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Nosotros en la sala de conciertos.

Parte de nuestro nuevo conocer respecto a la musica clasica o también llamada
académica es la actitud que debemos mantener frente al hecho musical, al recital
en vivo, de los musicos que actuan para nosotros en el teatro.

Acostumbrados a la musica en la television o en las fiestas, podemos llegar a
creer que la musica solo es para diversion.

Este fendmeno social tan comun en los adolescentes y en los jovenes se ve
acentuado por la importancia comercial que tiene la musica masiva, aquella hecha
para el momento con claros fines comerciales.

Escuchar en la boca de un joven o de un nifio “esta musica dice lo que a mi me
pasa’ es muy comun, y esto se debe a que confundimos la musica con la letra, ya
que siempre se refiere a una cancion de moda.

La moda pasa, y parte de ese pasar tan efimero debe ser explotado
comercialmente lo mas posible. No exponemos esto como un fendmeno dafino,
sino como que no es el unico fendmeno que debemos atender.

Para darte otra visidon acerca de la musica, de la gran musica, se han reunido
muchas personas y han organizado estos conciertos, que no son nuevos ni
distintos. Bien sabemos los docentes de la actividad desarrollada durante muchos
afios por el Teatro Colon, mediante las visitas guiadas y las invitaciones a
presenciar conciertos y ensayos generales. A esto se suma ahora el Teatro
Coliseo, con todas las instituciones que bien pueden apreciarse en esta guia. El
objetivo es claro: crear un nuevo publico para la escucha de la musica clasica.
Mas que crear es recrear.

Este don tan maravilloso que es el hecho de que nos regalen musica debe ser
acompafado de un entorno adecuado, sin el cual la calidad de este regalo se
veria deteriorada.

¢, se imaginan un grupo de bailanta en el escenario del Coliseo y a todo el publico
sentado sin moverse, solo escuchando?

Es imposible. Porque es musica es para saltar, para bailar, para divertirse.
Entonces: ¢ puedo conversar, moverme y hacer ruido cuando en el escenario toca
un conjunto de musica clasica?

No. Porque no es musica para bailar ni para saltar ni para nada que no sea
escuchar atentamente y dejar volar nuestra imaginacion, dar libertad a nuestros
pensamientos y emociones.

Esto no es facil, ya que hay todo un proceso que hace que esta musica resulte
dificil de escuchar y “entender” en su primera audicion. Por eso insistimos a los
docentes en que preparen con estas guias a los alumnos, para que vayan “medio
acostumbrados” a lo que van a oir.

Sabemos que es un trabajo extra, pero no lo es si con tiempo lo incluimos en
nuestras planificaciones. En estas guias siempre se citan las fuentes tanto
bibliograficas como discograficas, ademas de una humilde orientacion que no es
mas que un punto de partida.

jquién resulta mas “vivo”, o “piola”, o “canchero”? ;el que molesta haciéndose
notar, rompiendo el silencio, distrayendo a los musicos, haciendo una gracia




totalmente fuera de lugar? ;el que se coloca el walkman o habla por celular
mientras los musicos tocan? No. Lamento decir que ese es una pobre persona.
Esta despreciando un regalo. Esta dejando que los adultos u otros jovenes se den
cuenta que esta desubicado. Hace papelones. No se gana el afecto de quienes
organizan el ciclo, de quienes los llevan, de quienes vienen de tan lejos para tocar,
ni del publico que quiere escuchar y no puede. No. Porque nadie nos invita al
teatro sin decirnos a qué vamos. La consigna es clara. No es salvarse de una hora
de clase. Es presenciar un concierto. El vivo, el ubicado es aquel que se sienta a
escuchar. Simplemente a escuchar. Hasta es recomendable dormir, si se tiene
ganas, porque igualmente el oido captara la musica, no en forma consiente, pero
quedara en nuestro interior. Puede que sea el principio de una escucha mas
atenta para el futuro. ;no hemos visto gente dormirse en concierto? Es muy
comun, no tanto por el cansancio sino por la concentracién y la calma que la
musica produce.

.Y el respeto? ;quién es mas importante? Como alumnos debemos pensar cuan
importante somos que nos regalan estos conciertos, nos organizan estos ciclos
con la sola idea de que nosotros vayamos y lo disfrutemos. Como docentes
debemos pensar que tenemos aquella oportunidad de la que siempre nos
quejamos: “tendriamos que poder ir a los conciertos gratis y llevar a nuestros
alumnos para que aprendan y se estimulen”. jcuantas veces uno queria llevar a
sus alumnos a algun concierto y hasta el alquiler del micro resultaba un obstaculo!
Esta es una demostracion de respeto a quien ensefia y a quien estudia. Y ese
respeto merece ser reciproco. ¢acaso no nos damos cuenta lo dificil que es poder
tocar un instrumento con la calidad presentada por estos intérpretes? Ellos no
tocan bien porque son italianos, espafoles o franceses. Tocan bien porque han
estudiado muchisimas horas. Miles de horas. Han dedicado gran parte de su vida
al estudio de la musica, amandola y respetandola al punto de vivir dia a dia con 'y
para ella. Entonces resulta un falta de respeto grave, una ofensa, no acompafar el
momento de su interpretacion con el silencio merecido. Debemos respetar el
trabajo que estan realizando, y atender lo hermoso que resulta el sonido final, y lo
dificil de tocar juntos o de llevar toda la obra a tempo, o de afinar, etc.

Ahora que nos queda claro que el silencio es primordial para escuchar
atentamente esta musica, debemos tener en cuenta otro aspecto: el aplauso.

El aplauso es el agradecimiento, la aprobacién, la felicitacion que el intérprete
recibe luego de tocar la obra. No se estila aplaudir en medio de la obra. En Jazz
se aplaude luego de cada “solo” donde cada intérprete se luce con su instrumento,
en el tango se aplaude antes del final, cuando vuelve el tema. En la musica clasica
se aplaude solo al final. Si una obra tiene cuatro partes, el final sera al final de la
cuarta parte. ¢ tan dificil es de entender? Obviamente que es facil de entender, lo
dificil es diferenciar esas cuatro partes. Sean tres, dos o cuatro partes, la mayoria
de las veces esta separadas por pequefos silencios. Cada parte recibe el nombre
de “movimiento” y presentan distintas caracteristicas, por eso se las separa. Pero
entre todas conforman una sola obra. Asi, en el “Cuarteto de cuerdas Op. 10” de
Claude Debussy, encontraremos cuatro partes. Luego de esas cuatro partes
aplaudimos, entre ellas no. No se aplaude por muchas razones. Siempre se
discute si se debe aplaudir o no, pero lo cierto es que la tradicion indica que no se
aplaude entre las partes o movimientos para no distraer la concentracién de los



musicos, para no cortar el clima de un movimiento hacia otro o simplemente para
esperar al final y “opinar” con el aplauso sobre la interpretacion general de la obra.
Imaginense aplaudiendo como locos después del primer movimiento y darse
cuenta en el segundo que esta siendo mal tocado...habremos “adelantado” un
aplauso no merecido.

Claude Debussy: Cuarteto Op. 10 en sol menor

Su Cuarteto en sol menor, Op. 10 consta de cuatro partes 0 movimientos.

Los nombres originales estan en francés, ya que era el idioma natural de Debussy,
para entenderlos mejor los pondremos en castellano:

1 Animado y muy decidido

2 Vivaz y bien ritmado

3 Andantino (andando, sin quedarse mucho, no lento) dulcemente expresivo.

4 muy moderado, muy animado, muy vivo.

Estas enunciaciones en los nombres de los movimientos pretender dar idea de la
clase de interpretacion que se espera del mismo, ya sea en lo expresivo como
respecto a la velocidad en que se va a tocar. Asi, vivo es mas rapido que Allegro,
y Andantino es mas lento que Allegro, pero sin llegar a ser Lento o Andante.
Dulcemente expresivo indica que la expresién no debe ser tragica o superficial.
Debe ser “almibarada, endulzada” con un sentimiento calido y entregado. Bien
ritmado indica que deben evitarse los cambios de tempo exagerados, que el
“‘metrénomo” debe mantenerse o mas parejo posible, respetando exactamente la
duracién de las notas y de los silencios. Toda esta subjetividad en los titulos de los
movimientos sugieren una idea, una acercada idea, pero solo el estudio y el
entendimiento de la obra hara que los musicos encuentren la forma correcta de
hacerlo. Cuando hablamos de mala interpretacion, aun cuando las notas tocadas
son las correctas, nos referimos a errores de ese tipo: el tempo (velocidad) o el
fraseo (los cortes y acentuaciones) no fueron traducidos correctamente, dentro de
otros posibles aspectos.

Debussy es considerado un musico “impresionista” y de esto hemos hablado en la
primera guia, alla por 1999. Completemos la idea con hechos anecdoticos:
Debussy abandona el italiano para indicar su musica. Escribe en francés, porque
sugiere con mayor exactitud lo que pretende de su musica. Porque es mas
nacional e independiente. Muchas de sus obras son “cuadros” musicales, de ahi
su enganche con la corriente impresionista, y sus titulos son puestos al final de la
obra, no al comienzo, porque la idea es primero sugerir y luego definir.

Dentro de la técnica utilizada para este Cuarteto no encontraremos grandes
novedades. Su escritura es muy similar a la de cualquier cuarteto anterior, no asi
su armonia. Debussy es un gran creador en el campo arménico. Sus principales
obras han resultado ser “nuevas” en muchos de estos aspectos. En sus obras
para piano combina de tal manera las notas que parece sonar otro instrumento.
Para los pianistas resulta muy fuerte el recuerdo del sonido de Walter Gieseking,
pianista cuya época de oro refiere a la mitad del siglo XX, lo cual sin ser
desacertado incorpora un beneficio propio de la tecnologia precaria con que se
grabaron sus discos. Sus interpretaciones dieron vuelta por todo el mundo a través
de sus discos (también hacia giras en vivo) y muchos aficionados llegaron a



conocer a Ravel y a Debussy gracias a ellas. Estos viejos discos presentan el
defecto de no incorporar los sonidos mas agudos, los mas brillantes, y tienen un
rango dinamico (diferencia entre los sonidos mas débiles y los mas fuertes) mucho
menor que el disco compacto o “CD”. Los pianistas saben que es muy dificil (y no
es realmente necesario) lograr ese sonido en vivo, no obstante quienes recuerdan
sus interpretaciones en vivo garantizan su calidad y excepcional talento.

Esto viene a comentario ya que en el cuarteto Debussy pretende (igual que en el
piano) plasmar los sonidos muchas veces en forma “esfumada” o “borrosa”. Esto
no quiere decir que las notas no se oiran con claridad sino que los musicos
trataran de lograr una atmosfera sonora muy similar, muy amalgamada, tendiente
a la apreciaciéon subjetiva del “terciopelo” y no siempre al “brillo” o a algo mas
punzante. En gran parte la belleza de esta obra reside en este tipo de tratamiento
sonoro.

Si bien no vamos a encontrar la maestria que desborda en el “Quinteto para
clarinete Op 115" de Johannes Brahms, este cuarteto nos brindara muy bellas
melodias, interesantes ambientaciones, combinaciones timbricas novedosas y
partes de honda expresividad. Esta musica esta mas cerca de los recursos de los
que luego se apoderara “el cine” que lo que esta la musica de Haydn o Brahms.
Orientacién: aproximadamente la duracion de los movimientos es:

1° : seis minutos y medio; 2°: casi cuatro minutos; 3°: ocho minutos y 4°: algo mas
de siete minutos. Total: alrededor de veintiséis minutos. Resulta muy interesante
atender en el segundo movimiento al trabajo de los instrumentos en “pizzicato”, lo
que equivale a tocar pellizcando las cuerdas en lugar de tocarlas con el arco. En el
tercer movimiento veremos cémo se coloca un pequeno artefacto sobre el puente
de los instrumentos, es la sordina y sirve para cambiar el timbre de los mismos.
Sonara mas “nasal’ y quitara gran parte de su caudal sonoro.

Johannes Brahms: Quinteto para clarinete Op. 115 en si menor.

Compuesto en 1891, publicado en 1892 luego de muy pocas
modificaciones, representa sin duda uno de los mas altos exponentes de la musica
de camara de Brahms. Su madurez nos deja asombrados y hace que inclinemos
nuestra cabeza frente a tanta maestria.

Consta de cuatro movimientos:

1° movimiento: Allegro

2° movimiento: Adagio

3° movimiento: Andantino — Presto non assai
4° movimiento: Con moto.

Brahms nace en 1833 y muere en 1897. Tenia solo 15 afios (casi o como
vos...) cuando dio su primera gira tocando el piano. (haciendo musica de camara
con violin). Hoy musicos de todas las edades deben estudiar muchas horas
durante muchos dias y muchos meses para poder tocar sus obras. Reconocido
talento desde sus inicios, fue ampliamente apoyado por Liszt, Joachim y gran
amigo de R. Schumann y su esposa Clara. Fue su vida sentimental un campo
lleno de escollos, lo cual estimuld y dan razén a tan profundas y hermosas obras.



Este quinteto es musica de primerisima categoria. Desde su inicio, tan
elegante y sentimental nos brinda momentos llenos de profundidad y nobles
sentimientos, sin dejar de lado la pasion y alguna adversidad contenida.

La técnica de composicién es mucho mas madura que la de Schubert y aun
que la de Debussy. La trama que se teje entre las notas es tan compleja que solo
de esa manera podia elaborarse el increible resultado obtenido.

Son caracteristicas de este movimiento las contrastadas apariciones del
motivo inicial con otro mas ritmico. EI motivo con que inician el discurso los
violines dara vida a muchos elementos de los temas de todo el quinteto, por lo
cual bien se lo puede denominar “motivo” recurrente o generador. El clarinete
aparece luego de cuatro compases de introduccion a cargo del cuarteto. Esta
presentacion del tema se repite (forma sonata con particulares caracteristicas) y
pasa a partes mas complejas. La intencion de esta guia escapa a un analisis
profundo y, en el caso de esta obra, deberiamos dedicar una guia entera o mas.
Por ello recurriremos a la audicion previa de la obra como recurso para preparar al
alumno. (estos son “deberes” para los maestros y profesores).

El segundo movimiento presenta primero una hermosa y melancélica
melodia, muy dulce y luego gran dramatismo, en el sentido directo de la palabra.
Si Brahms no se dedico a la 6pera pareceria ser que el gusto se lo quitd en este
movimiento. El clarinete representa claramente el papel del cantante en plena aria,
primero y en tragico recitativo luego. Logico que con los recursos propios de un
instrumento, sin limitarlos a la voz humana. El clarinete es la estrella indiscutida de
este movimiento y el cuarteto tiene la responsabilidad de crear “la accidén” con
abundantes “trémolos” y repeticiones. Veremos gran agitacién del arco a veces
subiendo y bajando (dando arcadas) o simplemente yendo y viniendo.
Ritmicamente parece no poder abandonar el compas ternario que dio inicio al
quinteto en el primer movimiento ya que utiliza permanentes compensaciones
ritmicas entre los diferentes instrumentos del cuarteto basadas en tresillos.

El tercer movimiento pasa casi desapercibido luego de tanto dramatismo.
Pone la cuota de calma. Es narrativo, y encontraremos su ritmica muy regular con
un tema que obliga a recordar el final de su primera sinfonia (Op. 68).

Obligado contraste en su parte Presto non assai donde se lucen los
“arpegios” y escalas, en todos los instrumentos. Si bien son dos tempi o
velocidades diferentes el movimiento se considera uno solo.

El cuarto movimiento es realmente un “gran despedida”. El relato aparece
mas entrelazado que en los movimientos anteriores. Todos los instrumentos
comparten protagonismo. Se compone de trece secciones de dieciséis compases,
algunas con repeticion y otras no. Esto lo hace mas facil de seguir. Es el tipo de
musica que uno quisiera que no finalice. (otros no ven la hora de que si finalice,
qué le vamos a hacer...). En él hay recurrencias a todos los motivos de los temas
presentados en los movimientos anteriores. El desenlace es muy profundo, con
sonidos nobles pero dolidos. Estar atentos porque el final es “apagado” para lo
que se acostumbra oir.

Terminar la audicion de esta obra es como haber asistido a un momento
meditativo y retrospectivo de la vida del compositor. Quien pueda disfrutar de esta
musica vera que ha sido bendito con una gracia muy particular que lo obligara a



compartir esa dicha con otros, preparandolos y ensefiandoles lo que aprendi6 para
que ellos también puedan disfrutarlo.

Orientacién: Duracion aproximada de los movimientos.
1° movimiento: doce minutos, 2° mov.: 11 minutos, 3° mov.: cuatro minutos y
medio y 4° mov.: algo mas de 10 minutos.

Hablemos de la partitura:

Habremos notado las diferentes claves que componen la armadura y las
diferentes alteraciones que figuran junto a ellas.

Para aquellos alumnos que estudian musica (como los del Area de
Educacién Artistica, por ejemplo) puede resultar facil ver el porqué. Para los que
no, aclaramos.

El clarinete (Klarinette in A) que se utiliza en este quinteto es llamado “en
La”. Este nombre hace referencia a la nota que suena cuando es tocado en su
posicion natural. Esta posicion natural equivale en la flauta dulce soprano a cerrar
todos los orificios. En la flauta dulce soprano, cuando leemos do, suena un do. En
la flauta dulce contralto, cuando cerramos todos los orificios suena un fa. Por eso
se dice que esta en Fa. Este clarinete cuando lee do, suena La. A esto se le da el
nombre de “transpositor”.

A veces los musicos leen las notas reales y hacen el transporte
mentalmente. En el caso de esta partitura el transporte esta escrito y el musico
debe tocar esas posiciones para que el sonido “real” sea el adecuado.

Aclaremos: si el instrumento es “transpositor’ quiere decir que da notas
diferentes a las que daria otro no transpositor. Por eso, si todos tocan las mismas
“notas escritas” sonara un desastre, ya que el transpositor estara haciendo notas
de otra escala. Entonces el transpositor toca “notas trasportadas” con el calculo
correcto hecho previamente por el compositor, asi todos tocan en la misma escala.

En el caso de la viola (Bratsche) vemos las mismas alteraciones, pero
distinta clave. Esta clave representa donde va escrita la nota Do equivalente al
centro del piano. Nosotros estamos acostumbrados a escribir el do en la primera
linea adicional inferior del pentagrama, con una clave de sol comun y corriente.
Bueno, ahora sabemos que la de la nota Sol no es la unica clave. La clave de sol
indica que la nota Sol esta escrita en la segunda linea. Esta clave de la viola se
llama Clave de Do, y en este caso, en tercera linea. A veces la clave de Do se
escribe en la cuarta o en la primera linea. jpara qué se usa? Bueno, imaginemos
que el musico tiene que tocar muchas notas por debajo del do central y que eso
haria dificil la lectura ya que estaria lleno de lineas adicionales por debajo del
pentagrama. Para ahorrar todas esas lineas se utiliza la clave de Do. Al subir el
lugar donde se escribe el do central, las notas inferiores a él quedan dentro del
pentagrama. Es tan facil de leer como la clave de sol, solo hace falta practica.

El violoncello tiene una Clave de Fa. Y....jeso!: ya se dieron cuenta que
sirve para sefiala donde esta el Fa. En este caso sefala el primer Fa por debajo
del Do central. También nos habremos dado cuenta que se usa para sonidos muy
graves. Como los del violoncello. Cuando el violoncello pasa a clave de sol es
porque esta tocando sonidos mas agudos.




El docente sabra ejemplificar con otras partituras y con ejemplos al piano
otro tipo de informacion referida al tema.

Si bien hablamos de la flauta dulce soprano diciendo que estaba en do, y de
la contralto diciendo que estaba en fa, avanzamos mas en la informacién y
agregamos que en realidad la flauta dulce soprano lee do central y suena do del
cuarto espacio, un do de la siguiente octava aguda. Al contrario de la guitarra, que
lee do central y suena do una octava mas grave. Esto nos demuestra que la
lectura no es la musica, sino una convencion para disponer de un codigo y hacer
la verdadera musica.
jQué lo disfruten!

Joseph Haydn, Trio en Sol Mayor H. XV N° 25 (Gitano)

1° movimiento: Andante
2° movimiento: Poco adagio, cantabile.
3° movimiento: Rondo alOngarese (Presto)

El Andante con que comienza este simpatico trio presenta una serie de
variaciones sobre un tema muy melddico. Se observa claramente la primacia del
piano, quien simplemente es doblado por el violin, hasta la tercera variacion. Muy
independiente del piano, el violin comienza a hacer variaciones. A diferencia de
los cuartetos de cuerda, donde el violin tiene la primacia, en los trios con piano no
era frecuente oir partes tan importantes para el violin. En este sentido este trio
presenta (aunque casi soslayadamente) esta nueva caracteristica que sera natural
en los trios de Beethoven y sus posteriores. El piano pasa por momentos a simple
complemento de la armonia, solamente con acordes. También debemos atender
al cambio de modo en esta variacion, ya que sale del modo mayor y pasa al
menor. En la variacién siguiente vuelve el piano a ser el principal protagonista,
donde el violin se encarga de completar la armonia y el violoncello de hacer los
bajos. Con ella finaliza el primer movimiento.

El Poco adagio, cantabile es la parte mas meditativa, tranquila de la obra.
Siempre los movimientos lentos estan destinados a las melodias mas nobles, de
notas largas, las mas sentidas.

Es el momento ideal para dejar lo visual o llamativo de la interpretacién,
cerrar los ojos y pensar, sentir, dejar libres nuestras mas nobles ideas. Esta es la
musica que “mejora” el animo. Es un movimiento ya muy “romantico”, si bien es un
término que tardara unos afios mas en poder utilizarse, el romanticismo y el amor
pertenecen a todas las épocas y todos reaccionamos de la misma manera, sin
importar edad, nacionalidad, sexo, nivel social o nivel de estudios.

El tercer movimiento trae una melodia popular (muy similar segun dicen los
que lo investigaron) como principal caracteristica. Muy facil de reconocer parece
no tener que ver con el resto de la obra. La forma rondo refiere a una recurrencia
del tema principal entre otros temas que se van presentando alternadamente. El
tema principal puede sufrir pequefias variantes o no, pero lo importante es que sea
contrastante con los que se alternan. El tema principal es presentado por el piano,
doblado por el violin y con apoyo del violoncello en los bajos. El segundo tema
esta “en estilo gitano” claramente presentado por el tipo de bajos con acordes a



contratiempo y las escalas y motivos recurrentes utilizados. Vuelve el tema
principal a cargo del piano doblado por el violin. Un tercer tema es aun mas
notorio en su aire “hungaro”. Otra vez el tema principal y final para este gracioso
movimiento.

Si utilizaramos letras para nombrar los temas diriamos que la forma rondé
de este movimiento puede identificarse como: A-B - A—- C — A, mas la coda o
cola final.

Orientacién:

Las duraciones aproximadas son: 1° movimiento: casi siete minutos, 2°
movimiento: algo mas de seis minutos y 3° movimiento: poco mas de tres minutos.
Total aproximado: 16 minutos.

Franz Schubert: Trio en si bemol mayor Op. 99.

Tiene 4 partes 0 movimientos, a saber:
1° movimiento: Allegro moderato

2° movimiento: Andante un poco mosso
3° movimiento: Scherzo. Allegro

4° movimiento: Rondo, Allegro

Si bien Schubert se ha hecho famoso entre el vulgo por no terminar una
sinfonia, bien sabemos que ha sido un extraordinario compositor. Su Sinfonia
‘inconclusa” lleva ese nombre porque le falta un movimiento que por razones
obvias no llegé a componer. Lejos de hablar de sus sinfonias las cuales merecen
especial atencidén nos referiremos a aspectos generales de su musica. Franz nace
en 1797 y muere en 1828. Sus obras han aparecido en pleno auge del movimiento
romantico. Cuando nace Liszt en 1811 Schubert ya habia compuesto su primer
“lied” o cancion.

El mismo Salieri (compositor famoso y muy importante de la época, ver
guias del afo 1999) se encargd de su instruccion al notar el desbordante talento
de Schubert. Muere un afo después que Beethoven, aun impresionado por la
muerte del mismo. Cambiante de animo entre la depresion y la euforia Schubert
compuso siempre en forma ligada al canto. Si Chopin no puede verse sin las
perspectiva del piano, Schubert no puede verse sin la perspectiva del canto. Si
bien no fue la épera el campo donde plasmé su gran dedicacion a la voz humana
el terreno donde Schubert se hizo inmortal no es menos apreciable: la cancion. La
cancion alemana se llama “lied” y su plural es “lieder”. Se respeta esta originalidad
del idioma, asi cuando oimos decir “un lid” (asi suena) sabemos que se refiere a
una cancion.

Tal cual son las canciones de hoy, con la forma de estrofa y estribillo
algunas, con otra forma otras, pero siempre con la idea del cantante expresando
un texto. Esto lleva a la gran discusion del siglo XVIIl sobre qué era mas
importante: la musica o la poesia. Por suerte aun hoy no se puede dar una
respuesta y esto hace que se sigan componiendo cada vez mas canciones. Pero
aquellas canciones estaban lejos de ser el vehiculo “cultural” que pretenden ser
las de hoy. No estaban manejadas por mercaderes sino que eran el producto de



una fuerte corriente creadora de poetas, filésofos y musicos. Sus textos llevan el
caracter de su musica y la poesia podia sugerir la musica tanto como la musica
inspiraba otra nueva poesia. La composicion musical era asombrosamente
tratada, al punto que hoy siguen siendo obras maestras.

Este trio forma parte de la extensa produccion de musica de camara de
Schubert. Particularmente son muy escuchados sus cuartetos y muy conocido el
Quinteto “La trucha” (en referencia a la letra de un lied que habla del pez, no
porque sea una “truchada” como hoy se dice). Otra obra muy conocida es el
Cuarteto en re menor “La muerte y la doncella”. Estas son dos obras muy utiles
para aplicar en clase.

En el primer movimiento de este trio podremos apreciar grandes cambios
de intensidad, casi bruscos, sorpresivos, que son parte de los recursos utilizados
por Schubert. Es caracteristica del primer tema una nota larga seguida de tres
breves, que caen en otra larga...etc. Estas figuras breves tienen ritmo de “tresillo”
y seran caracteristicas en todo el movimiento. Este grupito de tres notas se llama
asi porque estan ocupando el mismo lugar en el tiempo que ocuparian dos notas
de la misma figura. Entonces se produce un efecto muy especial, distinto al
regular, y hace que se lo sefale como “irregular’. Veremos que esto es solo
técnico, ya que el tresillo se usa en forma “regular’ a lo largo del primer
movimiento. La ultima pagina mantiene esta constante de contrastar sonidos
débiles con fuertes hasta para el efecto final, acordes de “dominante” y “tonica”,
enlace llamado “Cadencia auténtica”.

El sequndo movimiento comienza con la melodia a cargo del violoncello. El
piano hace las armonias y el violin espera. Dos compases solamente del piano
sirven para dar el clima “romantico” que tendra el movimiento. Ni bien dicho el
tema comienza el violin con el mismo, quedando el violoncello con un contracanto
y el piano sin cambios. Esta parte (tan solo de una pagina) se repite y tras ello es
el piano quien se encarga de decir el tema. Estas entradas de los distintos
instrumentos sirven para mantenernos atentos, y ademas de ser un recurso
técnico propio del discurso sonoro, nos pueden ayudar a comprender las distintas
partes de la obra. Tras cambiar a una segunda parte este tema vuelve para dar el
final de este movimiento, el cual se hace en pianisimo, es decir: en sonoridad muy
tenue. También veremos como que los musicos tocan cada vez mas lento, esto se
llama “ritenuto” y significa “retenido”, cada vez mas lento.

El tercer movimiento dice “Scherzo”. Esta es una forma derivada del Minué.
Quiere decir “juguetén, divertido” y no por eso va a serlo. Poco a poco la palabra
fue refiriéndose solo a la forma, perdiendo fuerza respecto al caracter. En este
movimiento es muy facil percibir su compas binario de %. Se evitan los antes
nombrados “tresillos”, aunque encontraremos otros scherzi con tresillos. Si
prestamos atencion notaremos muchas partes donde el piano solamente hace
acordes en los tiempos 2 y 3, quedando el violin y el cello como “Unicos” a cargo
del tiempo 1. Esto resulta particularmente sencillo de seguir y puede ser un
interesante punto de atencion para comenzar la escucha.

El cuarto movimiento es rapido y facil de seguir en su compas de 2/4. Algo
mas corto que el primer movimiento tiene mas de veinte paginas, las cuales dada
la velocidad de la obra, transcurren en menor tiempo. A pesar de ser mas “vistoso”
el violin y el violoncello no tienen la dificultad de los movimientos anteriores. Es




recomendable hacer aqui un ejercicio de reconocimiento de la forma para ver si se
puede aplicar lo dicho sobre el Rondé en el Trio de Haydn.



