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BEETHOVEN SINFONÍAS 

I
Ludwig van BEETHOVEN (1770-1827)
Sinfonía núm. 1 en Do mayor, op. 21  24’

 Adagio molto – Allegro con brio
 Andante cantabile con moto
 Menuetto,  allegro molto e vivace
 Adagio – Allegro molto e vivace

II
Ludwig van BEETHOVEN 
Sinfonía núm. 3 en Mi bemol mayor, op. 55, «Heroica» 47’

 Allegro con brio
 Marcia funebre, adagio assai
 Scherzo: allegro vivace
 Finale: allegro molto

ARTURO TAMAYO director

Colaborador principal

Realizó sus estudios en el Conservatorio de Mú-
sica de Madrid, su ciudad natal, fi nalizando los 
mismos con el Premio de Honor en Composición. 
Sus profesores de Dirección de Orquesta han sido 
Pierre Boulez en Basel, Francis Travis en Freiburg, 
Witold Rowicki en Viena y de Composición, Wofgang 
Fortner y Klaus Huber en Freiburg, ciudad en la que 
se diploma en Dirección de Orquesta en la Escuela 
Superior de Música con las más altas califi caciones.

Director invitado por los más importantes festivales 
de música europeos: Festival de Salzburgo, Festival 
de Lucerna, Wien Modern, Proms de Londres, 
Bienale de Venecia, Maggio Musicale Fiorentino, 
Holland Festival, Festival de Otoño de París, Berli-
ner Musikbiennale, Kölner Trienale... su carrera se 
ve jalonada por estrenos absolutos de prestigiosos 
compositores como John Cage, Iannis Xenakis, 
Giacinto Scelsi, Klaus Huber, José Luis de Delás, 
Brian Ferneyhough, Wolfgang Rihm, Mauricio 
Ohana, Sylvano Bussotti, Niccolò Castiglioni, Luis 
de Pablo, Mauricio Kagel, Gonzalo de Olavide, 
Giacomo Manzoni, Philippe Manoury, y de cola-
boraciones con los más eminentes compositores 
de nuestro tiempo: Pierre Boulez, Luciano Berio, 
Karlheinz Stockhausen, Olivier Messiaen, Goffredo 
Petrassi, Luigi Nono, Witold Lutoslawski, Morton 
Feldmann, Helmut Lachenmann, Giacinto Scelsi, 
Salvatore Sciarrino, entre otros. 

Como director de ópera se ha presentado en los 
principales teatros europeos, ofreciendo un reper-
torio variado que va de Mozart y Bellini a estrenos 

absolutos de Rihm, Bussotti o Huber, sin olvidar 
obras de repertorio poco habituales como la Lulu 
de Alban Berg, Moisés y Aron de Arnold Schönberg 
o el Doktor Faust de Ferruccio Busoni. 

Arturo Tamayo ha dirigido a las más importantes 
orquestas europeas: Deutsches Symphonie Or-
chester Berlin, Rundfunk-Symphonie-Orchester 
Berlin, WDR Orchester Köln, Rundfunk Sympho-
nieorchester Stuttgart, Radio-Symphonie-Orchester 
Wien, BBCSymphonie-Orchester, London Sinfonie-
tta, Philharmonia Orchestra, Orchestre Nationale 
de France, Orchestre de la Suisse Romande, 
Orchestra dell’Accademia Santa Cecilia di Roma, 
Orchestra del Maggio Musicale Fiorentino, Orches-
tra dell’Opera di Roma, etc., y la casi totalidad de 
las orquestas españolas.

Su producción discográfi ca es amplia y variada, 
y cuenta con numerosos premios, como los 3 CD 
dedicados a la obra orquestal de Mauricio Ohana 
que han recibido 16 premios internacionales. Otros 
compositores en su discografía son Franco Donato-
ni, Klaus Huber, Francisco Escudero, Luis de Pablo, 
Goffredo Petrassi, Bruno Maderna, Rodolfo Halffter, 
Alberto Ginastera, etc. 

Es Académico de la Real Academia de Bellas Artes 
de Granada y Profesor de Dirección en los Cursos 
de Perfeccionamiento del Aula de Música de la 
Universidad de Alcalá de Henares. Actualmente es 
profesor de Dirección de Orquesta en Musikene y 
en el Conservatorio de la Suiza Italiana en Lugano.

ARTURO TAMAYO



Feliz iniciativa la de programar el ciclo completo de 
las sinfonías beethovenianas, que no se daban en 
Granada en su integridad desde que las programa-
mos en el Festival de 1986, dirigidas por Miguel 
Ángel Gómez Martínez. 

Poco novedoso se puede añadir a lo ya conocido 
del genio de Beethoven, como no sea subrayar que 
hizo posible el triunfo de la música absoluta. Pero, 
¿existe una música absoluta y otra música relati-
va?, ¿una música pura y otra música impura? Por 
música absoluta y música pura, se entendió desde 
el Romanticismo la música exclusivamente ins-
trumental, sin acompañamiento de la palabra, del 
texto literario. De la enorme cantidad de géneros 
y tipologías musicales, los dos primarios y más am-
plios son el género vocal y el género instrumental. 

Desde el origen de la cultura occidental (y la orien-
tal) siempre se tuvo conciencia de la influencia de 
la música en el ser humano, ratificada hoy por las 
investigaciones de la neurociencia. Y desde Platón, 
consciente de ese enorme poder, se prefirió la 
música vocal porque el mensaje que transmite ya 
viene en el texto. Platón rechazó la música instru-
mental debido a que su efecto no se puede contro-
lar, no sabemos lo que expresa, aunque sentimos 
que nos afecta. La Iglesia cristiano-romana aplicó 
estos principios platónicos, expuestos en La Repú-
blica y en las Leyes, y organizó el canto romano o 
gregoriano, a una sola voz, sin instrumentos, para 
que el texto llegue a los oyentes y se imprima en 
su alma, como pedía Platón. El canto gregoriano es 
la base de la música occidental.

Aristóteles admitió, sin embargo, la música instru-
mental, tanto en su Política como en su Poética. A 
partir del siglo XIV, siglo del Ars Nova, así llamado 

por incorporarse a la enseñanza universitaria los 
escritos de Aristóteles, y gracias a su influencia, 
comenzó a aceptarse muy lentamente la música 
instrumental, especialmente a partir del siglo XVI, 
con nuestros vihuelistas, el granadino Narváez, 
entre ellos. 

Pero el gran género aceptado sin discusión era el 
de la música vocal, tanto en la música eclesiástica 
como en la música civil, en la que se instala en su 
forma más importante: el teatro musical, la ópera, 
a partir de fines del siglo XVI, intento de recons-
trucción del drama antiguo griego que en la Poética
aristotélica aparecía cantado en todos sus géneros: 
la Epopeya, la Tragedia y la Comedia, junto con 
la Citarística y la Aulética, disciplinas éstas que 
representaban los dos cultos fundamentales de la 
antigua Grecia: el culto a Apolo, dios de la música, 
que significaba la razón, el equilibrio, expresado a 
través del canto, del texto, acompañado de la lira, 
y el culto a Dionisos, que simbolizaba el mundo de 
las pasiones, de lo irracional del desenfreno, siendo 
el aulos, especie de oboe, su instrumento, que no 
permite cantar y tocar al mismo tiempo. El famoso 
mito de Marsias cuenta muy bien esta confronta-
ción entre Apolo y Marsias, entre la música vocal 
y la música instrumental, ganando, obviamente, 
la música vocal, de lo que se hizo eco en pleno 
siglo XIX Friedrich Nietzsche en El nacimiento de la 
tragedia en el espíritu de la música (1871) tratando 
de lo apolíneo y lo dionisíaco.

Por fin, durante el siglo XVIII, asistimos a un cre-
ciente desarrollo de la música instrumental, que 
genera innumerables polémicas entre quienes 
están en contra y a favor de la misma. Autores 
como Vivaldi, Telemann, Haendel, Mozart, Haydn, 
aportan amplios catálogos de obras instrumentales, 

pero destinadas todas a la distracción, a embelle-
cer el momento, amenizar las comidas, como en 
el caso de las Tafelmusik, o Música de Mesa, para 
los banquetes, de Telemann, sin pretender expresar 
ningún sentimiento personal. Así es en todos los 
compositores del Antiguo Régimen, que desempe-
ñaban el papel de sirvientes en la estricta jerarquía 
y etiqueta palaciega y cortesana. 

A partir de 1789, con la Revolución francesa y la 
instauración de un Moderno Régimen republicano 
que potencia los valores de libertad, fraternidad e 
igualdad, también el mundo musical se transforma 
de la mano de su más grande y genial protagonis-
ta, Ludwig van Beethoven, al igual que en el mundo 
de la pintura ocurre con otro coetáneo sordo ge-
nial, Francisco de Goya.

En atinada frase de Edward J. Dent, Mozart es hijo 
de la Ilustración, Beethoven de la Revolución, y la 
verdadera grandeza de ambos reside en el hecho 
de que expresan los sentimientos de la humanidad 
de su época, no la nostalgia sentimental del pasa-
do. Beethoven da origen a un nuevo tipo de creador 
musical. Antes de él la música es una creación 
funcional y utilitaria. A partir de él se introduce en 
la música un sentimiento manifiesto de individua-
lismo: ya no se tratará de la música que se expresa 
a través del compositor, sino del compositor que 
se expresa a través de su música. Albert Einstein 
afirma que antes de Beethoven se escribía para 
el tiempo inmediato, mientras que después de él 
se escribirá para la eternidad: «Beethoven prefiere 
escribir contra su tiempo que escribir para él», y 
esta profunda revolución la lleva a cabo a través de 
la música instrumental, música absoluta, música 
pura, hasta este momento denostada y no acepta-
da por los estamentos oficiales de la cultura.

Beethoven viene del Clasicismo e irrumpe y con-
diciona el Romanticismo, que verá surgir ciclos 
vocales admirables pero, por encima de todo, dará 
lugar a un florecimiento de la música instrumental 
hasta entonces desconocido. Es Beethoven quien 
demuestra que la música instrumental puede 
expresar lo inexpresable, lo que no se puede decir 
con palabras, convirtiéndola en la primera de las 
artes. Su coetáneo, E. T. A. Hoffmann (1776-1822), 
escritor y músico, escribe que «la Música es la más 
romántica de las artes, casi nos atreveríamos a 
decir que es la única auténticamente romántica», 
porque llega allí adonde no llegan las palabras. 

Beethoven (Bonn, 16/12/1770 - Viena, 
26/03/1827) venía de una familia musical: su 
padre era tenor en la corte y su abuelo había sido 
Kapellmeister y un gran músico. Su madre reco-
noció que Ludwig tenía un carácter especial y era 
difícil entenderse con él porque era un muchacho 
muy retraído. Le gustaba enormemente improvisar, 
tanto al piano como con el violín y creció aislado, 
lo que debió influir en él provocando interés por los 
problemas de la comunicación y la separación. 

En 1787, a sus 16 años, viajó a Viena para conocer 
a Mozart y tocar delante de él: «Un día este mu-
chacho dará mucho que hablar», sentenció Mozart. 
En octubre de 1792, año en que Luis XVI fue 
guillotinado, Beethoven volvió a Viena a estudiar 
con Haydn, al haber fallecido Mozart, y ya nunca 
regresaría a Bonn. 

La Sinfonía núm. 1 fue estrenada en el National 
Hoftheater de Viena el 2 de abril de 1800, junto 
con su Septimino op. 20 y obras de Mozart y 
Haydn, bajo la dirección del propio Beethoven. 
Comenzaba a sus treinta años su carrera de sin-

BEETHOVEN O LA REVOLUCIÓN:
EL TRIUNFO DE LA MÚSICA ABSOLUTA

fonista unido a la gran tradición germánica de la 
música instrumental del Clasicismo. Fue dedicada 
al melómano barón Gottfried van Swieten y sus 
cuatro movimientos vienen a durar unos veinticinco 
minutos. El primero, un Adagio molto-Allegro con 
brio en la tonalidad brillante de do mayor, ofrece 
la novedad de comenzar con un acorde disonante 
que introduce doce compases en un tiempo lento 
al que siguen dos temas, el primero rítmico y 
potente seguido de un segundo tema muy en estilo 
mozartiano. El Andante cantabile con moto (andan-
te como cantando, con movimiento) sigue el mo-
delo de Haydn, también con dos temas, el primero 
muy lírico que desemboca en un segundo tema en 
do mayor, con un continuo percutir de los timbales 
utilizados magistralmente por Beethoven, anticipo 
de su peculiar y característica utilización posterior 
en otras sinfonías, utilización muy diferente de la 
que se había hecho en el Clasicismo. Sigue un 
Menuetto, allegro molto e vivace que lo es sólo en 
el título, siguiendo la tradición clásica de sus ante-
cesores, porque Beethoven lo plantea mucho más 
rápido en lo que es en realidad un Scherzo, broma, 
o caricatura del minueto, que durante tanto tiempo 
representó la música del Antiguo Régimen del 
siglo XVIII. El Finale: adagio-allegro molto e vivace,
también en do mayor, comienza con una entrada 
lenta y breve a la que sigue un primer tema del 
Allegro describiendo la libertad conseguida al salir 
del Adagio. Un segundo tema en sol mayor corre 
a cuenta de los bajos hasta desembocar en un 
diálogo entre maderas y metales, terminando en un 
pianissimo subito, al que sigue la reexposición que 
repite el tema del comienzo. 

Sin duda, el dato más importante de su biografía 
fue la enfermedad que sufrió en 1796, quizás una 
meningitis. Notó que se quedaba sordo por vez pri-

mera a la edad de 28 años, cuando gozaba de una 
temprana fama y producía obras excelentes: «Los 
oídos me siguen zumbando día y noche, puedo oír 
sonidos, pero no llego a distinguir las palabras.” En 
su famoso Testamento de Heiligenstadt (ciudad en 
la que lo redactó), escrito en 1802, llega a escribir 
que “Con gusto me habría quitado la vida. Mi arte 
me frenó. Se me hacía imposible dejar el mundo 
hasta haber creado todo aquello que considero 
tenía dentro.” En Heiligenstadt, y con ese estado 
de ánimo, esbozó la Sinfonía núm. 3, “Heróica», 
finalmente realizada entre 1803 y 1804.

Fue interpretada por vez primera en agosto de 
1804 en un salón del palacio de su protector, el 
príncipe Lobkowitz, al que dedicó la sinfonía. Su 
estreno público tuvo lugar el 7 de abril de 1805 en 
el Theater an der Wien, de Viena, bajo su dirección. 
Los críticos la juzgaron duramente, duraba dema-
siado, era demasiado estrepitosa, y se consideró 
como una aberración. Lo primero que llamó la 
atención fue su envergadura. A diferencia de la 
primera sinfonía, que seguía el modelo de Mozart y 
Haydn, el primer movimiento de esta Tercera equi-
vale a una sinfonía entera de estos autores.

Por primera vez, una música absoluta está conec-
tada con una historia, sin caer en la vulgaridad de 
la música barata de programa: la historia de un 
héroe, en un principio Napoleón, el republicano 
admirado por Beethoven, estricto coetáneo, un solo 
año mayor que él y con el que había establecido 
un cierto paralelismo en sus destinos respectivos. 
Pero cuando éste se coronó emperador, Beethoven 
tuvo una profunda decepción y borró de la dedica-
toria el nombre de Bonaparte, con tal enfado que 
agujereó la partitura. También hay un cierto acuer-
do en que en esta sinfonía acabó por retratarse a sí 

mismo, una vez que descartó a Napoleón, luchando 
contra su sordera, siendo la primera obra en la 
que claramente muestra los sonidos que él oía, los 
sonidos de la sordera, que será un tema recurrente 
durante estos años. Añade una tercera trompa a 
las dos que tradicionalmente habían configurado 
la plantilla clásica, y su duración es de unos cin-
cuenta minutos, la sinfonía más larga que se había 
compuesto hasta entonces. 

El Allegro con brio inicial presenta un tema que 
recuerda el Mozart de Bastian y Bastiana, y ejerció 
una evidente influencia en Brahms y el principio de 
su Segunda Sinfonía. El dominio de los contrastes 
rítmicos binarios y ternarios por parte de Beetho-
ven queda aquí de manifiesto. Son demasiadas las 
habilidades e innovaciones que ya nos ofrece este 
movimiento para describirlas aquí en su detalle 
y se pueden percibir con una atenta escucha. La 
Marcha fúnebre: adagio assai que sigue a conti-
nuación, es la página más conocida de esta Sin-
fonía y sustituyó a la inicialmente Marcha triunfal, 
cuando borró la dedicatoria a Napoleón, pasando 
ésta a ser utilizada como último movimiento de 
la Quinta Sinfonía. Lúgubre y patética, utiliza en 
ella dos motivos, uno en do menor, más agresivo, 
contrastado con otro en mi bemol mayor, más 
sereno. Estos motivos aparecen y desaparecen, 
se contrastan y modulan hasta desaparecer. El 
Scherzo: allegro vivace sustituye ahora de manera 
evidente al ya antiguo Minueto del Antiguo Régi-
men, mantiene el compás de tres por cuatro pero 
a mucha mayor velocidad. Contrasta dos temas, 
con murmullos imperceptibles y las estrepitosas 
intervenciones de toda la orquesta. En el centro la 
novedad: las tres trompas que entonan el trío, am-
plio e inmenso. El Finale: allegro molto es extraor-
dinariamente novedoso, un despliegue de técnica 

e inspiración musical, desarrollando un tema trivial, 
como para demostrar a la posteridad su maestría y 
proclamarse sucesor de Mozart y Haydn. Comienza 
con un hermoso tema que ya utilizó en su ballet 
Las criaturas de Prometeo, que desarrolla con una 
serie de variaciones magistralmente repartidas 
por toda la tímbrica de la orquesta, contrastadas 
con un nuevo tema en sol menor, hasta llegar a 
una relajación de la tensión para continuar con un 
presto fortissimo, la última variación en la que se 
vuelve a oír el tema inicial de fanfarria que conclu-
ye con toda la orquesta, con potentes acordes que 
subrayan el triunfo del héroe. 

En resumen, estas dos sinfonías de Beethoven 
muestran su directa descendencia del Clasicismo 
y sus maestros, Mozart y Haydn, la primera, y la 
nueva época que inaugura la tercera, con sus 
disonancias, tratamiento de los vientos, oposición 
y contraste de los timbres. Hay una nueva seriedad 
emocional, un nuevo sentimiento de que la música 
es profundamente moral y una exigencia para que 
el público se concentrase en la percepción de su 
música, en la escucha activa, tomando un tema 
concreto y obligando a seguirlo en sus diferentes 
formas por toda la pieza. Beethoven jamás quiso 
que su música fuese tratada como mero entrete-
nimiento o diversión, sino como objeto de atención 
y escucha, por lo que, a partir de él, hubo que 
inventar los Auditorios, inexistentes hasta entonces, 
distintos de los Teatros de Ópera. Lo Dionisíaco 
encontró, por fin, su espacio, frente a lo Apolíneo, 
que lo tenía desde Platón.

Antonio Martín Moreno
Departamento de Historia y Ciencias de la Música
de la Universidad de Granada




