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LA PROMOCIÓN DE LA LECTURALA PROMOCIÓN DE LA LECTURA tiene en México una 
historia noble y fructífera. Son épicas las cruzadas de 
José Vasconcelos, Jaime Torres Bodet, Juan José Arreola,  
Felipe Garrido, entre muchos otros, para incentivar 
la imaginación, la reflexión y el conocimiento que 
nos proveen los libros. Sin lectores, las páginas de los 
libros dejan de respirar, sin lectores pareciera inútil 
todo esfuerzo de escritura; en la interacción de este 
binomio arraiga la salud cultural de una nación. De 
ahí la importancia de La Academia para Jóvenes, 
una colección de ensayos preparada por eminentes 
miembros de la Academia Mexicana de la Lengua y 
la Secretaría General de la UNAMUNAM —con el apoyo del 
doctor Leonardo Lomelí Vanegas—, cuyo propósito 
es  contribuir a este profundo e intenso diálogo entre 
docentes y alumnos del bachillerato universitario.

Benjamín Barajas 
Director de la Colección

La Academia para Jóvenes.





LA MÚSICA Y LA LA MÚSICA Y LA vida tienen un origen y destino común: 
inician y se disipan en el tiempo para perdurar en 
la memoria y el recuerdo. La música nos acompaña 
en nuestras festividades y en muchos momentos 
importantes de nuestras vidas. 

En específico, la música clásica ocupa un lugar 
especial que requiere de salas de conciertos para ser 
escuchada y es frecuente que sus espectadores expe-
rimenten emociones contrastantes como contener la 
emoción o el llanto, suspirar o sentir que sus potencias 
atenúan el pesar o el tedio. 

Su tempo puede transcurrir tan lentamente o de 
una forma tan compleja que cuatro minutos y treinta 
y tres segundos pueden vivirse como eternos, incluido 
el silencio, como lo experimentó John Cage. La música 
clásica despierta emociones tan gratas o fuertes que 
acudimos a ella para sentir consuelo o alegría; experi-

Introducción
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mentar ternura o dolor; avivar el corazón o despertar 
la mente. ¿Cuáles son sus secretos para que Platón le 
temiera tanto? ¿Qué es la notación musical en la que 
caben obras tan distintas como una sonata, una suite o un 
concierto? ¿Qué significan estas palabras? ¿Sonata? ¿Suite? 
¿Concierto? ¿Necesitamos conocer estos conceptos?

En forma precisa y con una imaginación atenta 
a las necesidades de un público joven, o no versado 
en la música, Carlos Prieto nos invita a conocer en 
este libro los elementos fundamentales de la música 
clásica, algunas obras sobresalientes, los instrumentos 
musicales que intervienen en su conformación y un 
amplio repertorio de compositores que atraviesan la 
historia de la música en el mundo y en México. Hay un 
lenguaje que requiere de nuestra escucha para gozar 
con sus enigmas y encontrar las respuestas que cada 
compositor elabora para crear un universo sonoro 
con su propio orden y estructura.

Esta obra de Carlos Prieto pone en entredicho 
algunas discusiones sobre la necesidad, o no, de tener 
conocimientos teóricos sobre las artes para ampliar 
nuestras posibilidades de goce estético. Tales polémicas 
parten de una dicotomía entre razón y emoción que 
no comparto. Las y los lectores de este libro podrán 
valorarla como un mapa que guía y amplifica la expe-
riencia como escuchas. 

Los conceptos fundamentales que propone Carlos Prieto 
cumplen una función descriptiva y analítica. No está 
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de más recordar la famosa enunciación de Kant: los 
conceptos sin intuiciones son vacíos y las intuiciones sin conceptos son 
ciegas. Los conceptos nos ayudan a entender y diferen-
ciar nuestras experiencias estéticas y paradójicamente 
a conocer y definir nuestro gusto y juicio. 

Al respecto, cabe una referencia a los fenome-
nólogos que encuentran en la mirada hacia el Otro, 
como una mirada hacia sí mismo: mirándote me miro, se 
suele decir. Es gracias a los conceptos que podemos 
racionalizar nuestra escucha y saber algo acerca de 
nosotros mismos. 

En ese sentido, el libro de Prieto motiva a sus 
lectoras y lectores a ganar autonomía y libertad en 
una realidad en la que prevalecen las limitaciones de 
la industria cultural, incluida la sobresimplificación 
de la escucha de la música clásica.

El volumen se ocupa de conceptos fundamentales 
y mi propósito es mirarlo como una obra de referen-
cia y consulta para ampliar las posibilidades del goce. 
Expondré algunos ejemplos que describe su autor para 
tratar de imaginar la diferencia de nuestra experiencia 
estética que no viva confinada a la separación entre 
razón y emoción. 

La composición de una sonata y la definición de 
su tempo como adagio o andantino ayuda a diferenciar 
e identificar aquello que nos gusta o lo que no nos 
gusta. Muchas veces sólo escuchamos el primer movi-
miento (adagio) de la “Sonata para piano No. 14” de 
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Beethoven (adagio conocido como Claro de luna), sin 
experimentar los contrastes del segundo (allegretto) 
y tercer movimiento (presto agitato). El tempo, explica 
Carlos Prieto, se refiere a la velocidad de interpretación 
de un movimiento o un pasaje musical: Tempo lento: 
grave, lento, largo larghetto y adagio; Tempo intermedio; 
andante, andantino, moderato y allegretto; tempo rápido; allegro, 
vivo, vivace, presto, prestissimo. La relación de los diferentes 
tempos en la “Sonata para piano No. 14” nos indica una 
progresión que va de menor a mayor rapidez, desde lo 
suave o lento, hasta lo fuerte y acelerado. Por supuesto 
que las experiencias estéticas pueden ser distintas para 
cada tempo. ¿Será que escuchar completa esa sonata 
cambie su significado y modifique nuestro gusto? 

La suite antecede a la sonata y está relacionada 
con danzas del Renacimiento, que en el Barroco se 
convirtieron en bases de orquestación y composición. 
La tradición de Johann Sebastian Bach, explica Carlos 
Prieto, nos ayuda a diferenciar sutilezas que curio-
samente no podemos “escuchar” sin los conceptos. 
Así, Prieto define la suite como una “serie de piezas 
musicales cortas basadas en danzas estilizadas”, y 
explica que las danzas con mayor frecuencia son: 
allemandes de origen teutón, las corrandas o courantes de 
origen francés, las zarabandas de origen español, las 
bourrées y los minuetos de origen francés y las gigas (guiges 
en francés) de origen irlandés. Al igual que el tempo 
estas distinciones nos sirven para identificar nuestro 



15

gusto o nuestras preferencias musicales. Escuchar la 
“Suite No. 2 en B menor” de Johann Sebastian Bach 
nos permite contrastar allemandes, corrandas, zarabandas, 
minuetos y gigas. 

Lo interesante para la estética es que los conceptos 
no alteran nuestra percepción, pero una vez más, dan 
sentido a nuestra experiencia, precisan y definen lo 
que parece ser lo más subjetivo: el gusto. Pero también 
son referentes para la imaginación y la creatividad. La 
composición encierra sus misterios y una privilegiada 
capacidad de transfigurar los deseos o la muerte. 

No olvidemos que el cineasta sueco Ingmar Berg-
man elabora una intrincada relación entre padres e 
hijos en la complejidad de su película Saraband (2003), 
en alusión a esta danza barroca de Bach y a su vio-
lonchelo. Así, podemos desconocer el significado de 
algunos conceptos, pero sin ellos no podemos ser 
espectadores más activos y ampliar nuestras experien-
cias estéticas, aun cuando sean subjetivas. 

Pensemos también en la importancia de conocer 
las reglas de composición de la fuga. Carlos Prieto 
explica que hay un tema principal denominado 
“sujeto” que, una vez expuesto por una voz de forma 
completa, dará lugar a una segunda voz transpuesta 
a la voz inicial denominada respuesta, y así sucesiva-
mente. Hay un amplio repertorio de fugas, e indica 
Prieto como ejemplos las 48 del clave bien temperado de 
Bach y el cuarteto de cuerdas de Beethoven: la gran 
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fuga. Escuchar una fuga con el ánimo de seguir el libre 
juego de la imaginación y el orden de la composición, 
como sostiene Hans-Georg Gadamer, nos integra y 
nos hace partícipes de ese juego; nos abre la puerta a 
sensaciones y emociones insospechadas. 

Por otra parte, los conceptos contribuyen tam-
bién a realizar una especie de arqueología musical 
que nos ayuda a comprender las conexiones entre el 
presente y el pasado, como Carlos Prieto escribe en 
la tercera parte de su libro: “Principales compositores 
de música clásica”. 

Esta selección cuidadosa orienta al lector para 
escuchar distintos periodos de la historia de la música 
y descubrir en cada etapa la forma en que los com-
positores aportan elementos para construir esas gran-
des catedrales de la música (Heinrich Schütz, Johann 
Sebastian Bach), la recreación musical de las tragedias 
(Monteverdi, Gluck, Mozart, Verdi, Wagner, Puccini), 
los campos de batalla y de no batalla (Henry Purcell 
y Benjamin Britten), las ciudades y callejones sin 
salida (Alban Berg), la Conquista de México (Anto-
nio Vivaldi, y tal vez Wolfgang Rihm). 

De igual forma, nos orienta en obras de compo-
sitores mexicanos como Manuel de Zumaya, Ricardo 
Castro, Juventino Rosas, Manuel M. Ponce, Carlos Chá-
vez, Silvestre Revueltas, José Pablo Moncayo, Manuel 
Enríquez, Joaquín Gutiérrez Heras, Federico Ibarra, 
Mario Lavista, Arturo Márquez y Gabriela Ortiz Torres, 
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entre muchos otros compositores y compositoras 
mexicanas. 

Así, podemos guardar admiración por los grandes 
compositores y ejecutantes, pero también ampliar 
nuestros conocimientos musicales y reconocer en la 
música sus potencialidades creativas. 

El libro cierra con anécdotas de los viajes y pre-
sentaciones de Carlos Prieto en el extranjero y una 
historia con mucho sentido del humor sobre Miss 
Cello, así como un amplio repertorio de obras dedi-
cadas y/o estrenadas por el autor. 

Jorge L. Gardea Pichardo





La música clásica





ESTE BREVE LIBRO ESTÁ ESTE BREVE LIBRO ESTÁ dividido en cuatro partes. La 
primera intenta resumir algunos de los conceptos 
fundamentales de la teoría de la música. En la segunda, 
realizo un sucinto examen de los instrumentos musi-
cales –de cuerda, de viento o aliento, y de percu-
sión– así como de los conjuntos de instrumentos de 
la llamada “música clásica”, desde los dúos hasta la 
orquesta sinfónica. La tercera parte está dedicada a pre-
sentar a los principales compositores de música clásica 
de los siglos XIVXIV al XXIXXI, incluyendo, por supuesto, a los 
compositores de la Nueva España y México. La cuarta 
y última parte contiene fotos de mi carrera, algunas 
anécdotas de giras musicales y una lista de las obras 
que he estrenado en mi campaña por enriquecer el 
repertorio universal del violonchelo.

Expreso mi profundo agradecimiento a mi her-
mano Juan Luis, por su valiosa y generosa ayuda en la  

Prólogo
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revisión del texto. Agradezco a mi hijo Carlos Miguel, 
por sus oportunas y acertadas observaciones.

Debo expresar a mi esposa María Isabel Prieto, 
mi reconocimiento por su extraordinario e invariable 
apoyo a lo largo de mi carrera. 



Primera parte. Algunos conceptos 
fundamentales

1. ORIGEN DE LA PALABRA MÚSICA

Debemos esta palabra, como tantas otras ligadas a las 
artes, a la Grecia antigua. El término música proviene 
del griego μουσική (mousiké), que originalmente se 
refería a todo el campo de la acción de las musas, es 
decir, las deidades conducidas por Apolo Musageta 
que habitaban en el Parnaso, protegían las ciencias y 
las artes y representaban el ideal de la suprema gracia 
e inteligencia intelectuales y físicas. El término mousiké 
sufrió una reducción en su amplio significado y quedó 
finalmente limitado a nuestro concepto actual de música.

La música nace cuando el hombre primitivo se 
percata de la posibilidad de usar la voz no sólo para 
hablar o producir ruidos y espantar animales, sino 
también para cantar. Los cantos primigenios se van 
enriqueciendo paulatinamente cuando el hombre los 
acompaña con sonidos rítmicos, como el de chocar 
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las manos o como los que resultan de agitar vainas 
llenas de semillas secas, soplar por plantas tubulares, 
golpear una piedra con un palo, etcétera. 

2. ESCRITURA DE LA MÚSICA

2.1 El canto gregoriano, Boecio, Guido d’Arezzo  
No me remontaré a las culturas más antiguas y empe-
zaré estas líneas refiriéndome a los principios del 
canto gregoriano, heredero de tradiciones griegas y 
bizantinas y antepasado de la música de Occidente. 
Este tipo de música nació siglos antes de que se inven-
tara la escritura musical. San Isidoro, obispo de Sevilla, 
escribió en el siglo VIIVII que “si no es retenida por la 
memoria humana, la música se pierde puesto que no 
es posible escribirla”. 

En los siglos VIIIVIII y IXIX el canto gregoriano se escribía 
mediante neumas, o señas, pero este tipo de escritura 
era solo una guía que presuponía que los cantores 
aprendieran las melodías con sus intervalos exactos, 
de acuerdo con la tradición oral. No fue sino hasta el 
siglo XIXI cuando el monje benedictino Guido d’ Arezzo 
(992-1050) inventó un sistema de tres y luego de 
cuatro líneas, un “tetragrama”, que permitía repre-
sentar gráficamente hasta nueve notas. Se agregó más 
tarde una quinta línea, lo que lo convirtió en nuestro 
pentagrama actual.

En el siglo VIVI el filósofo romano Boecio asignó 
las primeras 15 letras del alfabeto a las notas de dos 
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octavas. Se encontró más práctico, después, repetir 
el uso de las letras A, B, C, D, E, F y G, en cada octava.

Posteriormente, Guido d’ Arezzo inventó el uso 
de ciertas sílabas para designar cada nota de la escala 
musical, y dio a cada una un nombre tomado de la 
primera sílaba de las primeras seis líneas de un himno 
sáfico a San Juan Bautista, compuesto por Pablo el 
Diácono:

Ut queant laxis	 Para que puedan con clara

Resonare fibris,	 voz cantar

Mira gestorum 	 las maravillas de tus hechos

Famili tuorum,	 tus servidores,

Solve polluti		  limpia de tus sucios

Labii reatum,		  labios del pecado

Sancte lohannes	 ¡Oh, San Juan!

Una mejor traducción del texto anterior es la 
siguiente: “Para que puedan tus servidores exaltar 
con voz clara tus hechos admirables, retírales de los 
labios toda impureza, ¡oh San Juan!”.

El resultado es una escala de seis tonos: ut-re-mi-
fa-sol-la. El término ut se cambió por la sílaba do, de 
emisión más fácil en todos los países latinos excepto 
en Francia. En el siglo XVIXVI se añadió la séptima nota, 
si –iniciales de Sancte loannis– y así se completó la escala 
do-re-mi-fa-sol-la-si.



26

2.2 El pentagrama y la escritura de la música
Las escalas musicales. La palabra “escala” sugiere el 
paralelismo entre las notas de la escala musical con 
los peldaños de una escalera. Existen diversos tipos 
de escala, tales como la pentatónica de cinco tonos; 
la escala árabe, de 17; la escala de tonos enteros, etc. 
Aquí solo veremos la escala diatónica, característica 
de la música europea, formada por una serie de tonos 
y de semitonos que constituyen una octava.

El intervalo de ocho notas, como los de do a do se 
llama octava. Un intervalo es la distancia o diferencia 
de altura entre dos notas.

El intervalo entre do y re es una segunda.
Entre do y mi, una tercera.
Entre do y fa, una cuarta.
Entre do y sol, una quinta.
Entre do y la, una sexta.
Entre do y si, una séptima.
Entre do y el siguiente do, una octava.

El pentagrama y las claves de sol, fa y do
El pentagrama (del griego πεντα, penta, cinco y γραμμα, 
gramma, línea) permite escribir la escala musical. Las 
notas se escriben en los espacios interlineales y sobre 
las líneas. Dentro de este mapa musical hacen falta 
las llamadas claves, las de sol, fa y do para ubicar las 
diferentes notas.
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La clave de sol se utiliza para las notas agudas, como 
las del violín, de la soprano o de la contralto; la clave 
de fa para las notas graves, como la mayor parte de las 
notas del violonchelo y la clave de do para las notas 
intermedias, como las de la viola.

He aquí tres ejemplos de cómo se leen las claves 
de sol, de fa y de do: 

Clave de Sol (G)

Clave de Fa (F)

Clave de Do (C)
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Existe, además, la clave de do en cuarta línea que 
se emplea para notas de altura intermedia en el vio-
lonchelo, pero que no presentaremos aquí. La men-
cionamos para indicar que la música no consta nada 
más de las notas anteriores. Existen notas más agudas y 
más graves que las anteriormente señaladas. Se añaden 
para ello en el pentagrama pequeñas líneas por encima 
de la línea superior y por debajo de la inferior:

Sostenidos, bemoles y becuadros
Existen tres signos que modifican la “altura” de las 
notas:

Sostenido: agrega medio tono ascendente a una nota 
determinada.

Bemol: reduce medio tono a una nota determinada.
Becuadro: anula el efecto de sostenidos y bemoles.



29

La escala de 12 tonos. La música occidental ha 
estado tradicionalmente basada en una escala de 12 
tonos, llamada escala cromática, separados cada uno 
por medio tono.

A continuación se muestra una escala que princi-
pia en la nota do y que consta de 12 tonos. Al llegar 
a la duodécima nota se pasa a una nueva escala, idén-
tica en la distribución de los tonos, pero una octava 
más elevada. En los países anglosajones subsiste la 
nomenclatura por letras.

Esta escala se escribe de la manera siguiente en 
la clave de sol:
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El teclado del piano y una escala cromática de 12 
notas de do a si
No se cuenta el do de la derecha pues allí empieza 
una nueva escala. Las teclas blancas son de izquierda a 
derecha: do-re-mi-fa-sol-la-si-do. Las teclas negras son: 
do # = re b, re = mi b, fa = sol b, sol = la b, la = si b.

Las 12 notas de la escala son las siguientes, sepa-
radas medio tono a partir del do inicial:

1. do
2. do # = re b, medio tono arriba del do
3. re natural    “	 “	 “	 “   do # o re b
4. re # = mi b  “	 “	 “	 “   re
5. mi natural   “	 “	 “	 “   re # o mi b
6. fa natural    “	 “	 “	 “   mi
7. fa # = sol b  “	 “	 “	 “   fa
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8. sol natural   “	 “	 “	 “   fa # o sol b
9. sol # = la b  “	 “	 “	 “   sol
10. la natural   “	 “	 “	 “   sol # o la b
11. la # = si b   “	 “	 “	 “   la
12. si natural   “	 “	 “	 “   la # o si b

Notas enarmónicas. Se puede observar en el esquema 
anterior que do, con el signo sostenido, equivale a 
re con el signo de bemol. Se dice que tales notas son 
equivalentes enarmónicamente. Son notas enarmó-
nicas dos notas de nombre diferente, pero de misma 
frecuencia sonora.

Los modos. Origen griego de las escalas
Un modo es la disposición de los intervalos de la escala. 
Existen y han existido durante la historia diferentes 
tipos de escalas, pero la música occidental proviene 
de las escalas o modos de la antigua Grecia, en donde 
se acostumbraba a designar las escalas con nombres 
de sus regiones.

Un modo griego es la organización de los sonidos 
que van en forma descendente, estableciendo distancias 
de tono o medio tono entre los 7 sonidos que confor-
man la escala. Los modos griegos son los fundamentos 
teóricos para lo que luego se conoció como escalas 
musicales. Existen discusiones acerca de cuál de los 
modos griegos es el principal, pero consideraremos 
aquí como principal el modo jónico.
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Tomemos como ejemplo el modo jónico de do. 
Este modo equivale al modo occidental de do mayor, o 
sea la escala de do a do sin sostenidos o bemoles.

Si seguimos con el ejemplo del do como modo 
jónico, los otros seis modos son el eólico –que equivale 
a la escala de la menor natural, o sea de la a la sin sos-
tenidos ni bemoles– el dórico, frigio, lidio y mixolidio, tal 
como se puede advertir en el diagrama siguiente, en el 
que hemos mostrado las escalas en orden ascendente 
y no descendente: 

La música occidental está basada en dos modos: el 
mayor y el menor. Ambos provienen de modos griegos. 

Dórico

Jónico
(escala de 
Do mayor)

Locrio

Eólico
(escala de 

La menor nat.)

Mixolidio

Frigio

Lidio
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El modo mayor de la música occidental equivale al modo 
jónico y el modo menor equivale al eólico.

 
Modo mayor. Escalas mayores
Un modo es mayor cuando, en la escala que le corres-
ponde, el intervalo entre la primera y la tercera nota 
es de dos tonos, y cuando el intervalo entre la tercera 
y la cuarta nota, y entre la séptima nota y la octava 
nota es, en ambos casos, de medio tono, como en el 
siguiente ejemplo de la escala de do mayor: 

“T” indica un intervalo de un tono y “St” de medio 
tono o semitono. 

Modo menor. Escalas menores. El modo menor suele tener 
una sonoridad que percibimos como “triste” o “melan-
cólica”. Los tonos y semitonos de la escala menor se 
distribuyen de manera diferente que en la escala mayor. 
Los semitonos están situados entre los grados III I y I I II I I, 
y VV y VIVI como se muestra en la siguiente escala: 



34

Nombres de los grados de la escala
Tomemos como ejemplo la escala de do.

• El II grado, do, se llama tónica porque da nombre 
a la tonalidad o escala, es el grado más impor-
tante y el que marca siempre el final de una obra 
musical tradicional.

• El IIII grado, re, se llama supertónica porque 
está situado a un tono por encima de la tónica.

• El IIIIII grado o mediante, mi, mi bemol dife-
rencia los modos mayor y menor.

• El IVIV grado, fa, se llama subdominante porque 
está por debajo de la dominante. También es 
un grado con una gran influencia tonal sobre 
el que recae gran parte de la composición. 

• El VV grado, sol, se llama dominante porque 
es la nota que domina sobre las demás. Dirige 
la línea melódica repitiéndose con frecuencia.

• El VIVI grado, la, se llama superdominante.
• El VIIVII grado, si natural se llama sensible. Está 

a medio tono de la tónica. El si bemol se llama 
subtónica y está a un tono de distancia de la 
tónica. 

• La VIIIVIII, octava. Aquí empieza una nueva escala.
• Se denomina grados modales a los grados IIIIII (o 

mediante), al VIVI (o superdominante) y al VIIVII 
(sensible o subtónica) puesto que gracias a ellos 
sabemos si la tonalidad o escala es mayor o menor.
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Denominación de los intervalos simples. Los interva-
los son la diferencia de altura entre dos notas musicales 
y se miden en tonos y semitonos. Los intervalos “sim-
ples” son los que no exceden una octava y se clasifican 
como justos, mayores, menores, aumentados y dismi-
nuidos. Tomaremos como base la escala de do mayor:

“T” indica un intervalo de un tono y “si” de medio 
tono o semitono.

Nombre del intervalo y 

nombre de las notas

Distancias en tonos y 

semitonos

Unísono: do-do Mismo sonido

Segunda menor: do-reb 1  semitono

Segunda mayor o tercera 

disminuida

do-re; do-mibb

1 tono

Tercera menor o segunda 

aumentada:

do-mib. do-re#

1 ½ tonos
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Tercera mayor o cuarta dis-

minuida:

do-mi natural o do-fab

2 tonos

Cuarta justa (o 4ª. perfecta) 

o tercera aumentada:

do-fa o do-mi#

2 ½ tonos

Cuarta aumentada o quinta 

disminuida (llamada tri-

tono):

do-fa# o do-solb

3 tonos

Quinta justa o sexta dismi-

nuida:

do-sol o do-labb

3 ½ tonos

Sexta menor o quinta 

aumentada:

do-lab o do-sol#

4 tonos

Sexta mayor o séptima dis-

minuida:

do-la o do-sibb

 4 ½ tonos

Séptima menor o sexta 

aumentada:

do-sib o do-la#

5 tonos

Séptima mayor:

do si

5 ½ tonos

Octava justa

do-do

6 tonos



37

3. PARÁMETROS FUNDAMENTALES DEL SONIDO

3.1 Los parámetros fundamentales son: altura de las 
notas, intensidad del sonido, el timbre y la duración.

Altura de las notas
Es la frecuencia del sonido, es decir, el número de 
vibraciones emitidas por segundo. Permite distinguir 
entre sonidos agudos (un número alto de vibracio-
nes por segundo) y sonidos graves (número bajo de 
vibraciones por segundo).

Intensidad del sonido
Va de los sonidos débiles a los fuertes. La intensidad 
se mide por la amplitud de las vibraciones y se mide 
en decibeles.

Timbre
Es la cualidad del sonido que permite distinguir un 
instrumento de otro. Una misma nota suena diferente 
si la emite un violín, una flauta, un piano o cualquier 
otro instrumento. 

Duración
Mide el tiempo que duran las vibraciones de un sonido. 
La partitura indica el tiempo que debe durar cada nota 
tocada por un instrumento.



38

3.2 El pentagrama y la duración
El pentagrama es, como hemos visto, el conjunto 
de cinco líneas horizontales y paralelas que sirve de 
soporte a la escritura musical. Señala la posición de 
cada nota, de las graves a las agudas. Permite, además, 
escribir la duración de cada nota. La nota más larga 
generalmente empleada es la redonda, que sirve como 
unidad básica de tiempo. 

3.3 La duración de los silencios
La música no solo consta de notas sino también de 
los llamados silencios, es decir, de la duración de una 
pausa. Las pausas se indican mediante un signo como 
se muestra a continuación.
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En las columnas primera y tercera aparecen las 
notas, desde la redonda hasta la semifusa, y en las columnas 
segunda y cuarta los silencios de igual duración, desde 
el silencio de redonda hasta el de semifusa:

3.4 Puntillos, ligaduras y calderones
La prolongación del valor temporal de una nota se 
indica mediante el puntillo y el calderón. El puntillo, colo-
cado a la derecha de una nota o de un silencio, aumenta 
en una mitad la duración de la nota o del silencio. 
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La ligadura es una pequeña línea curva que une o liga  
dos notas consecutivas. El sonido de la primera nota se 
prolonga sin interrupción con el sonido de la segunda. 

Sin Puntillo
Figura     Silencio    Duración

4 tiempos

2 tiempos

1 tiempo

1/2 tiempo

1/4 tiempo

Con Puntillo

6 tiempos
(4+2 del puntillo)

3 tiempos
(2+1 del puntillo)

1'5 tiempos
(1+0'5 del puntillo)

0'75 tiempos
(0'5+0'25 del puntillo)

0'37 tiempos
(0'25+0'12 del puntillo)

Figura     Silencio    Duración
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Una negra + una prolongación libre

Una redonda (4 negras) + una prolongación libre

El calderón es un pequeño arco con un punto encima 
o debajo de la nota o del silencio. Su función es pro-
longar libremente la duración de la nota o del silencio. 

3.5 Matiz
La gama de intensidad de los sonidos permite que 
las notas tengan matices distintos, desde los muy 
suaves hasta los muy fuertes. Para ello se utilizan las 
siguientes anotaciones: 

ppp: molto pianissimo. Con el mínimo sonido.
pp: pianissimo. Muy suave.
p: piano. Suave.
mp: mezzo piano. Medio suave.

4 tiempos+.......
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mf: mezzo forte. Medio fuerte.
f: forte. Fuerte.
ff: fortissimo. Con mucha fuerza.
fff: molto fortissimo. Con la máxima fuerza.
  

3.6 Ritmo
El Ritmo indica el movimiento caracterizado por la 
recurrencia regular de un fenómeno, como pudiera ser 
el oleaje del mar o los latidos del corazón. En música, 
el ritmo señala la repetición regular de los sonidos. 
El pulso regular o tiempo aparece, por lo general, en 
grupos de dos, tres o cuatro notas llamados compases 
binario, ternario y cuaternario. El primer tiempo de 
cada grupo lleva normalmente el acento. La unidad 
entre el acento y el siguiente se llama “compás”. Cada 
compás se distingue del siguiente mediante líneas 
verticales en el pentagrama, colocadas antes de cada 
primer tiempo y llamadas barras de compás.

Una doble barra de compás indica el final de una pieza 
musical o de una sección dentro de dicha pieza.

barra de compás barra de compás barra de compás
(fin del movimiento 
de la sección)
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Tiempo binario 
Cuando las notas aparecen en grupos de dos, alternando 
un primer tiempo fuerte con un segundo tiempo débil, 
se produce un compás de dos tiempos, llamado por tal 
motivo binario. Esto se indica escribiendo un número 
dos (2) delante del signo de la clave, entre la tercera 
y la quinta líneas del pentagrama. Para indicar la nota 
que ha de servir como unidad básica de tiempo se 
escribe otro número debajo del primero. El número 2 
significa que la unidad es la blanca, el número 4 que 
es la negra, y el número 8 que es la corchea. 

Tiempo ternario
El tiempo ternario significa que el tiempo está dividido 
en grupos de tres, con el primer tiempo fuerte y dos 
de menor intensidad. El numerador (3) indica que hay 
tres unidades en el compás y el denominador (2, 4, 8) 

Beethoven. 7a. Sinfonía. Segundo movimiento

blancas

negras corcheas
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señala si las unidades son blancas, negras o corcheas: 

Ejemplo de tempo ternario:
El vals “Sobre las olas”

Tiempo cuaternario 
El tiempo cuaternario indica que los compases cons-
tan de cuatro notas, con acentos en la primera y en 
la tercera. Equivale, pues, a un tiempo binario doble. 
El compás de 4 por 4 es un compás cuaternario de 
subdivisión binaria, y se representa por un 4 en el 
numerador (el número de arriba) y un 4 en el deno-
minador (el número de abajo). Esto significa que el 
compás tiene una duración de cuatro negras. Un com-
pás de 4 por 2 (4/2) indica que cada compás incluye 
4 blancas (u 8 negras o 16 corcheas). Un compás 
de 4 por 8 (4/8) incluye cuatro semicorcheas o su 
equivalente por compás: una blanca, dos negras, etc. 
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Compás de 4/4. Ejemplo de tiempo cuaternario 
con compás de 4 negras: 

Los tiempos cuaternarios más frecuentes son los 
siguientes: 4/2, 4/4 y 4/8:

En vez de 4/4 se escribe frecuentemente el signo 
C, también llamado “compasillo”. Un ejemplo de un 
movimiento escrito en “compasillo” es el famoso 
movimiento coral (finale) de la Novena Sinfonía de 
Beethoven. 

Compases compuestos
Además de los compases binario, ternario y cuaterna-
rio, existen otros compases llamados compuestos. Daré 
unos cuantos ejemplos:

Cuando el numerador es 6 y el denominador 4, los 
compases son de 6 negras. Cuando el numerador es 5 
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y el denominador 4, los compases son de 5 negras. Un 
numerador 5 y un denominador 8 indica compases 
de 5 corcheas. 

Existen, además, obras en las que se combinan 
compases diversos, como en el siguiente ejemplo 
de una obra de Béla Bartók, en la que se combinan 
compases de 2/4, 3/4, 3/8 y 5/8: 

Tempo de un movimiento
Tempo significa la velocidad a la que debe interpre-
tarse un movimiento o un pasaje musical. Sobre el 
pentagrama se escriben, generalmente en italiano, 
los siguientes términos, yendo de tempi muy lentos 
(grave) a extremadamente rápidos (prestissimo).

Tempi lentos Tempi intermedios Tempi rápidos

Grave Andante Allegro

Lento Andantino Vivo

Largo Moderato Vivace

Larghetto Allegretto Presto

Adagio Prestissimo

Dado que las referidas indicaciones son impre-
cisas, desde los tiempos de Beethoven se ha utilizado 
generalmente el metrónomo, aparato que mide el 
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número de notas por minuto (negras por minuto, 
corcheas por minuto, etc.), para definir con mayor 
precisión el tempo de un movimiento o de un pasaje.

  
3.7 Definición de algunos términos musicales
Melodía. El término proviene del griego μελωδία (melo-
día), que significa canto. Es una sucesión de notas 
que forman una frase musical que puede atraernos y 
emocionarnos. Es una línea musical compuesta con 
independencia de su acompañamiento, en oposición 
a la armonía. 
Monodia. A una voz, con una sola melodía.
Homofonía. Surge en el siglo XVII IXVII I y significa la armo-
nización de una sola línea melódica.
Heterofonía. La emisión simultánea de dos o más veces 
sin una coordinación de tipo armónico. La textura 
heterofónica es un tipo de textura caracterizada por 
la variación simultánea de una sola línea melódica. 
Armonía. Coordinación integral de las diversas voces. 
Es el arte de constituir acordes y la manera de com-
binarlos de la manera más equilibrada. Si la melodía 
es la dimensión lineal u horizontal de la música, la 
armonía se refiere a su dimensión vertical. 
Polifonía. Simultaneidad de voces diferentes coordi-
nadas por imitación, modelos rítmicos o cualquier 
otra forma. 



48

4. VARIEDAD DE OBRAS MUSICALES

Es tan numerosa la diversidad de obras musicales que 
me limitaré a mencionar algunas de las más importantes 
de la llamada música clásica. En este breve relato no hago 
mención de la música popular transmitida de genera-
ción en generación por vía oral como parte de la cultura 
de un pueblo, ni del conjunto de géneros musicales 
atractivo para el gran público y distribuido masivamente 
a través de la industria de la música. Sólo diré que la 
música popular mexicana es de una notable riqueza y 
variedad, como lo prueban, por ejemplo, los estilos tan 
diversos de los sones de Veracruz, la música de mariachis 
de Jalisco, la música de Yucatán o la del Noreste del país. 

4.1 Música vocal
Canciones. Obras para la voz humana, con letra y común-
mente acompañadas por piano u otros instrumentos.

Cantatas. Del italiano cantare. Son obras para una o 
más voces solistas con acompañamiento de orquesta, 
generalmente en varios movimientos. La cantata tiene 
su origen a principios del siglo XVIIXVII. El gran maestro 
de la cantata religiosa fue Johann Sebastian Bach. 

Misas. Obras que siguen el orden de la liturgia cris-
tiana, generalmente para orquesta, coro y solistas: 
soprano, mezzo-soprano, tenor y bajo. Llegaron a su 
culminación con las mismas de Bach, Haydn, Mozart 
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y Beethoven. En el siglo XXXX destaca el compositor 
francés Olivier Messiaen. 

Oratorios. Suelen consistir en el relato de una historia 
religiosa de origen bíblico a cargo de un narrador, can-
tantes solistas, coro y orquesta. Entre los más famosos 
compositores de este género destacan Händel, autor de 
El Mesías y otros oratorios; Bach, autor de La Pasión según San 
Mateo y el oratorio de Navidad; Haydn, Mozart y Beethoven. 

Óperas. Obras dramáticas en uno o más actos para 
cantantes y orquesta. Orfeo, de Monteverdi, es posi-
blemente la primera ópera (1607). Desde entonces la 
ópera es un género que han cultivado grandes com-
positores. Para no citar sino unos cuantos ejemplos, 
mencionaremos Fidelio, la única ópera de Beethoven; 
Las Bodas de Fígaro, de Mozart. Mencionaremos a Verdi, 
autor de algunas de las más famosas óperas, tales como 
La Traviata y Aida; Donizetti, Rossini y Wagner —autor 
de óperas como Parsifal, y profundo revolucionario de 
la música en general—; a Gounod, Massenet y Bizet. 
La primera ópera en español conservada en su totali-
dad es Celos aun del aire matan (1660), de Juan Hidalgo. 

Operetas. La opereta nació en Francia a mediados del siglo 
XIXXIX y evolucionó a partir de un género de música lírica 
propiamente francés, la opéra-comique. Importantes auto-
res de operetas fueron, entre otros, Jacques Offenbach en 
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Francia, Gilbert y Sullivan en Inglaterra y Johann Strauss 
IIII en Austria, este último conocido como el “rey del 
vals” y autor de numerosos valses, como El Danubio azul.

Zarzuelas. Obras musicales dramáticas o cómicas de 
origen español en que alternativamente se baila, se 
habla y se canta. El nombre “zarzuela” proviene del 
Palacio de Zarzuela, en las afueras de Madrid, en donde 
se representaron por primera vez este tipo de obras. 
La Verbena de la Paloma (1894), de Tomás Bretón, y Luisa 
Fernanda (1932), de Federico Moreno Torroba, son dos 
ejemplos de conocidas zarzuelas. 

Teatro musical o musicals.Forma de teatro originario de 
Inglaterra y los Estados Unidos que combina orquesta 
y diálogo hablado y cantado con baile. Algunos de los 
más famosos musicals han sido Show Boat, de Jerome Kern 
(1927); Oklahoma, de Richard Rodgers y Oscar Ham-
merstein (1943); West Side Story, de Leonard Bernstein 
(1957); The Phantom of the Opera, de Andrew Lloyd Webber 
(1986); My Fair Lady, con música de Frederick Loewe y 
libreto basado en Pygmalion, de George Bernard Shaw; y 
The Book of Mormon, de Matt Stone y Trey Parker (2011). 

4.2 Música instrumental 
Este tipo de música tiene muy diversas combinaciones 
de instrumentos, desde obras para uno solo hasta las 
que requieren orquestas de grandes dimensiones.
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Suites. Serie de piezas musicales cortas basadas en 
danzas estilizadas. Fue una de las más importantes 
formas musicales de los siglos XVIIXVII y XVII IXVII I. La palabra 
francesa suite significa “secuencia”. Bach compuso seis 
famosas suites para violonchelo solo. Las danzas que 
aparecen con mayor frecuencia en una suite barroca 
son las allemandes (de origen alemán), las corrandas o 
courantes (francesas), las zarabandas (españolas), las bourrées 
y los minuetos (ambas francesas) y las gigas (irlandesas). 
En la actualidad, compositores como Samuel Zyman 
han compuesto excelentes suites para chelo solo y 
para dos chelos.
 
Partitas y sonatas para violín solo. Bach compuso “Sei Soli 
a Violino senza Basso accompagnato”, es decir “Seis 
solos para violín sin acompañamiento de bajo” que 
se conocen como tres partitas y tres sonatas.

Sonata. Significa en latín “obra a ser sonada”, en opo-
sición a cantata, “obra a ser cantada”. Suelen ser obras 
en tres o cuatro movimientos para uno o dos instru-
mentos, con temas contrastantes. La forma sonata se 
caracteriza por la división del primer movimiento en 
tres secciones básicas, a saber, exposición, desarrollo y 
recapitulación. Ejemplos de este género son las sonatas 
de Beethoven para piano, para violín y piano y para 
violonchelo y piano; las sonatas de Brahms para violín 
y piano, así como para chelo y piano; las sonatas de 
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Dmitri Shostakóvich y Serguéi Prokófiev para piano, 
y la sonata de Kodaly para chelo solo.
 
Canon. Es la forma más estricta de imitación contra-
puntística (del latín punctus contra punctum). Su principio 
consiste en la repetición exacta del tema fundamental 
por una segunda voz y, posiblemente, por voces ulte-
riores. La entrada de la segunda voz puede realizarse 
a la misma altura que la primera o en una diferente. 
La famosa canción francesa “Frère Jacques” es un 
ejemplo de lo que se llama canon infinito, es decir, que 
puede durar hasta que se decide darlo por terminado.
 
Fuga. Más que una forma fija, la fuga es un estilo de 
composición. Todas las fugas tienen aspectos en común 
y existe una terminología universal para describir la 
intervención de las voces individuales, las partes y 
los recursos técnicos específicos de la fuga. El tema 
principal se denomina “sujeto” y es expuesto por la 
voz que entra primero. Una vez presentado el tema 
completo, entra la segunda voz con el sujeto trans-
puesto a la dominante; esta entrada en la dominante 
se denomina “respuesta”. La tercera voz entra con 
el sujeto original pero en una octava distinta, y así 
sucesivamente. Esta sección inicial de la fuga se deno-
mina “exposición” y concluye una vez que todas las 
voces han presentado el sujeto y la respuesta. Ejemplos 
son las 48 fugas del Clave bien temperado de Bach, y el 
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magistral cuarteto de cuerdas de Beethoven titulado, 
precisamente, La gran fuga.

Variaciones. Suponen la reiteración de un tema expre-
sado cada vez de manera armónica, rítmica o meló-
dicamente. Las variaciones pueden ser obras indepen-
dientes –tales como las Variaciones Goldberg, de Bach– o 
bien, formar parte de otras obras. Ejemplo de obras 
independientes son las Variaciones Rococó para violon-
chelo y orquesta de Chaikovsky, y las Variaciones de 
Beethoven para piano sobre un tema de Diabelli. 

Música de cámara. Es aquella compuesta para un redu-
cido grupo de instrumentos, en contraposición a la 
música orquestal. El nombre proviene de los lugares 
en los que ensayaban pequeños grupos de músicos 
durante la Edad Media y el Renacimiento, eran recintos 
relativamente pequeños, a los que se llamaba “cáma-
ras”. Las obras de cámara incluyen: 

Obras para un instrumento. Como ejemplos podemos 
citar las suites de Bach para chelo solo; las sonatas 
de Beethoven para piano; las sonatas de Prokófiev 
para piano; la sonata de Kodaly para chelo solo y 
la suite de Zyman para chelo solo.

Dúos. Obras para dos instrumentos tales como las 
sonatas para violín o chelo y piano de Beethoven, 
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Brahms, Debussy, Ravel, Prokófiev, Shostakóvich, 
Federico Ibarra. 

Tríos. Obras para tres ejecutantes, generalmente 
violín, chelo y piano, aunque los hay para otras 
combinaciones de instrumentos. Citemos como 
ejemplos los tríos de Beethoven, Franz Schubert, 
Brahms, Schumann, Mendelssohn, Chaikovsky, 
Shostakóvich.

Cuartetos. Como su nombre lo indica, son obras 
compuestas para cuatro instrumentos, general-
mente dos violines, viola y chelo. El “padre del 
cuarteto” fue Haydn, que compuso 68 cuartetos. 
Entre múltiples ejemplos de este género podemos 
citar, además de Haydn, los cuartetos de Mozart, 
Beethoven, Debussy, Ravel, Bartók, Shostakóvich 
y Revueltas. 

Quintetos. Obras para cinco instrumentos, tales 
como los quintetos para cuerdas de Schumann 
y Brahms, o para piano y cuarteto de cuerdas de 
Shostakóvich.
 
Sextetos, septetos, octetos, nonetos, orquestas de cámara. 

Conciertos. Del latín concertare, convenir, concertar. 
Son obras para uno o varios instrumentos solistas 
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acompañados por orquesta. El llamado concerto grosso 
fue una de las formas musicales más importantes 
del periodo barroco y consistente en una serie 
de movimientos para un reducido número de 
solistas y una pequeña orquesta. Ejemplos son 
los conciertos de Vivaldi, Corelli, Bach y Händel.

MÚSICA PARA ORQUESTA SINFÓNICA

Conciertos. A partir del siglo XVIIIXVIII adquirieron notable 
importancia los conciertos para instrumentos solistas y 
orquesta sinfónica. Entre múltiples ejemplos podríamos 
citar los conciertos para piano y orquesta de Mozart, 
Beethoven, Chopin, Liszt; los conciertos para violín de 
Brahms y Chaikovski y los conciertos para violonchelo 
de Haydn, Boccherini, Dvorák y Shostakóvich; y de los 
compositores mexicanos Ibarra, Zyman y Toussaint. 

Sinfonías. Son composiciones musicales en varios 
movimientos, construidas en forma de sonata, es 
decir, en las cuales el primer movimiento se divide 
en tres secciones básicas: exposición, desarrollo y 
recapitulación. Las sinfonías se convirtieron en el 
género principal del repertorio orquestal a partir 
del siglo XVIIIXVII I. Entre múltiples ejemplos citaré las 
sinfonías de Haydn, Mozart, Beethoven, Brahms, 
Chaikovski, Mahler y Shostakóvich. 



56

Obertura. La obertura es un fragmento musical que, 
como su nombre lo indica, sirve como preludio 
a una obra de mayores dimensiones, tales como 
una ópera o un oratorio. La obertura de concierto 
puede tomar la forma de una sonata libre, como 
la Obertura académica de Brahms, y las oberturas 
Leonora y Coriolano de Beethoven.

Música “programática”. Este término no implica una 
forma particular de obra musical. Más bien describe 
de manera general un tema que el compositor 
desea ilustrar mediante formas musicales que 
mejor le sirvan para su propósito. Ejemplos: Pre-
ludio a la siesta de un fauno, de Debussy, y Las aventuras 
de Till Eulenspiegel, de Richard Strauss. 

Ballets. Este género de música evolucionó de ser un 
simple complemento a la danza, a ser una forma 
musical tan importante o más que las danzas que 
le dan origen. Algunos de los más conocidos son 
El lago de los cisnes y El cascanueces de Chaikovski, y El 
pájaro de fuego, Petrushka y La consagración de la primavera 
de Stravinski. 



Segunda parte. Examen de los 
instrumentos musicales y las voces

5. NOTAS ACERCA DE ALGUNOS INSTRUMENTOS 

MUSICALES, LAS VOCES Y LA ORQUESTA

5.1 Origen de la palabra “orquesta”
La palabra orquesta proviene del griego ορχήστρα (orkhés-
tra). En su sentido original, orkhéstra era un estrado 
situado entre el escenario y los espectadores destinado 
a un coro de bailarines y músicos. A su vez, orkhéstra 
proviene del verbo orkhéomai, que significaba “danzar”. 
Orkhéstra pasó al latín como orchestra y luego al francés 
orchestre con el mismo significado. Sólo a partir de la 
ópera italiana del siglo XVII IXVII I el término adquirió su 
significado moderno de grupo de músicos que inter-
pretan obras musicales con diversos instrumentos. 

5.2 Los instrumentos musicales: cuerda, violín, 
viento o aliento y percusión
Los instrumentos de la orquesta se dividen en tres 
familias: cuerda, viento o aliento y percusión. Cada fa- 
milia se divide en los siguientes subgrupos:
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a) Los tres subgrupos de la familia de las cuerdas

Cuerdas frotadas: violín, viola, violonchelo y con-
trabajo. 

Cuerdas golpeadas: clavicordio, piano.
Percutidas o pulsadas: guitarra, laúd, mandolina, arpa, 

clavecín, cítara y órgano (instrumento de cuer-
das y viento mixto). 

Cuerdas frotadas: Violín, viola, violonchelo y el con-
trabajo.
Estos instrumentos hacen su aparición en la historia de 
la música en Italia a principios del siglo XVIXVI. El primer 
testimonio de la existencia de un violonchelo es un 
fresco de Gaudenzio Ferrari, pintado en 1535-6, en la 
iglesia de Santa María dei Miracoli en Saronno, cerca 
de Milán. En dicho fresco aparece un ángel tocando 
una versión primitiva del violonchelo y también están 
representados un violín y una viola. 

El violín, la viola, el violonchelo y el contrabajo 
constituyen la familia llamada “de los violines”, que 
nació cuando otra familia de instrumentos de cuerda, 
la de las violas de gamba, alcanzaba su apogeo. 

Los instrumentos de cuerda del Renacimiento no 
nacieron con una forma perfectamente establecida ni 
con nombres bien definidos, por lo que problemas 
iniciales de terminología han ocasionado múltiples 
confusiones. Los nombres violín y violonchelo (violino y 



59

violoncello en italiano) son muy posteriores a su aparición. 
Hacia 1500 el término italiano viola no se aplicaba a 
nuestra viola actual sino, en general, a los instrumentos 
de cuerda tocados con arco. Dichos instrumentos se 
clasificaban, a su vez, en dos grandes familias: las violas 
da gamba (así llamadas por sujetarse entre las piernas) 
y las violas da braccio, sujetadas por el brazo.

Existían violas da gamba y da braccio de distinto tamaño. 
Los miembros individuales de cada familia –la de las 
violas da braccio y la de las violas da gamba– se designaban 
por sus registros sonoros relativos. Las violas da gamba 
más comunes eran la viola soprano, la tenor y la bajo. Lo 
mismo ocurría con los integrantes de la familia de las 
violas da braccio. El violín se conocía como soprano de 
viola da braccio o violone da braccio. Nuestra viola actual era 
el alto da viola da braccio; el violonchelo, el basso da viola da 
braccio, y el contrabajo, el contra basso di viola da braccio, a 
pesar de que estos últimos no se sujetaban con el brazo. 

El término violone da braccio empezó a aplicarse al 
violín poco después, en el siglo XVIXVI, y su diminutivo 
definitivo, violino, aparece en Italia en 1538. El basso 
da viola da braccio –nuestro violonchelo– empezó a lla-
marse simplemente “violone” en el siglo XVIIXVII. En 1641 
aparece el diminutivo violoncino, y en 1655 el también 
diminutivo violoncello. Ciento treinta años después del 
fresco de Gaudenzio Ferrari de 1535, el término vio-
loncello era de uso común a fines del siglo XVII IXVII I. 
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Ningún término tuvo una evolución más curiosa 
que alto da viola da braccio, nuestra viola actual. En Italia 
empezó a llamarse viola da braccio a principios del siglo 
XVIIXVII. Poco después desapareció da braccio y quedó solo 
viola, como se le conoce también en español e inglés. 

En alemán desapareció viola y subsistió braccio, por 
lo que a la viola se le conoce en esa lengua como Bratsche. 
En Francia, el alto da viola da braccio perdió viola y braccio 
y conservó la primera palabra, alto, que es el nombre 
con el que se designa la viola en francés. 

La primera representación de instrumentos de la familia del 
violín: cuadro de Gaudenzio Ferrari (1535), Ferrara, Italia.
Los instrumentos de cuerda frotada: violín, viola, violonchelo, 
contrabajo.
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Instrumentos de cuerdas golpeadas (piano) y percutidas o 
pulsadas (arpa y guitarra) y órgano (instrumento de cuerdas 
y de viento mixto).
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b) Algunos instrumentos de aliento 
(maderas y metales)
Los instrumentos de viento o de aliento están com-
puestos por dos subfamilias: las maderas y los meta-
les. En realidad esta distribución es confusa, pues un 
instrumento que tradicionalmente se construía de 
madera puede actualmente ser de metal y viceversa. 
Por tanto, la distinción se refiere no tanto al material 
del instrumento, sino a su calidad tímbrica.

Maderas: flauta y piccolo, clarinete y clarinete bajo, 
oboe, corno inglés, fagot y contrafagot y saxofón.

Metales. Trompeta, corno, trombón y tuba. 

           
Clarinetes (madera)
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Flauta (madera)

Corno inglés (madera)

Oboe (madera)
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Fagot (madera)

Saxofón (madera)

Trompeta (metales)
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Corno (metales)

Trombón (metales)

Tuba (metales)
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c) Instrumentos de percusión 
Las percusiones constan de muy variados instrumentos, 
algunos de afinación determinada y otros de afinación 
indeterminada, e incluyen instrumentos autóctonos 
de países americanos y africanos. Las percusiones 
se dividen en: afinación determinada: timbales, tímpa-
nos, campanas tubulares, gong, celesta, xilófono y 
marimba. Los de afinación indeterminada: bombo, bongó, 
tambor, caja o tarola, triángulo, tam-tam, maracas, 
batería, platos, castañuelas, güiro. 

Tambor

Caja
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Timbales

Platillos

Tímpano

Bombo
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Castañuelas

Campanas tubulares 

Marimba
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Güiro

5.1 La voz humana
Las cuatro categorías básicas para distinguir la tesitura 
y el color de la voz humana son: bajo, tenor, contralto 
y soprano. Barítono es una voz intermedia entre la de 
tenor y la de bajo, y mezzosoprano es la intermedia 
entre contralto y soprano.

5.2 La orquesta sinfónica y la orquesta de cámara
La orquesta sinfónica incluye en general todos los 
instrumentos, es decir, los de cuerda, los alientos y las 
percusiones, y es lo mismo que una orquesta filarmónica. 
Sinfonía, en el barroco, era una sección de música que 
abría una ópera, una misa o incluso una suite. Conforme 
fue creciendo en duración e importancia, la sinfonía se 
convirtió en un nuevo tipo de música. Las primeras 
sinfonías de Haydn, padre de la sinfonía, no duran sino 
8 o 10 minutos y la agrupación que tocaba esas obras 
tomó el nombre de Orquesta sinfónica. Orquesta filarmónica es 
hoy sinónimo de Sinfónica pero el nombre —filarmonía— 
proviene del griego amor por la música y se origina 
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en agrupaciones amantes de la música que, en su afán 
por promoverla, creaban orquestas que tocaban sinfonías.  

Una orquesta de cámara cuenta, en cambio, con un 
número más reducido de instrumentos. Su nombre 
proviene de que dicha orquesta no precisa de un 
gran teatro para sus conciertos, sino solo de los que 
antiguamente se llamaba una “cámara”, un salón o 
un espacio más pequeño e íntimo. Combinaciones 
muy frecuentes de la música de cámara son las obras para 
un solo instrumento, dúos, tríos, cuartetos, quintetos, 
sextetos, septetos, octetos y demás grupos limitados 
de instrumentos, así como los conciertos para solistas 
y una orquesta reducida. 

6. El papel del director de orquesta 
El papel fundamental del director de orquesta es esta-
blecer el carácter de la interpretación de una obra 
musical, definir los tempos, lograr el balance adecuado 
del sonido de los diferentes integrantes de la orquesta, 
unificar a todos los miembros en la interpretación de 
la obra, dar entradas claras y precisas a los diferentes 
integrantes y mantenerse fiel al carácter de la compo-
sición, siempre, por supuesto, según su concepción 
personal. Además, el director —si es el titular de la 
orquesta— es quien se encarga de escoger el reper-
torio para cada concierto. 

Durante el Renacimiento, el director del coro de 
la iglesia simplemente indicaba el momento en que 
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debería empezar a cantar el coro y les dejaba inter-
pretar la línea mientras él utilizaba las manos para 
marcar el compás. En la época barroca, el director era 
generalmente el clavecinista o el organista que, sin 
levantarse, daba indicaciones a los demás integrantes 
de la orquesta.

Muy diferente fue el caso de Jean-Baptiste Lully, 
que utilizaba a veces una barra de hierro para dar 
indicaciones a los miembros de su orquesta, y que 
en una ocasión se hirió un pie al dirigir, lo que le 
ocasionó una gangrena y finalmente la muerte.

Bach, Hadyn y Mozart dirigían las obras desde 
el harpsicordio o el piano.

El primer violín de la orquesta o concertino dirigía 
frecuentemente los conciertos dando indicaciones 
desde su atril. A medida que el tamaño de las orquestas 
creció, resultó necesario contar con un director más 
visible para todos los músicos. 

Beethoven dirigió los estrenos de muchas de sus 
obras. Como director, adolecía de innumerables pro-
blemas para ejercer sus funciones, siendo la sordera 
el más grave de ellos. No obstante, insistía en dirigir, 
creando malestares para él mismo, para el público, 
para la orquesta, para los solistas y para sus asistentes 
de dirección.

Los primeros compositores en dirigir sus con-
ciertos desde un podio fueron Carl Maria von Weber 
(1786-1826) y Felix Mendelssohn (1809-1847).
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Conforme la complejidad y el tamaño de la orquesta 
se volvieron mayores, se requirió contar con un direc-
tor de orquesta profesional. Así nació dicha profesión 
a mediados del siglo XIXXIX. Se considera que el primer 
director de orquesta fue Hans von Bülow (1830-
1894), quien inició su carrera como compositor y 
como pianista durante la década de los 1850. Como 
pianista, tocó el ciclo completo de las 32 sonatas de 
Beethoven y, en Boston, en 1875, estrenó el primer 
concierto de Chaikovski para piano y orquesta, obra que 
le está dedicada. Se convirtió en director de orquesta 
en la corte de Múnich en 1864, en donde dirigió los 
estrenos de dos óperas de Wagner. Dirigió en Hanno-
ver de 1878 a 1880 y en Meininger de 1880 a 1885, 
donde su orquesta se convirtió en la mejor de Europa.





Tercera parte. Principales compositores de 
música clásica. Siglos XIV al XXI

7. ALGUNOS GRANDES COMPOSITORES DE LOS 

SIGLOS XIV  AL XXI

Haré referencia a compositores nacidos a partir de 
1300 que, en mi concepto, son esenciales en la his-
toria de la música. Esta lista hubiera podido incluir a 
destacados compositores mexicanos pero he preferido 
incluirlos aparte, en la sección de este libro titulada 
Breves comentarios sobre la música en México.

7.1 La Edad Media
GUILLAUMEGUILLAUME DEDE MACHAUTMACHAUT (Francia, c.1300-1377). Clé-

rigo, poeta y compositor medieval francés. Es con-
siderado el máximo representante del movimiento 
conocido como Ars nova, y probablemente el más 
célebre compositor del siglo XIVXIV.
 

7.2 El Renacimiento
THOMASTHOMAS TALLISTALLIS (Inglaterra, c. 1505-1585). Composi-

tor de música sacra, uno de los más importantes 
del siglo XVIXVI. Su producción incluye sobre todo 
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música vocal destinada a los oficios religiosos, tanto 
protestantes como católicos.

ANTONIOANTONIO CABEZÓNCABEZÓN (España, 1510-1566). Compositor 
y organista ciego desde niño, fue uno de los más 
importantes compositores de su época, principal-
mente de obras para órgano. 

WILLIAMWILLIAM BYRDBYRD (Inglaterra, 1543-1623). Cultivó muchos 
de los géneros musicales en boga en esa época, inclu-
yendo música sagrada, profana y obras para teclado.

TOMÁSTOMÁS LUISLUIS DEDE VICTORIAVICTORIA (España, 1548-1611). Sacer-
dote, maestro de capilla y célebre compositor poli-
fonista del Renacimiento español. Es uno de los 
autores más relevantes y avanzados de su época, 
con un estilo innovador precursor del inminente 
barroco. Compuso misas, motetes, himnos, salmos 
y magníficats. Es uno de los compositores más 
importantes de la historia.

GIOVANNIGIOVANNI PIERLUIGIPIERLUIGI DADA PALESTRINAPALESTRINA (Italia, 1525-1594). 
Su obra está formada casi totalmente por obras poli-
fónicas de carácter sacro: 104 misas y 69 ofertorios. 

GIOVANNIGIOVANNI GABRIELLIGABRIELLI (Venecia, 1554/1557-1612). 
Compositor y organista italiano. Fue uno de los más 
influyentes músicos de su época. Representa la cul-
minación de la escuela veneciana y señala la transi-
ción de la música renacentista a la música barroca.

CLAUDIOCLAUDIO MONTEVERDIMONTEVERDI (Italia, 1567-1643). Compositor 
y gambista, músico fundamental en el nacimiento 
del drama lírico y de la ópera. 
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GIROLAMOGIROLAMO FRESCOBALDIFRESCOBALDI (Italia, 1583-1643). Compo-
sitor de un gran número de obras para órgano y 
clavicémbalo. Entre sus composiciones más cono-
cidas mencionaré sus Fiori Musicali, una colección 
de piezas para órgano. 

HEINRICHHEINRICH SCHÜTZSCHÜTZ (Saxona- hoy Alemania, 1585-1672). 
Organista y compositor. Es frecuentemente con-
siderado el más importante compositor alemán 
anterior a J. S. Bach.

7.3 La música barroca
JUANJUAN HIDALGOHIDALGO (España, 1614-1685). Compositor y 

arpista perteneciente al periodo barroco, es uno 
de los autores de música teatral más prolíficos 
de la segunda mitad del siglo XVIIXVII y considerado 
como el padre de la ópera española. Celos aun del 
aire matan (1660) es la primera ópera en español 
conservada en su totalidad. 

JEANJEAN BAPTISTEBAPTISTE LULLYLULLY (Florencia, 1632- París, 1687). 
Fue un compositor, violinista y bailarín franco- 
italiano, ligado a la figura y reinado de Luis XIVXIV. 
Iniciador de la ópera en Francia y creador de la tra-
gedia lírica. A partir de 1664 trabajó regularmente 
en Molière, con quien creó un nuevo género, la 
comedia-ballet, entre las cuales sobresale El burgués 
gentilhombre. Murió de una gangrena a consecuencia 
de una herida que se hizo en el pie con su bastón 
de director de orquesta, una pesada barra de hierro.   
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ARGANGELOARGANGELO CORELLICORELLI (Italia, 1653-1713). Violinista y 
compositor. Sus doce Concerti grossi establecieron ese 
género como un medio popular de composición. 
Compuso numerosas sonatas para violín. 

HENRYHENRY PURCELLPURCELL (Inglaterra, ca. 1659-1695). El más 
importante compositor inglés de su época. Com-
puso obras en variados campos, más de cien can-
ciones, la ópera Dido y Eneas, música para la iglesia 
y el teatro. 

MARINMARIN MARAISMARAIS (Francia, 1656-1728). Famoso intér-
prete de la viola de gamba y uno de los más impor-
tantes compositores para dicho instrumento. Escri-
bió cinco libros de piezas para viola de gamba. 

FRANÇOISFRANÇOIS COUPERINCOUPERIN (Francia, 1668-1733). Con Jean 
Philippe Rameau, fue el gran maestro del clavecín, 
para el cual compuso numerosas obras como tam-
bién para órgano, música sacra y de cámara. 

ANTONIOANTONIO VIVALDIVIVALDI (Italia, 1678-1741). Quizá el más 
importante compositor italiano de su época. Su 
obra más conocida es Las cuatro estaciones, conjunto 
de cuatro conciertos para violín y orquesta que 
describen las cuatro estaciones del año1.

1  Vivaldi compuso una ópera titulada Moctezuma, con un 
libreto basado en un libro publicado en Madrid en 1684 
sobre la conquista de México. Moctezuma se estrenó en 
1733 en Venecia. Tras el estreno, la partitura se perdió y 
pasó más de 265 años en el olvido. No fue sino en 2002 
cuando se localizó en Kiev, a donde había sido llevada de 
una biblioteca de Berlín por el Ejército Soviético durante 
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MANUELMANUEL DEDE ZUMAYAZUMAYA (Nueva España, ca. 1680-1755). 
El primer compositor de gran estatura nacido en 
México (ver 8.2 La música en la Nueva España). 

GEORGGEORG PHILIPPPHILIPP TELEMANNTELEMANN (Alemania, 1681-1767). 
Uno de los músicos más destacados del siglo XVII IXVII I. 
Cultivó casi todos los géneros musicales y compuso 
una ingente obra: más de 40 óperas, 12 series de 
cantatas y oratorios y muy numerosas obras de 
cámara. 

JEANJEAN PHILIPPEPHILIPPE RAMEAURAMEAU (Francia, 1683-1764). Compo-
sitor y teórico. Entre sus obras destacan sus obras 
para clavecín, sus motetes y especialmente sus 
óperas Hipólito y Aricia, y Cástor y Pólux. 

JOHANNJOHANN SEBASTIANSEBASTIAN BACHBACH (Alemania, 1685-1750). Com-
positor fundamental en la historia de la música; 
compuso cantatas, misas, el “Oratorio de Navidad”, 
tres suites orquestales, seis conciertos para orquesta 
conocidos como “de Brandenburgo”, un concierto 
para dos violines, tres sonatas para viola da gamba 
y clavecín, la monumental obra el Clave bien temperado, 
las grandiosas pasiones Según San Juan y Según San Mateo, 
y muchas obras más.

la Segunda Guerra Mundial. En México se estrenó en 
noviembre de 2019 con una versión y libreto de Samuel 
Maynez, revisado por Miguel León-Portilla y sus colabo-
radores. (Agradezco la información proporcionada por 
Ascensión Hernández Triviño). 
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GEORGEGEORGE FRIEDRICHFRIEDRICH HÄNDELHÄNDEL (Alemania, 1685, Inglaterra, 
1759). Particularmente conocido por sus óperas, 
oratorios y música instrumental. Autor de obras 
tan famosas como el oratorio El Mesías, y las obras 
instrumentales Música para los fuegos reales de artificio y 
Música acuática. Vivió la mayor parte de su vida en 
Inglaterra.

GIUSEPPEGIUSEPPE TARTINITARTINI (Italia, 1692-1770). Violinista, com-
positor y teórico de la música. Fue uno de los 
mayores virtuosos del violín de su época. Muy 
prolífico, compuso unas 30 sonatas para violín solo, 
más de 130 sonatas para violín y bajo continuo, y 
muchas obras más, principalmente para violín y 
piano. Una de las más célebres y difíciles es El trino 
del diablo, sonata para violín y piano.

7.4 El periodo clásico 
CARLCARL PHILIPPPHILIPP EMANUELEMANUEL BACHBACH (Alemania, 1714-1788). 

El segundo de los 20 hijos de J.S. Bach fue el prin-
cipal compositor del periodo clásico temprano. Su 
padre fue su único maestro en composición y en 
clave. Fue notablemente prolífico.

CHRISTOPHCHRISTOPH WILLIBALDWILLIBALD GLUCKGLUCK (Erasbach, 1714, Viena, 
1787). Es uno de los compositores alemanes de 
ópera más importantes de la segunda mitad del 
siglo XVIIIXVIII. Reformó completamente la ópera. Entre 
sus obras más importantes se encuentran Orfeo et 
Euridice, Alceste, Iphigénie en Aulide, Armide e Iphigénie en Tauride. 
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FRANZFRANZ JOSEPHJOSEPH HAYDNHAYDN (Austria, 1732-1809). Uno de los 
máximos representantes del periodo clásico. Se le 
considera el padre de la sinfonía y del cuarteto de 
cuerda. Compuso 104 sinfonías, 68 cuartetos, con-
ciertos para diversos instrumentos, dos conciertos 
para violonchelo y orquesta, y múltiples obras más.

LUIGILUIGI BOCCHERINIBOCCHERINI (Italia, 1743-1805). Compositor y 
gran violonchelista a quien se debe múltiples sona-
tas y diez conciertos para violonchelo, así como 
cuartetos y quintetos. Desde muy joven deslumbró 
a los públicos de Italia y Viena con sus ejecuciones 
al violonchelo de sus propias obras. Vivió la mayor 
parte de su vida en España.

WOLFGANGWOLFGANG AMADEUSAMADEUS MOZARTMOZART (Austria, 1756-1791). De 
una genialidad, precocidad y perfección extraor-
dinarias. En su corta vida de 35 años compuso 41 
sinfonías, 27 conciertos para piano, 12 para violín, 
conciertos para otros instrumentos, 23 cuartetos de 
cuerda, quintetos, tríos, obras para piano, 27 óperas; 
algunas de ellas son Las bodas de fígaro, Don Giovanni y La 
flauta mágica, 20 misas y muchas otras obras.

LUIGILUIGI CHERUBINICHERUBINI (Italia, 1760, París, 1842). Pasó la 
mayor parte de su vida en Francia. Fue famoso 
por sus óperas y sus obras religiosas. Compuso 
cuartetos de cuerda, un quinteto y sonatas para 
piano. Compositor muy admirado por Beethoven.
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7.5 El Romanticismo  
LUDWIGLUDWIG VANVAN BEETHOVENBEETHOVEN (Alemania, 1770-1827). Genial 

compositor, predominante figura del periodo tran-
sicional entre las etapas clásica y romántica. Su 
creciente pérdida del oído culminó en una sordera 
total, a pesar de la cual continuó componiendo obras 
extraordinarias que escuchaba en su imaginación. 
Autor de nueve sinfonías, cinco conciertos para piano, 
un concierto para violín, un triple concierto para 
violín, chelo y piano; 16 cuartetos de cuerda, más la 
Gran fuga para cuarteto (inicialmente un movimiento 
del Cuarteto No. 13); siete tríos para violín, chelo y 
piano; cinco tríos para cuerdas; tres quintetos de 
cuerdas; 32 sonatas para piano; 10 sonatas para 
violín; cinco sonatas para violonchelo; una ópera 
(Fidelio); dos misas  y múltiples obras más. 

NICCOLONICCOLO PAGANINIPAGANINI (Italia, 1782- 1840). Violinista, gui-
tarrista y compositor. Fue uno de los violinistas más 
extraordinarios de la historia. Sus dificilísimos 24 
caprichos para violín solo y sus conciertos para violín 
y orquesta son sus obras más conocidas.

CARLCARL MARIAMARIA VONVON WEBERWEBER (Alemania, 1786-Londres, 
1826). Compositor, director y pianista. Fue uno 
de los más importantes compositores de la transi-
ción de la época clásica al romanticismo. Es espe-
cialmente conocido por sus óperas El cazador furtivo, 
Euryanthe y Oberon. 
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GIOACHINOGIOACHINO ROSSINIROSSINI (Italia, 1792-1868). Situado cro-
nológicamente entre los últimos representantes de 
la ópera napolitana y los primeros de la ópera 
romántica. Es principalmente conocido por sus 
óperas El barbero de Sevilla, Cinderella, Semiramide y Gui-
llermo Tell. A pesar del éxito de su última obra, Gui-
llermo Tell, Rossini abandonó por completo a los 37 
años el cultivo de la ópera.

FRANZFRANZ SCHUBERTSCHUBERT (Austria, 1797-1828). Es el puente 
entre la música clásica y romántica. A pesar de 
haber vivido tan solo 31 años, fue un compositor 
extremadamente prolífico: centenares de liederk 
(canciones), nueve sinfonías, quince cuartetos de 
cuerda, tres tríos de cuerda, dos tríos para vio-
lín, chelo y piano; un quinteto para violín, viola, 
violonchelo, contrabajo y piano, una sonata para 
arpeggione y piano, y múltiples obras más.

GAETANOGAETANO DONIZETTIDONIZETTI (Italia, 1797-1848). Compositor 
muy prolífico en gran variedad de géneros, cono-
cido principalmente por sus óperas L’elisir d’ amore, 
Lucia di Lammermoor, Don Pasquale y otras.

HECTORHECTOR BERLIOZBERLIOZ (Francia, 1803-1869). Escribió Téo-
phile Gautier: “Me parece que Hector Berlioz, 
con Victor Hugo y Eugène Delacroix, forman la 
Santísima Trinidad del arte romántico”. Berlioz 
compuso cuatro sinfonías: la Symphonie fantastique, 
Harold en Italie, la sinfonía coral Roméo et Juliette y la 
Grande Symphonie funebre et triomphale, el oratorio La 
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Damnation de Faust, cinco óperas, música de iglesia 
y numerosas obras más. 

MIJAILMIJAIL GLINKAGLINKA (Rusia, 1804-1857). Fundador de la 
escuela nacionalista rusa, fue el primer compositor 
ruso en adquirir fama mundial. Compuso las óperas 
Ivan Susanin y Ruslán y Liudmila. Su obra Kamarinskaya 
(1848) fue calificada por Chaikovski como la semilla 
a partir de la cual creció el roble de la música rusa. 
Fue también calificado como un diletante genial. 

FELIXFELIX MENDELSSOHNMENDELSSOHN (Alemania, 1809-1847). Composi-
tor, pianista, director y genio precoz, fue el iniciador 
del romanticismo temprano. Sus obras más conoci-
das son la Obertura a un Sueño de  Verano (que incluye la 
famosa Marcha Nupcial), el Concierto para violín, las Cancio-
nes sin palabras para piano, las Sinfonía italiana y Escocesa, el 
Oratorio Elías, seis cuartetos de cuerda, tres cuartetos 
con piano, dos tríos para violín, chelo y piano, tres 
sonatas para violín y piano, dos sonatas para chelo 
y piano y otras obras de música de cámara. Se le 
atribuye el haber redescubierto la obra de J. S. Bach. 

ROBERTROBERT SCHUMANNSCHUMANN (Alemania, 1810-1856). Pianista y 
gran compositor, representante del romanticismo 
musical. Compuso cuatro sinfonías, un concierto 
para piano y orquesta, uno para violonchelo y 
orquesta, otro para violín y orquesta, tres cuartetos 
de cuerdas, un quinteto para piano y cuerdas, dos 
cuartetos para piano, múltiples obras para piano, 
obras para violín y piano, y para chelo y piano.
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FRÉDÉRICFRÉDÉRIC CHOPINCHOPIN (Polonia, 1810-1849). Compositor 
y pianista del periodo romántico, principalmente 
conocido por sus múltiples obras para piano como 
sus mazurcas, polonesas, preludios y estudios; dos 
conciertos para piano y una sonata para violon-
chelo y piano.

FRANZFRANZ LISZTLISZT (Hungría, 1811-1886). Gran compositor 
y pianista, compuso 12 poemas sinfónicos, dos 
conciertos para piano y orquesta, obras corales y 
múltiples piezas para piano. 

GIUSEPPEGIUSEPPE VERDIVERDI (Italia, 1813-1901). El principal com-
positor italiano de ópera del siglo XIXXIX. Compuso 
28 óperas. Entre sus obras más conocidas están las 
óperas Rigoletto, La Traviata, I II I  Trovatore, Aida, Don Carlos, 
Otello y la Misa de Réquiem. 

RICHARDRICHARD WAGNERWAGNER (Alemania, 1813-1883). Sus amplia-
mente discutidos conceptos musicales y operísti-
cos tuvieron una gran influencia en la música de 
Occidente. A diferencia de la mayor parte de los 
compositores de ópera, Wagner escribió no sólo la 
música, sino también el libreto. Fue el autor, entre 
otras óperas, de Tannhaüser, El holandés errante, Tristán e 
Isolda, Los maestros cantores de Nuremberg, Parsifal y la Tetralogía, 
ciclo de cuatro óperas tituladas El anillo de los Nibelungos.

CHARLESCHARLES GOUNODGOUNOD (Francia, 1818-1893). Fue conocido 
sobre todo como el autor de la ópera Fausto y de la 
famosa Ave María, basada en la música del primer 
preludio del Clave bien temperado de Bach. Durante su 
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vida se distinguió como uno de los más prolíficos y 
respetados compositores franceses. Compuso obras 
en todos los géneros, tanto sacras como profanas. 

JACQUESJACQUES OFFENBACHOFFENBACH (Prusia, 1819- Francia, 1880). 
Estudió violonchelo y violín. En 1833 se trasladó a 
París, donde fue discípulo de Cherubini en el Con-
servatorio. Fue violonchelista de diversas orquestas, 
entre ellas de la Opéra-Comique. Como compositor 
fue el creador del tipo de opereta “burlesca”. Autor 
de La Belle Hélene, La  Vie Parisienne y múltiples obras más.

CÉSARCÉSAR FRANCKFRANCK (Lieja, Bélgica, 1822-París, 1890). Com-
positor, organista y pedagogo belga, naturalizado 
francés. Fue profesor de órgano en el Conservato-
rio de París y tuvo como alumnos al núcleo de la 
moderna escuela instrumental francesa. Sus obras 
más conocidas son la Sinfonía en re menor, Las variacio-
nes sinfónicas, el poema sinfónico Le Chasseur Maudit, 
el cuarteto de cuerdas, el quinteto para piano y 
cuerdas, la sonata para violín y piano y numerosas 
obras para órgano.

ANTONANTON BRUCKNERBRUCKNER (Austria, 1824-1896). Conocido 
principalmente por sus monumentales nueve sin-
fonías, compuso también diversas obras de carácter 
religioso, entre las cuales destacan varias misas y 
un Te Deum para coro y orquesta.

BEDRICHBEDRICH SMETANASMETANA (Bohemia, hoy República Checa, 
1824-1884). Se le reconoce generalmente como el 
padre de la música checa. Entre otras obras, com-
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puso la ópera La novia vendida, el ciclo de poemas sin-
fónicos Má vlast (Mi patria), y un cuarteto de cuerdas. 

JOHANNJOHANN STRAUSSSTRAUSS I II I (Austria, 1825-1899). Compositor 
de música ligera, muy conocido por sus operetas 
y sus más de 500 valses. 

JOHANNESJOHANNES BRAHMSBRAHMS (Alemania, 1833-1897). Compositor 
fundamental del romanticismo y gran pianista. Fue 
autor de cuatro sinfonías, dos conciertos para piano 
y orquesta, uno para violín y orquesta, un doble 
concierto para violín, chelo y orquesta, el Réquiem 
alemán y una numerosa obra de música de cámara, 
dos sextetos de cuerda, tres sonatas para violín y 
piano, dos sonatas para violonchelo. Los violonche-
listas recibimos un gran regalo en 1975: una tercera 
sonata de Brahms para violonchelo. Se trata de la 
publicación de su sonata Op. 78 para violín y piano, 
transcrita para violonchelo por el propio compositor. 

ALEKSANDRALEKSANDR BORODINBORODIN (Rusia, 1833-1887). Compositor, 
doctor y químico, fue integrante del famoso Grupo 
de los Cinco, junto con Balakirev (el líder), Cesar Cui, 
Modesto Mussorgski y Nikolai Rimski-Kórsakov. 
El grupo tenía el objetivo de componer un tipo 
de música específica de Rusia, en vez de imitar el 
estilo que, por lo general, se solía enseñar en el 
resto de Europa. Fue autor de la ópera El príncipe 
Igor, dos sinfonías y una tercera inconclusa, dos 
cuartetos de cuerda y el poema sinfónico En las 
estepas del Asia Central.



88

CAMILLECAMILLE SAINTSAINT-SAËNSSAËNS (Francia, 1835-1921). Compositor, 
director de orquesta, organista, pianista y militar. Fue 
un niño prodigio que dio su primer concierto a los 
10 años de edad. Tras sus estudios en el Conservatorio 
de París, fue organista en la iglesia de la Madeleine. 
Entre sus múltiples obras destacan Introducción y Rondó 
Caprichoso para violín y orquesta, el segundo con-
cierto para piano, el primero de sus dos conciertos 
para chelo y orquesta, la tercera sinfonía (para 
órgano y orquesta), varias óperas, tales como Sansón 
y Dalila y la obra humorística El carnaval de los animales.

LÉOLÉO DELIBESDELIBES (Francia, 1836- 1891). Compositor román-
tico recordado principalmente por sus ballets Sylvia 
y Coppélia y la ópera Lakmé.

MILIMILI BALÁKIREVBALÁKIREV (Rusia, 1836-1910). Líder del Grupo 
de los Cinco (con Borodin, Cui, Mussorgsky y 
Rimski-Kórsakov). Heredero de Glinka, Balákirev 
fue la figura más representativa del nacionalismo 
musical ruso. Compuso dos sinfonías, Obertura sobre 
marcha española y numerosas obras para piano. 

GEORGESGEORGES BIZETBIZET (Francia, 1838-1875). En 1857 obtuvo el 
Premio de Roma, el reconocimiento de composición 
más importante de Francia. Entre sus quince óperas 
se encuentran Los pescadores de perlas (1863), La jolie fille de 
Perth (1867), Djamileh (1872) y Carmen (1875), con-
siderada como su obra más famosa. Compuso ade-
más la música incidental de L’Arlesienne, dos sinfonías, 
múltiples canciones y obras para coro y orquesta. 
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MODESTMODEST MUSSORGSKYMUSSORGSKY (Rusia, 1839-1881). Miembro 
del Grupo de los Cinco e innovador de la música 
rusa en el periodo romántico. Sus obras más cono-
cidas son las óperas Boris Godunov (1872), basada en 
episodios de la historia rusa; Khovanshchina (1886); 
el poema sinfónico Una noche en el Monte Pelado (1867) 
y la suite para piano Cuadros de una exposición (1874), 
que el compositor francés Maurice Ravel transcri-
bió posteriormente para orquesta. 

PIOTRPIOTR ILICHILICH CHAIKOVSKICHAIKOVSKI (Rusia, 1840-1893). El más 
grande compositor ruso del siglo XIXXIX. Autor de 
seis sinfonías entre las que destaca la sexta, cono-
cida como La Patética, tres conciertos para piano y 
orquesta, un concierto para violín, las Variaciones 
rococó para chelo y orquesta, tres cuartetos, tríos, 
ballets como El lago de los cisnes, La Bella Durmiente y el 
Cascanueces; óperas como Eugenio Oneguin, Mazepa y La 
doncella de Orleans y otras obras. 

ANTONÍNANTONÍN DVORÁKDVORÁK (Checoslovaquia, 1841-1904). Qui-
zás el primer compositor checo en ganar fama mun-
dial. Compuso nueve sinfonías, dos conciertos para 
chelo y orquesta, siendo el segundo uno de los más 
importantes del repertorio violonchelístico, un 
concierto para violín y uno para piano; 16 cuartetos, 
10 óperas y otras obras. De 1892 a 1895, Dvorák fue 
director del Conservatorio Nacional de Música de 
Nueva York. La música que escuchó en los Estados 
Unidos influyó por lo menos en tres obras que 
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compuso en ese país: la Sinfonía del Nuevo Mundo, el 
Concierto en si menor para chelo y orquesta y el 
Cuarteto de cuerdas en fa mayor (“Americano”,  
op. 96). Como relataré más adelante, Dvorák estuvo 
presente en el estreno del Concierto en mi menor 
para chelo de Victor Herbert en Nueva York. La obra 
llenó de entusiasmo a Dvorák y ella quizá influyó en 
el concierto para chelo que terminó un año después.

JULESJULES MASSENETMASSENET (Francia, 1842-1912). Fue un com-
positor conocido por sus óperas, muy populares 
particularmente durante finales del siglo XIXXIX y 
principios del XXXX. La más conocida es Manon. 

GABRIELGABRIEL FAURÉFAURÉ (Francia, 1842-1924). Uno de los más 
destacados compositores de su generación, com-
puso dos cuartetos para piano, una elegía para 
chelo y piano, dos sonatas para chelo, dos para 
violín, un cuarteto de cuerdas y numerosas otras 
obras. Fue maestro de Debussy, que le dedicó su 
cuarteto de cuerdas con las siguientes palabras: “A 
mon cher maitre, Gabriel Fauré”. 

EDVARDEDVARD GRIEGGRIEG (Noruega, 1843- 1907). Compositor 
y pianista. Es uno de los principales representan-
tes del romanticismo musical noruego. Adaptó 
muchos temas y canciones del folclor de su país, 
contribuyendo así a crear una identidad musical 
noruega, al igual que hicieran Sibelius en Finlandia 
o Dvorák en Bohemia. Sus obras más importantes 
son el concierto para piano, las Piezas líricas para 
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piano y Peer Gynt, escrito por encargo del escritor 
Henrik Ibsen para su drama del mismo nombre. 

NIKOLAINIKOLAI RIMSKYRIMSKY-KORSAKOVKORSAKOV (Rusia, 1844-1908). Gran 
compositor, maestro de la orquestación, fue autor 
de tres sinfonías: el Capricho español, Scheherezade y nume-
rosas óperas. Con Borodín, Balakirev, Mussorgsky  
y Cesar Cui formó parte del Grupo de los Cinco.

VINCENTVINCENT DD’INDYINDY (Francia, 1851-1931). Destacado 
compositor y profesor de música, fue uno de los 
fundadores de la Schola Cantorum de París. Entre sus 
alumnos se cuentan Bohuslav Martinu, Isaac Albéniz, 
Arthur Honegger, Darius Milhaud y muchos más. 
Una de sus obras más conocidas es la Symphonie sur un 
chant montagnard francais para piano y orquesta (1886).

LEOSLEOS JANÁCEKJANÁCEK (Moravia, República Checa, 1854-1928). 
Uno de los más destacados representantes del nacio-
nalismo musical checo. Su obra está muy marcada 
por la música de Moravia y otras culturas eslavas. 
Entre sus obras más conocidas se cuentan las óperas 
Jenufa, Katya Kabanova, la Sinfonietta, la Misa Glagolítica, 
la rapsodia Taras Bulba y dos cuartetos de cuerda. 

RUGGERORUGGERO LEONCAVALLOLEONCAVALLO (Italia, 1857-1919). Fue uno de 
los principales expontentes del verismo, estilo operá-
tico caracterizado por argumentos melodramáticos 
inspirados en la vida real como reacción al Romanti-
cismo dominante de su época. Influido por la ópera 
Cavalleria Rusticana de Pietro Mascagni. Escribió Pagliacci¸ 
la única de sus óperas que obtuvo un gran éxito. 
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EDWARDEDWARD ELGARELGAR (Inglaterra, 1857-1934). Uno de los 
compositores ingleses más destacados. Entre sus 
obras orquestales más concisas se cuentan Las Variacio-
nes Enigma, las marchas Pompa y Circunstancia, conciertos 
para violonchelo y orquesta y violín y orquesta, así 
como cantatas, oratorios y dos sinfonías. Su concierto 
para violonchelo es uno de los principales del siglo XXXX.

GIACOMOGIACOMO PUCCINIPUCCINI (Italia, 1858-1924). Considerado 
el mayor compositor de óperas después de Verdi, 
fue el autor de La Boheme, Tosca y Madame Butterfly. 

VICTORVICTOR HERBERTHERBERT (Dublín, 1859-New York, 1924). Com-
positor estadounidense, conocido sobre todo por 
sus operetas y sus composiciones de música ligera. 
Su infancia transcurrió en Stuttgart, donde realizó 
sus estudios de música y se convirtió en compositor 
y en un virtuoso del chelo.

Llegó a ser primer violonchelista del Metro-
politan Opera House de Nueva York. Compuso 
múltiples operetas y dos conciertos para chelo. 
Dvorák estuvo presente en el estreno de su con-
cierto en mi menor. Al terminar el concierto, lleno 
de entusiasmo, Dvorák corrió a saludar a Herbert y 
le dijo que la obra era “espléndida, absolutamente 
espléndida”. Un año después, probablemente gra-
cias a Herbert, Dvorák terminó su extraordinario 
Concierto para chelo en si menor.

ISAACISAAC ALBÉNIZALBÉNIZ (España, 1860-1909). Pianista y notable 
compositor, conocido principalmente por sus obras 
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para piano, inspiradas en música popular. Entre 
las más conocidas figura la suite Iberia para piano, 
definida por Enrique Franco como el “gran poema 
de la música española”. 

GUSTAVGUSTAV MAHLERMAHLER (Austria, 1860-1911). Fue director y 
figura fundamental del posromanticismo, conocido 
principalmente por sus 10 sinfonías y sus obras 
para voz y orquesta, tales como La canción de la tierra. 
Ejerció una importante influencia en compositores 
como Shostakóvich y Schönberg.

CLAUDECLAUDE DEBUSSYDEBUSSY (Francia, 1862-1918). Uno de los más 
grandes compositores franceses y figura central del 
impresionismo. Influyó de manera fundamental en 
la música del siglo XXXX. Compuso la ópera Pelleas et 
Mélisande, las obras orquestales El mar y Preludio a la 
siesta de un fauno, un cuarteto de cuerdas, una sonata 
para violonchelo y piano, y muchas obras más.

FREDERICKFREDERICK DELIUSDELIUS (Inglaterra, 1862- Francia, 1934). 
Fue uno de los compositores ingleses importan-
tes en el renacimiento de la música inglesa hacia 
finales del siglo XIXXIX.

PIETROPIETRO MASCAGNIMASCAGNI (Italia, 1863-1945). Compositor de 
óperas. Fue uno de los principales exponentes del 
verismo. En 1889 su ópera Cavallería Rusticana le valió 
un éxito inmediato, que no alcanzó ninguna de 
sus otras óperas. Ha conservado su popularidad y 
frecuentemente se presenta junto con Pagliacci, de 
Leoncavallo. 
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RICHARDRICHARD STRAUSSSTRAUSS (Alemania, 1864-1949). Compositor 
del romanticismo alemán. Autor de los poemas 
sinfónicos Don Quijote para chelo y orquesta y Una 
vida de héroe, que han conquistado un lugar indispen-
sable en el repertorio. Compuso 15 óperas, entre 
las que debemos citar: Salomé, Elektra, El caballero de la 
Rosa y Ariadna auf Naxos.

PAULPAUL DUKASDUKAS (Francia, 1865-1935). Compositor de 
la escuela impresionista. Una de sus obras más 
famosas es el Aprendiz de Brujo. Fue profesor en el 
Conservatorio de París. 

JEANJEAN SIBELIUSSIBELIUS (Finlandia, 1865-1957). El más notable 
compositor de Escandinavia y uno de los grandes 
sinfonistas de su época. Autor de siete sinfonías, 
numerosos poemas sinfónicos (El cisne de Tuonella, 
Tapiola y otros), y un muy conocido concierto para 
violín y orquesta. 

ERIKERIK SATIESATIE (Francia, 1866-1925). Compositor y pia-
nista. Sus obras son precursoras del minimalismo 
y del teatro del absurdo. Entre las más famosas 
figuran las Gymnopédies para piano, las Gnossiennes, 
también para piano y 3 Morceaux en forme de poire 
para dos pianos. 

ENRIQUEENRIQUE GRANADOSGRANADOS (España, 1867-1916). Pianista y 
compositor, fue protagonista, junto con Albéniz, 
Turina y De Falla del renacimiento musical español. 
Su admiración por Francisco de Goya le condujo 
a componer la ópera Goyescas y la suite para piano 
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Goyescas. Otras importantes obras son sus 12 danzas 
españolas para piano. 

ALBERT ROUSSELALBERT ROUSSEL (Francia, 1869-1937). Una de las 
principales figuras de la música francesa de la pri-
mera mitad del siglo XXXX. Sus obras más conocidas 
son El festín de la araña, el ballet Bachus et Arianne y la 
Tercera sinfonía. Para festejar el cincuentenario de la 
Orquesta Sinfónica de Boston, Sergei Koussevit-
zky, su director, le encargó una obra, como hizo 
también con Ravel, Gershwin, Prokófiev, Hin-
demith y Stravinsky. En 1930 Roussel viajó por 
vez primera a los Estados Unidos para asistir al 
estreno de su Tercera sinfonía. El éxito fue enorme y 
Koussevitzky la calificó como “una obra maestra 
inclasificable y la sinfonía francesa más grande 
escrita hasta la fecha”.

ALEKSANDRALEKSANDR SCRIABINSCRIABIN (Rusia, 1871-1915). Pianista y 
compositor cuyas obras se caracterizan por armo-
nías inusuales para explorar el simbolismo musical. 
Ideas teosóficas son la base de obras orquestales 
como su Sinfonía Núm. 4, titulada Poema del Éxta-
sis (1908) y Sinfonía Núm. 5: Prometeo, El Poema del 
Fuego (1911), que requieren durante su ejecución 
la proyección de colores sobre una pantalla. Autor 
de cinco sinfonías y numerosas obras para piano. 

RALPHRALPH VAUGHANVAUGHAN WILLIAMSWILLIAMS (Inglaterra, 1872-1958). 
Considerado el fundador del movimiento nacio-
nalista en la música inglesa. Sus obras incluyen 
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nueve sinfonías entre las cuales destacan A London 
Symphony y Sinfonía Antártica.También es muy cono-
cida la Fantasia on a Theme by Thomas Tallis.

SERGUÉISERGUÉI RAJMÁNINOVRAJMÁNINOV (Rusia, 1873-1943). Extraordi-
nario pianista y compositor de estilo romántico. 
Entre sus obras destacan sus tres conciertos para 
piano, la Rapsodia sobre un tema de Paganini, dos sinfonías 
y el Trío elegiaco a la memoria de Chaikovski.

MAXMAX REGERREGER (Alemania, 1873-1916). Compuso múl-
tiples obras en todos los géneros (con excepción 
de la ópera), aunque pocas de ellas son conocidas 
actualmente. Fue un firme abanderado de la música 
absoluta y se veía a sí mismo como parte de la tra-
dición musical de Beethoven y Brahms. Compuso 
tres magníficas suites para violonchelo solo. 

7.6 Siglos XXXX y XXIXXI

ARNOLDARNOLD SCHÖNBERGSCHÖNBERG (Austria, 1874-1951). Pionero 
de la atonalidad y del dodecafonismo. Fue uno de 
los maestros más influyentes del siglo XXXX, espe-
cialmente en Webern y Berg. Entre sus principales 
obras figura el sexteto de cuerdas La noche transfigurada 
y la ópera Moses und Aron.

GUSTAVGUSTAV HOLSTHOLST (Inglaterra, 1874-1934). Compositor 
inglés de origen alemán, letón y sueco. Se llamaba 
Gustav von Holst y durante la I Guerra Mundial se 
quitó el von de su nombre por temor de ser identifi-
cado como alemán. Los planetas es su obra más cono-
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cida. Es una suite de siete movimientos a cada uno 
de los cuales bautizó con el nombre de un planeta. 

ARNOLDARNOLD BAXBAX (Inglaterra, 1883-Irlanda, 1953). Fue un 
compositor y poeta inglés. Su estilo musical mezcla 
elementos del romanticismo y el impresionismo, 
con una marcada influencia celta. Sus partituras 
orquestales sobresalen por su complejidad y su 
colorida instrumentación. Sus obras preferidas 
fueron The Garden of Fand, Sinfonía No. 3, Winter Legends, 
The Tale the Pine Trees Knew y Sinfonía No. 6. 

ALBANALBAN BERGBERG (Austria, 1885-1935). Discípulo de Schön-
berg y uno de los compositores más importantes 
del siglo XXXX. Fue autor de obras maestras como la 
ópera Wozzek y Lulú, La suite lírica y el concierto para 
violín A la memoria de un ángel. 

CHARLESCHARLES IVESIVES (Estados Unidos, 1874-1954). Com-
positor estadounidense reconocido como uno de 
los primeros de talla internacional. Sus obras más 
conocidas son La pregunta sin respuesta para orquesta, 
y la sonata Concord para piano. 

MAURICEMAURICE RAVELRAVEL (Francia, 1875-1937). Gran compo-
sitor conocido por la perfección de forma, ins-
trumentación y estilo en todas sus obras. Entre 
las más conocidas se encuentran Jeux d’eau, Miroirs y 
Gaspard de la Nuit para piano; el ballet Daphnis et Chloe, 
un cuarteto de cuerdas, un trío para violín, chelo 
y piano, Rapsodie espagnole y las famosísimas obras 
Bolero y Pavane pour une infante défunte. 
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MANUELMANUEL DEDE FALLAFALLA (España, 1976-1946). El más impor-
tante compositor español de la primera parte del 
siglo XXXX. Autor de diversas obras maestras como los 
ballets El amor brujo y El sombrero de tres picos –obra que 
se estrenó con la coreografía del famoso Léonid 
Massine y el diseño del no menos famoso Serguéi 
Diághilev–, Noches en los jardines de España para piano y 
orquesta y El retrato de maese Pedro, ópera para marione-
tas. Falleció en 1946 en Argentina, donde se encon-
traba exiliado tras estallar la Guerra Civil Española. 

OTTORINOOTTORINO RESPIGHIRESPIGHI (España, 1876-1946). Estudió 
composición y viola en Italia y composición con 
Rimsky-Korsakov en San Petersburgo, en donde 
fue primera viola de la Orquesta de la Ópera. Entre 
sus obras más famosas figuran sus suites Los Pinos de 
Roma y Las fuentes de Roma. Compuso en 1921 un adagio 
con Variaciones para violonchelo, magnífica obra de 
estilo neoclásico. 

ERNSTERNST BLOCHBLOCH (Suiza, 1880-Estados Unidos, 1959). 
Compositor de magistrales obras para cuerdas, tales 
como Schelomo (Salomón), Rapsodia Hebrea para chelo 
y orquesta, y cuatro cuartetos de cuerda. Se esta-
bleció en los Estados Unidos y fue el director del 
Instituto de Música de San Francisco. 

BELABELA BARTÓKBARTÓK (Hungría, 1881-1946). Una de las grandes 
figuras del siglo X XX X. Sus obras tienen una marcada 
influencia del folklore de Hungría y países vecinos. 
Autor de tres conciertos para piano, dos concier-
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tos para violín, un concierto para viola, un con-
cierto para orquesta, Música para cuerda, percusión y celesta, 
una sonata para dos pianos y percusión, seis cuar-
tetos de cuerda, fundamentales en el repertorio 
cuartetístico, los ballets El mandarín maravilloso y El 
príncipe de madera, la ópera El castillo de Barba Azul, obras 
corales y otras obras de cámara. 

NIKOLAINIKOLAI MIASKOVSKYMIASKOVSKY (Nació en una fortaleza rusa en 
suelo polaco, 1881-Moscú 1950). Estudió con 
Rimsky-Korsakov y Anatoly Liadov en el Conserva-
torio de San Petersburgo (1906-1911). Su Sinfonía 
Núm. 1 de 1908 le mereció una beca que le permi-
tió terminar sus estudios. En 1921 fue nombrado 
profesor en el Conservatorio de Moscú, puesto 
en el que permanecería hasta su muerte en 1950.

Miaskovsky compuso 27 sinfonías, 13 cuarte-
tos de cuerda, nueve sonatas para piano y múltiples 
obras más. Su Sinfonía Núm. 21 de 1940, compuesta 
para el aniversario 50 de la Orquesta Sinfónica de 
Chicago, le mereció el primero de los tres Premios 
Stalin que recibiría.

A pesar de su prestigio y de su carrera, el 
Comité Central del Partido Comunista lo denun-
ció en 1948, junto con Prokófiev –su amigo de 
toda la vida–, Shostakóvich y Jachaturián por “su 
formalismo, su modernismo y su ignorancia de las 
necesidades de la sociedad soviética”. Miaskovsky 
falleció 18 meses después y, a pesar de sus críti-
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cas, el Comité Central del PCPC le otorgó un tercer y 
póstumo Premio Stalin. 

ZOLTANZOLTAN KODÁLYKODÁLY (Hungría, 1882-1967). Junto con 
Bartók, fue la principal figura de la música húngara 
del siglo XXXX. Autor de dos óperas, la suite Háry Janos 
para orquesta, Danzas de Galanta para orquesta, la obra 
coral Psalmus Hungaricus, dos cuartetos de cuerda, una 
sonata para chelo y piano, una sonata para chelo 
solo y diversas obras adicionales.

IGORIGOR STRAVINSKYSTRAVINSKY (Rusia, 1882-1971). Uno de los com-
positores fundamentales del siglo XXXX. Compuso entre 
muy diversas obras los ballets El pájaro de fuego, Orfeo, 
Agon y otros; la sinfonía coral Sinfonía de los Salmos, las 
Sinfonías de instrumentos de aliento (dedicada a la memoria 
de Debussy), La canción del soldado para siete instrumentos, 
tres actores y bailarines, la cantata Las Bodas, la ópera-orato-
rio Oedipus Rex, la ópera The Rake’s Progress, un septeto, un 
octeto para instrumentos de viento, Canticum Sacrum 
para coro y orquesta y numerosas obras más. El 
segundo movimiento de Canticum sacrum, compuesto 
en 1955, es la primera obra dodecafónica del autor. 

Vivió en Rusia hasta 1912. No regresó sino 50 
años más tarde, en 1962, cuando permaneció ape-
nas unas semanas. Tuve la fortuna de acompañarlo 
pues lo conocía desde sus frecuentes estancias en 
México y yo estaba estudiando en la Universidad 
de Moscú. En una ocasión mi hermano Juan Luis 
y yo tuvimos la insólita experiencia de acompa-
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ñar a Stravinsky a una corrida de toros en la Plaza 
México, pues nos había afirmado que le gustaba 
la fiesta de los toros y que la conocía bien.

Igor Stravinsky dirige la Orquesta Filarmónica de Leningrado 
en 1962, en ocasión de su único retorno a Rusia tras 50 
años de ausencia. 

JOAQUÍNJOAQUÍN TURINATURINA (España, 1882-1949). Eminente 
representante del nacionalismo español. Destacan 
sus obras orquestales La Procesión del Rocío, la Oración 
del Torero, las Danzas fantásticas y la Sinfonía Sevillana. Junto 
con sus importantes piezas para piano, estas forman 
la esencia de sus mejores obras.

ANTONANTON WEBERNWEBERN (Austria, 1883-1945). Compositor 
especialmente conocido por sus obras dodecafónicas. 
Fue alumno de Schönberg. Casi todas sus obras son 
minimalistas. Las principales son la Passacaglia para 
orquesta, Dos piezas para chelo y piano, Tres pequeñas piezas para 
chelo y piano, Cinco movimientos para cuarteto, Seis piezas para 
orquesta y un trío de cuerdas. 
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EDGAREDGAR VARESEVARESE (Francia, 1883-Nueva York, 1965). A 
pesar de que toda su obra no dura más de tres 
horas, este autor ha sido reconocido como una 
gran influencia de la música a finales del siglo XXXX. 
Vislumbró un gran potencial en la utilización de 
medios electrónicos para la producción sonora y su 
uso de estos nuevos medios electrónicos, sumado 
al de nuevos instrumentos, lo llevó a ser conocido 
como el “padre de la música electrónica”. 

AGUSTÍN PÍO BARRIOSAGUSTÍN PÍO BARRIOS (Paraguay, 1885-1944), tam-
bién conocido como Nitsuga Mangoré. Fue un 
guitarrista, y compositor paraguayo de música 
clásica. En 1932 se presentó en Brasil como Nit-
suga Mangoré, el Paganini de la la guitarra de las selvas del 
Paraguay. Nitsuga corresponde a Agustín escrito al revés 
y Mangoré viene del nombre de un legendario jefe 
guaraní. Fue uno de los más destacados composi-
tores para la guitarra de su época. Compuso más 
de 300 obras, entre las cuales destacan La Catedral, 
Villancico de Navidad, Las abejas, Confesión, Danza guaraní y 
Poema sinfónico sobre danza paraguaya. 

HEITORHEITOR VILLAVILLA-LOBOSLOBOS (Brasil, 1887-1959). Uno de los 
más importantes compositores que ha dado el 
Brasil. Autor muy prolífico, compuso más de dos 
mil obras orquestales y de cámara. Muy conocido 
por sus Choros y sus Bachianas Brasileiras.

SERGEISERGEI PROKÓFIEVPROKÓFIEV (Ucrania, Imperio Ruso, 1891-Moscú, 
1953). Uno de los grandes compositores del siglo 
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XXXX. Compuso una gran variedad de obras: siete 
sinfonías, cinco conciertos para piano y orquesta, 
dos conciertos para violín, dos para violonchelo, 
siete sonatas para piano, dos para violín, una para 
chelo, la música de numerosos ballets, varias óperas, 
música para cine, el cuento infantil para narrador 
y orquesta Pedro y el lobo, y muchas obras más. Con 
la bendición oficial, emigró en 1917 a los Estados 
Unidos, Alemania y Francia, pero en 1936 regresó 
a Rusia, donde pasó el resto de su vida. 

ARTHURARTHUR HONEGGERHONEGGER (Francia, 1892-1955). Miembro de 
los Seis, grupo que incluía a Georges Auric, Ger-
maine Tailleferre, Darius Millhaud, Francis Poulenc 
y Louis Durey. Fue un compositor prolífico: hizo 
óperas, ballets, música coral, sinfonías, cuartetos, 
el movimiento sinfónico Pacific 231 y otras obras. 

DARIUSDARIUS MILHAUDMILHAUD (Francia, 1892-1974). Uno de los 
principales compositores franceses del siglo XXXX, 
especialmente conocido por su utilización de la 
politonalidad. Fue integrante del grupo de “Los 
seis”, junto con Georges Auric, Louis Durey, Arthur 
Honegger, Francis Poulenc y Germaine Tailleferre. 
Muy prolífico, autor de más de 400 obras entre las 
que destacan los ballets Le boeuf sur le toit y la Création 
du monde. Compuso 18 cuartetos de cuerda. 

FEDERICOFEDERICO MOMPOUMOMPOU (Barcelona, 1893-1987). Compo-
sitor y pianista, conocido principalmente por sus 
obras para piano. 
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WALTERWALTER PISTONPISTON (Estados Unidos, 1894-1976). Estudió 
en la Universidad de Harvard, luego con Nadia 
Boulanger en París. A su regreso a los Estados Unidos 
enseñó durante muchos años en Harvard. Compuso 
múltiples obras que incluyen 8 sinfonías, varios 
conciertos para instrumentos solistas y orquesta 
y cinco cuartetos de cuerdas. 

JUANJUAN JOSÉJOSÉ CASTROCASTRO (Argentina, 1895-1968). Una de 
las figuras fundamentales de la música argentina 
del siglo XXXX. Estudió en la Schola Cantorum en 
París con Vincent d’Indy. Compuso, entre otras 
obras, óperas, ballets, cinco sinfonías y otras obras 
orquestales, sonatas para violín, para chelo y piano 
y un cuarteto de cuerdas. 

MARÍAMARÍA TERESATERESA PRIETOPRIETO (España, 1896-México 1982). 
Compuso toda su obra en México (véase 8.8). Asi-
miló algunas aportaciones de los exiliados espa-
ñoles en su vida musical de México. 

PAULPAUL HINDEMITHHINDEMITH (Alemania, 1895-1963). Uno de 
los grandes compositores alemanes de la primera 
mitad del siglo XXXX. Defensor de la música tonal. 
Entre sus composiciones más importantes destacan 
la ópera Mathis der Malher, los conciertos para violín 
y para violonchelo, las Metamorfosis sinfónicas sobre temas 
de  Weber y una serie de obras de música de cámara.

ROGERROGER SESSIONSSESSIONS (Estados Unidos, 1896-1985). Com-
positor, crítico y profesor de música, ganó en 1974 
un Premio Pulitzer por “el trabajo de su vida como 



105

compositor americano distinguido”. En 1982 reci-
bió nuevamente el Premio Pulitzer por su concierto 
para orquesta, estrenado por la Orquesta Sinfónica 
de Boston en 1981. Fue profesor en las univer-
sidades de Princeton y de California en Berkeley. 

FRANCISCOFRANCISCO MIGNONEMIGNONE (Brasil, 1897-1986). Pianista, 
compositor y director de orquesta. Es una de las 
figuras más significativas de la música clásica bra-
sileña, y uno de los más importantes compositores 
brasileños después de Villa-Lobos. Compuso can-
ciones solistas, piezas de piano, obras instrumen-
tales de cámara, orquestales y corales, cinco óperas, 
ocho ballets y música para numerosas películas. 

GEORGEGEORGE GERSHWINGERSHWIN (Estados Unidos, 1898-1937). Uno 
de los compositores norteamericanos más popu-
lares. Compuso primordialmente para el teatro 
musical de Broadway, pero también es autor de 
obras sinfónicas y para piano y orquesta. Entre sus 
obras más conocidas mencionaré Un Americano en París, 
para orquesta; la ópera Porgy and Bess y la canción 
Fascinating Rhythm. 

FRANCISFRANCIS POULENCPOULENC (Francia, 1899-1963). Integrante de 
“Los Seis”, junto con Georges Auric, Louis Durey, 
Arthur Honegger, Darius Milhaud y Germaine Tai-
lleferre. Su obra fue calificada por él mismo como 

“la yuxtaposición de lo profano y lo sagrado”, es 
abundante y variada: una ópera, Le Dialogue des Car-
mélities –considerada una de las más importantes 
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del siglo XXXX–, sonatas para flauta, clarinete, oboe 
y piano, un concierto para piano y otro para dos 
pianos y orquesta, sonatas para violín y para violon-
chelo, la divertida “Historia de Babar, el pequeño 
elefante” y algunas más.

DOMINGODOMINGO SANTASANTA-CRUZCRUZ (Chile, 1899-1987). Ingresó a 
la Escuela de Medicina de la Universidad de Chile, 
carrera que abandonó para inscribirse a la Facultad 
de Derecho. En 1921 rindió el examen de Abo-
gado en la Corte Suprema. A pesar de sus estudios 
de derecho, nunca abandonó la música. A partir 
de 1927 se dedicó completamente a la música. Y 
organizó y fundó el Conservatorio Bach. En 1928 
comenzó su labor como académico en el conserva-
torio. En la década siguiente sería uno de los com-
positores renovadores más influyentes. En obras 
como su Cuarteto de cuerdas No. 1 (1930-1931), 
Cinco piezas para orquesta de cuerdas (1937) y 
Variaciones para piano y orquesta (1943), el prin-
cipio de la tonalidad cede paso a un lenguaje de 
denso contrapunto y cromatismo, próximo a la 
escuela expresionista alemana. En 1951 fue dis-
tinguido con el Premio Nacional de Arte. 

AARONAARON COPLANDCOPLAND (Estados Unidos, 1900-1990). Com-
positor que logró expresar temas americanos en 
un estilo moderno. Entre sus obras principales se 
cuentan Variaciones para piano, El salón México, Appala-
chian Spring, Fanfare for the Common Man y tres sinfonías.  
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Su obra está influida por Stravinsky. Destacó como 
uno de los compositores norteamericanos más 
importantes del siglo XXXX.

AMADEOAMADEO ROLDÁNROLDÁN (Cuba, 1900-1939). Nacido en Fran-
cia de padres cubanos, estudió teoría de la música y 
violín en el Conservatorio de Madrid y se trasladó 
a Cuba. A mediados de los años veinte fue desig-
nado concertino de la Orquesta Filarmónica de La 
Habana, y en 1932 director. Fundó el Cuarteto de 
cuerdas de La Habana. Su composición más conocida 
es el ballet La Rebambaramba, de 1928, descrito por 
un crítico del momento como “un musicorama 
multicolor… que convierte una fiesta afrocubana 
en un magnifica exhibición de melorritmos del 
Caribe, con la participación de una fauna variada 
de efectos nativos de percusión, incluyendo un 
glissando polidental en la mandíbula de un asno”.

RODOLFORODOLFO HALFFTERHALFFTER (España, 1900-México, 1987). 
(Ver 8.8. Algunas aportaciones de los exiliados 
españoles en la vida musical de México.) 

JOAQUÍNJOAQUÍN RODRIGORODRIGO (España, 1901-1999). A los tres 
años de edad se quedó prácticamente ciego a causa 
de una infección de difteria. Según él, la pérdida 
parcial de la vista lo puso en el camino de la música. 
Tras estudios en Valencia, se mudó a París para 
estudiar en la Escuela Normal de Música. La obra 
de Rodrigo representa un homenaje a las distintas 
culturas de España. Compuso un concierto para 
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piano y orquesta, dos para chelo y orquesta, cua-
tro para guitarra, dos obras para violín y orquesta, 
así como otras composiciones para instrumentos 
solista y orquesta. Estrené una obra que me dedicó, 
titulada Como una fantasía para violonchelo solo.

ARAMARAM JACHATURIÁNJACHATURIÁN (Georgia, 1903-Moscú 1978). 
De origen armenio, nació en Tiflis, Georgia, que, 
como Armenia, formaba parte del Imperio Ruso. 
Jachaturián se mudó a Moscú en 1921 tras la sovie-
tización del Cáucaso. Sin formación musical pre-
via, se matriculó en el Instituto Musical Gnessin 
y, posteriormente, en el Conservatorio de Moscú. 
Su primera gran obra, el Concierto para piano (1936), 
popularizó su nombre dentro y fuera de la Unión 
Soviética. Le siguieron el Concierto para violín y el 
Concierto para violonchelo. Otras composiciones sig-
nificativas incluyen la Suite Masquerade, el himno de 
la República Socialista de Armenia, tres sinfonías 
y alrededor de 25 bandas sonoras para películas. 
Jachaturián es mejor conocido por la música de 
sus ballets Gayane y Spartacus. Se le consideró uno 
de los principales compositores de la URSSURSS y en 
Armenia fue calificado “tesoro nacional”.

DMITRIDMITRI KABALEVSKYKABALEVSKY (Rusia, 1904-1987). Autor de 
diversas obras de carácter ruso. Entre las más cono-
cidas mencionaré cuatro sinfonías, sus concier-
tos (cuatro para piano, dos para chelo y uno para 
violín), sus óperas (entre las cuales resalta Colas 
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Breugnon), muy diversas obras para piano, así como 
canciones y obras corales. El estilo tradicional de 
sus composiciones y su participación en trabajos 
educativos le ganaron la simpatía del régimen sovié-
tico. En 1940 se hizo miembro del Partido Comu-
nista. Durante su vida recibió múltiples honores 
por parte del gobierno y del partido.

LUIGILUIGI DALLAPICCOLADALLAPICCOLA (Croacia 1904-Italia 1975). Com-
positor y pianista italiano, conocido sobre todo 
por sus obras líricas dodecafónicas. Parte de una 
trilogía, su ópera I II I  prigioniero (1944-1948) se ha 
convertido en su obra más conocida. 

ERNESTOERNESTO HALFFTERHALFFTER (España, 1905-1989). Fue compo-
sitor y, al igual que su hermano Rodolfo, uno de 
los miembros más destacados de la Generación del 
27. Compuso obras escénicas, música para cine, Dos 
bocetos sinfónicos, una Sinfonietta, una Rapsodia portuguesa 
para piano y orquesta, diversas obras de cámara, 
tanto para piano como para pequeños conjuntos. 
En 1925 su Sinfonietta recibió el Premio Nacional de 
Música de España. Terminó la inacabada cantata 
Atlántida de Manuel de Falla. 

DMITRIDMITRI SHOSTAKÓVICHSHOSTAKÓVICH (Rusia, 1906-1975). El más 
destacado compositor ruso de la época soviética y 
uno de los más importantes del siglo XXXX. Escribió 
quince sinfonías, dos conciertos para piano, dos 
para violín y dos para violonchelo, quince cuarte-
tos, un quinteto con piano, dos tríos, dos sonatas 
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para piano, una sonata para chelo y piano, una 
para violín, y otra para viola, dos óperas (La Nariz 
y Lady Macbeth del Distrito de Mtsensk), ballets, música 
para múltiples películas y otras obras. Tuvo una 
relación muy complicada con el poder soviético, 
sobre todo bajo Stalin, y en dos ocasiones (1936 
y 1948) sufrió humillaciones, angustias y acoso;  
incluso, temió por su vida, lo que que afectó el 
estilo de sus composiciones. De su amistad con el 
violonchelista Mstislav Rostropovich surgieron sus 
dos conciertos para violonchelo y orquesta. Tuve 
el privilegio de conocerlo en Moscú.

MOZARTMOZART CAMARGOCAMARGO GUARNIERIGUARNIERI (Brasil, 1907-1993). 
Notable compositor brasileño. Autor de seis sin-

Prokófiev, Shostakóvich y Jachaturián en Moscú, 1948.
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fonías, conciertos para piano, para violín y chelo; 
choro para violonchelo y orquesta, óperas, cuartetos, 
sonatas para violín, piano y chelo. 

ALEJANDROALEJANDRO GARCÍAGARCÍA CATURLACATURLA (Cuba, 1906-1940). Con-
siderado, junto con Amadeo Roldán, el pionero de 
la moderna música sinfónica cubana. Con sólo 16 
años ocupó plaza entre los violines segundos de 
la nueva Orquesta Sinfónica de La Habana, en la 
que Amadeo Roldán era concertino. También en su 
adolescencia empezó a componer, al tiempo que 
estudiaba música y derecho. Desde su juventud 
se sintió atraído por los ritmos afrocubanos, algo 
que marcaría sus composiciones. Continuó sus 
estudios musicales en París, como alumno de Nadia 
Boulanger. Fue también abogado y juez. Como juez 
fue asesinado en 1940 con sólo 34 años por un 
joven al que debía juzgar ese mismo día. 

OLIVIEROLIVIER MESSIAENMESSIAEN (Francia, 1908-1992). Compositor 
muy influyente conocido por su uso de temas 
místicos y religiosos. Sus principales obras son Les 
offrandes oubliées, La Ascensión, Cuarteto para el fin de los tiempos 
(obra estrenada en un campo de concentración 
nazi), Veinte miradas sobre el niño Jesús, Sinfonía Turangalila, 
Primer catálogo de pájaros y la ópera San Francisco. 

ELLIOTTELLIOTT CARTERCARTER (Estados Unidos, 1908-2012). Según 
el gran compositor Aaron Copland, Carter fue “uno 
de los creadores más distinguidos en cualquier 
campo”. Entre sus obras más importantes señalaré 
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su Sonata para chelo, Variaciones para orquesta, el Doble 
concierto para clavicémbalo, piano y dos orquestas de 
cámara; el Concierto para piano (1967), escrito como 
un regalo para el 85° cumpleaños de Stravinski; el 
Concierto para Orquesta, Una sinfonía de tres orquestas, Dúo 
triple para conjunto de cámara, la Sinfonía para orquesta: 
Partita; Adagio tenebroso, Allegro Scorrevole, la ópera What 
next?, conciertos para flauta y orquesta, otros para 
chelo, violín, clarinete, oboe, corno y otros ins-
trumentos, cinco cuartetos de cuerda y múltiples 
otras obras. Recibió premios de los gobiernos de 
Francia, Alemania, Italia y los Estados Unidos. Sus 
cuartetos de cuerdas Núm. 2 y Núm. 3 lo hicieron 
acreedor a sendos premios Pulitzer.

SAMUELSAMUEL BARBERBARBER (Estados Unidos, 1910-1981). Fue 
uno de los más destacados compositores nortea-
mericanos del siglo XXXX. Su Adagio para cuerdas se ha 
convertido en una de las obras más tocadas y acla-
madas. Compuso la ópera Vanessa, un concierto 
para piano, Kknoxville Summer of 1915 para soprano 
y orquesta, y múltiples obras más.

WILLIAMWILLIAM WALTONWALTON (Inglaterra, 1902-1983). Compositor 
especialmente conocido por su música orquestal. 
Sus primeras obras lo colocaron como uno de 
los compositores ingleses más notables entre las 
épocas de Vaughan Williams y de Benjamin Britten. 
Compuso en 1956 un excelente concierto para 
violonchelo. 
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XAVIERXAVIER MONTSALVATGEMONTSALVATGE (Girona, España, 1912-2002). En 
su producción destacan: Sinfonía mediterránea (1949), 
con la que obtuvo el premio de la Escuela Superior 
de Música; Cinco canciones negras (1946), Desintegración 
morfológica de la Chacona (de Bach) para orquesta (1959); 
la ópera Una voz en off (1962); Homenaje a Manolo Hugué 
(1971); Concert-capriccio para arpa y orquesta (1975); Sin-
fonía de réquiem (1986) y Sortilegios (1992). Me dedicó 
en 2000 una Invención a la italiana para violonchelo y piano.

JOHNJOHN CAGECAGE (Estados Unidos, 1912-1992). Músico que 
influyó de forma decisiva en la vanguardia de su 
tiempo. Estudió con Henry Cowell y Adolph Weiss, 
así como con Arnold Schönberg. Por influencia del 
zen, Cage utilizó a menudo en sus partituras los silen-
cios como un elemento más del lenguaje musical. 

BENJAMINBENJAMIN BRITTENBRITTEN (Inglaterra, 1913-1976). El prin-
cipal compositor inglés del siglo XXXX. Fue autor de 
varias óperas (las mejores óperas inglesas desde 
las de Henry Purcell), cuartetos, conciertos para 
piano, violín, chelo, tres suites para chelo solo. De 
su amistad con el violonchelista ruso Mstislav Ros-
tropovich surgieron las tres suites para chelo solo y 
la Sinfonía-concierto para chelo y orquesta.

WITOLDWITOLD LUTOSLAWSKILUTOSLAWSKI (Polonia, 1913-1994). Figura 
muy importante entre los compositores del siglo 
XXXX, compuso Variaciones sinfónicas, Concierto para orquesta, 
Música fúnebre para orquesta de cuerdas, cuatro sin-
fonías, un concierto para chelo y orquesta, Cadena 2: 
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Diálogo para violín y orquesta, un concierto para piano, 
un cuarteto de cuerdas, obras corales, canciones 
para niños, etc. 

ALBERTOALBERTO GINASTERAGINASTERA (Argentina, 1916-1983). Figura 
fundamental entre los compositores de su país, 
autor de tres óperas, conciertos para piano, chelo, 
violín, arpa, cuartetos, Pampeana para chelo y piano, 
y otras obras. He grabado la Pampeana y la he tocado 
en innumerables países.  

HENRIHENRI DUTILLEUXDUTILLEUX (Francia, 1916-2013). Muy destacado 
compositor que escribió relativamente pocas obras: 
dos sinfonías (Metáboles y Le Double), Tout un monde lointain 
para violonchelo y orquesta, L’Arbre des songes para 
violín y orquesta; un ballet, un cuarteto de cuerdas, 
Las variaciones Sacher para chelo solo y diversas obras 
vocales. Dutilleux, invitado al concierto en el que 
estrené Tout un monde lointain en la ciudad de México, 
tuvo que cancelar su viaje a última hora. En cambio, 
me invitó a visitarlo en Estados Unidos en ocasión 
del Festival de Tanglewood, donde pasamos unos 
días memorables en 1995, junto con mi esposa 
María Isabel y mis hijos Carlos Miguel e Isabel.

JAURÉSJAURÉS LAMARQUELAMARQUE PONSPONS (Uruguay, 1917-1982). De 
alguna manera el músico de formación clásica, al 
ganarse la vida tocando música de entretenimiento 
en cabaret o café, se dividió en dos músicos dife-
rentes. La suite de Ballet según Figari es la primera obra 
en donde estos dos tipos de música comienzan a 
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encontrarse. Si bien permanecen los moldes euro-
peos, al mismo tiempo son deformados por otra 
música presente, como los tamboriles. La década del 
setenta fue de mayor concentración como composi-
tor. En 1980 se estrenó lo que los críticos consideran 
su obra cumbre: el Concertino de Primavera. Su aporte 
fue que la base musical erudita pudiera transmitir 
que ese sonido era profundamente uruguayo.

LEONARDLEONARD BERNSTEINBERNSTEIN (Estados Unidos, 1918-1982). 
Director, pianista y compositor. De 1958 a 1969 
fue director de la Orquesta Filarmónica de Nueva 
York. Compuso obras de muy diversos estilos como 
la Sinfonía Núm. 1 (Jeremiah); la Sinfonía Núm. 2 
(Elementos de jazz); y la Sinfonía Núm. 3 Kaddish (temas 

Carlos Prieto y Henri Dutilleux en Tanglewood en 1995.



116

litúrgicos judíos). Sus obras más conocidas son 
los “musicales” On the Town, Candidem y West Side Story.

JUANJUAN ORREGOORREGO-SALASSALAS (Chile, 1919- Estados Unidos, 
2019). Como gran compositor, maestro y promotor, 
es uno de los grandes personajes de la música lati-
noamericana. Fundó en la Universidad de Indiana, 
en Bloomington, el Latin American Music Center. 
Me dedicó las obras: Espacios para chelo y piano (1998) 
y Fantasías para chelo y orquesta (2000).

CLAUDIOCLAUDIO SANTOROSANTORO (Brasil, 1919-1989). Compositor y 
violinista. Fundador del departamento de música de 
la Universidad de Brasilia. Cuenta con una prolífica 
obra que incluye nueve sinfonías, tres conciertos 
para piano y siete cuartetos de cuerda.

LEONLEON KIRCHNERKIRCHNER (Estados Unidos, 1919-2009). Com-
positor y pianista. Estudió con Arnold Schönberg, 
cuya obra influyó en su estilo de composición. Fue 
profesor en la Universidad de Harvard y entre sus 
alumnos destacó el compositor John Adams. Con 
una prolífica obra, su Cuarteto Núm. 3 le valió el 
Premio Pulitzer y su Música para chelo y orquesta, dedi-
cado a Yo-Yo Ma, el Premio Friedheim. Compuso 
diversas obras encargadas por la Orquesta Filar-
mónica de Nueva York, las orquestas de Filadelfia, 
Boston, y por varios de los principales festivales 
de los Estados Unidos y de diversos países. 

ASTORASTOR PIAZZOLLAPIAZZOLLA (Argentina, 1921-1992). Autor de 
numerosas obras de diversos estilos. Compositor 
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que revolucionó el estilo del tango. Entre sus obras 
más conocidas figuran Le Grand Tango para chelo y 
piano, los tangos Adiós Nonino, Oblivión y varios más. 

LUKASLUKAS FOSSFOSS (Alemania, 1922-Estados Unidos, 2009). 
Emigró de niño a los Estados Unidos. Fue desig-
nado profesor de música de la Universidad de 
California en Los Ángeles en 1953 y sucesor de 
Arnold Schönberg. Fundó el Conjunto de la Cámara de 
Improvisación. Entre sus obras destaca el excelente 
y pintoresco Capriccio para violonchelo y piano 
(1946), dedicado a Gregor Piatigorsky, y su radi-
calmente diferente Concierto para violonchelo y 
orquesta, en el cual el solista aparece doblemente, 
habiendo previamente grabado en cinta una de las 
dos voces del violonchelo. 

GYÖRGYGYÖRGY LIGETILIGETI (Hungría, 1923-2006). Ha sido des-
crito, junto con Boulez, Berio, Stockhausen y Cage 
como uno de los más importantes, influyentes e 
innovadores compositores de la vanguardia de la 
segunda parte del siglo XXXX. Tras la invasión soviética 
a su país, Ligeti se trasladó a Viena, donde obtuvo 
la nacionalidad austriaca y trabó amistad con Stoc-
khausen. Pronto empezó a experimentar con la 
música electrónica y compuso Artikulation (1958) y 
Glissandi, y con nuevas formas orquestales, Aparicio-
nes (1959) y Atmósferas (1961), que supusieron un 
enorme éxito internacional. Tuve la oportunidad 
de tocar el estreno en Portugal de su Concierto 
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para chelo y orquesta, obra tan desconcertante que 
empieza con varios compases de silencio absoluto. 

PIERREPIERRE BOULEZBOULEZ (Francia, 1925-Alemania, 2016). Direc-
tor de orquesta y uno de los más importantes e 
innovadores compositores de su generación. Fue 
alumno de Olivier Messiaen. Pli selon pli, para soprano y 
orquesta, y Le marteau sans maître para contralto y seis ins-
trumentos son algunas de sus obras más conocidas. 
Fue director invitado de las principales orquestas 
de los Estados Unidos y Europa. Con el apoyo del 
gobierno francés, Boulez creó el Institute de Recherche 
et Coordination Acoustique/Musique (IRCAMIRCAM) que dirigió 
entre 1970 y 1992.

LUCIANOLUCIANO BERIOBERIO (Italia, 1925-2003). Fue un compositor 
modernista y uno de los principales representantes 
de la vanguardia musical europea. Es reconocido 
por su trabajo en la música experimental, como 
particularmente en su Sinfonía para orquesta. Com-
binó la música electrónica con la música aleatoria. 

GUSTAVOGUSTAVO BECERRABECERRA-SCHMIDTSCHMIDT (Chile, 1925-Alemania 
2010). Fue uno de los más prolíficos compositores 
de Chile; su catálogo incluye cientos de composi-
ciones que van desde lo más tradicional hasta lo 
más avanzado, desde canciones populares a cantatas, 
sinfonía y oratorios. Me dedicó su sonata No. 5 
para chelo y piano que estrené en Santiago en 1999. 

HANSHANS WERNERWERNER HENZEHENZE (Alemania, 1926-2012). Tras 
poco tiempo, renunció al serialismo y fue repu-
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diado por la élite compositiva alemana y emigró a 
Italia. Fue considerado uno de los mejores operistas 
y también uno de los más importantes sinfonistas, 
gracias a su ciclo de diez sinfonías. Compuso óperas, 
ballets y sinfonías de avanzado y personal estilo 
combinados con formas tradicionales.  

CELSOCELSO GARRIDOGARRIDO-LECCALECCA (Perú, 1926). Uno de los pro-
minentes compositores actuales. Ha compuesto 
múltiples obras en estilos muy variados. En 2001 
se le otorgó el Premio Iberoamericano de la Música 
Tomás Luis de Victoria. En esa ocasión tuve el pri-
vilegio de tocar el estreno en España de su Sonata 
fantasía para violonchelo y orquesta, con la Orquesta 
Nacional de España, dirigida por Pedro I. Calderón. 
Me ha dedicado la Sonata fantasía y una obra para 
chelo solo titulada Soliloquio.

KARLHEINZKARLHEINZ STOCKHAUSENSTOCKHAUSEN (Alemania, 1928-2007). Uno 
de los más influyentes y controvertidos composi-
tores de la vanguardia en la música electrónica y 
música aleatoria. Sus composiciones más notables 
incluyen la serie de diecinueve Klavierstücke (piezas 
para piano), Kontra-Punkte para diez instrumentos, 
su combinación de música electrónica y concreta 
Gesang de Jünglinge, Gruppen para tres orquestas, la obra 
para percusión solista Zyklus, Kontakte, la cantata 
Momente, su obra electrónica en vivo Mikrophonie I, 
Hymmen, Stimmung para seis vocalistas, Aus den sieben 
Tagen, Mantra para dos pianos y electrónica. 
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ALDEMAROALDEMARO ROMEROROMERO (Venezuela, 1928-2007). Compo-
sitor de música popular, música clásica, arreglista 
y director de orquesta, creador del género Onda 
Nueva. Compuso 250 obras que abarcan música 
popular venezolana, obras para orquesta y coros, 
ballet y música de cámara. Fundó la Orquesta Filar-
mónica de Caracas; dirigió The London Simphony 
Orchestra, English Chamber Orchestra, entre otras. 
Toqué y grabé su Golpe con Fandango para chelo y piano.

EDISON DENISOVEDISON DENISOV (Tomsk, Siberia, Rusia, 1929-París, 
1996). Estudió la carrera de matemáticas en la 
Universidad de Moscú antes de decidirse por una 
carrera musical. Su decisión fue respaldada con 
entusiasmo por Shostakóvich. Se graduó en 1956 
como compositor y pianista en el Conservatorio 
de Moscú y allí fue nombrado profesor en 1959. 
Fundó un grupo de vanguardia junto con algunos 
otros compositores soviéticos. Su música incor-
pora elementos populares rusos junto a la música 
dodecafónica y a nuevas técnicas compositivas, 
técnicas instrumentales poco convencionales y al 
uso de medios electrónicos. Sus obras tuvieron 
un gran éxito pero fueron poco tocadas durante 
la época soviética, cuyas políticas musicales eran 
muy conservadoras. Entre sus composiciones des-
tacan la ópera El Soldado Iván, inspirada en la tradi-
ción rusa; Canto de otoño para soprano y orquesta, 
inspirado en el poema de Baudelaire; El sol de los 
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incas para soprano y unos cuantos instrumentos; 
Canciones italianas, una pieza de cámara sobre el 
tiempo, la vida y la muerte; Pintura, para orquesta 
y trío de piano. Durante los últimos años de la URSSURSS, 
y aún más tras la caída del comunismo, sus obras 
fueron cada vez más frecuentemente interpreta-
das por los más distinguidos músicos de Rusia 
y de otros países. En 1993 trasladó su residencia 
a Francia y ese mismo año recibió el Gran Pre-
mio Musical de la Ciudad de París. Murió en esta 
ciudad en 1996. 

CLAUDECLAUDE BOLLINGBOLLING (Francia, 1930-2020). Pianista y com-
positor, estudió en los conservatorios de Cannes y 
de París. Además de múltiples composiciones de 
jazz, escribió una serie de obras semijazzísticas 
dedicadas a figuras tales como Pinchas Zukerman, 
Maurice André y Yo-Yo Ma. 

MANUELMANUEL CASTILLOCASTILLO (España, 1930-2005). Compositor 
sevillano. Su obra ha sido calificada como “trans-
vanguardista”. Tomás Marco, en su monografía, 
afirma: “No está ni más acá de la vanguardia ni 
más allá tampoco, sino que la tiene en cuenta, la 
conoce, la valora, la usa eventualmente si la nece-
sita y se mantiene en unos límites del lenguaje 
que le son propios”. Autor de tres sinfonías, varios 
conciertos y obras religiosas. Me dedicó una obra 
para chelo y piano titulada Alborada, que grabé en 
Nueva York con Edison Quintana. 



122

CRISTÓBALCRISTÓBAL HALFFTERHALFFTER (España, 1930-2021). Notable 
compositor y director de orquesta. Nació en Madrid 
en una familia musical (sus tíos Rodolfo y Ernesto 
también fueron notables compositores). En 1936 se 
trasladó a Alemania donde hizo sus estudios ele-
mentales. Regresó a Madrid en 1939 y estudió en 
el Real Conservatorio. En 1952 su Antífona Pascual 
obtuvo un resonante éxito y en 1953 su Concierto 
para piano ganó el Premio Nacional de Música. 

SOFIASOFIA GUBAIDÚLINAGUBAIDÚLINA (Tartaristán, URSSURSS, 1931). Inició 
sus estudios de piano y composición en Kazán, la 
capital de la República Soviética Autónoma Tártara 
(hoy Tartaristán). Los continuó de 1954 a 1959 
en el Conservatorio de Moscú. Su música fue cri-
ticada como “irresponsable” en la URSSURSS, pero la 
compositora fue apoyada en su examen final por 
Shostakóvich, quien la animó a continuar por su 

“camino erróneo”. Sus primeras obras fueron rara-
mente tocadas en la URSSURSS. A principios de los años 
80 Gubaidúlina se hizo más conocida por el éxito 
obtenido por el violinista Gidon Kremer con su 
Concierto para violín. Vivió en Moscú hasta 1992, 
cuando decidió mudarse a Hamburgo, Alemania. 

En el 2000 Sofía Gubaidúlina, junto con Tan 
Dun, Osvaldo Golijov y Wolfgang Rihm, fue comi-
sionada por la Internationale Bachakademie Stu-
ttgart para componer una obra para el proyecto 

“Pasión 2000”, en conmemoración de J. S. Bach. 
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Su aportación fue La Pasión según San Juan, y poco 
después compuso La Pascua según San Juan, encargada 
por la Hannover Rundfunk. Las dos obras forman 
un “díptico” sobre la muerte y resurrección de 
Jesús, su obra más larga hasta la fecha.

Ha recibido premios internacionales muy 
importantes de países europeos y Japón, y en el año 
2004 fue elegida como miembro extranjero hono-
rario de la American Academy of Arts and Letters. 

LUISLUIS DEDE PABLOPABLO (España, 1931). Pionero en la difusión 
de la música nueva y creador del primer laboratorio 
de música electroacústica en España. Ha sido pro-
fesor en muy diversas universidades de diferentes 
países. Su estilo se caracteriza por la libertad creativa 
y la rigurosidad en las formas. Autor de más de 
150 obras, incluyendo música escénica y de cine. 

JOHNJOHN WILLIAMSWILLIAMS (Estados Unidos, 1932). Director de 
orquesta y uno de los compositores más prolíficos 
del cine cuya carrera se ha extendido por más de 
seis décadas. Williams ha compuesto varias de las 
más famosas bandas sonoras de la historia del cine. 
Entre múltiples obras adicionales, compuso un con-
cierto para chelo y orquesta dedicado a Yo-Yo Ma.  

KRZYSZTOFKRZYSZTOF PENDERECKPENDERECK (Polonia, 1933-2020). El más 
notable compositor polaco de la actualidad. Com-
puso cuatro óperas, ocho sinfonías, dos conciertos 
para violín, dos para chelo, un concierto para tres 
chelos y orquesta, numerosas obras de cámara y 
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obras de inspiración religiosa como La pasión según 
San Lucas.

JOHNJOHN KINSELLAKINSELLA (Irlanda, 1932). El más prominente 
compositor irlandés de la actualidad. Ha compuesto 
11 sinfonías. Me dedicó un concierto para chelo 
que estrené en 2002 en Dublín con la Orquesta 
Nacional de Irlanda, dirigida por Bobby Hoolihan y 
que toqué y grabé ese mismo año con la Orquesta 
Sinfónica de Xalapa dirigida por Carlos Miguel 
Prieto. En 2008 regresé a Dublín y estrené una 
nueva obra de Kinsella, titulada Una giga para Carlos.

CARLOSCARLOS FARIÑASFARIÑAS (Cuba, 1934-2002). Uno de los prin-
cipales compositores cubanos del siglo XXXX. Estudió 
en La Habana, en Tanglewood, Estados Unidos, 
con Aaron Copland y en el Conservatorio Chaiko-
vski en Moscú. Compuso obras muy variadas. Lo 
conocí tras una ejecución magnífica del Concierto 
para violonchelo y orquesta que estrené con la Orquesta 
de Xalapa, dirigida por Carlos Miguel Prieto.

ALFREDALFRED SCHNITTKESCHNITTKE (Rusia, 1934-Hamburgo, 1998). 
Fue uno de los compositores rusos más impor-
tantes de su generación. En la época soviética no 
contó con el apoyo de las autoridades comunistas 
e incluso estuvo en la lista de los compositores 
rusos que no podían interpretarse públicamente. 
Como los otros dos grandes de su generación –Edi-
son Dénisov y Sofía Gubaidúlina– se dedicó, para 
sobrevivir, a escribir música para el cine y el teatro. 
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Compuso múltiples obras que incluyen la música 
para medio centenar de películas, nueve sinfonías, 
seis conciertos grossi, cuatro conciertos para violín, 
dos conciertos para violonchelo, dos para piano, 
un triple concierto para violín, viola, violonchelo 
y piano, un Preludium in memoriam Dmitri Shostakóvich 
para dos violines, otras obras de música de cámara, 
ballets y óperas.

LUISLUIS JORGEJORGE GONZÁLEZGONZÁLEZ (Argentina, 1936-Estados Uni-
dos, 2016). Compositor y educador. Se graduó en 
Argentina con el título de Licenciatura en Piano 
y obtuvo la maestría y el doctorado en composi-
ción en el Instituto Peabody, en Baltimore. Ganó 

Estreno mundial del concierto para chelo y orquesta de Kin-
sella con la Orquesta Nacional de Irlanda, dirigida por Bobby 
Hoolihan. Carlos Prieto felicita a Kinsella. 
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numerosos premios y distinciones y una beca de la 
Fundación Guggenheim (1978-1979). Dio confe-
rencias y cursos especiales en diversas universida-
des de Estados Unidos, México, Sudamérica y fue 
profesor emérito de composición en la Universidad 
de Colorado, en Boulder. Sus obras para orquesta, 
conjuntos de cámara, coro e instrumentos solis-
tas han sido ejecutadas en importantes salas de 
conciertos y festivales de Estados Unidos, México, 
Europa, Sudamérica y Japón. Me dedicó dos obras: 
Cánticos del Esperar para chelo y piano y Máscaras del 
alba para chelo y orquesta.

PHILIPPHILIP GLASSGLASS (Estados Unidos, 1937). Pianista y uno 
de los más influyentes y populares compositores 
contemporáneos. Se caracteriza por la música mini-
malista. Su reconocimiento internacional aumentó 
desde la aparición de su ópera Einstein on the Beach 
(1975). Prolífico compositor, ha trabajado en diver-
sos ámbitos como la ópera, la música orquestal, la 
música de cámara y el cine. Trabaja habitualmente 
con el Philip Glass Ensemble. Ha colaborado con 
Yo-Yo Ma, Paul Simon y otros artistas.

JOHNJOHN CORIGLIANOCORIGLIANO (Estados Unidos, 1938). Ha creado 
un centenar de obras, por lo general accesibles, para 
orquesta, solistas y orquesta, de cámara, óperas, 
para el cine y para coros. Ganó en 2001 el Premio 
Pulitzer por su sinfonía No. 2 para orquesta de 
cuerdas y cinco premios Grammy. 
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WILLIAMWILLIAM BOLCOMBOLCOM (Estados Unidos, 1938). Compositor 
de música sinfónica operática, coral y de cámara. 
Ha ganado el premio Pulitzer, la Medalla Nacional 
de las Artes y el Premio Grammy. Sus “12 nuevos 
estudios para piano” recibieron el Premio Pulitzer 
en 1988. Es autor de nueve sinfonías; una obra 
para coro, solistas y orquesta titulada “Songs of 
innocence and experience”, canciones, un Coro 
para piano y orquesta, música de cámara, inclu-
yendo 12 cuartetos y varias piezas para piano. Ha 
compuesto cuatro óperas.

JOHNJOHN HARBISONHARBISON (Estados Unidos, 1938). Eminente 
compositor. Estudió música en la Universidad 
de Harvard, en Berlín y Princeton. Es profesor 
en el Instituto Tecnológico de Massachusetts. Ha 
compuesto varias sinfonías, cuartetos de cuerda 
y conciertos para violín, viola y contrabajo. Ganó 
el premio Pulitzer en 1987 por The Flight into Egypt 
para cantantes, coro y orquesta. 

JOSÉJOSÉ SEREBRIERSEREBRIER (Uruguay, 1938). Es director y com-
positor. Realizó sus estudios de violín en Uruguay. 
Se graduó en la Escuela Municipal de Música de 
Montevideo. A los 17 años ganó una competencia 
de compositores en su país con su Leyenda de Fausto. 
Estudió en Curtis Institute of Music de Filadelfia 
y luego, con Aaron Copland, en Tanglewood, en 
donde ganó el Premio Koussevitzky, establecién-
dose definitivamente en los Estados Unidos. Su 
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primera sinfonía fue estrenada en Nueva York en 
Carnegie Hall con la American Symphony Orches-
tra en 1995. Ha compuesto tres sinfonías y diversas 
obras. En 2006 me dedicó una suite para chelo solo, 
que estrené ese mismo año en México. 

LEOLEO BROUWERBROUWER (Cuba, 1939). Guitarrista, director de 
orquesta y compositor. Vive en La Habana pero 
con frecuencia viaja fuera de Cuba para dirigir 
conciertos, generalmente de sus obras. Composi-
tor prolífico, en 2010 ganó en Madrid el premio 
Tomás Luis de Victoria. Yo-Yo Ma y yo estrenamos 
en La Habana en 2014 una obra que nos dedicó 
Brouwer, titulada El arco y la lira para dos violon-
chelos y dos guitarras.

Yo- Yo Ma, Leo Brouwer y Carlos Prieto en La Habana, cuando 
estrenamos su obra El arco y la lira, para dos chelos y dos gui-
tarras. Octubre de 2014.



129

MARLOSMARLOS NOBRENOBRE (Brasil, 1939). Considerado la figura 
más importante de música actual de Brasil. En 2006 
recibió el VIVI Premio Iberoamericano de Música 
Tomás Luis de Victoria. El catálogo de sus obras 
incluye más de 180 obras de orquesta y de cámara. 
Estrené las siguientes cuatro obras que me dedicó 
el compositor: Cantoria I II I  para chelo solo, y tres 
obras para chelo y piano: dos Cantilenas, Iluminata y 
Partita Latina. Grabé esta última con Edison Quintana 
en Nueva York.

ALBERTOALBERTO VILLALPANDOVILLALPANDO (Bolivia, 1940). Uno de los prin-
cipales compositores de Bolivia. Estudió en Buenos 
Aires con Alberto Ginastera y posteriormente con 
Olivier Messiaen. En 1998 le fue otorgado el Pre-
mio Nacional de Cultura de Bolivia. Lo conocí en 
un concierto que di en Bolivia en 1999 y, cuando 
le dije que por no haber localizado ninguna obra 
boliviana lamentaba no haber podido tocar nin-
guna en mis conciertos en La Paz, me aseguró que 
tal laguna sería pronto subsanada y compuso una 
obra para chelo y piano que me dedicó, Sonatita de 
Piel Morena, para chelo y piano. La recibí en 2000, y 
en ese año la estrené y grabé con Edison Quintana. 

STEPHENSTEPHEN ALPERTALPERT (Estados Unidos, 1941-1992). Muerto 
trágicamente en 1992, fue uno de los compositores 
más premiados de su generación: dos Premios de 
Roma, un Premio Pulitzer, un Grammy y muchos 
más. Su música tiene sólidas raíces en las técni-
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cas tradicionales de composición, utilizadas con 
un lenguaje muy personal. Una de sus últimas 
obras fue su Concierto para violonchelo y orquesta, 
comisionado para Yo-Yo Ma por la Orquesta Sin-
fónica de Boston.

TOMÁSTOMÁS MARCOMARCO (España, 1942). Prominente compositor, 
ensayista y licenciado en Derecho. Autor de seis 
óperas, un ballet, diez sinfonías, música orques-
tal, coral y de cámara. Se le han otorgado múlti-
ples premios, y en 2016 el XVXV premio SGAESGAE de la 
Música Iberoamericana Tomás Luis de Victoria. Me 
ha dedicado seis obras, de las cuales he estrenado 
cinco y las he tocado con frecuencia: Primer espejo 
de Falla para violonchelo y piano, Partita a Piatti para 
violonchelo solo, Laberinto marino para violonchelo 
y cuerdas, Ensueño y resplandor del Quijote para violín, 
violonchelo y orquesta, Chelo Prieto para violon-
chelo solo. A fines de 2019 recibí una nueva obra 
muy divertida para dos chelos titulada Tangbanera 
con mariachi, que espero estrenar pronto. 

BLASBLAS EMILIOEMILIO ATEHORTÚAATEHORTÚA (Colombia, 1943-2020). Com-
positor y director de orquesta. Uno de los compo-
sitores colombianos más prolíficos de su genera-
ción y sin duda el más importante en el espectro 
internacional. Entre múltiples otras obras compuso 
una Fantasía Concertante, para piano y orquesta de 
vientos (1985); Concierto para oboe y orquesta de vien-
tos (1982) y Preludio, variaciones y presto alucinante para 
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piano. Me dedicó su Suite colombiana para dos violonchelos, 
dos guitarras, marimba y timpani, que estrené con Jesús 
Castro-Balbi en México en 2014 y en los Estados 
Unidos en 2015. 

GUIDOGUIDO LÓPEZLÓPEZ-GAVILÁNGAVILÁN (Cuba, 1944). Músico, com-
positor, arreglista y director de orquesta. Estudió 
en Cuba y en Moscú. Ha compuesto múltiples 
obras corales, sinfónicas y de cámara. Recibió el 
Premio Nacional de Música de Cuba. Estrené una 
obra que me dedicó, titulada Como un antiguo boleto…, 
para chelo y piano. 

ROBERTROBERT XX RODRÍGUEZRODRÍGUEZ (Estados Unidos, 1946). Su 
educación superior incluyó estudios con Hunter 
Johnson, Halsey Stevens, Jacob Druckman y Nadia 

Con Tomás Marco y Alejandro Marías tras un concierto y 
presentación de un libro en Casa de América, Madrid, 2014. 
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Boulanger y clases magistrales con Bruno Maderna 
y Elliott Carter. Rodríguez ha sido “compositor en 
residencia”, entre otras, de la Orquesta Sinfónica de 
Dallas y de la Orquesta de Cámara de Los Angeles. 
Entre sus obras recientes se cuentan tres obras que 
estrené: Máscaras, Concierto para violonchelo y Orquesta: 
Lull-a Bear para violonchelo y piano, y Tentado por la 
Samba para violonchelo y piano.

FRANCISCOFRANCISCO ZUMAQUÉZUMAQUÉ (Colombia, 1945). Es compo-
sitor, arreglista, director y productor musical de 
ritmos caribes, música sinfónica, de cámara, vocal 
y obras electroacústicas. Su composición más cono-
cida, Colombia caribe¸ se ha convertido en la canción 
insignia de la selección colombiana de futbol. Me 
dedicó Cantos de mi tribu para chelo y piano que 
estrené en México en 2012.   

JOHNJOHN ADAMSADAMS (Estados Unidos, 1947). Compositor y 
director. Su obra abarca una amplia gama de medios. 
Ha compuesto varias óperas, entre ellas Nixon in 
China que relata la visita de Richard Nixon a China 
en 1972. Sus obras, tales como The Chairman Dances, 
están entre las más frecuentemente interpretadas 
de la música contemporánea de los Estados Unidos. 
Estrené y grabé una obra que me dedicó titulada 
Son of cimetière para cello y piano. 

DANDAN WELCHERWELCHER (Estados Unidos, 1948). Compositor, 
director y maestro. Sus obras incluyen conciertos, 
sinfonías y diversas obras de cámara. Autor de 
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dos óperas, Della’s Gift y Holy Night, actualmente 
es profesor en la Escuela de Música Austin Butler 
de la Universidad de Texas, en Austin, y director 
de UTUT New Music Ensemble que fundó en 1978. 
Estrené y grabé una obra que me dedicó, titulada 
Arietta for cello and piano.

RUSSELLRUSSELL PINKSTONPINKSTON (Estados Unidos, 1949). Compo-
sitor, profesor y director del estudio de música 
electrónica de la Universidad de Texas en Austin. 
Ha recibido numerosos premios por sus obras, 
por parte de la Academia e Instituto Americano 
de Artes y Letras así como una Beca Fullbright en 
composición. Fue miembro fundador y presidente 
de la Sociedad de Música Electro-Acústica de los 
Estados Unidos. Me dedicó una obra para chelo y 
piano titulada Summer Rhapsody que estrené en Austin 
y grabé en Nueva York.

CHRISTOPHERCHRISTOPHER ROUSEROUSE (Estados Unidos, 1949). Ganador 
de premios Pulitzer y Grammy, principalmente 
conocido por sus 6 sinfonías y obras orquesta-
les. Compuso un concierto para chelo y orquesta, 
dedicado a Yo-Yo Ma. 

ALFREDOALFREDO RUGELESRUGELES (Venezuela, 1949). Director de 
orquesta y compositor. Es director artístico de la 
Orquesta Sinfónica Simón Bolívar y ha dedicado 
gran parte de su carrera a la difusión de la música 
latinoamericana contemporánea. Es el director 
artístico, desde 1991, del Festival Latinoamericano 
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de Música de Caracas. En 2013 recibió la Orden 
“Chevalier des Arts et des Lettres” del gobierno de 
Francia. Toqué en 2006 el estreno en Venezuela de la 
Fantasía Concertante de Joaquín Gutiérrez Heras con la 
Orquesta Simón Bolívar, dirigida por Alfredo Rugeles.

JOSÉJOSÉ LUISLUIS TURINATURINA (España, 1953). Compositor, nieto 
de Joaquín Turina. Su formación musical la inició 
en el Conservatorio Superior Municipal de Música 
de Barcelona y lo continuó posteriormente en el 
Real Conservatorio Superior de Música de Madrid 
y en la Academia Española de Bellas Artes en Roma. 
Ha recibido numerosos premios, tales como el 
Premio Internacional de Composición Reina Sofía 
de la Fundación Ferrer Salat en 1986 y el Premio 
Nacional de Música del Ministerio de Educación 
y Cultura en 1996. 

Autor de composiciones muy diversas: óperas, 
obras para orquesta, obras de música de cámara, 
obras para instrumentos solistas y orquestas –que 
incluye un Concerto da Chiesa para chelo y cuerdas, 
cuyo estreno mundial tuve el privilegio de tocar 
en 2003 en la gran sala de la Filarmónica de San 
Petersburgo D. D. Shostakóvich–, obras para coro 
y otras más. 

ROBERTOROBERTO SIERRASIERRA (Puerto Rico, 1953). Recibió en 2017 
el premio Tomás Luis de Victoria, el más alto honor 
conferido en España a un compositor español o lati-
noamericano. Autor de numerosas y muy variadas 
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obras, me dedicó dos magníficas composiciones: 
Cuatro versos para violonchelo y orquesta, que estrené 
en Caracas en 2000 con la Orquesta Simón Bolívar 
dirigida por Carlos Miguel Prieto, y Sonata Elegíaca 
para violonchelo y piano, que grabé en Nueva York 
en 2008 con la pianista Doris Stevenson. 

CHENCHEN YIYI (República Popular China, 1953). Eminente 
compositora. Actualmente reside en Estados Unidos. 
Durante la Revolución Cultural China (1966-1976) 
sus estudios fueron interrumpidos. Toqué durante mi 
gira por China en abril de 2010 una obra suya para 
chelo y piano titulada Romance de Hsiao y Ch’in con la 
participación de la joven pianista china Xie Jingxian. 

Estreno mundial de concierto da Chiesa para chelo y orquesta 
de José Luis Turina. Orquesta Filarmónica de San Petersburgo 
D.D. Shostakóvich, 2003. 
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TANTAN DUNDUN (República Popular China, 1957). En mi 
libro Mis recorridos musicales alrededor del mundo2 escribí 
acerca de Tan Dun y los jóvenes talentos chinos cuya 
carrera musical fue interrumpida bruscamente 
durante la Revolución Cultural China (1966-1976): 
Tan Dun, Chen Yi, Zhou Long, Xu Shuya y Chen 
Qijang. Tan Dun es probablemente uno de los com-
positores chinos más conocidos en la actualidad. 

2  Mis recorridos musicales alrededor del mundo. México: FCEFCE, 
segunda edición, 2017, p. 262. 

Con la pianista Bao Huiquiao y mi esposa María Isabel Prieto 
en Pekín, 2010. 
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Su música para la película Tigre y Dragón –en la que 
participa de manera destacada Yo Yo Ma– obtuvo en 
2000 el Oscar por la mejor música fílmica del año. 

RICHARDRICHARD DANIELPOURDANIELPOUR (Estados Unidos, 1956). Nació 
en Nueva York y estudió en el Conservatorio de 
Nueva Inglaterra y la Escuela Juilliard. Es uno de 
los más brillantes compositores de su generación. 
Entre sus obras destacaré tres sinfonías, cuatro 
conciertos para piano, un concierto para chelo, 
dedicado a Yo Yo Ma, un ballet y una ópera. 

HARRYHARRY CROWLCROWL (Brasil, 1958). Compositor, musicólogo 
y profesor de la Escuela de Música y Bellas Artes 
de Paraná. Entre sus obras destacan los conciertos 
para oboe y cuerdas y para piano y orquesta, me 
dedicó Visoes noturnas para violoncelo solo. 

CLAUDIA CALDERÓNCLAUDIA CALDERÓN (Colombia, 1959). Pianista y com-
positora, que estudió en Colombia, Alemania e 
Italia. Vivió muchos años en Venezuela. Una de 
las facetas de su trabajo estriba en la musicolo-
gía, en específico en la investigación de la música 
tradicional venezolana y colombiana, como los 
joropos de los llanos. La mayor parte de su obra 
como compositora es música de cámara y es fre-
cuente, además, que dé conciertos de sus obras. Ha 
compuesto diversas piezas sinfónicas. Me dedicó 
una obra titulada La Revuelta Circular para chelo y 
piano, que estrené y grabé con el pianista Edison 
Quintana. 
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PAULPAUL DESENNEDESENNE (Venezuela, 1959-2023). Violonche-
lista y compositor nacido en Caracas. Tocó en la 
Orquesta Juvenil Simón Bolívar en Caracas, antes 
de ir a estudiar a Francia. Estudió composición y 
chelo en el Conservatorio Superior de París. Pasó 
10 años en Europa, en donde tocó desde música 
clásica y contemporánea hasta tangos y salsa. Se 
dedica a componer, sobre todo, obras de cámara 
en un estilo que él llama “galéonico”, refiriéndose 
a las raíces hispánicas, africanas e indígenas de 
la música venezolana y de parte de la música del 
resto de Iberoamérica. Frecuentemente utiliza en 
sus obras el “cuatro”, el instrumento nacional de 
Venezuela, que es básicamente una pequeña gui-
tarra de cuatro cuerdas muy parecida a guitarras 
de Renacimiento. Sus obras han sido interpretadas 
en Nueva York, en el Lincoln Center y en el Weil 
Recital Hall del Carnegie Hall. En 2016 su obra 
Hipnosis mariposa fue estrenada en la BBCBBC Proms en 
Londres por la orquesta Simón Bolívar dirigida por 
Gustavo Dudamel. Me dedicó su concierto para 
chelo y orquesta.

RICARDORICARDO LORENZLORENZ (Venezuela, 1961). Nacido en Mara-
caibo, es uno de los más brillantes talentos jóvenes 
de Venezuela. Estudió primero en su país e hizo 
la maestría en composición en la Universidad de 
Chicago. Durante 1987 y 1992 se desempeñó como 
director interino del Latin American Music Center 
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de la Universidad de Indiana, continuando así la 
labor del compositor chileno Juan Orrego Salas, 
con quien realizó estudios de composición. Vive 
actualmente en Estados Unidos. Ha compuesto, 
entre otras obras Delirio y descanso, Sinfonietta concertante, 
Concierto para violín y orquesta, Rumba sinfónica, Olokun des-
pierta y múltiples obras adicionales. Me dedicó dos obras: 
la primera, Azul y  Verde para chelo y piano, la estrené 
en Caracas con el pianista Edison Quintana en 1998, 
y posteriormente la grabamos. La segunda, Chicago 
es Michoacán para chelo solo, la estrené en México. 

DIEGODIEGO SÁNCHEZSÁNCHEZ HAASEHAASE (Paraguay, 1970). Es director 
de orquesta, compositor, pianista y clavecinista. 
Actualmente es director de la Orquesta Sinfónica 
del Congreso Nacional del Paraguay. Ganó en dos 
ocasiones el Premio Nacional de Música (2003 y 
2017), el premio de composición más importante 
de Paraguay y el “Cluster Prize” de Lucca, Italia. Ha 
compuesto numerosas obras sinfónicas y de cámara. 
Como director y compositor se ha presentado en 
múltiples países. En 2018 estrenó con gran éxito 
su ópera “Pancha y Elisa”, basada en una obra del 
escritor paraguayo Augusto Roa Bastos. En 2019 
estrenó en Europa (Roma, Lucca, Bruselas y París), 
su ópera en guaraní “Ñomongeta”. 

ESTEBAN BENZECRYESTEBAN BENZECRY (Portugal, 1970). Compositor argen-
tino, hijo del director de orquesta Mario Benzecry, 
es residente en Francia desde 1977. Ha compuesto 
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múltiples obras sinfónicas tales como Sinfonía No. 
1: El compendio de la vida, Sinfonía No. 2 en dos 
movimientos, Sinfonía No. 3, llamada “Preludio a un 
nuevo milenio” (1999), Obertura tanguera y otras.

Compuso un Concertino para chelo y cuerdas 
y la Rapsodia latina para chelo y piano. Sus obras 
han sido encargadas e interpretadas por orquestas 
de todo el mundo. Recibió diversos premios en 
Francia. En 2008 le fue otorgado el Guggenheim 
Memorial Foundation Award.

GABRIELAGABRIELA LENALENA FRANKFRANK (Berkeley, California, Estados 
Unidos,1972) Hija de padre estadounidense y de 
madre peruana de oigen chino, estudió piano y 
composición en Rice University, en Houston, y 
obtuvo un doctorado en música en la Universidad 
de Michigan. Además de compositora, es una pia-
nista muy exitosa. Sus obras incluyen, entre otras, 
Apu, Poema para orquesta; Concertino Cusqueño; Elegía Andina, 
Tres danzas latinoamericanas para orquesta; Walkabout Con-
cierto para orquesta; La llorona, Poema para viola y 
orquesta; Manhattan serenades para chelo y piano; la 
ópera El último sueño de Frida y Diego (2019). 

Sus obra han sido comisionadas e interpretadas 
por el Cuarteto Kronos, las orquestas sinfónicas 
de San Francisco, de Houston, de Filadelfia, de 
Cleveland, el Cuarteto Latinoamericano etc.

Gabriela Frank es miembro del Silk Road 
Ensemble dirigido por Yo-Yo Ma.
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El Washington Post la incluyó en agosto de 
2017 “entre las 35 más significativas compositoras 
de la historia.”

JIMMYJIMMY LÓPEZLÓPEZ (Perú, 1978). Compositor. Estudió en 
Perú con Enrique Iturriaga y de 2000 a 2007 con 
Veli-Matti Puumala y Eero Häämenniemi en la 
Academia Sibelius de Helsinki, Finlandia, en la que 
obtuvo su maestría. Ha obtenido una gran diver-
sidad de premios internacionales. Me dedicó su 
obra Of Broken Bells and Shadows para chelo y piano, 
que fue obra del concurso Carlos Prieto en Morelia. 

8. BREVES COMENTARIOS SOBRE LA MÚSICA EN MÉXICO 

8.1 La música prehispánica
El escaso conocimiento que tenemos de la música 
precortesiana se funda en los testimonios sobrevi-
vientes que nos permiten vislumbrar que los pueblos 
autóctonos de México, con mayor nivel cultural, fue-
ron poseedores de una importante cultura musical, 
variado instrumental, práctica artística organizada y 
enseñanza sistematizada.

La música precortesiana dependía de la transmi-
sión oral y, por tanto, casi nada de ella ha sobrevivido. 
Los músicos aztecas pertenecían a una casta privile-
giada. Tanto ellos como otros pueblos autóctonos toca-
ban obras que podían durar varias horas. Las tocaban 
de memoria porque no existía una escritura musical. 
Es imposible tener una idea precisa de la música pre-
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cortesiana. Nos guiamos por los testimonios que nos 
dejaron los primeros cronistas, por la música que ha 
sobrevivido apenas en pueblos muy aislados y por 
los instrumentos utilizados. 

No existían instrumentos de cuerda pero sí una 
variedad de instrumentos de percusión como el 
huéhuetl, tlapanhuéhuetl y el teponaztli, entre otros; 
de aliento como el atecocolli o caracol marino. Carlos 
Chávez utilizó instrumentos y motivos indígenas en 
su Sinfonía India, Los Cuatro Soles y El Fuego Nuevo, entre 
otras obras. Ninguna nación del continente tiene un 
acervo musical tan antiguo como México.

8.2 La música en la Nueva España (1521-1810)
En 1524, apenas tres años después de consumada la 
conquista, el franciscano Fray Pedro de Gante fundó 
la primera escuela de música del Nuevo Mundo. Fray 
Pedro llegó en 1523 junto con otros dos evangeli-
zadores franciscanos y realizó una impresionante 
labor. Aprendió el náhuatl y se empeñó no sólo en 
la evangelización de los naturales sino también en la 
enseñanza de artes y oficios en Tlaxcala, Texcoco y 
en México-Tenochtitlán. En la escuela de música los 
indígenas aprendieron tanto el canto llano como la 
fabricación de instrumentos musicales. 

A partir de la era virreinal –que se inicia en 1535 
con la llegada del primer virrey, don Antonio de Men-
doza– España envió a México un gran número de 
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notables maestros de música. Sus enseñanzas cayeron 
en terreno fértil pues desde la era prehispánica los 
músicos gozaban de un gran prestigio y habían alcan-
zado un nivel elevado. Este hecho, aunado al número 
y a la calidad de los músicos que vinieron de Europa, 
explica el extraordinario florecimiento musical, sin 
paralelo en el Nuevo Mundo, que conoció la Nueva 
España durante los siglos XVIXVI, XVIIXVII y XVII IXVII I. 

Me referiré brevemente a algunos de los más 
importantes: 

HERNANDOHERNANDO FRANCOFRANCO (España, 1532-1585). Nació en 
Galizuela, Extremadura, y fue niño cantor en la 
catedral de Segovia. En 1573 su nombre aparece 
en los registros de la catedral de Guatemala como 
maestro de capilla. Entre 1575 y 1585 fue maes-
tro de capilla de la catedral de México y su labor 
permitió un notable desarrollo musical, gracias a 
nuevas contrataciones de músicos y al enriqueci-
miento del archivo de composiciones del padre 
Hernando Franco. Se conserva una cincuentena de 
obras –misas, motetes, salmos, himnos, respon-
sorios, salves y magnificats, escritos a cuatro, cinco 
y seis voces– en las catedrales de México, Puebla 
y Guatemala, así como en el Museo Nacional del 
Virreinato de Tepotzotlán y en la Biblioteca New-
berry de Chicago, en los Estados Unidos.
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GASPARGASPAR FERNANDESFERNANDES (Portugal, 1566-1629). Fue com-
positor y organista en Santiago de Guatemala y 
maestro de capilla en la catedral de Puebla. Com-
puso diversas obras religiosas y una enorme colec-
ción de villancicos del mayor interés político y 
musical español, portugués y náhuatl. Su obra 
está considerada entre las más sobresalientes del 
barroco español.

JUANJUAN GUTIÉRREZGUTIÉRREZ DEDE PADILLAPADILLA (España, 1590-Puebla, 
1664). Fue maestro de capilla de la catedral de 
Puebla. Se conservan cuatro misas y una impor-
tante serie de villancicos compuestos con toda la 
brillantez y el color de la vida novohispana. 

FRANCISCOFRANCISCO LÓPEZLÓPEZ CAPILLASCAPILLAS (México, 1614-1674). Maes-
tro de capilla de la catedral de México. Legó una 
fecunda herencia de obras litúrgicas. Fue un extraor-
dinario contrapuntista cuyas misas exhiben la sabi-
duría técnica de los compositores novohispanos. 

ANTONIOANTONIO DEDE SALAZARSALAZAR (México, ca. 1649-1715). Ejerció 
el magisterio de capilla en la catedral de México 
desde 1688 hasta su fallecimiento. Ordenó el 
archivo musical catedralicio y promovió la adqui-
sición de obras distinguidas para los servicios de 
la catedral. Compuso motetes en latín y villancicos 
de una gran belleza.

MANUELMANUEL DEDE ZUMAYAZUMAYA (o SUMAYASUMAYA) (México, ca. 1680-
1755). Es quizás el primer compositor de gran 
estatura nacido en nuestro país. Su música llegó a 
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ser la culminación del estilo barroco en el Nuevo 
Mundo. En 1711 escribió una de las primeras ópe-
ras compuestas en este continente: Parténope, esceni-
ficada en el palacio del virrey, el duque de Linares, 
y en 1715 fue nombrado maestro de capilla de la 
catedral de México. En 1734 reforzó la sección de 
cuerdas de la orquesta de la catedral y en 1736 
contrató violinistas, violistas, violonchelistas y otros 
instrumentistas adicionales. En 1738 se trasladó 
a Oaxaca para acompañar a su amigo, el obispo 
Montaño, a pesar de las protestas del cabildo de la 
catedral de México. Zumaya permaneció en Oaxaca 
hasta su muerte en 1755. 

Por la información que poseemos, la obra de 
Zumaya debió haber sido muy abundante. De ella se 
perdió una gran parte. Actualmente existen diversos 
proyectos para rescatar su obra, principalmente la 
conservada en las catedrales de México y de Oaxaca. 

IGNACIOIGNACIO DEDE JERUSALEMJERUSALEM (Italia, ca. 1710-México, 1769). 
Inició su actividad musical en su natal Italia como 
violinista. Fue conocido entre sus contemporáneos 
como el “milagro musical” porque su talento y 
capacidades musicales igualaban al mismo maes-
tro de capilla de Madrid. Fue músico del Coliseo 
de Cádiz y en 1746 fue trasladado al Coliseo de 
México, puesto que ocupó hasta su muerte en 
1769. Compuso importantes obras, tales como una 
Misa en sol mayor a ocho voces, un Magnificat a dos 
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coros, Maitines a Nuestra Señora de la Concepción 
y Maitines a Nuestra señora de Guadalupe. 

8.3 La Independencia. Las sociedades filarmónicas 
y el Conservatorio Nacional 
La vida musical novohispana a finales del siglo XVII IXVII I 
crecía en concordancia con el aumento de la cultura e 
ilustración de la sociedad, pero habrá que esperar hasta 
la consumación de la Independencia para advertir un 
verdadero auge en el cultivo de la música en el país. 

El movimiento de Independencia trajo consigo 
nuevas formas de organización política, social y cultu-
ral. Grupos de músicos profesionales y de aficionados, 
organizados en sociedades filarmónicas, impulsaron la 
vida musical sosteniendo instituciones de enseñanza, 
promoviendo conciertos, realizando publicaciones e 
incluso proveyendo auxilio a los músicos necesitados. 
Así, a lo largo del siglo XIXXIX se fundaron sociedades 
filarmónicas en numerosas ciudades. 

Con el propósito de promover la música y con-
tribuir a la formación de los músicos mexicanos se 
inauguró el Conservatorio de Música de la Sociedad 
Filarmónica Mexicana. En 1877, la sociedad se disol-
vió y Porfirio Díaz nacionalizó el conservatorio que 
se convirtió en el Conservatorio Nacional de México. 

CENOBIOCENOBIO PANIAGUAPANIAGUA (México, 1812-1882). Paniagua 
es considerado el padre de la ópera en México, y 
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su ópera Catalina de Guisa, estrenada en 1859, fue la 
primera compuesta en el México independiente. 
Compuso también las óperas Pietro d’Abano y Cle-
mentina, de la cual sólo se conservan apuntes. Entre 
sus numerosas obras se cuentan setenta misas, seis 
zarzuelas y un cuarteto de cuerdas, probablemente 
el primero compuesto por un compositor mexi-
cano. Paniagua creó la Academia de Armonía y 
Composición, donde fue maestro de diversos músi-
cos importantes como Melesio Morales, Carlos J. 
Meneses y Ángela Peralta.

ANICETOANICETO ORTEGAORTEGA (México, 1825-1875). Compuso la 
ópera Guatimotzin (1871), inspirada en la figura 
de Cuauhtémoc. Es la primera ópera que aborda 
temas musicales mexicanos, como el son popular 
El perico y danzas tradicionales como Xochipitzahuac. 
Fue buen pianista y compuso estimables obras 
para piano, como la Invocación a Beethoven.

MELESIOMELESIO MORALESMORALES (México, 1839-1908). Estudió, entre 
otros, con Cenobio Paniagua. Sus primeras óperas, 
Romeo y Julieta e Ildegonda, fueron estrenadas en México. 
Merced a una beca otorgada por el gobierno del 
emperador Maximiliano, Morales viajó a Italia 
para estudiar en Florencia, en donde se presentó 
su ópera Ildegonda. Autor prolífico, compuso alrede-
dor de diez óperas, la mayoría de las cuales están 
perdidas. Cuatro de ellas fueron representadas en 
México: Romeo y Julieta, Ildegonda, Gino Corsini y Cleopatra. 
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Escribió oratorios –entre los cuales se encuentran 
Las siete palabras de Cristo–, una misa, una sinfonía 
en 1869 y diversas obras para piano. Al director 
Fernando Lozano se debe haber presentado en 
México la ópera Ildegonda a fines del siglo XXXX.

8.4 Fines del siglo XIXXIX. El Romanticismo 
Los compositores mexicanos se inspiraron principal-
mente en la música romántica europea. El piano se 
convirtió en uno de los grandes protagonistas de la 
música en México, tal como ocurrió en el resto de 
Iberoamérica y en Europa. La introducción al país 
de pianos europeos cobra importancia a partir de fines 
del siglo XVII IXVII I.

ERNESTOERNESTO ELORDUYELORDUY (Zacatecas, 1853-1913). Comenzó 
a estudiar el piano en la infancia. Proveniente de 
una familia muy rica, perdió a sus padres a los 
doce años de edad. La gran fortuna que heredó 
le permitió llevar una vida holgada, más no por 
ellos disipada. En Alemania tomó cursos de piano 
y de composición en el Conservatorio de Frank-
furt con Carl Reineke, Clara Schumann y Anton 
Rubinstein y, más adelante, en el Conservatorio 
de París con Georges Mathias, alumno de Chopin, 
Este contacto directo con la alta cultura europea 
nos ofrece un claro indicio del nivel pianístico 
y artístico de Elorduy y del impacto que causó 
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cuando regresó a México hacia 1892. Reincorpo-
rado a la vida nacional, integró el Grupo de los Seis con 
Carlos J. Meneses, Ignacio Quezada, Ricardo Castro, 
Juan Hernández de Acevedo y Gustavo E. Campa. 
Compuso un gran número de obras, la mayoría 
para piano, como mazurcas y danzas, y la ópera 
en un acto Zulema, orquestada por Ricardo Castro. 

FELIPEFELIPE VILLANUEVAVILLANUEVA (Estado de México, 1862-1893). De 
origen muy humilde, empezó de niño a estudiar 
piano y violín en su pueblo natal del Estado de 
México. A los once años de edad fue enviado a la 
ciudad de México a estudiar en el Conservatorio 
de Música y Declamación, pero fue rechazado al 
terminar el primer curso. Continuó sus estudios de 
piano y violín con clases particulares, y comenzó 
a hacer arreglos de música para teatro. Tuvo una 
notable facilidad para la composición y fue autor de 
numerosas obras para piano, entre las que destacan 
su Vals poético, sus mazurcas y sus Danzas humorísticas. 
Compuso diversas obras religiosas y una ópera, 
Keofar, que no logró terminar por haber fallecido 
prematuramente a los 31 años de edad, víctima 
de una pulmonía. 

JUVENTINOJUVENTINO ROSASROSAS (Guanajuato, 1868-1894). Desde 
niño mostró un gran talento musical. Estudió violín 
y en 1885 se inscribió en el Conservatorio Nacional 
de Música. Compuso un vals denominado Carmen 
para la señora Carmen Romero Rubio, esposa del 
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presidente Porfirio Díaz –que le regaló un piano–, 
y obras de baile de salón como valses, polkas y 
chotís. Su vals Sobre las olas alcanzó fama mundial y 
aún se toca con frecuencia en nuestros días. Juven-
tino Rosas formó parte de la compañía de ópera 
de Ángela Peralta y perteneció a una compañía de 
zarzuela que viajó a Cuba. Durante la gira por la isla, 
falleció en Batabanó, cerca de la Habana en 1894. 

RICARDORICARDO CASTROCASTRO (Durango, 1864-1907). El más impor-
tante compositor y pianista mexicano del siglo XIXXIX, 
el primer sinfonista y el que más destacó internacio-
nalmente. Tras iniciarse en el piano a los seis años de 
edad, en 1877 se trasladó a México con su familia 
y a la edad de 13 fue inscrito en el Conservatorio 
Nacional de Música. Fue discípulo del pianista Juan 
Salvatierra y perteneció al grupo de composición 
de Melesio Morales. En 1881 ingresó a las clases 
de perfeccionamiento pianístico de Julio Ituarte, 
quien supo prepararlo para iniciar, un año después, 
su trayectoria como concertista. Compuso la ópera 
Atzimba, presentada primero como zarzuela y luego 
convertida en ópera por el propio autor. 

Como reflejo de la postura que sostenía el 
Grupo de los Seis en contra del movimiento operís-
tico italianizante, la historia de esta ópera se ubica 
en tiempos de la conquista y trata de los amores 
entre la princesa purépecha Atzimba y el capitán 
español Jorge Villadiego. La ópera en tres actos –de 
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los cuales el segundo está perdido– fue estrenada 
en 1900 y se presentó en diversas ocasiones a lo 
largo de la primera mitad del siglo XXXX. Por gestio-
nes de Justo Sierra, subsecretario de Instrucción 
Pública del gobierno de Porfirio Díaz, obtuvo una 
beca para continuar sus estudios en París de 1903 
a 1906. Compuso un concierto para violonchelo 
y orquesta que se estrenó en abril de 1903 en la 
Salle Erad de París, con Marx Loevensohn como 
solista. En 1904 el propio compositor tocó en 
Amberes el estreno de su Concierto para piano y 
orquesta, compuesto probablemente entre 1885 y 
1887. Tras de su regreso de Europa, fue nombrado 
el primero de enero de 1907 director del Conser-
vatorio Nacional de Música por Justo Sierra. Inició 
ambiciosos proyectos pero no los pudo realizar, 
pues falleció a fines de 1907, a los 43 años de 
edad. Aunque parezca increíble, su Concierto para 
violonchelo nunca se tocó completo en México, 
sino 78 años después de su estreno en París. Me 
cupo la satisfacción de ser yo quien lo estrenara 
en julio de 1981, en la Sala Nezahualcóyotl, con 
la Orquesta de Minería dirigida por Jorge Velazco. 
Lo volvimos a tocar en tres ocasiones en 1985 y 
en junio de ese mismo año lo grabamos en Berlín. 
El director Sergio Cárdenas y yo hicimos el estreno 
del concierto en Estados Unidos en San Bernardino, 
California, en septiembre de 1987.   
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8.5 Una nación en busca de identidad:  
la música nacionalista 
El fin del conflicto armado de la Revolución mexi-
cana marcó el inicio de un periodo de reconstrucción 
social y cultural que pugnó por la creación de un 
México unificado, con identidad propia y claramente 
diferenciado del resto del mundo. Un movimiento 
tan profundo tuvo consecuencias cruciales en la lite-
ratura y en las artes. El nacionalismo se convirtió en 
la corriente estética central y oficial de la producción 
artística de la primera mitad del siglo XXXX.

Con el muralismo como punta de lanza poderosa 
y eficaz del plan impulsado por el Estado para la defi-
nición de la mexicanidad, el nacionalismo musical se 
formó a partir de la suma de individualidades desti-
nadas al fin común de crear una sonoridad distintiva 
del México nuevo surgido de las ideologías revolucio-
narias. Sin embargo, no existió un consenso general 
en las formas de abordar e interpretar los elementos 
populares del país, por lo que cada uno de los com-
positores del periodo aportó su propia visión3. 

Es importante señalar que no toda obra de estos 
compositores se enmarcó en el lenguaje nacionalista, 
pues algunos también exploraron parte de la riqueza y 
diversidad de la música contemporánea del momento, 
Otros compositores, los menos, simplemente no se 

3   Yolanda Moreno Rivas. Rostros del nacionalismo en la música 
mexicana. Un ensayo de interpretación. México: FCEFCE, 1989, p. 11. 
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inscribieron en la corriente mexicanista y optaron por 
caminos muy individuales. Ejemplo de ello fue Julián 
Carrillo, como veremos, cuyo trabajo en el área de la 
acústica musical, que culminó con la creación del 

“sonido 13”, fue una propuesta sonora y compositiva 
desvinculada por completo de la estética nacionalista 
que tuvo repercusión en Europa y Estados Unidos. 
El periodo nacionalista se extendió desde aproxima-
damente 1925 hasta 1958, año de fallecimiento de 
José Pablo Moncayo, considerado como el último 
representante de la escuela nacionalista

Dos compositores claves destacan en la gestación 
del nacionalismo musical: Manuel M. Ponce y Carlos 
Chávez. 

Ponce proclamaba que los compositores debían 
inspirarse en la música y cantos populares de su país, 
embelleciendo las canciones y dándoles altura artís-
tica, evitando lo vulgar, lo feo, ruin y despreciable. 
Por medio del refinamiento de las armonizaciones 
de los cantos populares, Ponce pretendía rescatar 
y ennoblecer la música nacional; cualidades a las 
que la generación de nacionalistas siguientes se 
opondría enérgicamente. Dijo Ponce: “Considero 
un poder de todo compositor mexicano ennoble-
cer la música de su patria dándole forma artística, 
revistiéndola con el ropaje de la polifonía y con-
servando amorosamente las músicas populares que  
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son expresión del alma nacional”. Ponce, a través 
de sus intereses folcloristas, además de establecer el 
modelo de canción mexicana popular que impera 
hasta nuestros días, aportó al nacionalismo la vena 
mexicanista romántica.

Por su parte, Chávez, como ideólogo y organiza-
dor del nacionalismo musical, exploró sonoridades y 
ritmos prehispánicos en obras sinfónicas como Sinfonía 
india, Los cuatro soles y El fuego nuevo. Chávez fue también 
uno de los principales defensores y promotores de la 
música contemporánea de su tiempo, al grado de que 
la programación de la Orquesta Sinfónica Nacional, 
bajo su batuta, estrenó en México lo más reciente del 
repertorio moderno europeo y norteamericano, junto 
con la producción de los nacionalistas mexicanos4.

JULIÁNJULIÁN CARRILLOCARRILLO (1875-1965). Nació en un pequeño 
y remoto poblado del estado de San Luis Potosí. 
En 1899 el presidente Porfirio Díaz asistió a un 
concierto de violín del joven Julián y le otorgó 
ipso-facto una beca para estudiar en Europa. 

El joven Julián estudió composición, dirección 
de orquesta y violín en el Real Conservatorio de Leip
zig, y durante tres años tocó en la famosa Orquesta 
del Gewandhaus de Leipzig, bajo la dirección de 
Arthur Nikisch. Su Primera sinfonía fue estrenada en 
esa ciudad por la Orquesta del Real Conservatorio. 

4  Ibid., pp. 13-14. 
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Estudió después violín en el Conservatorio Real de 
Gante, en Bélgica, y ganó en 1904 el primer pre-
mio del Concurso Internacional de Violín de Gante.

Desde su regreso a México fue un personaje 
polémico, lo cual no bastó para que fuera nom-
brado director de la Sinfónica de México y en dos 
ocasiones director del Conservatorio Nacional.

Desde su juventud le obsesionó la idea de 
dividir el intervalo musical no en semitonos sino 
en fracciones más pequeñas. El sistema tradicio-
nal de la música occidental es el sistema “tempe-
rado”, cuya escala está dividida en doce semitonos 
iguales. A partir de 1924, Carrillo compuso obras 
utilizando tercios, cuartos, octavos e incluso die-
ciseisavos de tono. Por haber traspasado el límite 
de los doce semitonos, bautizó su sistema con 
el nombre de “Sonido 13”. Sus obras desperta-
ron interés en Estados Unidos y Europa. Leopold 
Stokowsky estrenó varias de ellas con la Orquesta 
de Filadelfia en esa ciudad y en el Carnegie Hall 
de Nueva York; la violonchelista francesa Reine 
Flachot grabó una buena parte de su considerable 
obra para violonchelo. 

JOSÉJOSÉ ROLÓNROLÓN (Zapotlán El Grande, Jalisco, 1876-Ciu-
dad de México, 1945). Estudió piano en Jalisco y 
entre 1903 y 1907 piano y composición en París. 
En 1925 compuso dos de sus principales obras 
orquestales: el poema sinfónico Zapotlán y el scherzo 
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El festín de los enanos, que le mereció el primer premio 
del concurso de composición del Primer Congreso 
Nacional de Música.  

MANUELMANUEL MM. PONCEPONCE (México, 1882-1948). Nació en 
Fresnillo, Zacatecas, en 1882. Demostró una nota-
ble facilidad musical desde su niñez. A los nueve 
años compuso su primera obra pianística. En 1900 
se trasladó a la ciudad de México para estudiar 
en el Conservatorio y en 1904, a los 22 años de 
edad, hizo su primer viaje de estudios a Europa. 
En Bolonia estudió con Luigi Tochi y en Berlín 
con Martin Krauze. En 1925, a sus 43 años de 
edad, cuando todos consideraban a Ponce como 
un maestro consumado, decidió retomar sus estu-
dios musicales interrumpidos veinte años antes y 
se inscribió en la Escuela Normal de Música de 
París, donde fue alumno de Paul Dukas y refrendó 
su gran amistad con el guitarrista español Andrés 
Segovia. Su importante producción musical con-
sistió en lo siguiente:

Música orquestal: los poema sinfónicos Chapul-
tepec, 1929, y Ferial, 1940; el Concierto romántico para 
piano y orquesta, 1942, el Concierto para violín 
y orquesta, 1943, y otras obras

Música para guitarra: Thème varié et finale, 1926, 
Sonata, 1927, Sonata clásica, 1928, Sonatina meridional, 1939, 
y diversas obras más.
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Música para piano: Dos sonatas; Rapsodias cubanas; Rap-
sodias mexicanas; Preludio cubano y Preludio galante, etcétera.

Música de cámara: Trío romántico para violín, 
violoncelo y piano; Trío para violín, viola y violonchelo; 
Sonata para violonchelo y piano; Trío para violín y piano; Tres 
preludios para violonchelo y piano; Dúo para violín y viola; 
Cuarteto miniatura, etcétera.  

Siendo aún niño tuve el privilegio de “estre-
nar” su Trío para violín, viola y chelo, dedicado a mis 
padres y a mí. 

CANDELARIOCANDELARIO HUÍZARHUÍZAR (México, 1883-1970).  Se ins-
cribió a los 35 años de edad en el Conservatorio 
Nacional de Música. Su Primera Sinfonía fue estrenada 
en 1930 por Carlos Chávez al frente de la Orquesta 
Sinfónica de México. En la década de 1980 el com-
positor Manuel Enríquez, como director del Cen-
tro Nacional de Investigación, Documentación e 
Información Musical, se interesó en revivir la vida 
y obra de Candelario Huízar, que hasta entonces 
había permanecido prácticamente en el olvido. Su 
obra incluye cinco sinfonías, poemas sinfónicos y 
un cuarteto, y diversas obras más. 

JUANJUAN DD. TERCEROTERCERO (1895-1987). Compositor y director 
de coros, sus composiciones abarcan numerosas 
obras corales, música de escena para el teatro, una 
sonatina para violín y piano, y piezas para piano. 

SILVESTRESILVESTRE REVUELTASREVUELTAS (Santiago Papasquiaro, Durango, 
1899-1940). Genial compositor además de vio-
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linista y director de orquesta. Mostró un enorme 
talento musical desde que empezó el estudio del 
violín, a los siete años de edad. Escribe Revueltas: 

Empecé a estudiar el violín allá por Colima, por Ocotlán, 

por Guadalajara […]. Hice progresos rápidos y tocaba 

piezas y canciones populares o las improvisaba. Hice 

mi primera aparición en público cuando tenía once 

años, en el Teatro Degollado de Guadalajara [...]. 5 

En 1916 viajó a la capital e ingresó al Con-
servatorio Nacional de Música para estudiar violín 
con José Rocabruna y composición con Rafael J. 
Tello. Ese mismo año emigró a los Estados Uni-
dos para estudiar en el Saint Edwards College de 
Austin y, dos años después, en el Chicago Music 
College, donde estudió violín. Regresó a México 
en 1929 invitado por Carlos Chávez y se presentó 
como solista de la recién creada Orquesta Sinfónica 
de México con el Concierto en sí menor de Mozart, y 
Chávez en la dirección. Fue nombrado maestro de 
violín y de música de cámara en el Conservatorio 
y asumió la subdirección de la citada orquesta, 
puesto al cual renunció en 1935 por diferencias 
con Carlos Chávez.

5  Rosaura Revueltas, (rec). Silvestre Revueltas por él mismo. 
México: Biblioteca Era, 1998, p. 28.
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En 1937 viajó a España como secretario general 
de la Liga de Escritores y Artistas Revolucionarios. 
Allí, en plena guerra civil, dirigió su propia música 
en Barcelona, Valencia y Madrid como gesto de 
solidaridad con el gobierno de la República.

Llama la atención que casi toda la obra musical 
de Revueltas –quizá la más importante creada en 
México– fue compuesta en un lapso de tan sólo 
once años, entre 1929 y 1940, año en que falleció.

Su obra abarca desde composiciones para voz 
y piano, voz y orquesta, música de cámara (cua-
tro cuartetos de cuerda y otras obras), conjuntos 
pequeños como Ocho por radio hasta obras para gran 
orquesta (Janitzio, Sensemayá), así como diversas obras 
para el cine (Redes, la Noche de los mayas). 

CARLOSCARLOS CHÁVEZCHÁVEZ (1899-1978). Carlos Chávez es, por 
múltiples razones, una figura fundamental en la 
historia de la música en México y, sin duda, uno 
de los más importantes compositores de América 
Latina del siglo XXXX. Pero fue, además, director de 
orquesta que presentó en nuestro país muchas 
de las más importantes obras nuevas del repertorio 
nacional e internacional, y dirigió más de cien 
orquestas en el mundo. Creó instituciones funda-
mentales en el país y fue maestro de varias genera-
ciones de compositores. Encabezó la Comisión Cul-
tural de la campaña presidencial de Miguel Alemán 
quien, una vez en la presidencia, fundó el Instituto 
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Nacional de Bellas Artes (INBAINBA) el primero de enero 
de 1947 y nombró a Carlos Chávez como director. 
Desde esa plataforma Chávez imprimió un impulso 
decisivo a la consolidación de las artes mexicanas. 

Fue designado en 1928 director de la Orquesta 
Sinfónica Mexicana, rebautizada al año siguiente 
como Orquesta Sinfónica de México, de la que fue 
director durante 21 años, hasta 1949. En estas 21 
temporadas la orquesta tocó un total de 487 obras, 
de las cuales 284 fueron estrenos en México y 81 
estrenos mundiales. 

Como compositor su obra es extensa y variada. 
Sólo sus primeras obras podrían calificarse como 
nacionalistas, como el ballet El fuego nuevo, encargado por 
José Vasconcelos, secretario de Educación Pública, en 
la misma época en que empezaron a concebirse los 
grandes murales de Diego Rivera, José Clemente 
Orozco y David Alfaro Siqueiros, también por peti-
ción del propio Vasconcelos. 

Autor de seis sinfonías, conciertos para piano y 
orquesta, para cuatro cornos, para violín y orquesta, 
un concierto inconcluso para violonchelo (que 
descubrí y estrené en 1987 con el director Eduardo 
Díaz Muñoz), una ópera, cinco ballets y múltiples 
obras de cámara.

Fue maestro de varias generaciones de com-
positores. El Grupo de los Cuatro fue formado 
por cuatro de los alumnos más destacados que 
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pasaron por su taller de composición: Daniel Ayala 
(1906-1975), Salvador Contreras (1910-1982), 
Blas Galindo (1910-1993) y José Pablo Moncayo 
(1912-1958). Posteriormente, estudiaron en su 
taller otros compositores como Héctor Quinta-
nar (1932), Eduardo Mata (1942-1995) y Mario 
Lavista (1943). 

EDUARDOEDUARDO HERNÁNDEZHERNÁNDEZ MONCADAMONCADA (1899-1995). Desta-
cado pianista, director de orquesta y compositor. 
Sus composiciones incluyen obras para piano, dúos 
para violín y piano, y para violonchelo y piano, 
un cuarteto de cuerdas, una suite de danzas para 
orquesta de cuerdas dos sinfonías, partituras para 
siete películas, la ópera Elena y el ballet Ixtepec.

LUISLUIS SANDISANDI (1905-1996) Nació en la ciudad de México. 
Estudió violín, canto y composición en el Conser-
vatorio Nacional de Música, plantel del que llegó 
a ser catedrático y secretario. Dirigió en varias 
ocasiones la Orquesta Sinfónica de México y la 
Orquesta Sinfónica Nacional. Fundó en 1938 el 
famoso Coro de Madrigalistas, patrocinado por la 
Secretaría de Educación Pública. Compuso y arre-
gló múltiples obras corales para esta agrupación. 
Compuso obras sinfónicas (Suite Norte, la Suite banal, 
la Suite de Bonampak, la Segunda sinfonía), múltiples obras 
de cámara (Aire antiguo para violín y piano, Diverti-
mento para dos flautas, Hoja de álbum para violonchelo 
y piano, Hoja de álbum 2 para viola y piano, Sonata 
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para oboe y violoncelo, Sonatina para violonchelo 
y piano, dos tríos, tres obras para cuarteto, etc.), 
tres ballets (Día de difuntos, Coatlique y Bonampak) y dos 
óperas (Carlota y La señora en su balcón). Fue miembro 
del Consejo Internacional de la Música de la UNESCOUNESCO 
(1963-1966) y miembro del Consejo Interame-
ricano de Música.

DANIELDANIEL AYALAAYALA (1906-1975). Nació en Abalá, Yucatán. 
Inició sus estudios musicales a los 10 años de edad. 
Se trasladó a Mérida y para costear sus estudios 
de música tuvo diversos trabajos muy humildes. 
Logró ingresar en 1927 al Conservatorio Nacional 
de Música en donde tuvo como maestros, entre 
otros, a Carlos Chávez y Silvestre Revueltas. Ingresó 
como violinista en 1933 a la Orquesta Sinfónica 
de México, que estrenó en 1935 su obra Tribu, bajo 
la dirección de Silvestre Revueltas. Esta obra la 
encargó la Fundación del Instituto Veracruzano de 
Bellas Artes, en Xalapa. Ayala residió en Xalapa hasta 
su muerte. Compuso obras orquestales, música de 
cámara y música para ballet.   

MIGUELMIGUEL BERNALBERNAL JIMÉNEZJIMÉNEZ (1910-1956). Fue el renovador 
del arte coral y organístico de México. Estudió en 
el Instituto Pontificio de Música Sagrada de Roma. 
Compuso 251 obras entre música sacra (como el 
drama sinfónico Tata Vasco) y música profana como 
la suite sinfónica Tres cartas de México. Bernal Jimé-
nez tuvo una gran influencia en la conversión del 
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Colegio de Santa Rosa en el Conservatorio de las 
Rosas de Morelia. 

SALVADORSALVADOR CONTRERASCONTRERAS (1910-1982). Nació en Cue-
rámero, Guanajuato. Inició sus estudios de violín 
y piano en 1921 pero los abandonó debido a la 
precariedad de la situación económica de la familia. 
Entre 1928 y 1931 tocó violín en diversas carpas. 
Pudo ingresar en 1931 al Conservatorio Nacional 
de Música y tuvo entre sus maestros de compo-
sición a Candelario Huízar, Silvestre Revueltas y 
Carlos Chávez. En 1934 se incorporó a la Orquesta 
Sinfónica de México. Formó parte del Grupo de los 
Cuatro, junto con Blas Galindo, Daniel Ayala y José 
Pablo Moncayo. Sus múltiples composiciones inclu-
yen obras orquestales, cuatro cuartetos de cuerda, 
una sonata para violín y chelo, tres movimientos 
para guitarra y la música de varios ballets. 

BLASBLAS GALINDOGALINDO (San Gabriel, Jalisco, 1910, Ciudad de 
México, 1993). Galindo en un caso notable en la 
música mexicana. De origen muy humilde, nació 
en 1910 en el poblado de San Gabriel, hoy Venus-
tiano Carranza, en el estado de Jalisco. A base de 
talento, trabajo y tesón llegó a ser uno de los más 
destacados compositores mexicanos del siglo XXXX. 
Su obra, influida por las tradiciones mexicanas, es 
muy variada: tres sinfonías, conciertos para gui-
tarra eléctrica, un concierto para violín, uno para 
chelo y una sonata para chelo solo, diversos ballets 
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y abundante obra de cámara. Entre sus obras más 
conocidas destaca Sones de mariachi. Galindo dejó 
una abundante producción violonchelística, entre 
las que destacaré su Sonata para violonchelo y piano de 
1948, comisionada por la fundación Koussevitzky 
y estrenada por el violonchelista Leonard Rose y el 
pianista Leonid Hambro en 1953, en la Biblioteca 
del Congreso de los Estados Unidos en Washing-
ton, y dos obras que me dedicó y tuve el honor 
de estrenar: la Sonata para violonchelo solo de 1981 y el 
Concierto para violonchelo y orquesta de 1984.

JOSÉJOSÉ PABLOPABLO MONCAYOMONCAYO (1912-1958). Nació en Guadala-
jara, en donde hizo sus primeros estudios de música. 
Muy joven se mudó a la ciudad de México. Estudió 
piano y dirección orquestal. Estudió en 1942 con 
Aaron Copland gracias a una beca del Berkshire Ins-
titute. En 1944 obtuvo el primer lugar del concurso 
convocado por la Orquesta Sinfónica de México 
con su Sinfonía. En 1949 su poema sinfónico Tierra 
de Temporal lo hizo acreedor al segundo premio del 
Concurso Chopin organizado por la UNAMUNAM. Pianista, 
director y compositor, sus obras constituyen uno 
de los más importantes legados del nacionalismo 
mexicano. Entre sus composiciones destacan Sinfonía, 
Sinfonietta, la ópera La Mulata de Córdoba, las obras para 
orquesta Huapango y Tierra de Temporal, varias obras de 
cámara, su ballet Tierra. Su obra más frecuentemente 
tocada es el Huapango para orquesta.
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RAÚLRAÚL LAVISTALAVISTA PEIMBERTPEIMBERT (Ciudad de México, 1913-
1980). Compositor, pianista y director de orquesta. 
Comenzó sus estudios de piano a la edad de cuatro 
años y pronto tocó conciertos en público. A los 
once años presentó un concierto con sus propias 
composiciones. Estudió en la Facultad de Música y 
tuvo como maestros de composición a José Rolón, 
Manuel M Ponce y Rodolfo Halffter. Por recomenda-
ción de Ponce, ingresó a la industria cinematográfica 
en 1934, y a partir de entonces escribió partituras 
para más de 360 películas mexicanas y norteameri-
canas. Además de su obra para el cine, por la que fue 
multipremiado, llevó a cabo una destacada actuación 
como director de orquesta y promotor cultural. 

LUISLUIS HERRERAHERRERA DEDE LALA FUENTEFUENTE (Ciudad de México, 1916-
2014). Conocido particularmente por su brillante 
carrera como director y creador de orquestas en 
México y por su carrera también fuera del país. Fue 
titular de tres orquestas en los Estados Unidos, Perú 
y Chile, y dirigió más de cien en todo el mundo. 
Pero sólo quiero destacar en estas páginas su carrera 
como compositor. Escribió una serie de importan-
tes obras, entre las cuales mencionaré una sinfonía, 
una Sonata para orquesta de cámara, dos divertimentos 
para orquesta de cámara, M-30 (obra orquestal en 
homenaje al XXXXXX aniversario de la Orquesta Sinfónica 
de Minería), un concierto para piano y orquesta, 
los ballets Fronteras y La estrella y la sirena, una sonata 
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para piano y un cuarteto de cuerdas. Me dedicó 
una Sonatina para violonchelo solo, que tuve el honor 
de estrenar en la Sala Manuel M. Ponce en 2009.

CARLOSCARLOS J IMÉNEZJIMÉNEZ MABARAKMABARAK (Ciudad de México 1916-
1994). Hizo sus primeros estudios en Guatemala, 
Chile y Bélgica, pues su madre trabajaba en el ser-
vicio diplomático. Estudió la carrera de ingeniería 
técnica en radio telefonía en Bruselas. También 
ingresó al instituto de Altos Estudios Musicales. A 
su regreso a México en 1937 decidió dedicarse 
por completo a la música y estudió con Silvestre 
Revueltas en el Conservatorio Nacional. Su catá-
logo musical incluye obras para orquesta sinfó-
nica, orquesta de cámara, piano, percusiones, voz 
y pequeños grupos instrumentales, teatro infantil, 
títeres, radio y cine. Recibió premios en México 
y el extranjero, tales como el Premio Nacional de 
Artes y Ciencias de México en 1993.

8.6 Ruptura y vanguardia. De Manuel Enríquez a 
Federico Ibarra
MANUELMANUEL ENRÍQUEZENRÍQUEZ (Ocotlán, Jalisco, 1926-Ciudad de 

México, 1994). Violinista y compositor, estudió en 
Ocotlán, Guadalajara y, con Miguel Bernal Jiménez, 
en Morelia. Fue miembro del Seminario de Cultura 
Mexicana, director del Conservatorio Nacional de 
Música de México y del Departamento de Música 
de la Universidad de California en Los Ángeles. En 
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1961 obtuvo la beca de la Fundación Guggenheim 
y estudió en el Centro de Música Electrónica de las 
universidades de Columbia y Princeton. En 1967 
regresó a México y, al lado de la violinista Luz 
Vernova, el violinista Gilberto García y el chelista 
Sally van den Berg, fundó el Cuarteto México, con 
el cual hizo giras por todo México, los Estados 
Unidos y Europa (1973-1974).

Es autor de casi 150 partituras que abarcan 
todos los géneros musicales; me dedicó un con-
cierto para chelo y varias obras para chelo y piano. 

JOAQUÍNJOAQUÍN GUTIÉRREZGUTIÉRREZ HERASHERAS (Ocotlán, Puebla, 1927-Ciu-
dad de México 2012). Uno de los más destacados 
compositores del siglo XXXX. Estudió arquitectura en 
la UNAMUNAM pero abandonó la carrera para dedicarse a la 
música, su verdadera vocación. En 1949 compuso 
un Divertimento para piano y orquesta y lo envió 
al Concurso Chopin organizado por la UNAMUNAM. El 
Divertimento compartió el segundo lugar con Tierra 
de temporal de José Pablo Moncayo. En 1950 ingresó 
al Conservatorio Nacional de Música donde estu-
dió chelo con Imre Hartman y composición con 
Rodolfo Halffter y Blas Galindo. En 1952 recibió 
una beca del Instituto Francés de América Latina 
para estudiar en el Conservatorio de París, donde 
tuvo como tutores a Nadia Boulanger y Olivier Mes-
siaen. Entre sus obras destacan Cuarteto, Divertimiento 
para piano y orquesta, Sinfonía breve, Postludio para 
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orquesta y abundante música incidental. Me dedicó 
dos magníficas obras que he grabado y tocado en 
muy diversos países: Fantasía concertante para chelo 
y orquesta, y Canción en el puerto para chelo y piano.

El director Carlos Miguel Prieto, Carlos Prieto y Joaquín 
Gutiérrez Heras en un ensayo previo al estreno mundial de su 
Fantasía concertante para violonchelo y orquesta. Septiembre de 2005. 
Huntsville, Alabama, Estados Unidos.

MARIOMARIO KURIKURI-ALDANAALDANA (1931-2013). Estudió en la 
Escuela Nacional de Música de la UNAMUNAM con Rodolfo 
Halffter y Luis Herrera de la Fuente, y posterior-
mente en Buenos Aires. Compuso cerca de 200 
obras musicales de diversos géneros, muchas de las 
cuales han recibido premios. Fue maestro de com-
posición y etnomusicología de la Escuela Nacional 
de Música y la Escuela Superior de Música del INBAINBA. 
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En 1994 recibió el Premio Nacional de Ciencias 
y Artes. Mario me dedicó una obra, el Concierto 
Tarahumara para violonchelo y orquesta, que estrené 
en 1982 con el Ensamble Orquestal de Frankfurt 
en la Sala Covarrubias de la UNAMUNAM.

MANUELMANUEL DEDE ELÍASELÍAS (1939). Autor de un amplio catálogo 
de obras de los más variado géneros, es miem-
bro de la Academia de Artes y Artista Emérito del 
Sistema Nacional de Creadores de Arte del Fondo 
Nacional para la Cultura y las Artes. En 1990 estrené 
con la Orquesta Sinfónica Nacional el concierto 
para chelo y orquesta que me dedicó.

EDUARDOEDUARDO MATAMATA (Ciudad de México, 1942. Murió en 
accidente aéreo cerca de Cuernavaca en 1995). Fue 
uno de los más importantes directores surgidos de 
México con una brillante carrera nacional e interna-
cional. Fue el director musical de la Orquesta Filar-
mónica de la UNAMUNAM (OFUNAMOFUNAM), de la Orquesta Sin-
fónica de Dallas y director invitado de renombradas 
orquestas europeas, latinoamericanas y de los Esta-
dos Unidos. En estas páginas sólo quiero mencionar 
su carrera como compositor. Entre sus obras desta-
can dos sinfonías y una tercera inconclusa, el ballet 
Los huesos secos, una sonata para piano, Improvisaciones 
para clarinete y piano y una sonata para chelo solo. 

MARIOMARIO LAVISTALAVISTA (1943-2021). Fue uno de los más 
eminentes compositores actuales de América Latina. 
Estudió composición con Carlos Chávez y Héctor 
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Quintanar, y más tarde fue becado para estudiar 
en la Schola Cantorum en París.

Ha compuesto música de los más variados 
géneros: una ópera (Aura), seis pequeñas piezas 
para orquesta de cuerdas, seis cuartetos de cuerda, 
un trío para violín, violonchelo y piano, Quotations 
para violonchelo y piano, Cuaderno de viaje para viola 
y violonchelo, Tres danzas seculares para violonchelo 
y piano, un concierto para chelo y orquesta, Missa 
Brevis para coro mixto a capella entre otras obras.

En 1987 fue nombrado miembro de la Acade-
mia de Artes y la Fundación Guggenheim le otorgó 
una beca para escribir la ópera Aura. En 1991 recibió 
el Premio Nacional de Ciencias y Artes y la Medalla 
Mozart, y dos años después el Consejo Nacional 
para la Cultura y las Artes lo distinguió como Creador 
emérito. En 2013 le fue otorgado el Premio Tomás 
Luis de la Victoria, el máximo galardón que otorga 
la Sociedad General de Autores y Editores de España 
(SGAESGAE) a músicos de España e Iberoamérica.

Me correspondió el honor de estrenar dos 
obras que tuvo la amabilidad de dedicarme: su 
Concierto para chelo y orquesta y sus Tres piezas 
para chelo y piano.

JULIOJULIO ESTRADAESTRADA (Ciudad de México, 1943). Es doctor en 
Música y Musicología por la Universidad de Estras-
burgo III I, Francia. Es compositor e investigador de 
la UNAMUNAM, autor de varios libros y de gran cantidad 



171

de investigaciones, artículos en libros, revistas y 
periódicos, en México y en otros países; ha escrito 
sobre teoría del arte, teoría, análisis y filosofía de 
la música. Desarrolló una filosofía propia en teoría 
musical y, junto con Jorge Gil, escribió Música y 
teoría de grupos finitos (UNAMUNAM, México, 1984). Es pro-
fesor en la Escuela Nacional de Música de la UNAMUNAM, 
miembro del Instituto de Investigaciones Estéticas 
de la UNAMUNAM y profesor e investigador visitante de 
diversas universidades en Estados Unidos y Europa. 

Ha sido responsable del proyecto de investiga-
ción interdisciplinaria Música-Matemáticas-Com-
putación y es miembro de la Academia Mexicana 
de Ciencias.

El director José Luis Castillo, Carlos Prieto y Mario Lavista 
tras el estreno de su concierto para violonchelo y orquesta 
en Bellas Artes en marzo de 2011.
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Ha recibido el premio de Darmstadt, así como 
del Centro de Difusión de la Música Contempo-
ránea de Madrid, de la Radio Nacional de España, 
y la Orden de las Artes y de las Letras de Francia.

Autor de numerosas composiciones de muy 
diversos tipos, Julio Estrada ha dedicado largos años 
al estudio de la importancia del sonido en la obra 
Pedro Páramo, de Juan Rulfo. Su trabajo redundó en 
su libro El sonido en Rulfo y en la ópera Los murmullos 
del páramo (estrenada en España en 2006).

FEDERICOFEDERICO IBARRAIBARRA (Ciudad de México, 1946). Estudió 
composición en la Escuela Nacional de Música 
de la Universidad Nacional Autónoma de México. 
Fue becado por Radio Universidad y la Radio y 
Televisión Francesa para estudiar en París, donde 
fue alumno de Jean Étienne Marie. También fue 
becado en España. Compuso una gran variedad 
de obras, muchas de ellas para teatro. Además de 
su actividad como muy importante compositor y 
profesor, ha dedicado gran parte de su vida a la 
ejecución de piano, habiendo estrenado en México 
numerosas obras contemporáneas.

Ha compuesto obras de todo género: nueve 
óperas, ballets, cuatro sinfonías, tres conciertos –
uno para piano y orquesta, otro para violonchelo 
y el tercero para violín y orquesta–, sonatas para 
piano, para violín y para chelo, un quinteto, can-
tatas, canciones; otras obras escritas para diversas 
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combinaciones instrumentales y vocales, y música 
para teatro. Ha recibido diversos premios, tales 
como el Premio Nacional de las Artes y la Medalla 
Bellas Artes.

Me dedicó dos magníficas obras que he gra-
bado y tocado en numerosos países: una sonata para 
chelo y piano y un concierto para chelo y orquesta.

MAXMAX LIFCHITZLIFCHITZ (México, 1948). Creció en Ciudad de 
México y comenzó allí sus estudios. Después esta-
bleció su residencia en Estados Unidos en 1966. Se 
graduó en la Escuela Juilliard y en la Universidad 
de Harvard. En 1980 fundó el Ensemble North/
South Consonance, dedicado a la interpretación de 
música clásica contemporánea de las Américas, y 

Estreno en Inglaterra del concierto para chelo de Federico 
Ibarra (quien aplaude de espaldas), Carlos Prieto (chelo) y 
Enrique Diemecke (director). Royal Phillharmonic Orchestra. 
Londres, 1993.



174

funge como su director. Entre sus composiciones 
figura Voces de la noche para chelo y orquesta que 
tuvo la amabilidad de dedicarme y que estrené 
en México en 1993.

DANIELDANIEL CATÁNCATÁN (1949-2011). Estudió filosofía en la 
universidad de Sussex, Inglaterra, y obtuvo un 
doctorado de composición en la Universidad de 
Princeton. El estilo de Catán es lírico y román-
tico. Compuso diversas óperas representadas con 
éxito en los Estados Unidos y Europa. En 1998 le 
fue entregado el Premio Plácido Domingo por su 
contribución a la ópera. Compuso también música 
orquestal, de cámara y de cine. 

8.7. La obra de compositores nacidos después de 
1950. De Arturo Márquez a Juan Pablo Contreras
ARTUROARTURO MÁRQUEZMÁRQUEZ (Álamos, Sonora, 1950). Uno de 

los compositores mexicanos más conocidos; sus 
obras incorporan con frecuencia temas y motivos 
latinoamericanos. Su Danzón Núm. 2 se ha convertido 
en una de las obras mexicanas más frecuentemente 
tocadas internacionalmente. Ha recibido múltiples 
premios que incluyen la Medalla de Oro de Bellas 
Artes de México, el California Institute of the Arts 
Distinguished Alumnus Award, el Premio Nacional 
de Ciencias y Artes de México. Sus obras princi-
pales incluyen Mutismo para dos pianos, Concierto 
interdisciplinario con músicos y fotógrafos, En clave para 
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piano, Son a Tamayo para arpa y percusiones, canta-
tas Los sueños, Paisajes bajo el signo del cosmos y Homenaje a 
Gismonti; ocho Danzones, Octeto Malandro, Danza de mediodía, 
Máscaras (Máscara Flor, Máscara Son, La Pasión según San Juan 
de Letrán, La Pasión según Marcos), Espejos en la arena para 
violonchelo y orquesta, cantata Los sueños, Marchas de 
duelo y de ira, Lejanía interior para violonchelo y piano. 
Compuso, entre múltiples obras, las ya mencio-
nadas, Espejos en la arena, magnífico concierto para 
chelo y orquesta que me dedicó y he grabado y 
tocado en diversos países y Lejanía para chelo y piano. 

MARCELAMARCELA RODRÍGUEZRODRÍGUEZ (1951). Estudió guitarra y com-
posición con Manuel López Ramos, Ma. Antonieta 
Lozano, Leo Brouwer y Julio Estrada. Desde 1979 
escribe continuamente música para teatro. Ha com-
puesto óperas y solos para diversos instrumentos 
que incluyen un concierto para chelo y orquesta 
que estrené en el Festival de Guanajuato. 

AURELIOAURELIO TELLOTELLO (1951). Polifacético personaje nacido 
en el Perú y residente en México desde 1982. Lleva 
a cabo una actividad muy variada como director, 
investigador, profesor y compositor. Desarrolla 
desde hace muchos años una labor fundamental 
en el estudio y difusión de la música virreinal. 
Es director del Coro Capilla Virreinal de la Nueva España, 
desde su fundación en 1989. Asimismo, es una 
autoridad acerca de la música precortesiana, lo cual 
le ha merecido importantes premios en diversos 
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países. Ha compuesto numerosas obras orquestales, 
corales, de cámara y otras.  

EUGENIOEUGENIO TOUSSAINTTOUSSAINT (Ciudad de México, 1954-2011). 
Eugenio Toussaint Uhtohff es un caso muy particular 
en la historia de la música mexicana. Su vida pen-
duló entre el jazz y la composición de música sinfó-
nica y de cámara, dos universos musicales en los que 
destacó de manera brillante. Inició su carrera profe-
sional a los 18 años, con una formación autodidacta 
y sólo hasta 1974 estudió en forma privada armonía 
y piano. A los 21 años se integró a la banda Blue 
Note, dirigida por el contrabajista mexicano Roberto 

Festival de Álamos, Sonora. Carlos Prieto, Arturo Márquez 
y su padre Arturo Márquez, en ocasión del concierto en el 
que se tocó Espejos en la arena para chelo y orquesta, donde le 
concederían a Prieto la medalla Ortiz Tirado, 2006.
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Aymes, con quien se presentó por toda la República 
y realizó sus primeras grabaciones de música ori-
ginal. Un año después fundó el grupo Sacbé, que 
haría historia por sus trabajos en el jazz mexicano.

Sus obras principales incluyen Hijo de la ciudad, 
para orquesta de jazz y piano, la pieza sinfónica 
Popol-Vuh, Danzas de la ciudad, Gauguin (concierto para 
arma y corno inglés), Suite de las ciencias (comisionada 
por la UNAMUNAM para la inauguración del Museo Univer-
sum), Variaciones concertantes (concertino para guitarra 
y violonchelo), Divertimento para marimba sola; Rumbo 
de rumba para cuarteto de trombones, un concierto 
para guitarra y orquesta, dos cuartetos de cuerdas, 
Calaveras para orquesta, dos conciertos para vio-
lonchelo y orquesta, una sinfonía, Suite Niu Yol para 
flauta y guitarra, Bouillabaisse para piano y orquesta, 
Vino de hongos para tenor y quinteto de alientos, La 
chunga de la jungla para percusiones, el ballet Día de 
los muertos, Estudios Bop Núms. 3 y 7, Suite galáctica, Pour les 
enfants para violonchelo y piano, un trío para flauta, 
oboe y fagot, y Kaleidoscopio para cuarteto de cuerdas.

He tenido el privilegio de estrenar, difundir 
internacionalmente y grabar magníficas obras que 
me dedicó el compositor: Pour les enfants, para violon-
chelo y piano (2001) que estrené en México con 
el pianista Edison Quintana; el segundo concierto 
para violonchelo y orquesta cuyo estreno mun-
dial tuvo lugar en Caracas en marzo de 2003, con 



178

la Orquesta Simón Bolívar dirigida por Eduardo 
Marturet y cuyo estreno en México ocurrió en 
noviembre de 2003, con la Orquesta Filarmónica 
de la UNAMUNAM, bajo la batuta de Zuohang Chen y 
Bachriación Estudio Bop Núm. 7 para violonchelo solo 
(2005) que he tocado en numerosos conciertos 
en México, los Estados Unidos y Europa. 

EDUARDOEDUARDO ANGULOANGULO (1954). Compositor, violinista y 
violista. Estudió en el Conservatorio Nacional de 
Música de México. En 1975 obtiene el Premio 
de Excelencia en el Real Conservatorio de La Haya, 
Holanda. Su diversa obra incluye música sinfó-
nica, de cámara y coral, así como los conciertos 
para piano, arpa, clavecín, viola, guitarra, flauta, etc. 
Casi todas sus obras han sido escritas por encargo 
de diversas agrupaciones internacionales.

SAMUELSAMUEL ZYMANZYMAN (México, 1956). Cursó estudios de 
medicina en la Universidad Nacional Autónoma de 
México, que compaginó con su formación como 
pianista y compositor en el Conservatorio Nacional 
de Música y Composición. Tras terminar la carrera de 
medicina, decidió dedicarse por entero a la música, 
trasladándose a Nueva York para ampliar sus cono-
cimientos en la Julliard School, en donde obtuvo 
los grados de maestría y doctorado en composición. 

Ha recibido múltiples reconocimientos y encar-
gos de organizaciones y artistas norteamericanos y 
mexicanos. Sus numerosas obras incluyen dos sin-
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fonías, un concierto para piano y orquesta, uno para 
violonchelo y orquesta, otro para flauta y uno 
para guitarra —ambos también con orquesta—, una 
Fantasía Mexicana para dos flautas y orquesta, una suite 
para chelo solo, otra para dos chelos, una suite para 
dos chelos y dos guitarras; una Fantasía para chelo y 
piano, un Canto a la música para dos violonchelos, coro 
y orquesta. Además, Renacimiento para chelo y orquesta; 
música vocal; obras de cámara; la música para la 
película La otra conquista, que incluye el aria Mater Aeterna 
—interpretada por Plácido Domingo—, un trío para 
violín, violonchelo y piano, un octeto de alientos, 
una suite para guitarra sola, y Reflexión para ocho violonchelos.

Estrené y grabé con Yo-Yo Ma Canto a la música 
para orquesta sinfónica, coro y dos violonchelos 
solistas. Grabé varias obras que me dedicó el com-
positor: un concierto para chelo y orquesta, una 
suite para chelo solo, una sonata y una fantasía para 
chelo y piano. Nos dedicó a Yo-Yo Ma y a mí varias 
brillantes obras para dos chelos: una suite para dos 
chelos –que grabé con Jesús Castro-Balbi– y una 
suite para dos chelos y dos guitarras. Finalmente, 
me dedicó otra obra para chelo y orquesta titulada 
Renacimiento, que estrené con la Orquesta Filarmó-
nica de Luisiana, dirigida por Carlos Miguel Prieto. 

JAVIERJAVIER ÁLVAREZÁLVAREZ (1956). Creador de una obra que abarca 
la música para concierto, el cine y la electroacús-
tica. Fue profesor en el Royal College of Music en 
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Inglaterra y en la Musikhögskola en Suecia. Desde 
2005 es miembro de la Academia de Artes y entre 
2007 y 2011 fue rector del Conservatorio de las 
Rosas. Me dedicó una obra para chelo y piano 
titulada Serpiente y escalera.

Carlos Prieto y Yo-Yo Ma tras el estreno de la Suite para dos 
chelos de Zyman, en Chicago. Abril de 2012. 

Yo-Yo Ma, Julio Saldaña, Samuel Zyman y Carlos Prieto. Estreno 
de Canto a la Música en Sala Nezahualcóyotl, enero de 2016.
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ANAANA LARALARA (1959). Estudió en el Conservatorio Nacio-
nal de Música con Daniel Catán y Mario Lavista, y 
en el Centro Enidim con Federico Ibarra. Su obra 
abarca desde música para instrumentos solistas, de 
cámara, sinfónica y coral, hasta música coreogra-
fiada y teatral. Realizó estudios de composición 
en la Academia de Música de Varsovia, Polonia. En 
2004 obtuvo la maestría en Etnomusicología por 
la Universidad de Maryland, en los Estados Unidos. 
Su obra ha sido tocada en México, Estados Unidos, 
Europa y Sudamérica y abarca desde música para 
instrumentos solistas, de cámara, sinfónica y coral, 
hasta música coreográfica y teatral. 

VÍCTORVÍCTOR RASGADORASGADO (1959). Tras sus estudios en México, 
estudió en Inglaterra e Italia. Ha sido ganador del 
primer lugar en los concursos de composición 
Olympia (Grecia-1993), Alfredo Casella (Italia, 1993), 
Iberoamericano (España, 1992), y Orpheus (Italia, 194I). 
En este último, su ópera Anacleto Morones, con libreto 
del cuento homónimo de Juan Rulfo, fue premiada, 
publicada y estrenada en Spoleto Italia, con el com-
positor Luciano Berio como presidente del jurado 
internacional. Sus obras abarcan todos los géneros 
de música y han sido grabadas en México e Italia. 
Actualmente, Víctor Rasgado participa también 
en diversas iniciativas dedicadas a la difusión y 
pedagogía de la música contemporánea. Funda-
dor y director del Taller de Creación Musical de 
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Oaxaca, de 2004 a la fecha tiene a su cargo el 
taller de composición del Centro de Investigación 
y Estudios de la Música.

EDUARDOEDUARDO GAMBOAGAMBOA (1960). Graduado como guitarrista 
en el Trinity College of Music de Londres, desde 
1985 se dedica enteramente a la composición. 
Cuenta ya con un importante catálogo de obras 
de concierto, tanto de cámara como sinfónicas, y 
una vasta producción de música para cine y teatro. 
Buena parte de su formación académica la obtuvo 
del maestro Joaquín Gutiérrez Heras. Desde niño 
alternó las lecciones de piano con el aprendizaje de 
la música popular y folclórica de México y América 
Latina, y también le han fascinado siempre el jazz 
y la música cubana. 

HEBERTHEBERT VÁZQUEZVÁZQUEZ (1963). Nació en Uruguay y radica 
desde niño en México. Estudió en el Conservatorio 
Nacional de Música con Mario Lavista y Marco Anto-
nio Anguiano. Hizo una maestría en la Universidad 
de la Columbia Británica. Desde septiembre del 
2000 es catedrático en la Escuela de Música de la 
Universidad de San Nicolás, en Morelia, donde ha 
organizado conciertos y cursos sobre teoría, historia 
y filosofía de la música. Sus obras han sido tocadas 
en numerosos festivales internacionales de Canadá, 
Chile, Cuba, España, Estados Unidos, Italia y México. 
Hebert Vázquez fue nominado al Premio Grammy 
de 2017 por su obra Cuatro corridos: A Chamber Opera.
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GABRIELAGABRIELA ORTIZORTIZ TORRESTORRES (1964). Nominada al Grammy 
Latino dos veces consecutivas, es también acreedora 
del Premio Nacional de Artes y Literatura 2016 y 
miembro de número de la Academia de Artes y 
Letras. Gabriela Ortíz es considerada una de las 
más importantes figuras de su generación. Ha reci-
bido encargos de diversos festivales e instituciones 
internacionales, como la Orquesta Filarmónica de 
Los Angeles, BBCBBC Scottish Symphony Orchestra, 
Malmo Symphony Orchestra, el Cuarteto Kronos, 
el Cuarteto Latinoamericano, Tambuco, el Festival 
Internacional Cervantino, y reconocidos solistas y 
directores (Dawn Upshaw, Gustavo Dudamel, Pierre 
Amoyal. Alejandro Escuer. Sarah Leonard, Essa-Pe-
kka Salonen y Carlos Miguel Prieto, entre muchos 
otros). Ha recibido múltiples premios, como el 
John Simon Guggenheim Memorial Foundation 
Fellowship (2004), la Distinción Universidad 
Nacional (2004), el primer lugar en el Concurso 
Nacional Silvestre Revueltas Música Nueva Fin de 
Milenio (2000). 

Para celebrar el bicentenario de la Indepen-
dencia y la Revolución, en 2010 Gabriela Ortiz 
compuso tres obras orquestales de gran enverga-
dura: Luz de lava para flauta y soprano solista, coro 
y orquesta, comisionada por la Filarmónica de la 
ciudad de México, y Trama para orquesta, comisio-
nada por el Instituto de Cultura de Puebla. 
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CARLOSCARLOS SÁNCHEZSÁNCHEZ GUTIÉRREZGUTIÉRREZ (México, 1964). Estudió 
en Guadalajara, en la Universidad de Yale y en el 
Conservatorio Peabody. Obtuvo un doctorado en 
la Universidad de Princeton. Ha obtenido premios 
internacionales de las fundaciones Guggenheim, 
Koussevitzky y Fullbright. Autor de diversas obras 
estrenadas en México, Alemania, Estados Unidos y 
Japón. Algunos de sus encargos recientes darán idea 
de la variedad de sus obras… Ex Machina para piano, 
marimba y orquesta sinfónica, 2007, encargo de 
NETNET York State Music Fundation, Nueva York; Twitte-
ring  Variations, quinteto de alientos, 2005, encargo de 
Howard Hanson Fundation, Rochester, And of course, 
Henry the Horse… para piano, percusión y quinteto 
de cuerdas, 2006, encargo de Koussevitzky Music 
Foundation, Washington.

JUANJUAN TRIGOSTRIGOS (1965). Compositor y director de orquesta 
nacido en la ciudad de México. Su formación aca-
démica incluye títulos en dirección coral y de 
orquesta, composición, canto gregoriano y piano de 
importantes instituciones de México e Italia. Entre 
sus obras más destacadas se encuentran la cantata 
concertante Magnificat Guadalupano, la Missa Cunctipotens 
Genitor Deus, una ópera, seis Ricercare de cámara, una 
nutrida producción para guitarra, que incluye dos 
conciertos con orquesta, un concierto para cuatro 
guitarras y orquesta, conciertos para piccolo, para 
contrabajo, un triple concierto y una sinfonía. 
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JAVIERJAVIER TORRESTORRES MALDONADOMALDONADO (1968). Nació en Chetumal, 
Quintana Roo. Inició sus estudios superiores en 
el Conservatorio Nacional de México y de 1996 
a 1998 los prosiguió en Italia, en la Academia 
Lorenzo Perosi y la Accademia Chigiana con Franco 
Donatoni. Estudió también en el conservatorio Giu-
seppi Verdi en Milán, en la Academia di Santa Cecilia 
en Roma y, de 2001 a 2003, en el Conservatoire 
National de Région de Strasbourg. Reside en Italia 
desde 1996. De 2007 a la fecha se desempeña como 
profesor de composición y nuevas tecnologías en 
el Conservatorio G. Verdi de Milán. Ha recibido 
muchos de los más importantes premios y distin-
ciones en materia de composición musical, entre 
los que se cuentan la Commande d’Etat (Comisión 
del Estado Francés) otorgada por el ministerio de 
la Cultura y Comunicación de Francia (2007), el 
premio internacional de composición del GRAMEGRAME 
(Centre National de Création Musicale) de Lyon, 
Francia (2006), el Reine Elisabeth de Bruselas, 
Bélgica (2004). Torres Maldonado ha compuesto 
obras para orquesta, música de cámara, obras para 
voz y para coro, para piano y para instrumentos 
solos, así como obras electroacústicas.

GEORGINAGEORGINA DERBEZDERBEZ (1968). Inició sus estudios de piano 
con Lea Levine y Marta Gracia Renart. Ingresó a la 
Escuela Superior de Música donde estudió piano 
con Ana María Tradatti y composición con Arturo 
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Márquez y Ana Lara. Sus obras se han tocado en 
festivales, como el Foro de Música Nueva Manuel 
Enríquez. El cuarteto Arditti tocó su Cuarteto Núm. 1. 
Georgina Derbez es actualmente maestra en com-
posición en la Escuela Superior de Música. 

HORACIOHORACIO URIBEURIBE (1970). Nació en la ciudad de México. 
De 1989 a 1995 realizó sus estudios de compo-
sición en el Conservatorio Tchaikovski de Moscú; 
hasta el 2000 fue profesor en la Escuela Nacional 
de Música de la UNAMUNAM. Desde 1996 trabaja en la 
Escuela Superior de Música del INBAINBA como maestro 
de composición, contrapunto, armonía y orquesta-
ción. En 2000 recibió la Medalla Mozart. Cuenta con 
un catálogo de más de 50 obras para instrumentos 
solos, ensambles de cámara y orquesta sinfónica. Sus 
obras han sido interpretadas, encargadas y grabadas 
por importantes músicos mexicanos y extranjeros 
de América y Europa. Algunas de sus principales 
obras son las siguientes: Miniaturas para violín y 
piano; Aproximaciones al son huasteco; Colette (para piano); 
Concierto para flauta y orquesta; Cristales; Insectario para dos 
violonchelos y piano; La ciudad no olvida que alguna vez fue 
lago (Quinteto no. 1); Por el Neva; Preludio y tocata para 
clavecín. Horacio Uribe me dedicó una obra para 
violonchelo y piano titulada Alborada, que toqué por 
primera vez en la Sala Chávez de la UNAMUNAM, en enero 
de 2009, con Edison Quintana al piano. 
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JOSÉJOSÉ ELIZONDOELIZONDO (1972). Nació en Chihuahua y a los 
cinco años de edad comenzó a dar conciertos de 
piano y órgano. En 1990 José se mudó a Boston, 
donde recibió títulos de Música e Ingeniería elec-
trónica en el Instituto Tecnológico de Massachusetts 
(MITMIT). En la Universidad de Harvard estudió análisis 
musical, instrumentación y dirección de coros y 
orquesta. José escribió su primera composición 
para orquesta, Estampas mexicanas, como una tarea 
para una clase impartida por el profesor Peter Child 
en el MITMIT. Estampas mexicanas ha sido interpretada en 
más de 150 conciertos por orquestas en Europa, 
Asia, África, Australia y América. En palabras del 
propio Elizondo: 

En 1997, José escribió Danzas latinoamericanas para el 

violonchelista mexicano Carlos Prieto. Además de su 

amor por México y su pasión por la música, José y 

Carlos Prieto tienen en común el haber estudiado en 

el Instituto Tecnológico de Massachusetts. Esta obra 

ha tenido un notable éxito. Carlos Prieto la ha tocado 

con Juan Hermida en el país; con Jesús Castro-Balbi 

en México y en el Pepsico Theater de Fort Worth; en 

Monterrey y México con Álvaro Bitrán. En enero de 

2016 la tocó tocar en México con Yo-Yo Ma en la Sala 

Nezahualcóyotl, y en marzo con Jonathan Gerhardt, 

primer violonchelo de la Orquesta Filarmónica de 

Nueva Orleans… 



188

Las Danzas latinoamericanas han sido interpretadas 
en más de 250 conciertos. Elizondo también me 
dedicó su Suite barroca y su obra Limoncello. En julio 
y agosto de 2020 compuso una obra para dos 
chelos, titulada Cantabrigian Reflections, dedicada a 
mí y a Yo-Yo Ma.

ALEXISALEXIS ARANDAARANDA (1974). Compositor y pianista. Nació 
en la ciudad de México. Estudió composición en 
el Conservatorio Nacional de Música con Mario 
Lavista y posteriormente en el Conservatorio de 
Padua, en Italia. Ha sido acreedor a diversos premios 
internacionales. Actualmente es uno de los compo-
sitores más interpretados en México y uno de los 
más sobresalientes y dinámicos de su generación. 
Su música ha sido interpretada por más de veinte 
orquestas, entre ellas las más importantes de México 
y diversas de los Estados Unidos y Europa, bajo 
la dirección de Enrique Diemecke, Carlos Miguel 
Prieto, Bartholomeus van de Veld y Max Bragado. 
Ha compuesto numerosas obras de orquesta y de 
cámara. He estrenado cuatro obras que me dedicó: 
El Stradivarius rojo para violonchelo solo en 2003, Credo 
para violonchelo y piano (2009), Concierto de fuego 
para chelo y orquesta en 2010, y Música solar para 
dos violonchelos en 2014.

ENRICOENRICO CHAPELACHAPELA (1974). Nacido en la ciudad de 
México, es uno de los más originales e interesantes 
compositores surgidos recientemente de América 
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Latina. Estudió licenciatura en guitarra y composi-
ción en México en el CIEMCIEM (Centro de Investigación 
y Estudios de la Música). De 2006 a 2008 estudió 
una maestría en composición en la Universidad 
de París VI I IVI I I  (Saint Denis). Chapela fue elegido 
socio de la Fundación John Simon Guggenheim 
para los años 2010-2011. Desde el año 2002 ha 
obtenido reconocimientos en el Sistema Nacional 
de Creadores de Artes, la Tribuna Internacional de 
Compositores de la UNESCOUNESCO, el Concurso Interna-
cional de Composición Alexander Zemlinsky y The 
Barlow Endowment for Music Composition Prize. 

Desde 2002 varias de sus obras han ganado 
premios en competencias nacionales e internacio-
nales y sus obras se tocan con mayor frecuencia 
en México, Estados Unidos, Europa y Sudamé-
rica. Chapela ha recibido comisiones de diversas 
orquestas, tales como Los Angeles Philharmonic, 
la Phillharmonique de Radio France, la Dresden 
Sinfoniker, Sinfónica Simón Bolívar (de  Venezuela), 
Orquestra Sinfónica de Sao Paulo, Berkeley Sym-
phony Orchestra y otras. Algunas de las obras comi-
sionadas son Ingesu (un homenaje a la victoria de 
la selección mexicana de futbol sobre la escuadra 
brasileña en la final de la copa FIFAFIFA-Confederaciones 
1999), Nanoboots (2011), obra de cámara (Britten 
Sinfonía y Wigmore Hall), Zimmergramm (2016), de 
la Deutsche Welle para conmemorar el Año Dual 
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México-Alemania, Rotor (2017), comisionada por 
la Orquesta Sinfónica de Minería, México, Disidentes 
(2018) ópera rock comisionada por la Sinfónica 
de Dresden, Alemania. 

ARTUROARTURO RODRÍGUEZRODRÍGUEZ (1976). Oriundo de Monterrey, 
inició sus estudios musicales en la Escuela de Música 
de la Universidad Autónoma de Nuevo León, y los 
continuó en el Conservatorio Nacional de México, 
la Escuela de Música de Texas Christian University 
y la Escuela de Música de Butler University, en 
Indiana. Ha sido seleccionado para participar en el 
Taller de Música para Cine de la ASCAPASCAP en Hollywood 
(2003), el Taller de Música para Cine del Festi-
val de Aspen (2001) y el Seminario de Compo-
sición de la Universidad de Nueva York (2003). 
Arturo Rodríguez radica en la ciudad de Boston 
y se ha establecido como compositor primordial-
mente de música sinfónica, orquestador y director.

JUANJUAN PABLOPABLO CONTRERASCONTRERAS (1987). Nació en la ciudad de 
Guadalajara y se ha convertido en una de las jóvenes 
promesas de la composición en América Latina. Es 
licenciado en composición por el California Insti-
tute of the Arts y maestro en composición por la 
Manhattan School of Music. La música de Contreras 
se ha interpretado en los Estados Unidos, Europa 
y Latinoamérica. Ha ganado numerosos premios y 
becas en México, y muy diversos países, como el 
BMIBMI William Schuman Prize, el Primer Concurso 
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de Composición Arturo Márquez para Orquesta 
de Cámara, el Brian M. Israel Prize, el Dutch Harp 
Composition Contest, el Nicolas Flagello Award 
otorgado por la Manhattan School of Music, y la 
beca de estímulo a Jóvenes Creadores del Fondo 
Nacional para la Cultura y las Artes en México. Su 
obra incluye composiciones para orquesta, con-
juntos de cámara e instrumentos solos. En 2013 
su obra El laberinto de la soledad, para orquesta, le 
hizo acreedor por unanimidad al premio William 
Schuman en Nueva York, en el concurso BMIBMI Com-
poser Awards. En 2014 ganó el primer Concurso 
de Composición Arturo Márquez con su Concierto 
para arpa y orquesta de cámara. La obra se titula 
Ángel mestizo y narra el periplo realizado por el arpa 
de España a México durante el proceso de la Con-
quista. Otras obras incluyen el concierto para piano 
titulado Pirámide del sol, y Mariachitlán para orquesta 
que, en palabras del autor, articula “el sonido de 
tres épocas y representa las raíces y la identidad 
del país”. Me dedicó una obra para chelo y piano 
titulada Souvenirs. 
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8.8 Algunas aportaciones de los exiliados españoles 
en la vida musical de México
En 1939 el presidente Lázaro Cárdenas abrió genero-
samente las puertas de México a miles de refugiados 
de la Guerra Civil Española, que rehicieron aquí sus 
vidas y enriquecieron extraordinariamente la cultura, 
las artes y las ciencias de nuestro país. 

En el campo de la música debemos citar a Rodolfo 
Halffter, Adolfo Salazar, María Teresa Prieto, Jesús Bal 
y Gay, Baltasar Samper, Rosita García Ascot, Gustavo 
Pittaluga y Simón Tapia Colman. 

Describir la aportación de cada uno rebasaría 
la intención y el espacio de estas notas, además de 
obligarme a hacer justicia a tantos otros músicos que 
por la misma razón me veo forzado a excluir. Sin 
embargo, destacaré por lo menos la labor de tres 
figuras: Rodolfo Halffter, Adolfo Salazar y María Teresa 
Prieto. Y también escribiré acerca de una compositora 
española que no formó parte del grupo de refugiados 
españoles pero que llegó y vivió la mayor parte de su 
vida en México: Emiliana de Zubeldía. 

RODOLFORODOLFO HALFFTERHALFFTER (1900-1987). Nació en Madrid 
y vivió en México desde 1939 hasta su muerte, 
en 1987, por lo que repartió su vida por partes 
iguales entre España y México. Sin embargo, fue 
aquí donde escribió la mayor parte de su obra, 
desde el Concierto para violín (1939-1940), hasta su 
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ensayo para percusionistas Paqulitzli (1983); aquí 
también desarrolló una actividad fundamental 
como guía, maestro, editor y promotor musical. 
Tuve la oportunidad de difundir ampliamente su 
Sonata para chelo y piano. La toqué en México y 
muchos otros países, especialmente con los pia-
nistas Doris Stevenson y Edison Quintana, y en 
Nueva York grabé la obra con este último.

Desde su llegada a México inició una impor-
tante actividad docente, primero en la Escuela Noc-
turna de Música y posteriormente en el Conserva-
torio Nacional, donde tuvo como alumnos a Luis 
Herrera de la Fuente, Eduardo Mata, Mario Lavista 
y Arturo Márquez, entre otros. A Halffter se debe, 
entre otras cosas, la enseñanza de la música dodeca-
fónica y serial en México, o sea el estilo musical ini-
ciado por compositores como Webern y Schönberg. 
Como reconocimiento a su labor, recibió el Premio 
Nacional de Artes y Letras de México en 1976 y 
el Premio Nacional de Música de España en 1986.

ADOLFOADOLFO SALAZARSALAZAR (1890-1958). Insigne intelectual, 
musicólogo, historiador, compositor y crítico, nació 
en Madrid en 1890. De formación eminentemente 
autodidacta, estudió composición con Bartolomé 
Pérez Casas y aprendió mucho de su contacto con 
Manuel de Falla, Felipe Pedrell y Maurice Ravel.

De 1937 a 1939 fue agregado cultural del 
gobierno republicano en Washington. En 1939 se 
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trasladó a México, donde fue investigador de El 
Colegio de México y a partir de 1946 catedrático del 
Conservatorio Nacional. Compuso algo de música, 
pero su obra fundamental consistió en haber escrito 
más de 30 libros, junto con miles de artículos y 
ensayos en los que analiza de manera brillante el 
acontecer musical de su tiempo y otros temas de 
arte y literatura. Falleció en la ciudad de México el 
27 de septiembre de 1958.

Libros destacados: Música y músicos de hoy, Madrid, 
1928; La música contemporánea en España, Madrid, 1930; 
El siglo romántico, Madrid, 1935; La música moderna, Bue-
nos Aires, 1944; La música en la sociedad europea, México, 
1942-1946; La música como proceso histórico de su invención, 
México, FCEFCE, 1950; Juan Sebastián Bach, un ensayo, El 
Colegio de México, 1951; La música y el ballet, México, 
1951; La música en España, Buenos Aires, 1953; La 
música orquestal en el siglo XXXX, FCEFCE, México, 1956.

Selección de la música de Adolfo Salazar: Pre-
ludios para piano; Rubayat, para cuarteto de cuerdas; 
Arabia para piano y orquesta; Don Juan en los infiernos, 
poema sinfónico. 

MARÍAMARÍA TERESATERESA PRIETOPRIETO (1896-1982). La compositora 
María Teresa Prieto –tía mía, pues era hermana de 
mi padre–, nació en España en 1939 y emigró a 
México, donde compuso prácticamente toda su 
obra musical. Hizo estudios en Oviedo y en Madrid. 
Ya en México tuvo como maestros a Manuel M. 
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Ponce, Carlos Chávez y Rodolfo Halffter, y en los 
Estados Unidos a Darius Milhaud.

Su obra orquestal incluye Impresión sinfónica, Sin-
fonía asturiana, el poema sinfónico Chichen Itzá, Sinfonía 
breve, Adagio y fuga para chelo y orquesta, Sinfonía de la 
danza prima, Sinfonía cantábile, Sonata modal para chelo 
y orquesta, El palo verde, suite de ballet, Cuadros de la 
naturaleza para orquesta, Tema variado y Fuga en estilo dode-
cafónico, y algunas otras obras. Sus composiciones de 
cámara incluyen, entre otras, seis melodías para voz 
y piano, tres cuartetos de cuerdas, Fuga en si bemol 
menor, Fuga postdodecafónica, 24 variaciones para 
piano (12 seriales y 12 tonales), cuatro canciones y 
Sonata modal para chelo y piano. Uno de sus cuartetos 
llamado Cuarteto Modal (1958) recibió en España el 
Premio Samuel Ros. 

Su obra sinfónica fue estrenada en el Palacio 
de Bellas Artes por la Orquesta Sinfónica Nacional 
bajo la batuta de directores como Carlos Chávez, 
Erich Kleiber, Luis Herrera de la Fuente y Emil 
Jachaturián. Su poema sinfónico Chichen Itzá fue 
interpretado en Madrid por la Orquesta Nacional, 
dirigida por Ataúlfo Argenta. En 1948 compuso el 
ya citado Adagio y fuga para violonchelo y orquesta, 

“dedicado a mi sobrino Carlos Prieto Jacqué”. La 
primera audición la llevaron a cabo ese mismo 
año Imre Hartman, Carlos Chávez y la Orquesta 
Sinfónica Nacional en Bellas Artes.  Toqué el estreno 
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del Adagio y fuga en España con la Orquesta del Prin-
cipiado de Asturias, dirigida por José Luis Temes. 
Con este director y con la Orquesta de Córdoba, 
España, grabé la obra para una serie de discos que 
contienen la obra orquestal completa de María 
Teresa Prieto. 

También compuso una Sonata Modal para vio-
lonchelo y orquesta, la cual, como es el caso del 
Adagio y fuga, existe también en versión para chelo 
y piano.  María Teresa Prieto murió en la ciudad 
de México en 1982. 

EMILIANAEMILIANA DEDE ZUBELDÍAZUBELDÍA (1888- 1987). Nació en Salinas 
de Oro, Navarra, España. Su señalada importancia 
en la vida musical de Hermosillo, Sonora, donde 
vivió 40 de los 52 años que radicó en México, hace 
que sea imprescindible incluirla en estas páginas. 

Inició sus estudios musicales en Pamplona y 
los continuó en el Conservatorio de Madrid y en la 
Schola Cantorum de París. En 1928 realizó una gira 
como concertista por América del Sur y en 1930 
fue a vivir a Nueva York, donde conoció las teorías 
del mexicano Augusto Novaro, cuyas investigacio-
nes sobre los principios acústicos ejercieron una 
influencia decisiva en sus futuras composiciones. 
En esa ciudad conoció también al guitarrista Andrés 
Segovia y al arpista Nicanor Zabaleta, para quienes 
compuso sendas obras. En 1935 se convirtió en 
la discípula única de Augusto Novaro, autor del 
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Sistema Natural de la Música, o Teoría de Novaro y vivió en 
la ciudad de México hasta 1947, cuando se tras-
ladó a Hermosillo, Sonora, para hacerse cargo de 
la educación musical universitaria. En ese mismo 
año fundó la Academia de Música de la Universi-
dad de Sonora y la Corresponsalía del Seminario 
de Cultura Mexicana. Además de la composición, 
desempeñó una gran actividad como maestra de 
música, directora coral, conferenciante y produc-
tora de programas radiofónicos.

Algunas de sus obras son Sinfonía elegíaca, Capricho 
vasco, para guitarra, Paisaje vasco para guitarra, dedi-
cado a Andrés Segovia, Paisaje desde los Pirineos para 
arpa, dedicado a Nicanor Zabaleta, Trío España para 
violín, chelo y piano. 

Zubeldía falleció en Hermosillo en 1987, poco 
antes de cumplir los 99 años de edad. 

En mayo de 2019 tuve el honor de recibir en 
Hermosillo el Premio Emiliana de Zubeldía y, en 
esa ocasión, di un recital que incluyó el Trío España 
de la maestra Zubeldía. 





Cuarta parte. Notas autobiográficas 
y galería de fotos

9. ALGUNAS FOTOS ADICIONALES DEL AUTOR

Discurso de ingreso a la Academia Mexicana de la Lengua. 
Enero de 2012. De izq. a der. En la primera fila: Gonzalo 
Celorio, Carlos Prieto y Jaime Labastida. 
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Con el violonchelo y Gabriel García Márquez, Ciudad de 
México, 1994.
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Carlos Fuentes y Carlos Prieto juntos en una 
conferencia-concierto en Suiza.
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Tres conciertos en Nueva York. Estreno mundial del Concierto 
para chelo y orquesta de Samuel Zyman en el Lincoln Center 
y estreno de seis obras de cámara en el Lincoln Center y 
Merkin Concert Hall, 14 y 28 de noviembre de 1990 y 7 de 
enero de 1991. 
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Poster de las 6 suites de Bach para violonchelo solo, en el Alice 
Tully Hall del Lincoln Center de Nueva York, concierto el 18 
de marzo de 1985. Las volvió a tocar en el mismo recinto 
en 1996.
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Programa integral de Bach para violonchelo: las Seis suites para 
chelo solo y las Tres sonatas para chelo y clavecín. Salle Pleyel, París, 
1985.
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En mi biblioteca con Mstilav Rostropovich examinando par-
titura de Shostakóvich.

En Symphony Hall de Boston en junio de 2008 con la Orquesta 
Boston Pops. 
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Cuarteto Prieto (Juan Luis Jr, Carlos Miguel, Juan Luis y Car-
los) en ocasión del otorgamiento de la Medalla de Oro de 
Bellas Artes a Carlos Prieto. Sala Ponce, Ciudad de México, 
septiembre de 2012.

Carlos Prieto y Jesús Castro Balbi en ocasión del otorgamiento 
de la Medalla de Oro de Bellas Artes a Carlos Prieto. Sala Ponce, 
Ciudad de México, septiembre de 2012.
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10. ALGUNAS ANÉCDOTAS DE MIS GIRAS MUSICALES

Chelo Prieto
“Chelo Prieto” no es mi esposa ni mi hija. Es el nom-
bre con el que suele viajar conmigo mi violonchelo. 
Resulta que el violonchelo es un instrumento pre-
cioso pero, para los viajes, se convierte en un arte-
facto verdaderamente incómodo, sobre todo en los 
aviones. No se puede enviar como equipaje por las 
elevadas probabilidades de que llegue a su destino 
hecho pedazos. No se puede meter en la cabina, libre 
de cargo, como los violines, porque no cabe debajo 
del asiento ni en los compartimentos superiores para 
equipaje de mano. Debe, pues, viajar como un pasajero 
cualquiera y ocupar un asiento. Las reglas de la IATAIATA 
(International Airline Travel Authority) indican que el 
violonchelo debe pagar tarifa normal, colocarse en un 
asiento de ventanilla que no coincida con la salida de 
emergencia e ir al lado de su dueño. No come, ni se 
marea ni se levanta y podría uno aspirar a que, por lo 
menos, la tarifa fuera como la de un infante pero la 
IATAIATA es quien manda y manda que pague tarifa normal.

A pesar de la claridad de las reglas, los empleados 
de ventas de pasajes de muchas compañías de avia-
ción se desconciertan cuando llega alguien a comprar 
un boleto para un violonchelo. Empiezan a consul-
tar manuales o a llamar a supervisores y se pierde a 
veces un tiempo considerable. El problema se resolvió 
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cuando se le ocurrió a mi esposa bautizar al violon-
chelo con el nombre de Chelo Prieto, sin especificar si 
es señora, señorita o instrumento musical. El nombre 
que aparece en general en los boletos es Srita. Chelo 
Prieto (o Miss Cello Prieto en los países anglófonos) 
e inclusive tengo alguna tarjeta de viajero frecuente 
con ese nombre. 

Un concierto en Pekín en 2006
El pianista Edison Quintana y yo llegamos por la noche 
a la Sala de Conciertos de Beijing (Beijing Concert 
Hall) para ensayar antes de nuestra presentación. Algu-
nas semanas antes del viaje a China, los organizadores 
del concierto me habían enviado un correo electrónico 
en el que me pedían que confirmara el programa del 
concierto. El mensaje estaba redactado en perfecto 
español y en tono muy cordial. Estaba yo entonces en 
Nueva York, en donde toqué los días 20 y 21 de abril. 
Respondí proporcionando la información solicitada 
y terminé mi mensaje con las palabras “Saludos cor-
diales desde Nueva York”. Al recibirnos en el Beijing 
Concert Hall los organizadores me mostraron el pre-
cioso programa de mano del concierto. Todo estaba en 
chino, naturalmente, incluyendo los curricula y demás 
detalles. Pero el programa musical propiamente dicho 
aparecía también en español, y fui comprobando que 
todo coincidía, como era natural, con lo que había yo 
enviado desde Nueva York. Pero de repente advertí con 
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asombro que el concierto terminaría con una obra 
adicional, no programada, titulada “Saludos cordiales 
desde Nueva York”. 

Así era el programa:

PROGRAMAPROGRAMA

Sonata para violonchelo y piano Shostakóvich
Sonata para violonchelo solo Kodaly
INTERMEDIOINTERMEDIO

Tres Preludios Manuel M. Ponce (México)
Canción en el Puerto Gutiérrez Heras (México)
Le Grand TangoAstor Piazzolla (Argentina)
Saludos cordiales desde Nueva York

Los organizadores advirtieron en mi cara la sor-
presa que me produjo leer cuál iba a ser la última obra 
y se apresuraron a decirme: “Perdone usted que no 
hayamos escrito el nombre del compositor de ‘Saludos 
cordiales desde Nueva York’ pero ello se debe a que 
usted omitió este dato en el mensaje que nos envió”. 
Añadieron que suponían que se trataba de una obra 
del estilo de “New York, New York”.

El concierto se llevó a cabo ante la sala llena del 
Beijing Concert Hall. La respuesta del público nos 
obligó a tocar varios encores.

El primer encore fue una obra muy bien recibida 
de la eminente compositora Chen Yi, Romance de 
Hsiao y Ch´in, ya que nos pareció apropiado tocar 
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en nuestro primer concierto una obra china. Otro 
encore, no especificado, fue ¡Saludos cordiales desde 
Nueva York! 

Un viaje de Nueva York a Boston
Hace pocos años volé de Nueva York a Boston. Yo 
había reservado sendos boletos para Miss Cello y para 
mí. La empleada de la compañía de aviación me pidió 
una identificación para Miss Cello y sonrió cuando se 
percató que se trataba de un violonchelo. “¿Qué edad 
tiene?”, me preguntó. “Está por cumplir 280 años”, le 
dije, a lo que repuso: “Bien, entonces voy a cambiar su 
boleto ya que tiene derecho a disfrutar del descuento 
que otorgamos a los ‘senior citizens’, o sea, a los via-
jeros de la tercera edad”.  

11. OBRAS DEDICADAS Y/O ESTRENADAS 

POR CARLOS PRIETO.(Cada obra señalada con un aste-
risco fue dedicada a Carlos Prieto.)

Argentina 
Luis Jorge González. Cánticos del esperar para violonchelo 
y piano*.

__________________________ .. Máscaras del alba para violonchelo y orquesta*.

BOLIVIABOLIVIA

Alberto Villalpando. Sonatita de Piel Morena para cello y 
piano*.
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BRASILBRASIL 
Harry Crowl. Visiones nocturnas para violonchelo 

solo*.
Alberto Andrés Heller. 14 bis para violín, violonchelo 

y orquesta* Estrenado en Curitiba, Brasil. 
_____________ . Once momentos para violonchelo y piano.
Marlos Nobre. Partita Latina para violonchelo y piano*. 

_____________ . Cantoria I II I para violonchelo solo*.
_____________ . Cantinela Núm. 1, op. 111, para cello y piano*.
_____________ . Cantinela Núm. 2, op. 112, para cello y piano*.
_____________ . Iluminata para violonchelo y piano*.

CHILECHILE

Gustavo Becerra-Schmidt. Sonata Núm. 5 para violon-
chelo y piano*.

Juan Orrego-Salas. Espacios para violonchelo y piano*.
________________ . Fantasías para violonchelo y orquesta*.

COLOMBIACOLOMBIA

Blas Emilio de Atehortua. Romanza para violonchelo 
y piano.

_____________ . Suite colombiana para dos violonchelos, dos 
guitarras,marimba y timpani* (Dedicado a C. 
Prieto y Yo-Yo Ma). 

Claudia Calderón. La Revuelta Circular para violonchelo 
y piano*.

Francisco Zumaqué. Cantos de mi tribu para violonchelo 
y piano*.
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CUBACUBA

Leo Brouwer. Sonata para cello solo. Nueva versión.
_____________ . El arco y la lira para dos chelos y dos guitarras*.
(Dedicada a C. Prieto y Yo-Yo Ma, quienes la estrenaron 

en La Habana).
Carlos Fariñas. Concierto para violonchelo y orquesta*.
Guido López Gavilán. Como un antiguo bolero..., para cello 

y piano*.

ESPAÑAESPAÑA

Manuel Castillo. Alborada para violonchelo y piano*.
Joaquín Rodrigo. Como una Fantasía para violonchelo solo*.
Tomás Marco. Primer Espejo de Falla para violonchelo y 

piano*.
_____________ . Partita Piatti para violonchelo solo*.
_____________ . Laberinto Marino para violonchelo y cuerdas*.
_____________ . Ensueño y Resplandor de Don Quijote para violín, 

violonchelo y orquesta*.
_____________ . Chelo Prieto para violonchelo solo*.
_____________ . Tangbanera con mariachi* .
Xavier Montsalvatge. Invención a la italiana para cello y 

piano*.
María Teresa Prieto. Adagio y Fuga para violonchelo 

y orquesta*.
_____________ . Sonata para violonchelo y orquesta*.
José Luis Turina. Concierto da Chiesa para violonchelo y 

cuerdas* (Estrenado en Rusia con la Filarmónica 
de San Petersburgo).
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ESTADOSESTADOS UNIDOSUNIDOS

Samuel Adler. Emuah para cello y piano*.
Donald Grantham. Son of Cimentiere para cello y piano*.
Max Lifchitz (México-Estados Unidos). Voces en la noche 

para cello y orquesta*.
Russell Pinkston. Summer Rhapsody para cello y piano*.
Robert X. Rodríguez. Máscaras para violonchelo y 

orquesta*.
______________ . Lull-a-Bear para violonchelo y piano*.
_____________ . Tentado por la Samba para cello y piano*.
Roberto Sierra (Puerto Rico-Estados Unidos). Cuatro 

versos para cello y orquesta*.
_____________ . Sonata elegíaca para cello y piano*.
Dan Welcher. Arietta para violonchelo y piano*.

INDIAINDIA

Lourdino Barreto. Kai borem Uknem para violonchelo 
y orquesta*.

INGLATERRAINGLATERRA

Peter Child. Sonatina para violonchelo y piano*.
David Hush. Partita para violonchelo solo*.

IRLANDAIRLANDA

John Kinsella. Concierto para violonchelo y orquesta*.
_____________ . Una Giga para Carlos*.
MÉXICOMÉXICO

José Antonio Alcaraz. Otros violonchelos, otros ámbitos*.
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Federico Álvarez del Toro. El constructor de sueños para 
canto, arpa y chelo.

Alexis Aranda. El violonchelo rojo para cello solo*.
_____________ . Credo para violonchelo y piano*.
_____________ . Concierto de fuego para cello y orquesta*.
_____________ . Música solar para dos cellos (dedicado a C. Prieto 

y Yo- Yo Ma).
Emmanuel Arias. Concierto para violonchelo y 

orquesta*.
Roberto Aymes. El señor de Ipanema.* Transcripción para 

violonchelo.
Miguel Bernal-Jiménez. Tres danzas tarascas para cello y 

piano (transcripción de M. Enríquez*).
Ricardo Castro. Concierto para violonchelo y orquesta.
Carlos Chávez. Concierto inconcluso para violonchelo 

y orquesta.
_____________ . Madrigal para violonchelo y piano.
Juan Pablo Contreras. Souvenirs para violonchelo y 

piano*.
Jorge Córdoba (México). Contra el tiempo para chelo y 

piano*.
Manuel de Elías (México). Concierto para violonchelo 

y orquesta*.
José Elizondo. Suite barroca para dos cellos*.

_____________ . Danzas latinoamericanas para dos cellos*.
_____________ . Limoncello para chelo y piano *.
_____________ . Cantabrigian reflections para dos chelos * Dedi-

cada a Carlos Prieto y  Yo-Yo Ma.
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Manuel Enríquez. Concierto para violonchelo y 
orquesta*.

_____________ . Fantasía para violonchelo y piano*.
_____________ . Transcripción para cello de tres piezas de 

Revueltas*.
_____________ . Transcripción para cello de Tres Danzas Taras-

cas de Bernal Jiménez*.
Luis Herrera de la Fuente. Sonatina para violonchelo 

solo*.
_____________ . Sonatina para violonchelo solo (versión 

revisada)*.
Eduardo Hernández Moncada. Pieza para violonchelo 

solo*.
Blas Galindo. Sonata para violonchelo solo*.

_____________ . Concierto para violonchelo y orquesta*.
Joaquín Gutiérrez Heras. Canción en el puerto para cello 

y piano*.
__________________________ . Fantasía concertante para cello y orquesta*.
Federico Ibarra. Concierto para violonchelo y 

orquesta*.
__________________________ . Sonata para violonchelo y piano*.
M. Kuri-Aldana. Concierto Tarahumara para violonchelo 

y orquesta*.
R. Ladrón de Guevara. Movimiento Concertante para 

cello y piano*.
Max Lifchitz (México- Estados Unidos). Voces en la noche 

para chelo y orquesta*.
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Mario Lavista. Tres danzas seculares para cello y piano*.
_____________ . Concierto para cello y orquesta*.
Arturo Márquez. Espejos sobre la arena para violonchelo 

y orquesta*.
_____________ . Lejanía interior para cello y piano*.
Silvestre Revueltas. Tres piezas para cello y piano 

(transcripción de Manuel Enríquez*).
Marcela Rodríguez. Concierto para violonchelo y 

orquesta*.
José Rolón. Lied.
George Shearing-R. Aymes. To Antonio Carlos Jobim. Trans-

cripción de R. Aymes*.
Eugenio Toussaint. Concierto Núm. 2 para violonchelo 

y orquesta*.
_____________ . Pour les Enfants para violonchelo y piano*.
_____________ . Bachriación para violonchelo solo*.
Horacio Uribe. Alborada para cello y piano*.
Samuel Zyman. Concierto para violonchelo y orquesta*.

_____________ . Fantasía para violonchelo y piano*.
_____________ . Suite para dos violonchelos*.
_____________ . Suite para violonchelo solo*.
_____________ . Suite para dos violonchelos y dos guitarras*(-

dedicado a Yo-Yo Ma y Carlos Prieto).
_____________ . Canto a la música para dos violonchelos, 

coro y orquesta. (Estrenado por C. Prieto y Yo-Yo 
Ma en Sala Nezahualcóyotl en México).

_____________ . Renacimiento para violonchelo y orquesta*.
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PERÚPERÚ

Celso Garrido-Lecca. Concierto para violonchelo y 
orquesta*.

_____________ . Sonata para violonchelo y piano.
_____________ . Soliloquio para violonchelo solo*.
Jimmy López. Of broken bells and shadows para cello y 

piano*.

PUERTO RICOPUERTO RICO

Roberto Sierra. Cuatro Versos para violonchelo y orquesta*.
________________ . Sonata elegíaca para violonchelo y piano*.

URUGUAYURUGUAY

José Serebrier. Suite para violonchelo solo*.

VENEZUELAVENEZUELA

Paul Desenne. Concierto para violonchelo solo*.
Ricardo Lorenz. Cecilia en azul y verde para cello solo*.

_____________ . Michigan es Michoacán para cello solo*.





Epílogo

LA MÚSICA ES UN LA MÚSICA ES UN arte primigenio cuyos orígenes son la 
voz humana y los sonidos rítmicos derivados de chocar 
o golpear objetos. Desde los albores de la humanidad 
todas las culturas han creado y disfrutado la música. 
En esta obra Carlos Prieto, violonchelista, escritor y 
académico mexicano, nos acerca al mundo de este 
arte partiendo de los inicios del canto gregoriano, 
antepasado de la música de Occidente. Traza la historia 
de la escritura de la música en el pentagrama, define 
los parámetros fundamentales del sonido –altura, 
intensidad, timbre y duración– y de otros términos 
esenciales del léxico musical. Nos habla del ritmo y 
define algunos términos musicales esenciales, tales 
como melodía, armonía y polifonía. Asimismo, pre-
senta la variedad de obras musicales vocales e ins-
trumentales, desde las canciones hasta las sinfonías.

El autor lleva a cabo un sucinto examen de los 
instrumentos musicales -de cuerda, de viento o aliento, 
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y de percusión- así como de los conjuntos de instru-
mentos desde los dúos hasta la orquesta sinfónica. 
Presenta a muchos de los más importantes creadores 
de música clásica a lo largo de la historia, incluyendo, 
por supuesto, a los grandes compositores de la Nueva 
España y México. 

Y, para concluir, presenta fotos del autor en múl-
tiples países, algunas anécdotas y críticas de sus giras 
musicales y una lista de las obras que ha estrenado 
en su campaña por enriquecer el repertorio universal 
del violonchelo.
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