LISZ'T

y la revolucidén del
arte pi?nistico

Evolucion técnica, estética
y legado interpretativo

N

Fernando Andrés e

Illera Ordbnez Editorial

Universidad de Narifio



editorial

Universidad de Narifio



LISZT

y la revolucion del
arte pianistico

Evolucidn técnica, estética
y legado interpretativo



LISZT

y la revoluci6on del
arte pianistico

Evolucidn técnica, estética
y legado interpretativo

Fernando Andrés
Illera Ordéiiez

editorial

Universidad de Narifio



Illera Ordéiiez, Fernando Andrés
Liszt y la revolucion del arte pianistico : evolucion técnica, estética y legado interpretativo /
Fernando Andrés lllera Ordéfiez-- San Juan de Pasto : Editorial Universidad de Narifio, 2025

153 péginas : ilustraciones
Incluye referencias bibliograficas p. 146 - 151

ISBN: 978-628-7864-89-4 Impreso
ISBN: 978-628-7864-90-0 Digital

1. Liszt, Franz (1811-1886)—Compositor, pianista hungaro 2. Liszt, Franz—Legado interpretativo 3.
Musica para piano—Repertorio lisztiano

al SECCION DE BIBLIOTECA

786.2092 1291 - SCDD-Ed. 22

Liszt y la revolucion del arte pianistico - Evolucion técnica,
estética y legado interpretativo

© Editorial Universidad de Narifio
© Fernando Andrés Illera Ordoéfiez

ISBN Digital: 978-628-7864-90-0
ISBN Impreso: 978-628-7864-89-4
DOTI: https://doi.org/10.22267/lib.udn.071

Correccién de estilo: Ana Cristina Chavez Lopez
Disefio y diagramacién: Angie Gabriela Ordofiez
Portada intervenida con apoyo de inteligencia artificial mediante OpenAI ChatGPT

Fecha de publicacion: Junio 2026
San Juan de Pasto - Narifio - Colombia

Prohibida la reproduccion total o parcial, por cualquier
medio o cualquier propdsito, sin la autorizacién
escrita de sus Autores o de la Editorial Universidad de Narifio



Dedicatoria

A mis queridos padres, Rocio y Fernando,
por guiarme con amor hasta convertirme en lo que soy hoy.



Nota del autor

El presente libro, titulado Liszt y la revolucién del arte pia-
nistico. Evolucién técnica, estética y legado interpretativo, nace
como una actualizacion y ampliacion de un interés académico
personal, cuyo primer desarrollo se remonta a mi trabajo de gra-
do Liszt 200 afios después, realizado en la Universidad El Bosque
en el afio 2011, bajo la asesoria de la maestra Luz Angela Gémez.
Aquella investigacion inicial constituydé un punto de partida que,
con el paso del tiempo, ha sido enriquecido y decantado a través
de un proceso continuo de formacién, refle xién y practica ar-
tistica. En la actualidad, este recorrido se ve fortalecido por mi
formacion doctoral y por la experiencia acumulada como con-
certista y docente de piano, lo que permite abordar el presente
escrito con mayor perspectiva critica, solidez conceptual y madu-
rez interpretativa.

Hoy, en el contexto de mi trayectoria como pianista intérpre-
te y profesor en la Universidad de Narifio, este proyecto renace
transformado: ampliado, actualizado y nutrido por una vision
mas solida del legado técnico, estético y espiritual de Franz Liszt.
La investigacion se ha enriquecido con nuevos analisis, perspec-
tivas y conexiones con la practica interpretativa contemporanea.




El proposito de esta publicacion es poner a disposicion de
estudiantes, docentes y pianistas en formacién, un material de
apoyo que contribuya al estudio consciente del repertorio lisztia-
noy a la comprension del impacto que su pensamiento ha tenido
en la evolucion del arte pianistico hasta nuestros dias. Asimismo,
constituye una apuesta por fortalecer y difundir el conocimiento
musical desde nuestra region, gracias al respaldo institucional de
la Universidad de Narifio, cuya misién académica y editorial hace
posible que esta obra vea la luz.

Con la profunda convicciéon de que Liszt contintia hablando-
nos a través de cada sonido y cada gesto técnico que transformod
en arte, ofrezco estas paginas como un puente entre la tradiciéon y
el presente, entre la historia y el intérprete que hereda su legado.

Fernando Andrés Illera Ordéfiez
Pasto, Colombia — 2026
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Figural
Franz Liszt, retrato de juventud, 6leo sobre lienzo, 1839

Nota. Henri Lehmann. Musée Carnavalet, Paris.

El arte es el mds elevado de los mensajeros del alma humana'
Franz Liszt

! Carta de Liszt a Marie d’Agoult, 1839



Liszt es el hombre mds interesante e impactante
que uno pueda imaginar. Alto y ligero, con 0jos
profundos, cejas pobladas y pelo largo de un gris
ferrdceo, distribuido a partes iguales por la mitad. Su
boca se eleva en las comisuras, lo cual le confiere una
expresion muy poderosa y mefistofélica cuando sonrie,
y su apariencia y compostura en general sugieren una
elegancia y una naturalidad exquisita. Sus manos son
muy estrechas, con los dedos largos y delgados que
parecen tener el doble de articulaciones que el resto
del mundo. Son tan flexibles y dgiles que te pones
nervioso con solo mirarlos. Pero lo mds extraordinario
de Liszt es su espléndida variedad de expresion y su
jugueteo con la figura. Un momento su cara aparece
sofiolienta, lugubre, tragica y al momento siguiente su
expresion es insinuante, amistosa, irénica, sarcdstica;
sin perder en ningtin momento su cautivador donaire.
ES UN ESTUDIO PERFECTO.

Amy Fay (2003, p. 93)
(Alumna)




Introduccién

El piano fue el instrumento emblematico del Romanticismo:
un medio donde la subjetividad, el virtuosismo y el descontrol
emocional encontraron su lenguaje méas pleno. En ese contexto
histérico y estético, la figura de Franz Liszt se consolida como un
referente importante: transformé para siempre la forma de to-
car, ensefiar y comprender el instrumento. Su legado, vigente a
casi dos siglos de su muerte, continta alimentando debates en la
interpretacién musical contemporanea y en la pedagogia pianis-
tica. Liszt no solo encarnd el virtuosismo extremo de su tiempo:
redisefio la relacion entre arte, técnica e intérprete, haciendo del
cuerpo y del sonido, una unidad expresiva dificil de romper.

En la Europa del siglo XIX, su presencia trascendio los limi-
tes estrictamente musicales, para convertirse en un fenémeno
cultural y social sin precedentes. Su aparicién publica, siempre
cargada de magnetismo, marcd el surgimiento del intérprete
como lo conocemos hoy en dia, cuya imagen excede al escenario
y transforma la percepcion de lo artistico. Gray (1996) afirma que
Liszt se construyd como simbolo de modernidad y genialidad,
mientras que la llamada Lisztomania revel6 la necesidad social
de venerar al artista como figura casi mitica. Por su parte, Alan
Walker (1987) recuerda que Franz Liszt fue el primer pianista en
ofrecer recitales en solitario y en ejecutar programas completos
de memoria, una practica que redefini6 la interaccién entre ma-
sicoy publico y que, con el paso del tiempo, se consolidé como un
estandar en la practica pianistica occidental.

Liszt no se limitd a ejecutar el piano: lo reinventd en cada
interpretacién. Su imaginacién sonora expandi6 las posibilida-
des técnicas del instrumento mediante recursos como trémolos
sostenidos, arpegios en cascada, virtuosas octavas, extensiones
poco usuales y un uso poético del pedal. Obras como los Etudes
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d’exécution transcendante (Serres, 2025) o, los Grandes Etudes de
Paganini demuestran que, para Liszt, la dificultad técnica no era
Gnicamente exhibicionismo, sino un instrumento de belleza: la
técnica se subordina a la emocion, y la emocién se eleva gracias
ala técnica.

Su catilogo pianistico, entre los cuales se destacan: estudios,
rapsodias, consolaciones, sonatas, transcripciones, entre otros,
revela no solo un dominio integral del instrumento, sino una
vision estética expansiva que anticip6é conquistas musicales del
siglo XX. Al crear el poema sinfonico, Liszt rompid barreras for-
males y armonicas, inaugurando una narrativa musical basada
en la transformacion tematica y la continuidad expresiva. Su la-
bor como transcriptor fue igualmente revolucionaria: convirtio el
piano en una orquesta personal, capaz de contener en sus posibi-
lidades timbricas, el drama y el color sinfénico completo.

Pero, el misterio de su arte no reside tinicamente en el vir-
tuosismo deslumbrante; en Liszt, la técnica estd sostenida por
una profunda construccién del pensamiento musical. Estudios
recientes evidencian cémo sus estructuras pianisticas encarnan
procedimientos sinfénicos, mientras que, investigaciones sobre
biomecénica pianistica realizadas por Santisteban et al. (2024)
reconocen que su enfoque en el uso del peso del brazo, la libertad
articular y la relajacion corporal anticiparon principios ergonoé-
micos, validados hoy cientificamente.

Liszt también fue un maestro excepcional y un promotor
incansable de jovenes talentos. Durante su carrera musical en-
sefld sin cobrar honorarios, impulsé la creacion de instituciones
musicales y formd a una generacion de pianistas cuyos legados
moldearon las principales escuelas pianisticas europeas. Su pe-
dagogia se caracterizo por la libertad del gesto, la comprension
profunda de la obra y la conexién emocional del intérprete con
el pablico. Fue, asimismo, un puente entre la masica popular y la
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académica, entre la espiritualidad y la exhibicion publica, entre
la tradicién y la vanguardia.

Comprender a Franz Liszt implica profundizar en una época
donde la musica significaba pasion, espectiaculo y revolucion es-
tética. Su obra interpela todavia hoy al intérprete contemporaneo:
¢como integrar la técnica con la emocion? ¢Como transformar
el piano en un medio de expansion del pensamiento? Estas pre-
guntas permanecen vigentes en el aula de piano, en el escenario
y en la investigacién musical; por eso, el propdsito de este libro
es examinar, comprender y proyectar los aportes pianisticos que
Liszt dejo a la historia del instrumento. Su revolucién técnica se
entrelaza con una concepcion expresiva en la que la técnica es
siempre un medio para la libertad artistica, y su influencia peda-
gbgica instaurd un modo de ensefianza basado en la interioridad
del intérprete, la dramatizacion del gesto y la construccion poé-
tica del sonido.

Abordar estos interrogantes exige no solo una lectura histori-
ca, sino también una aproximacién que vincule el pensamiento
musical con su realizacion en la practica interpretativa y peda-
gbgica. La revision de fuentes especializadas, seleccionadas por
su relevancia dentro del pensamiento musicolégico, pedagogico
y pianistico, permite situar a Liszt en sus dimensiones técni-
ca, estética y cultural, mientras que el analisis de su repertorio
proyecta estas ideas hacia la practica interpretativa actual. El es-
tudio incorpora el analisis de obras representativas del catalogo
de Franz Liszt, seleccionadas no solo por su relevancia dentro de
la tradicion pianistica, sino también por la diversidad de con-
figuraciones formales y técnicas que presentan, lo que permite
aproximarse a su lenguaje desde multiples perspectivas y evitar
una lectura homogénea de su produccién. A partir de este reper-
torio, se analizan procedimientos técnicos y pasajes virtuosos
que evidencian la relacién entre escritura e interpretacion; esta
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aproximacion se enriquece, ademas, con la experiencia interpre-
tativa directa del autor sobre el repertorio abordado, articulando
la reflexion tedrica con el conocimiento practico de las obras.

El libro propone asi una mirada integral que reconoce a Liszt
no solo como el virtuoso emblematico del Romanticismo, sino
como un pensador musical cuya herencia contintia modelando
la forma en que se interpreta, se ensefia y se comprende el piano
en la actualidad.




Capitulo I
Franz Liszt y la transformacion
del arte pianistico




1.1. Liszt y el espiritu del Romanticismo musical

El Romanticismo fue un movimiento cultural y filosofico que
transformo profundamente el horizonte espiritual de Europa en-
tre finales del siglo XVIII y el siglo XIX. En oposicion a los ideales
racionalistas de la Ilustracion, los artistas romanticos situaron
la subjetividad en el centro de la experiencia estética, exaltan-
do la imaginacion, la introspeccion y la libertad expresiva como
valores supremos. Segan Dahlhaus (1996), el Romanticismo se
fundamenta en la basqueda de lo infinito; un arte que intenta
mostrar aquello que trasciende la forma y que nace del interior
del ser humano. La llegada de nuevas identidades nacionales, la
industrializacion y el ascenso de la burguesia ampliaron el pa-
blico y la diversificacién de los espacios del arte, otorgando al
musico un rol social cada vez mas destacado (Berlin, 2013).

En este contexto, la musica adquirié un nuevo sentido: ya no
era solo el entretenimiento cortesano como ya era costumbre,
sino una expresion directa del espiritu. Burkholder et al. (2019)
seflalan que la musica romantica se convirti6 en un medio de
revelacion emocional y existencial. La figura del intérprete se
transformd en la del artista inspirado, el poeta del sonido que
canaliza pasiones, angustias y diferentes emociones a través de
la ejecucion musical. Ver ahora al individuo como héroe, a la
naturaleza como simbolo de trascendencia y a lo sublime como
horizonte estético, marcaron indiscutiblemente esta época.

Comprender a Franz Liszt implica entrar en lo méas profun-
do del Romanticismo, una época en la que la musica dejoé de ser
un adorno, para convertirse en un lenguaje de verdades intimas.
Durante el siglo XIX, el arte asumi6 una funcién social renovada,
ya que entre sus ideales se encontraba la idea de reflejar el sentir




Capl
22

Liszt y la revolucion del arte pianistico

del pueblo, exaltar las pasiones humanas y celebrar los ideales
de libertad mediante la fuerza del sonido. En este contexto, Liszt
floreci6 no solo como un virtuoso sin precedentes, sino como el
simbolo vivo del ideal romantico: artista visionario, apasionado y
transformador de su tiempo.

Segin Gray (1996), el Romanticismo surgié como una res-
puesta a las estructuras sociales y filosoficas heredadas de la
Ilustracion y de la Revolucion Francesa en 1789. La belleza, lo
eterno, lo trascendente, lo espiritual y lo onirico se establecie-
ron como fuentes legitimas de inspiracion artistica. Entre la
musica, esta orientacion supuso una liberacién expresiva sin pre-
cedentes: el intérprete dej6 de ser un ejecutante de normas, para
convertirse en narrador de emociones. Liszt encarné plenamente
este espiritu y su dominio del teclado; lejos de la exhibicion en
publico, constituy6 una canalizaciéon del alma romantica; en sus
manos, el piano adquirié una magnitud orquestal, capaz de ex-
presar todo lo que un director queria mostrar con su orquesta.

El Romanticismo musical implicé una revolucion estética y
emocional que no se habia dado anteriormente. Burkholder et al.
(2019) subrayan que este movimiento representé “una transfor-
macioén profunda de la manera en que el ser humano se concebia
a si mismo y comprendia el arte” (p. 98). Si el Clasicismo habia
privilegiado la razén y la simetria, el Romanticismo puso en el
centro, la emocién, la imaginacion, lo irracional y lo sublime.
Liszt llevo estos ideales al extremo, expandiendo el lenguaje ar-
monico hacia territorios desconocidos. Samson (2007) destaca
que su audaz cromatismo y la disolucién gradual de la tonalidad
predijeron transformaciones que anticiparian al expresionismo y
la atonalidad del siglo XX. Su Bagatelle sans tonalité de 1885 es un
ejemplo paradigmatico de esta vision adelantada.

Mas alla del virtuosismo, Liszt fue un pensador musical que
concibid la composicién como una basqueda filosofica. Fue el
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creador del poema sinfénico, donde musica y literatura conver-
gen en una misma estructura emocional. Segiin Taruskin (2013),
esta innovacién alimento la idea de Gesamtkunstwerk que influi-
ria en Wagner. En obras como Les Préludes o Mazeppa, el sonido
se vuelve metafora de lucha espiritual, trascendencia y fe en el
destino humano.

Comprender a Liszt implica, en tltima instancia, acercarse a
una vision total del arte pianistico. Sulegado permite reconocer la
técnica, como vehiculo profundo de expresion; la interpretacion,
como una experiencia emocional trascendente y el virtuosismo,
como manifestacion de una libertad interior plenamente asumi-
da. Su influencia continta inspirando a pianistas, compositores
y pedagogos que, como él, buscan integrar el poder del intelecto
con la pasioén del corazon: el ideal mas elevado del Romanticis-
mo. Esta comprension del periodo nos conduce a examinar la
transformacién técnica del piano en el siglo XIX, pues los avances
introducidos durante esta época, entre los cuales se destacan, el
mecanismo de doble escape desarrollado por Sébastien Erard y
la ampliacion progresiva del registro en los modelos de Steinway,
modificaron radicalmente las posibilidades sonoras del instru-
mento. Dichos desarrollos, junto con el surgimiento de figuras
como Chopin y Schumann, consolidaron al piano como un len-
guaje universal de la emocion.

De este modo, para comprender plenamente la revolucién
lisztiana, es imprescindible analizar primero la evolucién técnica
del piano en el siglo XIX, instrumento cuya transformacion posi-
bilit6 la dimensién artistica alcanzada por el compositor.
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1.2. El piano romantico: evolucion técnica del ins-
trumento y consolidacién del virtuosismo

En este marco estético y espiritual del Romanticismo, com-
prender el surgimiento del arte lisztiano exige observar no solo
las ideas que configuraron la sensibilidad del siglo XIX, sino tam-
bién, el instrumento que hizo posible su expansion expresiva. La
revolucién emocional que caracterizo este periodo coincidié con
una transformacién técnica sin precedentes en la historia del
piano, cuyas innovaciones mecanicas permitieron nuevas formas
de libertad sonora, dinamismo y virtuosismo. Asi, la transicion
desde el ideal romantico hacia la evolucion material del piano no
constituye un cambio de tema, sino la continuidad natural de un
mismo proceso cultural: el momento en que el espiritu romantico
encontrd en el piano moderno, su medio privilegiado de realiza-
cion artistica.

La evolucion del piano constituye uno de los procesos mas
trascendentes de la historia de la musica occidental. Desde su in-
venciéon a comienzos del siglo XVIII hasta su consolidacién como
instrumento de concierto en el siglo XIX, el piano experimentd
transformaciones técnicas, actsticas y expresivas que modifica-
ron profundamente la concepcion de la interpretacion musical.
Estos cambios no solo ampliaron las posibilidades timbricas y di-
namicas del instrumento, sino que impulsaron el surgimiento de
un nuevo tipo de artista: el virtuoso romantico, figura encarnada
magistralmente por Franz Liszt. Comprender este desarrollo es
esencial para entender como el instrumento condiciond su estilo,
su lenguaje pianistico y su legado pedagogico.

El primer piano de la historia fue construido hacia 1709 en
Florencia por Bartolomeo Cristofori, fabricante de clavecines al
servicio del principe Ferdinando de Médici. Su invento, deno-
minado clavicembalo col piano e forte (clave con suave y fuerte),
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introdujo una innovacién revolucionaria: la posibilidad de va-
riar la intensidad del sonido segiin la presion ejercida por los
dedos. Este principio mecanico, basado en un sistema de marti-
llos con escape, diferenciaba al piano del clavicordio y del clave,
instrumentos dominantes hasta entonces. Aunque el invento de
Cristofori pasé inicialmente desapercibido en Italia, hall6 terre-
no fértil en Alemania, donde fue perfeccionado por constructores
como Gottfried Silbermann (Gooley, 2004).

En 1730, Silbermann fabrico los primeros pianos alemanes
inspirados en los planos de Cristofori. Aunque su mecanismo
inicial presentaba limitaciones, represent6 un avance importante
en la busqueda de una sonoridad mas expresiva. Johann Sebas-
tian Bach evalu6 sus modelos y los consideré demasiado duros y
con escaso brillo en el registro agudo. Sin embargo, afios después,
tras varias mejoras, el propio Bach reconocio los progresos alcan-
zados por Silbermann, evidenciando asi el transito entre el clave
y el naciente piano (Burkholder et al, 2019). Esta etapa inicial
sento las bases para una nueva estética del teclado centrada en la
sensibilidad y el control dinamico.

Durante la transicién del Barroco al Clasicismo, Carl Philipp
Emanuel Bach, segundo hijo de J. S. Bach, destaco el potencial
expresivo del instrumento en su tratado Ensayo sobre el verda-
dero arte de tocar instrumentos de teclado (1753). En él subrayo
la importancia de la intencién emocional y del fraseo sensible,
anticipando el ideal romantico del empfindsamer Stil o ‘estilo
sentimental’ (Leikin, 2016). Esta nueva concepcion del teclado
influy6 notablemente en Mozart, Clementi y Beethoven, quienes
exploraron una escritura méas intima y emocional, anticipando al
lenguaje roméantico.

A finales del siglo XVIII, el piano comenzo6 a difundirse fuera
de los circulos aristocraticos y cortesanos. En Inglaterra, disci-
pulos de Silbermann, como Zumpe y Broadwood, impulsaron la




Capl
26

Liszt y la revolucion del arte pianistico

produccién en serie y la comercializacién de pianos accesibles
para la creciente clase media. Este proceso transformoé el instru-
mento en un simbolo de estatus cultural y sensibilidad artistica.
El llamado ‘piano cuadrado’, de diseflo compacto, se convirtié
en un elemento central del hogar burgués y en un vehiculo de
educacion musical (Parakilas, 2002). El piano paso asi, de ser un
instrumento de élite, a una herramienta de expresion doméstica
y pedagbgica.

El siglo XIX trajo consigo una revolucién técnica. Innovacio-
nes como el bastidor metalico, las cuerdas cruzadas, la adopcion
del fieltro para recubrir martillos y la progresiva extension del
teclado hasta alcanzar las siete octavas (88 teclas) ampliaron ra-
dicalmente la potencia sonora y la gama de matices disponibles.
Asimismo, la invencién del mecanismo de doble escape de Sébas-
tien Erard en 1821, representé un punto decisivo, ya que permitio6
la rapida repeticién de notas, una mayor precision en los pasajes
rapidos y un control mas refinado de las dindmicas (Rink, 2002).
Gracias a estos avances, el piano romantico fue capaz de proyec-
tarse en salas de concierto cada vez mas grandes, respondiendo a
una nueva cultura del espectaculo ptblico.

Fue precisamente con pianos de Erard que Franz Liszt alcanzo
su maximo esplendor artistico. Liszt mantuvo una estrecha rela-
cién personal y profesional con Erard a partir de 1824, y adopt6
sus instrumentos como los preferidos para sus giras por Europa.
El doble escape facilité la ejecuciéon de virtuosos pasajes, saltos
continuos, trinos prolongados y efectos orquestales que antes
eran impensables. Liszt comprendié profundamente la estruc-
tura del piano moderno y la convirtié en una extension de su
pensamiento musical, explorando desde los matices mas delica-
dos hasta los climax sonoros mas monumentales (Cormac, 2021).
Aunque experiment6 también con instrumentos de otras casas —
como Bosendorfer en Viena (Figura 2) y, en menor medida, Pleyel
en Paris— fue el piano Erard el que defini6 su identidad sonora
durante sus afios de mayor actividad como concertista.



Asi, el desarrollo tecnolégico del piano y el genio de Liszt se
potenciaron mutuamente. El instrumento proporcioné los me-
dios para su lenguaje expresivo y, a su vez, la creatividad de Liszt
impulso la evoluciéon pianistica hacia nuevos territorios. Su in-
terpretacion trascendio la ejecucién técnica para convertirse en
una forma de arte total, en la que el piano adquirié dimensio-
nes casi sinfénicas. En sus manos, el instrumento se transformo
en un medio capaz de expresar tanto la introspeccién espiritual
como la exaltacion heroica, consolidando al piano como el em-
blema del Romanticismo musical.

Figura 2
Piano Boisselot & Fils (1846) utilizado por Franz Liszt durante su pe-
riodo en Weimar

Nota. Fotografia tomada en la Klassik Stiftung Weimar, Alemania.
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Sibien estas transformaciones técnicas del piano fueron deci-
sivas para moldear el lenguaje lisztiano, su desarrollo virtuoso no
puede comprenderse inicamente desde la evolucién del instru-
mento. El surgimiento de Liszt como virtuoso concertista capaz
de llevar el teclado a territorios expresivos inéditos, también se
nutri6 de modelos artisticos externos al piano, entre los cuales
la figura de Niccolo Paganini ocupa un lugar muy importante en
su vida. Alli donde la historia del piano ofreci6 los medios ma-
teriales para una nueva concepcién del virtuosismo, el impacto
estético y técnico del violinista genovés proporciono el horizonte
de posibilidad que impulsé a Liszt a reimaginar radicalmente el
potencial del intérprete romantico.

1.3. La herencia de Paganini en la construccion del
virtuosismo de Franz Liszt

El Romanticismo musical dio origen a una nueva concep-
cion del intérprete como figura heroica, dotada de un carisma
trascendental; entre sus mayores representantes se encuentra
Niccold Paganini (1782—1840), violinista y compositor italiano
cuya imagen publica fusion6 genio técnico y aura demoniaca. Su
arte, descrito por contemporaneos como un ‘torbellino sobrena-
tural’, condensaba los ideales romanticos de libertad individual,
asombro y teatralidad. Virtuosismo, misterio y una expresividad
Gnica se unieron en una figura que transformo la relaciéon entre
escenario y audiencia, consolidando el culto al artista como fenoé-
meno social (Pulver, 1936).

Vestido de negro, de complexién palida y dotado de una
presencia escénica hipnética, Paganini fue percibido como un
musico poseido por fuerzas mas alla de lo humano (Figura 3).
Sin embargo, mas alla de los mitos demoniacos que lo rodea-
ron, su arte se sustentd en una técnica sin precedentes; dominio
de dobles cuerdas, arménicos artificiales, pizzicatos de mano
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izquierda? y pasajes vertiginosos sobre una sola cuerda, redefi-
nieron el violin como vehiculo de expresion total (Gooley, 2004).

El impacto que Paganini ejercio sobre Franz Liszt fue deter-
minante y marc6 un punto de inflexion en la historia del piano.
Cuando el joven Liszt escuch6 a Paganini por primera vez en Pa-
ris en 1831, quedo profundamente impresionado por la magnitud
expresiva y la destreza del violinista genovés. Esa experiencia lo
llevé a formular una ambicion radical: trasladar al piano, el vir-
tuosismo instrumental y la intensidad emocional que Paganini
lograba en el violin. Como él mismo expres6 a sus contempo-
raneos, deseaba “convertirse en el Paganini del piano” (Walker,
1987, p. 28). A partir de este encuentro simbélico, Liszt concibio
la técnica, no como habilidad mecénica, sino como una extension
de la imaginacién artistica y la voluntad creadora.

De esta influencia directa nacieron los Etudes d’exécution trans-
cendante d’aprés Paganini (1851), en los que Liszt reelabora seis de
los célebres caprichos para violin solo. Estas obras no son sim-
ples transcripciones, sino virtuosas recreaciones pianisticas que
reinterpretan los efectos violinisticos desde el lenguaje propio
del teclado. En ellas, el compositor explora el potencial orquestal
del piano romantico, combinando arpegios amplios, saltos gran-
des de intervalos, trinos sostenidos, glissandos® y un uso refinado
del pedal para crear atmoésferas delicadas y espectrales. Samson
(2014) sefiala que “Liszt transforma la técnica instrumental en
un vehiculo de expresion estética y espiritual” (p. 29).

? Pizzicato: técnica de ejecucion en instrumentos de cuerda en la que el intérprete produce
el sonido pulsando directamente las cuerdas con los dedos, generando un timbre mas seco y
percusivo (Sadie y Tyrrell, 2001).

3 Glissando: técnica de ejecucion consistente en deslizar el dedo o la mano a lo largo de una
sucesion continua de notas, produciendo un efecto sonoro de transicion rapida y fluida entre
alturas contiguas (Sadie y Tyrrell, 2001).
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Paganini ofreci6 a Liszt una nueva comprension del artista ro-
mantico: el intérprete como medio entre lo humano y lo divino,
entre la materia sonora y la inspiracion absoluta. A partir de este
modelo, Liszt forjo la figura del pianista moderno: un creador
que concibe el virtuosismo como lenguaje filoséfico, emocional
y simbolico. Asi, la influencia de Paganini en Liszt no se limita al
virtuosismo instrumental, sino también a una nueva concepcioén
del artista como figura capaz de trascender lo fisico a través de la
interpretacion (Hamilton, 2005).

Asi, el ‘demonio del violin inspira al ‘angel del piano’, estable-
ciendo un puente entre dos universos sonoros y dos concepciones
del genio romantico. A través de esa herencia, Liszt consolid6 una
estética del virtuosismo que transformo la interpretacion musical
en una experiencia total: espiritual, fisica y poética. Su encuentro
con Paganini no solo marco su desarrollo artistico, sino que inau-
gurd una nueva era del piano como simbolo del poder expresivo
del Romanticismo. Esta figura del intérprete carismatico, tan es-
trechamente ligada a la vida publica y emocional del siglo XIX,
serd examinada mas detalladamente en la seccién siguiente.
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Figura 3
Retrato de Niccolo Paganini

Nota. Georg Friedrich Kersting (ca. 1829-1831). Ol sobre tabla. Coleccién

Staatliche Kunstsammlungen Dresden, Galerie Neue Meister, Dresde.
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14. Franz Liszt: vida, formacidn y trayectoria artistica

Tras explorar la influencia decisiva de Paganini en la cons-
truccion del virtuosismo lisztiano, resulta necesario situar dicha
transformacién en la trayectoria vital del propio Franz Liszt. Si
el genovés ofreci6 el modelo estético y técnico que impulsé una
nueva concepcién del intérprete romantico, solo a través del
recorrido biografico de Liszt es posible comprender como ese
ideal se encarné en una personalidad artistica excepcional. La
transicion desde la figura mitica de Paganini hacia la vida y for-
macién de Liszt no constituye un cambio tematico abrupto, sino
la continuidad natural entre la historia de un virtuosismo y el
hombre que lo llevé a su maxima expresion.

Franz Liszt, considerado por muchos como el pianista mas
grande de todos los tiempos, nacid el 22 de octubre de 1811 en
Raiding, Hungria. Desde sus primeros aflos manifestd un talento
excepcional que su padre, Adam Liszt, funcionario y masico afi-
cionado, supo dirigir la carrera musical de Liszt por buen camino.
Su formacién temprana estuvo guiada por figuras notables como
Carl Czerny y Antonio Salieri, quienes percibieron en el pequefio
Liszt una genialidad fuera de lo comtn (Boes, 2008). Este contac-
to inicial con la técnica rigurosa de Czerny y la tradicion vienesa
de Salieri forjo los cimientos de un estilo interpretativo que mas
adelante transformaria radicalmente el arte pianistico.

Desde su infancia, Liszt fue considerado un prodigio, recibien-
do elogios de grandes musicos como Franz Schubert e incluso
del propio Beethoven. Paris se convirtié en su hogar artistico y
espiritual, y fue alli donde su carrera adquiri6é gran renombre.
“Virtuoso sin par, durante toda su trayectoria vital, y sobre todo
durante su juventud, se roded de una aureola de artista genial,
violentamente encendido entre el arrebato mistico y el éxtasis
demoniaco” (Fay, 2003). En la capital francesa se relacioné con
los més influyentes intelectuales y compositores de su tiempo,
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como: Victor Hugo, Héctor Berlioz, Robert Schumann, Frédéric
Chopin y Niccolo Paganini, siendo este Gltimo y como ya se vio
en la seccion anterior, una de sus principales inspiraciones para
explorar los limites técnicos y expresivos del piano.

Liszt no fue inicamente un virtuoso, sino un creador de una
nueva forma de comprender el arte y la interpretacion. Su eje-
cucién, cargada de dramatismo, poesia y teatralidad, inauguré
la figura moderna del pianista solista. Fue el primero en ofrecer
programas completos de memoria, en concebir el recital como un
acto escénico con unidad estética, y en ubicar el piano de modo
que su sonido se proyectara hacia la audiencia. Segin Gooley
(2004), Liszt transformo el acto de ejecucion en un espectaculo
total, donde la gestualidad, la energia y la emocién se fundian con
la musica, anticipando la nociéon contemporanea del intérprete
como artista escénico integral.

Su presencia en el escenario era magnética: alto, delgado, de
porte elegante y con su caracteristica melena, dominaba el ins-
trumento con una autoridad natural. El poeta Heinrich Heine
acufid el término lisztomania para describir el frenesi colectivo
que provocaba entre sus admiradores, especialmente entre las
damas de la aristocracia europea (Saffle, 2018). Este fenomeno
trascendia no solamente el virtuosismo técnico, sino que repre-
sentaba la encarnacion del ideal romantico del artista inspirado,
capaz de conmover y exaltar los espiritus. Como sugiere Hamil-
ton (2005), Liszt logré convertir cada interpretacion, en una
experiencia espiritual donde el intérprete parecia disolverse en
la musica misma.

Sin embargo, detras del idolo y ‘rockstar’ romantico, se ocul-
taba un hombre profundamente reflexivo, generoso y espiritual.
Su caracter altruista se manifest6 en numerosos conciertos bené-
ficos, como los ofrecidos para ayudar a las victimas de la crecida
del Danubio en 1838. Este gesto revela su conciencia social y su
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conviccién de que la musica debia servir al bien coman. Como
afirma Walker (1993), Liszt fue un artista comprometido con su
tiempo, que comprendia la creaciéon musical no solo como ex-
presion estética, sino también como vehiculo de transformacion
colectiva en una Europa convulsionada por los cambios politicos
del siglo XIX.

En su faceta pedagdgica, Liszt fue igualmente innovador. For-
mo gratuitamente a mas de un centenar de alumnos de distintas
nacionalidades y condiciones sociales, transmitiendo no solo téc-
nica, sino una vision ética y espiritual del arte. Su alumna Amy
Fay (2003) lo recordaba asi:

Nadie podia superar a Liszt en amabilidad, o en lo
que se esforzaba por la gente y, en lugar de asustar-
me,me inspiraba. {Jamas habia existido un profesor
tan encantador! [...| Todo lo que dice tiene un cariz
delicado y sutil, como él mismo. No te habla de téc-
nica; eso lo tienes que descubrir ti mismo. [..] jEs un
verdadero mago! (p. 86)

Liszt ensefiaba con una libertad pedagogica inusual para su
época. De acuerdo con Czerny (Wright, 2016), su método se basa-
ba en la expresion, la imaginacion y la bisqueda de la voz interior
del intérprete, en contraste con la rigidez de la enseflanza aca-
démica tradicional. Sus clases, que podian extenderse por horas,
eran verdaderos laboratorios de interpretacion donde la partitura
se transformaba en un espacio de dialogo entre emocion, intui-
cién y pensamiento. Incluso en los pasajes técnicamente mas
complejos, insistia en que la técnica debia estar al servicio del
mensaje musical, nunca al revés.

Durante su estancia en Weimar, donde fue nombrado director
de mtsica de la corte, Liszt consolidé su madurez creativa. Alli
compuso obras de enorme trascendencia, como las Rapsodias
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htngaras, los Poemas sinfonicos y sus célebres Transcripciones
de otros compositores, todas ellas testimonio de su ambicién por
expandir las fronteras expresivas del piano. En esta etapa, ade-
mas, experiment6 con armonias avanzadas que anticiparon el
lenguaje musical del siglo XX, influyendo en compositores como
Debussy, Ravel y Richard Strauss.

Hacia el final de su vida, Liszt adopt6 un modo de existen-
cia mas sobrio y contemplativo. Tras recibir el titulo de Abad*, se
dedico principalmente a la composiciéon y a la enseflanza, mo-
viéndose entre Roma, Weimar y Budapest. Falleci6 el 31 de julio
de 1886 en Bayreuth, dejando tras de si un legado monumental
que transformd no solo la técnica pianistica, sino también, la
comprension moderna del intérprete como mediador entre lo
humano y lo trascendente.

Mas alla del mito romantico, Liszt encarnd la unién entre arte,
pasion y espiritualidad. Su figura representa el ideal del artista
total, capaz de integrar creacion, pedagogia y compromiso ético.
Como sefiala Samson (2014), Liszt demuestra “la posibilidad de
que el virtuosismo no sea un fin en si mismo, sino un vehiculo
para la revelacion artistica y la comunién emocional entre intér-
prete y oyente” (p. 18).

Detras del fulgor escénico hubo un hombre que entendi6 la
musica como una misién moral y emocional. Su legado pervive
no solo en sus obras, sino en la concepcién moderna del concier-
to, la enseflanza musical y el rol del artista en la sociedad. Liszt
fue, en definitiva, un hombre de su tiempo y de todos los tiempos:
un puente entre la emocién romantica del siglo XIX y la sensibi-
lidad universal del arte contemporaneo.

4 El titulo de Abad designa al superior de una comunidad monastica, responsable de su vida
espiritual y administrativa; en el siglo XIX también podia otorgarse de manera honorifica a
ciertos clérigos sin funciones pastorales, como ocurri6 con Franz Liszt (Walker, 1993).




Capitulo II
La revolucion pianistica de
Franz Liszt




Franz Liszt revolucioné de manera definitiva la historia del
piano. En una época en la que el virtuosismo solia entenderse
como destreza mecanica y lucimiento superficial, Liszt concibid
el arte pianistico como una experiencia total donde el cuerpo, el
sonido y la emocién se unen para crear un lenguaje expresivo
sin precedentes. Su ejecucién super6 la técnica heredada del si-
glo XVIII y la convirtié en un acto poético, teatral y espiritual: la
energia fisica se transformaba en sonido, y cada gesto al teclado
adquiria un significado musical profundo.

Liszt instaur6 una nueva relacion entre el intérprete y el ins-
trumento. En su Historia de la técnica pianistica, Luca Chiantore
(2001) subraya que en la interpretacion lisztiana “el movimiento
corporal se desprendia de cualquier rigidez y fluia con natura-
lidad inédita hasta entonces” (p. 49), mostrando que su técnica
respondia a una comprension organica del cuerpo como gene-
rador de sonido y emocion. Esta visién antecedi6é en mas de un
siglo los postulados de la biomecéanica pianistica contemporanea
que sostienen que el gesto eficiente favorece la precisiéon sonora y
disminuye la tension muscular (Goebl et al., 2014). De este modo,
Liszt no solo expandi6 las capacidades técnicas del piano, sino
que inaugurd una estética en la que el sonido se origina en la li-
bertad corporal y se proyecta como expresion del alma.

La revolucion lisztiana se manifest6 en tres dimensiones fun-
damentales:

1. Una técnica basada en el gesto natural, que libera al
intérprete de la rigidez mecénica.

2. Una concepcion orquestal del piano, que amplia sus
colores y posibilidades expresivas.

3. Una interpretacion moderna en el escenario, capaz
de transformar al recital en un acto de comunicacién
emocional con el pablico.
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Este capitulo expone de forma detallada dichas transforma-
ciones, explorando primero, el vinculo entre sonido y cuerpo en
la ejecucion lisztiana; luego, la postura y el principio de libertad
gestual, la clasificacion técnica que derivo de su propia practica,
el papel poético del pedal y, finalmente, la estética del gesto como
sintesis de su pensamiento interpretativo.

A continuacidn, se aborda la primera dimension de esta revo-
lucién: el sonido como extension del cuerpo.

2.1. El sonido como extension del cuerpo

Para Franz Liszt, el piano no era un objeto externo al intér-
prete, sino una extension o prolongacion fisica y espiritual del
cuerpo humano. Su concepcién del sonido se alejaba de la simple
accidon mecanica de las manos sobre las teclas; por el contrario,
era el resultado de una cadena corporal que integraba brazo, tor-
so, respiracion, emocion e imaginacion. El sonido nacia desde el
centro del cuerpo para proyectarse hacia el instrumento, otorgan-
dole al pianista un dominio plastico del timbre, de la intensidad
y del color sonoro.

En la tradicién anterior, especialmente en la escuela clasica
vienesa, se privilegiaba la independencia digital y la articulacion
homogénea. Liszt, en cambio, reemplazo la técnica ‘digitalista’ y
mecanica por una técnica global, donde la energia fluye desde
segmentos corporales amplios hacia la punta de los dedos (Ha-
milton, 2009). A través de movimientos circulares, transferencia
de peso y libertad en articulaciones mayores como hombros y
codos, el intérprete podia modelar el sonido con una flexibili-
dad inédita y sostenerlo mediante una interaccién elastica con
el teclado (Chiantore, 2001). Esta vision se acerca notablemente
a la concepcién contemporanea de sonic gesture®, donde la pro-
duccién sonora nace del movimiento integral del cuerpo (Godoy
y Leman, 2010).

5 Sonic gesture: concepto que entiende el sonido como la proyecciéon audible de un gesto
corporal, donde el movimiento fisico del intérprete modela la forma y la expresion sonora
(Godgy y Leman, 2010).
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Liszt llevo esta concepcién al limite de las posibilidades del
piano de su época. Su btisqueda se orient6 a una paleta sonora
mas orquestal, capaz de reproducir efectos como coros, metales,
arpas o timbales dentro de un Gnico instrumento (Walker, 1987).
Para ello, utilizé recursos como apoyaturas, glissandos, octavas,
trémolos y arpegios expansivos que, ademas de exigir nuevas so-
luciones técnicas, ampliaron la dimensioén fisica del sonido, no
solo en volumen, sino en expresividad. La sonoridad se convertia
asi, en metafora de la totalidad del cuerpo en accion.

El cuerpo, en la vision lisztiana, no ejecuta sonidos aislados,
sino que esculpe el discurso musical. Cada movimiento posee una
finalidad expresiva y el sonido se convierte en la manifestacién
directa de la idea artistica. La corporalidad deja de ser un medio
y se vuelve un componente de la interpretacién. Esta manera de
comprender la produccién sonora transformé para siempre el
virtuosismo: ya no consistia en superar limites mecanicos, sino
en revelar la plenitud del instrumento y del intérprete.

Asimismo, la relacién sonido—cuerpo establecida por Liszt,
influy6 en la forma de escuchar el piano. Su capacidad de variar
el timbre dentro de una misma linea melédica, de crear contras-
tes dindmicos extremos y de sostener resonancias prolongadas
elevo la experiencia sonora del piano a un nivel emocional y dra-
matico sin precedentes (Goebl et al.,, 2014). Como explicaria afios
mas tarde Heinrich Neuhaus (1973), el gesto no solo produce so-
nido: porta significado.

En Liszt, el sonido es gesto, es energia traducida en vibracion,
es emocion que se materializa en la sonoridad del piano. Su le-
gado radica en haber concebido al intérprete como creador del
sonido, no como reproductor del texto musical. A partir del so-
nido, la interpretacion pianistica se abre a un universo donde la
corporeidad, el timbre y la expresién constituyen un todo indivi-
sible, preparando el terreno para la comprensién de la postura y
la libertad corporal que sustentan esta revolucién pianistica.
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2.2. La posturay el principio de libertad

Liszt defendia una postura libre, flexible y siempre adapta-
da a las exigencias expresivas de cada obra. Su posicion frente al
piano podia variar segin el caracter, la dindmica o la densidad
emocional del repertorio, reflejando una comprensioén holistica
del movimiento corporal. Este enfoque coincide con lo que Neu-
haus (1973) denomina la “técnica del sonido” (p. 6), en la que la
disposicion fisica del pianista responde ante todo a una inten-
cién sonora y expresiva, y no inicamente a criterios mecanicos
o ergonémicos. Liszt solia sentarse ligeramente desplazado hacia
atras, convencido de que esa posicion otorgaba a brazos y manos
el espacio necesario para ‘correr’ con libertad sobre el teclado y
proyectar el gesto de relajaciéon con maxima eficiencia.

Para Liszt, el cuerpo debia funcionar como un vehiculo di-
namico: brazos, mufecas y dedos actuaban como un sistema
coordinado que mantenia la continuidad del flujo musical y
aseguraba una relacién natural con el teclado. Este princi-
pio de libertad se articula con el ideal romantico de autenticidad
emocional: el intérprete no debia imitar el sentimiento, sino en-
carnarlo. En esta direccion, Sandor (1981) introduce el concepto
de “economia del movimiento expresivo” (p. 23), que sintetiza la
filosofia lisztiana al enfatizar que la naturalidad fisica preserva
la energia emocional y evita la mecanizacion del gesto artistico.

La libertad corporal lisztiana se traduce en una concepciéon
especifica del ataque sonoro, fundamentada en el control del
peso y no de la fuerza. Chiantore (2001) describe que Liszt conce-
bia el ataque en términos de “presion y no de golpe” (p. 66), lo que
implica un contacto sostenido, amplio y flexible con la tecla. Este
principio se relaciona con las teorias modernas de la técnica del
peso formuladas por Matthay (1932) y ampliadas por Banowetz
(1992), quienes sostienen que la gravedad, y no la contraccion
muscular excesiva, constituye la principal fuente generadora del
sonido pianistico.
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Chiantore ofrece un detallado retrato pedagogico del estilo
de Liszt:

El quiere que el dedo no se apoye jamés sobre su ex-
tremidad ni sobre las ufas sino sobre la yema, lo que
lo aplana y le da comodidad. De este modo el sonido
resulta puro, lleno, redondo y entero y no ahogado
y mezquino. Siempre deseaba una sonoridad inten-
sa, proyectada hacia un amplio ptblico y para ello
no habia nada mejor que una posicién moderna,
apartada de los dedos encorvados de Beethoven y
proyectada hacia una mayor superficie de contacto
con la tecla. El exigia que se toque enteramente y
sin excepcibén a partir de la mufieca, induciendo a
pensar que el peso de la mano cae desde la mufieca
sobre la nota, con un movimiento elastico. (p. 77)

En coherencia con esta idea, Liszt jerarquizaba el ataque en
tres niveles:

1. Ataque de dedo, cuyo movimiento parte desde la muifieca;
Ataque de mano o muifieca, con los dedos estirados y
una mufieca elevada;

3. Ataque de antebrazo o de todo el brazo, donde la caida
del peso se origina desde el codo o incluso desde la ar-
ticulacion del hombro.

Si bien la distinciéon entre ambos tipos de caida puede ser cla-
ra en la teoria, en la practica su aplicacion se integra con fluidez
en funcion del fraseo y la proyeccion sonora.

La biomecanica contemporanea confirma que estos princi-
pios, intuidos y desarrollados empiricamente por Liszt, generan
una mayor economia motriz y permiten una mayor precision
en el control timbrico (Parncutt y McPherson, 2018). El cuerpo




CaplIIl
42

Liszt y la revolucion del arte pianistico

funciona asi, como una unidad energética: la relajacion del
hombro, la fluidez articular y la transmisiéon eficiente del peso
contribuyen a reducir tensiones y ampliar la expresividad.

El gesto lisztiano, por tanto, no se limita al control técnico:
se expande hacia la creacién de un sonido dotado de un apoyo
del cuerpo. Para Liszt, el efecto sonoro y la proyeccion expresiva
eran prioritarios. Cada obra debia asumirse de forma diferente,
si bien condicionada por la dimensién musical, también por el
espacio acustico y el pablico receptor. Amy Fay (2003), una de
sus alumnas mas reconocidas, describia que “cada sonido parecia
tener vida propia, como si naciera del movimiento de su brazo”
(p. 31). Este testimonio coincide con la vision de sus contempo-
raneos, quienes lo consideraban un verdadero pintor del sonido,
modelando colores y matices mediante una gestualidad profun-
damente escénica.

En términos pedagogicos, Leimer y Gieseking (1938) afir-
marian mas tarde que el sonido pianistico de calidad surge de
la unién entre la imagen mental del sonido y la sensacién fisica
de su produccion. Liszt, sin teorizarlo sistematicamente, aplicaba
esta relacion de manera intuitiva: su control del timbre, la dina-
mica y la resonancia provenian de una interiorizacién emocional
del sonido, donde postura y libertad corporal estaban al servicio
de la expresion.

Esta concepcién de la postura, entendida como un principio
de libertad y no como una estructura rigida, prepard un terreno
fértil para las innovaciones técnicas que caracterizan su produc-
cién pianistica. La coordinacion corporal, la gestion del peso y
el uso consciente del gesto constituyen las bases del complejo
sistema técnico que Liszt desarrolld y que sera analizado en el
siguiente apartado.
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2.3. Clasificacion y resolucion de los problemas
técnicos de Franz Liszt

En sus clases, Liszt abordaba los principales desafios técnicos
del piano, no como ejercicios mecanicos, sino como situaciones
expresivas que debian resolverse mediante el control del movi-
miento y la imaginacién sonora. Entre los problemas recurrentes
que trabajaba con sus alumnos se encontraban las octavas, los
trinos, los trémolos y las notas simples y dobles. Su enfoque
pedagodgico consistia en buscar un movimiento eficiente que
garantizara libertad, comodidad y un sonido pleno, vinculando
siempre la técnica con la intencién expresiva.

Liszt recomendaba un movimiento de antebrazo libre y el uso
del peso natural del brazo, principio que hoy se asocia con la “téc-
nica de la inercia controlada” (Banowetz, 1992, p. 7), que describe
el uso eficiente del peso natural del brazo y del movimiento del
antebrazo para generar un impulso pianistico sin tensiéon mus-
cular excesiva. Esta técnica se basa en permitir que la inercia del
brazo fluya de manera controlada para producir velocidad, poten-
cia y estabilidad, especialmente en pasajes de octavas y acordes
rapidos. Las octavas se clasifican en:

Octavas simples

Intervalo de dos notas iguales ubicadas a diferente altura to-
cadas simultaneamente (Figura 4).

Octavas partidas:
Las mismas notas, pero ejecutadas en orden alternado; de

arriba abajo o viceversa, todo en funcién de generar direccionali-
dad sonora. (Figura 5)
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Figura 4
Fragmento del Concierto Num. 1 en Mib mayor, comp. Franz Liszt
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Nota. Transcripcion realizada por Illera (2011).
Figura 5
Fragmento de Un sospiro, comp. Franz Liszt
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Nota. Transcripcion realizada por Illera (2011).
Las octavas podian realizarse a través de dos enfoques:

Octava de muiieca: en funcién de pasajes breves, agiles
y con articulacién definida

Octava de brazo: en funcion de conseguir un sonido
grande.

Fétis observaba con fascinacion esta libertad técnica: “Disten-
diendo el brazo se consigue mas rapidez y ligereza, pudiéndose
modificar con mayor facilidad la intensidad del sonido” (Chian-
tore, 2001, p. 101).
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Liszt empleaba transferencias de peso, movimientos elasticos
y una mufieca movil para facilitar la velocidad y evitar el desgaste
muscular. Este principio aparece con claridad en obras como la
Rapsodia Hungara Nim. 6 o la Sonata en si menor, donde las oc-
tavas adquieren funcién dramatica y, si no realiza la respectiva

relajacion, se impedira que el pasaje salga de la forma adecuada.
Trinos

El trino alterna rapidamente la nota base con la superior den-
tro de la escala. Se utiliza para resaltar notas largas y crear tension
expresiva. Se escribe el trino ‘tr’ seguido a menudo con pequeias
‘olas’. La extension de estas denota la cantidad de tiempos que
hay que mantener el trino. Segtin su estilo, puede clasificarse en:

- Trino clasico: comienza en la nota principal

+ Trino barroco: incorpora apoyatura inicial

- Trino romantico: evoluciona desde una articulacion
mas amplia hacia velocidad progresiva (Figura 6).

Liszt sugeria mantener una rotacién minima del antebrazo,
buscando un equilibrio entre velocidad y relajacion (Sandor, 1981).
Para é, el trino no era un adorno mecénico, sino un foco de energia
expresiva que debia ‘crecer’ actisticamente dentro del fraseo.

Figura 6
Fragmento del Concierto Nim. 1 en Mib mayor, comp. Franz Liszt
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Nota. Transcripcion realizada por Illera (2011).
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Trémolos

El trémolo consiste en la rapida alternancia de intervalos
(segundas, terceras, cuartas, etc.), ejecutados mediante un lige-
ro movimiento pendular de mufieca. Liszt concebia este recurso
como una corriente sonora continua, sin rigidez, semejante a un
flujo que respira, como se muestra en la Figura 7.

Fink (1975) relaciona este movimiento con la biomecanica del
‘péndulo humano’, término utilizado en la biomecéanica del piano
para describir el movimiento natural, oscilatorio y relajado del
antebrazo y la mufieca, cuyo vaivén permite generar continuidad
sonora sin tension, destacando su eficiencia y continuidad. En
Liszt, el trémolo sirve para crear oleajes orquestales como en la
Rapsodia Hungara Num. 2 o, en Totentanz, donde la textura adquie-
re un caracter épico.

Figura 7
Fragmento del Concierto Nam. 1 en Mi» mayor, comp. Franz Liszt
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Nota. Transcripcion realizada por Illera (2011).
Notas simples y dobles:
Notas simples: linealidad técnica, como escalas y pasajes ra-

pidos que requieren anticipacion y una direccién clara del brazo
(Figura 8).
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Figura 8
Fragmento de Rapsodia Hingara Num. 2, comp. Franz Liszt. Trans-
cripcién realizada por F. Illera (2011)
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Nota. Illera (2011).

Notas dobles: intervalos tocados simultineamente con equi-
librio entre resistencia muscular y tacto ligero (véase Figura 9).

En ambos casos, Liszt promovia una coordinaciéon global del gesto:

Digitaciones no convencionales
Agrupacién del movimiento para facilitar velocidad
Jerarquizacion de planos sonoros para claridad polifénica

La biomecanica moderna confirma que esta concepcion glo-
bal reduce la tensién muscular y aumenta la eficiencia técnica
(Parncutt y McPherson, 2023).

Figura 9
Fragmento del Concierto Nim. 1 en Mib mayor, comp. Franz Liszt
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Nota. Transcripcion realizada por Illera (2011).
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Cada uno de estos aspectos revela la unidad conceptual de su
técnica: el movimiento no era un medio puramente funcional,
sino una manifestacion del pensamiento musical. El virtuosismo
lisztiano, lejos de ser ostentacion vacia, reflejaba una btsqueda
filosofica del equilibrio entre control y libertad, precision estruc-
tural y emocién desbordada. La técnica se convertia en extension
directa de la expresion y se integraba al sonido como su dimen-
sion corporal. Esta profunda transformacion del enfoque técnico
prepara el terreno para otro de los aportes fundamentales del com-
positor, como el uso del pedal como herramienta para crear nuevas
atmosferas, lo que se desarrollara en el siguiente apartado.

2.4. El pedal: un nuevo universo sonoro

El uso del pedal en Franz Liszt marco una ruptura significati-
va con la tradicion pianistica heredada del clasicismo. Mientras
que compositores como Beethoven, Haydn y Mozart lo emplea-
ban de forma controlada y puntual, privilegiando asi la claridad
armonica y respetando los silencios como parte estructural de
la obra, Franz Liszt expandid su funcion hasta convertirlo en un
elemento expresivo y estructural esencial dentro del lenguaje
pianistico (Banowetz, 1992). A partir de él, el pedal no solo fue
un recurso para sostener la armonia, sino un instrumento dentro
del instrumento, capaz de modificar la percepcién del timbre, el
espacio y la emocion.

Como ya se expreso, los pianos de la época, en especial los Era-
rd, Broadwood y posteriormente Steinway, ofrecian innovaciones
mecanicas, como una mayor longitud de las cuerdas, mejoras en
el mecanismo de repeticiéon doble y un sistema de pedales mas
sensible. Estas caracteristicas inspiraron a Liszt a explorar nue-
vas posibilidades timbricas, especialmente mediante el pedal de
resonancia, que permitia prolongar la vibracion de las cuerdas,
incluso tras levantar los dedos del teclado (Gooley, 2004; Rink,
2012). Asi, lasonoridad del piano se aproximo a un ideal orquestal,
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en el que los armonicos se superponian y respiraban con libertad
dentro del espacio actstico.

Liszt comprendio que el pedal podia transformar radicalmente
la textura musical. A diferencia del enfoque clasico que se caracte-
riz6 porestar centradoenla claridad ylalimpieza contrapuntistica,
el htingaro utilizo el pedal para conectar las ideas musicales, crear
atmosferas envolventes y amplificar la resonancia emocional del
discurso. Incluso, en silencios aparentes mantenia el pedal ligera-
mente apoyado, logrando que la vibracién residual sostuviera la
tension del relato sonoro. Este gesto, profundamente romantico,
respondia a su concepcion estética del infinito y la trascendencia,
donde la musica parece extenderse mas alla de sus limites fisicos
(Walker, 1993). Desde un plano técnico, Liszt domind variantes
sutiles del pedal que al dia de hoy se siguen utilizando e, inclusive,
representan un desafio interpretativo:

- Medio pedal: control parcial de la resonancia para de-
finir niveles timbricos

- Pedal fraccionado o vibratorio: limpieza parcial de ar-
monicos sin romper la continuidad del sonido

-+ Pedal sincopado®: reinicio del pedal tras el ataque para cla-
rificar el contrapunto actualizando sonoridades previas.

Su uso avanzado del pedal exigia una sincronizacion total en-
tre el gesto del pie y el movimiento del cuerpo, de modo que su
uso fuera, en el mayor de los casos, acorde y se integrara al fra-
seo, a la direccionalidad melédica y al control del peso del brazo.
Como afirma Neuhaus (1973), Liszt inauguré un modo de pensar
el pedal como “la respiracion del piano” (p. 70), una extension
directa de la sensibilidad del intérprete.

6 Sincopa: desplazamiento del acento natural del compés hacia un tiempo débil o a una parte
no acentuada, creando una sensacion de tension ritmica o de suspension (Benward y Saker,
2009).
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Ejemplos paradigmaticos se hallan en los Etudes d'exécution
transcendante o en la Sonata en si menor, donde el pedal actta
como un agente dinamico que agranda los planos sonoros, unifi-
ca los registros y potencia la densidad simbdlica del discurso. En
obras de caracter escénico, como Totentanz, el pedal refuerza el
dramatismo mediante masas sonoras que sugieren un 6rgano o
una orquesta completa.

Su concepcidén del pedal trascendié lo pianistico para trans-
formarse en una revolucién estética. Liszt inspir6 una nueva
manera de pensar el color, la profundidad armonica y el espacio
sonoro, influyendo en compositores como Debussy, Rachmaninov
y Scriabin, quienes heredaron de él la idea de que el pedal es tan
necesario como la propia escritura musical (Hamilton, 2009).

En sintesis, el pedal en Liszt no fue solamente accesorio téc-
nico, sino una fuerza creadora de significado. Su aporte abri6 las
puertas a un universo expresivo donde el timbre se convierte en
narrador y la resonancia en simbolo. Esta ampliacién del mundo
sonoro, fundada en una sensibilidad casi corporal del sonido, nos
conduce directamente hacia otra dimension esencial de su arte:
la estética del gesto y la expresividad total.

2.5. La estética del gesto y la expresividad total

Como ya se ha dicho, Liszt comprendi6 que la técnica debia
servir a la emocién. Su gestualidad, descrita por testigos como
Amy Fay, no era teatralidad superficial o algin gesto sobreactua-
do, sino por el contrario, se trataba de una prolongacién natural
del discurso musical. En él, el movimiento corporal no surgia
como adorno visual, sino como emanacién directa de la musica
interior. Como sostienen Godgy y Leman (2010), el gesto en la
interpretaciéon musical no solo acompaiia al sonido: le da signifi-
cado, lo crea y lo transforma.
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En su manera de tocar, el cuerpo se convertia en simbolo, en
metafora del sonido, una extensién mas de la musica. La respi-
racion, la rotacién del torso, la movilidad de los brazos y el brillo
expresivo de sus manos sobre el teclado eran parte de una seman-
tica fisica del sonido, donde la emocién adquiria forma visible.
Las cronicas de la época describen a Liszt como un médium so-
noro: su energia se desplazaba desde el centro del cuerpo hacia el
piano, haciendo del escenario un espacio de transferencia espiri-
tual entre intérprete y puablico.

Sus recitales crearon un fendémeno sin precedentes; la inten-
sidad de su gesto fue capaz de desbordar la recepcion tradicional
de la musica, transformando la interpretacién en un acto per-
formativo donde la estética romantica se hacia tangible. Para
Liszt, el intérprete no debia ocultar la emocion: debia expresarla,
encarnarla y permitir que la miisica animara el cuerpo hasta con-
vertirlo en vehiculo de trascendencia.

Este enfoque estético encuentra eco hoy en los estudios del
movimiento en escena, que consideran el gesto como codigo
comunicativo, como medio entre la intenciéon mental y la per-
cepcidn del oyente. Su postura expansiva, su mirada penetrante,
la gestualidad casi sacerdotal con la que levantaba los brazos
tras un climax, configuraban un ritual donde la musica adqui-
ria dimensién teatral y espiritual. Liszt convirtié el recital en
una experiencia estética total: concierto, ceremonia y revelacion
emocional al mismo tiempo.

Su legado técnico debe comprenderse entonces desde este ho-
rizonte: no se mide inicamente por la dificultad de sus obras, sino
por haber instaurado un nuevo modo de entender el cuerpo como
extension de la musica. En Liszt, la técnica es arte encarnado: cada
movimiento tiene intencién y cada sonido una raiz fisica. Su revo-
lucion consiste en haber devuelto el alma al cuerpo en el piano, y
haber hecho del gesto una forma de pensamiento musical.
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De este modo, la interpretacion pianistica posterior hered6 de él
un principio irrenunciable: el arte no est solo en las notas, sino en
el cuerpo que las hace vibrar. La expresividad total de Franz Liszt
abre un paradigma en el que la musica no se escucha tnicamen-
te con los oidos, sino que su presencia se siente y se experimenta
como fenémeno humano integral. Su figura sintetiza lo que hoy
se reconoce como el intérprete total: aquel en quien la técnica, el
sonido y el gesto se funden en un solo acontecimiento poético.



Capitulo III
El legado compositivo y formal
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Franz Liszt no solo transformd la manera de tocar el piano: re-
defini6 también, el modo de escribir para él. Su catalogo musical,
amplio y diverso, constituye un laboratorio creativo donde se en-
sayan nuevas posibilidades de la armonia, la forma y la narrativa
musical. La obra Liszt se convierte asi en un punto de inflexién en-
tre la tradicién romantica y los lenguajes que marcarian la estética
afios mas tarde en el siglo XX.

En su produccién pianistica se sintetizan varios ideales: indu-
dablemente, la expansion técnica del instrumento, la exploracion
del color y una vision estructural que rompe con los moldes he-
redados afios atras. Estos elementos dieron origen a un lenguaje
musical propio, caracterizado por la transformacién continua del
material tematico, el cromatismo expresivo y la integracion de
referencias extra musicales, especialmente de caracter literario,
religioso y filosofico.

Este capitulo se centra en describir algunas de las innovaciones
compositivas mas caracteristicas que Liszt introduce en el contexto
del piano: su aporte armoénico, la renovaciéon de las formas clasi-
cas, la creacion del poema sinfonico como entidad estructural y
programatica, y el desarrollo de géneros pianisticos que marcaron
el romanticismo tardio. Finalmente, el capitulo propone un acer-
camiento analitico a obras emblematicas, donde puede observarse
con claridad como su pensamiento musical derivo en una estética
moderna que influy6 decisivamente en generaciones posteriores.

3.1. Liszt, creador de un nuevo lenguaje musical

Franz Liszt se caracteriza como una de las figuras mas influ-
yentes en la evolucién del lenguaje pianistico y musical del siglo
XIX. Su produccién para piano no solo exigié una técnica revolu-
cionaria, sino que amplio el espectro expresivo del instrumento,
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anticipando texturas, colores y sutilezas timbricas que mas tarde
caracterizarian al impresionismo (Samson, 2014). Mediante una
escritura que explord al maximo la resonancia, la superposicion
de planos sonoros y el cromatismo, Liszt desbordé los limites de
la tonalidad clasica y estableci6 una nueva forma de concebir la
expresividad pianistica.

En este sentido, su concepcién armonica se apartd drastica-
mente de la tradicion heredada anteriormente y, por el contrario,
empezd a experimentar con progresiones cromaticas inusuales,
acordes de funciones ambiguas y modulaciones hacia regiones
tonales remotas. Para Liszt, ningtin acorde debia considerarse ex-
trafio a la tonalidad: la armonia podia expandirse tanto como lo
permitiera la imaginacién del compositor. Esta postura, como se-
fiala Walker (1996), transformd la funcién armoénica en un campo
abierto a la intuicion y la emocion. Asi, su misica se acerca a un
discurso sonoro en constante movimiento, donde la tension, el co-
lor y el misterio adquieren un papel importante.

Liszt desarrolld estas ideas en un contexto de profundas
transformaciones tecnolégicas del piano. Los avances mecanicos
introducidos por Erard, Broadwood y Steinway como lo vimos en
el capitulo I, ampliaron el registro, la potencia y la sensibilidad del
instrumento. Lejos de limitarse a explotar estas mejoras como un
mero recurso virtuoso, Liszt las integr6 a su pensamiento musi-
cal, reforzando la idea del piano como un mundo orquestal. Rosen
(1995) enfatiza que Liszt fue “el primer pianista en pensar orques-
talmente el piano” (p. 91), concibiendo el teclado como un espacio
total donde confluyen densidades sinfénicas, dialogos entre varios
instrumentos y lineas vocales.

El propio compositor lo expresé con claridad:

Gracias a los progresos ya cumplidos y a los que la
practica asidua de los pianistas consigue cada dia, el
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piano extiende poco a poco su poder de asimilacion.
Hacemos arpegios como las arpas, notas largas como
los instrumentos de viento, staccati y otros mil pasa-
jes que antafio parecian reservados a un instrumento
u otro. (Chiantore, 2001, p. 21)

A través de este enfoque, Liszt convirti6 al piano en una suerte
de ‘orquesta en miniatura’, capaz de emular timbres, texturas y di-
namicas antes impensables. Su escritura, rica en arpegios amplios,
octavas en las dos manos en diferentes direcciones, glissandos, tri-
nos y acordes superpuestos, se constituye como un lenguaje sonoro
expansivo que marco una nueva estética romantica centrada en el
color, la resonancia y la teatralidad del gesto (Hamilton, 2021).

Como afirmaba Richard Wagner (1995), al reflexionar sobre el
impacto artistico de Liszt:

Cuando los artistas desean provocar un efecto y lle-
gar al pablico, ;qué es lo que tocan? jLiszt! [..] Su
musica no solo es genial, no solo derrama copiosas
perlas y diamantes por todo el teclado, sino que al-
canza grandes altitudes, sobrepasa todos los limites
y te transporta con la vehemencia de la pasion, como
un torbellino. (p. 33)

Sin embargo, reducir el lenguaje interpretativo de Liszt Gni-
camente al virtuosismo, seria una mirada incompleta. Su obra
explora también la espiritualidad, la delicadeza y un lirismo inti-
mo que convive con la espectacularidad. Dahlhaus (1996) definio
con precision esta dualidad al afirmar que la técnica, en Liszt, es
una “retorica del sentimiento” (p. 14): un medio expresivo al servi-
cio de la emocion.

En el plano estructural, Liszt renovo los modelos heredados con
una propuesta que marcaria la historia del pensamiento musical:
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la transformacion tematica. A diferencia de la variacion tradicional,
este procedimiento permite que un mismo motivo se metamor-
fosee en aspectos ritmicos, melddicos o armoénicos, sin perder su
identidad esencial. Obras como la Sonata en si menor o los Poemas
sinfénicos muestran la trascendencia de esta técnica, cuya influen-
cia se extiende a Wagner, Strauss y Mahler (Gooley, 2009).

Este impulso transformador se relaciona con la vision de Liszt
de la miisica como arte total, en la que convergen literatura, pin-
tura, religion y filosofia. A lo largo de su produccion pianistica, el
compositor busco trascender la forma musical autdnoma, para
construir una estética programatica donde el sonido deviene
metafora del espiritu y medio de reflexién interior. Ciclos como
Années de pelerinage y Harmonies poétiques et religieuses revelan
su aspiraciéon a convertir el piano en un vehiculo de contempla-
cién, memoria y trascendencia, integrando experiencia estética y
dimension espiritual (Walker, 1993). En definitiva, Liszt redefinio
el lenguaje del piano y, con ello, el rumbo del arte musical occiden-
tal. Su obra representa la superacién del intérprete virtuoso para
dar paso al creador total y completo: un compositor que hizo de la
técnica un modo de revelacion estética. Su legado perdura como
un paradigma, donde imaginacién, emocién y sonido se funden en
una misma bisqueda: la de un arte que transforma.

3.2. Innovaciones armodnicas en la
escritura pianistica de Liszt

Durante el siglo XIX, la armonia experiment6 una transforma-
cién profunda y radical que redefini6 los limites de la tonalidad
clasica. En ese contexto de expansion expresiva y de ruptura con
los canones del clasicismo, Franz Liszt se consolidé como una de
las figuras mas innovadoras y transgresoras, desarrollando un
nuevo lenguaje armonico; su evolucién arménica no fue un proce-
so repentino, sino el resultado de décadas de exploracion técnica,
conceptual y estética, en las que el compositor buscé ampliar los
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tratados tradicionales y superar las estructuras heredadas, es-
pecialmente, del clasicismo vienés. En su pensamiento musical
coexistieron el rigor formal de la escuela alemana, la intuicion
poética del romanticismo y un espiritu visionario que lo llevo a
concebir la armonia como un organismo vivo y mutable.

Dentro de este proceso creativo, la armonia se convirtié en uno
de los pilares mas destacados de su renovacion del lenguaje pia-
nistico. Su escritura para piano se caracteriza por una btisqueda
constante de nuevos colores, tensiones y direcciones tonales que
desbordaron los limites del sistema armoénico tradicional. Uno de
los recursos més representativos es el cromatismo expresivo, em-
pleado no solo como ornamento melédico, sino como verdadero
motor de modulacién, difuminando la relacién jerarquica entre
los centros tonales y generando atmosferas cargadas de ambigiie-
dad expresiva (Samson, 2014).

La armonia lisztiana se distingue también por el uso estruc-
tural de ciertos acordes hasta entonces considerados inestables o
transitorios. Entre los recursos mas frecuentes destacan:

- Acorde de séptima disminuida como nutcleo de tension
dramatica y pivote modulante.

- Acorde aumentado como elemento de ambigiiedad ar-
monica, frecuentemente asociado a figuras demoniacas
o sobrenaturales.

- Acordes de sexta aumentada, particularmente en fun-
cién expresiva, cargados de dramatismo teatral.

- Acordes de novena y oncena con funciones libres.

Gracias a estos procedimientos, la modulacién deja de seguir
rutas predecibles o conocidas, como anteriormente se hacia en el
clasicismo, para adquirir un caracter libre, intuitivo y emocional.
Dahlhaus (1996) afirma que “Liszt amplia el campo de la armonia
nosolo a través de nuevas combinaciones de acordes, sino mediante
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la transformacion del sentido estructural del acorde mismo” (p.
87); es decir, el acorde se independiza de su necesidad funcional,
para convertirse en entidad expresiva autbnoma.

En sus obras tardias se evidencia un paso ain mas audaz: la
suspension de la tonalidad. En piezas como Nuages gris (1881) o La
lugubre gondola (c. 1882), Franz Liszt evita la gravitacion funcional
y reduce la cadencia a un efecto perceptivo ambivalente. Para ello,
se apoya en escalas de tonos enteros, acordes simétricos y progre-
siones por terceras que fragmentan el sentido tonal tradicional.
En este contexto, Bagatelle sans tonalité (1885), considerada por la
musicologia como un manifiesto de libertad armoénica previo al
modernismo, confirma esta tendencia y anticipa las exploracio-
nes armonicas del impresionismo y de las primeras vanguardias
(Walker, 1996).

Aunque Liszt recibi6 una fuerte influencia del cromatismo wag-
neriano, su lenguaje adquirié un grado mayor de imprevisibilidad.
Mientras Wagner muestra la continuidad del drama musical, Liszt
explora el contraste, la discontinuidad y la ruptura meditativa. De
la Motte (2000) sefiala que, en Liszt “cada situacién armonica re-
clama ser interpretada de forma concreta” (p. 30), lo que significa
que la armonia no obedece a esquemas universales, sino a razones
expresivas y espirituales especificas. Esta libertad creativa con-
vierte su obra en un laboratorio armoénico que desafia los sistemas
tedricos heredados.

El legado armoénico de Liszt trasciende ampliamente el Ro-
manticismo. Su musica actia como un puente entre el extremo
cromatismo aleman, el colorismo francés y la emancipacion di-
sonante que culminaria en Schonberg. Su concepcion del acorde
como metafora expresiva inaugura un pensamiento moderno don-
de la tension, lo inacabado y lo enigmatico constituyen elementos
esenciales del discurso musical. Mas que un virtuoso del teclado,
Liszt fue un arquitecto visionario de la ambigiiedad tonal. Su aporte
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confirma su papel como uno de los grandes transformadores del
arte sonoro de Occidente y uno de los precursores innegables de la
modernidad musical.

3.3. La forma sonata: transformacion
y expansion romantica

La forma sonata, entendida como uno de los pilares estructu-
rales mas representativos del clasicismo, experiment6 durante el
siglo XIX un proceso de profunda transformacién que marc6 un
antes y un después en la concepcién del discurso musical. Si en el
siglo XVIII la sonata clasica con su forma base: exposicion, desarro-
llo y reexposicion claramente delimitados representaba el ideal de
equilibrio formal y la légica tonal que sustentaban el pensamien-
to de Haydn, Mozart y Beethoven, los compositores romanticos
de la generacién nacida en torno a 1810, entre ellos Schumann,
Chopin y Liszt, se sintieron cada vez menos identificados con ese
modelo de simetria y clausura estructural (Rosen, 1988). La nue-
va sensibilidad roméntica buscaba liberar la expresién emocional
y subjetiva del compositor, otorgando a la forma una flexibilidad
antes impensable, donde la espontaneidad poética sustituyera el
orden racional.

En este contexto, los musicos del siglo XIX comenzaron a des-
plazar el centro de gravedad expresiva hacia el final de la obra,
situando el climax o punto de maxima tension en el cierre de la
sonata, en contraste con la concepcion clasica que privilegiaba la
estabilidad tras el desarrollo. Este cambio respondi6 a una necesi-
dad estética de intensificar la progresion dramatica y terminar en
un estado de exaltacion emocional, reflejo del espiritu romantico
(Dahlhaus, 1989). Asi, la sonata dejo de ser una construccion logica
y racional, para concebirse como un proceso organico, en el que las
emociones dictaban el curso estructural.
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Entre 1825 y 1850 surgié una tendencia hacia la apertura
formal, donde los compositores aspiraron a crear una sensacion
de improvisacién controlada, como si la obra se desplegara en el
instante mismo de su creacion. Este ideal condujo a la consolida-
cién del concepto de sonata ciclica: una estructura en la que los
diferentes movimientos se relacionan mediante la transformacion
tematica, conformando una sola unidad orgénica (Rosen, 1995).
Si bien Beethoven insinué este principio — como en la Quinta
Sinfonia en do menor, unificada por un motivo principal, fue en
Mendelssohn, Schumann, Berlioz y, especialmente, en Liszt, donde
el principio ciclico se desarrolld con mayor fortaleza.

Liszt llevo este ideal a su expresion mas radical, al conden-
sar el concepto de sonata en un Gnico movimiento de amplias
proporciones. La Sonata en si menor (1853), considerada por mu-
chos teéricos como la culminacion de la forma sonata roméntica
(Walker, 1987), constituye un punto de inflexion en la historia de
la estructura musical. El compositor rompe la division tradicional
en movimientos y los integra en una continuidad discursiva. La
obra se articula mediante la metamorfosis de un reducido grupo
de motivos iniciales, cuyas transformaciones ritmicas, melodicas y
armonicas mantienen una identidad esencial a lo largo del discur-
so (Schmidt-Beste, 2011).

De este modo, la unidad de la sonata ya no depende de la fun-
cién tonal, sino del desarrollo del motivo como elemento expresivo.
La transformacion tematica sustituye el principio clasico de con-
traste, por el de coherencia organica; el motivo no es un elemento
estatico, sino un personaje simbolico que evoluciona, lucha y se
redefine a lo largo del texto musical.

Este cambio conceptual implicd una nueva relacién entre
forma, armonia y expresion. Mientras el clasicismo sostenia la
coherencia formal sobre la tonalidad, Liszt y sus contemporaneos
desplazaron el foco hacia la narrativa tematica y las asociaciones
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poéticas. Las modulaciones se tornaron més libres, las transiciones
mas abruptas y las cadencias menos previsibles. En la Sonata en
si menor, la alternancia entre secciones intensas y pasajes suaves
construye un proceso interno que evidencia la aspiracién romanti-
ca de usar la muasica como vehiculo de significado profundo.

La concepcién lisztiana de la forma no responde Gnicamen-
te a una innovacidn técnica, sino a una vision filosofica del arte
como proceso vital. Para él, la forma debia surgir del contenido y
no imponerse sobre él. Su pensamiento se aproxima a la nociéon del
poema sonoro: una arquitectura que brota del impulso expresivo y
que encuentra su propia logica en el devenir de las ideas musicales.
Este ideal influy6 también en el desarrollo del poema sinfénico y
redefini6 la funcién estructural de la musica programatica en el
siglo XIX.

En sintesis, la forma sonata romantica representd una conexion
entre libertad expresiva y unidad estructural, un terreno donde Liszt
brilld con luz propia. Su aportacién no consistié tnicamente en la
expansion pianistica del género, sino en la concepcion espiritual y fi-
losofica de la forma como relato interior. En sus manos, la sonata dejo
de ser una composicion cerrada para convertirse en una trayectoria
emocional y simbolica que reflejo el espiritu del Romanticismo.

3.4. El poema sinfénico: la fusién entre musica,
literatura y filosofia

El poema sinfénico constituye una de las innovaciones mas
importantes del pensamiento musical de Franz Liszt y, sin duda,
uno de los mayores aportes a la musica del siglo XIX. Este género,
concebido para orquesta en un solo movimiento, busco fusio-
nar musica y literatura dentro de una estructura formalmente
libre, capaz de narrar, evocar o sugerir ideas extramusicales sin
depender de textos verbales. Liszt acufid el término en la déca-
da de 1850, y su ciclo de doce poemas sinfonicos, entre ellos: Les
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Préludes, Tasso, Orpheus, Mazeppa y Prometheus— transformo para
siempre la manera de concebir la forma orquestal.

Mas que una simple innovacién estructural, el poema sinfénico
encarnd la vision estética y filosofica de Liszt sobre la unidad de
las artes, principio heredado del romanticismo aleman y del ideal
wagneriano de la Gesamtkunstwerk’. En esta perspectiva, la ma-
sica se convierte en instrumento de pensamiento poético, capaz
de traducir la dimensién simboélica de la experiencia humana. En
palabras del propio Liszt: “El musico que se inspira en la naturale-
za exhala en sonidos, sin copiarlos, sus mas tiernos secretos... No
carece de proposito que el compositor comunique al oyente la idea
que le ha servido de base para su creacion” (Lago, 1978).

A través de esta concepcion, Liszt llevo a plenitud lo que Bee-
thoven y Schumann solo habian insinuado: un lenguaje orquestal
que narra sin palabras. La transformacién temética, técnica que
sistematizd y que influiria en Wagner, Franck y Strauss, por
ejemplo, permitié que un mismo motivo se transformara simbo-
licamente a lo largo de la obra, adquiriendo distintos significados
emocionales y psicologicos (Samson, 2005). De este modo, la or-
ganizacion musical se sustenta en la evolucion del motivo, no en
la repeticion estructural clasica.

Elinterés de Liszt no fue ilustrar argumentos literarios de ma-
nera literal, sino revelar su esencia espiritual. En Orpheus (1854),
por ejemplo, la musica expresa la funcién civilizadora del arte
frente a la barbarie; en Prometheus (1855) por su parte, el moti-
vo tematico encarna la lucha humanista contra el sufrimiento;
y, en Les Préludes (1854), inspirado en Lamartine, la forma mu-
sical representa el camino de la vida humana. Dahlhaus (1989)
sefiala que esta concepcién implica una “poetizaciéon del discurso

7 Gesamtkunstwerk: término alemén asociado a Richard Wagner que significa ‘obra de arte to-
tal’ y designa la integracion de multiples artes (musica, poesia, teatro, imagen) en una unidad
expresiva (Dahlhaus, 1989).
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sinfénico” (p. 28), donde la musica adquiere autonomia expresiva
y capacidad significativa.

Un aspecto decisivo es que esta revolucion estética no surgi6
Gnicamente de la orquesta; fue el piano su laboratorio origina-
rio y por eso el porqué de la mencién en esta seccion; desde sus
transcripciones, parafrasis y fantasias, Liszt concibié el teclado
como una orquesta reducida, capaz de sugerir timbres, masas so-
noras y contrastes dindmicos. Sus exploraciones de textura y color
pianistico anticiparon el pensamiento orquestal que luego crista-
lizaria en los poemas sinfonicos, confirmando que su imaginacion
sinfonica naci6 del piano y regres6 siempre a él como espacio de
experimentacion creativa.

El impacto del poema sinfénico de Franz Liszt fue trascenden-
tal; en Strauss, con obras como Don Juan o Asi hablé Zaratustra, Jean
Sibelius o Bedfich Smetana, reconocieron en Liszt al pionero de la
musica programatica moderna. Su idea de una estructura en un
solo movimiento, articulada por transformaciones teméticas, rede-
fini6 el concepto mismo de forma musical y anticip6 la narrativa
sonora del siglo XX (Taruskin, 2013).

Los tres cuadernos de Années de pélerinage, aunque escritos para
piano, participan también de esta estética. Piezas como Sposalizio,
Il penseroso o Vallée d’Obermann exploran la pintura, la escultura y
la literatura mediante una sintesis poético y musical que convier-
te al piano en vehiculo de contemplacion filosofica; en ellas, Liszt
demuestra que la misica programatica no pertenece solo a la or-
questa, sino a la esencia misma de su lenguaje creativo.

El poema sinfénico lisztiano no solo significoé una expansion
formal, sino una redefinicién del papel de la masica como medio
de pensamiento. Liszt concibi6 la obra musical como metafora
filosofica, capaz de iluminar el espiritu humano y su basqueda
trascendente. Asi, su legado no se limita al siglo XIX, sino que
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proyecta una visiéon moderna del compositor como creador de
mundos sonoros donde la emocidn, la forma y la idea se fusionan
en una experiencia artistica total.

3.5. Formas pianisticas en la obra de Franz Liszt

3.5.1. Los estudios. Franz Liszt llevo el concepto de estudio pia-
nistico a una dimension artistica sin precedentes. Sus obras en este
género no solo buscaban el desarrollo técnico del intérprete que,
como ya se ha dicho, fue un elemento caracteristico, sino que as-
piraban a la creacién de verdaderas piezas de concierto, donde la
dificultad se conecta con la expresion poética. Con él, el estudio
dejo de ser un ejercicio estrictamente pedagogico y elemental en su
forma, para convertirse en musica destinada a la sala de conciertos
y capaz de provocar la misma conmocién estética que cualquier
obra maestra del repertorio romantico (Samson, 2014).

Dentro de su producciéon se distinguen principalmente dos
conjuntos fundamentales: los Etudes d’exécution transcendante y los
Etudes d'exécution transcendante d’aprés Paganini.

Los Estudios de Paganini, compuestos inicialmente en 1838 y
revisados en 1851 bajo el titulo Grandes estudios de Paganini, se ba-
san en seis piezas inspiradas en los célebres Caprichos para violin
de Niccolo Paganini, apodado ‘el violinista del diablo’. Estas obras
trasladan al piano los efectos técnicos del violin: amplios saltos in-
tervalicos, trinos prolongados, octavas veloces, arpegios y virtuosas
escalas cromaticas. Entre ellas destaca La Campanella, basada en
el Rondo final del Concierto para violin num. 2 en si menor, Op. 7.
Su escritura exige una coordinacién precisa entre manos, control
refinado del timbre y una articulacion cristalina que recuerdan el
sonido de pequefias campanas, convirtiéndose en paradigma del
virtuosismo romantico (Walker, 1993). Mas adelante se hara un
respectivo analisis de la pieza.
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Por su parte, los Etudes d'exécution transcendante representan la
culminacién del pensamiento pianistico lisztiano. Aunque la ver-
sion definitiva fue publicada en 1852, su historia se remonta a la
adolescencia del compositor, quien reescribi6 la obra varias veces a
lo largo de su vida, como una declaracion de sus progresos técnicos
y artisticos. La coleccion consta de doce estudios que, mas alla del
desarrollo técnico, constituyen auténticos poemas sonoros. Cada
pieza ofrece una dimension poética individual: Mazeppa retrata
la lucha heroica de un personaje arrastrado por su destino; Feux
follets refleja un virtuosismo casi inhumano mediante figuracio-
nes ligeras y diminutas; Harmonies du soir despliega una escritura
armonica densa y resonante, anticipando colores propios del im-
presionismo (Hamilton, 2009).

El hecho de que muchos estudios posean titulos programati-
cos revela el interés de Liszt por dotar a la técnica de una funcién
expresiva y simbolica que pueda ser mostrada perfectamente en
el escenario. El virtuosismo se convierte en metafora del conflicto
humano, de la basqueda espiritual o del deslumbramiento frente
ala naturaleza.

Liszt concibib6 los estudios como un campo de experimentacion
donde el cuerpo y el sonido se vinculan para formar un gesto ex-
presivo total. Su intencion no fue Gnicamente desafiar al pianista,
sino elevar el estudio al rango de obra de arte. Este enfoque influyd
en toda la linea posterior de estudios de concierto, desde los Etu-
des-Tableaux de Rachmaninov hasta los estudios para piano de
Debussy y los estudios para piano de Ligeti en el siglo XX (Samson,
2014), quienes retomaron la idea lisztiana de la técnica como ima-
ginacion sonora.

3.5.2. Las variaciones. Dentro de la vasta produccion lisztiana,
las variaciones ocupan un lugar especial como espacio de sintesis
entre técnica, simbolismo y espiritualidad. Entre las obras mas
representativas se encuentran las Variaciones sobre un tema de
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Bach, escritas originalmente para 6rgano y luego adaptadas al
piano. Basadas en el pasacalle cromatico del coro Weinen, Klagen,
Sorgen, Zagen de la Cantata BWV 12, estas variaciones constitu-
yen un homenaje a la profundidad expresiva del maestro barroco,
pero filtrada a través de la sensibilidad romantica de Liszt. Como
sefiala Lago (1978), “el compositor aleman habia tratado este tema
romantico y doloroso como protestante, en tanto que Liszt encon-
tro en él la expresion del catolicismo y de la grandeza litargica” (p.
5). La obra combina austeridad contrapuntistica con sonoridades
monumentales que evocan la liturgia y el éxtasis religioso.

El interés de Liszt por las variaciones no se limita a esta obra.
En piezas como las Variaciones sobre un tema de Bach (para pia-
no), las Variaciones de Weinen, Klagen y la Fantasy and Fugue sobre
Ad nos, ad salutarem undam’ inspirada en Meyerbeer, el composi-
tor transforma el principio variacional en un proceso continuo,
donde el tema no se repite ornamentado, sino que se integra en
un relato dramético y espiritual. La variacion se convierte asi, en
vehiculo de cambio emocional y no en un artificio ornamental.

Este enfoque esta profundamente vinculado a la transfor-
macién temdtica, concepto que Liszt convirtid en eje de su
pensamiento formal. Mas que presentar variaciones sucesivas
claramente delimitadas, Liszt articula el discurso mediante la
evolucion del motivo inicial, el cual cambia de caracter, de fun-
cion y de identidad sonora a lo largo de la obra. De ahi que la
variacion en Liszt se vuelva inseparable de la narracién musical.

La Sonata en si menor (1853) es un ejemplo paradigmatico
de como Liszt trasciende la variacion tradicional. Aunque se tra-
ta de una obra sin programa explicito, su progresion tematica en
donde motivos iniciales se transfiguran en contextos heroicos, li-
ricos o contemplativos, genera una unidad simbolica que supera
los limites del modelo clasico. La dedicatoria a Robert Schumann
refuerza el vinculo con la tradicién roméantica, pero es en su
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audacia estética, donde la obra anuncia caminos futuros, tanto en
lo arménico como en lo formal (Samson, 2007).

De este modo, el tratamiento lisztiano de las variaciones inaugu-
ra un nuevo paradigma: el motivo ya no es un objeto que se decora,
sino una entidad viva en constante transformacion. Su aporte
influiria decisivamente en compositores como Frank, Mahler y
Rachmaninov, quienes entenderian la variacién como un proceso
emocional y espiritual, antes que como técnica de ornamentacion.

3.5.3. Rapsodias huingaras: el espiritu nacional en el piano. Las
Rapsodias hingaras, que en realidad se basan principalmente en
melodias y practicas interpretativas de tradicion gitana (zinga-
ra)® més que puramente hiingara, constituyen uno de los aportes
maés originales y representativos de Franz Liszt a la literatura pia-
nistica del siglo XIX. Estas obras, concebidas entre 1846 y 1853,
revelan el profundo vinculo emocional del compositor con la
identidad musical de su tierra natal, aunque mediado por una
estética internacional y orientada al virtuosismo de concierto.
Liszt no pretendi realizar una recopilacion auténticamente et-
nografica, sino evocar el espiritu nacional mediante un lenguaje
pianistico exaltado, libre y apasionado (Walker, 1993).

Su estilo se caracteriza por la alternancia entre secciones len-
tas y melancolicas (lassan) y pasajes rapidos y festivos (friska),
siguiendo la estructura de las danzas zingaras tradicionales, en
las que la improvisacién y la variaciéon espontanea del material
tematico desempefian un papel primordial. Liszt integr6 re-
cursos idiomaticos propios de los instrumentos de la tradicion
gitana, como los portamenti y florituras del violin, o los patro-
nes ritmico-armonicos del cimbalo, y los traslado al teclado con
un virtuosismo que amplié las posibilidades sonoras del piano

8 ‘Zingaro’ o ‘gitano’ es un término histérico utilizado en los siglos XVIII y XIX para referirse a
los pueblos romani de Europa Central; en musicologia se emplea para describir las practicas
interpretativas y estilisticas asociadas a estos grupos en Hungria (Bellman, 1993).
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(Hamilton, 2009). Entre los elementos més representativos de su
lenguaje rapsodico se encuentran:

- El uso reiterado del modo htngaro (o escala zingara)®,
con su llamativa segunda aumentada, que confiere un
color armonico distintivo.

La presencia de ritmos irregulares, acentuaciones stbi-
tas y cambios de tempo extremos.

- Amplias cadencias improvisatorias que evocan al pri-
mas, violinista lider del conjunto gitano.

- Sonoridades orquestales logradas mediante octavas
masivas, glissandos, escalas cromaticas vertiginosas y
pedales resonantes.

La escritura de Liszt convierte cada Rapsodia en un desplie-
gue teatral, donde la musica adquiere un caracter casi operatico;
un héroe musical, el pianista se enfrenta a un repertorio cargado
de emociones extremas, exuberancia sonora y brillantez técnica.
Dentro de la serie, la Rapsodia hiingara niim. 2 es la mas célebre,
transformada en un simbolo de virtuosismo pianistico.

Este ciclo rapsodico contribuy6, asimismo, a difundir una
vision idealizada de la cultura hangara en Europa occidental,
aunque la historiografia contemporanea ha reconocido que Liszt
confundidé elementos de musica rom con la tradicién musical
campesina verdaderamente magyar’®. Aun asi, esta interpre-
tacion del folclor romantizada pero profundamente sincera,
forma parte inseparable del nacionalismo musical del siglo XIX y
anticipa los esfuerzos mas sistematicos que emprenderian poste-
riormente, Bartok y Kodaly.

9 El ‘modo hangaro’ o ‘escala zingara’ es una escala menor propia de la tradicion romani de
Europa Central, caracterizada por la presencia de una segunda aumentada y una sensible
elevada, rasgos que le otorgan un color melédico y armoénico muy distintivo (Bellman, 1998).

19 Rom, pueblos romanies cuya tradicion interpretativa —virtuosa, estilizada y ampliamente
difundida en Hungria durante el siglo XIX— influy6 decisivamente en la imagen musical del
pais. Magyar, tradicién campesina del pueblo magiar, es decir, al folclor hiingaro auténtico,
distinto del estilo rom, aunque histéricamente confundido con él (Bellman, 1993).
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En las Rapsodias htingaras, Liszt concibe el virtuosismo como
exaltacion nacional: el gesto pianistico es portador de identidad
cultural. Asi, estas obras no solo amplian el repertorio del pia-
no, sino que revelan una perspectiva artistica donde la musica
se vuelve vehiculo de la memoria colectiva y del orgullo patrioti-
co. En manos de Liszt, el piano canta, improvisa y baila como un
pueblo entero.

El propio Liszt explico su intencién en una carta:

Con la palabra ‘rapsodia’ hemos querido indicar el
elemento fantastico y épico que se creifa reconocer
en ella. Estas piezas no narran hecho alguno, pero oi-
dos capaces de entender se sorprenderan al hallar en
ellas la expresion de estados de animo en los que se
resume el ideal de una nacion. (Walker, 1996, p. 73).

Las Rapsodias hiingaras no solo marcaron un hito en la his-
toria del piano, sino que influyeron en generaciones posteriores
de compositores, desde Brahms, con sus Danzas hiingaras, hasta
Ravel, quien retomo su esencia ritmica y timbrica. Ademas, Liszt
logré con estas piezas un equilibrio entre lo popular y lo acadé-
mico, entre lo improvisado y lo estructurado, demostrando que el
folclor podia ser una fuente legitima de arte elevado dentro del
romanticismo europeo (Saffle, 2009).

3.54. Las Consolaciones. Les Consolations representan un as-
pecto mas intimo y contemplativo del arte lisztiano. Se trata de
una serie de seis piezas breves para piano, publicadas en 1850,
que revelan la faceta espiritual, introspectiva y poética de Liszt,
en contraste con su produccién mas virtuosa y espectacular.
Aunque carecen de un programa explicito, estan inspiradas en
los poemas homonimos de Charles-Augustin Sainte-Beuve, cuyas
meditaciones sobre el consuelo, la fe y la redencién resonaron
profundamente en el compositor (Gooley, 2004).
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Estas obras surgieron en un momento crucial de la vida de
Liszt, cuando comenzo a alejarse del brillo escénico para orien-
tarse hacia una dimensién religiosa y filosofica. A partir de la
década de 1850, su creacidn pianistica se volvid méas reflexiva,
despojada de excesos técnicos y centrada en el valor espiritual de
la musica. Las Consolaciones son un testimonio de esa transicién
estética, donde la emocién no se expresa mediante el deslumbra-
miento virtuoso, sino a través de la interioridad del sonido.

La tercera Consolacion, en re bemol mayor, es la més célebre
de la serie. Su lirismo sereno y su caracter casi vocal evocan el
canto llano, con una linea mel6dica cantabile que se despliega so-
bre una armonia calida y transparente. La textura, de apariencia
sencilla, revela un refinado control del timbre y del pedal, anti-
cipando una concepcién pianistica basada en la resonancia y la
pureza expresiva que posteriormente exploraran compositores
como Fauré y Debussy (Hamilton, 2009).

Desde el punto de vista técnico, estas piezas sustituyen los
grandes desafios mecanicos por un virtuosismo de naturaleza
espiritual: el del control sonoro, el fraseo depurado, el equilibrio
polifénico y la respiracion musical. En lugar de la lucha heroi-
ca caracteristica del Liszt virtuoso, las Consolaciones ofrecen un
espacio de contemplacion donde el piano se convierte en instru-
mento de oracién silenciosa.

Como afirma Walker (1987), este ciclo muestra a un Liszt “mas
humano, més cercano y més universal” (p. 59), capaz de conmo-
ver sin recurrir al artificio ni al dramatismo extremo. La escritura
se centra en la sencillez elevada, la claridad melddica y un uso
expresivo del ritmo flexible, que invita a un tiempo interior: el de
la reflexion devota.

Las Consolaciones constituyen asi, un puente entre la dimen-
sion pablica del genio virtuosoy la intimidad del artista espiritual.




Cap III
72

Liszt y la revolucion del arte pianistico

En ellas, Liszt demuestra que la musica puede ser refugio, un arte
que consuela y transfigura. Estas piezas confirman que su legado
pianistico no se limita a la exhibicién técnica, sino que abarca
una profunda exploracién del alma a través del sonido.

3.5.5. Fantasias, pardfrasis y transcripciones. Dentro de
las multiples facetas de Franz Liszt, una de las mas notables y
trascendentales es su capacidad para transformar materiales pre-
existentes en obras de arte auténomas. Las fantasias, parafrasis,
reminiscencias y transcripciones constituyen una parte esencial
de su legado pianistico y reflejan la amplitud de su pensamiento
musical, su virtuosismo incomparable y su profundo sentido de
la comunicacién artistica. Estas creaciones no deben entender-
se como simples adaptaciones o arreglos pianisticos, sino como
recreaciones compositivas donde Liszt proyecta su sensibilidad
estética, su dominio del instrumento y su visién del espiritu de
cada obra.

Como sefiala Walker (1993), su tarea como transcriptor fue una
labor “de fidelidad creativa” (p. 44), donde el respeto por la fuente
original coexistia con una libertad imaginativa que convertia al
piano en un medio expresivo capaz de emular la voz humana y la
orquesta. En este sentido, la transcripcion se convierte en un acto
de mediacién artistica y de didlogo entre creadores.

Liszt transcribié y reimagind obras de los mas diversos com-
positores: desde Bach y Beethoven hasta Schubert, Berlioz, Verdi
0 Wagner. Su empresa mas monumental consisti6 en trasladar al
teclado las nueve sinfonias de Beethoven, un logro sin precedentes
en la historia de la musica occidental. Este proyecto evidencio su
respeto por la tradicion clasica y permiti6 al publico del siglo XIX,
sin acceso a grabaciones y con limitadas oportunidades de escuchar
orquestas sinfénicas, conocer repertorios que de otro modo habrian
permanecido inaccesibles. Con estas obras, Liszt “convirti6 el piano
en una orquesta en miniatura” (Walker, 1993, p. 23), expandiendo
radicalmente sus posibilidades timbricas y expresivas.
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Por otro lado, sus transcripciones de los Lieder de Schubert
revelan un sentido poético excepcional. En ellas, el piano asume
la entonacién, la respiracién y el dramatismo emocional de la
voz humana. Obras como Erlkonig, Ave Maria o Standchen ad-
quieren en sus manos una dimension totalmente nueva, donde
el discurso instrumental mantiene la esencia melodica del texto
original y, al mismo tiempo, la enriquece mediante armonias mas
audaces y resonancias mas expansivas (Stanley, 2001).

Un capitulo fundamental de este aporte lo constituyen las
fantasias y parafrasis de 6pera. Piezas como la Parafrasis de con-
cierto sobre Rigoletto de Verdi, la Reminiscencia de Don Juan
basada en Don Giovanni de Mozart, o la Fantasia sobre motivos
de La Traviata, reconfiguran los temas operisticos mediante difi-
ciles transformaciones armoénicas, contrapuntisticas y ritmicas.
Aqui, Liszt conserva los nucleos melédicos esenciales, pero los
impulsa hacia una nueva vida artistica, revelando el potencial ex-
presivo del piano como teatro sin palabras.

Estas parafrasis no son simples ejercicios de exhibicién téc-
nica; fueron también, instrumentos de difusién cultural. En un
tiempo en que la 6pera constituia el centro de la vida musical
europea, Liszt acerco al publico las creaciones de Verdi, Bellini o
Wagner a través del piano. Como se observa, en estas piezas, Liszt
logra la fusion del arte popular y el arte culto, anticipando el ideal
romantico de la obra de arte total.

Asimismo, estas reelaboraciones muestran su conviccién de
que toda musica puede renacer bajo una nueva luz, si el intérpre-
te aporta imaginacion y respeto. La transcripcién se convierte asi
en una forma de homenaje, pero también de actualizacion artis-
tica: tradicién y modernidad.

Como concluye Stanley (2001), Liszt entendio el arte de la
transcripcién como un acto de creacién, no de copia, sino de
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transformacion. En este sentido, cada parafrasis o reminiscencia
es un dialogo entre maestros, una sintesis entre el genio indivi-
dual y el espiritu colectivo del Romanticismo. A través de estas
obras, Liszt no solo enriqueci6 el repertorio pianistico, sino que
consolidd su papel como mediador entre la historia musical y la
nueva sensibilidad de su tiempo.

3.5.6. Los conciertos para piano y orquesta. Franz Liszt re-
volucioné la concepcioén tradicional del concierto para piano y
orquesta, transformandolo de un formato basado en la oposicién
entre solista y acompafamiento sinfénico, en una estructura in-
tegrada y simbidtica. Su proposito era hacer que tanto el piano
como la orquesta dialoguen orgdnicamente, compartiendo mo-
tivos, protagonismo y desarrollo tematico. Los Conciertos para
piano nam. 1 en mi bemol mayor y nim. 2 en la mayor, son pa-
radigmas de esta nueva concepcién, en la cual la forma sonata
clasica cede su rigidez a favor de una continuidad ciclica y fluida.

En el Concierto nim. 1, Liszt plantea una estructura en un solo
movimiento articulado en secciones contrastantes, pero deriva-
das todas de una misma célula tematica inicial. Este principio de
transformacién tematica sustituye la funciéon del desarrollo tra-
dicional y se convierte en una de sus mayores contribuciones a la
historia musical (Kregor, 2010). El tema inicial, de caracter mar-
cial, reaparece transformado en diferentes formas expresivas; asf,
la unidad organica prevalece, reforzando la idea romantica de la
musica como un Gnico discurso continuo.

El Concierto nim. 2, por su parte, despliega un lirismo intimo y
una orquestacion mas refinada. En él, Liszt recurre con frecuencia
ala técnica del recitativo pianistico, evocando la libertad declama-
toria de la voz humana, mientras la orquesta acompafia y amplifica
las emociones del solista. La relaciéon entre ambos elementos deja
de tener un orden ya tradicional, haciendo que el piano no domine
a la orquesta, sino que participe en una construccién colectiva del
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discurso sonoro (Hamilton, 2009). En este sentido, los concier-
tos de Franz Liszt pueden entenderse como poemas sinfonicos
en miniatura.

La escritura pianistica en ambos conciertos renueva el len-
guaje del instrumento: amplias figuraciones, octavas virtuosas,
glissandos y resonancias llenas de colores se integran plenamente
al entramado sinfénico, evitando la exhibiciéon gratuita del vir-
tuosismo. La orquesta, por su parte, adquiere un papel dramatico,
con intervenciones solistas para instrumentos como el clarinete,
el violonchelo o el corno, que contribuyen a la narracién musical.

El impacto de esta innovacién fue profundo: compositores
como Saint-Saéns, Grieg, Rachmaninov o Ravel asumieron el
modelo lisztiano de continuidad estructural y del concierto como
unidad poético-sinfénica. Obras como el Concierto niim. 3 de Ra-
chmaninov o el Concierto en sol de Ravel reflejan directamente la
concepcién de un piano que no lucha contra la orquesta, sino que
se disuelve en ella como extensién timbrica y expresiva.

3.6. Catalogo del repertorio pianistico
de Franz Liszt

El repertorio pianistico de Franz Liszt constituye una de las
obras mas extensas, influyentes y transformadoras de la historia
de la musica occidental. Su produccién para piano solo supera
las cuatrocientas piezas, abarcando desde obras de caracter peda-
gogico hasta creaciones tardias con gran madurez compositivo.
Mas alla de su magnitud cuantitativa, este repertorio refleja una
evolucion artistica sin precedentes: el Liszt virtuoso heredero del
bel canto" y de la técnica de Nicold Paganini, el Liszt poeta que
explora nuevos horizontes timbricos y simbdlicos y, finalmente,

M g] término bel canto designa el estilo vocal italiano de los siglos XVIII y XIX, caracterizado
por lineas melédicas largas, legato refinado, fraseo expresivo y un virtuosismo que prioriza
la belleza del sonido; es el sello distintivo de compositores como Bellini, Donizetti y Rossini.
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el Liszt visionario que anticipa sensibilidades impresionistas, ex-
presionistas (Hamilton, 2009).

A diferencia de sus contemporaneos, Liszt no concibié las
sonatas, conciertos y piezas breves como géneros aislados, sino
como piezas de una misma bisqueda estética. Su escritura para
piano se articula en ciclos y colecciones que exploran paisajes
espirituales, literarios o filos6ficos, y que transforman el piano
en un medio para narrar y reflexionar. En este sentido, su cata-
logo pianistico puede considerarse un completo contexto sonoro
donde el compositor experimenta con nuevos modos de tocar, es-
cuchar y comprender el instrumento.

Esta amplitud estilistica y conceptual ha exigido diversas
aproximaciones clasificatorias. Musicologos como Searle (1966),
Arnold (2002), Saffle (2009) y Hamilton (2009) han propuesto
metodologias para ordenar esta producciéon monumental, desta-
cando tanto su funcién pedagogica como su relevancia artistica.
Para los fines del presente estudio, enfocado Gnicamente en la
practica pianistica y en el analisis de los géneros mas representati-
vos, se propone la siguiente organizacion, que permite apreciar la
diversidad y coherencia interna del repertorio lisztiano para piano.

3.6.1. Ciclos y obras originales de gran formato. Obras de con-
cepcion amplia, caricter unitario y fuerte carga poética, en las
que Liszt articula virtuosismo, narratividad y reflexion estética.

Années de pélerinage (Afios de peregrinaje):

Coleccidn en tres volimenes que constituye el ciclo pianistico
mas emblematico de Liszt y una sintesis de su ideario artistico:

- Premiére Année: Suisse (1855)
- Deuxiéme Année: Italie (1858)
- Troisiéme Année (1877)
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Obras como Vallée d’'Obermann, Aprés une lecture du Dante y
Les jeux d'eaux a la Villa d’Este marcan hitos fundamentales en la
evolucion del poema pianistico, anticipando técnicas de color,
resonancia y escritura acuatica que influirdn posteriormente en
Debussy y Ravel.

Harmonies poétiques et religieuses (1853)

Conjunto de diez piezas que explora la dimension espiritual,
metafisica y contemplativa del piano romantico. Incluye obras
capitales como Bénédiction de Dieu dans la solitude y Funérai-
lles, pilares del repertorio pianistico del siglo XIX.

Liebestriume, S. 541 (1850)

Ciclo de tres nocturnos inspirados en textos poéticos. El Lie-
bestraum nam. 3 (O lieb, so lang du lieben kannst) se convirtio en
una de las obras méas difundidas del repertorio pianistico univer-
sal, aunque el titulo Liebestraume designa al conjunto completo.

Otras obras originales de gran formato

Sonata en si menor (1853)
Consolations (1850)
Valse-Impromptu (1852)
Weihnachtsbaum (1874-1876)

3.6.2. Estudios y obras de orientacion pedagdgica. Conjunto de
obras destinadas al desarrollo técnico, expresivo y virtuoso del pia-
nismo moderno, cuya vigencia se mantiene hasta la actualidad.

Etudes d’exécution transcendante (1852; versiones previas
de 1826 y 1837)
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Doce estudios que constituyen el ntcleo del virtuosismo lisz-
tiano. Piezas como Feux follets, Chasse- neige y Harmonies du soir
integran exigencia técnica extrema con una elaboracion poética
sin precedentes.

Trois études de concert (1848)
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Il lamento
La leggierezza
Un sospiro

Grandes Etudes de Paganini (1851)

Reelaboracion pianistica del violinismo de Paganini, entre las
que destaca La Campanella.

Estudios tardios y materiales pedagbgicos

Zwei Konzertetiiden (1862): Waldesrauschen, Gnomenreigen
Technische Studien (48 estudios)
Piezas didacticas tardias (Kinderstiicke, 1879)

3.6.3. Pardfrasis, fantasias y reminiscencias. Género creado
practicamente por Liszt, en el que materiales preexistentes son
transformados en poemas pianisticos de cardcter dramatico.
Estas obras exceden la nocién de arreglo y consolidan el recital
virtuoso como espectaculo del siglo XIX.

Obras representativas:

Réminiscences de Don Juan (Mozart, 1841)
Paraphrase de Rigoletto (Verdi, 1859)
Réminiscences de Norma (Bellini)
Réminiscences de Robert le Diable (Meyerbeer)
Fantaisie sur des thémes de Rienzi (Wagner)
Isoldes Liebestod (Wagner, 1867)
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3.6.4. Rapsodias hungaras y obras de cardcter nacional. Sin-
tesis del folclor htingaro, el estilo verbunkos™ y la imaginacion
pianistica virtuosa. Las 19 Rapsodias hingaras (1846—1885) fun-
dan una estética nacionalista basada en la improvisacion y la
dicotomia lassan—friska.

La Rapsodia ntum. 2 es la mas difundida; la nim. 15 se basa en
el Rakoczi-Marsch. A este grupo se suman obras como Czardas
macabre y Czardas obstiné, donde Liszt ensaya lenguajes armo-
nicos radicales para su época.

3.6.5. Obras tardias y experimentales. Conjunto de piezas es-
critas entre 1879 y 1886 que anticipan la estética del siglo XX
mediante texturas austeras, cromatismo extremo y sonoridades
no funcionales.

Obras esenciales:

Nuages gris (1881)
La lugubre gondola I y I1 (1882—-1885)
- Unstern! Sinistre (1881)
- Bagatelle sans tonalité (1885)
- RW. — Venezia (1883)
- Mephisto-Polka

Estas obras ejercieron una influencia decisiva en composito-
res como Debussy, Bartok y Messiaen (Samson, 2005).

3.6.6. Transcripciones para piano solo. Parte esencial de la
identidad lisztiana: el piano como instrumento total y vehiculo
de traduccién orquestal.

12 E] verbunkos es un estilo musical hitngaro de los siglos XVIIT y XIX asociado originalmente
alas danzas de reclutamiento militar; se caracteriza por su alternancia entre secciones lentas
y rapidas, abundante ornamentacién, uso expresivo del rubato y giros melédicos propios de
la tradicién rom y magyar, elementos que influyeron decisivamente en la musica de Liszt
(Bence, 1999).
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De obras orquestales propias

Les Préludes
Tasso

Orpheus
Mazeppa
Héroide funébre

De o6peras y canciones (Schubert, Wagner, Schumann,
Berlioz, Verdi)

Estas transcripciones desempefaron un papel central en la
difusion del repertorio sinfonico y operistico en el contexto del
recital pianistico decimonoénico.

3.7. Analisis armoénico y técnico-interpretativo
de obras seleccionadas

El repertorio pianistico de Franz Liszt se caracteriza por una
notable diversidad de formas, recursos técnicos y planteamientos
musicales que reflejan la amplitud de su pensamiento composi-
tivo. A lo largo de su catalogo se encuentran obras que exploran
distintas configuraciones estructurales y discursivas, asi como
un tratamiento del instrumento que amplia sus posibilidades
sonoras y expresivas, esta variedad permite aproximarse a su
lenguaje desde maultiples perspectivas, evidenciando la riqueza y
complejidad de una escritura pianistica que ha marcado de ma-
nera decisiva la evolucion del repertorio.

El conjunto de obras analizadas en esta seccion se configura a
partir de criterios orientados a ofrecer una comprension amplia y
diferenciada de dicho lenguaje. En primer lugar, se seleccionaron
obras que presentan diversas configuraciones formales dentro de
su catalogo, lo que permite abordar su pensamiento compositi-
vo desde multiples perspectivas y evidenciar distintas formas de
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organizacion estructural y discursiva, evitando una lectura ho-
mogénea del repertorio y favoreciendo una aproximacion que dé
cuenta de la amplitud de recursos técnicos y musicales presentes
en su obra.

A su vez, se consider? la relevancia de estas piezas dentro de
la tradicidn pianistica, en tanto constituyen obras ampliamente
reconocidas y recurrentes en el repertorio académico, situando el
analisis en relacién directa con practicas interpretativas conso-
lidadas y contextos reales de ejecucion y por altimo la seleccion
se enriquece, ademas, con la experiencia interpretativa directa
del autor sobre el repertorio abordado, integrando una dimen-
sién performativa que articula la comprensiéon teérica con el
conocimiento practico de las obras y profundiza en los procesos
técnicos y expresivos implicados en su interpretacion.

3.7.1. Estudio de concierto niim. 3 — ‘Un sospiro’. Los Seis estu-
dios de concierto, compuestos entre 1845 y 1849, constituyen una
de las manifestaciones mas claras de la concepciéon madura de
Franz Liszt acerca del estudio pianistico como forma artistica. En
estas obras, el compositor transforma el estudio tradicional que
estd orientado al desarrollo mecanico de la técnica, en un espacio
de sintesis entre virtuosismo, lirismo y profundidad armoénica,
donde la exigencia instrumental se encuentra al servicio de una
intencion poética y expresiva (Hamilton, 2009).

Dentro de este ciclo, Un sospiro ocupa un lugar emblematico,
no solo por su difusion en el repertorio pianistico, sino por la ma-
nera como Liszt articula textura, gesto y armonia para construir
un discurso de caricter contemplativo y continuo.

Un sospiro esté escrito en la tonalidad Re bemol mayor, en una
forma de tema y variaciones con una métrica de cuatro cuartos.
Pese a que este estudio es alegro y su motivo ritmico son semicor-
cheas agrupadas en seiscillos y septillos, nunca deja de ser muy
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armonioso y melddico. En el romanticismo y especificamente en
Liszt; el ‘suspiro” hace referencia a un gesto emocional suspen-
dido, asociado a la respiracién, la expansion y contraccion del
sonido, y una sensacion de anhelo o contemplacién interior; por
eso, dicha idea en esta pieza se materializa a través de un flujo
sonoro continuo, sin interrupciones abruptas, que genera la im-
presion de una respiracion prolongada y ondulante.

El estudio se inicia con dos compases de acompafiamiento
en la tonica, distribuidos entre ambas manos. El tema principal
(tema A) se presenta entre los compases 3 y 5, construido a par-
tir de sencillas notas en corcheas que articulan los grados de Re
bemol mayor y Mi bemol menor séptima (Figura 10). Este primer
tema es repetido entre los compases 6 y 8. A continuacién, el ma-
terial tematico conserva su caracter inicial, pero se desplaza al
tercer grado de la escala, funcionando como dominante secunda-
ria de Do mayor entre los compases 9 y 12, donde aparece el tema
B (Figura 11). En este pasaje, Liszt desarrolla un movimiento en
cuartas en los bajos, concluyendo con una cadencia simple.

Seguidamente, se presenta la primera variacion, en la cual el
tema A aparece entre los compases 13 y 15, esta vez expuesto en
octavas. El tema se repite entre los compases 16 y 18, para lue-
go dar paso al tema B, que se desarrolla entre los compases 19 y
21. Posteriormente, la obra modula momentaneamente a La ma-
yor, introduciendo el tema A como segunda variaciéon entre los
compases 22 y 26, junto con su respectiva repeticion. La seccion
continta en esta tonalidad prestada y concluye con el tema B en
los compases 27 a 29.

Entre los compases 30 y 34, el tema A aparece nuevamente
transformado, correspondiente a la tercera variacién, en la que
se articula mediante grandes semicorcheas en la mano derecha,
mientras el tema es asumido por la mano izquierda. El tema B se
presenta en el compas 35, y la seccién concluye entre los compases
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37y 38 con una cadencia cromatica, recurso caracteristico con el
que Liszt intensifica el efecto expresivo de la obra.

La secciéon siguiente corresponde a la cuarta variacion, la
cual se traslada a Mi mayor, un grado inusual que rompe con la
practica tonal desarrollada anteriormente. Aqui se presenta nue-
vamente el tema A, junto con su repeticion, entre los compases
39y 43. A continuacion, se desarrolla una serie de arpegios como
parte B entre los compases 44 y 51, para concluir con una caden-
cia ligera y delicada en los compases 53 y 54.

En la quinta variacion, la obra retorna a la tonalidad inicial
de Re bemol mayor, presentando el tema A transformado, con
la frase distribuida entre ambas manos y un acompafamien-
to arpegiado en la tonica. Este fragmento se desarrolla entre los
compases 55 y 60. El tema B aparece de forma similar durante
dos compases y concluye con una cadencia en el compas 63.

A continuacion, se inicia una nueva variacion, en la que el
tema A es repetido a lo largo de cuatro compases. El tema B, pre-
sentado en el compas 69, adopta esta vez una textura de amplios
y armoniosos arpegios, distribuidos entre ambas manos, con ba-
jos que delinean claramente el tema hasta el compas 72.

La séptima y Gltima variacién se caracteriza por un tempo mas
lento, en el que el tema A adquiere un caracter mas introspectivo.
Liszt introduce un efecto quasi arpa, que conduce progresiva-
mente a un morendo, apoyado en acordes asociados al tema B,
cerrando la obra de manera delicada y suspendida.
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Tema A

Figura 10
Fragmento de Un sospiro, comp. Franz Liszt

dolce con grazia

Nota. Transcripcion realizada por Illera (2011).
Tema B

Figura 1l
Fragmento de Un sospiro, comp. Franz Liszt

¥ ——
(rallent......... )

Nota. Transcripcion realizada por Illera (2011).
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3.7.2. Estudio nim. 3 ‘La Campanella’. La muy reconocida obra
La Campanella forma parte de los Grandes estudios de Paganini,
publicados en su version definitiva en 1851; constituye uno de los
ejemplos més representativos del dialogo artistico y admiracion que
Franz Liszt sentia hacia la figura de Niccolo Paganini. Fascinado por
el virtuosismo del violinista italiano, Liszt emprendio la tarea de
trasladar al piano no solo los efectos técnicos del violin, sino tam-
bién su impacto teatral y sonoro, demostrando que el piano podia
asumir, al igual o mejor que el violin, un grado comparable de bri-
llantez, agilidad y proyeccion timbrica (Hamilton, 2009).

El estudio se basa en el rondo final del Concierto para violin
nam. 2 de Paganini, cuyo uso reiterado de armoénicos y campa-
nillas inspir6 el cardcter campanil que da nombre a la obra. En
la version pianistica de Liszt, este efecto se traduce en registros
extremos, saltos amplios y una escritura que exige un control
preciso del toque ligero y del staccato, integrando la dificultad
técnica dentro de una concepcién formal clara y coherente.

Este estudio virtuoso adopta una forma de tema y variaciones,
se desarrolla en la tonalidad de Sol sostenido menor y mantiene
de manera constante una métrica de seis octavos, cuya regula-
ridad ritmica contribuye a un caracter danzable y ligero que
recorre toda la obra, a pesar de su elevada exigencia técnica.

La Campanella busca evocar el tintineo de las campanas
mediante una escritura basada en el toque staccato, los saltos
amplios y recurrentes entre registros extremos y el uso insistente
del Re sostenido como nota pedal, recurso que refuerza tanto la
estabilidad tonal como la ilusion sonora que da nombre a la obra.

El estudio comienza con la exposicién del tema A, el cual se
establece como el ntcleo estructural de la obra y sera reiterado a
lo largo de esta mediante diversas variaciones (Figura 12). A partir
del compas 22 aparece el tema B, ya en modo mayor, donde Liszt
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explora distintos grados de Si mayor, articulando el discurso a
través de respuestas dominantes. Desde el compas 29 se intro-
ducen ostentosos saltos, presentando el tema en registros agudos
del teclado; este motivo se concluye en el compéas 40.

En el compas 42 comienza la primera variacion del tema A, en
la cual el tema es interpretado por la mano izquierda, mientras la
mano derecha ejecuta saltos de dos octavas. Este pasaje concluye
con una cadencia simple en el compas 49, y a partir del compas
50 el compositor expone nuevamente el tema A, ahora articulado
en tresillos.

En la seccion siguiente se presenta el tema B como primera
variacion, la cual se desarrolla y se extiende mediante complejos
fragmentos cromaticos, dando paso nuevamente a una segun-
da variacion del tema A en el compas 83, esta vez expuesta en
la mano izquierda, acompafiada por figuras ejecutadas con los
dedos anular y mefiique. El discurso continda con el tema A
presentado a través de veloces fusas, donde los dedos pulgares,
anular y mefiique articulan el motivo de esta variacién a partir
del compas 99. Como cierre de esta seccion, Liszt despliega una
amplia cadencia cromética, expandiendo el fragmento y aumen-
tando la tension musical.

En el compas 103 se produce un cambio de tempo (pitt mos-
s0). El tema B es presentado nuevamente en la relativa mayor,
explorando diferentes octavas y grados cromaticos. A partir del
compés 122 se desarrolla una fuerte cadencia que da paso otra
vez al tema A, expuesto en octavas potentes con un sencillo acom-
pafiamiento de octavas en la mano izquierda; este fragmento se
concluye mediante movimientos cromaticos en diversas direc-
ciones. Finalmente, en el compas 137, la obra culmina con una
coda animada y virtuosa, de caracter contrastante respecto a las
secciones precedentes.
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Motivo melédico 1

Figura12
Fragmento de La Campanella, comp. Franz Liszt
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3.7.3. Rapsodia Hingara nim. 2. Antes de analizar la obra, es
importante aclarar el concepto de rapsodia en Liszt. Sus rapso-
dias se caracterizan por estar construidas a partir de secciones
contrastantes, frecuentemente en diferentes tonalidades, ins-
piradas en modelos de la musica hingara. La obra adopta una
forma de rondé y se organiza en dos grandes secciones claramen-
te diferenciadas: Lassan y Friska.

La Rapsodia hiingara nim. 2, una de las mas célebres tanto
por su elevado nivel de dificultad como por sus multiples versio-
nes orquestales, estd compuesta en Do sostenido menor, con una
métrica de dos cuartos.

La obra comienza con ocho compases introductorios, de carac-
ter lento y marcadamente expresivo (Lento ed a capriccio), en los
que Liszt juega principalmente con el primero y quinto grado. Tras
un cambio de tempo, y como inicio de la secciéon Lassan, aparece
el primer motivo A en el compds 9, caracterizado por un motivo
ritmico que combina corchea ligada a todo el compés, semicorchea
y negra, configurando el caracter hingaro distintivo presente a lo
largo de la obra (Figura 13). Este motivo se presenta en Do sosteni-
do mayor, alternando con la subdominante mayor y la mediante
(Mi mayor). El tema es expuesto en su primera transformacion en
el compas 18, concluyendo con un pasaje ligero en Sol sostenido
menor que funciona como cadencia en el compas siguiente.

En el compas 30, una seccién de caracter caprichoso da inicio
al tema B, acompafiado de numerosos ornamentos, principal-
mente achacaturas. A continuacidn, se desarrolla una primera
transformacién del tema B, con ligeras variaciones dentro del
mismo grado armonico, que se extiende hasta el compas 45. En
el compas 46 comienza el desarrollo de este tema como segunda
variacién del tema B, ahora en Do sostenido mayor, mantenien-
do el ritmo htingaro caracteristico. Este desarrollo concluye en
el compas 53 con una gran cadencia, dando paso nuevamente al
tema introductorio como A prima en el compas 54.
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A partir del compas 63, se presenta una transformacion de
esta introduccion, en la que el tema es delineado por la mano iz-
quierda, mientras la mano derecha acompaiia, concluyendo con
una estrepitosa cadencia en el compas 77. La segunda transfor-
macién del tema A dentro de esta seccion se desarrolla desde el
compas 78 hasta el compés 110, donde finaliza con un morendo.

La segunda gran seccién, Friska, comienza en el compas 111.
Se trata de una seccidn vivace, en la misma métrica, caracteriza-
da por una escritura mas brillante y abundante en ornamentos.
A partir del compas 135, se inicia un desarrollo basado en la re-
peticién constante de la nota Do, mientras la mano izquierda
presenta el tema que, progresivamente, se transforma hacia el
modo mayor.

En el compas 171 se introduce un motivo A que se extiende
hasta el compas 186, seguido de una modulacion a Fa sostenido
mayor junto con un cambio de tempo (tempo giusto — vivace).
Aqui aparece un ritmo caracteristico de corchea con puntillo se-
guida de semicorchea, en una seccién marcada, de caracter forte,
que alterna cadencias de quinto a primero con el uso de domi-
nantes secundarias (Figura 14). En el compas 187, se presenta un
motivo B en la dominante, el cual es sometido a ligeras variacio-
nes en los compases siguientes hasta el compas 226.

A partir del compas 227 se desarrolla una transformaciéon de
este tema en la misma tonalidad, pero explorando otros grados
de la escala. En el compas 257 aparecen octavas cromaticas en
diferentes direcciones, dando inicio a una nueva transformacién
que conduce nuevamente al tema B en el compas 283.

Posteriormente, en el compas 299 se presenta una transfor-
macién del tema A, en la que la mano izquierda asume la melodia
con achacaturas, mientras la mano derecha acompariia con cor-
cheas y cadencias simples. En el compés 323 se desarrolla una
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variacion de esta misma transformacion, ahora mediante acor-
des, culminando la seccién con una gran cadencia cromatica en
el compas 337, seguida de un complejo pasaje cromatico.

En la misma tonalidad, pero ahora en Mi mayor, como do-
minante secundaria de la dominante, entre los compases 354
y 369 se presenta una nueva transformaciéon del tema A, si-
guiendo el mismo procedimiento expuesto. En el compas 370,
correspondiente al climax de la obra, aparece una cuarta gran
transformacioén, en la que, mediante la mano derecha, se ejecutan
agiles fusas y poderosas escalas, simulando el efecto de glissan-
do caracteristico del violin. Este pasaje se repite en la dominante
para, finalmente, regresar al tema B en el compas 386.

Para concluir, en el compas 402 se presenta una tltima trans-
formacioén del tema A en modo menor, con un metro mas libre,
que da paso a lo que puede considerarse una coda. Se produce
un cambio de velocidad (Prestissimo), y la obra culmina con po-
tentes martellatos ascendentes y descendentes a lo largo de todo
el teclado, finalizando con acordes en Fa sostenido mayor, que
sellan de manera brillante y majestuosa esta obra.
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Motivo melddico 2

Figura 13
Fragmento de Rapsodia Hiungara Num. 2, comp. Franz Liszt
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Motivo melddico 3

Figura 14
Fragmento de Rapsodia Hiungara Num. 2, comp. Franz Liszt
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3.74. Nocturno nim. 3 ‘Un suefio de amor’. Aunque Franz Liszt
es ampliamente reconocido por sus estudios de gran virtuosismo
y por rapsodias de marcada complejidad técnica, su produccion
pianistica también incluye un importante material de obras de
caracter lirico, introspectivo y cantébile, estrechamente vincula-
do a la estética romantica. En este contexto se inscriben los Tres
nocturnos, Liebestraume, publicados en 1850, concebidos como
piezas poéticas que exploran el ideal romantico del amor, el en-
suefio y la interioridad emocional. Estas obras tienen su origen
en canciones previas de Liszt, lo que explica su clara orientacion
vocal y su escritura profundamente melddica.

El Nocturno nam. 3, subtitulado Un suefio de amor, es el mas
difundido del ciclo y ocupa un lugar central dentro del repertorio
pianistico romantico. Su popularidad se debe no solo a la belleza
de su melodia, sino a la manera como Liszt integra expresividad
lirica, riqueza armonica y expansion formal, transformando un
material aparentemente sencillo en un discurso de gran pro-
fundidad emocional. A diferencia de los nocturnos de tradicién
chopiniana, en esta obra Liszt amplia el marco formal y dindmi-
co, llevando el lirismo hacia un climax de caracter casi sinfénico,
sin perder el tono intimo que define el género.

La obra esta escrita en forma de tema y variaciones, en la
tonalidad de La bemol mayor, con una métrica de seis cuartos,
elementos que contribuyen a su caracter amplio y contemplativo.
Un suefio de amor inicia con la exposicién del tema A, presentado
de manera dulce y serena en antecompas, con alternancia entre
ambas manos (Figura 15). El tema se caracteriza por su sencillez
melddica y por una textura en la que la mano derecha mantiene
constantemente el acompanamiento. En el compas 7, el tema es
repetido con una ligera variacién, que se desarrolla a partir del
compas 9.
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En el compés 13 comienza lo que puede denominarse motivo
B, articulado mediante cadencias simples y un recorrido armoé-
nico basado en dominantes secundarias, hasta concluir en una
cadencia en el compas 23, reforzando el caracter expresivo que
distingue a la obra.

La segunda seccion, que se inicia en el compas 27, presenta
una transformacién del tema A con un caricter mas animado
y apasionado, ahora en la tonalidad de Si mayor, incorporando
pequerfias variaciones ritmicas y expresivas. En el compas 38 se
produce una modulacién momentdnea a Do mayor, donde la
mano izquierda introduce un acompafamiento en corcheas. A
partir del compés 43, y sobre el tercer grado de esta tonalidad,
aparecen saltos amplios, seguidos por la presentacion del tema
mediante acordes fuertes en la mano derecha, intensificando el
climax expresivo. La obra retorna progresivamente a la tonalidad
inicial, alcanzando un gran pasaje culminante en el compés 60,
donde una sucesion de terceras menores descendentes cromati-
camente funciona como cadencia, conduciendo gradualmente a
un proceso de distensién sonora.

En el compas 63, Liszt replantea el tema inicial a modo de
reexposicion. La mano derecha, especialmente el dedo meniique,
asume la melodia principal, mientras los demas dedos contintan
con el acompafiamiento en sencillas corcheas. La mano izquier-
da refuerza los bajos asociados al tema inicial, incorporando
también acordes en registros superiores. De manera progresiva,
se introduce un ritenuto, que conduce a la conclusién de la obra
en el compas 78, mediante una coda construida a partir de acor-
des disminuidos y tonales, cerrando el nocturno con un caracter
intimo, contemplativo y evocador.
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Motivo melddico 4

Figura 15

Fragmento de Liebestrdume Num. 3, comp. Franz Liszt
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3.7.5. Concierto nim. 1 en Mi bemol mayor. Franz Liszt com-
puso dos conciertos para piano y orquesta que representan una
profunda renovacion del género concertante en el Romanticis-
mo. Lejos del modelo clasico heredado de Mozart y Beethoven,
Franz Liszt concibe el concierto como un organismo unitario, en
el que los contrastes formales, tematicos y expresivos se integran
dentro de un discurso continuo. Como se menciond, esta concep-
cion responde a su ideal de forma ciclica, en la que los materiales
tematicos reaparecen transformados a lo largo de la obra, refor-
zando la cohesion estructural y expresiva.

El Concierto nim. 1 en Mi bemol mayor fue iniciado en la
década de 1830 y revisado en varias ocasiones hasta su version
definitiva, estrenada en 1855. La obra refleja tanto la experiencia
virtuosa de Liszt como pianista, como su creciente interés por la
orquestacion, el color instrumental y la sintesis formal. En este
concierto, el piano deja de ser Gnicamente un solista enfrentado
a la orquesta, para convertirse en un compafiero y misico mas
de la orquesta dentro del tejido sinfénico, dialogando constante-
mente con los distintos grupos instrumentales.

Formalmente, la obra presenta una estructura en forma so-
nata ampliada, en la que Liszt globaliza cuatro movimientos
internos dentro de un solo movimiento continuo, eliminando las
pausas tradicionales entre secciones. Esta organizacién responde
a una logica dramatica y narrativa, mas cercana al poema sinfo-
nico que al concierto clasico. Los cuatro movimientos internos se
distribuyen de la siguiente manera:

- Primer movimiento: del compas 1al 118
Segundo movimiento: del compas 119 al 194
Tercer movimiento: del compas 195 al 369

- Cuarto movimiento (coda): del compéas 370 al 528
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Esta concepcidén unitaria permite que los contrastes de ca-
racter, tempo y textura se sucedan fluidamente, reforzando el
sentido de continuidad y transformacion tematica caracteristico
del lenguaje lisztiano.

Primer movimiento — Allegro maestoso

El concierto en Mi bemol mayor, uno de los mas conocidos
y frecuentemente interpretados de Liszt, estd escrito en una
métrica de cuatro cuartos, y su caracter de allegro maestoso se
manifiesta desde el inicio mediante un motivo ritmico distintivo,
basado en negra con dos puntos, semicorchea y negra, que actia
como elemento generador y unificador del discurso musical (véa-
se Figura 16).

La primera gran seccion de la obra comienza con fuertes
acordes de la orquesta en la tonalidad de Mi bemol mayor, los
cuales son inmediatamente repetidos en Mi mayor, creando un
contraste armonico que intensifica el gesto inicial y prepara la
entrada del piano en el compas 5. Ya en la dominante con sépti-
ma, el piano introduce poderosas octavas articuladas en tresillos
y corcheas, repetidas en dos ocasiones, para concluir en Si dis-
minuido, interpretado conjuntamente por la orquesta y el piano,
funcionando como sensible y dando paso a la primera cadencia
en el sexto grado de la tonalidad de Do mayor.

A través de diferentes inversiones, el discurso se desplaza por
todo el teclado hasta el compas 10, concluyendo en la dominan-
te y permitiendo la presentacion del tema inicial. Liszt recurre a
acordes disminuidos, dirige el material hacia la subdominante y
posteriormente hacia la dominante, Si bemol mayor, en el com-
pas 19, la cual, mediante progresiones por quintas, conduce a un
fragmento virtuoso que funciona como cadencia caracteristica
dentro del lenguaje del compositor.
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Un potente trino fortissimo, ejecutado por el piano con el
acompanamiento de los timbales, conduce a la conclusién de
esta cadencia mediante una escala en Do menor, tras lo cual la
orquesta retoma el tema inicial en el compas 27.

La subdominante menor, La bemol menor, abre paso a una to-
nalidad pasajera, en este caso Mi mayor, donde en el compés 18 se
presenta un pasaje de caracter lirico, en dialogo entre el piano y
la orquesta, retomando el tema inicial en el compas 34. Do mayor
se establece como la siguiente tonalidad pasajera y, a través de Fa
mayor, su subdominante, se desarrollan acordes conducidos por
cuartas, que desembocan en un amplio pasaje cromatico.

En el compas 44 se expone una seccién meldédica que con-
tinda en la tonalidad de Do mayor, incorporando dominantes
secundarias para modular hacia Do menor. En el compas 52 co-
mienza una nueva melodia, en la que el piano presenta un tema
que posteriormente es alternado por el clarinete y el violin, con
un cardcter tranquilo y cantabile. De manera progresiva, median-
te el uso de grados armoénicos, esta seccion se expande hacia un
pasaje amplio y virtuoso.

En el compas 66 la obra retorna a Do mayor, y el piano
desarrolla un discurso basado en arpegios ascendentes y descen-
dentes, articulados mediante movimientos por cuartas, mientras
la orquesta sostiene notas fundamentales del arpegio. Esta seccion
concluye con la presentacion del tema en Fa mayor a partir del
compas 73, para luego, mediante octavas en Si disminuido, modu-
lar pasajeramente a Si menor. En esta nueva tonalidad, y a través
de octavas cromaticas descendentes en el compas 81, se refuerza
el caracter de la seccion, la cual es repetida tres veces, mientras la
orquesta mantiene acordes sencillos en la dominante.

A partir del compas 90 se retoma la seccién de arpegios pre-
sentada anteriormente, funcionando como una reexposicion,

Cap III
101



Cap III
102

Liszt y la revolucion del arte pianistico

aunque ahora en la dominante de la tonalidad previa. El tema
reaparece en el compas 84, esta vez interpretado por el fagot,
acompanado por el piano, que lo desarrolla dentro de la seccién
melddica. En el compas 101 la orquesta introduce un nuevo tema
en la relativa mayor, el cual conduce, mediante octavas, a una
gran cadencia.

La seccion final de la orquesta se establece en Mi bemol ma-
yor, mientras el piano lo hace en Si mayor. El tema aparece en el
compas 109 en la orquesta, mientras el piano desarrolla arpegios
en seiscillos, evocando un efecto de arpa. Estos pasajes se repiten
tres veces, para finalmente concluir con una escala cromatica en
el compas 119, ejecutada por ambas manos, que conduce a una
disolucién progresiva del discurso sonoro.

Segundo movimiento — Quasi Adagio

El segundo movimiento, Quasi Adagio, constituye el centro
lirico y expresivo reflejando la influencia del bel canto y del pen-
samiento vocal en la escritura pianistica de Liszt. En esta seccion,
el compositor desplaza el protagonismo del virtuosismo hacia la
cantabilidad, el color orquestal y el didlogo intimo entre el piano
y la orquesta, estableciendo un fuerte contraste con el caracter
majestuoso y enérgico del primer movimiento o primera gran
seccion. Esta concepcion responde a la idea de Liszt de integrar
dentro de una forma continua distintos estados expresivos, sin
ruptura formal, pero con marcada diferenciacion de caracter.

La seccion se desarrolla en la tonalidad de Si mayor, con una
métrica de doce octavos, en la que los tresillos constantes en la
mano izquierda generan una sensacién de pulso regular, asi-
milable a un cuatro cuartos, aportando estabilidad y fluidez al
discurso musical.
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La orquesta inicia el movimiento exponiendo el tema prin-
cipal, construido a partir de notas sencillas y expresivas, con un
caricter smorzando, que prepara la entrada del piano en el com-
pas 129 (Figura 17). Tras un compas de acompafiamiento, el piano
presenta el tema en la tonalidad principal, alternando con la do-
minante. Esta seccion es repetida, aunque con una variaciéon en
la mediante, donde el discurso adquiere progresivamente un ca-
racter appassionato y agitato.

A partir del compéas 144 se desarrolla una seccién en la que
la mano izquierda mantiene los tresillos, mientras la mano de-
recha articula el discurso mediante corcheas, generando una
superposiciéon métrica que refuerza la sensaciéon de expansion
expresiva. Gradualmente, se produce un crescendo, mientras la
mano izquierda desciende por semitonos, conduciendo hacia una
cadencia que concluye con corcheas simples en la mano derecha.

En el compas 154 la orquesta reingresa presentando nueva-
mente el tema, ahora interpretado por el violonchelo y el piano
con un caracter pesante. Mientras la orquesta sostiene trémolos,
el piano desarrolla el material mediante octavas divididas entre
ambas manos, todo ello en la relativa menor. Esta seccion se re-
pite en el compas 164, incorporando una variacién en la que las
octavas son articuladas a través de quintas disminuidas, intensi-
ficando la tensién armonica y expresiva.

El tema reaparece en el compas 169, para luego concluir de
manera enérgica mediante tritonos, en un pasaje fortissimo en
la tonalidad de Do mayor. En el compas 172 Liszt introduce una
cadencia tranquila en la que el tema es presentado por la mano
izquierda, preparando el cierre del movimiento.

Finalmente, en el compas 177, el piano despliega un extenso
trino, sobre el cual la flauta expone un tema calido y cantabile,
acompafiado por el piano mediante una progresiéon armoénica
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de primero, cuarto y quinto grado. Este nuevo tema continda
desarrollandose en el compas 184, manteniéndose en la misma
tonalidad, pero incorporando alteraciones en Mi mayor. De ma-
nera progresiva, mediante un ritenuto, el discurso se disuelve: el
piano concluye con un trémolo, mientras la orquesta cierra con
notas simples, extinguiendo el movimiento en un clima de in-
trospeccion y suspension sonora.

Tercer movimiento — Allegro vivace

El tercer movimiento, indicado como Allegro vivace, intro-
duce un cambio radical de caracter dentro de la arquitectura
ciclica de la obra. Tras la conclusion introspectiva del segundo
movimiento, Liszt reactiva el impulso ritmico y el virtuosismo
mediante una seccion de caricter juguetén, ritmico y marcada-
mente percutido, en la que el piano y la orquesta establecen un
dialogo constante. Esta seccién cumple una funcién de contraste
dramatico y, al mismo tiempo, de articulaciéon formal, prepa-
rando la reaparicién y transformacién de materiales tematicos
previamente expuestos.

La transicion hacia este movimiento se produce mediante un
acorde disminuido que cierra la segunda seccién y abre paso al
Allegro vivace. La métrica es de tres cuartos, y la orquesta, apo-
yada por el tridngulo y las cuerdas, introduce un fragmento de
caracter incisivo, basado en un ritmo percutido que combina tre-
sillos seguidos de semicorchea, corchea, silencio de semicorchea
y semicorchea, todo ello en la dominante de la tonalidad de Mi
bemol mayor.

El piano ingresa en el compas 207 mediante una apoyatura en
Mi bemol menor, desplazandose posteriormente por la mediante
y la subdominante. Esta seccion es repetida, a lo que la orquesta
responde con intervenciones del tridngulo y el corno, reforzando
el caracter dialogante del pasaje (Figura 18). En el compas 213, dos



Evolucidn técnica, estética y legado interpretativo

acordes disminuidos, precedidos por un trino a modo de anacru-
sa, dan lugar a un nuevo intercambio entre el piano y la orquesta,
que conduce a una modulaciéon momentanea a La mayor. En esta
seccion de caricter jugueton, el piano desarrolla arpegios descen-
dentes precedidos por apoyaturas, mientras la flauta participa
mediante trinos con pequefias apoyaturas, en estrecha relacion
con el piano, utilizando grados propios de esta tonalidad.

Esta seccion reaparece en el compas 224, aunque concluye
ahora con tresillos ascendentes cromaticos, que conducen nue-
vamente a la tonalidad inicial y permiten a la orquesta retomar el
tema que abre este movimiento.

En el compas 236 el piano reingresa descendiendo por to-
nos enteros y semitonos, en una seccién de caracter scherzando,
mientras la orquesta presenta nuevamente el tema inicial. Este
dialogo se repite y concluye mediante acordes disminuidos en di-
versas inversiones, ejecutados por el piano y simulando el efecto
de trinos.

La seccidén de caracter jugueton reaparece en el compas 250
donde, mediante apoyaturas y arpegios descendentes, el piano y
la orquesta presentan acordes disminuidos, esta vez en la tonali-
dad de Do sostenido mayor. El pasaje concluye con un fragmento
cromético tritonal por parte del piano en el compas 249, mien-
tras la orquesta vuelve a exponer el tema inaugural.

Posteriormente, el piano avanza en seiscillos a lo largo de todo
el teclado para retomar el tema inicial en el compas 266, aho-
ra presentado con una variacion en fusas, que se repite en dos
ocasiones. A continuacion, se desarrolla una secciéon en la que
el piano expone octavas en grados disminuidos, a las que la or-
questa responde con acordes breves. Esta secciéon adquiere un
caracter marcial, con un crescendo progresivo que desemboca en
un climax a modo de cadencia cromatica. El tltimo tema aparece
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como transformacion del motivo en el compas 220, esta vez en
Si menor, presentado por la orquesta mediante el uso de domi-
nantes. El piano retoma el tema en el compas 287, mientras la
orquesta sostiene un acompanamiento sencillo en tresillos.

Para concluir el movimiento, el piano inicia en el compas
302 una cadencia en la que reaparece el tema inicial del primer
movimiento, preparando lo que puede entenderse como una re-
exposicion ciclica del concierto. Continuando en la tonalidad de
Si menor, a partir del compas 313 se presentan octavas descen-
dentes ya desarrolladas en el primer movimiento, las cuales se
repiten en tres ocasiones por el piano, dando paso a la orquesta
en el compas 321, donde reaparece el tema del primer movimien-
to, ahora en modo menor y ascendiendo por quintas.

Este proceso conduce a un pasaje forte y virtuoso, en el que el
tema vuelve a aparecer en Do sostenido mayor, y posteriormente,
ya en la tonalidad de Mi bemol mayor, se exhiben nuevamente
las octavas del primer movimiento, repetidas en el compés 334
mediante acordes disminuidos. La seccién concluye con acordes
cromaticos, dialogados entre el piano y la orquesta.

Finalmente, grandes arpegios recorren todo el teclado, se-
guidos de extensos trinos ejecutados por el piano, mientras la
orquesta presenta el tema del segundo movimiento transforma-
do, alcanzando un climax pleno. A través de octavas se cierra esta
idea, conduciendo nuevamente a las octavas en tresillos y cor-
cheas del primer movimiento, y mediante un dialogo en acordes
con la orquesta, se da término a esta seccion.

Cuarto movimiento — Allegro marziale
El cuarto movimiento, indicado como Allegro marziale, funcio-

na como la gran sintesis conclusiva del concierto. En esta seccion
final, Liszt retoma y transforma de manera ciclica los principales
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materiales tematicos presentados a lo largo de la obra, integran-
do elementos del primero, segundo y tercer movimiento dentro
de un discurso de caracter afirmativo, enérgico y triunfal. Este
procedimiento confirma la concepcidén unitaria del concierto, en
la que la recapitulacion no se limita a una repeticién literal, sino
que se manifiesta como una reinterpretacion transformada del
material previo, orientada hacia un cierre de gran impacto sono-
roy expresivo.

El movimiento se inicia con octavas en la dominante, que dan
entrada en el compdas 372 a la orquesta, la cual presenta una trans-
formacion del tema del segundo movimiento, expuesto en tres
ocasiones (Figura 19). El piano, mediante un acorde disminuido,
abre paso a octavas en tresillos, concebidas a modo de recitativo,
para luego introducir el tema del violonchelo proveniente del se-
gundo movimiento. Este fragmento es repetido en modo menor
y, posteriormente, en el compés 396, el piano presenta el tema li-
rico anteriormente asignado al violonchelo, mientras la orquesta
acompana con trémolos, concluyendo la seccién con un acorde
disminuido disuelto en arpegios.

A continuacidn, la obra modula momentaneamente a Si ma-
yor, donde se presenta nuevamente el tema final del segundo
movimiento, ahora transformado con un caracter més gracioso
y juguetdn. La orquesta acompaiia mediante notas sencillas en el
primer tiempo, y el tema es repetido dos veces, concluyendo con
ligeras variaciones que permiten el retorno a la tonalidad inicial.

El tema de caricter gracioso reaparece en el compas 410,
nuevamente acompaiiado por la orquesta, repitiéndose en dos
ocasiones. La seccion concluye con una variacion en Fa sostenido
menor séptima o Sol bemol arménico, que acttia como sensible,
dando paso a arpegios ascendentes en el compas 417, presenta-
dos en Sol mayor. Este fragmento se repite dos veces, recorriendo
ampliamente el teclado, y conduce en el compas 426, mediante
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antecompas, a arpegios en Mi bemol mayor, acompafiados por
octavas en distintos registros del teclado. Los arpegios se presen-
tan nuevamente, mientras las octavas se desplazan y se articulan
en la dominante.

El tema inicial del movimiento, expuesto previamente por la
orquesta, es presentado ahora por el piano en el compas 434, de-
sarrollando arpegios y notas repetidas alternadas con la octava.
El tema reaparece en el compas 438, con variaciones en las notas
repetidas, que ascienden y descienden hasta desembocar en una
cadencia pianistica.

En el compas 445 se introduce el tema del tercer movimiento,
acompanado por un bajo y acordes en la mano izquierda, todo
ello en modo menor. Este segmento se repite y, en una tercera
presentacion, se transforma al modo mayor, incorporando movi-
mientos ascendentes por terceras, mientras la orquesta refuerza
el discurso mediante notas cordales. La seccién concluye en el
compas 453 con un acelerando tanto del piano como de la or-
questa, articulado a través de acordes disminuidos y un ascenso
cromatico de la mano derecha, seguido por un movimiento des-
cendente a lo largo de todo el teclado.

El discurso continda en el compas 460 con un recuento del
tercer movimiento, articulado mediante arpegios descendentes
por grados conjuntos en la tonalidad de Mi bemol mayor, mien-
tras la orquesta acompafia con notas estructurales cada acorde.
Posteriormente, en el compas 464 se desarrolla una seccion
virtuosa en la que el material desciende mediante acordes dis-
minuidos y asciende a través de acordes diatonicos, organizados
por movimientos de cuartas, recurso caracteristico del lenguaje
armonico de Liszt. Esta seccién conduce al compas 471, donde se
presenta una breve cadencia cromatica.
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En el compas 474 se produce un cambio de tempo (alla breve).
En un pasaje de caricter appassionato y altamente virtuoso, se
expone una nueva transformacion del tema principal del movi-
miento, caracterizada por una compleja superposicion ritmica: la
mano derecha del piano articula semicorcheas, mientras la mano
izquierda ejecuta tresillos, ambas descendiendo sobre una armo-
nia disminuida, mientras la orquesta, a través del violin, presenta
el tema en notas sencillas. Este fragmento se repite de manera
literal; en su tercera aparicién se presenta una octava inferior. A
partir del compas 483, el discurso comienza a ascender, ya sea
desde los bajos o desde el pulgar de la mano derecha, mientras
la armonia continda descendiendo cromaticamente, hasta que
en el compas 488 el tema reaparece nuevamente, ahora articula-
do Gnicamente en corcheas y con un incremento progresivo del
tempo, que conduce a acordes en Re bemol mayor y culmina en
octavas disminuidas.

En el compas 503 la orquesta retoma el tema inicial del pri-
mer movimiento, acompafiado por el piano mediante tresillos
por segundas a lo largo de todo el teclado. En el compas 509, el
piano exhibe trémolos ostentosos y un gran arpegio descendente,
que conducen en el compés 515 a las octavas crométicas descen-
dentes ya presentadas en el primer movimiento. Estas octavas
se repiten tres veces en tempo presto para, finalmente, ascender
hacia trémolos que desembocan en acordes contundentes en Mi
bemol mayor, cerrando la obra con un caracter majestuoso y afir-
mativo.
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Figura 16
Fragmento del Concierto Nim. 1 en Mi» mayor, comp. Franz Liszt
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Nota. Transcripcion realizada por Illera (2011).

Motivo melédico 2

Figura 17
Fragmento del Concierto Nim. 1 en Mib mayor, comp. Franz Liszt
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Motivo melédico 6

A.
Figura 18
Fragmento del Concierto Nam. 1 en Mib mayor, comp. Franz Liszt
Allegretto Vivace 2
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Nota. Transcripcion realizada por Illera (2011).
B.

Figura 19
Fragmento del Concierto Nam. 1 en Mib mayor, comp. Franz Liszt

Allegretto Vivace:

Nota. Transcripcion realizada por Illera (2011)
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Liszt: el hombre y el mito
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Mas alla del revolucionario del teclado y del arquitecto de un
nuevo lenguaje musical, Franz Liszt fue un personaje profunda-
mente humano, lleno de contrastes: virtuoso adorado como una
celebridad moderna, creyente fervoroso, intelectual inquieto,
filantropo generoso y maestro influyente. Su vida atraveso6 casi
todo el siglo XIX y reflejé muchas de sus tensiones: el auge de las
nacionalidades, el nacimiento del artista ‘estrella’ y la transfor-
macion del arte en experiencia publica de masas.

Este capitulo aborda a Liszt como ser humano: su relaciéon con
la fama, su mundo afectivo y espiritual, su compromiso social y
su labor pedagobgica. El objetivo no es repetir los analisis técnicos
y estilisticos de capitulos anteriores, sino mostrar a Liszt como la
persona que dio origen a ese universo sonoro, mostrando c6mo
su biografia, sus creencias y sus vinculos marcaron de manera
decisiva su legado musical.

4.1. El fendmeno Liszt: celebridad, virtuosismo y
culto a la personalidad

La década de 1840 presenci6é un fendémeno cultural sin pre-
cedentes: un pianista capaz de desatar pasiones, movilizar
multitudes y transformar cada concierto en un acontecimien-
to social. Franz Liszt se convirti6 en la primera gran celebridad
global de la historia de la musica occidental, un artista cuya
presencia trascendio el ambito estrictamente musical, para con-
quistar diferentes ambitos sociales. Como se vio previamente, la
critica de la época acuiié el término ‘lisztomania’ para describir
la histeria colectiva que acomparfiaba sus recitales, reflejo de una
sociedad fascinada por una figura que combinaba virtuosismo
técnico, carisma escénico y un magnetismo personal extraordi-
nario (Walker, 1993).

Liszt surgié6 como icono cultural en un momento histdrico
de profundas transformaciones sociales. Las ciudades europeas
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crecian aceleradamente; la prensa se expandia como medio de
difusién masiva; los ferrocarriles conectaban territorios antes
aislados y, el concepto moderno de especticulo comenzaba a
consolidarse. Liszt supo leer y aprovechar estos cambios: orga-
niz6 largas giras de alcance internacional con una planificacién
cercana a lo empresarial, cuidé de manera consciente su imagen
publica, supervisé la circulacién de sus publicaciones y selec-
ciond repertorios capaces de impactar tanto al masico como al
publico general. De este modo, su figura se instald en el centro
de la cultura urbana moderna, anticipando practicas propias del
artista mediatico contemporéaneo (Hamilton, 2009).

Los testimonios contemporaneos describen la reaccion del
puablico en términos que hoy asociariamos con los grandes idolos
del entretenimiento: gritos, aglomeraciones, desorden en las sa-
las de concierto y una auténtica devocién materializada en gestos
simbolicos, como la disputa por obtener un mechén de su cabello
o un guante, o la conservacién de cuerdas rotas del piano como
reliquias. Incluso, el silencio previo a su interpretacién era capaz
de provocar un estado de expectacion colectiva. Liszt transformd
la experiencia del concierto en un ritual de fascinacién, conso-
lidando la figura del intérprete, como protagonista absoluto del
acontecimiento musical y redefiniendo la relacién entre artista,
obra y publico en el siglo XIX (Rosen, 1995).

Una de sus contribuciones mas revolucionarias fue la creacion
del formato de recital solista. Antes de él, era habitual que los pia-
nistas actuaran para la cohorte o como parte de programas mixtos
junto a cantantes y orquestas. Liszt decidié que el piano podia
sostener una velada completa y una vida de concertista propia.
Presentarse solo en el escenario, con un repertorio cuidadosamen-
te construido, implicaba un nuevo paradigma: el intérprete como
figura central del arte, no como complemento; este modelo, que
hoy parece natural en la vida musical, fue en su momento, una
apuesta audaz que cambio la historia de la interpretacion.

El virtuosismo de Liszt desempefié un papel decisivo en su
ascenso ya que, como se vio en capitulos anteriores, su técnica
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superaba ampliamente los estindares de su tiempo: control del
sonido, velocidad, salto entre registros, potencia fisica, uso expre-
sivo del pedal, resonancias inéditas. Pero su habilidad nunca se
limito a la destreza mecéanica; cada artificio técnico era parte de
un discurso emocional que electrizaba al oyente. El ptblico no
solo veia un prodigio; sentia la unién perfecta entre técnica, pa-
sién y poesia musical.

A pesar del entusiasmo popular, Liszt también enfrentd criti-
cas. Algunos intelectuales de la época consideraban la ‘lisztomania’
como un sintoma de superficialidad o decadencia cultural. Otros
desconfiaban de que el especticulo pudiera convivir con el arte
profundo. Sin embargo, Liszt no ignoré esta tensién; comprendié
que la fama era un instrumento poderoso y decidié ponerla al ser-
vicio de ideales mas altos. Doné grandes fortunas recaudadas en
conciertos a causas humanitarias, apoy6 a compositores jovenes y
utiliz6 su notoriedad para difundir repertorio sinfénico y operisti-
co en ciudades alejadas de los grandes centros culturales.

Su figura, sin duda, molded un nuevo arquetipo: el artista mo-
derno. En él confluyen la sofisticacién intelectual del creador,
el magnetismo del intérprete y la estrategia comunicativa de un
personaje publico. Liszt fue un virtuoso convertido en simbolo
cultural: un puente entre el genio romantico y el surgimiento del
fendmeno mediatico en la musica. No solo tocaba para un publi-
co; lo construia, lo educaba y lo transformaba.

Asi, el fenémeno Liszt no puede entenderse Unicamente
como un capitulo extravagante de la historia del espectaculo.
Representa la irrupcién de un nuevo modelo de interaccién en-
tre el artista y la sociedad, en el que la musica se convierte en
experiencia colectiva y el intérprete asume un rol central en la
vida cultural. Liszt inaugurd la figura del pianista como estrella
internacional, transformando para siempre el papel del musico
en el mundo contemporaneo.
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Sin embargo, este lugar central que Liszt llegb a ocupar en la
vida cultural europea, no se sostuvo inicamente sobre el deslum-
bramiento exterior del virtuosismo y el papel de celebridad. La
intensidad de la exposicion publica, el peso simboélico de la ad-
miracion colectiva y la exigencia constante de encarnar un ideal
artistico terminaron por abrir en el propio Liszt una interroga-
cién mas profunda sobre el sentido de su existencia y de su arte.
De este modo, el mismo musico que habia encarnado de manera
paradigmatica el espectdculo moderno, comenzo a experimentar
una necesidad creciente de repliegue interior, reflexion y trans-
formacién espiritual, iniciando un transito decisivo desde la
figura del artista idolatrado hacia una vida marcada por la bus-
queda de significado trascendente.

4.2. El giro espiritual de Liszt: fe,
introspeccién y trascendencia

Tras la etapa de giras incansables que le otorgd una fama sin
precedentes, Liszt inicié un proceso de transformacion interior
que cambiaria definitivamente el rumbo de su vida. El agota-
miento fisico y emocional del periodo virtuoso, sumado también
a desilusiones amorosas y a una creciente inquietud existencial,
lo llevo a buscar un sentido espiritual mas profundo a su arte y a
su propia existencia. A partir de 1848, con su establecimiento en
Weimar, se alejo gradualmente de la figura publica del ‘idolo del
piano’, para convertirse en un artista reflexivo, compositor, maes-
tro y, finalmente, un hombre de fe.

Aunque su relacién con el catolicismo desde siempre, a
muy temprana edad, doctrina impuesta por su madre y por los
sacerdotes que acompafaron su educacion, Liszt vivio la espiri-
tualidad como una btisqueda dindmica, no exenta de tensiones y
contradicciones (Ramann, 1880). En sus cartas reflexiona sobre
el dolor, el sacrificio y la mision del arte como mediacién entre
el mundo humano y lo divino (Liszt, cartas cit. en Walker, 1993).
En su madurez, su fe adquirié una forma concreta: durante su
residencia en Roma se acerco a los circulos eclesiasticos y, final-
mente, recibi6 las 6rdenes menores en 1865, hecho por el cual fue
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conocido desde entonces como el “Abate Liszt” (Saffle, 2018, p. 9).
Esta consagracion no significé un retiro absoluto, pero si marco
una renuncia simbdlica a la vida de celebridad que lo habia ro-
deado afios atras (Walker, 1987).

Su espiritualidad se reflejo en una parte significativa de su
produccién musical. Obras como la Gran Misa de Santa Cecilia,
el oratorio Christus, los Via Crucis o el ciclo pianistico Harmo-
nies poétiques et religieuses revelan una sensibilidad religiosa
que va més alla de la retorica litargica tradicional (Rosen, 1995).
Alli, la musica opera como experiencia contemplativa: armonias
crométicas, silencios cargados de sentido, texturas que parecen
suspender el tiempo, y una sonoridad que sugiere la presencia de
lo trascendente (Hamilton, 2009). Incluso, en sus piezas tardias
para piano como Nuages gris, La lugubre gondola o el fragmenta-
rio Unstern, la espiritualidad adopta el tono de un recogimiento
intimo, marcado por la fragilidad humana, la muerte y el miste-
rio (Samson, 2007).

La dimension espiritual de Liszt no se limitd a su relacion con
la Iglesia. Fue un pensador que busco puentes entre tradicion y
modernidad, entre la fe cristiana y los movimientos filosoficos
progresistas del siglo XIX. Mantuvo cercania intelectual con
autores como Lamennais, quien proponia una renovacion del ca-
tolicismo desde la justicia social y la empatia humana. Para Liszt,
la musica no solo debia ser bella: debia elevar, transformar y ser-
vir. La caridad, entendida como amor al pr6jimo, ocup6 un lugar
central en su vida interior y también en su actividad puablica.

Asi, la espiritualidad en Liszt fue mucho mas que una inclina-
cion religiosa: constituyo el eje interno que articulé su evolucion
artistica y humana. La renuncia a la vida espectacular como vir-
tuoso, la entrega a la ensefianza y a la creacién, y su profunda
reflexion sobre el sufrimiento y la redencién muestran un tes-
timonio de coherencia vital. Su musica se volvid expresion de
una fe que no exigia certezas, sino apertura al misterio. En esa
btasqueda constante de sentido, Liszt construy6 una obra que
trasciende el virtuosismo externo para convertirse en una medi-
tacion sonora sobre el espiritu, el destino y la trascendencia.
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4.3. Amores, amistades y dramas personales,
la dimensidn afectiva de Liszt

La vida afectiva de Franz Liszt fue tan intensa y compleja como
su legado artistico. Detras del virtuosismo deslumbrante que con-
quistaba auditorios enteros, existia un ser humano marcado por
pasiones profundas, desengafios, pérdidas irreparables y vinculos
que influyeron decisivamente en su trayectoria vital y estética. En
Liszt, lo sentimental y lo espiritual convivieron en constante ten-
si6n: por un lado, el hombre carisméatico y admirado; por otro, el
creyente que aspiraba a la renuncia y la elevacién moral.

Uno de los capitulos mas importantes de su vida personal,
expone Walker (1993), fue su relacion con la condesa Marie
d’Agoult, escritora y figura intelectual en los circulos parisinos
del Romanticismo. Su unién, iniciada en 1833, provoc6 un no-
table escandalo en la aristocracia francesa, ya que ella abandoné
a su esposo para huir con Liszt por diversas ciudades de Euro-
pa. De esta relacién nacieron sus tres hijos: Blandine, Cosima y
Daniel, y se desarroll6 también un dialogo artistico e ideolégico
que influyé de manera significativa en la evoluciéon temprana del
compositor. Con el paso del tiempo, sin embargo, el vinculo se
deterior6, marcado por los celos, las tensiones sociales y la vida
errante del pianista. Tras la separacién definitiva, Marie d’Agoult
escribid bajo el seudénimo de Daniel Stern una serie de textos
‘personales’ que ofrecieron un retrato severo de Liszt, reflejo del
conflicto emocional y del dolor no resuelto entre ambos.

Afios mas tarde, Liszt vivid otra de las relaciones mas
decisivas de su existencia junto a la princesa Carolyne zu Sa-
yn-Wittgenstein, a quien conocié en 1847. Intelectual, de gran
formacion y profundamente religiosa, Carolyne alent6 a Liszt a
reducir progresivamente su actividad como virtuoso itinerante,
para dedicarse con mayor profundidad a la composicién y a la
reflexion estética (Walker, 1993). Fue en este contexto que Liszt
se establecié en Weimar, periodo durante el cual su produccién
alcanz6 una madurez que la historiografia reconoce como una de
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sus contribuciones mas duraderas al arte musical occidental (Ro-
sen, 1995). Ambos proyectaron un matrimonio que nunca llego6 a
concretarse debido a complejos impedimentos juridicos deriva-
dos del derecho canénico. La imposibilidad de esta unién afectd
profundamente al compositor, quien vivi6 esta relaciéon como
una combinaciéon de amistad incondicional, estimulo intelectual,
inspiracion artistica y renuncia dolorosa (Walker, 1996).

El plano afectivo de Liszt también estuvo marcado por pérdi-
das tragicas. La muerte temprana de sus hijos Daniel en 1859 y
Blandine en 1862, dej6 cicatrices emocionales imborrables. Estos
episodios de intenso sufrimiento estan estrechamente vincula-
dos al giro espiritual de su musica en la década de 1860 y al tono
elegiaco que caracteriza muchas de sus obras en el periodo final.
Su relaciéon con Cosima, quien acabaria uniéndose al circulo
wagneriano y rompiendo vinculos con su padre durante algunos
anos, fue igualmente compleja. A pesar de ello, Liszt apoy6 los
grandes proyectos artisticos de Wagner, incluso en los momentos
en que la relacion personal entre ambos no fue la mejor.

Mas alla del amor romantico, Liszt cultivd amistades profun-
das con poetas, pintores, religiosos y musicos. Entre ellas, destacd
la relacion con Richard Wagner, que oscil6 entre la admiracion
mutua y el conflicto. Liszt fue uno de los primeros defensores
del genio wagneriano, dirigiendo y promoviendo su musica con
fervor. Sin embargo, el vinculo se vio opacado en ciertos momen-
tos por tensiones ideoldgicas y familiares, especialmente tras la
unién de Cosima con el compositor aleman. Incluso asi, Liszt eli-
gi6 siempre el camino del apoyo generoso, colocando el arte por
encima del orgullo personal.

En el ambito de las relaciones artisticas, Liszt también man-
tuvo una amistad estrecha y compleja con el pianista polaco
Frédéric Chopin, basada en la admiracién mutua, pero con algu-
nas diferencias estéticas. Ambos compartieron el Paris romantico
de la década de 1830 y se influyeron reciprocamente, aunque
Liszt se inclind hacia una concepciéon mas orquestal y expansiva
del piano, mientras Chopin defendia una poética de la intimidad
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y el refinamiento. A pesar de tensiones personales y estéticas,
Liszt fue uno de los primeros en reconocer pablicamente la gran-
deza artistica de Chopin, a quien dedicé reflexiones elogiosas tras
su muerte (Rosen, 1995).

Otra figura determinante fue Héctor Berlioz, con quien Liszt
sostuvo una relacion de complicidad intelectual y artistica. Liszt
apoy0 activamente la musica de Berlioz, dirigiendo estrenos, pro-
moviendo sus obras y realizando transcripciones pianisticas que
contribuyeron decisivamente a su difusion. Esta amistad se baso
en una vision compartida del arte como experiencia total, capaz
de integrar literatura, filosofia y musica en una misma concep-
cion romantica (Saffle, 2009).

Liszt mantuvo vinculos relevantes con Robert y Clara Schu-
mann. Aunque Robert Schumann observé inicialmente el
virtuosismo lisztiano con cierta reserva critica, reconocié pro-
gresivamente la originalidad de su lenguaje compositivo. Clara
Schumann, por su parte, admiro la fuerza interpretativa de Liszt,
aunque mantuvo una postura mas distante frente a su estética
expansiva, reflejando asi las tensiones internas del Romanticis-
mo musical aleméan (Rosen, 1995).

Como se vio en el primer capitulo, uno de los musicos que im-
pacté profundamente a Liszt fue Niccolo Paganini; mas que una
amistad intima, la relacion con Paganini representé un punto de
inflexién técnico y estético. Asimismo, Liszt sostuvo relaciones
de respeto y didlogo con figuras como Meyerbeer y Camille Saint-
Saéns, asi como con artistas y pensadores de su tiempo. Estas
redes de intercambio intelectual consolidaron su figura no solo
como pianista y compositor, sino como mediador cultural del Ro-
manticismo europeo, capaz de articular tradiciones, estéticas y
generaciones distintas (Saffle, 2009).

La existencia de Liszt fue la representacion viva del ideal ro-
mantico: un hombre dividido entre el amor humano y el amor
divino, entre el deseo de pertenecer a alguien y la misién de
entregarse al mundo. Su vida personal, lejos de ser un detalle
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anecdotico, explica gran parte de la evolucion espiritual de su
musica y de su paso del virtuosismo espectacular a la contempla-
cion interior.

En sus amores apasionados, en sus rupturas amargas y en sus
duelos mas intimos, Liszt encontr6 la materia emocional que
luego transfiguré en sonido. Su masica no solo refleja al artista;
revela al hombre que amo, sufrié y busco en el arte una respuesta
al misterio profundo de la existencia.

4.4. Liszt como filantropo: el artista al
servicio de los demas

Mas alla de su virtuosismo y su genio artistico, Franz Liszt fue
reconocido por sus contemporaneos como un ser humano ex-
traordinariamente generoso. Su vida demuestra que comprendio
la fama, no como un fin en si mismo, sino como un instrumento
para servir a los demés (Saffle, 2009). En un siglo donde el artista
comenzaba a ocupar una posicion privilegiada en la sociedad, él
eligié convertir su prestigio en una plataforma para la solidari-
dad, la educacion y el apoyo a la creacién musical.

Ya en su juventud, durante los afios de giras, Liszt destind gran-
des sumas de dinero a causas benéficas. Se ha documentado que
dondlatotalidad de los ingresos de numerosas presentaciones para
la reconstruccion de instituciones esenciales: hospitales, iglesias,
monumentos y escuelas (Walker, 1993). Un ejemplo emblemati-
co fue su contribucién al monumento en homenaje a Beethoven
en Bonn, proyecto que apoyd con conciertos, campaifias y su
propia influencia personal. También financié la recuperacién
de ciudades afectadas por desastres naturales, como Pest tras la
inundacion de 1838, donde su ayuda fue de vital importancia para
la reconstruccion y los damnificados (Saffle, 2009).

Pero su filantropia no se limité al &mbito material. Liszt fue
un verdadero impulsor de otros creadores. En un mundo musical
competitivo y con gran auge de musicas que marcarian la historia,
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su actitud resulté inusual: promovié y defendié con entusiasmo
la musica de jovenes talentos. Entre ellos, Richard Wagner fue
quizé el caso mas notable; no solo dirigi6 estrenos fundamenta-
les de su obra en Weimar, sino que lo asistié econémicamente
cuando el compositor atravesaba serias (Rosen, 1995). Su apoyo
se extendi6 a otras figuras del futuro de la musica occidental,
como Grieg, Borodin y Saint-Saéns, quienes encontraron en Liszt
un aliado generoso, dispuesto a orientar, comentar y difundir sus
obras (Saffle, 2009).

En Weimar, donde residié durante su etapa méas productiva
como compositor, ejercié una labor cultural de enorme trascen-
dencia. Transformola ciudad en un centro artistico de vanguardia,
estrenando obras innovadoras y defendiendo sinfénica y operis-
ticamente a autores que todavia no gozaban del favor del pablico
(Walker, 1996). Su vision no solo enriquecio la vida musical local,
sino que preparé el terreno para las estéticas que dominarian el
altimo tramo del siglo XIX. Ademas, su compromiso con la edu-
cacion fue central en su legado humano. La pedagogia de Liszt
nunca tuvo caracter lucrativo: impartio clases sin cobrar a cien-
tos de jovenes pianistas de toda Europa, practica ampliamente
certificada y documentada por sus alumnos y biografos (Walker,
1993). A muchos los ayud6 también a costear sus estudios o sus
viajes. Su casa en Weimar se convirtioé en un espacio de creci-
miento intelectual y humano donde recibia a alumnos, artistas y
pensadores para compartir musica, ideas y experiencias vitales.
Su enseflanza no se limitaba al piano: buscaba formar personas
conscientes del poder transformador del arte.

La filantropia de Liszt estuvo alimentada por una conviccién
espiritual profunda: el arte debia contribuir al bien comun. Creia
que la belleza musical podia elevar al ser humano y que la misién
del artista incluia el compromiso ético con la sociedad (Walker,
1987). Su vida constituye un ejemplo de coherencia entre pensa-
miento y accidn, entre creacion y entrega. Incluso en sus altimos
anos, ya enfermo y debilitado, nunca dej6 de participar en con-
ciertos benéficos o de apoyar instituciones culturales.
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El Liszt filantropo es una figura imprescindible para compren-
der al hombre detras del mito. Su generosidad no fue ocasional,
sino que fue parte de su identidad artistica. Al ayudar a otros, al
donar sus recursos y al abrir caminos, Liszt amplio el significado
del virtuosismo mas alla del escenario. Su grandeza no residié
Gnicamente en la masica que compuso o interpreto, sino en su
capacidad de transformar la vida de quienes lo rodearon.

4.5. Maestro de maestros: su legado
humano en la ensefianza

Si su vida publica estuvo marcada por el virtuosismo y su
imagen como celebridad, la etapa final de la trayectoria de Liszt
encontrd su sentido més profundo en la ensefianza. En Weimar,
Roma y finalmente en Budapest, el compositor dedico su tiempo
y energia a la formacién de las nuevas generaciones de pianis-
tas. No lo hizo desde una perspectiva convencional ni académica,
sino desde una comprensién humanista del arte: ensefiar, para
Liszt, significaba transmitir espiritu, vision y proposito, no uni-
camente técnica y repertorio.

Su estilo pedagdgico rompid con la rigidez de la instruccion
musical tradicional. Las célebres ‘clases magistrales’ de Wei-
mar se desarrollaban como encuentros puablicos en los que los
alumnos tocaban y Liszt comentaba con una mezcla de franque-
za, humor y poesia. Su objetivo era despertar la imaginacion del
intérprete; exigia un sonido que comunicara emociones, una pos-
tura corporal libre y una conexién profunda con el significado de
la obra. Su enseflanza nunca consistia en correcciones mecani-
cas: demostraba en el piano, provocaba, contaba anécdotas, citaba
poesia o filosofia y, sobre todo, inspiraba. Para él, el virtuosismo
era solo el punto de partida de un arte que debia conmover.

Este enfoque ha sido descrito de manera particularmente vivi-
da por Amy Fay (2003), una de sus alumnas més cercanas, quien
relatd que Liszt no “ensefiaba lecciones” (p. 14), sino que desper-
taba ideas, im4genes y estados emocionales en sus estudiantes.
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Segiin su testimonio, Liszt se interesaba menos por la exactitud
literal de las notas que, por la verdad expresiva, insistiendo en
que cada intérprete encontrara una voz propia sin traicionar el
espiritu del compositor.

Liszt form6 a mas de cuatrocientos discipulos provenientes
de toda Europa, quienes luego ocuparon los puestos mas influ-
yentes en conservatorios, salas de concierto y centros culturales
del mundo. Entre sus alumnos directos destacan nombres como
Hans von Biilow quien fue uno de sus discipulos mas brillantes,
encarnando el ideal lisztiano del intérprete-intelectual: pianista,
director y pensador musical. Carl Tausig, por su parte, fue con-
siderado por Liszt como uno de los talentos mas extraordinarios
que habia conocido, admirado por su disciplina y su fuerza inter-
pretativa. Arthur Friedheim y Moriz Rosenthal dejaron valiosos
testimonios sobre el método de Liszt, coincidiendo en que su en-
seflanza se centraba mas en la comprension profunda de la obra
que en la repeticion técnica (Saffle, 2009).

Pero su legado pedagdgico no se reduce a la técnica ni al re-
pertorio. Liszt ensefi6 la responsabilidad del intérprete frente a
la musica. Pedia honestidad artistica, atencion al detalle, respeto
al compositor, pero también, valentia para recrear y transformar.
Ensefiaba a escuchar, a reflexionar, a sentir y a pensar el sonido
como una manifestacién del alma. En sus palabras y en su prac-
tica, la interpretacion era una forma de ética: una forma de vivir.

Numerosos alumnos relataron que Liszt podia detener una
clase, no para corregir una digitacion, sino para reflexionar sobre
el caricter moral de una frase musical o sobre la actitud interior
del intérprete. Para él, tocar bien no era suficiente: habia que to-
car con verdad. Esta concepcidn ética de la interpretacion ha sido
subrayada por sus bidgrafos como uno de los rasgos mas distinti-
vos de su pedagogia (Walker, 1987).

Otro aspecto esencial de su labor educativa fue la accesi-
bilidad. Liszt jamas cobrd por sus clases, convencido de que el
conocimiento musical no debia convertirse en un privilegio de
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élites econémicas. A muchos alumnos los ayudd econémicamen-
te, incluso ofreciéndoles pensiones, alojamiento o mediacioén con
mecenas, quienes eran personas adineradas que brindaban ayuda
para patrocinar los estudios y la carrera artistica de los musicos.

Este compromiso personal se reflejo igualmente en su dis-
posicion a recibir estudiantes sin importar su origen social o
nacionalidad. Liszt veia en cada joven musico una responsabi-
lidad humana antes que un proyecto artistico, y en numerosas
ocasiones utilizo su prestigio para abrir puertas profesionales a
sus alumnos, recomendandolos para cargos, conciertos o publi-
caciones (Saffle, 2009).

En Budapest, ya en sus Gltimos aflos, impulsé la fundacién
de instituciones que serian decisivas para la cultura hangara;
entre ellas, la Academia de Musica, donde contribuy6 al disefio
curricular y a la orientacion artistica de todo un pais. Desde alli,
reforzé el vinculo entre tradicién nacional, excelencia académica
y apertura internacional.

Su figura como maestro revela una faceta esencial de su per-
sonalidad: Liszt encontr6 su plenitud mas duradera en la entrega
a los otros. Mientras su virtuosismo juvenil transformé la his-
toria del piano, su trabajo pedagdgico transformo la vida de las
personas que lo rodearon y el futuro mismo de la musica. Fue
maestro no solo en la destreza, sino en la generosidad, en la escu-
cha, en la inspiracién.

Asi se entiende la verdadera grandeza de Liszt: més alla del
mito del virtuoso, se erige como un ser humano que hizo de su
arte una mision esencial de transformacion. Su enseflanza sigue
viva en cada escuela pianistica del mundo, en la manera como los
intérpretes conciben el sonido, el gesto y el alma del piano. Fue,
para siempre, un maestro de maestros.



Capitulo V
El legado vivo de Franz Liszt
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Franz Liszt no solo revoluciond el piano en su propia época:
transformé de manera decisiva el rumbo de la interpretacion
musical en los siglos siguientes. Su influencia técnica, estética,
pedagobgica y cultural contintia actuando en el presente, mo-
delando la identidad del pianista moderno y el modo como el
publico experimenta la musica en vivo. Si en el siglo XIX Liszt
encarno la figura del virtuoso visionario, en los siglos XX y XXI se
convirtié en una referencia esencial para comprender la relacion
entre tradicién y contemporaneidad.

El repertorio pianistico de Franz Liszt hasta el dia de hoy si-
gue siendo un eslabon primordial en la literatura y formacion
académica de los estudiantes; su concepcion del recital solista
constituye el modelo dominante en los examenes finales de la ca-
rrera musical y, especialmente, en salas de concierto; su forma de
pensar la técnica como expresion total del cuerpo y del espiritu
ha inspirado a los grandes pedagogos de la técnica pianistica mo-
derna; su figura permanece presente en la cultura popular global,
ya sea en el cine, la animacion y, hasta en los videojuegos o me-
dios actuales, como lo son las redes sociales.

El objetivo de este capitulo es analizar como y por qué el le-
gado de Liszt permanece vivo en la técnica, en la interpretacion,
en la cultura musical y en la sociedad contemporinea. No se trata
Unicamente de evaluar su influencia histdrica, sino de reconocer
que Liszt contintia configurando la manera como se concibe y
se practica el arte pianistico hoy en dia. Heredar a Liszt signifi-
ca mantener encendida la llama de un pensamiento musical que
hizo del piano un territorio ilimitado, donde la imaginacion, el
espectaculo, la espiritualidad y la inteligencia se unifican en un
mismo acto creativo.
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5.1. Influencia en la técnica pianistica
del siglo XX y XXI

El impacto técnico de Franz Liszt se extiende mucho mas
alla del siglo XIX: su concepcidén del piano como un instrumen-
to de posibilidades ilimitadas transform¢ la técnica moderna y
continta vigente en el repertorio contemporaneo. Segiin Walker
(1987), Liszt fue el primer pianista en comprender el piano como
un medio total, capaz de unir poder orquestal y lirismo vocal en
un solo gesto instrumental. Esa comprension produjo un nuevo
estandar de virtuosismo que serviria de modelo para las genera-
ciones posteriores.

Uno de los aportes fundamentales de Liszt fue la expansién
de las capacidades mecanicas de la mano y del aparato pianistico
en su conjunto. Introdujo y normalizé procedimientos técnicos
como el cruce de manos a gran velocidad, los saltos amplios en
octavas y acordes, como se evidencia desde el inicio del Primer
Concierto para piano y orquesta en Mi, mayor, con sus poten-
tes desplazamientos en octavas, asi como el uso sistematico de
dobles notas y digitaciones no tradicionales. Estos recursos libe-
raron al pianista de los esquemas clasicos heredados de Clementi
y Czerny, y contribuyeron a una concepcién técnica mas flexible,
expansiva y orientada a la proyeccién sonora y gestual del dis-
curso musical (Gooley, 2009). Estas innovaciones no fueron solo
habilidades de exhibicién para impresionar a la audiencia, sino
pilares de una técnica basada en la economia del movimiento y
la eficiencia corporal, resaltando principios basicos defendidos
en la pedagogia pianistica del siglo XX por figuras como Matthay
(1932) o0 Neuhaus (1973), quienes reconocieron la centralidad del
gesto libre para producir un sonido pleno y expresivo.

Asimismo, Liszt transformé de forma decisiva la concepcion
de la resistencia fisica y la preparacién corporal del pianista.
Obras como los Etudes d’exécution transcendante o la Sonata en
si menor impusieron una nueva relacién con el cuerpo del intér-
prete, orientada hacia el desarrollo de la fortaleza muscular sin
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sacrificar la flexibilidad y la elasticidad del gesto. En este sentido,
Baadjou et al. (2015) propone que Liszt dio origen a un modelo
que puede entenderse como antecedente del concepto moderno
del pianista-atleta, en el cual la técnica no constituye un fin en
si mismo, sino un medio al servicio de la expresividad musical.

Cabe resaltar, ademas, que al ser Liszt precursor del recital
pianistico integral y de la interpretacién de memoria, el intér-
prete se ve obligado a desarrollar una preparacion fisica y mental
capaz de sostener programas extensos, habitualmente superiores
a los cuarenta minutos de ejecucién continua, lo que redefine
de manera radical las demandas corporales y cognitivas del acto
interpretativo. Otro aspecto crucial reside en la exploracién del
timbre. Al utilizar el pedal de manera innovadora y concebir la
sonoridad pianistica como una extension del cuerpo, Liszt abrié
el camino hacia una estética de caricter orquestal y sinfonico.
Esta vision influyé de forma decisiva en compositores-pianistas
como Rachmaninov, Debussy, Prokoéfiev, Bartok y Ligeti, quienes
ampliaron el colorido, la resonancia y la textura del piano hacia
territorios sonoros hasta entonces inexplorados. Durante el siglo
XX, pianistas virtuosos como Horowitz, Arrau y Cziffra asumie-
ron esta herencia, reinterpretandola desde enfoques personales
que, no obstante, preservaron el espiritu transformador del lega-
do lisztiano (Schonberg, 1987).

Enlaactualidad, la presencia de Liszt sigue siendo evidente en
la formacion técnica de conservatorios y universidades de todo el
mundo. Sus estudios y obras contintian constituyendo un eje in-
dispensable para el desarrollo de destrezas motrices avanzadas,
el control timbrico y la comprensién estructural del instrumento.
Como sefiala Hamilton (2021), “tocar Liszt” (p. 20) representa un
momento clave en la trayectoria del pianista profesional: una ex-
periencia que contribuye a la construcciéon del caracter artistico y
fortalece la relacion del intérprete con el piano, entendido como
una forma de arte total.

En sintesis, la técnica pianistica de los siglos XX y XXI no pue-
de comprenderse sin la revolucion iniciada por Liszt. Su legado
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no es solo histdrico; es un fenémeno vivo que sigue remodelando las
posibilidades del cuerpo, del sonido y de la imaginacion pianistica.

5.2. Liszt en el repertorio de
conciertos contemporaneos

La figura de Franz Liszt continta siendo un pilar en la progra-
macion pianistica de la actualidad. Sus obras, concebidas para un
nuevo tipo de intérprete y para un publico lleno de experiencias
estéticas intensas, se mantienen vigentes no solo por su riqueza
técnica, sino por la profundidad expresiva y filosofica que con-
tienen. Segin Hamilton (2021), interpretar a Liszt en el siglo XXI
implica enfrentarse a una tradicion artistica compleja, donde el
virtuosismo se integra a un discurso poético y narrativo que in-
terpela la sensibilidad contemporéanea.

En la mayoria de los concursos internacionales de piano,
como el Concurso Internacional de Piano Fryderyk Chopin, el
concurso Tchaikovsky o el Liszt de Utrecht, es frecuente encon-
trar como requisito, obras de Franz Liszt como parte obligatoria o
recomendada del repertorio. Los Etudes d'exécution transcendan-
te, las Rapsodias hiingaras y la Sonata en si menor, representan
pruebas esenciales para evaluar la madurez técnica, el control
timbrico y la capacidad de proyeccién emocional del pianista. De
acuerdo con Schonberg (1987), Liszt se ha convertido en un “ca-
non dentro del canon” (p. 71): un repertorio que legitima el nivel
profesional del intérprete y refleja su capacidad de trascender la
mera ejecucion mecanica.

En el ambito de la programacién de sala, muchas de sus
obras contintian siendo éxitos asegurados en recitales y tem-
poradas sinfénicas. La tradicion del especticulo virtuoso, que
é] mismo impulsé con los primeros recitales solistas de la his-
toria, se transforma hoy en dia en un espacio donde el pablico
puede experimentar una catarsis emocional intensa gracias a la
teatralidad del gesto sonoro. Sin embargo, la vigencia de Liszt no
responde Gnicamente al virtuosismo y al caracter caracteristico:
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nuevas aproximaciones interpretativas ponen en relieve dimen-
siones espirituales, filosoficas y existenciales en obras como
Vallée d’Obermann, Nuages u obras como Mephisto waltzes, que ex-
ploran sonoridades anticipatorias del modernismo.

Ademas, el repertorio lisztiano se ha convertido en un cam-
po fértil para la investigacién interpretativa contemporanea.
Pianistas como Argerich, Berezovsky, Volodos, Trifonov, Pletnev,
Buniatishvili y Kissin contintian renovando su lectura mediante
elecciones de tempo, uso riguroso del pedal, timbres saturados o
acercamientos teatralizados al cuerpo y al escenario. Estas rein-
terpretaciones, lejos de alejarse del espiritu lisztiano, recuperan
su esencia de experimentacion y riesgo artistico. Walker (1987)
destaca que Liszt no pretendia crear una escuela de imitacion,
sino un horizonte de libertad técnica y creativa que cada genera-
cién debe reformular.

En un contexto musical globalizado y tecnolégicamente me-
diado, su repertorio se adapta con facilidad a los nuevos formatos
de difusion, desde transmisiones digitales en vivo hasta graba-
ciones. Este fendmeno amplifica el alcance emocional de la obra
lisztiana y reafirma su lugar privilegiado en el repertorio de con-
cierto internacional.

Por todo ello, Liszt se mantiene no solo como un compositor
historico, sino como un interlocutor permanente del presente
musical. Su obra desafia, inspira y transforma al intérprete y al
oyente, asegurando su vigencia como un clasico en movimien-
to: un repertorio que continta escribiéndose en la experiencia de
cada nueva ejecucion.

5.3. Suimpacto en la formacién
del intérprete moderno

La influencia de Franz Liszt trasciende su legado como com-
positor y virtuoso: se manifiesta de modo decisivo en la manera
como hoy se concibe la formacion del pianista profesional. Liszt
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transformoé la pedagogia musical al situar en el centro de la
ensefianza no solo el dominio técnico del instrumento, sino el
desarrollo integral del artista como sujeto expresivo, intelectual y
espiritual. Segiin Walker (1987), la ensefianza lisztiana se funda-
ba en “una mision ética del arte” (p. 59), donde el intérprete debia
ser el vehiculo sensible de un mensaje trascendente.

En las instituciones académicas contemporaneas, este en-
foque se refleja en multiples dimensiones. En primer lugar, la
practica técnica se entiende como un medio para lograr una co-
municacion expresiva mas profunda. Neuhaus (1973) subraya que
la técnica no puede desligarse del pensamiento emocional: cada
gesto del pianista debe ser una extensién de su mundo interior.
Este principio, presente ya en Liszt, ha orientado la pedagogia
moderna hacia estrategias que integran biomecanica, analisis del
sonido y autoconciencia corporal.

En segundo lugar, la formacioén del intérprete moderno man-
tiene una relacion estrecha y constante con el escenario. Liszt fue
pionero en otorgar al concierto un valor formativo, al exponer
de manera sistematica a sus discipulos al pablico y concebir la
performance como un laboratorio de autoconocimiento artistico
y personal. En la actualidad, conservatorios y universidades han
institucionalizado esta concepcion a través de clases magistrales,
recitales estudiantiles y simulaciones de audicién, cuyo propo-
sito es fortalecer la presencia escénica y la gestion emocional
del pianista, integrando la experiencia performativa como parte
esencial del proceso pedagogico (Gellrich, 2010).

Asimismo, el énfasis lisztiano en la lectura critica y en la
ampliacion del horizonte cultural del masico sigue guiando la
formacion superior. Liszt promovia la literatura, la filosofia y la
historia como fuentes de comprension interpretativa; del mis-
mo modo, la educaciéon musical actual incorpora seminarios de
musicologia, analisis estilistico y estudios interdisciplinarios que
permiten a los pianistas construir una identidad artistica cons-
ciente y contextualizada (Taruskin, 2013).
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Otra dimensién igual de importante a las anteriores es el reco-
nocimiento de la personalidad individual del intérprete. Frente
a los métodos rigidos del siglo XIX, Liszt alentaba a cada estu-
diante a encontrar su propia voz; este concepto de autenticidad
interpretativa se ha convertido en un valor crucial en la pedago-
gia contemporanea, donde se busca que el pianista desarrolle una
personalidad musical fundamentada en la reflexion, la curiosi-
dad y la creatividad. Como afirma Hamilton (2021), la “escuela
lisztiana” (p. 19) no es un conjunto de recetas, sino una invitacion
ala libertad artistica.

En sintesis, el pensamiento pedagogico de Liszt ha cambiado
a través del tiempo, la educacion pianistica moderna. La for-
macién del intérprete, hoy mas que nunca, se concibe como un
proceso integral que articula técnica, emocion, cultura y presen-
cia escénica. El musico que se forma bajo estos principios no solo
adquiere habilidades ejecutivas, sino la capacidad de transfor-
mar la experiencia del pablico a través del arte. Ese es, sin duda,
uno de los legados mas perdurables de Franz Liszt.

5.4 Lineamientos pedagogicos para la interpreta-
cion del repertorio lisztiano

En el ambito pedagogico, y a partir de lo desarrollado a lo
largo del presente libro, resulta pertinente delimitar y simplifi-
car los principios fundamentales que orientan la enseflanza del
repertorio de Franz Liszt, abordando su complejidad desde una
perspectiva pedagbgica que permita organizar de manera cons-
ciente los procesos de aprendizaje.

Inicialmente, antes de centrar la atencién en las dificulta-
des técnicas que caracterizan este repertorio, conviene situar
el estudio en los fundamentos que lo sustentan. El abordaje de
estas obras exige una comprension integral que trascienda la
resolucién técnica para situarse en la articulacién entre ges-
to, sonoridad y construccion musical; en este marco, el docente
orienta el estudio hacia una concepcién del piano como instru-
mento de proyeccién orquestal, en la que cada accién motriz
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responde a una intencién sonora clara. Como sefiala Heinrich
Neuhaus (1973), “el sonido es el alma del piano”, de modo que
toda accién técnica se subordina a una idea sonora previamente
concebida; esto implica desarrollar desde las primeras etapas del
aprendizaje, una conciencia corporal que favorezca la economia
del movimiento y evite tensiones innecesarias, promoviendo una
organizacion funcional del brazo, la mufieca y los dedos como un
sistema interdependiente.

Sobre esta base, la dimension técnica adquiere su verdadero
sentido dentro del proceso formativo. Para los pianistas, la inter-
pretacion de Franz Liszt constituye siempre un desafio, siendo la
técnica, por lo general, el aspecto que mayor preocupacion susci-
ta en el abordaje de este repertorio. Los pasajes de gran exigencia
virtuosa requieren estructurarse mediante estrategias de estudio
conscientes que favorezcan una asimilacién progresiva y signi-
ficativa. El trabajo a tempo lento resulta esencial para organizar
el movimiento, consolidar digitaciones y estabilizar patrones
motrices eficientes; la practica con variaciones ritmicas por su
parte, flexibiliza el control interno del pulso y evita la mecani-
zacion rigida del discurso. Esta misma logica de organizacion se
hace especialmente evidente en las cadencias y en los pasajes vir-
tuosos particularmente aquellos basados en motivos cromaticos
y en intervalos de terceras, sextas y octavas, cuya comprension
exige abordarlos no como bloques de velocidad, sino como uni-
dades con direccion, respiracién y puntos de apoyo claramente
definidos. El reconocimiento de sus ejes internos de organizacién
(agrupaciones, acentos y direccionalidad) permite que la veloci-
dad emerja como consecuencia de una adecuada organizacién
del movimiento, y no como una imposiciéon externa. Tampoco
puede pasarse por alto la articulacion de la produccion del so-
nido, que, a partir de la relacion entre peso, velocidad y punto de
contacto con el teclado, amplia la paleta timbrica sin recurrir a
esfuerzos innecesarios. En estrecha relacién con esta dimensién
sonora, el manejo del pedal constituye un elemento central en la
construccion del discurso, no como recurso inicamente resonan-
te, sino como herramienta de articulacién timbrica y modelacion
armonica. Como sefiala Gyorgy Sandor (1981), su uso debe estar




(6F:1:Y
136

Liszt y la revolucion del arte pianistico

guiado por el oido y no por la costumbre mecanica, lo que exi-
ge una escucha activa capaz de ajustar su aplicacion en funcion
de la claridad armoénica. Aun dentro de la estética romantica, el
uso del pedal en Liszt no conduce a la mezcla indiscriminada del
sonido ni a la pérdida de definicién de las voces; por el contra-
rio, requiere un control preciso que preserve la inteligibilidad del
tejido musical, entendiendo el pedal como parte activa de la or-
ganizacion sonora e integrado al gesto pianistico como un medio
que contribuye a la proyeccion y claridad del discurso, y no como
un recurso de compensacion técnica.

Finalmente, resulta fundamental estructurar el proceso de
ensefianza a partir de una progresion didactica que articule com-
prension, experimentaciéon y consolidacién. El aprendizaje del
repertorio lisztiano no se plantea como la resolucién inmediata
de la complejidad, sino como un proceso escalonado en el que
el estudiante descompone, reorganiza y reconstruye el material
musical de manera consciente; en este recorrido, el error adquie-
re un valor formativo, en tanto permite identificar desajustes
en la organizacion del movimiento, la percepcion auditiva o la
comprension estructural, convirtiéndose en una herramien-
ta para el ajuste fino del gesto pianistico. Este trabajo técnico y
musical también se debe proyectar hacia las condiciones reales
de la interpretacién mediante la incorporacién progresiva de
estrategias de simulacion escénica, que facilitan la transferen-
cia de lo desarrollado en el estudio al contexto performativo; de
esta manera, el pianista no solo consolida la estabilidad técnica,
sino que también desarrolla la capacidad de sostener la concen-
tracion, gestionar la energia corporal y proyectar una intencion
sonora clara bajo condiciones de exposicién. La actuacion en pa-
blico, pone a prueba de manera directa tanto la memoria como
la resistencia fisica del intérprete, especialmente en el repertorio
lisztiano, cuya complejidad arménica que en sus obras tardias es
expandida y cercana a procedimientos del siglo XX, exige altos
niveles de seguridad mental, al tiempo que su escritura virtuosa
demanda una adecuada administracion de la energia corporal, de
ahi la importancia de integrar, desde el proceso de estudio, estra-
tegias que permitan no solo la resoluciéon técnica, sino también
la sostenibilidad fisica y la solidez interpretativa en el escenario
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5.5. Liszt en la cultura actual: cine,
videojuegos, literatura y redes

La presencia de Franz Liszt en la cultura contemporanea
va mas alla de la sala de conciertos. Su figura y su musica han
trascendido fronteras disciplinares, encontrando nuevos signifi-
cados en los lenguajes audiovisuales, digitales y mediaticos del
siglo XXI. Este fendmeno confirma que su legado no pertenece
Gnicamente al pasado, sino que continda en evolucién, abriéndo-
se camino en la sensibilidad de nuevas audiencias y en contextos
creativos que Liszt dificilmente habria imaginado. Como sefia-
la Hamilton (2021), Liszt permanece vigente porque su estética
“dialoga con lo espectacular y con lo intimo” (p. 20), cualidades
altamente valoradas en la cultura actual.

En el ambito cinematografico, su musica ha sido utilizada
tanto para potenciar climax dramaticos, como para representar
lo demoniaco, lo sublime o lo virtuoso. La célebre segunda rap-
sodia hiingara ha sido incorporada en numerosas producciones
del cine clasico y animado, incluyendo filmes de Warner Bros.
y MGM como un simbolo de desenfreno técnico y comico. Sin
embargo, otras piezas como Liebestrdume niim. 3 y Totentanz han
profundizado su vinculo con el universo expresivo del séptimo
arte, subrayando tensiones existenciales, atmdsferas de misterio
o pasajes de intensa espiritualidad (Cooke, 2008). Asi, el cine ha
contribuido a que su musica se asocie en la imaginacién colectiva
con emociones limite y transformaciones del espiritu.

Entre los ejemplos més reconocidos se encuentra el uso de
la Rapsodia hiingara nim. 2 en cortometrajes animados clasicos
como Rhapsody Rabbit (Warner Bros, 1946) y The Cat Concerto o
Tom y Jerry (MGM, 1947), donde la obra es reinterpretada con fi-
nes humoristicos y virtuosisticos. Asimismo, Liebestraiume nam.
3 ha sido empleada en peliculas contemporaneas como Eyes
Wide Shut (Ojos bien cerrados —en espafiol—, cuyo director fue
Stanley Kubrick, 1999), asociandose a estados de intimidad, de-
seo y ensofiacién, mientras que fragmentos de Totentanz han
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aparecido en documentales y producciones de corte historico o
simbolico vinculadas a la muerte y lo trascendente.

La expansion cultural del repertorio lisztiano también se ma-
nifiesta en el ambito de los videojuegos, donde obras como el
Mephisto Waltz niim. 1, la Sonata en si menor y fragmentos de las
Rapsodias hungaras acompafian escenas de combate, niveles fina-
les o personajes dotados de un alto poder simbdlico. En el universo
digital, la energia virtuosa de Liszt ha sido reinterpretada como
emblema de desafio, intensidad y épica contemporéanea (Collins,
2008), generando una nueva via de acceso a su estética para ge-
neraciones inmersas en la cultura gamer. Esta apropiacién no solo
resignifica su musica, sino que amplia sus horizontes de recepcion
hacia contextos profundamente comunitarios y tecnolégicos.

Ejemplos concretos de esta presencia incluyen la utilizacién
de musica de Liszt en juegos de ritmo y plataformas narrati-
vas como Eternal Sonata (2007), Cytus y Deemo, donde el piano
romantico es asociado a pruebas finales de alta dificultad o a per-
sonajes de fuerte carga simbolica. En otros casos, fragmentos de
la Sonata en si menor o del Mephisto Waltz han sido empleados en
videojuegos de ambientacién oscura o fantastica, reforzando la
imagen de Liszt como emblema sonoro de lo demoniaco, heroico
y transgresor.

En el campo literario y audiovisual biografico, la figura de
Liszt se ha establecido como arquetipo del artista romantico:
apasionado, virtuoso y carismatico; novelas histéricas, series
televisivas y documentales han representado su vida como una
sintesis de genio y celebridad moderna, destacando su magnetis-
mo publico, su rol en la invencion del recital y su capacidad para
conectar emocionalmente con las masas (Walker, 1993). A través
de estos relatos, Liszt se convierte en un antecedente cultural del
artista globalizado y mediatico del siglo XXI.

Esta construccion se refleja, por ejemplo, en peliculas biogra-
ficas como Song without end (1960), dirigida por Charles Vidor,
asi como en documentales producidos por cadenas culturales
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europeas como Arte y BBC, donde Liszt es presentado como fi-
gura fundacional del virtuosismo moderno y de la cultura del
espectaculo musical. En la literatura, su figura aparece en nove-
las histéricas y ensayos narrativos que exploran la relacion entre
genio, fama y espiritualidad, consolidando su imagen como mito
romantico perdurable.

Las redes sociales constituyen otro espacio donde el legado
lisztiano se reinventa con especial fuerza. Plataformas como You-
Tube, TikTok e Instagram han visibilizado interpretaciones de
alta intensidad técnica, memes musicales, analisis didacticos y
versiones para nuevos formatos instrumentales. En la era digital,
el ecosistema de redes sociales y plataformas de video ha favore-
cido la viralizacién de fragmentos de repertorio clasico, incluidos
pasajes iconicos asociados a virtuosismo pianistico como La Cam-
panella o la Rapsodia hungara nim. 6 de Liszt. Estas plataformas
han permitido que putblico de todo tipo redescubra diferente re-
pertorio a partir de practicas de escucha mas contemporaneas y
actuales, como parte de un proceso mas amplio de transformacion
en el consumo mediado por las redes sociales (Siles et al., 2024).

Canales especializados como Piano World, Tonebase, Nahre Sol
o intérpretes con gran alcance digital han difundido estudios, retos
técnicos y anilisis de obras de Liszt, mientras que en TikTok se po-
pularizan fragmentos de La Campanella o del Mephisto Waltz como
simbolos de virtuosismo extremo. Estas practicas resignifican la
figura de Liszt como un creador afin a la cultura del desafio, la es-
pectacularidad y la viralidad hasta nuestra época actual.

Finalmente, la investigacién artistica contemporanea en-
cuentra en Liszt un paradigma temprano de experimentacién
performativa. La manipulacién timbrica avanzada, la teatrali-
dad escénica y el cruce entre artes y rasgos constitutivos de su
propuesta estética son hoy asumidos como parte natural del que-
hacer interpretativo y creativo. En este sentido, su figura inspira
performances actuales que incorporan proyecciones visuales, es-
cenografias digitales, improvisacién, transcripciones personales
y exploracién sonora ampliada, reactivando el espiritu lisztiano
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de innovacion constante dentro de los marcos contemporaneos
de la creacion artistica (Michaels, 2019).

En festivales contemporaneos y espacios de investigacion
artistica, obras de Liszt han sido reinterpretadas mediante ins-
talaciones audiovisuales, performances interdisciplinares vy
formatos hibridos que combinan piano, electronica y visuales en
tiempo real, confirmando la vigencia de su pensamiento estético
como antecedente directo de la creacion expandida actual.

Para concluir este capitulo, Liszt ocupa un lugar dindmico en
la cultura popular y académica del siglo XXI. Su musica se adapta
anuevos relatos y tecnologias sin perder su fuerza originaria. Este
caracter mutante y expansivo confirma que la herencia lisztiana
es un organismo vivo: un repertorio en permanente relectura, ca-
paz de resonar entre publicos heterogéneos y de afirmar que el
arte, cuando nace de la imaginacién sin limites, nunca envejece.



Capitulo VI
Conclusién general
¢Qué significa heredar a Liszt hoy?
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Heredar a Franz Liszt hoy significa asumir un legado que no
estd hecho tnicamente de obras, técnicas o simples anécdotas
historicas, sino de una vision artistica que continta transfor-
mando la manera como nos relacionamos con el piano, con el
escenario y con la muasica misma. A lo largo de este libro se han
recorrido las multiples dimensiones de su figura: el hombre, el
virtuoso, el compositor, el pedagogo, el revolucionario técnico y
el simbolo cultural, no como compartimentos aislados, sino
como expresiones conectadas de una misma concepcion del arte.
De este recorrido emerge una idea central: Liszt no pertenece al
pasado; sigue operando como una fuerza creativa viva que redefi-
ne una y otra vez lo que significa ser pianista.

Desde esta perspectiva, la investigaciéon no se ha limitado a
describir su figura, sino que ha buscado reinterpretarla de forma
integral, articulando historia, técnica, estética, pedagogia y cul-
tura. Esta mirada permite comprender a Liszt como un modelo
complejo de artista total, cuya herencia pierde sentido cuando se
fragmenta y solo revela su profundidad cuando se aborda como
un sistema organico.

Reconocer el alcance de su legado implica, en primer lugar,
dimensionar su contribucién histérica. Liszt encarné plenamen-
te el espiritu del Romanticismo musical, otorgando al piano un
protagonismo sin precedentes. Supo leer su tiempo y brindar al
instrumento la potencia de una orquesta, la intensidad del len-
guaje poético y la profundidad expresiva de la voz humana. En
este proceso transformd la técnica pianistica al liberar el cuerpo
del intérprete, proponiendo una relacién mas amplia y consciente
entre postura, movimiento y sonido. Interpretar el piano dejo asi
de ser un acto mecanico, para convertirse en un acontecimiento
estético total, donde el gesto corporal, la energia fisica y la inten-
cion expresiva se integran en una misma experiencia artistica.
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Esta transformacion fue simultdneamente técnica, corporal y
simbolica, ya que replante6 la relacion entre intérprete e instru-
mento. Liszt inaugurd una concepcién del pianista como sujeto
activo, creador y fisicamente comprometido con el sonido y el
arte; desde esta mirada, su legado resulta especialmente relevante
para las discusiones contemporaneas sobre el cuerpo del intérpre-
te, la ergonomia, la resistencia fisica y la dimension casi atlética
que caracteriza la interpretacion del piano en la actualidad.

En el plano compositivo, su aporte explordé campos nunca an-
tes vistos hasta entonces en la organizacion del discurso musical.
La audacia de su lenguaje armonico anticipd procesos de emanci-
pacion tonal que marcarian el camino de la musica del siglo XX,
mientras que su aproximacién de forma flexible a la forma, re-
flejé una concepcién del arte profundamente ligada a la libertad
interior. Incluso, en las obras de mayor virtuosismo, la musica de
Liszt nunca se limita a impresionar; por el contrario, busca con-
mover, elevar y transformar, concibiendo la obra musical como
proceso, experiencia y acontecimiento.

Esta manera de entender la creacién musical anticipa en-
foques actuales que conciben la miusica como un discurso
expandido, donde la interpretacion, el contexto y la subjetividad
del intérprete forman parte inseparable del acto artistico. En este
sentido, Liszt no solo amplid el lenguaje musical de su tiempo,
sino que redefini6 el concepto mismo de obra, desplazandolo de
la mera estructura hacia una experiencia viva.

La dimension pedagogica completa este conglomerado de
ideas respecto a sus influencias. Liszt no concebia la enseflanza
como un proceso de reproduccion técnica, sino como un camino
de formacion integral del artista; su practica pedagdgica, basada
en el ejemplo, el acompanamiento y la confianza en la singula-
ridad del intérprete, promovia el desarrollo del pensamiento
critico, la sensibilidad estética y la espiritualidad. Tocar musica
significaba para él, asumir una responsabilidad ética frente a la
obra, el compositor y el pablico, una concepcién que mantiene
plena vigencia en un contexto educativo contemporaneo marca-
do por la estandarizacion y la presion por el rendimiento.
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En la escena actual, la presencia de Liszt continta siendo
imborrable; su obra forma parte del repertorio que define la ma-
durez artistica del pianista profesional y sigue exigiendo valentia,
resistencia, imaginacién y compromiso emocional. Abordar su
musica implica enfrentarse a un ideal de arte que no rehuye el
exceso ni el riesgo, y que persigue la verdad expresiva por enci-
ma de cualquier dogma. Aunque algunas ideas contemporaneas
reformulan su lenguaje, la llama original permanece: la musica
como comunicacion intensa y apasionada con el pablico.

Esta vigencia trasciende el concierto tradicional. Liszt se
proyecta hoy en la formacion del intérprete moderno, en la in-
vestigacién artistica, en los nuevos formatos escénicos y en los
cruces interdisciplinarios que caracterizan la creacién actual. Su
figura se convierte asi, en un punto de referencia para pensar la
tension permanente entre tradicién e innovacién, entre fidelidad
al texto y libertad creativa.

Liszt encarna una forma de transgresién que no destruye, sino
que abre caminos; una bisqueda constante de horizontes mas
amplios donde cada sonido posee un sentido vital. Su influencia
se extiende tanto en el imaginario erudito como en el popular,
confirmando que la verdadera innovacién no desaparece, sino
que se transforma y se reencuentra con nuevas generaciones.

Este proceso plantea, sin embargo, desafios interpretativos y
pedagobgicos relevantes: como preservar la profundidad artistica
de Liszt en contextos de consumo acelerado y espectaculariza-
cién. Més que una amenaza, esta tension puede entenderse como
una oportunidad para renovar el dialogo entre la tradicién pia-
nistica y las sensibilidades del siglo XXI.

Heredar a Liszt implica, en Gltima instancia, asumir una res-
ponsabilidad creadora; significa comprender que el piano no es
simplemente un instrumento, sino un organismo vivo que res-
ponde a la energia del intérprete; que el virtuosismo puede ser
un vehiculo de dimension espiritual; que la técnica existe al ser-
vicio de la expresividad; y que el cuerpo es un aliado poético del
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pensamiento musical. Su legado no se presenta como un modelo
cerrado, sino como un campo abierto de posibilidades que invita
a investigar, cuestionar y reinventar el acto interpretativo.

En esta herencia vibra una idea de libertad permanente. Liszt
transformo el escenario en un espacio de autenticidad radical,
donde cada interpretacion se convierte en un acto de entrega. Su
ética del especticulo entendia el brillo, no como superficialidad,
sino como la manifestacion visible de una interioridad desbor-
dante. Asi, su figura recuerda que el intérprete no reproduce la
obra: la encarna, la reactualiza y la ofrece al pablico como expe-
riencia Gnica.

Finalmente, heredar a Liszt hoy significa continuar una tradi-
cién de riesgo creativo; implica no conformarse con lo establecido,
sino cuestionar los limites y buscar nuevas formas de decir lo que
atn no ha sido dicho. Mas que un conjunto de partituras, Liszt
nos dejé un impulso: la invitacién a cruzar fronteras técnicas,
emocionales y culturales para que cada generacion escriba su
propio relato del piano. Aceptar esa herencia es aceptar el reto
de crear donde él abri6 camino, de arder donde él encendi6 luz
y de concebir el arte, no como exhibicién, sino como revelacion,
porque en ultima instancia, Liszt nos ensefla que la musica no
se interpreta: se vive. Y su legado perdura, no como un recuerdo
glorioso, sino como una préctica que se renueva cada vez que un
pianista decide que el sonido debe nacer del alma.

Esa es la verdadera herencia lisztiana: una invitaciéon per-
manente a que el arte sea intensidad, descubrimiento, pasién
y trascendencia.
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Franz Liszt ocupa un lugar decisivo en la transformacion del arte pianistico
moderno. Mas alla del estereotipo del virtuoso deslumbrante, su figura se revela
como la de un pensador musical, reformador técnico y creador de una nueva
concepcidn estética del piano, en la que el instrumento deja de ser un medio
limitado para convertirse en un espacio de exploracién sonora, expresiva y
simboélica sin precedentes. La revolucion lisztiana no se limita al aumento de la
dificultad técnica, sino que implica una redefinicién profunda del lenguaje
pianistico y del papel del intérprete en la construcciéon del discurso musical.

Desde un enfoque histdrico, analitico e interpretativo, esta obra examina como
Liszt replantea la relacién entre gesto, sonido y forma musical, ampliando
radicalmente los recursos del piano y proponiendo una concepciéon orquestal del
teclado. La técnica aparece aqui no como un fin en si misma ni como un fenémeno
aislado, sino como la consecuencia natural de una imaginacion musical que exige
nuevas formas de organizacion corporal, nuevas sonoridades y una libertad
expresiva acorde con las aspiraciones estéticas del romanticismo.

El recorrido aborda los principales ejes de esta transformacion: la expansion y
sofisticacion del uso del pedal, la proyeccion sinfonica del piano, la transformacion
tematica como principio estructural, la audacia armoénica y la progresiva
disoluciéon de los modelos formales heredados. Estas innovaciones redefinen la
escritura pianistica e inciden directamente en la configuracion del recital solista,
entendido como una experiencia artistica integral en la que confluyen musica,
gesto, presencia escénica y dramaturgia sonora.

Especial atencion se concede al legado interpretativo de Liszt y a su influencia
duradera en la tradicion pianistica posterior. Sus aportes contintian modelando
la técnica, la estética y la pedagogia pianistica hasta nuestros dias, proyectandose
en compositores, intérpretes y enfoques que atraviesan el transito hacia el siglo
XX. Desde esta perspectiva, Liszt emerge no solo como una figura central del
romanticismo, sino como un punto de inflexién histérico que anticipa muchas
de las basquedas musicales de la modernidad.

Con una escritura académica rigurosa y reflexiva, este libro se dirige a pianistas,
docentes e investigadores interesados en comprender de qué manera la
revolucion lisztiana transformd para siempre la concepcion del piano, del
intérprete y del acto mismo de interpretar.
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