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1. INTRODUCCIÓN 

 

 Este Trabajo de Investigación tiene como finalidad el estudio de la 

programación de los conciertos de violonchelo que fueron interpretados con 

la Orquesta Sinfónica del Principado de Asturias (OSPA).  Se investiga el 

periodo comprendido desde la creación del organismo autónomo OSPA (por 

la Ley 8/1988 del 13 de Diciembre de 1988) del Principado de Asturias, 

hasta la actualidad. El último concierto a que se hace referencia en este 

trabajo, corresponde al de Anne Gastinel en febrero de 2005, ya que, a 

pesar de que la programación de la OSPA para la temporada 2004-2005 

incluye un concierto de Penderecki (Concerto grosso para tres violonchelos y 

orquesta), éste se realizará en mayo, y, por ello, no es posible integrarlo en 

este trabajo de investigación. 

 

 El desarrollo de este trabajo, comienza con una breve reseña histórica 

de la OSPA, continúa con una descripción de las obras interpretadas, para, 

posteriormente, hacer una presentación de los diferentes violonchelistas que 

han intervenido en los conciertos. Una vez presentados todos estos datos, 

de una forma ordenada y estructurada, se hace un análisis, a partir del cual, 

se obtienen unas conclusiones en relación con: el tipo de repertorio 

interpretado, la preponderancia de ciertos estilos, el número de conciertos, la 

relevancia del violonchelo en las programaciones, etc. 
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2. METODOLOGÍA 

 

Se trata de una investigación de tipo histórico-monográfico, ya que 

pretende un estudio detenido y a profundidad, de la programación musical  

de la OSPA durante el período 1991-2005.  

 

Para la documentación de este Trabajo de Investigación Fin de 

Carrera, fue necesario indagar en los archivos y en la documentación de la 

Orquesta Sinfónica del Principado de Asturias (OSPA), así como, utilizar 

material bibliográfico, tanto en soporte papel como en soporte informático. 

También cabe destacar el trabajo realizado en la hemeroteca, con la 

finalidad de recabar datos, así como recopilar artículos, entrevistas y críticas 

de los conciertos incluidos en este trabajo. 
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3. ORQUESTA SINFÓNICA DEL PRINCIPADO DE ASTURIAS: O SPA 

 

3.1. Historia de la orquesta 

 

 La historia de la Orquesta del Principado se remonta a 1939. Hizo su 

presentación oficial como Orquesta Sinfónica en enero de 1940 bajo la 

batuta de Amalio López. En 1943 se hace cargo de la dirección Ángel Muñiz 

Toca, quien a lo largo de veinte años realiza una importantísima labor 

musical a través de toda la provincia y también fuera de Asturias. Con ella 

colaboraron los más importantes solistas del momento. 

  

Temporalmente se redujo a Orquesta de Cámara. Pero a la muerte de 

Muñiz Toca había recobrado su primitiva forma y, en homenaje a éste, pasó 

a denominarse Orquesta Sinfónica de Asturias “Ángel Muñiz Toca”. Los 

directores de su segunda época fueron nombres también vinculados a la 

vida musical asturiana, como Vicente Santimoteo y Alfonso Ordieres, hasta 

la llegada del maestro Benito Lauret en el año 1974. 

 

 En 1980 se abre una nueva etapa con la incorporación de Víctor 

Pablo Pérez, para que la orquesta adquiera su denominación y naturaleza 

jurídica actual, con la creación, mediante Ley 8/1988, de 13 de diciembre del 

Organismo Autónomo “Orquesta Sinfónica Principado de Asturias”, que cita 

expresamente que la actividad musical de la OSPA tiene como objetivo 

prioritario el enriquecimiento cultural y musical de la región y debe extender 

su abanico de actuaciones al conjunto de la misma. Esta  nueva etapa que 

comenzó en 1988 con la decisión de sustituir a la antigua Orquesta Sinfónica 

de Asturias por un nuevo conjunto de mayor plantilla y preparado para 

asumir otros repertorios más amplios que la vida musical asturiana 

demandaba en la década de los 90. 

  

La Orquesta Sinfónica del Principado de Asturias se presentó 

oficialmente el 12 de mayo de 1991, siendo su primer Director Titular Jesse 

Levine. Es una agrupación compuesta por 69 profesores procedentes de 19 
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países, entre los que se encuentran gran número de ciudadanos 

pertenecientes a la Unión Europea, Rusia, América, etc. configurando una 

orquesta socialmente abierta, variada y multicultural. 

 

Desde 1994 cuenta con la batuta titular y artística de Maximiano 

Valdés, director de solvente prestigio que viene desarrollando una gran 

carrera internacional, reconocida por la crítica y por los medios de 

comunicación de los distintos países donde dirige, conduciendo su 

trayectoria artística hasta convertirla en una excelente orquesta, cuya 

calidad, ductilidad y musicalidad son incuestionables. 

 

 En 1996 realiza su primera gira internacional a Chile. Posteriormente 

se traslada a México D.F. para participar en las actividades de la 6ª Semana 

Cultural de Asturias. En 1998 vuelve a Chile, y en el verano de ese mismo 

año actúa en el Festival Intercéltico de Lorient (Francia), estrenando la obra 

del compositor asturiano Ramón Prada “La noche celta”. 

 

La actividad musical de la orquesta abarca todo tipo de 

programaciones, prevaleciendo el repertorio sinfónico-coral, y realizando 

numerosos conciertos a lo largo del año distribuidos entre Temporada de 

Abono, Temporada de Ópera de Oviedo, Conciertos extraordinarios, Ciclos 

especiales (jóvenes intérpretes, de verano, didácticos, etc.) además de los 

conciertos institucionales de máxima importancia en la Comunidad 

Autónoma, el Concierto del Día de Asturias y el Concierto de entrega de los 

Premios Príncipe de Asturias. 

  

Las primeras grabaciones de la orquesta se han dedicado a 

compositores y temas asturianos, entre las que se encuentra el CD “Día de 

fiesta en Asturias” de Leoncio Diéguez, “Atardecer” donde colaboró con 

Joaquín Pixán, “Paisaje Asturiano”, de Benito Lauret. Igualmente con el 

maestro Valdés, ha grabado un monográfico de Julián Orbón y “La noche 

celta” de Ramón Prada. También ha grabado, en directo, con Víctor Manuel 

el CD “Vivir para cantarlo” dedicado a la música asturiana; y para la Casa 
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Artek, con Elmar Oliveira, los conciertos de violín de Beethoven y 

Mendelssohn. Con el sello discográfico Naxos, ha grabado obras de M. de 

Falla y J. Rodrigo, que han recibido elogiosas críticas. 

 

 Durante estos años ha contado con directores de gran prestigio. 

Citando solamente los que han dirigido a violonchelistas, se pueden 

destacar: Michel Swierczewski, Arturo Tamayo, Manuel Galduf, Jesse 

Levine, Ernest Martínez, Antoni Wit, Alexander Rahbari, Enrique García 

Asensio, Juan José Mena, Marco Zambelli, David Hernando, Kzrysztof 

Penderecki, Justin Brown, José Luis Temes, David Lockindton. 

 

También ha tenido la colaboración de solistas de reconocido prestigio, 

entre los que destacan los siguientes violonchelistas: Lluis Claret, David 

Geringas, Vladimir Atapin, Stephan Kates, Ralph Kirsbaum, Antonio 

Meneses, Carlos Prieto, Desmong Hoebig, Aurora Natola-Ginastera, Borislav 

Strulev, Luis Zorita, Assier Polo, Adolfo Gutierrez Arenas, Ivan Moniguetti, 

Gary Hoffman, Juan M. Cue y Anne Gastinel. 

 

 

3.2. Directores titulares 

 

3.2.1. JESSE LEVINE 

Desde 1991 hasta 1994 Jesse Levine fue el 

Director Titular de la Orquesta Sinfónica del 

Principado de Asturias. Anteriormente fue Director 

Titular de la Orquesta  Chappaqua y del Feld Ballet, 

habiendo sido igualmente Director Asociado de la 

Orquesta Sinfónica de New Jersey  y  Ayudante  de 

F1. J. Levine           Dirección  de la  Orquesta  Filarmónica de  Buffalo. 

Además de sus actividades como Director, ha ocupado el puesto de Violista 

Principal en las Orquestas Sinfónicas de Buffalo, Dallas y Baltimore. 

                                                           
F1. Fotografía: http://www.purchase.edu/academics/music/faculty/levine/  
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Levine estudió viola con William Kroll en Nueva York y dirigió con Igor 

Markevich en Montecarlo. Ha tomado parte en recitales con solistas y de 

música de cámara, y como solista con orquestas de Europa, Sudamérica, 

Israel, Australia, Estados Unidos y México.  
  

Dentro de sus actividades como Director Invitado se incluyen 

actuaciones con la Sinfónica de Puerto Rico, la Filarmónica de Rochester, la 

Filarmónica de Brooklyn, la Orquesta del Kennedy Center, la National 

Orchestral Association, en el Carnegie Hall, la Ives Center Orchestra y las 

orquestas de Paraiba y Sao Paulo en Brasil. 
  

Además de sus actuaciones como violista y director, Levine ha sido 

miembro del cuerpo docente de la Universidad del Estado de Nueva York, en 

Búfalo y Stony Brook, y ha enseñado en el Conservatorio de Música de 

Peabody en Baltimore. Impartió Master Classes de Viola en la Joven 

Orquesta Nacional de España y participó en el Curso Internacional de 

Instrumentos de Valencia, en el Curso Internacional APRA Música de 

Cámara de Barcelona, en el Conservatorio de París y en el Festival de 

Música de Cámara de Norfolk. Desde 1983 es profesor de viola y música de 

cámara en la Escuela de Musica Yale. 

 

  

1.2.2. MAXIMIANO VALDÉS  

 Maximiano Valdés Soublette, nacido en 

Santiago de Chile, de origen asturiano, realizó sus 

estudios en la Escuela Moderna de Música de 

Santiago de Chile, y posteriormente en el 

Conservatorio de Santa Cecilia de Roma. Estudió 

dirección de orquesta con Franco Ferrara y Sergiu 

Celibidache. 

      F2. M. Valdés     

                                                           
F2. Fotografía: http://www.ospa.es   
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Empezó su carrera de director después de ganar los concursos 

Vittorio Gui en Florencia y Nicolai Malko en Copenhague. Desde entonces 

ha dirigido en Inglaterra, la London Symphony Orchestra, la Royal y la 

London Philharmonic, la English Chamber Orchestra; en Francia, la 

Orquesta Nacional de Francia, la Nouvel Philharmonique, las orquestas de 

Toulousse, Lyon, Burdeos y Estrasburgo, la Ópera de París; en Italia, ha 

dirigido en Venecia, Bolonia, Milán, Roma y Catania; en Escandinavia la 

Oslo Philarmonic, la Gothenburg Symphony, la Radio Copenhagen. También 

ha dirigido en Alemania, Polonia, Holanda, USA, Sudamérica, y en España 

las sinfónicas de Bilbao, Málaga y Valencia entre otras. 

 

Ha sido director titular de la Orquesta Sinfónica de Euskadi, en 

España, y de la Filarmónica de Buffalo, en USA. Actualmente es director 

titular y artístico de la Orquesta Sinfónica del Principado de Asturias y 

director titular de la Orquesta Filarmónica de Santiago de Chile. Ha realizado 

grabaciones con las Orquestas Filarmónica y Sinfónica de Londres, la 

Orquesta Simón Bolívar de Caracas y la Orquesta Sinfónica del Principado 

de Asturias. 
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4. CONCIERTOS DE VIOLONCHELO 

 

4.1. Concierto para violonchelo y orquesta Hob.VIIb  Nº 1 en Do mayor. 

FRANZ JOSEPH HAYDN (1732-1809)  

 

 Durante casi dos siglos se había creído que únicamente existía un 

concierto para violonchelo terminado auténticamente por Haydn, el que está 

en Re mayor, compuesto probablemente en 1783 y arreglado por Gevaert en 

1890. Sin embargo en el catálogo de sus obras, que Haydn realizó en 1765, 

menciona dos Conciertos en Do mayor, de los cuales no ha sido posible 

hallar rastro.  

 

Al fin, considerado durante mucho tiempo como perdido, el Concierto 

en Do mayor Hob.VII.1, fue redescubierto en 1961, cuando se encontró un 

manuscrito en la Colección Radenin del Museo Nacional de Praga, que 

corresponde sin duda a un Concierto de Do mayor escrito por el compositor. 

Éste concierto se impuso inmediatamente en el repertorio a causa de sus 

cualidades y de la existencia de muy pocos conciertos para este 

instrumento, sobre todo de la época clásica. 

  

Este concierto es uno de los descubrimientos musicales más 

sensacionales de nuestro tiempo, tanto por su alta calidad, como por ser uno 

de los ejemplares más importantes del primer estilo de Haydn. Fue 

compuesto entre 1761 y 1765, durante sus primeros años al servicio de los 

Esztehazy, una rica e influyente familia húngara.  

 

Haydn probablemente dedicó el Concierto para violonchelo en Do 

mayor a su amigo Joseph Weigl, violonchelista de la orquesta de Esztehazy 

desde 1761 hasta 1769. La obra se estrenó el 19 de mayo de 1962 en 

Praga, con Milos Sadlo como solista y la Orquesta de la Radio Checa, 

dirigida por Charles Mackerras. 
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El primer movimiento, Moderato, está a medio camino entre la fórmula 

del ritornello empleada por Bach y sus contemporáneos y la nueva forma 

sonata que empezaba a imponerse y que Haydn había de contribuir 

decisivamente a desarrollar.  

 

Al comenzar el concierto con un Moderato, en lugar del tradicional 

Allegro de sinfonía, deja espacio a la incrustación de todo tipo de detalles 

rítmicos. Éste amplio movimiento tiene un carácter majestuoso, reforzado 

con ritmos punteados y sincopados, y con apropiadas y múltiples 

interrupciones en la parte del violonchelo. 

 

El segundo movimiento es un Adagio en Fa mayor, de forma ternaria, 

se reduce la orquesta eliminando la sección de viento compuesta por oboes 

y trompas, el violonchelo es acompañado ligeramente por la cuerda. Es un 

movimiento muy característico de este periodo, muy cantable y adornado, 

clásico de espíritu. 

 

Es en el tercer movimiento, Allegro molto, donde Haydn se expresa en 

su idioma natural. Es un movimiento rápido, con un tema principal que pudo 

ser escrito en cualquiera de las fases de su carrera. Está lleno de fuerza 

inventiva y espléndida originalidad, con desarrollo y recapitulación, a modo 

de sonata. El discurso se proyecta hacia delante de tal forma que los 

ritornelli orquestales, están todos muy condensados. En la última parte, el 

final del tema aparece en modo menor, comunicando un especial encanto al 

movimiento. 

 

En los tres movimientos, hay una clara recapitulación clásica, un 

regreso al primer tema expuesto. Las cadencias en el primer y segundo 

movimiento son del manuscrito de Praga, y probablemente pertenecientes a 

Haydn o a Weigl, y siguen también la forma clásica. El movimiento final no 

posee cadencia. 
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        -  Fecha del concierto: 20 y 21 de agosto de 1992  

Lugar: Colegiata Sta. Mª la Mayor, Salas; y Teatro Jovellanos, Gijón 

Intérprete: Vladimir Atapin 

Director: Jesse Levine 

 

        -  Fecha del concierto: 17 y 18 de febrero de 2005 

Lugar: Casa de Cultura, Gijón; y Auditorio “Príncipe Felipe”, Oviedo 

Intérprete: Anne Gastinel 

Director: David Lockington 

Crítica: La Nueva España. Oviedo, 21 de febrero de 2005. (Anexo) 
 

 

4.2. Sinfonía concertante en Si bemol, Op. 84, para  violín, violonchelo, 

oboe y fagot. FRANZ JOSEPH HAYDN (1732-1809) 

 

 Una vez cruzado el Canal de La Mancha, Haydn dejaba tras de sí una 

dilatadísima experiencia en el terreno sinfónico e iniciaba otra aventura que 

culminaría con las conocidas Sinfonías Londinenses. A su lado se puede 

situar la Sinfonía concertante para violín, violonchelo, oboe, fagot y orquesta 

en Si bemol mayor. 

 

Esta obra fue compuesta en Londres en 1792, fue un encargo del 

empresario Johann Peter Salomon, que lo requería para un concierto en 

Londres. El aspecto de la partitura escrita a mano sugiere que Haydn estaba 

apurado de tiempo cuando escribió esta obra. Haydn intenta renovar con ella 

un lenguaje que había tenido un glorioso pasado y prometía un brillante 

futuro.  

 

Aunque oficialmente está indicado como sinfonía, realmente es un 

concierto para cuatro solistas. La contraposición de uno, dos o más solistas 

al ripieno hundía sus raíces en la tradición del concerto grosso, de la misma 

forma que Ignaz Pleyel no tardaría en erigirse en algo así como el rey de la 



- 18 - 
 

sinfonía concertante, forma que con sus novedades, pero también con sus 

rutinas, no tardaría en inundar la música de principios de siglo. 

 

Esta obra, hermana en cierto sentido de la de Mozart, que goza de 

otro tipo de selección instrumental, es una composición muy bien hecha en 

el terreno formal, menos interesante en lo melódico y sin demasiadas 

complicaciones en el técnico. Permite el juego de las voces, más que la 

identificación tímbrica. De hecho es muy probable que los instrumentos que 

figuran en la partitura pusieran, si la necesidad obligara, ser sustituidos por 

otros. La presencia orquestal queda en un plano bastante secundario. 

 

 La obra, ante todo, pretende ser un reflejo de las posibilidades de los 

instrumentos que la conciertan. Un escaparate de técnicas y cualidades, 

antes que un mero y vacuo virtuosismo, para el lucimiento del solista. En el 

segundo movimiento reduce el papel de la orquesta para permitir a los 

solistas entrar en un diálogo íntimo, reminiscencia de la música de cámara.  

 

En el último movimiento destaca la presencia de un recitativo que 

recuerda, por un lado, los comienzos sinfónicos del compositor, por otro, 

fórmulas características de la futura estructuración del lenguaje orquestal.  

 

        -  Fecha del concierto: 13 y 14 de febrero de 1992. 

Lugar: Teatro Jovellanos, Gijón; Teatro Campoamor, Oviedo. 

Intérpretes: Alexander Vasiliev (violín), Michail Sintal (oboe), 

Jacqueline Le Clair (fagot), Vladimir Atapin (violonchelo). 

Director: Manuel Galduf 

Crítica: La Nueva España. Oviedo, 15 de febrero de 1992. (Anexo) 

 

         - Fecha del concierto: 29 y 30 de enero de 1998. 

Lugar: Casa de Cultura, Avilés; Teatro Jovellanos, Gijón. 

Intérpretes: Alexander Vasiliev (violín), Juan Ferriol (oboe), Vicente 

Mascarell (fagot), Vladimir Atapin (violonchelo). 

Director: José Luis García Asencio 
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4.3. Concierto para violín, violonchelo y piano en Do mayor, op.56 

LUDWIG VAN BEETHOVEN (1770-1827) 

 

 Entre las composiciones sinfónicas de Beethoven, el Triple concierto 

fue, en vida del compositor, una obra prácticamente desconocida, a pesar de 

su temprana edición 1807. Beethoven sólo la escuchó una vez: el día del 

estreno, en mayo de 1808. A principios del siglo XX, el Concierto para violín, 

violonchelo y piano pasa al repertorio sinfónico gracias al trío formado por 

Tribaud, Casals y Cortot. 

  

Beethoven escribió el Triple concierto entre 1803 y 1804, 

cronológicamente es coetánea de la Tercera sinfonía, la "Heroica”. En la 

creación de Triple concierto, coexisten tres circunstancias significativas. La 

primera, la relación peculiar de Beethoven con sus aristocráticos protectores. 

Concretamente con su joven alumno de piano, el archiduque Rodolfo Juan 

José Rainiero de Habsburgo (la partitura del piano iban a ser ejecutadas por 

él), el príncipe Lobkowitz, a quien está dedicada la obra y el príncipe 

Ferdinand Kinsky.  

 

La segunda, la moda en la Viena de principios del siglo XIX de los 

tríos de piano. Finalmente, el recuerdo de un subgénero sinfónico, las 

sinfonías concertantes, género heredero del concerto grosso barroco, con 

sus oposiciones entre los solistas y el “tutti” orquestal.  

 

En esta obra se añade un nuevo problema, evidente ya desde el 

desarrollo del primer movimiento, que es la concepción del trío no solo como 

un mero conjunto solístico frente a la orquesta, sino como tres solistas 

individuales, diferenciados por una parte de la orquesta y por otra, entre los 

tres que constituyen el propio trío.  

 

Combinar al solista, al solista en el trío, al solista en la orquesta y, 

finalmente al trío en la orquesta, es como un laberinto de círculos 

concéntricos que Beethoven resuelve de diferentes formas. Una de las más 
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evidentes, es la recurrencia a lo que en música se llamó el hoquetus, el tema 

melódico compartido, que inicia un instrumento y se va completando en los 

otros solistas. 

  

El Allegro con el que se inicia el concierto, se centra sobre tres temas. 

El primer tema se escucha al comienzo de la obra, y lo ejecutan las cuerdas 

graves de la orquesta. Un crescendo lleva la obra al segundo tema, 

planteado también por la cuerda, los dos primeros temas nacen de la 

orquesta, no de los solistas. Estos, van entrando progresivamente sobre el 

primer tema inicial siguiendo un cierto orden jerárquico, primero violonchelo, 

después el violín y finalmente el piano. La orquesta sugiere un tercer tema, 

que el violonchelo amplifica y los tres solistas van desarrollando a lo largo de 

todo el movimiento. 

 

 El segundo movimiento, Largo, comienza con la melodía principal 

ejecutada en los primeros compases por las cuerdas orquestales en sordina. 

El violonchelo retoma y complementa este primer tema, que pasará 

posteriormente al piano y al dúo formado por el violín y violonchelo. A partir 

de este momento, este movimiento es un diálogo entre tres, subrayado en 

ocasiones por las sonoridades, siempre en registro grave de la orquesta. 

Una serie de las notas repetidas del violonchelo crea un ambiente distinto y 

anuncia, sin transición, algo nuevo.  

 

La música se va introduciendo en el tercer movimiento, el Rondó alla 

polaca. De nuevo es el violonchelo el que interpreta, en su registro agudo, el 

tema del rondó sobre el ritmo ternario de una polonesa. Se intercalan 

diferentes episodios y transformaciones del tema inicial, y la obra termina 

con una alegría expansiva y brillante. 

 

 

        -  Fecha del concierto: 16 y 17 de diciembre de 1999. 

Lugar: Teatro Jovellanos, Gijón; Auditorio “Príncipe Felipe”, Oviedo. 
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Intérprete: Amayak Durgaryan (violín), Olga Semouchina (piano), 

Vladimir Atapin (violonchelo). 

Director: Maximiano Valdés 
 

 

4.4. Concierto para violonchelo en La menor, Op. 12 9. ROBERT 

SCHUMANN (1810-1856) 

  

 En 1850, Robert Schumann y su familia abandonan Dresde para 

dirigiese a Düsseldorf, donde se encargará de dirigir la Orquesta Sinfónica 

de Düsseldorf y la sociedad de cantantes aficionados. Será en este año en el 

que compone el Concierto para violonchelo y la Sinfonía Renana. 

 

El compositor nunca pudo escuchar la representación de la obra, ya 

que el estreno fue póstumamente en Leipzig en un concierto honorífico por 

su cincuenta cumpleaños en 1860. 

 

El Concierto para violonchelo de Schumann esta por todas partes 

empapado con sus características sobrevolando el romanticismo y la belleza 

poética. No obstante lo estructura con el tradicional formato de tres 

movimientos (rápido-lento-rápido). Otras desviaciones de las normas 

clásicas las podemos ver en el descuido de una exposición orquestal en el 

primer movimiento y de una cadencia acompañada en el final.  

 

Esta obra posee varias características que hacen de él una obra 

peculiar. En primer lugar, parece como si Schumann tuviese una obsesión 

por la unidad. Los tres movimientos se comprimen en uno, sobre el que pesa 

cierta concepción cíclica por medio de la vuelta, en el segundo movimiento, 

del primer tema de la obra. En segundo lugar, algunos rasgos del espíritu 

concertante, como la oposición y el diálogo sonoro entre orquesta y solista, 

apenas tiene cabida en esta obra. La orquesta, salvo en breves tuttis, viene 

a ser el convidado que asiste con discreción al discurso casi ininterrumpido 

del violonchelo. 
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La obra fue relegada durante cierto tiempo por los virtuosos del 

violonchelo, pero en la actualidad, afortunadamente, forma parte del 

repertorio habitual de los grandes solistas del instrumento. 

 

 En el primer movimiento, Nicht zu schnell, tras solo unos acordes 

preparatorios de la orquesta, el violonchelo solista expone el tema principal 

de la obra, de carácter patético, romántica y lleno de nostalgia, que estará 

presente en toda ella. El tutti orquestal recurre a un nuevo tema, y sirve en 

adelante de contrapunto a la expresividad del violonchelo. La orquesta cierra 

en un breve interludio este movimiento.  

 

En el movimiento central, Langsam, de forma ternaria, destaca el 

violonchelo con un tema de sabor claramente shumanniano, apenas 

desarrollado, en el que se enfatiza la voz suave del instrumento en el 

registro de tenor. Este movimiento, punto lírico culminante de la obra, 

prepara la llegada del movimiento final, Sehr lebhaft, escrito en forma sonata 

al igual que el primer movimiento. Se caracteriza por su virtuosismo, 

brillantez y un penetrante ritmo. Muestra una fusión aún más estrecha entre 

solista y orquesta y proporciona un efectivo contraste con los anteriores 

movimientos líricos. Este movimiento si lleva una cadencia final del solista, al 

que la orquesta no abandona, donde llegan a fundirse hasta la coda final del 

concierto. 

 

 

        -  Fecha del concierto: 17 y 18 de marzo de 1994. 

Lugar: Teatro Arango, Gijón; Iglesia Parroquial, Tineo. 

Intérprete: Ralph Kirshbaum. 

Director: Jesee Levine. 

 

        -  Fecha del concierto: 25 y 26 de enero de 1996. 

Lugar: Teatro Jovellano, Gijón; Teatro Campoamor, Oviedo. 

Intérprete: David Geringas. 

Director: Antoni Witt. 
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-   Fecha del concierto: 14, 15, 16 de agosto y 25 de septiembre de 2002. 

Lugar: Cangas de Onís; Tapia de Casariego; Villaviciosa; y Noreña 
Intérprete: Adolfo Gutiérrez Arenas. 

Director: David Hernando 
 

 

4.5. Concierto para violonchelo Nº1. CAMILLE SAINT- SAËNS (1835-

1921) 

 

 Saint-Saëns compuso en 1872 su Concierto para violonchelo nº1, 

para el virtuoso Francés Auguste Tolbecque, violonchelo principal de la 

orquesta del Conservatorio de París. El estreno del concierto, el 19 de enero 

de 1873, fue para la prestigiosa “Sociedad de conciertos del Conservatorio”, 

en París (un honor, raramente ofrecido a un compositor en vida), y fue bien 

recibido.  

 

Saint-Saëns era de los únicos compositores franceses para el cual las 

formas clásicas (sinfonía, concierto, cuarteto, sonata) eran tan válidas como 

los nuevos géneros románticos, como el poema sinfónico. Compuso un total 

de 10 conciertos, el primero en 1858, como muchas pequeñas obras 

concertantes, un segundo concierto para violonchelo (y el último de cualquier 

instrumento) aparece 30 años más tarde que el primero, en 1902. 

 

 Saint-Saëns era uno de los más asombrosos niño prodigio en la 

historia musical, componía fácilmente, con fluidez, y prolíficamente como un 

adulto. Podía crear las más hábiles y originales estructuras musicales 

aparentemente fáciles. A veces sintetizaba principios clásicos y románticos 

para producir notablemente nuevas formas híbridas.  

 

 En el Concierto para violonchelo en La menor, recopila aspectos de 

las formas clásicas de la sonata y el concierto, con la influencia de Liszt de 

colapsar varios movimientos en uno, utilizado en sus poemas sinfónicos, 

conciertos, y sonatas para piano. El resultado es una estructura continua, el 
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conjunto se hace más cohesivo y cíclico a través de la juiciosa recolección 

de temas. 

 

 El concierto es sinfónico. La orquesta juega un papel significante e 

inusual, y el virtuosismo del solista, aunque es importante, está controlado 

para integrarse en el concepto sinfónico. Como en la mayoría de los 

conciertos de Saint-Saëns, no hay una cadencia formal. Saint-Saëns maneja 

la orquesta con intuición y discriminación, dominando el complicado 

problema de balance que atormenta muchos conciertos de violonchelo. 

  

Saint-Saëns dispensa de la formalidad clásica de una introducción 

orquestal, el violonchelo inicia enérgicamente el primer movimiento Allegro 

non troppo después de que la orquesta ejecute un único acorde en La 

menor. Esta melodía constituye la base para la mayoría del material temático 

del concierto.  

 

Después de que el solista y el viento madera intercambien sus 

papeles brevemente, el violonchelo introduce un tema más lírico y más tarde 

ejecuta una breve cadencia. Un pasaje orquestal con acompañamiento del 

violonchelo, sirve como especie de desarrollo, con una breve recapitulación, 

antes de que el movimiento finalice de modo tranquilo.  

 

Sin pausa, las cuerdas introducen el segundo movimiento, Allegretto 

con moto, con un delicado ritmo de danza, casi un minueto antiguo, que 

sirve de fondo a una hermosa melodía del violonchelo. Este hermoso 

intermezzo sugiere una unión de los dos movimientos típicos de un sinfonía 

clásica. Después de una sección central de vals, con un pasaje bastante 

libre del solista, reaparece el minueto con más variaciones para el 

violonchelo.  

 

Saint-Saëns intensifica la tensión musical, y subraya la naturaleza 

cíclica de su estructura, conteniendo la resolución del primer movimiento 

hasta el final del movimiento lento que servirá de puente al final Allegro non 
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troppo. Este carácter desaparece para dar paso en el violonchelo, a una 

contrastante idea, mucho más tenue.  

 

Nuevas ideas surgen en el violonchelo. Le sigue una coda, una vez 

más el tema principal del primer tema vuelve, y el tema con carácter de 

marcha, y justo antes del rápido final, el violonchelo vuelve a entrar cantando 

un tema completamente nuevo. 

 

 

        -  Fecha del concierto: 6 y 7 de mayo de 1999. 

Lugar: Teatro Jovellanos, Gijón; Casa de Cultura, Avilés. 

Intérprete: Desmond Hoebig. 

Director: Maximiano Valdés. 

 

        -  Fecha del concierto: 6 de agosto de 2004. 

Lugar: Museo Evaristo Valle, Gijón. 

Intérprete: Juan María Martínez Cué 

Director: Maximiano Valdés 

 

 

4.6. Variaciones sobre un tema rococó, op.33. PIOTR  ILYICH 

TCHAIKOSKY  (1840-1893)  

 

Tchaikovsky combinó muchas de las virtudes de dos estilos. Por un 

lado era un verdadero compositor profesional, bien instruido en formas 

clásicas; y por el otro, continuaba con un interés por el folclore musical ruso, 

aunque distanciado del Grupo de los Cinco (Balakirev, Cui, Mussorgski, 

Rimski-Korsakov y Borodin). Ambos elementos aparecen con fuerza en su 

música para violonchelo.  

 

Tchaikovsky, como es bien conocido, era aficionado a la música del 

siglo XVIII. Con esta obra rinde un homenaje a su admirado Mozart, 

componiendo un tema, denominándolo rococó teniendo en mente sus 
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cualidades graciosas, elegantes y tranquilas.  Este tema tiene un claro 

espíritu expresivo ruso (amplio, cantabile y sincero), rasgo característico en 

toda la obra.  

 

Las Variaciones sobre un tema rococó, contrasta con la mayoría de 

las obras de este compositor ruso que reflejan muy a menudo su estado de 

ánimo. Esta obra fue escrita en diciembre de 1876, el mismo año en que 

compuso Francesca de Rimini. El equilibrio y elegancia de las Variaciones 

sobre un tema rococó contrasta con la violencia y tendencia expresionista de 

la otra obra compuesta en la misma época, donde sin duda reflejaba el 

torbellino emocional por el que pasaba debido al rechazo social que suponía 

su condición de homosexual. 

 

 Se trata de una obra para violonchelo y orquesta, que exige un 

notable virtuosismo por parte del solista. Consta de ocho variaciones de un 

tema que expone el violonchelo tras una introducción de la orquesta (el tema 

rococó lo inventa el propio compositor). Fueron compuestas para el 

violonchelista alemán Wilhelm Fyodorovich Fitzenhagen, y se estrenaron en 

Moscú el 18 de noviembre de 1877, actuando como solista Fitzenhagen y 

bajo la dirección de Nikolai Rubinstein, director del Conservatorio de dicha 

ciudad. 

 

Se conocen tres ediciones de esta obra. La primera es un manuscrito 

original de una versión arreglada por el compositor para violonchelo y piano. 

La segunda, aparece como resultado de cambios principalmente en la parte 

del violonchelo, realizadas por el amigo y violonchelista W. Fitzenhagen. En 

esta variante, el compositor orquestó su obra. La tercera variante, difiere de 

la anteriores básicamente, en el orden de las variaciones y en la exclusión 

de la octava variación. 

 

 La obra se compone del tema, siete variaciones y la coda. Las 

variaciones son miniaturas artísticas, los episodios armoniosos se 



- 27 - 
 

reemplazan unos a otros. La unidad de estos episodios se mantiene así 

como la integridad de la obra. 

  

En la hábil y transparente orquestación de la obra, Tchaikovsky revela 

un sutil entendimiento con la naturaleza de las posibilidades expresivas del 

violonchelo. En esta obra, se usan líricas cantilenas, y una rica y virtuosa 

técnica del violonchelo. 

 

Las Variaciones sobre un Tema Rococó tiene un carácter virtuosístico 

de concierto, y gracias a sus cualidades musicales, esta obra ocupa una 

posición honorable en el repertorio de conciertos de violonchelo. 

 

 

        -  Fecha del concierto: 30 de mayo de 1991. 

Lugar: Teatro Campoamor, Oviedo. 

Intérprete: Lluis Claret. 

Director: Michel Swierczewski. 

Crítica: La Nueva España, 1 de junio de 1991. (Anexo) 

 

        -  Fecha del concierto: 11 de noviembre de 1994. 

Lugar: Teatro Campoamor, Oviedo. 

Intérprete: Vladimir Atapin. 

Director: Ernest Martínez. 

Crítica: La Nueva España. 13 de noviembre de 1994. (Anexo). 

 

       -  Fecha del concierto: 3 y 4 de mayo de 2001. 

Lugar: Teatro Jovellano, Gijón; Auditorio “Príncipe Felipe”, Oviedo.  

Intérprete: Borislav Strulev. 

Director: Juan José Mena. 

Crítica: La Nueva España. 6 de mayo de 2001.  (Anexo). 
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4.7. Concierto para violonchelo y orquesta en Re me nor. ÉDOUARD-

VICTOR-ANTOINE LALO (1823-1892) 

  

Consciente de que lo que realmente le interesaba era la música, Lalo 

no duda en cambiar la seguridad del domicilio paterno, por el destino incierto 

en la capital del reino. Su estancia en París no fue fácil, pero constituye un 

ejemplo de superación para muchos jóvenes músicos. 

  

Años de callado trabajo como violinista, primero, y violista, después, 

dan a sus piezas instrumentales la marca que las caracteriza y que 

contribuyó a esa restauración del gusto por las formas serias e íntimas de la 

música que permitirá el segundo resurgimiento francés de Fauré, Debussy y 

Ravel. 

 

El Concierto para violonchelo de Lalo fue escrito en 1877 y dedicado a 

Adolf Fischer, un alumno de Servais, que vivió a partir de 1868 en París. El 

concierto tiene un carácter imaginativo romántico, melodías con colores y 

ritmos influenciados por la música española, y a su vez por la elegancia 

francesa.  

 

Esta obra no es tan difícil como otras del compositor, ninguno de los 

tres movimientos tiene cadencia, pero, como los demás, participa de la idea 

que el músico tenía sobre el género, que se reduce a que la orquesta no 

interrumpa al solista, que para eso lo es. 

 

Está formado por tres movimientos, y cada uno de ellos está dividido 

en dos partes. El primer movimiento comienza con un Preludio (Lento) a 

cargo de la orquesta y el violonchelo interviene con un recitativo muy varonil. 

Se cede el protagonismo al solista en el Allegro maestroso, con un primer 

tema enérgico, como una fanfarria de trompetas, y un segundo tema 

contrastante más dulce y expresivo. Hay un gran desarrollo con elementos 

de la introducción y segundo tema aunque no están muy explícitos y un ritmo 
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ostinato que recuerda las fanfarrias de trompetas, esto se fusiona con la 

coda para finalizar el primer movimiento. 

 

El segundo movimiento, titulado Intermezzo, formado por dos partes 

contrastantes, un Andantino con moto, con un tema muy elástico y 

pensativo, con elementos declamatorios en Sol menor, del violonchelo, 

acompañado tenuemente por la orquesta; y un Scherzo (Allegro presto) en 

Sol mayor, con carácter gracioso y caracterizado por gran cantidad de 

acentos y ritmos sincopados, similar al de la misma sección de la Sinfonía 

española, que sirve de base a la intervención del solista en el registro medio 

del instrumento. 

  

Técnicamente el tercer movimiento es el más difícil. Comienza con 

una Introducción (Andante), formado por un tema popular español con 

carácter muy poético1. Termina con un breve recitativo del violonchelo que 

dará paso al Rondó (Allegro vivace). Este final con su primer tema en Re 

mayor reboza alegría y vitalidad, tiene gran colorido español, al igual que los 

movimientos anteriores, gracias al carácter de la melodía, con ritmos 

punteados característicos de la danza. 

 

 A lo largo de la obra encontramos parentescos en los estilos 

empleados, la entonación de temas, el ritmo, y la utilización de recitativos y 

declamaciones del violonchelo, todo ello configura una unidad en el 

conjunto. 

  

Lao en general comprende muy bien el carácter del sonido del 

violonchelo, utiliza temas cantabiles, y muchos matices diferentes, pasajes 

técnicos con gran sonoridad, y encuentra la gracia en los golpes de arco. 

Casi no utiliza la posición del pulgar. La orquestación es muy brillante, los 

tuttis muy coloridos y a la vez bastante transparente con las intervenciones 

del solista. 
 

                                                           
1 Este tema también lo utilizó Sarasate con algunas modificaciones. 
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       -  Fecha del concierto: 30 y 31 de octubre de 2003. 

Lugar: Teatro Jovellanos, Gijón; Auditorio “Príncipe Felipe”, Oviedo. 

Intérprete: Luis Zorita. 

Director: Maximiano Valdés. 

 

 

4.8. Elegía para violonchelo y orquesta Op. 24. GAB RIEL FAURE (1845-

1924) 

 

 La Elegía para violonchelo y piano data, según una carta de Fauré a 

su editor Julieu  Hamelle, de 1880. Se trataba en su origen de un movimiento 

lento de una sonata, pero sus planes para una sonata para violonchelo no se 

llevaron a cabo hasta 1917, y su movimiento lento fue publicado 

aisladamente con el título Elégie en 1883.  

 

No se la puede considerar ni como una pieza de concurso, ni como 

una obra de salón más o menos transcrita del canto, pero sí como una 

partitura muy estructurada en una forma tripartita y próxima, por el estilo 

sombrío y tenso de melodías como Automne, Fleur Jeteé o Le Voyayeur, o 

al igual que el Nocturno nº1 de piano.  

 

Editada por Hamelle en 1883, la obra fue estrenada en La Sociedad 

Nacional el 15 de diciembre del mismo año, interpretado por el violonchelista 

Jules Loëb, quien es también el dedicatario. Una versión orquestada por 

Fauré, en 1901 aleja probablemente la Elegía de su romanticismo de Liszt 

para configurar una sonoridad más decorativa. Esta versión no se ejecutó 

hasta el 23 de enero de 1902 en Monte Carlo, cuando el solista era Carlo 

Sansoni y el director León Jéhin.  

 

La Elegía es una poderosa y emocional composición de intensa 

belleza, con un profundo primer tema, casi de tristeza fúnebre. La segunda 

idea es más sinuosa y de estilo arabesco, una clase equivalente musical del 

art nouveaux. Una apasionada cadencia del violonchelo conduce a un 
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estático regreso al tema de entrada una octava más aguda, y el resto de la 

pieza es un progresivo diminuendo, con la vuelta al segundo tema en una 

coda vaporosa. 

 

 Su tema poderoso y lírico pone en valor el timbre del instrumento en 

un fuerte continuo tan raro en este compositor. Más que las sonatas para 

violonchelo y piano, esta obra será favorita entre los instrumentistas.  

 

        -  Fecha del concierto: 6 y 7 de mayo de 1999 

Lugar: Teatro Jovellanos, Gijón; Casa de Cultura, Avilés. 

Intérprete: Desmond Hoebig. 

Director: Maximiano Valdés. 

 

 

4.9. Doble concierto para violín y violonchelo en L a menor, Op.102.        

J. BRAHMS (1833-1897) 

  

En el verano de 1887 en el Lago Thun en Suiza, Brahms compuso el 

Doble concierto, como un gesto de reconciliación con su amigo, el violinista 

Joseph Joachim. Será la última obra concertante después de haber escrito 

ya dos conciertos para el piano y uno para el violín solo.  

 

El estreno fue el 18 de octubre del mismo año, en Colonia, con el 

violinista Joachim y el violonchelista Hausmann. Presentarían también la 

obra en Wiesbaden, Frankfurt y Basel. 

 

Resulta complicado el manejo de dos instrumentos solistas de cuerda 

en la interacción dramática que encierra el concierto romántico, pues no se 

trata del puro juego de contrastes sonoros, tan propios del concerto grosso 

del barroco; ni de los destellos ágiles y virtuosísticos de los solistas que 

intervienen en la sinfonía concertante del clasicismo. En estos últimos 

géneros predomina todo menos la profundidad de expresión. 
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 El concierto romántico exigía otro tipo de tratamiento sonoro. Aparte 

de la distancia de tesitura que se da entre el violín y el violonchelo (octava y 

media), el compositor debería plantear su confrontación en un plano de 

igualdad, conociendo muy bien las posibilidades técnicas y expresivas de 

ambos. 

 

 Lo inusual de esta combinación solística en la tradición orquestal, 

junto con las dificultades de ensamblaje y de equilibrio sonoro, explican la 

reducida popularidad de este concierto, pero no las innegables cualidades 

de invención y de escritura que encierra la obra.  

 

Se pueden apreciar unos esquemas de su planteamiento claros: 

ambos instrumentos dialogan con viveza, se responden, según el momento, 

con vehemencia o lirismo, y se aúnan o superponen perfectamente sin 

plantear antagonismos, mientras se van desgranando los elementos 

temáticos, propios de un siempre claro esquema formal tipo sonata.  

 

La orquesta, como un tercer personaje, aligera su peso mientras 

acompaña, afirma su presencia cuando da descanso a los dos solistas o 

calla prudentemente, pero siempre consciente de su madurez en el drama. 

 

Brahms vuelve en el Doble concierto al tradicional esquema de tres 

movimientos después de adoptar en el Segundo concierto para piano los 

cuatro movimientos sinfónicos. La introducción en el primer movimiento 

contiene anticipaciones recitativas del primer y segundo tema del violonchelo 

y el violín respectivamente. El siguiente extenso pasaje de los instrumentos 

solistas llevan a una exposición completa por la orquesta. Este movimiento 

condensa la forma sonata con el estilo sinfónico más concentrado de 

Brahms, rico en relatados y sutiles temas y desarrollos temáticos.  

 

El segundo movimiento, Andante, de clara forma ternaria y con coda, 

fue el responsable de conquistar a quienes apoyaron el concierto en un 

principio. El movimiento está dominado por su melancólico y bello primer 
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tema, interpretado por el violín, y el violonchelo doblándolo a la octava. El 

regreso a este tema principal, otra vez interpretado por los dos solistas, esta 

ingeniosamente extendido por imitaciones en el viento. 

 

Para el movimiento final, Brahms, probablemente vuelve a un rondó 

húngaro con elementos de la forma sonata. Es el violonchelista quien 

conduce como en el primer movimiento. Brahms muestra su sentido de 

humor a través de la interacción entre los solistas. También exhibe su lado 

conmovedor, particularmente en la delicada sección orquestal cerca del final 

del movimiento antes de la triunfal conclusión. 

 

        -  Fecha del concierto: 15 y 16 de enero de 1998. 

Lugar: Teatro Jovellanos, Gijón; Teatro Campoamor, Oviedo. 

Intérprete: Amaiak Durgarian (violín), Vladimir Atapin (violonchelo). 

Director: Alexander Rahbari 

Crítica: La Nueva España. 19 de enero de 1998. (Anexo) 

 

 

4.10. Concierto en Si menor para violonchelo y orqu esta op.104 

ANTONÍN DVORAK (1841-1904) 

 

Antonín Dvorák compuso un total de 3 conciertos para instrumentos 

solistas con acompañamiento de orquesta. Estos son el Concierto para 

piano en Sol menor, de 1876; el Concierto de violín en La mayor, de 1865; y 

el Concierto para violonchelo en Si menor, de 1894-1895. Su primer 

Concierto para Violonchelo en La mayor, de 1895, fue originalmente escrito 

con acompañamiento de piano, sólo después de la muerte de Dvorák se 

hace la versión orquestal. 

 
 El Concierto para violonchelo y orquesta en Si menor, Op.104, es la 

séptima y de las últimas obras escritas por Dvorák durante su estancia en 

América, donde ejerce durante tres años la función de director del 
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Conservatorio Nacional de la Música de Nueva York (1892-1895). Es al 

mismo tiempo la única obra creada en el último año de su estancia. 

 

En 1894 Dvorak asistió al estreno del Segundo concierto para 

violonchelo y orquesta, de Víctor Herbert. De esta obra le interesó el 

procedimiento en ella empleado por el que un violonchelo, cantando en 

registro agudo, mantenía el equilibrio sonoro frente a una orquesta sinfónica. 

Dvorak intuyó que se podía conjugar la sonoridad entre el violonchelo solista 

y una orquesta bien nutrida, con madera a dos, cuatro trompas, trompetas, 

tres trombones, tuba y cuerdas. 

 

 Pertenece a la última etapa norteamericana de Dvorak. Musicalmente 

inscrito en la plena madurez del compositor y está temáticamente 

emparentada desde las primeras notas con la Sinfonía del Nuevo Mundo. 

 

El concierto se lo dedica a su gran amigo Hanus Wihan, el 

violonchelista checo más relevante de la época, miembro del Cuarteto 

Checo. En agosto de 1895, en el Castillo de Luzany, Wihan acompañado por 

Dvorak al piano interpretaron por primera vez el concierto, en la que Wihan 

presenta varias adaptaciones de su propia cosecha, y propone una gran 

cadencia de violonchelo solo en el final del último movimiento. Dvorak 

acepta algunas de estas sugerencias pero rehusa de la cadencia final. El 

concierto se estrenó el 19 de marzo de 1896, en Londres, con la Orquesta 

Filarmónica de Londres dirigida por el compositor, e interpretada por el 

violonchelista Leo Stern.  

 

La nostalgia y el deseo de volver a su patria y rasgos autobiográficos 

caracterizan esta última composición americana de Dvorak, con el 

melodismo de siempre, el gusto por la forma y el logro de una comunicación 

con el oyente que pocos compositores han alcanzado con tanta perfección y 

facilidad. 
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En el plano formal, destacaríamos la mezcla de forma sonata, de la 

fantasía y de la variación que aparece en el primer movimiento, Allegro, que 

muestra las dos facetas de la musicalidad de Dvorak: rigor en la 

construcción temática y libertad en los desarrollos del solista. Los clarinetes 

presentan el primer tema, de indudable influencia brahmsiana, que repite y 

amplia la orquesta. La trompa, con una de las melodías más bellas escritas 

para este instrumento, toca el segundo tema, ampliado por el clarinete y el 

oboe. Un nuevo motivo en la orquesta, anecdótico en el movimiento, ya que 

solamente se escucha una vez, pero muy significativo, al evocar el espíritu 

de las danzas eslavas, cierra esta sección inicial. A partir de este momento, 

el violonchelo se hace dueño de la escena. Varía los temas, acompaña con 

rápidos arpegios, realiza vertiginosos pasajes octavados, ejecuta notas 

triples simultáneas, siempre en un diálogo incesante con las familias 

orquestales. 

 

 El segundo movimiento, Adagio ma non troppo, se inicia con un tema 

lírico en el clarinete, recogido y variado por el violonchelo. En la sección 

central, de un carácter más agitado y dramático, el violonchelo introduce un 

nuevo tema, basado en una canción del ciclo de lieders “Cipreses”, dedicada 

a su cuñada Josefina, a quien homenajea con este recuerdo. 

 

 El tercer movimiento, Allegro moderato. Andante. Allegro vivo, es un 

final escrito como un rondó libre, y con un carácter cercano a la danza, tuvo 

una elaboración compleja, con numerosas correcciones y añadidos. Se inicia 

con un ritmo de marcha, enunciado por las trompas en staccato, y 

desarrollado por el violonchelo en diferentes registros. Tras un segundo 

tema, muy ornamentado en el violonchelo, llega una nueva sección Andante, 

de un carácter muy lírico y que recuerda a la canción de Josefina, del 

segundo movimiento. En la última sección, Allegro vivo, se vuelve con mayor 

dinamismo y color, al tema del rondó, enriquecido con varios episodios, 

codas ensoñadoras y referencias al tema inicial del primer movimiento para 

terminar brillantemente con un luminoso crescendo orquestal. 
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        -  Fecha del concierto: 30 y 31 de octubre de 1991. 

Lugar: Casa de Cultura, Avilés; Catedral, Oviedo. 

Intérprete: David Geringas. 

Director: Arturo Tamayo 

 

       -  Fecha del concierto: 12 y 13 de febrero de 2004. 

Lugar: Nuevo Teatro, La Felguera; Auditorio “Príncipe Felipe”, Oviedo. 

Intérprete: Asier Polo. 

Director: Maximiano Valdés. 

Crítica: La Nueva España. 16 de febrero de 2004. (Anexo). 

 

 

4.11. Schelomo.  ERNEST BLOCH (1880-1959) 

 

Después de un periodo de formación europea, Ernest Bloch comenzó 

a trabajar por un lado en el negocio de relojes de su padre y por otro como 

profesor de Estética del Conservatorio de Ginebra y director de orquesta de 

algunas ciudades suizas. Pero no podía evitar el cultivo de la composición, 

en un principio bajo la influencia de Richard Strauss y Debussy. 

  

Un viaje a Estados Unidos en 1916 como director de la compañía de 

danza de Maud Allan cambió su vida y su modo de entender la música. Poco 

antes había empezado el que ha sido llamado “ciclo hebreo” del compositor, 

que le dio un gran prestigio en los círculos pro-semitas de Nueva York. La 

Sinfonía Israel, los Tres poemas judíos y sobre todo, la rapsodia hebraica 

para violonchelo y orquesta Schelomo, pusieron de manifiesto no solamente 

un entendimiento profundo del alma judía sino un estilo personal, de intensa 

expresividad y denso color orquestal. 

  

Desde hacía tiempo Bloch deseaba crear música sobre el Libro 

Eclesiastés, pero aunque le gustaba el sonido de la lengua hebrea no la 

conocía tan bien como para adentrarse en el texto sagrado. Fue su 
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encuentro con el violonchelista Alejandro Barjanski y con su esposa, la 

escultora Catherine Barjanski lo que le decidió hacerlo. 

  

Ella preparaba una escultura sobre el rey Salomón (Schelomo, en 

hebreo), en la que las manos reposaban sobre los brazos de una especie de 

trono. Una estaba cerrada, para representar el transitorio poder terreno, y la 

otra abierta para simbolizar la conclusión fundamental del Eclesiastés: 

“Vanidad de vanidades y todo vanidad2”. 

  

Por otra parte, el violonchelo como voz del “predicador de Jerusalén”, 

es decir, de Salomón, salvaba el problema del texto concreto y permitía una 

comunicación introspectiva y una expresividad, bien doliente y quejumbrosa, 

bien apasionada y elocuente, tal como requería el discurso salomónico, de 

una desgarradora lucidez. 

  

Bloch concibe la obra como un solo bloque dividido en tres secciones, 

en la segunda de las cuales emplea una melodía hebrea. Desde el comienzo 

mismo entra el violonchelo en un estilo rapsódico que se acomoda 

perfectamente al espíritu romántico del compositor. Con frecuencia hallamos 

el intervalo de segunda aumentada que imprime carácter oriental a la 

música, y los cuartos de tonos ocasionales nos llevan a la prosodia de la 

lengua hebrea. Ritmos agresivos, evocadores del mundo fastuoso y mítico 

de la Biblia, y esa sensual flexibilidad que nos traslada a lejanas tierras, y 

trompetas que evocan el sonido del “schofar” llamando a los fieles a la 

sinagoga los días festivos. 

 

Los distintos temas recurrentes son ligados a una serie de episodios, 

integrados en un trabajo de una potencia emocional de dimensiones épica. 

La partitura de Bloch, para gran orquesta, utiliza una brillante paleta de 

exóticos colores y textura vibrante.  

                                                           
2  Libro del Eclesiastés. Capítulo I, versículo 2. La Biblia. 
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 Las tensiones orquestales son grandes, resaltando la vena dramática 

exagerada del compositor, su resolución, casi mesiánica, de convertirse en 

el portavoz musical de las aspiraciones sagradas del alma judía. 

  

 Schelomo se estrenó el 3 de mayo de 1916 en el Carnegie Hall de 

Nueva York en un concierto dedicado a Bloch por la Sociedad de Amigos de 

la Música. El solista de violonchelo no fue Alexander Barjanski, su 

dedicatario, sino Hans Kindler. 

 

 

        -  Fecha del concierto: 26 y 27 de noviembre de 1992. 

Lugar: Monasterio San Salvador, Cornellana; Teatro Campoamor,       

Oviedo. 

Intérprete: Stephan Kates. 

Director: Jesse Levine. 

 

 

        -  Fecha del concierto: 13 de octubre; 15, 16 y 17 de octubre de 1993. 

Lugar: Conservatorio, Oviedo; Auditorio Nacional, Madrid. 

Intérprete: Stephan Kates. 

Director: Jesse Levine. 

Crítica: La Nueva España. 16 de octubre de 1993. (Anexo). 

 

 

4.12. Concierto para violonchelo en Mi menor, op.85 . E. ELGAR (1857-

1934) 

 

Durante los años de la Primera Guerra Mundial, Elgar compuso 

relativamente poco, dedicándose en cambio a la dirección de la London 

Symphony Orchestra. Después de la guerra, se considera un periodo de 

gran actividad creativa, componiendo obras de cámara, tales como, Sonata 

para violín, Quinteto para piano, y Cuarteto de cuerdas. Al final de este 

periodo, se coronó con el gran Concierto para violonchelo en 1919, que 
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conduce al mundo privado de Elgar, de pensamientos íntimos y intensas 

emociones dolorosas. 

 

El compositor en esta obra, vuelve a las raíces musicales (Schumann, 

Mendelssohn, Brahms), un mundo nostálgico de matización otoñal, 

evocando recuerdos queridos extinguidos por la guerra. 

 

Se puede considerar este concierto como una de las declaraciones 

más personales de Elgar. El estreno ofrecido por la London Symphony 

Orchestra y el violonchelista escogido por el propio compositor, Feliz 

Salmond, no tuvo gran éxito. Será Beatrice Harrison quien dará a conocer 

sobradamente esta obra y que, más tarde, Casals incorporaría a su 

repertorio, al borde nuevamente de otra guerra: la de 1939. 

 

 La obra comienza con un Adagio moderato, que cuenta con una 

orquesta de volumen considerable, pero el uso de la orquestación es 

comedido, aunque no se observa ninguna de las reglas clásicas formales 

usadas antes. El movimiento, es más bien breve a pesar de sus cinco 

secciones.  

 

El violonchelo está utilizado de manera vituosística generalmente en 

fortíssimo, presentando, sin esperar preámbulos, una entrada solemne y 

desafiante. El solista establece su importancia al hacerse prácticamente 

cargo de la obra. Clarinetes y fagots repiten sus dos primeros compases. El 

violonchelo, tocando otros dos, hace una pausa en Fa sostenido, momento 

en que intervienen las violas con una melodía triste que pasa más tarde a los 

violonchelos para descender hacia un registro más grave. 

 

 El violonchelo repite sobre un fondo de clarinetes y trompas en tanto 

se escucha un Mi grave de sus compañeros de familia. Se continúan otras 

repeticiones de las cuerdas, entonces se cambia a una melodía más 

quebrada introducida por los acordes de clarinetes y fagots nuevamente. El 

clima sombrío cambia su melodía a Mi mayor, regresando a Mi menor para 
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introducir una variada reexposición de la sección principal. Una referencia en 

pizzicato del solista servirá de nexo de unión con el segundo movimiento. 

 

 El Allegro molto, a pesar de tratarse de un scherzo, está impregnado 

de tristeza y dominado por una figura de semicorcheas escurridizas que 

entona en casi todo el movimiento el solista, para interrumpirla en dos 

formas: un acorde en pizzicato y una breve cadenza. Todo el aire simula 

improvisación. Una séptima descendente capta el clima típico del compositor 

inglés; pero el triunfo no llega, se ve barrido por las semicorcheas 

reaparecidas en el solista. El movimiento en más bien breve. 

 

 El Adagio en probablemente el momento más personal del concierto. 

Se basa en un único tema en Si bemol mayor que se interrumpe con pausas. 

Solamente hay un silencio de dos compases del violonchelo en todo el 

movimiento acompañado por las cuerdas, clarinetes y dos trompas, que se 

sumerge patéticamente al final de una cadencia sobre la dominante. 

 

 El Allegro-moderato-allegro ma non troppo cuenta con una 

introducción que recoge momentos del rondó. Estalla en Si bemol para 

convertirse en Mi menor, luego sigue una cadencia para iniciarse el 

movimiento en toda su intensidad. 

 

 El atrevido tema, se opone a varios fragmentos de melodía, 

presagiando un final alegre para escucharse de pronto ecos anteriores. Un 

pasaje lento interrumpe su fuerza cambiando a ritmo ternario y presentado 

un nuevo tema apasionado, que se convierte en la segunda parte de la 

melodía en que se basa el movimiento lento. El solista, entonando un 

desafío inicial, establece con firmeza la tonalidad Mi menor, dando en unos 

cuantos compases el clima que finaliza su obra.  

 

 

        -  Fecha del concierto: 17 y 18 de mayo de 2001. 

Lugar: Teatro Jovellanos, Gijón; Auditorio “Príncipe Felipe”, Oviedo. 
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Intérprete: Luis Zorita. 

Director: Marco Zambelli 

Crítica: La Nueva España. 21 de mayo de 2001. (Anexo) 

 

 

4.13. Adagio y Fuga para violonchelo solista y orqu esta. MARIA 

TERESA PRIETO (1895-1982) 

  

María Teresa Prieto fue una compositora asturiana, originaria de 

Oviedo,  y radicada en Méjico desde 1936. Fue en éste país donde realizó 

su vasta e interesante producción musical. 

 

 Aunque desarrolló su labor en Méjico, su Asturias natal estuvo 

presente permanentemente. Su carácter intimista y silencioso, sus 

recuerdos, su añoranza y los cantos populares de la niñez de su Oviedo 

natal se reflejan en giros melódicos que aparecen constantemente una y otra 

vez en sus creaciones. 

 

 La obra Adagio y Fuga para violonchelo solista y orquesta está 

dedicada a su sobrino Carlos Prieto. La obra fue estrenada en el Palacio de 

Bellas Artes de Méjico el 2 de abril de 1948, con la Orquesta Sinfónica de 

Méjico, bajo la dirección del maestro Carlos Chávez y con el gran 

violonchelista Imre Hartman como solista. 

 

 Es una creación sólida que ocupa lugar creativo tras otras obras 

sinfónicas de notable envergadura. Trata el instrumento solista con orquesta 

por segunda vez, pero es en esta obra cuando su importancia es paralela e 

incluso superior a la propia orquesta. Hay una madurez expresiva interna 

que exige, en todo momento, una gran intensidad técnica y musical al 

instrumento solista. Trata el material musical en estado puro y claro donde 

desarrolla en un perfecto equilibrio sus sensaciones y sus conocimientos 

técnicos.  
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El Adagio presenta una amplia curva melódica, con un cierto carácter 

elegiaco, sostenido, continuo, en contraposición a una fuga austera que se 

expone en el instrumento solista, al que responde la orquesta. A 

continuación aparece el tema invertido en el fagot, produciéndose afectos 

continuos de agitación y de retorno a la serenidad de un diálogo perfecto 

entre la orquesta y el instrumento solista. La severidad técnica que plantea la 

obra acrecienta su interés y produce un incentivo continuo a su audición. 

 

 

        -  Fecha del concierto: 5 de septiembre de 2003. 

Lugar: Auditorio "Príncipe Felipe”, Oviedo. 

Intérprete: Carlos Prieto. 

Director:  José Luis Temes. 

Crítica: La Nueva España. 7 de septiembre de 2003. (Anexo). 

 

    

4.14. Sinfonía concertante para violonchelo y orque sta en Mi menor. 

SERGEI PROKOFIEV (1891-1953) 

 

 La Sinfonía concertante para violonchelo y orquesta Op.125 de 

Prokofiev es un verdadero híbrido musical, y no sólo por su nombre bipartito. 

Representa también la fusión de dos épocas creativas de su autor, y además 

la alianza de dos de las mayores mentes musicales rusas del siglo XX. 

 

 Desde 1918, y durante los quince años siguientes, Prokofiev vivió en 

Occidente, principalmente en Francia, ganándose una sólida reputación 

como uno de los más brillantes compositores de vanguardia. Sin embargo,  y 

por razones no totalmente explicadas, quizás por nostalgia, o quizás por 

deseo de triunfar también en su tierra, lo cierto es que en 1933, el 

compositor decidió volver y poner su grano de arena en la construcción de 

“la gran sociedad Soviética”. Justo antes de partir de París, Prokofiev había 

escrito los primeros apuntes de un concierto para violonchelo, acabándolo 
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en Moscú, donde lo estrena, a finales de1938, siendo un gran fiasco y por 

ello dejándolo de lado. 

 

 En 1949 escribe una Sonata para violonchelo op.119 para M. 

Rostropovich y en 1950 junto con este violonchelista hace una revisión del 

concierto. La obra  estará acabada para comienzos de 1952. En ese año 

será estrenado por Rostropovich con mayor éxito que la primera vez, pero 

sin gran entusiasmo. Tras el estreno Prokofiev volvió a revisar la obra, 

dejándola ya en su forma final, y verá la luz en Dinamarca en 1954, un año 

después de la muerte del compositor. 

 

El Concierto para violonchelo, germen de la Sinfonía Concertante fue 

desechado en un principio por Prokofiev tras su desastroso estreno en 

Moscú en 1938; no obstante, el compositor autorizó que se estrenase en 

occidente, y así en 1940 Gregor Piatigorsky lo hizo en Estados Unidos. En 

1951, Prokofiev autorizó la publicación del Concierto, algunos de cuyos 

mayores valedores, incluso grabándolo, han sido Janos Staker y Roger 

Albin. 

 

 La última revisión mantuvo las líneas formales de la primera obra y 

gran parte de su material melódico, pero cambió sus proporciones, la 

orquestación, el desarrollo temático y sobre todo la parte solista. El resultado 

fue una obra de sonoridades más dulces, con más sustancia musical, y con 

una forma más concentrada. 

 

 El primer movimiento adquiere una amplia forma sonata que se 

desarrolla sobre todo lo que parece una marcha lenta. Aparecen dos temas, 

el primero y principal, un motivo repetido de cuatro notas, lírico, y un 

segundo basado en una figura descendente desde la tesitura más alta de los 

violines. La sección central del movimiento, con su diálogo melódico entre 

solista y orquesta, permite la manipulación temática e instrumental que 

justifica el título de Sinfonía. 
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El segundo movimiento está compuesto en estilo toccata, y la 

influencia de Rostropovich se evidencia claramente en la dificultad de la 

parte solista, con arpegios y escalas rapidísimas, destellantes. El aroma 

sarcástico tan característico de Prokofiev se respira en algunos momentos 

que contrastan con aquellos en los que el solista desarrolla una extensa y 

bellísima melodía. 

 

 El final es un conjunto de variaciones sobre un tema de aire popular 

que expone inmediatamente el solista, y que pasa con sus transformaciones 

por casi todas las secciones y familias de la orquesta. Un episodio basado 

en una canción folclórica bielorrusa interrumpe las variaciones de una forma 

casi irónica, en cierto modo mahleriana, con protagonismo del fagot y luego 

de toda la cuerda. Luego las trompas retomarán y resumirán las variaciones 

anteriores, para finalizar la obra con una breve coda llena de impulso y reto 

técnico para el solista. 

 

        -  Fecha del concierto: 27 y 28 de febrero de 2003. 

Lugar: Teatro Jovellanos, Gijón; Auditorio “Príncipe Felipe”, Oviedo. 

Intérprete: Vladimir Atapin. 

Director: Justin Brown. 

Crítica: La Nueva España. 4 de marzo de 2003. (Anexo). 

 

 

4.15. Concerto grosso. JULIAN ORBÓN (1925-1991)   

 

 En 1945, el novelista y crítico musical cubano Alejo Carpentier dedicó 

varias páginas de su libro “La música en Cuba” al entonces compositor 

Julián Orbón. Carpentier, con precisa concisión, define a Orbón como “el 

heredero cubano de la tradición española3”.  

 

Es prácticamente el único compositor verdaderamente 

hispanoamericano de nuestros tiempos, que trata de expresar la absoluta 
                                                           
3 Carpentier, A. La música en Cuba. Méjico, Fondo de Cultura Económica, 1946, p.262. 
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integración estilística de su música con los elementos más puros de ambas 

orillas del Atlántico. El compositor avilesino-habanero es valorado como un 

músico de síntesis entre lo hispano y lo americano, una de las constantes de 

su creación musical. 

 

 Discípulo de Aarond Copland en Tanglewood, Masachussets, su 

carrera musical se consolida en 1954 con el premio en el Festival 

Internacional de Caracas por la obra Tres versiones sinfónicas, a la que 

siguen otras composiciones, algunas como las Danzas sinfónicas4. 

  

El Concerto Grosso, para cuarteto de cuerdas y orquesta, se escribió 

en 1958 por encargo de la Fundación Koussevitzky. Se estrenó en Nueva 

York, por la Orquesta de América dirigida por Richard Korn, en 1961. En 

1963, el Concerto Grosso fue seleccionado para representar a Latinoamérica 

en el Festival de Música Contemporánea de Baden-Baden.  

 

En cierto sentido es una obra de transición, a caballo entre la música 

de tendencia neoclásica y un personal expresionismo de cuño romántico que 

desarrollará en el exilio. El título Concerto grosso remite a la forma barroca 

en la que se enfrentan y combinan dos bloques sonoros: el tutti y el soli. En 

la obra de Orbón, el tutti es la orquesta sinfónica, el solista, el cuarteto de 

cuerdas; el resultado un original concierto para cuarteto, de notable equilibrio 

tímbrico y vehemente dinamismo. 

 

La estructura de tres movimientos, Moderato, Lento, Allegro, procede 

también del barroco, sin embargo, desde el punto de vista del desarrollo 

musical, la obra, lejanamente inspirada en el Doble Concierto para violín y 

violonchelo de Brahms, no guarda relación con el estilo barroco. Orbón 

sintetiza en esta obra diversas corrientes de la música española y americana 

de nuestro tiempo.  
                                                           
4 Están grabadas por la OSPA. Orbón, J. Obras orquestales. Concerto Grosso. Orquesta 

Sinfónica del Principado de Asturias. Maximiano Valdés (dir.). Fono Astur, 1998. 
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El primer movimiento, Moderato, parte de un principio transparente, 

un motivo inicial expuesto por la sección de las cuerdas de la orquesta y 

recogido por el cuarteto solista. Este principio se desarrolla con una 

cohesionada complejidad en la que se entrelazan ecos románticos, 

variaciones motívicas y anticipaciones de los otros movimientos del 

concierto.  

 

El segundo movimiento, Lento, es una de las páginas más hermosas 

y dramáticas de Orbón. El sentido contemplativo con ciertas referencias 

religiosas simbolizadas en la música modal, se tensa angustiosamente en 

cada aparición del cuarteto solista, tensión que desemboca en la sección 

intermedia del movimiento en una marcha procesional de sabor arcaico. 

Referencias a lo medieval y sobre todo herencia del Manuel de Falla más 

intenso. Este movimiento es hijo legítimo del Concierto para clave y cinco 

instrumentos de Manuel de Falla.  

 

Las últimas notas del Lento preludian e introducen el Allegro final, su 

sutileza rítmica y equilibrio tímbrico proverbial y una armonía abierta y 

variada en la que se coquetea en algunos pasajes con la música atonal. En 

el desarrollo del movimiento último, breves motivos melódicos y rítmicos 

intercalados nos remiten a los dos movimientos anteriores. Es como una 

reinvención del recuerdo, que vuelve quintaesenciado después de pasar por 

el filtro del tiempo. 

 

 

        -  Fecha del concierto: 23 y 24 de enero de 1997. 

Lugar: Teatro Jovellanos, Gijón; Teatro Campoamor, Oviedo. 

Intérpretes: Alexander Vasiliev (violín), Hector Corpus (violín), Oleg 

Lev (viola), Vladimir Atapin (violonchelo). 

Director: Maximiano Valdés. 

Crítica: La Nueva España. 28 de enero de 2001. (Anexo) 

 



- 47 - 
 

       -  Fecha del concierto: 4 y 5 de marzo/ 12, 13 y 14 de marzo de 1999. 

Lugar: Teatro Jovellanos, Gijón; Casa de Cultura, Avilés; Auditorio 

Nacional, Madrid.  

Intérprete: Alexander Vasiliev (violín), Hector Corpus (violín), Oleg Lev 

(viola), Vladimir Atapin (violonchelo). 

Director: Maximiano Valdés. 

Crítica: La Nueva España. 7 de marzo de 1999. (Anexo) 

 

 

4.16. Concierto para violonchelo Nº 1 en Mi b, Op.1 07 DMITRI 
SHOSTAKOVICH (1906-1975)  
 

Shostakovich vivió en la Unión Soviética bajo el mandato de Lenin, 

Stalin, Jruschov y Brezhnev. Su existencia fue la tragedia de un artista que 

vivió durante una época muy difícil en la historia de la URSS. La tensión 

entre la libertad individual y las directrices colectivas soviéticas se reflejan en 

una obra desigual, a veces panfletaria, otras crudamente sardónica, y otras 

radicalmente intimista y expresiva. En definitiva, la estrategia de 

Shostakovich, como la de muchos de sus coetáneos rusos, fue la mantener 

la dignidad y al mismo tiempo conservar la vida. 

  

El Concierto para violonchelo nº 1 se escribió en 1959 para su amigo 

Mstislav Rostropovich. Prácticamente desde 1957, fecha de la composición 

de la cuestionada y algo endeble Sinfonía nº 11, Shostakovich, absorto en la 

reorquestación de la ópera Jovanschina, de Mussorgski, no había 

compuesto nada nuevo. En esos años, se apuntaba en Rusia una tímida 

apertura, el "deshielo” de la época de Nikita Jrushchov. Entre otras cosas, se 

anulaba con un “histórico decreto”, ironizaba Shostakovich, el “decreto 

histórico” de 1948 en el que se perseguían las corrientes formalistas en el 

arte al considerarlas antisociales y extrañas al pueblo ruso. Este decreto 

staliniano del 48, acusaba directamente al compositor, que se vio obligado a 

realizar una autocrítica humillante. 
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En líneas generales se puede observar en el Concierto para 

violonchelo una preocupación por la estructura formal y la homogeneidad 

estilística, acompañada de un notable virtuosismo del instrumento solista. 

Obra de carácter reflexivo y fuerte cohesión, en algunos de los pasajes, tal 

vez por una vaga analogía con la Sinfonía Concertante de Prokofiev. Otros 

instrumentos musicales como el corno desarrollan también una destacada 

función solista. 

  

El primer movimiento, Allegretto, se inicia con un motivo de cuatro 

notas generadoras de un tema que sugiere una idea de marcha. Estas 

cuatro notas son omnipresentes en todo el primer tiempo. El segundo tema, 

un poco más movido, evoca la música de Mussorgsky por medio de una 

melodía de inspiración folclórica5.  

 

 En el segundo movimiento, Moderato, Shostakovich expresa su 

intensa capacidad melódica por medio de dos temas. El primero, precedido 

de una breve introducción orquestal, es una amplia melodía lírica e 

introspectiva. El segundo, construido sobre los registros medio y agudo del 

violonchelo, va pasando del lirismo al desasosiego, hasta alcanzar un clímax 

angustioso. El movimiento se cierra con una atmósfera extraña y onírica, en 

la que el violonchelo canta en armónicos, acompañado por la celesta, 

violines con sordina y cuerdas graves.  

 

Este fragmento hace de transición sin pausa hacia la Cadenza, tercer 

movimiento, protagonizado por el violonchelo solo. Además del despliegue 

virtuosístico la Cadenza cumple una función de cohesión estructural al 

recordar y remitirse a las cuatro notas iniciales con las que se abrió el primer 

movimiento. El Allegro con moto final es un rondó de raíces folclóricas rusas 

                                                           
5 Como curiosidad, una adaptación de este tema, junto a otro de Los cuadros de una 

exposición, servía de fondo musical a los dibujos animados de los pequeños pitufitos y el 

malvado Gargamel.  
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y tal vez judías que, de nuevo, vuelve a las cuatro notas iniciales del 

concierto con las que termina esta obra recurrente. 

 

 

        -  Fecha del concierto: 13 y 14 de noviembre de 1997. 

Lugar: Teatro Jovellanos, Gijón; Teatro Campoamor, Oviedo. 

Intérprete: Carlos Prieto. 

Director: Maximiano Valdés. 

Crítica: La Nueva España. 17 de Noviembre de 1997. (Anexo). 

 

 

4.17. Tout un monde lointain... HENRI DUTILLEUX (19 16) 

 

 Henri Dutilleux, formado en el Conservatorio de París, ganador en 

1938 del Gran Premio de Roma, tuvo unos comienzos discretos como 

compositor, mientras compatibilizaba esa tarea con las de director de canto 

en la Opera, trabajando en la ORTF, enseñando en la Escuela Normal de 

París o decidiendo desde sus puestos representativos en la sección francesa 

de la SIMC o en el Consejo del Conservatorio. Sin embargo, llegado a su 

madurez, comenzó a extenderse la consideración hacia su meritoria y 

original música, que interesó grandemente en distintos focos 

estadounidenses (Sinfónica de Boston, Orquesta de Cleveland...) y, 

naturalmente, en su país, donde recibió en 1967 el Gran Premio Nacional de 

Música.  

  

Esta obra fue compuesta para Mstislav Rostropovich, que la estrenó 

en Aix-en Provence el 25 de Julio de 1970 con la Orchestre de París dirigida 

por Serge Baudo. La música de Henri Dutilleux figura de forma prominente 

en conciertos de la National Symphony Orchestra  en los años en que dirigía 

Mstislav Rostropovich (1977-1994). Métaboles, probablemente la obra 

orquestal más conocida de Dutilleux, fue interpretada en honor al setenta 

cumpleaños del compositor en 1986. 
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 Mientras Tout un monde lontain es una de las numerosas obras 

compuestas para y dedicadas a M. Rostropovich en la segunda mitad del 

último siglo, en este caso la propuesta no vino por su parte, sino de otro 

distinguido músico ruso, el director y compositor Igor Markevith, quien se 

aproxima a Dutilleux alrededor de 1960 con la idea de que escribiera un 

concierto para violonchelo. Fue la insistencia de Rostropovich, no obstante, 

que hizo que Dutilleux comenzara con el proyecto. La obra fue grabada por 

Rostropovich y Sergue Baudo poco antes del estreno en julio de 1970. La 

parte de violonchelo fue editada por Rostropovich y publicada con sus 

digitaciones. 

  

El título escogido por Dutilleux, Tout un monde lointain, viene del 

poema "La Chevelure” de Baudelaire. El impacto de Baudelaire es algo más 

directamente sentido en la música que el de Vicent Van Gogh en su obra 

Timbres, espace, movement. Dutilleux en este caso incluso proporciona 

movimientos descriptivos como encabezamientos en los que cita versos del 

poema, aun así no se consideraría música programática en sentido 

convencional. Más que intentar trasmitir las palabras de Baudelaire en 

imágenes musicales, el compositor nos da, en términos puramente 

musicales, una respuesta personal evocada por los versos respectivos. 

 

 Dutilleux especifica totalmente no etiquetar esta obra como un 

concierto, ya que no se atiene a su forma convencional, sino que se 

estructura en cinco secciones. Estas secciones están engarzadas sin 

solución de continuidad y que siguen un curso libre, fantasioso, sensual y de 

expresividad penetrante, todo ello siguiendo las pautas de una inspiración 

alimentada en contacto con la poesía “maldita” de Charles Baudelaire. 

  

Tout un monde lointain está compuesto en cinco movimientos. Cada 

uno de ellos es una cita de Baudelaire, y son más una indicación de la 

atmósfera y de la inspiración que una descripción claramente programática. 
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El primero, Enigme, está precedido por el siguiente verso de 

Baudelaire: “Et dans cette nature étrange et symbolique...”, del Poema 

XXVII6. El movimiento comienza con una meditación a modo de traducción 

del violonchelo solo. Continúa con un tema y cuatro variaciones, que están 

delimitadas por cambios en el tempo y en textura. La música gradualmente 

se vuelve más rápida, pasando de efectos desarticulados a materiales más 

fluidos y melodiosos. 

 

El segundo movimiento, en la partitura señalado como Extremely 

calm, lleva el título Regard. El lema “Le posion qui découle, de tes yeux, de 

tes yeux verts,...” del poema Le posion7, mezcla imágenes de amor y muerte 

de la forma típica de Baudelaire. El movimiento es esencialmente  un 

cantabile solo para violonchelo, tocado casi continuamente en el registro 

más alto. 

  

El tercer movimiento, Houles, lleva la inscripción “Tu contiens, mer 

d’ébène, un éblouissant rêve...”  del poema Chevelure8, del cual se recogió 

el título de la obra. Hace una elocuente descripción del mar, cuya 

profundidad según Baudelaire, es comparada con los fondos del alma 

humana. Se divide en dos secciones, una más extensa con una gran libertad 

rítmica, y otra más movida y bajo la estricta medida, que presenta el mismo 

material con una perspectiva totalmente diferente.  

 

El cuarto movimiento, Miroirs, hace referencia al poema La mort des 

Amants con el verso siguiente: “Nos duex coeurs seront deux vastes 

flambeaux...”9 Es un movimiento muy delicado, y será como el espejo del 

segundo, pero la melodía del violonchelo está más dominada. El sonido de 

la marimba, crea una misteriosa atmósfera, reforzada por la cuerda de la 

orquesta que toca sul tasto. 
                                                           
6 Traducción: “y en esta criatura simbólica y extraña” . Baudelaire, Ch. Las flores del mal. 

Madrid, Ed. Cátedra, 1995, p. 157 
7 Traducción: “el veneno que mana de tus ojos, tus ojos verdes...”. Ibid. p. 225. 
8 Traducción: “Contiene tú, mar de ébano, un deslumbrante sueño...”. Ibid. p. 147. 
9  Traducción: “nuestros corazones serán dos antorchas...”. Ibid. p. 473. 
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 El quinto movimiento, Hymne, está precedido por el verso de 

Baudelaire “Garde tes songes...” del poema La Voix10. Tiene la brillantez y el 

brío de un movimiento final, con estilo danzable y un modelo de ritmo 

simétrico. Para finalizar, el violonchelo se queda solo con un trino que cada 

vez será más suave y terminará desapareciendo del todo. 

  

El tratamiento dado al solista es de enorme exigencia virtuosística, 

aunque ésta no se manifieste en alharacas externas, igualmente rebosa 

sabiduría y magisterio la escritura orquestal. Se trata de una de las más 

preciosas aportaciones al repertorio concertante del violonchelo habidas en 

el siglo XX. 

 

        -  Fecha del concierto: 20 y 21 de abril de 1995. 

Lugar: Teatro Jovellanos, Gijón; Teatro Campoamor, Oviedo. 

Intérprete: Antonio Meneses. 

Director: Maximiano Valdés. 

 

        -  Fecha del concierto: 6 y 7 de febrero de 2003. 

Lugar: Nuevo Teatro, La Felguera; Auditorio “Príncipe Felipe”, Oviedo. 

Intérprete: Gary Hoffman. 

Director: Maximiano Valdés. 

Crítica: La Nueva España. 9 de febrero de 2002. (Anexo). 

 

 

 

 

4.18. Concierto para violonchelo Nº 2, op. 50. ALBE RTO GINASTERA 

(1916-1983) 

 

La obra de Alberto Ginastera se puede concretar dividir en tres 

períodos. El primero o etapa juvenil lo denominaremos nacionalismo 

                                                           
10  Traducción: “Guarda tus sueños... .” Ibid. p. 551. 
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objetivo. Arranca del nacionalismo musical argentino al que se suma la 

influencia del Stravinski de La consagración de la primavera, una de las 

obras claves en la formación de Ginastera.  

 

El segundo período, definido como nacionalismo subjetivo se inicia a 

finales de la década de los cuarenta, y se relaciona con las ideas sobre 

folclore imaginario comunes a Bartok y el último Falla. En el caso de 

Ginastera, argentinidad de fondo y fusión con los lenguajes musicales 

contemporáneos.  

 

Finalmente, la tercera etapa, iniciada a principios de los años sesenta, 

denominada expresionista. El compositor adopta en varias obras de este 

periodo técnicas seriales, mientras que las fórmulas melódicas propias del 

folclore prácticamente desaparecen, sin embargo, queda una esencia 

evocativa, manifestada en los ritmos fuertes y obsesivos y en cierto espíritu 

contemplativo, de su tierra natal. El lirismo, la rítmica, el clima expresionista 

y mágico, con las constantes estilísticas mantenidas durante cincuenta años 

de creación musical, como lo anterior pero más abreviado, son los tres 

periodos 

  

El Concierto para violonchelo y orquesta nº2, dedicado a Aurora 

Nátola, su mujer, está compuesto en 1980, y lo estrenó ella en Buenos Aires 

en 1981. Tímbricamente es muy peculiar la riqueza de la familia de la 

percusión, apoteósica en el último movimiento y a la que se le añade el 

piano y la celesta. Está estructurado en cuatro movimientos, recorridos por 

reminiscencias melódicas entre los mismos y precedidos de citas poéticas 

alusivas al clima musical en el que desenvuelve cada tiempo. 

 

 El primer movimiento, titulado Metamorfosi di un tema, se abre con 

estos versos de Auguste Martin: “Aurora, je viens à toi avec sechant né dela 

brume”11. Viene acompañado de una explicación de Ginastera "Cuatro 

transformaciones de un tema, como los cuatro puntos cardinales a la hora de 
                                                           
11  Traducción: “Aurora, vengo a ti con este canto nacido de la bruma”.  
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la Aurora. Metamorfosis en colores de la sombra a la luz12”. El canto nacido 

de la bruma, elemento unificador que organiza el movimiento, es un tema, tal 

vez de Brahms, cantado por el violonchelo, sucesivamente transformado en 

cuatro ciclos. 

 

 El segundo movimiento, Scherzzo sfuggevole, literalmente scherzzo 

fugitivo, cita una verso de la Realidad y el deseo, de Luis Cernuda: “Esa 

brisa reciente en el espacio esbelta”. De este movimiento Ginastera añade 

“Policromado juego de sonidos y timbres como un caleidoscopio musical 

formado por la introducción y una estructura concertante retrogradable13”. 

Organizado bajo una idea circular, en la que siguiendo las técnicas 

contrapuntísticas, una vez llegado a un clímax sonoro la música, como 

reflejada por un espejo regresa al punto inicial. 

 

 El tercer movimiento es un adagio titulado Nottilucente, noche 

luminosa, y la cita, algo surrealista es de Apollinaire: “La nuit / s’étoile et la 

paille se dore / il songe a celle qu’il adore”14. Ginastera explica “En la noche 

iluminada por las lunas y nubes lucientes, se escucha un diálogo en cinco 

partes, de cantos apasionados envueltos en rumores de la selva lejana15”. El 

lirismo expresivo peculiar del compositor está en este movimiento, como 

arrullado y envuelto en murmullos selváticos, algunos muy realistas. 
 

 Termina el concierto con el cuarto movimiento, Cadenza e Finale 

rustico, encuadrado bajo este verso de Pablo Neruda: “Tiemble y estalle la 

fiesta”. Ginastera añade: “Ritmos de carnavalitos, coplas alegres, colores de 

fuego en danzas que llegan desde el fondo de los tiempos andinos16”. La 

cadencia del violonchelo solo inicia el movimiento con un diseño melódico en 

                                                           
12  Ginastera, A. The Two Cello Concertos. Aurora Nátola-Ginastera (violonchelo), Orquesta 

Sinfónica de Castilla y León, Max Bragado Darman (dir.). Newport Classic, 1992. 
13 Ibid. 
14  Traducción: La noche se estrella y la paja se dora, sueña aquella que adora. 
15 Ibid. 
16 Ibid. 
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secuencia que se va acelerando y perfilando rítmicamente y anuncia el 

estallido de la orquesta en un vigoroso, rítmico y exultante rondó.  

 

 

        -  Fecha del concierto: 27 y 28 de abril de 2000. 

Lugar: Teatro Jovellanos, Gijón; Auditorio “Príncipe Felipe”, Oviedo. 

Intérprete: Aurora Nátola-Ginastera 

Director: Maximiano Valdés. 

 

 

4.19. Concierto para violonchelo y orquesta. KRZYST OF PENDERECKI 
(1933) 
  

Penderecki es reconocido como uno de los más grandes 

compositores contemporáneos desde el estreno de Estrofas en 1959, en el 

Festival de Otoño de Varsovia. El compositor compuso hasta finales de los 

años 79 una música rica en efectos sonoros, escrita eficaz y 

simplificadamente, utilizando el ultracromatismo y el microintervalo, los 

clusters, las superposiciones de cuartos de tono, los glissandi, el azar y la 

aleatoria, haciendo sonar los instrumentos de forma inhabitual, 

especialmente los de cuerda.  

 

En este periodo, su obra será comparada por su radicalismo y su 

tímbrica inaudita con la de Xenakis y la de Ligeti. Referencias son 

Emanaciones, Anaklasis, Threnos a las víctimas de Hiroshima, Dis Irae en 

memoria de las víctimas de Auschwitz, Polymorphia, De natura Sonoris, etc. 

Pero a diferencia de los compositores citados, hay que destacar en 

Penderecki una parte fundamental en la inspiración a la hora de componer, 

su esencia religiosa, su profunda fe católica. Si unimos a ello su fascinación 

por la voz, se explican obras como su Stabat Mater, La Pasión según San 

Lucas, el oratorio Utrenia, etc. Una de las cimas de esta primera época es su 

ópera Los demonios de Loudun, de 1969. 
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 A partir de finales de los setenta, y sin que su celebridad decaiga, 

Penderecki abandonará paulatinamente todos los elementos de su lenguaje 

vanguardista, evolución que será muy criticada en los medios musicales más 

avanzados, pero que indudablemente ha ensanchado su público. El 

compositor reencuentra la escritura neotonal, post-romántica alemana, como 

en su Requiem Polaco, de 1980-84. Cabe resaltar que fue galardonado con 

el premio “Príncipe de Asturias” de las Artes 2001. 

 

El concierto para viola y orquesta, fue escrito inmediatamente 

después del concierto para violonchelo nº2. Existe un total de seis diferentes 

versiones aceptadas por el compositor. Penderecki originalmente escribió 

esta obra para una comisión del Gobierno de Venezuela por el 200 

aniversario del nacimiento de Simón Bolívar. La obra se estrenó por José 

Vasques bajo al dirección de Eduardo Rahn en Maracaibo el 24 de Julio de 

1983.  

 

Más tarde, Penderecki adaptó la orquestación para el violinista y 

violista Grigori Zhislin, reduciéndola a cuerda, percusión y celesta. Esta 

versión con orquesta de cámara fue estrenada por Zhislin en Moscú el 20 de 

octubre de 1985. El arreglo para violonchelo fue para el violonchelista ruso 

Boris Pergamenchikov, y se estrenó en Wuppertal el 15 de diciembre de 

1989. El concierto fue incluso arreglado para clarinete, y se estrenó en esta 

versión por Orit Orbach en el Colorado Music Festival en Boulder en julio de 

1995. 

  

Cambiar el instrumento solista de la viola al violonchelo causa 

mayores problemas que cambiar de viola a clarinete. Pasar de viola a 

violonchelo resulta más complicado porque la viola es un instrumento más 

pequeño, y tocar con los mismos saltos y posiciones en el violonchelo es 

considerablemente difícil. Debido a esto, Pergamenchikov reescribió las 

secciones más complicadas para ajustarse más al violonchelo, aunque este 

arreglo es por otra parte sumamente fiel al original. 
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 El Concierto para violonchelo está compuesto en un solo movimiento, 

como los otros conciertos para violonchelo, pero es considerablemente más 

breve que los predecesores. La estructura es lógicamente simétrica. El 

concierto comienza y concluye con dos secciones lentas que encuadran dos 

extensas secciones con las relaciones de tempo Lento/Vivace y Lento/Vivo.  

 

 Al igual que el Concierto para violonchelo nº2, este concierto para 

viola, arreglado para violonchelo es una síntesis del lenguaje musical de 

Penderecki. Violentos estallidos en la orquesta alternados con temas 

elegiacos, sin romper la base otoñal, melancólica y humor romántico de la 

obra. 

 

Este concierto es contrapuntístico en textura, más tenso y unificado 

en estructura, y reprimido en emociones. Es bastante austero, pero elegiaco 

y resignado más que heroico y torturado. Su inolvidable coda, llena de 

ternura y tristeza, en la que el solista asciende melódicamente simulando un 

camino melancólico hacia el cielo. 

 

 

       -  Fecha del concierto: 16 y 17 de enero de 2003. 

Lugar: Teatro Jovellanos, Gijón; Auditorio “Príncipe Felipe”, Oviedo. 

Intérprete: Ivan Moniguetti. 

Director: Kzrysztof Penderecki. 

Crítica: La Nueva España. 18 de enero de 2003. (Anexo) 
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4.20. Concierto para violonchelo y orquesta. FEDERI CO IBARRA (1946) 

 

 Federico Ibarra es una de las figuras más notables de la música 

iberoamericana contemporánea. Nació en la ciudad de Méjico, y realizó la 

carrera de composición en la Escuela de Música de la UNAM. Estudió en 

Francia y en Santiago de Compostela. 

   

 En 1988, el violonchelista Carlos Prieto por su apoyo al aumento del 

repertorio de su instrumento, le encarga la composición de un concierto para 

violonchelo y orquesta. Este encargo fue inusual para el compositor, porque 

pocos ejecutantes se preocupaban por encargar obras a los compositores de 

su tiempo. La obra está dedicada a este violonchelista, que la estrenó en 

Méjico en 1989. 

 

 El Concierto para violonchelo y orquesta consta de tres movimientos 

en el orden tradicional: Lentísimo-Allegro; Lento-Moderato-Lento; Presto.  El 

primero y el segundo sirven de preparación al último, el más largo y 

complejo. Dramáticamente la obra está concebida como si el solista fuese el 

principal actor sobre el que todo el peso de la obra recae. Es como un 

extenso monólogo, donde la orquesta toma el papel de comentarista u 

opositor para ceder la palabra al principal actor del drama. La orquestación 

es reducida para permitir el equilibrio y la transparencia en el discurso 

propuesto anteriormente. 

 

 

        -  Fecha del concierto: 5 de septiembre de 2003. 

Lugar: Auditorio "Príncipe Felipe”, Oviedo. 

Intérprete: Carlos Prieto. 

Director: José Luis Temes 

Crítica: La Nueva España. 7 de septiembre de 2003. (Anexo) 
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4.21. Clamores y secuencias para violonchelo y orqu esta. CARMELO 

BERNAOLA (1929-2002) 

  

El compositor vasco Carmelo Alonso Bernaola, es uno de los más 

destacados miembros de la denominada Generación del 51. Su extensa 

producción abarca casi todos los géneros desde el sinfónico hasta la música 

para serie de televisión como la inolvidable “Verano Azul”. Como clarinetista 

y pedagogo ha ejercido en Medina de Pomar, Burgos y Madrid y completó su 

formación como compositor en Darmstad, Roma y Siena. En 1998 fue 

investido Doctor Honoris Causa por la Universidad Complutense de Madrid. 

  

 Por encargo del Centro para la Difusión de la Música Contemporánea 

y de la Fundación Caja Madrid, el maestro Bernaola compuso Clamores y 

secuencias, obra para violonchelo y orquesta, en el verano de 1993, con 

destino a ser estrenada en la novena edición del Festival Internacional de 

Música Contemporánea de Alicante.  

 

 El 21 de septiembre, en el Teatro Principal alicantino, lo dieron a 

conocer Christian Florea y la Orquesta Sinfónica de Galicia dirigida por José 

Ramón Encinar. En la serie de conciertos que la Quincena Musical 

Donostiarra ofreció en su edición de 1999 en homenaje a Carmelo Bernaola 

al cumplir sus 70 años, se estrenó la versión revisada y recién editada de 

Clamores y secuencias,  interpretada por Asier Polo y la Orquesta Sinfónica 

de Euskadi bajo la dirección de Mario Venzago.  

 

El maestro Bernaola aún no daría por cerrada la partitura de Clamores 

y secuencias porque, contando con la ayuda del musicólogo y gregorianista 

Ismael Fernández de la Cuesta, estaba empeñado en reconstruir y pasar al 

pentagrama, para incorporarla a la obra en forma de cadencia optativa, una 

melopea funeraria que tenía grabada en la memoria desde su juventud, 

aunque no pudiera recordar las notas con precisión.  
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Finalmente, en su versión completa y definitiva, Clamores y 

secuencias se estrenó el 21 de marzo de 2001, en el Auditorio Nacional, con 

Asier Polo al violonchelo y la Orquesta de la Comunidad de Madrid dirigida 

por José Ramón Encinar. 

 

 Esta obra maestra, seguramente de las más bellas y emotivas que ha 

dejado Carmelo Bernaola, se abre por una introducción de quince compases 

centrada en una primera intervención del violonchelo, entre dos acordes a 

modo de campanadas.  

 

Una vez creado el clima sonoro, las maderas, con las violas en 

paralelo, entonan una cantinela de aire arcaico sobre acordes tenidos por el 

resto de las cuerda, lecho sonoro herido por la periódica evocación de 

golpes de campanas, los clamores. Instrumentos de metal se añaden al 

canto de las maderas, el violonchelo hace suya esta melopea gregoriana 

durante unos compases, cediendo luego el protagonismo a los vientos.  

 

Suena, imponente, un golpe de campanas (ahora real, no evocado) y 

el violonchelo, pasa a interpretar a solo un canto fúnebre. La partitura ofrece 

dos opciones entre las cuales el solista debe escoger una, la primera es más 

amplia y cantabile, y la segunda más escueta y austera. Terminada esta a 

modo de cadencia, vuelve el clamoreo de campanas y, sobre él, el 

violonchelo llora en una larga y emocionante perorata.  

 

En la siguiente secuencia se yuxtaponen y superponen vientos, 

cuerdas y percusiones, mientras que el violonchelo se expresa libremente 

cantando en dobles cuerdas. Una especie de marcha repetitiva 

protagonizada por las maderas, y apoyada por el solista  y la cuerda, 

conduce a la intensa llamada de los metales y el timbal que desemboca en 

una secuencia de gran exigencia técnica para el violonchelista, toda ella en 

sonidos armónicos.  
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Tras un lírico solo del primer violín, vuelve el lúgubre clamor de las 

campanas, entre cuyos sones el violonchelo entona cantos breves, 

desesperados, dialogando con sectores diferenciados de la orquesta. El tutti 

orquestal crea un ambiente de intensa desolación que rematan las cuerdas 

en glissandi descendentes. Gélidos, hirientes acordes del tutti dan paso al 

violonchelo que emprende un pasaje repetitivo en semicorcheas ligadas de 

dos en dos.  

 

La percusión le saca de su ensimismamiento por un instante, pero 

vuelve con una vituosística cadenza sobre un sutil fondo sonoro servido por 

las cuerdas. Después de una breve secuencia orquestal, el violonchelo 

acomete su último canto, bellísima y conmovedora intervención en la que, 

con otro breve comentario orquesta intercalado, el solista lleva la música a 

su fin pasando por un patético morendo e piangendo (muriendo y llorando), 

tramo en el que va descendiendo en glissando por grados conjuntos hasta el 

registro grave donde se reencuentra con los clamores de las campanas. Y el 

espacio sonoro queda silencioso, trascendido.  

 

 

        -  Fecha del concierto: 24 y 25 de enero de 2002. 

Lugar: Teatro Jovellanos, Gijón; Auditorio “Príncipe Felipe”, Oviedo. 

Intérprete: Asier Polo. 

Director: Maximiano Valdés 

Crítica: La Nueva España. 28 de enero de 2001. (Anexo) 
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5. INTÉRPRETES 

 

5.1. Vladimir Atapin 

Nació en San Petersburgo en el seno de una 

familia de músicos. Su padre, también violonchelista, fue 

su primer maestro. A los seis años ingresó en la Escuela 

Especial de Música de San Petersburgo, estudiando allí 

hasta su graduación. 

 

    F3. V. Atapin   Estudia con el maestro A. Nikitin, el cual le nombra su 

asistente durante tres años. Ingresa en la Orquesta Sinfónica de San 

Petersburgo en 1977, siendo su director Eugeni Mrawinski y permanece 

hasta 1991 bajo la batuta de su sucesor Yuri Temirkanov. Asimismo ejerce la 

docencia durante estos mismos años, primero en la Escuela Superior y 

posteriormente en el Conservatorio de San Petersburgo. 

 

  En el año 1972 es laureado con el segundo premio en el Concurso 

Internacional de Praga; y en el año 1981 con el segundo premio, en el 

Concurso Nacional Ruso en la categoría de Solista. 

 

 Ha interpretado como solista Concierto en Re mayor de Haydn, Triple 

Concierto de Beethoven, Sonata para violonchelo y piano de Snittke en su 

propia orquestación para violonchelo y orquesta de cámara, Siete palabras 

de Cristo de Gubaidulina. Con la Orquesta Sinfónica del Principado de 

Asturias ha interpretado el Concierto en Do mayor y la Sinfonía Concertante 

de Haydn, Variaciones sobre un tema Rococó de Tchaikovsky y, Concierto 

para violín y violonchelo de Brahms. 

 

 Es miembro del “Trío San Petersburgo” con el que ha grabado un CD 

con la casa discográfica de R.T.V.E y del “Cuarteto de Cuerda Concertino”. 

Actualmente es violonchelista  principal de la Orquesta Sinfónica del 

Principado de Asturias. 

                                                           
F3. Fotografía: http://www.musicaenelriodeloro.com/2003-2004/febrero.php   
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5.2. Lluís Claret 

Nacido en 1951 en el Principado de Andorra, de 

padres catalanes exiliados, Lluís Claret comienza sus 

estudios musicales a la edad de nueve años. En 1964, 

se traslada a Barcelona donde, después de obtener los 

máximos galardones en el Conservatorio del Liceu 

empieza  a  recibir  los  consejos de Enric  Casals, her- 

        F4. L.Claret             mano de Pau  Casals, quien, durante  muchos  años  y, 

a pesar a no ser violonchelista, se convierte en su principal profesor.  

 

Continúa sus estudios en Francia, Italia y Estados Unidos con Maurice 

Gendron, Radu Aldulescu y Eva Janzer. György Sebök y Bernard 

Greenhouse son igualmente dos personalidades determinantes en el 

posterior desarrollo musical de Lluís Claret. 

 

Después de obtener los primeros premios en los Concursos 

Internacionales de Bolonia, Pau Casals y Mstislav Rostropovitch, es invitado 

como solista por importantes orquestas, entre ellas la Orquesta Sinfónica de 

Washington, la Filarmónica de Moscú, la Orquesta Nacional de Francia, la 

English Chamber Orchestra, la Filarmónica Hungarica, la Filarmónica Checa, 

bajo la batuta de directores como Pierre Boulez, Karl Münchinger, Dmitri 

Kitaienko, Witold Lutoslawski, George Malcolm, Václav Neumann y Mstislav 

Rostropovitch. 

 

La música de cámara ha ocupado siempre un lugar especial en su 

actividad profesional. Fundador del Trío de Barcelona (1981-1993), colabora 

a menudo con otros intérpretes de prestigio. 

 

Lluís Claret es invitado regularmente a formar parte de los jurados de 

concursos internacionales (Rostropovitch en París, Leonard Rose en 

Washington, Paulo en Helsinki, Trapani en Sicilia) y desarrolla una amplia 

actividad pedagógica, tanto en el seno de escuelas de música y 

                                                           
F4. Fotografía: http://www.epdlp.com/interpretes.php  
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conservatorios, como en diversos cursos internacionales y en el stage que 

dirige cada primavera en Sant Miquel de Cuixà, Prades en Francia. 

 

Su repertorio se extiende desde Bach hasta los contemporáneos e 

incluye estrenos, primeras audiciones y obras dedicadas de muchos 

compositores actuales: Dutilleux, Lutoslawski, Boulez, Xenakis, Ducol, 

Bleuse, Guinjoan, Charles. 

 

 

3.3. Anne Gastinel 

 La violonchelista Anne Gastinel nació en 

Francia en 1971. Su afición por el violonchelo, en 

cuyo dominio ya destacaba a los cuatro años, tuvo 

que compaginarlo con los estudios de piano y 

oboe. A los  diez años hizo su primera  actuación       
F5. A. Gastinel                 para la televisión en un concierto con orquesta. 

 

 Al cumplir los once años ingresó en el Conservatorio de Lyon. 

Después de obtener el Primer Premio como intérprete en Lyon en 1986, 

decidió ampliar sus estudios en el Conservatorio de París, donde tuvo como 

profesores a Yo-Yo Ma, János Starker y a Paul Tortelier, de quienes recibió 

una profunda influencia tanto en su evolución musical como personal, y 

quienes supieron percibir su madurez y sus excepcionales condiciones 

artísticas. 

  

Después de ganar varios premios internacionales de su especialidad, 

entre ellos Scheveningen, Praga, Rostropovich, empezó a dar conciertos por 

toda Europa. A los dieciocho años llegó a ser conocida por el gran público al 

ser elegida para representar a Francia en una competición de Eurovisión 

celebrada en Viena, que fue seguida en toda Europa. 

  

                                                           
F5. Fotografía: http://www.wmaker.net/kartouche/index.php   
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Actualmente su trayectoria profesional se ha proyectado más allá de 

Europa y sus conciertos pueden deleitar al público de América, Asia y África. 

Actúa con los mejores directores de orquesta y en las más prestigiosas salas 

de conciertos del mundo como la Sala Pleyel de París, la Berlin 

Schauspielhaus, el Musikverein de Viena, la Sala Suntory de Tokio y la Sala 

Victoria de Ginebra. 

  

Cada aparición de uno de sus discos despierta interés de la prensa 

internacional y todos ellos han recibido premios como los Fnac de 1995 y 

2000, el premio de la Academia del Disco y RTL Classique d’Or de 1996, 

Choc du Monde de la Musique y ffff Télérama en los años 1998, 2000, 2001, 

2002. Después de haber ganado Victoires de la Musique en las categorías 

“Mejor promesa de jóvenes talentos” y “Mejor disco del año” en 1994, ha 

sido nominada en las categorías de “Solistas” y “Mejor disco del año”, en 

1997, 2000, 2002 y 2003. 

 

 Fielmente apoyada por el Fonds Instrumental Français y 

unánimemente reconocida como embajadora de la escuela francesa de 

violonchelo, en 1997 fue elegida para utilizar en sus interpretaciones durante 

un año el legendario Matteo Gofriller que había pertenecido a Pablo Casals. 

Actualmente dispone de un violonchelo Testore de 1690, que ha utilizado en 

los más recientes conciertos, y en los que ha combinado su repertorio 

habitual con obras nuevas y puntuales estrenos. 

  

Anne Gastinel es profesora de violonchelo en la CNSM de Lyon, y 

patrocinadora honoraria de los Encuentros de Música de Cámara de Lyon, 

actividades que compagina con sus actuaciones por todo el mundo, pero por 

encima del éxito personal está su dedicación a la verdadera esencia de la 

música. 
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5.4. David Geringas 

 David Geringas nació en 1946 en Vilna 

(Lituania) en el seno de una familia de músicos. 

Ingresó en el Conservatorio de Moscú en 1963 y fue 

allí donde, durante diez años, su Maestro y Tutor 

Mstislav Rostropovich, le dio su decisiva formación 

artística. En 1970 ganó el primer premio y la medalla 

de oro en el Concurso Tchaikovsky. En 1975  se  tras- 

    F6. D. Geringas            ladó   a   vivir   a  Alemania   donde   inició   su  carrera  

                                    internacional. 

 

 A lo largo de estos años ha actuado como solista con las más 

importantes orquestas tales como las Sinfónicas de Detroit, Chicago, 

Philadelphia y Montreal, NHK de Tokyo, Sinfónica de Viena, Filarmónica de 

Londres, Sinfónica de Pittsburgh, Filarmónica de Israel, Orquesta Sinfónica 

de la Radio de Viena, Radio Danesa y Filarmónica de Berlín, Bamberger 

Symphoniker, Orquestas de la Radio de Frankfurt, Baden-Baden, Hamburgo, 

Hannover y Berlín bajo la batuta de Kyril Kondrashin, Gerd Albrecht, Michael 

Tilson Thomas, Ferdinand Leitner, Myung-Whun Chung, Horst Stein, 

Semyon Bychkov, Charles Dutoit, Klaus Tennstedt, Simon Rattle y Mstislav 

Rostropovich entre otros. 

 

 Aparte de su actividad como solista y Profesor en la Escuela Superior 

de Música de Luebeck, es un entusiasta y polifacético intérprete de música 

de cámara. Forma parte de la “Geringas Baryton Trio”.  Su colaboración con 

artistas como Martha Argerich, Gidon Kremer y Philip Hirschhorn tuvo como 

resultado actuaciones en festivales tales como el de Viena, Berlín, 

Lockenhaus, Ludwigsburg y Scheleswig Holstein, etc. En Dúo actúa con su 

esposa Tatjana Schatz que también fue alumna del Conservatorio de Moscú. 

Este dúo ofreció recitales en Alemania, Roma, París, Concertgebouw de 

Amsterdam y en 1992 debutó en Nueva York. 

 

                                                           
F6. Fotografía: http://www.cellist.nl/database/showcellist.arp   
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 Su repertorio para orquesta y también de música de cámara 

comprende una amplísima gama de obras que abarcan desde las sonatas 

para violonchelo del primer barroco hasta la música vanguardista de Berstein 

y de Schnittke. Incluye obras de Haydn, Schumann, Dvorak, Prokofieff y 

Shostakovich, como también obras de compositores contemporáneos con 

los que ha colaborado, como son Krzystoff Penderecki y Henri Dutilleux, 

entre otros. Estrena en occidente numerosas obras de compositores de la 

Vanguardia rusa tales como Gubaidulina, Denisov, Schnittke y Suslín. 

 

Dos conciertos para violonchelo compuestos exclusivamente para 

David Geringas fueron estrenados en 1994. El concierto compuesto por 

Sofía Gubaidulina constituyó un éxito mundial siendo inminentes sus 

estrenos en América, Finlandia, Suecia, Alemania e Italia. El concierto del 

compositor Peteris Vasks fue estrenado en Noviembre de 1994 en Berlín. 

  

En Octubre de 1992, David Geringas obtuvo el Premio “Kultur Aktuell” 

de Land Scheleswig-Holstein por su dedicación a la música contemporánea. 

David Geringas ha utilizado el dinero de este premio para encargar a cinco 

compositores lituanos nuevos dúos para violonchelo y piano. Tres de ellos 

han sido ya estrenados en  Marzo de 1995. 

 

 Ha recibido numerosos premios por sus grabaciones y los mayores 

elogios por parte de la crítica. Por su grabación de 12 conciertos para 

violonchelo de Boccherini, David Geringas ha recibido el “Grand Prix 

Internacional du Disque de L’Académie Charles Cros” y el “Premio Ritmo 

Madrid” en 1989. 

 

 David Geringas ha grabado todos los conciertos para violonchelo de 

Ernst Krenek, Alfred Schnittke y Hans Pfitzner (que obtuvo el Premio de la 

Crítica Alemana en 1994), Goldschmidt y de Hindemith. Tras la grabación de 

los CD’s con obras para dúo de Brahms, Strauss y Schulhoff, en1994 grabó 

las obras para dúo de Schumann y de Schubert junto con Tatjana Schartz. 
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5.5. Adolfo Gutiérrez Arenas 

 Nace en Munich en 1974, comenzando sus 

estudios musicales en la Escuela de Música de 

Baviera. A los ocho años ingresa en el 

Tölzerknaben-Chor y posteriormente se traslada a 

España. Después de algunos  años  de  estudio  de  

piano,  conoce  al violonchelista  Elías  Arizcuren  y  

decide   dedicarse   exclusivamente   a   este  instru- 

  F7. A. Gutiérrez Arenas      mento. Bajo este magisterio, y  el  de María Macelo, 

logra el Título Superior de Violonchelo con las máximas calificaciones. 

 

 En 1996 ingresa en la Escuela Superior “Reina Sofía”, bajo  las 

enseñanzas del Catedrático Frans Helmerson. En dicha escuela tiene la 

ocasión de trabajar también con grandes instrumentistas como: Geringas, 

Pressler, Hagen String Quartet, y otros. 

  

 En el Aula de Música de la Universidad de Alcalá de Henares ha sido 

durante dos cursos alumno en las clases magistrales de Lluis Claret. 

Durante este tiempo ha mantenido además actividades de más alto nivel 

musical con personalidades relevantes dentro del mundo del violonchelo 

como G. Rivinius, J. Starker, S. Palm, T. Tsutsumi y, finalmente, 

B.Greenhouse, que le ha invitado a trabajar a su lado en su residencia de 

Boston. 

  

Entre las actividades públicas podemos destacar sus conciertos de la 

Fundación Carlos de Amberes en Madrid, Palacio de Festivales de 

Cantabria, Festival Internacional de Organo en León, Schleswig Musik 

Festival en Alemania, Holand Music Sessions, Palau de la Música de 

Cataluña, Festival de los Angeles, Nuevo México, y Santa Bárbara. 

 

 La organización estadounidense “Young Artists Internacional” le ha 

invitado durante tres años consecutivos a participar en festivales como 

                                                           
F7. Fotografía: http://www.palosverdes.com/tlcmusic/tlc202.htm   
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solista, componente de grupos de cámara y solista de la Orquesta de 

Cámara “I palpiti”. 

  

Ha fundado el “Trío de cuerdas Elías Arizcuren” con el que ha 

obtenido el Primer Premio Nacional de Cámara, y con el que ha grabado 

Quadrivium para tres stradivatius de Xavier Monsalvatge. Ha grabado 

tambien un CD que contiene la V Suite de Bach, la Sonata nº5 de 

Beethoven, y las Cinco piezas en estilo de R. Schumann. 

 

 

5.6. Desmond Hoebig  

 Desmond Hoebig, en la actualidad es 

violonchelista principal de la Sinfónica de Houston y 

profesor asociado en la Rice University, Shepherd 

School of Music, está considerado uno de los 

mejores instrumentistas  de  Canadá.  Ha  obtenido  

el  Primer  Premio  en  el   Concurso  Internacional de 

      F8. D. Hoebig              Munich, Concurso de Talentos de la CBC y Concurso 

Música Canadiense, también consiguió una mención en el Concurso 

Tchaikovsky de Moscú.  

 

Estudió en el Instituto de Música Curtis con David Soyer y en la 

Julliard School con Leonard Rose y Channing Robbins. También ha 

participado en clases magistrales con Janos Starker y Tsuyoshi Tsutsuni en 

el Banff Centre for the Arts. 

  

Como solista invitado, Hoebig ha actuado con las principales 

orquestas de Canadá, las Sinfónicas de Houston, Cincinnati y Madison en 

los Estados Unidos y con diversas orquestas de Alemania, España y 

Portugal. En su faceta camerística, ha sido violonchelista del cuarteto Oxford 

String desde 1989 hasta 1991. El cuarteto, que actuó por toda Sudamérica, 

Europa y Asia, obtuvo una mención en los premios Juno por el mejor álbum 

                                                           
F8. Fotografía: http://www.rub.rice.edu/music/facultybios/hoebig.html  
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clásico en 1990. Desde 1980 ha actuado frecuentemente a dúo con el 

pianista canadiense Andrew Tunis, con el que ha grabado tres discos, uno 

de los cuales fue nominado para el premio Juno, y ha ofrecido recitales en 

Norteamérica y Europa. 

  

Ha actuado e impartido clases magistrales en diferentes Festivales en 

toda Norteamérica, incluyendo Banff, Calgary (Music Bridge), Domaine 

Forget, Halifax (Scotia Festival of Music), Kapalua, Madeleinee Island, 

Marlborough, Orcas Island, Orford, Parry Sound, Steamboat Springs, 

Vancouver y Victoria. Antes de su relación profesional con el Cuarteto 

Orford, donde fue profesor asociado en la Universidad de Toronto, Hoebig 

fue solista principal de la Orquesta Sinfónica de Cincinnati, y violonchelista 

principal asociado de la Orquesta Sinfónica de Montreal. 

 

 

5.7. Gary Hoffman  

 Gary Hoffman es uno de los más destacados 

violonchelistas de nuestro tiempo. La belleza de 

sonido, la técnica perfecta y la sensibilidad artística 

caracterizan sus memorables actuaciones. En 1986 

ganó el Concurso Internacional Rostropovich de 

París. 

  

Es  frecuente su actuación  con las  orquestas 

      F9. G. Hofffman       de Chicago, Montreal, Toronto, San Francisco, 

Baltimore, London Symphony, Filarmónica de Los Angeles, Nacional de 

Francia, Orquesta de la Suisse Romande, Netherlands y Rotterdam 

Philharmonic y Royal Concertgebouw de Amsterdam y con directores como 

André Previn, Charles Dutoit, Carlo Rizzi, Mstislav Rostropovich, Pinchas 

Zuckerman, Kent Nagano, James Levine, Jesús López Cobos y Herbert 

Blomstedt. 

 

                                                           
F9. Fotografía: http://www.stringacademyofwisconsin.org/newsletter.html      



- 72 - 
 

 Fue profesor de la Universidad de Indiana durante ocho años. Es 

invitado regularmente por los grandes festivales entre ellos Rabian, Malboro, 

Aspen, Bath, Helsinki, Verbier, Brentano, Stresa, Mostly Mozart y Evian y 

colabora frecuentemente con prestigiosos cuartetos: Tokio, Borromeo, 

Emerson, Brentano e Ysaye. 

  

También actúa en los ciclos de recitales de salas como las Alice Tully 

Hall y Carnegie Hall de Nueva York, Wigmore Hall de Londres, Suntory Hall 

de Tokio, Gulbekian de Lisboa, Gaveau y Pleyel de París, Tivoli de 

Copenague, Concertgebouw de Amsterdam, etc. 

 

 Es artista Miembro de la Lincoln Center Chamber Music Society de 

Nueva York. Ha grabado para los sellos EMI, Sony, BMG(RCA) y Le Chant 

du Monde. Residente en París desde 1990. 

 

 

5.8. Stephan Kates  

Stephan Kates es neoyorquino y descendiente de una 

familia de músicos. Su padre fue violista de la 

Filarmónica de Nueva York. Por línea materna, la suya 

es la tercera generación de violonchelistas. Empezó sus 

estudios a la edad de 10 años. Más tarde estudió con 

Leonard Rose en la Juilliard y con Gregor Piatigorsky. 

    F10. S. Kates  

Dos décadas después de ganar la Medalla de Plata en el III Concurso de 

Tchaikovsky, en Moscú, el violonchelista Stephan Kates formó parte del 

Jurado Americano en el Concierto de 1986. Al año siguiente regresó a la 

U.R.S.S. para dar recitales con su colega Russell Miller en las principales 

ciudades soviéticas. Esta gira, en la que cosechó un gran éxito, finalizó con 

la interpretación del Concierto para violonchelo nº1 de Shostakovich con la 

Filarmónica de Leningrado. Durante su estancia en Moscú dio Clases 

Magistrales en el famoso Conservatorio Tchaikovsky. 

                                                           
F10. Fotografía: http://www.stephenkates.homestead.com  
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 Estas dos visitas pusieron de relieve dos aspectos diferentes de la 

carrera de Kates, es uno de los profesores de violonchelo más respetados 

en América y, al mismo tiempo, uno de sus solistas y músicos de cámara 

más admirados. Ha actuado con las orquesta americanas más importantes, 

incluyendo las de Nueva York, Boston, Filadelfia, Chicago, Los Angeles y 

San Francisco, y ha interpretado música de cámara en los festivales de 

Aspen, Spoleto, Gstaad, y Kuhmo. 

 

 Como profesor de violonchelo durante 18 años en el Conservatorio 

Peabody de la Universidad de Johns Hopkins, ha dedicado todo su tiempo a 

la formación de la futura generación de violonchelistas. También enseña en 

la Facultad de la Escuela de Música Aaron Copland del Queens College de 

la Ciudad Universitaria de Nueva York. Durante siete veranos ha impartido 

clases en la famosa Academia de Música del Oeste, en Santa Bárbara, 

California. Actuó tres veces en La Casa Blanca para los Presidentes 

Johnson, Carter y Reagan. 

 

 

5.9. Ralph Kirshbaum  

Ralph Kirshbaum nació en Texas, en el seno 

de una familia de músicos, su padre fue violinista y 

director, y su madre arpista. Su aptitud para el 

violonchelo fue rápidamente evidente y comenzó a 

estudiar en Dallas con Lev Aronson. Asiste más 

adelante a la Yale University donde estudia con 

Aldo Parisot y se gradúa con las  máximas 

calificaciones.  Colabora  con  masterclasses  en  la 

     F11. R. Kirshbaum      Facultad del Royal Northerm College of Music en 

Manchester.  

 

Ralph Kirshbaum tiene una distinguida posición entre los grandes 

músicos del mundo. Se distingue por una carrera que abarca actuaciones 

                                                           
F11. Fotografía: http://www.cello.org/graphics/kirshbaum.jpg  
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con las principales orquestas sinfónicas del mundo, recitales como solista, 

colaboraciones en música de cámara, enseñanza y numerosas grabaciones.  

 

En 1969 gana el primer premio en la Primera Competición 

Internacional Cassado en Florencia. Al año siguiente, fue el  primer 

violonchelista del occidente en ganar un premio en Cuarta Competición 

Internacional Tchaikovsky. 

 

Desde su debut en América en 1972,  con un aclamado recital en el 

Metropolitan Museum of Art de Nueva York, aparece frecuentemente como 

invitado con orquestas como la Sinfónica de Boston, Chicago, Cleverland, 

Los Angeles, San Francisco, Dallas y Pirrsburgh. En orquestas europeas, ha 

participado como solista en la London Symphony Orchestra, London 

Philharmonia, BBC Symphony, Halle Orchestra, Royal Danish Orchestra, 

Berlin Radio Symphony, Orquesta Nacional de España, Gürzenich Orchester 

of Köln, Orchestre de Paris, Rotterdam Philharmonic, Scottish National 

Orchestra, City of Birmingham Symphony Orchestra, Orquesta Sinfónica de 

Barcelona, el Royal Stockholm, Munich y Helsinki Philharmonics. 

 

Ha colaborado con eminentes directores, como Christoph von 

Dohnányi, Sir Colin Davis, Antal Doráti, Armin Jordan, Yuri Temirkanov, 

Leonard Slatkin, Christoph Eschenbach, André Previn, Sir Simon Rattle, 

David Zinman y Sir Georg Solti. 

 

Kirshbaum disfruta explorando las riquezas de la música de cámara, y 

colabora con numerosos músicos, incluyendo a Pinchas Zukerman, Itzhak 

Perlman, Gil Shaham, Yefim Bronfman, Garrick Ohlsson and the Juilliard and 

Tokyo String Quartets. Está asociado con el violinista György Pauk y el 

pianista Peter Frankl. 

 

Su interés y afinidad por compositores ingleses y del siglo XX, le ha 

permitido forjar un papel prominente en la música contemporánea como  
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principal exponente de los conciertos para violonchelo de Walton, Elgar, 

Peter Maxwell Davies y Michael Tippett 

 

Ha grabado el Triple concierto de Sir Michael Tippet, Concierto para 

violonchelo de S. Barber, las Suites para violonchelo solo de Bach, Concierto 

en Re mayor de Haydn, el Doble concierto para violín y violonchelo de 

Brahms y el Triple concierto de Beethoven con la colaboración del violinista 

Pinchas Zukerman, y el pianista John Browning. 

 

Ha participado en los mejores festivales internacionales, como 

Festival de Bath, Edimburgo, Lucerna, Festival Mozart en Nueva York, 

Festival Hall de Londres. Es, además, fundador y Director artístico del 

Festival Internacional de Violonchelo, que tiene lugar en Manchester. 

 

 

5.10. Juan Maria Martínez Cué 

Juan María Martínez Cué realizó sus estudios de 

violonchelo con Alexander Fedorchenko y 

Mikhail Milman, composición con Leonardo 

Balada, en los Cursos Internacionales de 

Torroella de Montgri  entre 1998  y 2003, y  con   

José   Luis   de   Delás,   en  la  Universidad  de  
F12. J. M. Martínez Cué              Alcalá de Henares entre 1999 y 2002. Ha es- 

trenado obras en Pittsburg (USA) y en Asturias.  

 

Obtiene el premio de composición 2002 del Principado de Asturias por 

la obra Castelo dos Mouros, para conjunto de cámara, organizado por la 

Asociación Apoyo a la Creación Musical y patrocinado por el Gobierno del 

Principado de Asturias. 

  

Primer Accesit Premio Joaquín Turina 2004 por la obra Cuando 

vuelven mis pasos, para orquesta sinfónica. Desde 1999, es profesor de 

                                                           
F12. Fotografía: http://www.abania.net/Abwjuancue.htm  
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violonchelo del Conservatorio de Música de Gijón. Es miembro fundador del 

Festival Internacional de Música de Cámara Evaristo Valle. 

 

 

5.11. Antonio Meneses  

 Antonio Meneses nació en 1957 en Recife, Brasil, 

en el seno de una familia de músicos. A los 10 años 

inició sus estudios de violonchelo. En el transcurso de 

una gira por Sudamérica, Antonio Janigro se fijó en este 

joven artista que entonces contaba con 16 años, y se lo 

llevó   a   Europa.   Desde   entonces   Antonio  Meneses 

  F13. A. Meneses         estudia con él tanto en Dusseldorf como en  Stuttgart.  

 

En 1977 obtiene el primer Premio en el Concurso Internacional de 

Munich y, en 1982, el primer Premio y Medalla de Oro en el Concurso 

Tchaikovsky de Moscú. 

 

 Invitado habitual de principales orquestas tales como Filarmónica de 

Berlín, Sinfónica de Londres, Concertgebouw de Amsterdam, Sinfónica de 

Viena, Filarmónicas de Moscú y de San Petersburgo, Filarmónica Checa, 

Filarmónica de Israel, Orquesta de la Radio Bávara, Filarmónica de Nueva 

York, Washington, NHK de Tokyo y en Buenos Aires. 

 

Ha trabajado con directores de la talla de Riccardo Muti, Mariss 

Jansons, Claudio Abbado, Andre Previn, Semyon Bychkov, Herbert 

Blomstedt, Erich Leinsdorf, Kurt Sanderling y Mtislav Rostropovich. 

 

Participa en el Festival Casals de Puerto Rico, Festival de Salzburgo y 

de Viena, Semanas Musicales de Lucerna, Festival Mostly Mozart de Nueva 

York, Festivales de Praga y de Kuhmo, etc. 

 

                                                           
F13. Fotografía: http://www.bflochambermusic.org/season/members.arp  
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 Ha grabado el Doble concierto para violín y violonchelo de Brahms 

con Anne-Sophie Mutter, Don Quijote de Richard Strauss, el Concierto para 

violonchelo de Eugene d’Alberty, las Seis Suites para violonchelo solo de 

Bach y el Trío para violín, violonchelo y piano de Tchaikovsky. 

  

Ofrece numerosos conciertos de música de cámara y con frecuencia 

actúa con el Cuarteto Vermeer. Está especialmente interesado en el 

repertorio para violonchelo que  pocas veces se ha interpretado. Antonio 

Meneses es Profesor en el Conservatorio de Basilea y está casado con la 

pianista Cecile Licard con la que actúa habitualmente en dúo. Toca el 

violonchelo que perteneció a Pablo Casas, un Mateo Goffriller. 

 

 

5.12. Ivan Monighetti 

Fue el último alumno de Mstislav Rostropovich en el 

Conservatorio de Moscú. Ha obtenido numerosos 

Primeros Premios en Concursos Internacionales, entre 

ellos el del Concurso Tchaikovsky de 1974, y desde 

entonces su carrera le ha llevado por toda Europa y 

América. 

  F14. I. Monighetti  

 

 Ha tocado con muchas de las orquestas y los directores más 

importantes del mundo, incluyendo la Filarmónica de Berlín con Krsysztof 

Penderecki, Gewandhaus de Leipzig con Kurt Masur y la Filarmónica de 

Moscú con Mstislav Rostropovich, entre otras. 

  

Ha actuado con gran éxito en numerosos Festivales de Música 

Contemporánea, siendo uno de los violonchelistas más importantes en este 

campo. Su CD “Xth Century Music for Cello Solo” fue galardonado como 

Mejor Grabación del Año, Diapasón d´Or. 

  

                                                           
F14. Fotografía: http://www.prs.net/artists/monighetti.html  
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Ivan Monighetti ha ampliado continuamente su repertorio, como 

resultado de su trabajo con compositores contemporáneos como 

Gubaidulina, Penderecki, Xenakis, Dutilleux y Schnittke. Muchas obras que 

fueron escritas especialmente para él, forma ahora parte del repertorio 

establecido para violonchelo. 

  

También es reconocido por especializarse en música del siglo XVIII y 

XIX, siendo el Director Fundador del Early Music Festival de Moscú. Ha 

colaborado con solistas como Anner Byslma, Nancy Argenta, Simon 

Standage, Ronald Brautigam, Wiland Kujken y Alexei Ljubimov. 

  

Combina una brillante carrera de violonchelista y director de orquesta. 

En 1998, debutó como director en el English Haydn Festival, dirigiendo la 

Misa de Nelson de Haydn y en 1999/2000 fue invitado como Director Titular. 

Con su propia orquesta, La Camerata Boccherini, ha hecho giras por 

Polonia, Holanda, Francia, Estonia y Rusia. 

  

Sus compromisos incluyen conciertos por Sudamérica, el proyecto 

“Hacia Tierra Santa a través de las capitales europeas”, estreno mundial del 

Concierto para violonchelo de Rudolf Kelterborn en Bélgica y Suiza, la 

grabación de las 6 Suites para Violonchelo Solo de Bach y del Sinfonía 

concertante de Prokofiev para la televisión suiza. 

  

Entre sus grabaciones se incluyen la integral de las Sonatas para 

violonchelo de Beethoven, los conciertos de Boccherini, Haydn, Prokofiev, 

Pleyel, Shostakovich, Mansurian, Penderecki y las sonatas de Rachmaninov, 

Prokofiev, Shostakovich y Barriera, además de las de Beethoven ya 

mencionadas. En la actualidad es profesor de violonchelo en la Academia de 

Música de Basilea (Suiza). 
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5.13. Aurora Nátola-Ginastera 

Aurora Nátola-Ginastera accedió a la fama 

mundial por su vistuosismo demostrado a lo largo 

de sus actuaciones en recitales y conciertos. Esta 

brillante trayectoria incluye innumerables presen- 

taciones en los más importantes organismos 

orquestales del mundo, durante los últimos veinte 

años, bajo la dirección, de entre otros, de  Ernest  

Anserment,   Karl  Boehem,  Aldo Ceccato,  Andrew  

 F15. A. Nátola-Ginastera   Davis, Josef Krips, Lorin Maazel, Zubin Metha, Ri- 

cardo Mutti, Mstislav Rostropovich, Horst Stein, Paul Sacher, Charles Dutoit, 

Stanislaw Skowaczewski, Armin Jordan, Zdenek Macal. 

 

 Dueña de un excepcional y extenso repertorio que abarca de los 

antiguos a los contemporáneos, ha realizado recientes giras a través de 

Europa, Sur y Norte América y más frecuentemente ejecutando obras de su 

desaparecido esposo, Alberto Ginatera. Es ella sin duda, la definitiva 

intérprete de sus obras para violonchelo, buena parte de la cual le fuera 

dedicada.  

 

Aurora ejecutó el estreno mundial del Concierto para violonchelo y 

orquesta nº1 de Alberto Ginastera en su versión revisada, con la Orquesta 

Sinfónica Nacional de Washington bajo la batuta del maestro Mstislav 

Rostropovich. En 1981 ofreció el estreno mundial del Concierto para 

violonchelo y orquesta nº2 de Ginastera en Buenos Aires y así mismo lo 

estrenó en Estados Unidos con la Orquesta Filarmónica de New York en 

1983 con Zubin Metha. A partir de ahí lo hizo con las más destacadas 

orquestas de los Estados Unidos, Canadá, Europa y Sudamérica.  

 

En 1979 dio a conocer la Sonata para violonchelo, compuesta por 

Alberto Ginastera para ella. Fue solista en el estreno de la Serenata sobre 

                                                           
F15. Fotografía: http://www.fondazioneorchestrasinfonicasiciliana.it  
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poemas de amor de Pablo Neruda también de Ginastera en el Lincoln 

Center de New York, junto al barítono Justino Díaz. 

 

 Actuó en diversos festivales, tales como Mozarteum de Salzburgo, 

Southbank Festival en Londres, Casals de Puerto Rico.  Invitada por Rolf 

Liebermann, dictó Masterclasses durante quince años en la Academia de 

verano del Mozarteum de Salzburgo, y es a menudo solicitada como jurado 

para grandes concursos internacionales para violonchelo. 

 

 

5.14. Asier Polo  

 Nacido en Bilbao, realiza sus estudios 

musicales en el Conservatorio Superior de 

Música de su ciudad natal, con la profesora 

Elisa Pascu. Pronto destacó al obtener los 

primeros  premios de  violonchelo y  música  de 

          F16. A. Polo                      cámara   en   los   Concursos    Nacionales    de  

Juventudes Musicales  en los años 1987 y 1989. 
 

 Posteriormente estudia en la Hochschule für Musik de Colonia 

(Alemania) con la violonchelista María Kliegel, en la Escuela Reina Sofía de 

Madrid y en la Música Akademie de Basilea, Suiza, bajo la dirección del 

violonchelista Iván Monighetti. Cabe destacar sus estudios de Música de 

Cámara con el famoso Cuarteto Amadeus y con miembros del Cuarteto 

Italiano, habiendo recibido así mismo los sabios consejos de Natalia Gutman 

y Mstislav Rostropovich, en diversas Master Clases. 

 

 Su carrera profesional se ha ido desarrollando tanto en recitales como 

en calidad de solista con orquesta, destacando entre ellas, la gira por 

Sudamérica con la Orquesta Nacional de España y el Maestro Frühbeck de 

Burgos, y  sus actuaciones con las orquestas Sinfónicas de Bilbao, Euskadi, 

Castilla-León, Málaga, Córdoba, Radio Televisión Española, Nacional de 

                                                           
F16. Fotografía: http://www.montereysymphony.org/polo.html  



- 81 - 
 

España, Filarmónica de Niza, Sevilla, Valencia, Orquesta de Praga, 

Filarmónica de Basilea, Orquesta Filarmónica de Israel. Bajo la batuta de 

directores como Max Bradago, Miguel Angel Gómez Martínez, Antoni Witt, 

Lutz Köller, Kenneth Jean, Enrique García Asencio, Juanjo Mena, Klaus 

Weise, Christian Badea, Claus Peter Flor, Günther Herbig en numerosos 

países de Europa, Asia y América.  

 

Ha sido invitado por diversos Festivales, entre los que podemos 

destacar Quincena Musical de San Sebastián, Ohrid en Yugoslavia, Nantes 

en Francia, Omaggio en Roma, Exposición Universal de Lisboa, etc. 

 

 Asimismo, ha compartido escenario con artistas de la talla de Nicolás 

Chumanchenco, J.M.Colom, Gerard Caussé, Cuarteto Janacek, Agustín 

León Ara, Maria Kliegel o Alfredo Kraus, quien le invitó en los últimos años 

de su vida a colaborar como solista en sus conciertos, actuando en el 

Maggio Fiorentino, The Covent Garden, Zürich Tohnhalle, Musikverein Wien. 

 

 Ha grabado junto con las Orquesta de Euskadi y Córdoba obras de 

Usandizaga y Villarojo, y Conciertos de Rodrigo junto con la Orquesta 

Sinfónica de Castilla-León. Compositores de la talla de Ercoreca, Luis de 

Pablo y García Abril, le han dedicado sus obras. 

 

 Cabe destacar su compromiso con la música actual, en especial con 

la española; impulsor de nuevas composiciones, interesándose por el 

repertorio ya escrito y desconocido para el gran público (T. Marco, C. 

Bernaola). En 2002 es galardonado con el premio “Ojo Crítico” de Radio 

Nacional de España 2002. Actualmente, es profesor en el Centro Superior de 

Música del País Vasco. 
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5.15. Carlos Prieto  

 Carlos Prieto nació en la ciudad de México y a 

los cuatro años empezó a estudiar violonchelo. Su 

maestro fue el violonchelista húngaro Imre Hartman. 

Posteriormente hizo estudios con Pierre Fournier, en 

Ginebra y con Leonard Rose en Nueva York. 

 

 Fue   amigo   durante   muchos   años   de    Igor 

       F17. C. Prieto           Stravinsky. Cuando Stravinsky regresó por primera vez 

a Rusia en 1962, tras cincuenta años de ausencia, Prieto lo acompañó en su 

histórica estancia en Moscú. Fue allí donde conoció a Shostakovich y ha 

estrenado su Concierto para violonchelo nº 1, en diversas ciudades de 

México y de España. 

 

 Ha tocado con orquestas  tales como la Royal Philarmonic Orchestra 

de Londres, la Orquesta Sinfónica de Berlín, la Orquesta Nacional de 

España, la Orquesta de Radio y Televisión de España, la Orquesta de 

Cámara de Moscú, la American Symphony Orchestra, entre otras. En 1985, 

participó en los conciertos que se celebraron en el tricentenario del 

nacimiento de J.S.Bach tocando las Suites para violonchelo solo. 

 

 Carlos Prieto ha enriquecido notablemente el repertorio 

violonchelístico. Desde 1980 ha tocado los estrenos mundiales de obras de 

compositores españoles, entre los que se encuentra Joaquín Rodrigo, 

Manuel Castillo y Tomás Marco, y compositores mejicanos y 

iberoamericanos. 

 

Sus grabaciones incluyen las Suites completas de Bach, obras de 

Shostakovich, Saint-Säens, Fauré, Boccherini, Tchaikosky, Rajmaninov, 

Kodaly, Martinu, Bruch, R. Halffter y una serie de CD dedicados a la música 

latinoamericana para violonchelo de compositores como Ibarra, Zyman, R. 

                                                           
F17. Fotografía: http://www.music.indiana.edu/som/ejmccf/honorees/prieto.html  



- 83 - 
 

Castro, Enriquez, Ginastera, Piazzolla, Chávez, Ponce, Revueltas, Lavista, 

Garrido-Lecca. 

 

 Ha escrito varios libros: “Cartas Rusas” (1962), “Alrededor del mundo 

con el Violonchelo” (1988), “De la URSS a Rusia (1993), “Las Aventuras de 

un Violonchelo” (1998), y “Senderos e Imágenes de la Música”(1999). 

  

 Cada dos años se celebra en Morelia (Méjico), el Concurso 

Iberoamericano de Violonchelo Carlos Prieto, así nombrado por el Consejo 

Nacional para la Cultura y las Artes de Méjico en reconocimiento a su labor 

musical. 

 

 

5.16. Borislav Strulev  

Borislav Strulev empezó a tocar el violonchelo a la 

edad de 8 años y estudió en la Escuela Central de 

Música de Moscú. Es hijo de músicos profesionales. 

Su padre es miembro del famoso coro de cámara 

“Moscow State Chamber Choir” y su madre es una 

fantástica pianista que ha acompañado a Borislav en 

sus actuaciones por todo el mundo. Strulev  ha  

ganado en  1992  el  primer  premio en el 

    F18. B. Strulev              concurso   “All   Union   Young   Artists Competition” 

de Moscú. En Octubre de 1998 recibe la beca “Salon de Virtuosi Arthur W. 

Diamod Fellowship Grant” en el Steinway Hall de Nueva York. 

 

 Ha ganado rápidamente una gran reputación por su temperamento y 

técnica excepcionales. La crítica le ha calificado como el joven instrumentista 

más apasionante que ha surgido en Rusia en los últimos años. Su carisma y 

enorme sonido ha fascinado y encantado a audiencias de los escenarios 

más prestigiosos de América, Europa, Rusia, Asia y Sudáfrica. Desde muy 

temprana edad cautiva a la audiencia con sus maduras y sentidas 

                                                           
F18. Fotografía: http://www.sdev.org/artist.html  
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interpretaciones, brillantez y virtuosismo y un don para dominar todas las 

facetas de la expresividad. 

 

 Ha participado en clases magistrales con Mstislav Rostropovich, Yo-

Yo Ma, Lynn Harrel, Philippe Muller, William Pleeth, Marta Istomin-Casals, y 

con Valentin Berlinsky del Borondin Quartet. Y él ha impartido clases 

magistrales en Francia, Finlandia y España.  

 

Su debut en recitales fue en 1999 en el Carnegie Hall con el pianista Byron 

Janis. En este mismo año estrena la obra  Svyaty de John Taverner para 

violonchelo y coro de cámara, con la Little Orchestra Society y la Orpheon 

Chorale, en Nueva York Ha colaborado en los Festivales de Lausanne y 

Verbier en Suiza, Music Festival de Tours, Festival “Cordes et Pics” y el 

Festival Karellis en Francia, del cual es fundador y director artístico. También 

ha participado en los Festivales de Música de Cámara de Umea en Suecia, y 

el Tacoma International Music Festival, con Kathleen Battle y Byron Janis.  

 

Ha participado como solista con las orquestas Detroit Symphony, 

Orpheus Chamber Ensemble, Honolulu Symphony Orchestra, Orchestra 

Nazionale della RAI, WDR Symphony Orchestra-Köln, NÖ Tonkünstler in 

Vienna's Musikverein, Helsingborg Symphony, Orquesta de la Laguna 

(Tenerife), Orquesta Sinfónica del Principado de Asturias, NorrlandsOperan 

Symphony Orchestra, Moscow Philharmonic, Moscow State Radio 

Symphony Orchestra.  Ha colaborado con los siguientes directores, Neeme 

Järvi, Kristjan Järvi, Sebastian Weigle, Yuri Simonov, Pavel Kogan, 

Alexander Vedernikov, Marco Parisotto y Michael Stern. 

 

 Ha grabado las Sonatas para violonchelo de Shostakovich y 

Rachmaninov, los Conciertos para violonchelo de Arvo Pärt, György Ligetti, y 

Daniel Schnyder. Aparece también en otras grabaciones con la violinista de 

jazz Regina Carter,  con la mezzo-soprano Denyce Graves y con el pianista 

de jazz brasileño Eliane Elias. 
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5.17. Luis Zorita González  

Luis Zorita nace en León, donde cursa sus primeros 

estudios musicales. Obtiene el título Superior de 

Violonchelo bajo la dirección de Alexander 

Fedorchenko en el Conservatorio Superior Eduardo 

Martínez Torner de Oviedo. Fue miembro de la Joven 

Orquesta Nacional de España entre 1993 y 1996. 
F19. L. Zorita González  

En 1995 se traslada a Chicago para cursar un master en la 

Universidad de Roosevelt con el violonchelista Kim Scholes, completándolo 

en 1998 con la calificación de Excellence. Becado por la De Paul University, 

también en Chicago, completa sus estudios con el violonchelista del 

Cuarteto de Cuerda de Chicago, Christopher Constanza en el curso 1998-

1999. 

 

Ha sido violonchelista principal de la Joven Orquesta Nacional de 

España, así como miembro de la Joven Orquesta de la Chicago Symphony, 

tocando con grandes directores como Daniel Baremboin, Pierre Boulez, 

Lawrence Foster y Michael Gielen. En 1999 se traslada a Viena donde 

estudia con el Maestro Rudolf Leopold durante dos años y donde reside 

actualmente. 

 

Ha recibido múltiples galardones como músico de cámara y como 

solista, destacándose entre estos últimos el Concurso de la Roosevelt 

University 1995, el Primer Premio del Concurso Nacional de Violonchelo Villa 

de Llanes 1999, el premio al Primer Violonchelista y Primer Músico Europeo 

en Nagano 2000 (Japón) y el Premio Especial del Jurado al Mejor Artista en 

el Festival Anual de Música de Yokusuka 2002. 

 

Desde 1992 desarrolla su carrera con gran éxito como solista y 

músico de cámara en Europa, EE.UU. y Japón. Ha actuado como solista con 

la Orquesta Sinfónica del Principado de Asturias, con la Orquesta de 

                                                           
F19. Fotografía: http://www.musicaenelriodeloro.com/febrero.php  
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Cámara Erdödy de Budapest, Orquesta Sinfónica de Castilla y León y 

Orquesta Sinfónica de La Palma, entre otras. En verano de 2000 fue invitado 

a inaugurar el XVII Festival de Música Española de León.  

 

Desde 2004 es el violonchelista principal de la Orquesta de 

Cadaqués, en la cual colabora con maestros de la talla de Sir Neville 

Marriner, Gianandrea Noseda y Philip Entremont, y toca regularmente en el 

Musikverein de Viena como violonchelista principal de la Orquesta 

Tonkünstler. Así mismo colabora regularmente con la Orquesta de Cámara 

de Europa. A partir de 2005 será el violonchelista principal de la Orquesta 

del Festival de Santo Domingo, Puerto Rico, bajo la dirección de Philipp 

Entremont. 
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6. ANÁLISIS  

  

 En este capítulo se realiza un análisis de los datos obtenidos a partir 

de los apartados anteriores y de información proporcionada por el archivo de 

la Orquesta Sinfónica del Principado de Asturias. 

  

 Debido a que la Orquesta Sinfónica Principado de Asturias fue creada 

como Organismo Autónomo por Ley 8/1988, de 13 de diciembre del 

Principado de Asturias, los datos son a partir de la temporada 1990/1991, ya 

que los primeros conciertos realizados por la OSPA corresponden a este 

último año.  

 

 Dentro de la programación anual de la orquesta, suelen realizarse un 

cierto número de conciertos que son interpretados por una orquesta invitada. 

Para poder concretar más y evitar así una dispersión de datos, sólo se 

analizan los conciertos que son interpretados por la OSPA dentro de sus 

ciclos de abono, conciertos de verano, de jóvenes intérpretes y 

extraordinarios. Tampoco se incluyen los conciertos realizados en giras 

internacionales. 

 

 En este trabajo se incluyen todos los conciertos en los que el 

violonchelo, a pesar de no ser un único solista, interviene junto con otros 

instrumentos con un papel destacado. Por lo tanto están incluidas las 

siguientes obras: Sinfonía concertante de Haydn, Triple concierto de 

Beethoven, Doble concierto de Brahms y Concerto grosso de Orbón. 

 

Se analiza un periodo de 15 temporadas, en las cuales se han 

realizado un total de 30 conciertos cuya programación incluye al violonchelo 

como solista. Por esta razón se obtiene una media de 2 conciertos de 

violonchelo al año. Es preciso mencionar que los datos se tratan por 

programación no por el número de interpretaciones de cada uno. Por 

ejemplo, en esta última temporada, el Concierto para violonchelo en Do 

mayor de Haydn lo ha interpretado Anne Gastinel en febrero en Gijón el día 
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17, y en Oviedo el 18, de tal manera que se contabiliza como un solo 

concierto, pero con dos interpretaciones. 

 

A la vista de este gráfico, se pueden distinguir dos etapas diferentes 

de las 15 temporadas analizadas. En una primera, a la que correspondería 7 

temporadas, el número de programaciones de conciertos para violonchelo es 

de una media de 1’57 (11 conciertos / 7 temporadas), es decir menos de dos 

conciertos por temporada. 

 

En una segunda etapa, para realizar la media se incluye el concierto 

programado por la OSPA para el mes de mayo de 2005, que no está incluido 

en este trabajo de investigación ya que para la fecha de presentación del 

trabajo, este concierto no se había realizado, pero es conveniente tenerlo en 

cuenta a la hora de analizar esta gráfica, ya que los datos se toman por 

temporadas. Se puede considerar que hay una mayor presencia del 

violonchelo en la programación, puesto que la media de conciertos de 

G1. Gráfica de número de conciertos de violonchelo por temporada 
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violonchelo en estas 8 temporadas es de 2’62 (21 conciertos / 8 

temporadas), casi tres conciertos por temporada. 

 

Para realizar un análisis en cuanto al número de interpretaciones por 

programa, se ha tenido en cuenta que hay conciertos, como el de Schelomo 

de Ernest Bloch, de la temporada 1993/1994, que se interpretó una vez en 

Oviedo, y luego tres veces en Madrid; o como el Concerto grosso de Julián 

Orbón, de la temporada 1998/1999, interpretado dos veces en Asturias y tres 

en Madrid dentro de una misma programación.  

 

 

TEMPORADA 90/91 91/92 92/93 93/94 94/95 95/96 

Nº PROGRAMAS 
1 2 2 2 2 1 

Nº INTERPRETACIONES 
1 4 4 6 3 2 

 

 

96/97 97/98 98/99 99/00 00/01 01/02 02/03 03/04 04/05 TOTAL 

1 3 2 2 2 1 4 3 2 30 

2 6 7 4 4 2 10 5 3 63 

 

Lo que viene a ser una media de 2’1, es decir de dos interpretaciones 

por programa. Si bien unas son interpretaciones únicas, por ejemplo el 

concierto extraordinario por Bangladesh o el del Día de Asturias, mientras 

que otros son interpretados un mayor número de veces, como por ejemplo, 

un concierto de verano en la temporada 2002/2003, que fue interpretado en 

cuatro ocasiones 

 

 En cuanto a los intérpretes, casi unas 2/3 partes de los programas 

han sido interpretados por violonchelistas invitados, mientras que una 

tercera parte de los programas han sido interpretados por el violonchelista 

principal de la OSPA, Vladimir Atapin. 

G2. Tabla de número de interpretaciones según programas  y temporada 
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 Antes de analizar la procedencia de los intérpretes, es necesario 

hacer una precisión: el violonchelista Adolfo Gutiérrez Arenas, a pesar de 

haber nacido en Alemania, ha sido incluido dentro de los intérpretes 

españoles, ya que es descendiente de españoles, y que su formación (a 

partir de los ocho años) la realiza en España. 

 

 A simple vista, destacan los violonchelistas cuya procedencia 

corresponde a España (4), Rusia (3) y Estados Unidos (3), los siete 

restantes son artistas procedentes de distintos piases. Se puede hacer una 

comparación entre los intérpretes europeos (59%) y americanos (41%), por 

lo que se puede concluir que hay bastante equilibrio y variedad.  

G3. Gráfica de violonchelistas invitados 

G4. Gráfica de procedencia de los intérpretes  
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G5. Gráfica de número de conciertos de cada intérprete 
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Vladimir Atapin es quien más veces ha intervenido como solista con la 

OSPA (en 9 ocasiones). En cuanto a los intérpretes invitados, son pocos los 

que han repetido: Carlos Prieto (por su especial vinculación con Asturias), 

Estefan Kates, Luis Zorita y Asier Polo. Entre los violonchelistas invitados, 

solamente tenemos la presencia de dos mujeres: Aurora Nátola-Ginastera y 

Anne Gastinel. 

 

 

En cuanto a los directores, los conciertos han sido dirigidos 

prácticamente a partes iguales por directores invitados y directores titulares 

de la OSPA.  

 

Para realizar una clasificación por estilos de las obras interpretadas,  

hay que tener en cuenta los algunos aspectos. 

 

Beethoven es un compositor de transición entre el Clasicismo y el 

Romanticismo, es por esta razón que existen muchas dificultades a la hora 

de clasificarlo. A pesar de que el Triple concierto de Beethoven fue escrito 

en 1803-1804, en la misma época que la  tercera sinfonía la Heroica,  no se 

puede considerar esta obra como romántica, ya que en el Triple concierto se 

clarifica y perfecciona la estructura ya establecida sin ningún cambio 

innovador (la Heroica sí supone un evidente cambio con respeto a al 

segunda sinfonía). Por tanto a efectos de los objetivos de este trabajo,  y 

G6. Gráfica de directores invitados  
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para evidenciar más la diferencia con respecto a las obras propiamente 

románticas, se le ha clasificado como una obra clásica. 

 

Fauré tiene relación con el impresionismo, e incluso se pueden 

encontrar armonías propias de este estilo en algunas de sus últimas obras. 

Dadas las fechas en que fue compuesta la Elegía para violonchelo y 

orquesta, y por su carácter propio del romanticismo, se le ha incluido en este 

último estilo. 

 

Dentro de los nacionalismos de finales del siglo XIX, entre los que 

están Dvorak y Elgar, se puede incluir a Tchaikovsky, que por su mayor 

contacto con Europa se distancia del Grupo de los cinco (Balakirev, Cui, 

Mussorgski, Rimski-Korsakov y Borodin) pero mantiene un gran interés por 

el folclore musical ruso, y por lo tanto puede ser considerado nacionalista. 

 

 Ya que el siglo XX abarca obras muy diferentes entre sí, para poder 

clasificarlas, se ha dividido en dos partes: primera y segunda mitad. La 

primera incluye hechos tan importantes como las dos Guerras Mundiales, 

que van a influir significativamente en la producción musical de esa época. 

En compositores como Shostakovich y Prokofiev influye también la situación 

política y social de la Unión Soviética.  

 

Forman parte dentro de segunda mitad del siglo XX, compositores 

contemporáneos como Dutilleux y Penderecki, que incluso siguen en periodo 

creativo. 

 

La segunda mitad del siglo XX y el romanticismo, son los estilos 

predominantes en las obras interpretadas por los violonchelistas con la 

OSPA. El mayor número de interpretaciones de obras románticas se debe a 

que es un periodo con gran cantidad de obras dedicadas al violonchelo y 

también a que son normalmente las preferidas por el público.  
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Una mayor presencia de obras pertenecientes a la segunda mitad del 

siglo XX, se puede explicar por el interés de directores e intérpretes de 

potenciar compositores de los últimos tiempos, y dar a conocer sus obras. 

 

 El Clasicismo representa dentro de la programación de la OSPA un 

porcentaje reducido, pero esto se explica porque existen muy pocas obras 

de este periodo para el violonchelo como solista.  

 

Los nacionalismos, a pesar de contar con un porcentaje pequeño, hay 

que resaltar que a este estilo pertenecen obras tan representativas del 

repertorio violonchelístico como las Variaciones sobre un tema Rococó de 

Tchaikovsky, el Concierto en Si menor de Dvorak, y el Concierto en Mi 

menor de Elgar. Estas obras tienen una amplia aceptación por el público. 

 

 El estilo menos presente en la programación, es lo que corresponde a 

la primera mitad del siglo XX. Llama la atención que a pesar de ser un 

periodo muy fructífero en la composición, no hay obras representativas para 

el violonchelo. 

 

G7. Gráfica de conciertos según estilo 
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Al analizar los estilos de las obras interpretadas, agrupadas por 

temporadas, se puede apreciar que se trata de una programación bastante 

equilibrada en cuanto a estilos. Si bien, se evidencia dos etapas, donde las 

siete primeras temporadas tiene una programación más clásica y menos 

innovadora, con menor presencia del violonchelo como solista. En una 

segunda etapa, las últimas ocho temporadas, hay una mayor amplitud y 

variedad en cuanto a las obras interpretadas.  

 

También se evidencia un pequeño incremento en cuanto a la 

programación de obras del siglo XX. En la primera etapa, de las 11 obras 

interpretadas, 4 corresponden al siglo XX, lo que supone un 36% de la 

programación. Dentro de la segunda etapa, de las 22 obras, 10 pertenecen 

al repertorio del siglo XX, lo que supone un 45%, por lo que el incremento es 

de 9%, que, aunque pequeño, es significativo. 

 

G8. Gráfica de conciertos por estilos y temporada 
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Al tratar los conciertos agrupados por ciclos, lógicamente el mayor 

porcentaje corresponde a los conciertos de abono de la temporada. Los 

otros dos grupos representativos, son los conciertos de verano, en los que 

en muchos casos se da oportunidad a jóvenes solistas, y los conciertos fuera 

de Asturias. Este último porcentaje no representa la situación real de las 

programaciones de la orquesta, pero coincide que el violonchelo ha formado 

parte de estas cuando han salido fuera de Asturias. 

 

 

Como curiosidad, en la tabla siguiente se presentan los violonchelos 

relevantes de los intérpretes que han tocado con la OSPA.  

 

Anne Gastinel TESTORE (1690) 

David Geringas GUADAGNINI (1761) 

Gary Hoffman NICOLO AMATI (1662) 

Ralph Kirshbaum MONTAGNANA de Piatti  

Antonio Meneses MATTEO GOFFRILLER  

Aurora Nátola-Ginastera CASTELBARCO (1710) de Stradivarius  

Carlos Prieto EL PIATTI (1720) de Stradivarius 

 

 

 

Conciertos por ciclo

7%
14%

62%

4%

13%

Abono

Concierto de verano

Extraordinario

Fuera de Asturias

Jóvenes intérpretes

G9. Gráfica de conciertos por ciclos 
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7. CONCLUSIONES  

 

 En las conclusiones, se alude exclusivamente a los aspectos 

relacionados con los conciertos de violonchelo, sin hacer referencia a temas 

propios de la orquesta, como su funcionamiento, organización, etc. 

 

 Después del análisis realizado, se puede ver que el violonchelo 

desempeña un papel importante dentro de la programación de la Orquesta 

Sinfónica del Principado de Asturias, y que su presencia ha experimentado 

un incremento considerable a lo largo de las quince temporadas estudiadas. 

 

Se comprueba que la programación está bastante bien equilibrada, 

manteniendo una proporción mas o menos equitativa de los diferentes 

estilos y obras. Las orquestas tienen la función de ser un medio para ampliar 

el conocimiento de nuevas obras y compositores. Por ello, sería conveniente 

una mayor presencia del repertorio de música contemporánea, dando así la 

oportunidad a la difusión de nuevos compositores, y al estreno de sus obras.  

 

Parece muy importante que el público se vaya acostumbrando a 

escuchar música contemporánea, aunque al comienzo resulte difícil de 

entender y de disfrutar. Interpretar siempre las mismas obras, que 

generalmente suelen ser siempre las más aceptadas por el público, hace 

que se limite un poco el conocimiento de nuevo repertorio. 

 

 Es de agradecer a intérpretes tan relevantes como Rostropovich, que 

han desempeñado un papel muy importante a lo largo del siglo XX, que han 

manifestado un interés especial, por el incremento del repertorio para el 

violonchelo, incentivando y promocionando la creación de nuevas obras. 

  

 En cuanto a los solistas que han intervenido durante estas quince 

temporadas con la OSPA, cabe destacar la presencia de grandes intérpretes 

de categoría y de prestigio internacional. También se ha dado la oportunidad 

a jóvenes españoles que iniciaban su carrera como solistas. Es deseable 
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contar con una mayor presencia de la mujer, tanto como intérprete, como 

compositora. 

  

A pesar de la diversidad de procedencia de los solistas, se pone en 

evidencia una carencia en cuanto a intérpretes de procedencia asiática, ya 

que muchos de ellos tienen ya reconocido un gran relieve internacional. 

  

Con miras a dar nuevas oportunidades, se considera positivo invitar a 

los miembros de la propia orquesta, a participar como solistas. Esto serviría 

de reto e incentivo para la propia orquesta. En cuanto al público, es 

importante reconocer en la orquesta de su propia tierra, el alto nivel 

interpretativo de sus miembros. 

  

Esta participación no debería estar limitada solamente al violonchelo 

principal, sino que debería ser más diversa, dando también opción al resto 

de los integrantes de la sección. 

 

El trabajo realizado en la hemeroteca de La Nueva España 

(colaboradora de la orquesta) ha supuesto un aporte fundamental para poder 

dar una visión global de la trayectoria de la orquesta. Al comienzo, la 

presencia en la prensa escrita asturiana era escasa y, a  veces, simplemente 

limitada a pequeños anuncios en la agenda cultural. Poco a poco, se fue 

produciendo una mayor presencia de reseñas sobre la orquesta, aunque no 

suficiente, ya que, por ejemplo, tienen mayor cobertura informativa que las 

actividades de la OSPA, las jornadas de piano, o el ciclo de zarzuelas. 

 

Al comienzo, las actividades de la orquesta y las escasas críticas de 

los conciertos, estaban incluidas mayoritariamente en la sección de TV / 

Espectáculos. Afortunadamente, esta situación ha ido cambiando y en la 

actualidad, se incluye en la sección de Sociedad y Cultura y, en la mayoría 

de las actuaciones de la OSPA, aparecen críticas musicales. 
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Estas críticas, son a veces muy superficiales y limitadas, 

prácticamente, a un resumen del programa de mano con algunos detalles de 

la interpretación, pero sin mayores aportaciones, lo que, muchas veces, no 

da una verdadera dimensión de la calidad del concierto. 

 

 Independientemente del ámbito relacionado con la OSPA, también se 

ha notado, a lo largo de los años, un mayor interés por el violonchelo en la 

sociedad, tanto desde el punto de vista publicitario, como en funerales y 

homenajes póstumos. Además, cabe resaltar, la inclusión del violonchelo en 

formaciones musicales no clásicas, como por ejemplo en la música pop, y en 

algunos grupos de música asturiana.    

  

 Una vez finalizado este trabajo, se piensa que se pueden abrir nuevas 

vías de investigación y nuevas perspectivas a desarrollar, de las que esta 

investigación puede ser base y germen. 
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TEMPORADA  1990 / 1991 

 

 

LLUÍS  CLARET 

 

 

Oviedo, 30 de mayo de 1991. 
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TEMPORADA  1991 / 1992 

 

 

DAVID  GERINGAS 

 

 

Avilés, 30 de octubre de 1991. 

Oviedo, 31 de octubre de 1991. 
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VLADIMIR  ATAPIN 

 

 

Gijón, 13 de febrero de 1992. 

Oviedo, 14 de febrero de 1992. 
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TEMPORADA  1992 / 1993 

 

 

VLADIMIR  ATAPIN 

 

 

Salas, 20 de agosto de 1992. 

Gijón, 21 de agosto de 1992. 
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STEPHAN  KATES 

 

 

Cornellana, 26 de noviembre de 1992. 

Oviedo, 27 de noviembre de 1992. 
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TEMPORADA  1993 / 1994 

 

 

STEPHAN  KATES 

 

 

Oviedo, 13 de octubre de 1993. 

Madrid, 15, 16 y 17 de octubre de 1993. 
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RALPH  KIRSHBAUM 

 

 

Gijón, 17 de marzo de 1994. 

Tineo, 18 de marzo de 1994. 
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TEMPORADA  1994 / 1995 

 

 

VLADIMIR  ATAPIN 

 

 

Oviedo, 11 de noviembre de 1994. 
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ANTONIO  MENESES 

 

 

Gijón, 20 de abril de 1995. 

Oviedo, 21 de abril de 1995. 
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TEMPORADA  1995 / 1996 

 

 

DAVID  GERINGAS 

 

 

Gijón, 25 de enero de 1996. 

Oviedo, 26 de enero de 1996. 
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TEMPORADA  1996 / 1997 

 

 

VLADIMIR  ATAPIN 

 

 

Gijón, 23 de enero de 1997. 

Oviedo, 24 de enero de 1997. 

 

 

 

 

 

 

 

 

 

 

 

 

 

 

 

 

 

 

 



- 137 - 
 

 



- 138 - 
 

 



- 139 - 
 

 

 

 

 

TEMPORADA  1997 / 1998 

 

 

CARLOS  PRIETO 

 

 

Gijón, 13 de noviembre de 1997. 

Oviedo, 14 de noviembre de 1997. 
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VLADIMIR  ATAPIN 

 

 

Gijón, 15 de enero de 1998. 

Oviedo, 16 de enero de 1998. 
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VLADIMIR  ATAPIN 

 

 

Avilés, 29 de enero de 1998. 

Gijón, 30 de enero de 1998. 
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TEMPORADA  1998 / 1999 

 

 

VLADIMIR  ATAPIN 

 

 

Gijón, 4 de marzo de 1999. 

Avilés, 5 de marzo de 1999. 

Madrid, 12, 13 y 14 de marzo de 1999. 
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DESMOND  HOEBIG 

 

 

Gijón, 6 de mayo de 1999. 

Avilés, 7 de mayo de 1999. 
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TEMPORADA  1999 / 2000 

 

 

VLADIMIR  ATAPIN 

 

 

Gijón, 16 de diciembre de 1999. 

Oviedo, 17 de diciembre de 1999. 
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AURORA  NÁTOLA -  GINASTERA 

 

 

Gijón, 27 de abril de 2000. 

Oviedo, 28 de abril de 2000. 
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