solista en
el norte de Italia, hasta que en 1809 decide tomar su carrera solistica
en forma definitiva la cual fue sumamente exitosa. Por otra parte,
Paganini habia comenzado a componer desde la nifiez, pocas de estas
publicadas hasta 1820. No fue hasta 1819 que Paganini mostro su
concierto No 1 (uno de los mas populares de su repertorio) y en 1826
dio a conocer su concierto No 2 (en Si menor) y el No 3 (en Mi
menor). Con este repertorio empezaria una gira por Vienna, Berlin,
Paris y Londres, donde su impacto no tuvo precedentes, convirtiéndose
asi en una leyenda. Alrededor de Paganini surgieron innumerables
rumores e historias que trataban de justificar su inalcanzable e
impresionante nivel técnico de ejecucion y su excelente calidad
interpretativa.

Ante este fenomeno violinistico surgieron dos corrientes: la
primera, integrada por Baillot, ultimo representante directo de la
escuela de Viotti, el famoso violinista Lafont, el maestro Kreutzer,
Rode, entre otros, la cual no estaba de acuerdo con la técnica

paganiniana y buscaba entre otras cosas mantener la supremacia de la
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escuela violinistica francesa; la segunda corriente estuvo integrada por
una joven generacion, entre los que se encontraban Alard, Bériot y
Vieuxtemps, la cual trato de absorber este nuevo espiritu del
virtuosismo violinistico. El impacto que causoé Paganini no solo afecto
a los violinistas de la época, también se hizo extensivo hacia los
compositores; artistas como Schumann, Listz, Chopin y Brahms
recibieron su influencia creando asi importantes composiciones. Su
agitada vida solistica fue deteriorando su salud y empezo el decline de
su carrera internacional (1836).

Dentro de su produccion violinistica se destacan sus seis
conciertos para violin y orquesta, sus numerosas piezas para violin, las
piezas para violin y guitarra y su obra maestra “Los veinticuatro
caprichos”. Su aporte a la técnica violinistica es de innumerable valor,
ya que desarrolld gran cantidad de recursos como ningun violinista —
compositor lo hizo. Los veinticuatro caprichos y los seis conciertos
estan llenos de recursividad técnica violinista elevada a su maxima
expresion, y estas pueden detallarse en: empleo de la técnica de
“scortadura” (utilizada por Biber), diferentes golpes de arco,
introduccion y desarrollo de la técnica de “pizzicatto” de la mano
izquierda, desarrollo de armonicos naturales y artificiales, dobles
triples vy cuadruples cuerdas, doble armonicos, ejecucion de pasajes

completos en una sola cuerda y articulacion variada y de gran
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velocidad.
Después de Paganini surgieron excepcionales virtuosos que
trataron de imitar su desarrollo técnico, entre los cuales podemos citar

a Heinrich Wilhelm Ernst, Charles de Bériot y Henry Vieuxtemps.

Las Escuelas Violinisticas después de Paganini

El fenomeno violinistico generado por Paganini generé6 cambios
importantes no solo en la técnica del instrumento, sino también en las
escuelas violinisticas, emergiendo una nueva generacion que sigui6 el
camino trazado por este. La primera generacion fue constituida por
Heinrich Wilhelm Ernst, Charles de Bériot, Karol Lipinski y Henry
Vieuxtemps, después surgio otra generacion de grandes compositores —
violinistas que lograron captar aun mejor el nuevo concepto del
virtuosismo violinistico, entre los que se encuentran Henri Wieniawsky
y Pablo Sarasate. Por otra parte surgio también otra corriente
violinistica no muy satisfecha por la revoluciéon causada por Paganini.

En esta ultima se ubica Louis Spohr.

Heinrich Wilhelm Ernst (1814 - 1865).
Nacido en Niza, fue alumno de Boehm. Recibe una
gran influencia de Paganini al conocerlo durante su

aparicion en Vienna (1828) y decide imitarlo. Tuvo
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una carrera solistica agitada y exitosa, diandose a conocer en toda
Europa y Rusia. Tras la muerte de Paganini, Erns fue aclamado como
sucesor inmediato, pero este gran violinista no se limito en imitar a su
antecesor y en sus obras reveld un modelo técnico consumado llegando
a la cuspide de la técnica del violin. Al igual que Paganini, no se
limité a ejecutar sus obras, también interpreto musica de otros
compositores y fue un gran ejecutante de musica de camara. En cuanto
a su produccion musical publico veintiséis Opus de musica para violin,
entre los mas célebres se encuentran “La Elegia” Op. 10, “Othello
Fantasy” Op. 11, “El Carnaval de Venecia”, los seis estudios
polifénicos y su Concierto Patético Op. 23. Su aporte a la técnica
violinistica fue el hecho de continuar y consumar el enorme desarrollo
técnico alcanzando hasta entonces aunado a un refinamiento

interpretativo jamas antes alcanzado.

La Escuela Violinistica Franco — Belga.

Después de Paganini surge una inquietud en gran parte de los
violinistas franceses por actualizar los niveles técnicos de la escuela
violinistica. Kreutzer y Baillot, ambos discipulos de Viotti, fueron
excelentes maestros, de solida formacién pero ya no eran considerados

innovadores ni estimular a sus alumnos a serlo, solamente Lafont
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estuvo reaimente interesado en desarrollar su recursividad técnica y un
alumno de Baillot, de nombre Habeneck también mostro receptividad
ante la técnica paganiniana y lo transmitio a sus alumnos del
Conservatorio. De estos alumnos, Hubert Leonar llevo la influencia
técnica de su maestro a Bélgica y de esta manera fue instalandose una
nueva escuela violinistica: la Escuela Franco — Belga, y con esta un

gran precursor como lo fue Charles de Bériot.

Charles de Bériot (1802 — 1870). Fue
alumno de Baillot, y se consider6o como uno de
los ultimos violinistas de tradicion francesa.

Cuando conocié a Paganini, en Paris, comenzo a

trabajar arduamente para elevar su nivel técnico y
lleno de admiracion por el estilo paganiniano decide emularlo sin
cambiar su personalidad interpretativa.

Como compositor, su produccion musical consto de diez
conciertos para violin, de los cuales el No 1, No 7 y No 9 son
considerados como conciertos didacticos, y numerosas piezas cortas
para violin. Su aporte a la técnica violinistica consistido en que fue
capaz de combin'ar el desarrollo técnico expuesto por Paganini con la
elegancia y el buen gusto francés, asi como también fue el responsable

de la actualizacion del pensum del Conservatorio de Paris. Por otra
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parte fue continuador de la técnica paganiniana a través de sus estudios
y de sus conciertos, en los cuales empled recursos como la
“scordatura” el “ricochet”, “pizzicato” de mano izquierda vy
armonicos. Se dice que Charles dé Bériot fue el precursor de la

Escuela Belga del violin gracias a su labor pedagoga realizada en el

Conservatorio de Bruselas.

Henry  Vieuxtemps (1820 - 1881).
Violinista consumado, gran compositor y maestro
fueron caracteristicas que describieron a  este

célebre ejecutante. Nacio en Verviers, Bélgica, fue

alumno de Bériot v del eminente tedrico Sechter.
Su debut fue en 1834, en donde ejecutd una obra d su maesro. Mas
tarde conocio a Paganini, quien causo una gran impresion en €1, lo cual
reflejo posteriormente en su obra.

En 1837 su aprendizaje culmino, por lo que decide iniciar su
carrera solistica, la cual fue exitosa. Sus giras solisticas incluyeron
Europa, Rusia y América. Después de su tercera gira por América
(1817) decide regresar a Belgica para convertirse en profesor del
Conservatorio de Bruselas, hasta 1873, debido a su incapacitacion.

Su carrera como compositor fue brillante, tres cadencias para el

concierto de violin de Beethoven, algunos estudios violinisticos, etc.
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La importancia de este compositor y violinista radico, en primer lugar,
en el desarrollo técnico que plasmo en los conciertos de violin (sobre
todo en los conciertos No 4 y No 5) y en la construccion formal
renovada del “concierto de violin ffancés”, utilizando a la orquesta de
manera mas sinfonica y el solo con mas elocuencia y pasion. En
segundo lugar, su aporte como pedagogo fue destacado ya que formo
alumnos brillantes en el Conservatorio de Bruselas y contribuyo con el
desarrollo de la Escuela Violinistica de Rusia en su periodo como
profesor de la escuela teatral de musica. Por otra parte fue un
ejecutante que cultivo el arte de la interpretacion, ya que siempre
estuvo dispuesto a incluir dentro de su repertorio violinistico obras de
su propia autoria y obras de otros compositores, donde siempre uso un
criterio de profundo respeto por expresar de manera auténtica lo que
cada compositor habia concebido. Vieuxtemps formoé parte de una
generacion brillante junto con Ernst, Wieniawsky y Joachim, la cual se

caracterizo por ser mas versatil y flexible.

Henry Wieniawsky (1835 — 1880). Fue un nifio prodigio, que
desde muy temprana edad se destaco como solista, como musico de
camara, compositor y profesor. Nacio en Dublin, Polonia, dentro de
una familia de musicos. Su talento para el violin fue descubierto

cuando era muy joven y a la edad de ocho afos logro entrar al
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Conservatorio para estudiar con el gran maestro Lambert Massart. En
1849 comenzo a estudiar armonia en el Conservatorio de Paris.
Después de toda la enseflanza recibida decide hacer carrera como
solista y compositor. Como violinista‘®su prestigio y fama crecio
rapidamente en toda Europa, interpretando obras de otros compositores
como Bach, Beethoven, Viotti, Mendelsohnn y Vieuxtemps y obras de
su propia autoria como la “Polonesa” No 1., “Souvenir de Moscu”,
muchas mazurcas, una coleccion de estudios de violin (La Escuela
Moderna de Wieniawsky) y el mas importante, su concierto No 1, Op.
14, el cual reflejé una técnica violinistica muy virtuosa. En 1860 se
convierte en el profesor del Conservatorio de San Petersburgo y en el
primer violin del cuarteto de la Sociedad Musical Rusa. Su estadia en
Rusia fue el periodo mas productivo, como solista y como compositor,
de este periodo data su mejor trabajo, el concierto No 2 en Re menor
para violin y orquesta. Como solista actuo en Europa, Rusia y en
America.

En 1874 se convirtio en maestro sucesor de Vieuxtemps en el
Conservatorio de Bruselas, en donde tuvo la responsabilidad de formar
alumnos talentosos entre los que se encontro Eugenio Isaye y Lepoldo
Lichtenberg. Mas tarde. en 1876 dio a conocer su concierto No 5 en
Paris y viajo a Viena para conocer a un rival extraordinario: Pablo

Sarasate. Su actividad solistica fue sumamente intensa, por lo que su



102

salud fue deteriorandose; murio en Moscu en el afio 1880.

Su aporte a la técnica violinistica consistio en un desarrollo
técnico de elevado nivel de ejecucion y de interpretacion que quedod
plasmado en sus conciertos para' violin, en su método didactico
“Estudios de la Escuela Moderna de Vieniawsky” y en sus obras y
piezas violinisticas. Su desarrollo técnico en cuanto a los golpes de
arco, en especial el “staccatto” es destacado y alcanzo6 niveles jamas
antes logrados, exceptuando al alcanzado por Paganini. En general el
nivel alcanzado por su técnica de la mano derecha fue su logro y

aporte violinistico mas relevante.

Pablo Sarasate (1844). Nacido en
Pamplona Espafia, fue uno de los violinistas mas
destacados en los finales de siglo XIX. Su estilo

fue muy personal e inimitable; no se adaptaba a

interpretar grandes obras como el concierto de
Brahms, pero su perfeccion técnica y su hipnético carisma fueron
motivo de admiracion no solo por sus colegas violinistas, sino también
por los compositores, por lo que fue objeto de numerosas dedicatorias
de diferentes obras y conciertos como el concierto No 2 de Bruch y la
Fantasia Escocesa, el concierto No 1, de Saint Sdens y el Rondo

Caprichoso, la Sinfonia Espafiola de Laldo y el Concierto No 2 de
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Wieniaswsky. Fue alumno de Alard en el Conservatorio de Paris y
estudio armonia, en donde obtuvo varios reconocimientos; por otra
parte su carrera solistica fue exitosa y llego a actuar en toda Europa y
en toda América. ’

Como compositor fue muy fecundo, produjo cincuenta y cuatro
Opus de musica para violin como las Fantasias, las famosas Danzas
Espafiolas y sus dos obras maestras la “Fantasia Carmen” vy
“Zigeunerweisen”. Como violinista tenia aspectos técnicos muy
particulares: su arco siempre estaba ubicado entre el puente y la
trastiera, nunca se acercaba al puente, lo que no le permitia obtener
cambios de timbres ni una poderosa sonoridad; el desarrollo de su
recursividad técnica se destacoO por la destreza y velocidad del
“staccatio volatil”, sus trinos y su especial articulacion de la mano
izquierda (sin presion). Por otra parte la calidad de su sonoridad era
muy personal, siendo uno de los primeros violinistas en ampliar el
movimiento ondulatorio del vibrato.

Sarasate fue considerado como un extraordinario violinista de
piezas cortas y de musica de camara: nadie pudo ejecutar mejor sus
obras que €l mismo. En adicion fue uno de los primeros violinistas
que empezd a realizar producciones discograficas y grabaciones
(1904). Todas estas consideraciones acerca de la obra y carrera

violinista de Sarazate lo colocan como un personaje de vital
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importancia dentro de la historia del violin moderno.

Louis Spohr (1784 - 1859). Nacido en
Brunswich, Alemania. Desde {’emprana edad
comenzo sus estudios musicales lo cual le dio

una base muy solida. Su carrera abarco Ia

actividad solistica, la composicion y la
pedagogia. Como violinista tuvo gran importancia, ya que impuso un
estilo que defendia los principios puros de la Escuela Germana. Fue
opositor de la tendencia paganiniana y su influencia hacia las Escuelas
Germana e Inglesa fue decisiva. Dentro de su aprendizaje violinistico
no podemos dejar de nombrar la influencia que Rode ejercio sobre él.
La técnica violinistica de Spohr se caracterizo por un supremo
control y distribucion del arco, una sonoridad robusta, control de la
respiracion, ejecucion magistral de matices (logrando tocar los niveles
mas increibles de pianisimo hacia el forte) el control del vibrato
(cambiando la velocidad en funcion del matiz). Especificamente su
poderosa técnica de mano izquierda se basaba en el uso de dobles
cuerdas, extensiones, trinos (los cuales eran famosos) y escalas
cromaticas. La técnica de mano derecha era su fortaleza, en cuanto a
esto fue un opositor rotundo de dos golpes de arco satillé, staccato

volatil, ricochet y el spiccato, y fue defensor de la técnica del arco
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adherido a la cuerda.

Como compositor fue fecundo. Realizo ciento cincuenta y cuatro
Opus de musica de todos los géneros: ()peras, oratorios, sinfonias,
piezas, quince conciertos para violin y musica de camara para
instrumentos de cuerda. Sus composiciones se caracterizaron por ser
melodicas, ricas en disonancias y cromatismos.

Su carrera como pedagogo fue notable. Por su solidez y por su
tendencia a preservar la pureza de la Escuela Germana, atrajo muchos
alumnos y logro gran prestigio en Alemania e Inglaterra. Entre sus
alumnos mas notables se encuentran: Ferdinand Davis, Jean Joseph
Bott y August Kompel.

Su aporte a la técnica violinistica radico, en primer lugar,
impuso un estilo y cred una corriente diferente a la de Paganini para
asi lograr exaltar la expresion y la ejecucion “cantabile” sobre el
virtusismo concebido como “show”. En segundo lugar, su técnica de
arco proporciono grandes aportes para la Escuela de Violin moderno,
desde el punto de vista de la obtencion de una sonoridad robusta, el
contacto con la cuerda, la distribucion del arco, etc, también su
concepcion del vibrato como medio expansivo en los matices fue una
innovacion importante. En tercer lugar fue el creador de la
“mentonera” lo cual correspondio un gran aporte para el instrumento

en si y para la postura de ejecucion violinistica. Por ultimo su trabajo
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didactico y la elaboracion de su método de violin fueron un aporte de
importancia para la escuela moderna; maestros como Auer y Flesh

consideraron de vital importancia sus estudios.

Joseph Joachim (1831 — 1907). Nacido en
Kitsee, Hungria. Fue alumno de Boehm en el
Conservatorio de Leipzig. Su carrera violinistica
fue combinada entre el solismo y la musica de

camara. Como solista tuvo mucho éxito, sobre

todo en Alemania e Inglaterra, siendo su estilo muy puro, auténtico y
su interpretacion era concebida desde el punto de vista del respeto al
compositor y a los sentimientos del mismo. Su repertorio solistico era
variado, en general preferia las obras de compositores de alta finura
con el tratamiento violinistico como Mendelsohnn, Beethoven,
Schumann y Brahms y evadia las obras de Vieuxtemps, Bériot y Ernst
aun cuando sentia gran admiracion por ellos. Sus actuaciones como
solistas no generaban ovaciones en el publico pero si lo conmovia.
Como musico de camara tuvo una carrera extraordinaria y sumamente
activa; llego a trabajar a este nivel con Mendelsohnn, Schumann y con
Brahms, incluyo en su repertorio de camara todos los cuartetos de
cuerda de Beethoven y fundo su propio cuarteto “Cuarteto Joachim” el

cual logré6 mucha fama y prestigio.
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En general, su aporte a la técnica violinistica y al repertorio
consistio en inaugurar una nueva era del arte de la interpretacion,
colocandose como el ejecutante mas servil de la masica. Por otra parte,
su experiencia y conocimiento Violinistico lo reflejé en sus constantes
asesorias a los trabajos musicales dedicados al violin por grandes
compositores (conciertos y musica de camara) como Schumann,
Brahms, D'vorak y Bruch. Como compositor aporto un concierto para
violin, un método didactico y las cadencias para los conciertos de

Mozart, Beethoven, Brahms, entre otros.

Eugene Ysaye (1858 — 1931). Nacido en
Liege. Beélgica. Fue alumno de R. Massart,
Vieuxtemps y  Wieniawsky logrando wuna
extraordinaria formacion que lo llevo a ser idolo

de la nueva generacion violinistica hacia el siglo

XX. Su carrera musical tuvo tres facetas: como

solista, como musico de camara y como director.

Como solista fue aclamado en toda Europa. Rusia y América; su estilo
fue muy expresivo y personal. Logro destacarse ante su maximo rival
Pablo de Sarasate.

Ysaye fue fiel representante de la Escuela Franco Belga, sin

embargo su grandeza innovadora fue reflejada al lograr combinar el
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arte de la interpretacion con el virtusismo (el clasicismo de Joachim y
la elegancia y virtuosismo de Sarasate).

En cuanto a su carrera como musico de camara tuvo una gran
influencia y preferencia por el repértorio francés. Trabajo a este nivel
con grandes ejecutantes como Rubinsten, Rachmanonff y Pugno. Fue
objeto de dedicaciones de obras del género cameristico por Cesar
Franck (sonata para violin y piano), Debussy (cuarteto de cuerdas) y
Fauré (sonatas para violin).

También Chausson le dedicod el “Poema”, para violin y orquesta.
Su carrera fue mermando debido a una afeccion nerviosa, lo cual lo
hizo dedicarse a la direccion orquestal, llegando a ser el director
titular de la Orquesta de Cincinatti (1918).

Su aporte a la técnica violinistica radico en que fue un innovador
en cuanto a la interpretacion, logrando cambiar los patrones
tradicionales y esto, junto a su gran desarrollo técnico, ejercio una
enorme influencia para la Escuela Moderna del violin hacia el siglo
XX. Dividié6 su concepcion del repertorio violinistico en dos
categorias: la primera estaba conformada por las obras concebidas para
el virtuosismo violinistico (donde situaba las obras de Vieuxtemps y
Sarasate) y la segunda categoria estaba conformada por las obras que
permitian que la musica se expresara a traves del instrumento (las

obras de Mendelsohnn, Beethoven, Brahms, etc). Por otra parte Ysaye



109

dej6 un trabajo de su propia autoria que se considera “la cima del
repertorio violinistico”, el cual no fue otro que sus seis sonatas para
violin solo. En estas se conjugan perfectamente los mas altos niveles
de virtuosismo técnico y polifohico con los interpretativos; tal es su
importancia, que se consideran material obligatorio para los concursos
de violin, al igual que las partitas de Bach y los caprichos de Paganini.
Por altimo, su concepcion y desarrollo del vibrato como medio
expresivo fue un aporte invaluable que €l impuso y sigue vigente hasta

nuestros dias.

Manifestaciones Estilisticas Musicales Durante los

Siglos XVII, XVIII Y XIX

Durante el siglo XVII surgio un estilo musical concordante con
la historia, el contexto social de la época (arrebato de los gestos la
exaltacion, etc.) y las demas manifestaciones artisticas, al cual se le
llamo “Barroco”. Se dice que, en general, este periodo se caracterizo
por la exuberancia de las maneras, la ornamentaciéon a todo nivel
dentro de la busqueda de la belleza, el irrumpimiento de los afectos
humanos, el alejamiento por naturaleza y una concepcion mas terrena;
estas particularidades demarcaron una época, que los estudiosos

definen que tuvo una duracion de aproximadamente ciento cincuenta
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afios. En el caso especifico de la musica, el periodo Barroco tuvo como
rasgos definitivos el empleo de la técnica contrapuntistica, el
establecimiento definitivo de los acordes de tonica y dominante como
principales en la armonia, el *estilo concertante, el surgimiento de
nuevos geéneros musicales como la 6pera, el oratorio y la cantata, y el
avance tanto de la musica vocal como la instrumental.

Haciendo un recorrido sintetizado podemos decir que el género
operatico nacio en respuesta de los ideales procedentes del Humanismo
y en la necesidad de dar fluidez narrativa ‘a una musica denominada
hasta entonces por el contrapunto. Las grandes personalidades de este
género fueron Claudio Monteverdi, Giovanni Pergolessi y Alessandro
Scarlatti (Italia) y Jean Baptista Lully (Francia). En cuanto a la musica
sacra se dieron dos corrientes: la primera era el arte sacro
contrapuntistico y “a capella” y la segunda era el arte monddico con
acompafiamiento instrumental. Los mas grandes exponentes de la
musica sacra barroca fueron Heinrich Schitz, Alessandro Grandi,
Alessandro Stradella, Alessandro Scarlati y mas adelante Juan
Sebastian Bach y Georg Frederick Haendel. La musica instrumental
tuvo un gran desarrollo en el Barroco; donde la musica para teclado
(clave, organo, etc), el bajo continuo, el estilo concertante (que
incluyo una gran variedad de instrumentos solistas) y la musica de

conjunto experimentaron cambios trascendentales y roles tan
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importantes como los de la musica vocal. En el género instrumental es
imposible dejar de nombrar a Vivaldi, Bach, Haendel y Telemann como
figuras centrales.

El paso del estilo Barroco hacia un nuevo estilo se dié en forma
progresiva. Las nuevas corrientes comienzan hacia 1730 en
contraposicion con el estilo erudito, de rigidez contrapuntistica y
extremado polifonismo. Asi nace el estilo “Galante”, llamado por
muchos el periodo Pre- clasico, el cual se caracterizd por su gracia,
facilidad de comprension, preponderancia de la melodia y gracil
ornamentacion. Ya se destacaban dentro de este estilo, durante el
Barroco tardio, las figuras de Couperin, Scarlatti y Telemann, sobre
todo en los géneros de la musica para clave y en la masica de camara.
El estilo “Galante” surge por la necesidad de la busqueda de la
sensibilidad; rasgos que motivaron fuertemente a los alemanes,
instalandose asi dos centros importantes para este nuevo movimiento
musical: las Escuelas de Berlin y Manheim. Maestros como Friedmann,
Carl Philipp Emanuel Bach, Franz Benda y Johann Quantz (todos de la
escuela de Berlin); y Johann Stamitz, Carl Stamitz, Cannabich y
Richter (todos de la escuela de Manheim) dieron paso y facilitaron el
camino para la generacion musical futura elaborando las formas de
sinfonia y de la sonata que serian consolidadas en el Clasicismo.

A mediados del siglo XVIII surge el Clasicismo musical en
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donde el estilo vino dado por la elevacion del hombre, la naturaleza
ingeniosa, la ética, balance entre el espiritu y el sentimiento asi como
el contenido y la forma, y la simplificacion del contrapunto frente a la
supremacia de la melodia. En &l clasicismo musical se consolido la
forma sonata y la sinfonia, y logro su esplendor el concierto clasico y
la musica de camara. Los representantes mas importantes del
clasicismo musical fueron Franz Joseph Haydn, Wolfgang Amadeus,
Mozart y Ludwing van Beethoven.

El paso del siglo XVIII al siglo XIX viene marcado por hechos
historicos transcendentales en donde la libertad, el individualismo y el
subjetivismo marcaron un nuevo estilo dentro de todas las
manifestaciones artisticas, para lo que la musica seria claro reflejo de
ello. Asi nace la era del Romanticismo y trae consigo transformaciones
de fondo que conllevan a un estilo musical que busco recuperar la fe
en el hombre, la expresion de los sentimientos, la comunicacion del
artista en forma libre e individual la cercania a la literatura y la
introduccion de los conceptos “belleza” y “sublimidad”.

Algunos expertos opinan que el Romanticismo es la disminucién
inconsciente del nivel de pura actividad intelectual y de la forma
logicamente ordenada, para dejar libre el potencial creativo, en el caso
especifico de la musica, el nuevo estilo se revela ante la rigidez formal

y las leyes que limitan el desarrollo de un nuevo concepto de la



113

armonia del periodo clasico.

Los géneros mas expandidos y caracteristicos del Romanticismo
musical fueron el lied, la sinfonia, el concierto solista, el género vocal
y la opera, para lo cual personalidades como Ludwing van Beethoven,
Franz Shubert, Carl Maria von Weber, Gioachino Rossini, Gaetano
Donizetti, Félix Mendelsohnn, Frederick Chopin, Robert Schumann,
Franz Lizzt, y mas adelante Héctor Berlioz, Richard Wagner y Richard
Strauss (neorromanticos) asumieron la responsabilidad vy el

protagonismo.
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CAPITULO I11
RELACION ENTRE EL DESARROLLO DE LA TECNICA
VIOLINISTICA Y EL SURGIMIENTO DE LOS ESTILOS

MUSICALES DENTRO DEL REPERTORIO DEL VIOLIN,

Al pretender establecer si existe una relacion entre el desarrollo
de la técnica violinistica y el surgimiento de los diferentes estilos
musicales dentro del repertorio del violin, partiendo desde el siglo
XV1 y culminando en el siglo XIX, nos damos cuenta que existen tres
elementos a analizarse y compararse entre si: el desarrollo de la

técnica del violin, el repertorio violinistico y los estilos musicales.

El Desarrollo de la Técnica del Violin y el Repertorio

Violinistico

El repertorio violinistico es consecuencia de la reunion de obras
escritas para el instrumento, que han ido surgiendo gracias a una serie
de factores, como lo fueron el surgimiento del instrumento con
personalidad y caracteristicas propias, la evolucion del violin desde el

punto de vista de su construccion y la busqueda y exaltacién de las
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cualidades y posibilidades que el instrumento brinda.

En cuanto al primer factor, el surgimiento del violin con
personalidad y caracteristicas propias, una vez que nace el
instrumento, este presenta "unas cualidades puntuales que lo
identifican, como son: el tamafo, registro, timbre, forma de ejecucion
y potencia sonora, las cuales le proporcionan al hombre, en este caso
al musico, una herramienta mas para su expresion artistica.

En cuanto a la evolucion del instrumento, desde el punto de vista
de su construccion, podemos decir que el violin, ya como instrumento
establecido, presentaba unas caracteristicas sonoras y acusticas
propias. Cuando el /utier las percibe y las estudia se da cuenta que
existen posibilidades de mejorar el instrumento, esto lleva a un
proceso evolutivo, que se traduce en la optimizacion de la cualidad
sonora, acustica y la comodidad y facilidad de ejecucion, para lograr
asi motivar tanto los compositores como los ejecutantes a realizar
obras para el violin y asi enriquecer el repertorio violinistico.

La busqueda de las cualidades y de las posibilidades que el
instrumento brinda fue un factor decisivo para la conformacion del
repertorio violinistico. Cuando el masico comienza a buscar qué puede
hacer con el instrumento que €l mismo creod, se inicia un proceso de
experimentacion y definicion de lo que puede ser posible; es aqui

donde se determinan las debilidades y las fortalezas del mismo. Al
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principio, el violin, por su naturaleza y por su forma de ejecucion,
permitia prolongar sonidos, aun mas alla de las posibilidades de la voz
y permitia ejecutar melodias dentro de un registro especifico; este fue
el punto de partida para su usd, tomando en cuenta que la primera
referencia de todo instrumento fue la voz, por lo que el violin se
prestaba para imitarla, acompafiarla y doblar voces. Las caracteristicas
sonoras del instrumento y su evolucion a nivel de construccion
siguieron motivando al ejecutante a buscar nuevos horizontes y retos;
es asi como nace la técnica de ejecucion, con el fin de explotar las
capacidades y cualidades del instrumento.

El desarrollo de la técnica de ejecucion del violin fue lento
pero progresivo y sus logros se fueron reflejando en las primeras obras
escritas para el instrumento. Es necesario recalcar que al principio el
violin ejecutaba partituras corales (doblando voces) y no existia hasta
entonces una produccion musical exclusivamente escrita para el
instrumento hasta finales del siglo XVI, principios del siglo XVII. Si
se observan las primeras obras que integran el repertorio violinistico,
se puede decir que hay una absoluta concordancia entre la técnica
desarrollada hasta entonces y el grado de complejidad de la obra. El

siguiente ejemplo lo testifica:
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Ejemplo No 1 Marini, B.

El ejemplo No 1 corresponde a una composicion de Biaggio
Marini, llamadas “Romanesca™ y este pequeiio fragmento de la obra
muestra la forma “lombarda™ (muy usada en la época), la cual consistia
en el desplazamiento ritmico de la melodia. La exigencia técnica que
ejemplificamos es muy simple, con una escritura sencilla y sin
dificultad de ejecucion.

La exploracion y experimentacion de compositores — ejecutantes
como Claudio Monteverdi generé avances en la técnica violinistica
desde el punto de vista de la ejecucion y surgieron “recursos” que
imprimieron novedad tanto al instrumento como a la obra, y a su vez
permitieron expresar emociones y sentimientos traducidos en cambios
sonoros. Asi surgio un primer voceto del “trémolo”, que no fue mas
que la forma técnica que Monteverdi encontro para expresar a traveés
del violin un discurso de alto grado de excitacion. Esto lo logro a
traves de arcadas seguidas y rapidas y una vez que este nuevo recurso

técnico aparece. da pi€ a que otros compositores lo usen, desarrollen y
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perfeccionen. El “trémolo” fue evolucionando hasta tal como hoy en
dia lo conocemos y una vez que surgid fue utilizado en numerosas

obras que conforman el repertorio violinistico, no s6lo solistico sino

i

cameristico y orquestal.

Ejemplo No 2 Vivaldi, A.
De¢ “Las Cuatro Estaciones”

“Primavera”

Ejemplo No 3 Mozart. W.

“Concierto No 5 para violin”

Ejemplo No 4 Beethoven. L van.

“Sonatas No 8 para violin y piano™
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Ejemplo No 5§ Mendelshonn, F.

“Concierto para violin™
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Ejemplo No 6 Bériot. C.

“Concierto para Violin No 77
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Ejemplo No 7a Tchaikowsky. P.
“Concierto en Re mayor para Violin”
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Ejemplo No 7b Tchaikowsky. P.

“Concierto en Re mayor para Violin”

e At
g

e
R
e

Si analizamos los ejemplos presentados, los compositores han
usado este recurso técnico para imitar o expresar, bien sea un estado de
la naturaleza (Ejemplo No 2 y 3) o la excitacion del caracter o del final
de una obra (Ejemplo 4, 5, 6 y 7) por lo que los efectos de
aumentacion, movilidad y agitacion permiten emular estas condiciones.
Por otra parte si analizamos cronologicamente los compositores citados
en los ejemplos, podemos concluir que una vez que se cred el recurso
“trémolo”, éste fue incluido en gran parte de la musica escrita para
violin, dentro de todos los estilos musicales (Renacimiento, Barroco,
Clasico, Romantico), hasta nuestros dias.

A la par del “trémolo™, otro recurso introducido fue el
“pizzicato” de mano derecha. Su surgimiento también se le atribuye a
Monteverdi. Este recurso permitio usar el violin como un instrumento
de cuerdas pulsadas, lo cual fue otra novedad pues producia en el
instrumento un cambio de timbre. En los siguientes ejemplos se puede

visualizar diferentes obras que incluyen este recurso:
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Ejemplo No 8 Delibes. L.

Pizzicato Ballet “Silvia”

Allegretto ben moderato.

pizz H
L T

mf

illy

Ejemplo No 9 Strauss, J.

“Pizzicato Polka”

Ejemplo No 10 Tchaikoswky, P.

“Concierto para violin™

e
%l

Esta técnica fue sin duda una nueva herramienta para el
compositor y el ejecutante., ya que con ella es posible cambiar la
textura y el color del sonido y asi lograr un efecto diferente en el
publico. En los ejemplos podemos visualizar notas pulsadas con la

mano derecha, asi como también acordes, lo cual enriquece el timbre y
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da nuevas caracteristicas a la sonoridad.

El “pizzicato” fue un recurso tan innovador y exitoso que
motivo a seguir buscando y explotando sus capacidades. La
consecuencia de este proceso de' experimentaciéon fue la evoluciéon del
mismo, con lo que se hizo posible su ejecucion técnica a traves del uso
de la mano izquierda.

El “pizzicato” de mano izquierda es una técnica ain mas
efectista. Su ejecucion es mas exigente que el “pizzicato” mano
derecha pero puede alcanzar una sonoridad mas impactante y una
velocidad mayor. Este recurso lo podemos apreciar en una gran

cantidad de obras del repertorio violinistico:

Ejemplo No 11 Paganini. N.

Capricho No 24
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Ejemplo No 12 Sarasate, P,
“Aires Gitanos”
Allegro molto vivace
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Ejemplo No 13 Ravel, M.,

“Tzigane™

Allegro accel, Vivo

Para la ejecucion del “pizzicato” mano izquierda se necesita
pulsar fuertemente la cuerda en un movimiento hacia fuera del
diapason, teniendo firmemente pisada la cuerda con el dedo que fija la
nota, salvo cuando sea la cuerda al aire. El personaje que introdujo
este recurso dentro de la técnica violinistica fue Paganini, y de alli en
adelante fue cultivado, a pesar de su dificultad de ejecucion.

El recurso “pizzicato” en general se identifica en una partitura,
bien sea con la abreviatura “pizz” o con el signo “+” colocado encima
de cada nota que se desea pulsar. Los violinistas compositores han sido
sumamente creativos con este recurso, inclusive han combinado la
utilizacion del arco seguido del “pizzicato™, como lo visualizamos en
los Ejemplos 11, 12 y 13.

Progresivamente fueron surgiendo nuevas necesidades musicales,
que el violin debia satisfacer. Una de estas fue la ampliacion del
registro agudo. En principio el registro del instrumento vino dado, por

las notas que podian ejecutarse en la primera parte del diapason, esto
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fue llamado primera posicion (I). La construccion del instrumento
proveia de un diapason de cierta longitud que suponia poder ejecutar
otras notas. Es asi como nacen los cambios de posicion, que al
principios fueron empiricos, peto que el desarrollo de la técnica y la
pedagogia violinistica lograria un ordenamiento légico y secuencial,
estipulando asi una primera (1), segunda (II), tercera (III), cuarta (IV)
posicion, hasta cubrir todo el registro agudo posible en el violin. En
las obras de Corelli se usaba hasta la tercera posicion, como lo

visualizamos en este ejemplo:

Ejemplo No 14 Corelli. A,

“Concierto de Navidad”

L i ]
L

- =5 . C S 1 | 1
= < a3 P W e . S ——

& e e e ey

yri—gr 2 S 20 1 . "
v LA S ¥ T i 1 T 1 e S

Belo
@ Tuitl N
| 1 * . . " " !‘.— "H\‘.
_ﬂ; 48 ?\ 1 2 H'—'I. _\§I _ﬁl‘_l'\_‘
'_“ I } E { _}T uli—MT 3 B 3 o b= g
: 1 -‘r-' g

En las primeras obras de Vivaldi también se puede visualizar una
expansion del registro hasta la tercera posicion, como lo nuestra el

siguiente ejemplo.
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Ejemplo No 15 Vivaldi. A

“Concierto en Re Menor™

SE==
e ——

El recurso tecnico del cambio de posicion constituyd una
herramienta que proporciono a los ejecutantes una gran expansiéon del
registro agudo, que fue muy usado y habilmente explotado. Geminiani
fue uno de los violinistas que mostré a través de su obra, un gran

interés en este recurso.

Ejemplo No 16 Geminiani. F.

“Método de Violin™

IV. Corda i, v He v
"
G 0 U U O o U=
T3 ®weeo Y 32 1 1 & 3 2 1
. 1. I, iV, i1, 1, IV ele

I I INIT IOy O oLV o-00O . & N & NS §. SN § S & |

21 43 21 3121 43121 0 4 3 2 1 4 3 2

En este ejemplo podemos ver la ordenacion que realizo
Geminiani en su metodo de violin, donde expuso que cada nota esta

digitada en tantas maneras cuantas son las posiciones en las cuales
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podra ser efectuada.

Después de este aporte la expansion del registro violinistico fue
inminente y esta base proporciono una referencia para el desarrollo de
“mas posiciones”, orientadas hdcia el registro agudo del instrumento,
hasta cubrir el diapason completamente. La expansion del registro creo
nuevas dificultades en la ejecucion, sin embargo proporciond también
nuevas herramientas que inspiraron a los compositores a usar este

recurso tal como lo podemos apreciar en los siguientes ejemplos.

Ejemplo No 17 Vivaldi, A.

De “Las Cuatro Estaciones™ “Primavera”
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Ejemplo No 18 Havydn. J.

“Concierto para violin en Do Mayor™

Adagio molto
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Ejemple No 19 Kreutzer, R.
“Cuarenta y dos Estudios”

Estudio No 12

Allegro moderato
. -

Ejemplo No 20 Becthoven. L van.

“Romanza en Fa Mayor™
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Ejemplo No 21 Paganini, N.

Capricho No 5
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Ejemplo No 22 Brahms. J.
“Concierto para violin™
Solo

Va2
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En todos los ejemplos se puede ver como se fue expandiendo el
registro violinistico. En el ejemplo No 17 vemos como en obras mas

tardias de Vivaldi se usa posiciones superiores a la tercera. Si citamos
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el ejemplo No 21 y lo comparamos con el ejemplo No 1 nos damos
cuenta del aumento de registro; también si comparamos el ejemplo No
14 con el ejemplo No 22 podriamos decir que quizas en la época de
Corelli no se podia concebir melbdias en un registro tan agudo en el
violin como en la época de Brahms.

El recurso técnico “cambio de posicion” implica necesariamente
una nota de inicio y una nota de llegada (la necesidad de alcanzar la
nota de llegada es lo que genera el cambio de posicion). Pero al hacer
el cambio de posicion entre dos notas, por lo general es dificil hacer
auditivamente imperceptible el paso de una nota a otra por lo que este
recurso generé a su vez otro, el cual es llamado “glissando o
portamento .

Aun cuando este recurso es concebido como un medio de
expresividad, éste esta intimamente relacionado con los cambios de
posicion. Su definicion genérica consiste en el desplazamiento del
dedo para encontrar o llegar a una nota musical determinada y tiene
sus antecedentes en la obra “Capriccio Stravagante” de Carlos Farina,
en donde se aplico el deslizamiento del dedo sobre una cuerda, para
imitar sonidos de animales. El “glissando” cobro fuerza como recurso
a medida que se van desarrollando cambios de posiciones de mayor
intervalo y a medida de que el aspecto expresivo en el instrumento

cobrara mayor fuerza, encontrando en este recurso un aliado.
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Ejemplo No 23 Tchaikoswky. P.

“Concicrto para violin”™

Ejemplo No 24 Brahms. J.

“Concicrto para violin”

El ejemplo No 23 ya es costumbre que los intérpretes hagan un

“glissando™ entre la nota Sol (primera posicion) hasta la nota Si agudo
(ver el segundo circulo), para asi usar la misma cuerda, crear un color
dulce y llegar a la nota de manera expresiva. El ejemplo No 24

corresponde a un fragmento del concierto de Brahms, y en el tercer
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pentagrama del solo de violin es necesario hacer “glissando” en el
cambio que tiene el intervalo mas abierto, debido a la dificultad
técnica y a que musicalmente el Mi (agudo) debe ser la nota de mayor
peso en la linea melddica (ver el‘circulo).

Aparte de los glissandos propios de cada cambio de posicion,
encontramos otro tipo de glissando que va desde una posicion aguda
hasta una mas grave, en donde se debe deslizar el dedo y la mano
haciendo un movimiento descendente. A continuacién presentamos

unos ejemplos.

Ejemplo No 25 Lalo. E.

“Sinfonia Espafiola”

Allegro non troppo
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Ejemplo No 26 Wieniawski. H.

“Concierto No 2 para violin™

Allegro moderato




133

La busqueda de la belleza ha sido una constante para cada
artista. En el caso del violinista, desde siempre esta también ha sido su
busqueda. La influencia del desarrollo de las habilidades vocales
(como primera referencia), el desarrollo técnico de otros instrumentos
mas antiguos que el violin y la busqueda misma de la capacidad y las
posibilidades de ejecucion fueron desarrollando diferentes formas de
embellecer una melodia, a través de la ejecucion violinistica o de
simplemente de imitar lo que la voz u otros instrumentos pueden hacer;
asi nacen los adornos y en general el arte de la ornamentacién. El
desarrollo de este fue progresivo, desde los adornos mas sencillos
hasta los mas elaborados.

En el método de violin de Geminiani publicado en Londres en el
afio 1751, se encuentra un capitulo especial en donde el clasifica
catorce tipos de adornos: 1 el trino simple — II el trino compuesto — 11
apoyadura superior — 1V apoyadura inferior — V arcada sostenida — VI
staccato — VII crescendo — VIII disminuendo — IX piano (p) — X forte
(f) = XI anticipacion — XII separacion — XIII mordente — XIV trémolo
(vibrato)

En el violin uno de los adornos mas usados es el “trino”. Este
recurso técnico consiste en un movimiento de caida vertical de los
dedos, de manera repetida y regular. Hablar de los origenes del trino

seria dificil ya que no se conoce a ciencia cierta quien lo cred y quien
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lo introdujo en el violin, sin embargo, si tomamos en cuenta que la voz
siempre fue la primera referencia para todos los instrumentos y sumado
a esto, hubo instrumentos que desarrollaron su técnica primero que el
violin, podemos inferir que el*trino se introdujo a la ejecucion
violinistica, como un recurso, de manera espontanea y natural, tratando
de imitar la voz, la naturaleza o algun otro instrumento. El “trino” es
utilizado en gran cantidad de obras que integran al repertorio
violinistico, dentro de todos los estilos musicales mencionados en este

trabajo. Algunos ejemplos de este recurso son:

Ejemplo No 27 Vivaldi. A.
De “las cuatro estaciones™
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Ejemplo No 28 Veracini, F.

“Concierto para violin”

Ejemplo No 29 Mozart, W.

“Concicrto No 4 para violin™

Ejemplo No 30 Viotti. G.B.

“Concierto No 22 para violin™

Ejemplo No 31 Tchaivkoswsky. P.

“Concicrto para violin™
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La técnica del “trino” se fue perfeccionando en el instrumento
alcanzando mayores niveles de dificultad de ejecucion. Una derivacion
del trino es el “trino doble”, el cual consiste en “trinar” dos notas a la
vez. Este recurso es de gran exigencia técnica y fue muy usado por
compositores como Tartini, Paganini, Wieniawsky, etc. A continuacién

algunos ejemplos.

Ejemplo No 32 Tartini. G.

“El trino del diablo™
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Ejemplo No 33 Paganini. N.

Capricho No 8

Maesloso P
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La naturaleza melodica del violin no s6lo respondié su capacidad
para ejecutar hermosos temas, sino que también el desarrollo de la
técnica hizo posible acompanarlos con una segunda voz; es asi como
nacieron las “dobles cuerdas™ que no fue mas que la ejecucion
simultanea de dos sonidos ubicados en dos cuerdas diferentes. Este
recurso fue desarrollado por muchos compositores, uno de los primeros
fue Carlos Farina, quien lo introdujo en su “Capriccio Stravagante”
para imitar sonidos de animales y para conseguir efectos especiales
(efecto de la trompa marina), también el gran violinista italiano
Uccellini y el aleman Biber; de alli en adelante todos los compositores
han hecho uso de este recurso. A continuacion presentamos diversos

ejemplos.

Ejemplo No 34 Vitalli, T.

“Chacone”
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Ejemplo No 35 Locatelli, P.

Caprichos
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Ejemplo No 36 Tartini.

Ay

“Sonata en Sol menor para violin
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Ejemplo No 37 Kreutzer, R.

Estudio No 35
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Ejemplo No 38 Havdn. J.

“Concierto para violin en C mayor”

Ejemplo No 39 Paganini, N.

Capricho No 9

Allegretto
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Ejemplo No 40 Dvorak. A.

“Concierto para violin”

s “dobles cuerdas” fue un recurso tempranamente explotado,
como podemos apreciar en el trabajo realizado por Pietro Locatelli en
muchos de sus Caprichos “ejemplo No 35”7, muchos compositores
usaron “dobles cuerdas” para iniciar el concierto solista, debido a la

riqueza sonora y la fuerza que este recurso imprime; como lo
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demuestran los ejemplos 38 y 39. Casi todos los conciertos y las
sonatas que integran el repertorio violinistico usan este recurso, el
cual no solo se estanco en el uso de dos voces, sino que fue

desarrollandose, para asi lograr la ejecucion de acordes:

Ejemplo No 41 Bach, J. S.

“Chacone”

K

Ejemplo No 42 Brahms, J.

“Concierto para violin”
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Ejemplo No 43 Paganini, N.

Capricho 24
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El efecto de las “triples cuerdas™ y “acordes” es un recurso
muy usado a nivel de conciertos y a nivel pedagogico, ya que el
desarrollo de la técnica de ejecucion requiere de gran destreza a nivel
de digitacion y un correcto manéjo del arco (para poder destacar todas
las voces). Otra consecuencia del recurso “dobles cuerdas” fue el
recurso técnico de acompanamiento efectista de una melodia, para lo

cual presentamos dos ejemplos precisos:

Ejemplo No 44 Paganini. N,

Capricho No 6
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Ejemplo No 45 Mendelsohnn, F

“Concierto para violin”
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Durante el Renacimiento y el Barroco la tendencia musical
imperante fue la polifonia, para lo que el violin debia responder ante
los nuevos requerimientos de la época musical. La basqueda constante
de innovaciones técnicas adecuadas al contexto musical hicieron
posible el desarrollo de la polifonia en el violin. Los compositores que
realizaron trabajos polifonicos mas importantes dentro del repertorio
violinistico fueron Locatelli, Bach, Paganini e Ysaye, para lo que
presentamos ejemplos de composiciones, polifonicas de cada uno de

ellos.

Ejemplo No 46 Locatelli, P.

Capricho 18 y 20

Ejemplo Ne 47 Paganini. N,

Capricho 11
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Ejemplo No 48 Bach. J. S.

“Sonata en Sol menor”

Fuga
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Ejemplo No 49 Ysaye, E.

“Sonata No | para violin solo”
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Lento assal (M. M 5§ - 4!/ :

i }\'T@-

Con el desarrollo de las posibilidades polifonicas del violin, el
status del instrumento logro fortalecerse, ya que no sélo los
instrumentos de teclado pueden destacar dos o mas voces, también los
de cuerdas frotadas ofrecen estas capacidades. Refiriéndonos
exclusivamente a lo tratado en este trabajo, las composiciones
polifonicas de Bach e Ysaye son consideradas la cima del repertorio

violinistico, de incalculable valor musical y que colocan al violin
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como un instrumento versatil e independiente de la presencia o no de
un instrumento acompafante.

Otro recurso técnico que se generd y que desde su surgimiento
influyé al repertorio violinfstico fue la ejecucion de sonidos
“armonicos”. Los instrumentos de cuerdas permiten diferentes formas
de vibracion de cada cuerda que los componen y a la vez que vibra en
su totalidad, armonicamente vibran otras fracciones de éstas; los
armonicos que se generan de una cuerda, de manera natural se llaman
armonicos naturales y los que se generan partiendo de la colocacion
del primer dedo en cualquier posicion y el dedo mefique en intervalo
de quinta, cuarta, tercera (mayor o menor) se llaman artificiales. Este
efecto causa un aumento de registro y, o un cambio de timbre sonoro.
Se dice que los primeros compositores en incursionar en este campo
fueron Geminiani, el violinista piamontés Chiabrano Francesco, asi
como también Jean Joseph Mondoville. En cuanto a este ultimo el
interés de su técnica radico en el uso de los “arménicos”, contenido en
su Op. 1V intitulada “Sons harmoniques, Sonates a violin Seul avec la
basse continue”. En esta obra se advierte sobre la teoria de ejecucion
de los armonicos, y los puntos mas importantes son: “Dividan la cuarta
cuerda en dos partes iguales; rocen la mitad con un dedo; levantenlo
simultaneamente con el arco que ha tocado la cuerda y se advertira que

este sonido sera mas armonioso del que se obtiene apoyando
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fuertemente el dedo™.

"Apoyando el dedo de la misma manera, la tercera parte de la

cuerda emitira la duodécima o la quinta;

La cuarta parte, la décima quihta o la doble octava,

La quinta parte, la décima séptima o la tercera,

La sexta parte, la décima novena o la quinta (doble y triple).

La misma regla vale para las cuerdas restantes.

La octava parte de la cuerda, emitira la vigésima segunda o triple
octava".

"Para quienes hallan dificultades en el desmangue, he indicado
cuidadosamente algunas dobles notas, que producen el mismo efecto
apoyando el dedo sobre la cuerda tocandola ligeramente. Si bien las
notas superiores e inferiores llevan el mismo signo, €stas se ejecutan
con mas facilidad, dado que no es necesario mover, la mano,
facilitando, asi. la tarea a quienes encuentran dificultades para cambiar
de posicion. El recurso que propongo se debe al principio expuesto: a
partir de la mitad de la cuerda que da la octava, todos los sonidos
armonicos son iguales en direccion al puente o al capotasto™ (1). Mas
tarde Antonio Lolli emple6 los armonicos naturales simples y dobles y
algunos artificiales y Paganini us6 luego todos las formas posibles de
este recurso técnico. Algunas muestras de su aplicacion lo destacan las
siguientes ejemplos:

(1) Pasquali G. - Principe. R. E[/ violin. Manual de cultura y didactica
violinistica (pag. 173 - 174). Milan. Ialia.
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Ejemplo No 50 Chiabrano, F.

Opus No |

=
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Ejemplo No 50 Locatelli, P.

Capricho No 2

Ejemplo No 51 Paganini, N.

Capricho No 24

Ejemplo Ne 52 Saint Sidens, C.

“Concierto No 3 para violin™
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Ejemplo No 53 Sarasate. P.

“Habanera™

En el ejemplo No 50 vemos que Locatelli registra un trabajo con

armonicos naturales, mientras que en los demas ejemplos encontramos
armonicos naturales y artificiales. Por otra parte el desarrollo de la
técnica de “arménicos” hizo posible la ejecucion de “dobles

armonicos’

Ejemplo No 54 Paganini. N,

“Concierto No 1 para violin™
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La técnica de ejecucion del violin no solo se compone de la
recursividad de la mano izquierda; también se incluye en ésta el
manejo del arco. La técnica del arco sufrio un proceso evolutivo, en
donde se han incorporado diferéntes recursos, los cuales se traducieron
en “tipos de arcadas” y cada una de éstas han proporcionado una
sonoridad y caracteristicas musicales concretas.

El surgimiento de los diversos tipos de arcadas o también
llamado “golpes de arco” fue progresivo; se comenzo por los mas
sencillos hasta llegar a conformar la extensa variedad que hoy en dia
se conocen. Para efectos de este trabajo nos referimos solo a los mas
importantes, debido a que en primer lugar la técnica de arco es un tema
sumamente extenso y en segundo lugar existen golpes de arcos basicos
que han sido punto de partida para la generacion de otros, por lo que
se estima conveniente limitar el tema.

El primer golpe de arco basico en el instrumento es llamado
“Detaché”. Este consiste en pasar el arco en las cuerdas, con
movimientos constantes descendentes y ascendentes del brazo
procurando mantener una presion estable para asi obtener una
sonoridad uniforme. Se considera el tipo de arcada esencial y
generatriz de la técnica de arco y fue usada por todos los compositores
e intérpretes desde los comienzos del repertorio violinistico hasta

nuestros dias. Los siguientes ejemplos lo ilustran:
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Ejemplo No 55 Vivaldi. A

“Concierto Grosso”

Ejemplo No 56 Viotti. J. B.

“Concierto No 227
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Ejemplo No 57 Kreutzer, R.

Estudio No 8

Allegro non troppe

Ejemplo No 58 Paganini. N.

Capricho No 16

Ejemplo No 59 Ysaye. E.

“Sonata No 2 para violin solo™
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Ejempio No 60 Brahms, J.

“Concierto para violin™
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Ejemplo No 61 Lalo. E.

“Sinfonia Espanola”

La notacion musical del “Detaché” consiste en una raya ubicada
en la parte superior de cada nota, tal como se aprecia en el ejemplo No
56, aunque muchas veces en las partituras se puede obviar esta
indicacion y asumir que el pasaje se ejecuta con este golpe de arco,
como lo podemos ver en el resto de los ejemplos, por considerarse este
el golpe de arco esencial.

El segundo golpe basico es el “legato” el cual consiste en la
ejecucion de dos o mas notas en una sola arcada usando todo el arco o

un sector de €l. Segun Rimski Korsakoff esta es una facultad de los
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instrumentos de arco que le permite prolongar y ligar sonidos y asi ser
los representantes por excelencia del canto (2). El “legato” fue un
recurso que se desarrollo progresivamente, comenzando por la
ejecucion de dos notas ligadds hasta que se llegd a desarrollar la
habilidad de poder ejecutar en una sola arcada una cantidad
considerable de éstas. Es dificil determinar quien fue el primer
compositor que incluyo este recurso dentro del repertorio violinistico,
sin embargo, si tomamos en cuenta que al principio no existian
partituras especificamente para el violin, sino que se leia directamente
de las partes vocales (con el propésito de doblar) es obvio pensar que
este recurso se originod a consecuencia del canto.

A continuacion presentamos una serie de ejemplos del uso del
“legato” en diferentes obras correspondientes a cada uno de los estilos

musicales:

Ejemplo No 62 Veracini, F.

“Concierto para violin™

(2) Del Castillo José Francisco. (1990). Principios Basicos para el estudio y
ejecucion del violin (pag. 30). Caracas, Venezuela.
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Ejemplo No 63 Vitali. T.

“Chacone”

frangrillo

Ejemplo No 64 Mozart, W.

“Concierto No 5 para violin™

Ejemplo No 65 Kreutzer. R.

Estudio No 14
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Ejemplo No 66 Mendelsohnn. F.

“Concierto para violin”

Ejemplo No 67 Brahms. J.

“Concierto para violin”

Ejemplo No 68 Ysave. E.

“Sonata No 3 para violin solo”
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Otro golpe de arco que se incluye en la técnica de la mano
derecha es el “Martelé”. Este, al igual que el “Detaché”, consiste en
pasar el arco en forma descendente y ascendente, con la diferencia en
que en el “Martelé” se hace una pausa entre una nota y otra y el
impulso del movimiento del brazo es mas fuerte y enérgico,
produciéndose una acentuacion. Es el golpe tipico de la mayor parte de
las obras barrocas, aunque otras pertenecientes a diferentes estilos
musicales también lo emplean. Algunos ejemplos que permiten

visualizar su uso son:

Ejemplo No 69 Bach. J.

*Sonata No 2 para violin solo”

Allegro P 1 ﬁ . ! ,

Ejemplo No 70 Kreutzer, R.

Estudio No 7

All;g‘ro assai simile
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Ejemplo No 71 Vieuxtemps. H.

“Concierto No 47
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El “Martelé” produce una sonoridad brillante y majestuosa asi
como una articulacion precisa. Su notacion musical consiste en una
especie de “cufias” o en su efecto unos puntos colocados encima de
cada nota que se desea articulafr con la ejecucion de este golpe de arco,
tal como lo expone el ejemplo No 71.

Dentro del grupo de los golpes de arco basicos se encuentra el
“Lancé”, el cual consiste en el paso del arco en forma rapida y sin
presion, produciendo un sonido preciso y con cierta ligereza. Su uso
fue muy comun en los estilos Barroco y Clasico; algunos ejemplos de

su empleo son los siguientes:

Ejemplo No 72 Becthoven. L.

"Romanza en Sol M”

Romanza -

Ejemplo No 73 Beethoven, L.

“Romanza en Fa M”™

Uno de los golpes de arco mas usado es el llamado “Spiccato”.

Su ejecucion consiste en aprovechar la posibilidad que tiene el arco de
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saltar o rebotar sobre las cuerdas, logrando un sonido corto ¥y
percusivo de las notas. Se genero partiendo del principio del
“Detaché”, con la diferencia de que el “Spiccato” necesita poca
cantidad de arco y poco peso de este, asi como también el movimiento
es dirigido por la mufieca y no por el antebrazo. Su efecto sonoro es
sumamente atractivo, sobre todo cuando se usa en pasajes veloces y
virtuosos, su empleo permite crear contrastes sonoros cuando estos se
repiten, lo cual fue muy comun en las obras correspondientes al

periodo Clasico, como lo podemos apreciar en los siguientes ejemplos:

Ejemplo No 74 Mozart. W.

“Concierto No 5 para violin”

Ejemplo No 75 Haydn. J.

“Concierto en Do Mayor para violin”

La notacion musical que identifica al “Spiccato” es el “punto™

colocado encima de cada nota, como lo apreciamos en los ejemplos
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expuestos anteriormente.

El “Spicecato™ no solo se usa para crear contrastes, sino también
para lograr una sonoridad especifica a lo largo de un pasaje o de una
obra completa, como son los dasos del “Rondo” de Mozart, el “Molto
Perpetuo™ de Paganini, entre otros. A continuacion presentamos una

pequefia muestra de ellos:

Ejemplo No 76 Mozart. W.

“Rondo”

Alegro

Ejemplo No 77 Paganini. N,

“Molto Perpetue”

Allegro vivace
"

Ve e e

En adicion podemos decir que este golpe de arco logra un efecto
de magnificacion del virtuosismo de un determinado pasaje, ya que al

acortar el sonido da la sensacion de velocidad y movilidad.
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Ejemplo No 78 Sarasate, P,

“Habanera”™

Kn poco Dif misso, ma non trogpo.

-~

Ejemplo No 79 Wieniawsky. H.

“Concierto No 2 para violin™
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Existe un golpe de arco muy relacionado con el “Spiccato”, cuya
diferencia radica en la velocidad de ejecucion, en el rebote del arco vy
en la cantidad usada de éste. Su nombre es “Balzato” y es un tipo de
arcada en donde se usa un rebote menor y una mayor cantidad de arco;
se emplea en pasajes no muy rapidos, a diferencia del “Spiccato”, sin

embargo el principio técnico es casi el mismo, se aprovecha la
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cualidad natural del arco para rebotar en las cuerdas y el movimiento
se controla con la mufieca y con el antebrazo. Algunos ejemplos del

empleo del “Balzato” son presentados a continuacion:

.

Ejemplo No 80 Haydn, J.

“Concierto en Do mavor para violin™
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Ejemplo No 81 Dvorak. A.

“Concierto para violin™
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Un golpe de arco que se considera una variedad del “Spiccato”
es el “Spiccato volante”, el cual consiste en una sucesion de notas
cortas ejecutadas en una misma direccion (hacia arriba), en donde se
aprovecha el movimiento controlado de la mano y la muifieca, para
producir un sonido corto y preciso, tantas veces como sea necesario y a

una rapida velocidad.
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Ejemplo No 82 Mendelsohnn, F.

“Concierto para violin™

senza rifardare

En el ejemplo No 82 encontramos un pasaje en donde la
notacion musical indica una arcada hacia arriba para un conjunto de
notas ligadas pero que cada una de estas tiene colocado un punto, lo
cual significa que el sonido debe ser corto (duracion incompleta de la
figura de nota) y todas deben tocarse hacia arriba.

Otra golpe de arco que produce un sonido corto, pero de efecto
diferente al “Spiccato” es el Illamado “Staccato firme” Segin el
maestro José Francisco del Castillo, en su libro titulado “Principios
basicos para el estudio y ejecuciéon del violin” publicado en Caracas
(1990) el “Stacatto™ consiste en una serie de cortos golpes de arco en
una misma direccion y se requiere de un “nervio” especial que permite
morder la cuerda con firmeza, presion y una inmediata liberacion de la

misma para asi producir un sonido corto y menos ligero que el
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producido por el “Spiccato”. Por lo general, este golpe involucra una
cantidad considerable de notas, como lo podemos apreciar en los

siguientes ejemplos:

Ejemplo No 83 Wicniawsky. H.

“Concierto No 2 para violin”

Una variedad del “Stacatto” es el “Stacatto volante”, y estos se
diferencian solamente en que en este Gltimo se levanta el arco después
de cada nota. Paganini fue el creador de este golpe de arco causando
gran sensacion en la época, muchas de sus obras contienen este

recurso, como lo podremos captar a continuacion;

Ejemplo No 84 Paganini, N,

Capricho No 10
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Ejempio No 85 Paganini, N.

Capricho No 21

Presto

Ejemplo No 86 Paganini, N.

“Concierio No 2 para violin™

l-‘\ﬂ
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El Gltimo golpe de arco que trataremos en este capitulo es el
llamado “Ricochet”, el cual esta basado totalmente en el natural rebote
del arco sobre las cuerdas tratando de controlar el impulso que se hace
con ayuda del brazo y la muifieca, para lograr ejecutar claramente un
grupo de notas cortas sincronizadas con la digitacion y con el rebote

natural del arco. Algunos ejemplos de su uso son los siguientes.
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Ejemplo No 87 Paganini. N.

Capricho No 1

\m! mu ﬁ

simule

Ejemplo No 88 Mcndelsohnn, F.

“Concierto para violin”

La fusion de la recursividad de la mano izquierda, los diferentes

golpes de arco y la postura de ejecucion del instrumento conforman la
técnica violinistica. A lo largo de este capitulo se ha detallado gran
parte de los recursos técnicos con que cuenta el violin y se ha
expresado el hecho de que el surgimiento de cada uno de estos han
influenciado la produccion musical para el instrumento desde el mismo
momento en que aparece hasta nuestros dias, por lo que existe una

relacion intima y directa entre el desarrollo de la tecnica y el
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repertorio violinistico. Lo apreciamos en cada uno de los ejemplos
citados en donde podemos comprobar el uso de cada recurso en
diferentes obras de todos los estilos musicales, de menor a mayor
desarrollo y complejidad siendé esto producto de la versatilidad del
recurso, del ingenio creador del compositor y del virtuosismo

desarrollado por el ejecutante — compositor.

El Desarrollo Técnico del Violin y los Estilos Musicales

El desarrollo integral del hombre ha sido impulsado por la
constante busqueda de la satisfaccion de sus necesidades, el deseo
insaciable de la superacion de si mismo, el dominio de la naturaleza y
la busqueda de la igualaciéon con un “ser supremo”, llamese Dios,
Padre o Creador. Esta constante lucha ha guardado una estrecha
relacion con los diferentes acontecimientos historicos, ideoldgicos,
sociales y politicos, que a través de los siglos se han suscitado y cuya
conjuncion ha originado la delimitacion de periodos. En cada uno de
estos, el hombre ha experimentado diferentes vivencias y sentimientos
que han traido como consecuencia el surgimiento de una necesidad
adicional en su ser: la expresion, para lo que el arte ha sido siempre el
mejor medio para este fin.

La musica, como el resto de las manifestaciones artisticas. no
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escapa de la influencia del acontecer del hombre. La delimitacion de
periodos historicos se ha reflejado en ella, a tal punto de converger en
los diferentes estilos musicales, que no son mas que la concepcion y la
expresion que manifiesta el ser himano ante un proceso o un momento
historico en particular. Dada la estrecha relacion entre los periodos
historicos y las manifestaciones artisticas, los estilos musicales
adoptan los mismos nombres, es asi como surgen el Renacimiento,
Barroco, Clasicismo, Romanticismo y todos los etilos musicales
existentes hasta nuestros dias.

Cada uno de los periodos historicos tiene una serie de
caracteristicas que lo identifican, como son los procesos historicos, la
ideologia, la politica, la religion, la economia y la sociedad; la suma
de todas estas da como resultado la expresion artisticas que
corresponde a cada una de las épocas.

El Renacimiento, como periodo historico se delimité entre los
siglos XIV y XVI, de acuerdo a un criterio de coincidencia de sucesos
y cambios como lo fueron el Descubrimiento de América, el
florecimiento del comercio internacional y de la economia
mercantilista, las nuevas concepciones acerca de la gobernabilidad, un
ambiente de prosperidad y abundancia y el nacimiento de la filosofia
moderna. Este ultimo fue determinante ya que mediante los cambios

filoséficos el pensamiento del hombre renace ante la doctrina medieval
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y son precisamente estos cambios los que generan una ideologia
humanista. Ante este panorama, la musica desempeiid un rol de
representacion fiel de la expresion del hombre, en absoluta
concordancia con las caracteriSticas de la época, para lo que encontré
en la voz , y mas tarde, en los instrumentos musicales sus mas firmes
aliados.

Durante el Renacimiento los instrumentos musicales sufrieron un
proceso evolutivo en funcion de dar respuestas ante los requerimientos
esteticos de la época. La evolucion de estos fue un factor decisivo para
la motivacion de compositores hacia la produccion musical del género
instrumental. En el caso especifico del violin en los siglos XVI y XVII
alcanza un gran desarrollo en cuanto a su construccion y cualidad
sonora, por lo que logra el captar la atencion de los compositores y
exhorta al ejecutante a explorar el instrumento y obtener una serie de
recursos técnicos de ejecucion que fueron influenciando al repertorio vy
a su vez impulsaron a la superacion de nuevos retos de expresion
musical, mas alla de las posibilidades del genero vocal.

Con el advenimiento del siguiente periodo historico, llamado
Barroco, viene el interés hacia las ciencias exactas y la ideologia del
racionalismo. La maxima expresiéon de la abundancia, la consolidacion
de las monarquias europeas y el surgimiento de grandes obras

arquitectonicas influenciaron lentamente a la musica, a tal punto de
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llevarla a un nuevo nivel de desarrollo, en donde el género vocal y el
instrumental lograron significativos avances. Especificamente en el
campo de la musica instrumental, la influencia de las ciencias exactas
se ve reflejada en el arte de la lutéria, y el estilo “concertante” impulsa
el desarrollo técnico de ejecucion con el fin de destacar las
posibilidades y cualidades de los instrumentos. De esta manera el
violin sirvio como medio de expresion musical y su desarrollo técnico
correspondiéo una herramienta que dio respuesta a las expectativas
artisticas del periodo musical.

Nuevos pensamientos, ideologias vy sucesos politicos son
impulsados por el hombre, y por ende nuevos periodos historicos
describen la historia de la humanidad. Después del periodo Barroco,
que duré aproximadamente ciento cincuenta afios (1600 — 1750) surge
el periodo Clasico, basicamente por la necesidad de revelarse contra
los convencionalismos, contra lo artificioso y lo monarquico, para dar
paso a un pensamiento racionalista, a la busqueda de lo natural y el
equilibrio. A nivel musical, la predileccion por la homofonia favorece
a los instrumentos melodicos, como el violin el cual comienza a
desempeiiar roles protagénicos.

Ante este nuevo rol el desarrollo técnico del violin sigue su
curso incansable, buscando nuevos recursos técnicos de ejecucion que

satisfagan el interés melddico de la “musica clasica™ y que mantenga el
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interés que poco a poco ha ido conquistando por parte de los
compositores y ejecutantes.

El equilibrio, la sensaciones predecibles y controladas y la
erronea concepcion de una soctedad perfecta dieron como respuesta el
surgimiento de otra corriente ideoldgica, en donde se pone de
manifiesto una actitud mental diferente, una vision emotiva de lo
inalcanzable, de lo infinito, del destino y de la exaltacion del “yo”.
Esta corriente ideologica, llamada ldealismo di6 paso al periodo
Romantico. Desde el punto de vista musical se considera el mas
fecundo ya que de este data la mayor produccion de obras.

Desde el punto de vista violinistico, las cualidades melddicas y
expresivas del instrumento siguen dandole vigencia asi como sigue
motivando a los compositores a engrosar el repertorio violinistico;
aqui se suma un factor nuevo y por demas importante, la realizacion
del musico mas como artista especialmente sensible y verdadero
creador inmortal. El desarrollo técnico del instrumento alcanzo un alto
grado, capaz de proporcionar un sin numero de recursos que
permitieron plasmar a través de la musica lo que el artista queria
expresar.

Si bien es cierto que los diferentes periodos histéricos han
surgido a consecuencia de los cambios en el pensamiento del hombre y

a los diferentes acontecimientos en todas las areas, las manifestaciones
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artisticas no han estado aisladas de la historia de la humanidad. El
surgimiento de los diferentes estilos musicales guardan una relacion
simbiotica con los periodos historicos, por lo que se debe ver el
desarrollo técnico de los #nstrumentos como una herramienta
importante que ha tenido la musica para lograr estar en concordancia
con la expresion artistica dentro de un estilo. No podemos decir que el
desarrollo de un estilo musical en particular nace gracias al desarrollo
técnico de algin instrumento, en este caso el violin, ya que como
hemos explicado, existen factores mas contundentes y de mayor
alcance que este, como los son el pensamiento del hombre y los
diferentes  acontecimientos sociales, politicos, religiosos vy
economicos, que no solo afectan al artista sino a la humanidad en
general.

La teécnica de ejecucion violinistica es una herramienta que el
instrumento proporciona a la musica para la expresion del artista y su
desarrollo ha traido como consecuencia el acercamiento y la semejanza
cada vez mayor de lo que el hombre piensa, siente y puede expresar a

través del instrumento.
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CONCLUSIONES

Las artes en general, han sido producto de un proceso evolutivo
constante, impulsado por los cambios del pensamiento del hombre y
por las circunstancias de su entorno en cada momento histérico. La
musica como medio de expresion del pensamiento y del espiritu crea
un estilo particular, que refleja asi la esencia del artista de cada época.
Para el logro de este fin fue necesario que tanto el género vocal como
el instrumental se adaptaran a los requerimientos artisticos de cada
uno de los estilos. En el caso especifico de instrumentos como el
violin, el proceso de adaptacion consistio en una serie de cambios que
abarcaron la construccion, la sonoridad, la técnica de ejecucion y su
funcion. Si nos ubicamos en el violin del siglo XVI y lo comparamos
con el del siglo XVII podemos decir que después de haber sido un
instrumento de uso popular sin especial importancia, poco a poco el
proceso de evolucion lo llevo a desempefiar un rol protagonico.
Indudablemente que los avances alcanzados desde el punto de vista de
la sonoridad fueron aspectos trascendentales que motivaron a explorar
las posibilidades del mismo y a crear un repertorio exclusivo para este.
El surgimiento de los diferentes recursos técnicos de ejecucion fueron

consecuencia de la exploracion de las posibilidades técnicas vy
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expresivas alcanzadas para la época, que proporcionaron cada vez mas
y mejores herramientas para la expresion musical del artista
compositor y el ejecutante. Sin embargo siempre la técnica ha estado
enmarcada dentro un estilo musical.

Si analizamos el resto de las manifestaciones artisticas, podemos
apreciar que el estilo es una especie de “moda”, con patrones
establecidos que fueron dictados por el contexto social, religioso,
economico, politico e ideolégico y que existen denominadores
comunes que las asocian, por lo que debemos concluir que el
surgimiento de los estilos musicales tiene que ver directamente con el
contexto del periodo historico y con requerimientos de expresion que
forzaron al avance de la técnica de ejecucion, en este caso a la técnica
del violin ,y asi proporcionar herramientas validas para que la musica

represente la expresion del hombre en cada época.
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