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1. Introducción

La historia de la viola constituye un ámbito esencial para comprender tanto la evolución de los

instrumentos de cuerda frotada como la transformación de los lenguajes musicales occidentales.

Aunque durante largo tiempo ocupó una posición aparentemente secundaria respecto al violín

y al violonchelo, su desarrollo revela una trayectoria compleja, vinculada a los cambios en la

construcción instrumental, la práctica interpretativa, la escritura orquestal y camerística, así

como a la progresiva especialización profesional del intérprete.

El conocimiento histórico de la viola permite situar el instrumento en una perspectiva amplia.

Su identidad no se reduce a su afinación, a su registro intermedio ni a su función de soporte

armónico. Se configura mediante una relación constante entre dimensiones físicas, acústicas,

técnicas y estéticas. La evolución de su tamaño, de la tensión de las cuerdas, del diseño del

arco, de la posición corporal o de los criterios de sonoridad ha condicionado directamente las

posibilidades expresivas y el repertorio disponible en cada periodo.

En el contexto de las enseñanzas profesionales de música, este tema adquiere una importancia

particular. El alumnado de viola necesita reconocer que las decisiones interpretativas actuales no

son arbitrarias, sino que responden a una tradición histórica diversa y cambiante. La comprensión

de esa evolución favorece una interpretación informada, crítica y estilísticamente coherente, al

tiempo que contribuye a formar instrumentistas capaces de valorar el patrimonio musical y de

relacionar la técnica con la cultura de cada época.

2. Orígenes, antecedentes organológicos y consolidación de la fa-

milia del violín

2.1 Antecedentes medievales y renacentistas

La viola pertenece a la familia de instrumentos de cuerda frotada que, desde el Renacimiento, se

configuró en torno a la práctica musical europea. No obstante, sus antecedentes deben buscarse

en un conjunto heterogéneo de cordófonos de arco desarrollados desde la Edad Media. Entre ellos

se encontraban diversas modalidades de rabel, fídula, vihuela de arco y lira, cuya clasificación

no siempre resulta sencilla debido a la variabilidad terminológica de las fuentes iconográficas,

documentales y literarias.
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Los instrumentos medievales de arco no formaban una familia homogénea. Presentaban diferen-

cias en el número de cuerdas, la forma de la caja, la presencia o ausencia de trastes, la posición

de interpretación y la función social. Algunos se sostenían contra el pecho, otros se apoyaban

sobre las piernas, y otros se tocaban en posición más próxima a la del violín moderno. Esta

diversidad muestra que la evolución instrumental no fue lineal ni respondió a un único modelo

de desarrollo.

En los siglos XV y XVI, la construcción de instrumentos de cuerda experimentó una notable

especialización. La creciente complejidad de la polifonía vocal estimuló la creación de conjun-

tos instrumentales capaces de cubrir registros diferenciados. Los constructores comenzaron a

elaborar instrumentos emparentados entre sí, organizados según tesituras graves, medias y agu-

das. Esta disposición permitía trasladar a los instrumentos el principio de distribución de voces

propio de la polifonía.

La futura viola se vinculó especialmente con el registro intermedio, equivalente en muchas agru-

paciones a la voz de contralto o tenor. Tal función no era secundaria desde el punto de vista

estructural: en la polifonía renacentista, las voces centrales articulaban la textura, completaban

las consonancias y aseguraban la continuidad armónica. Por ello, el antecedente funcional de la

viola se relaciona con la necesidad de un instrumento capaz de enlazar los registros extremos de

una agrupación.

El estudio organológico exige diferenciar entre la historia de los nombres y la historia de los

objetos. El término “viola” se utilizó durante siglos con una amplitud semántica considerable.

Podía aludir a instrumentos distintos según el país, el repertorio, el contexto social o la tesitura.

Por tanto, no debe suponerse que toda referencia histórica a una “viola” designa el instrumento

actual afinado en do, sol, re y la. Como señala Randel (2006), la terminología musical histórica

depende de tradiciones locales y de usos variables, por lo que su interpretación requiere prudencia

documental.

Un ejemplo revelador es la voz italiana viola, que podía acompañarse de calificativos como da

gamba, da braccio, tenore o bastarda. Estos términos no eran meros sinónimos, sino indicadores de

posición de ejecución, tamaño, tesitura o función. Así, una viola da braccio aludía originariamente

a un instrumento sostenido en el brazo o junto al hombro, mientras que una viola da gamba se

interpretaba apoyada entre las piernas. Esta distinción contribuyó decisivamente a la separación

de dos grandes familias de instrumentos de arco.
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2.2 La diferenciación entre viola da gamba y viola da braccio

La coexistencia de las familias de la viola da gamba y de la viola da braccio fue uno de los

rasgos característicos de la música renacentista y barroca temprana. Ambas compartían el em-

pleo del arco y ciertas semejanzas externas, pero diferían en elementos estructurales y sonoros

fundamentales.

La viola da gamba solía tener seis o siete cuerdas, trastes de tripa atados al mástil, hombros

inclinados y una afinación basada principalmente en intervalos de cuarta con una tercera central.

Su timbre tendía a ser delicado, íntimo y rico en matices de articulación. Su uso se relacionó

especialmente con la música doméstica, cortesana y camerística, así como con el repertorio de

consort.

La viola da braccio, en cambio, evolucionó hacia una familia de instrumentos de cuatro cuerdas

afinadas por quintas. Su caja poseía una construcción más adecuada para la proyección sonora,

su mástil carecía de trastes y su técnica respondía a una mayor libertad en el desplazamiento de

la mano izquierda. De esta familia derivan el violín, la viola y el violonchelo modernos.

La afinación por quintas constituyó una innovación decisiva. En la viola actual, las cuerdas se

afinan do, sol, re y la, de grave a agudo. Esta distribución permite una organización eficiente

de la digitación y favorece la correspondencia estructural con el violín y el violonchelo. Además,

sitúa a la viola en un registro especialmente apto para conectar la sonoridad brillante del violín

con la profundidad del violonchelo.

La progresiva consolidación de la familia del violín se debió a varios factores. En primer lugar, la

potencia y claridad de su sonido resultaban apropiadas para espacios públicos y conjuntos ins-

trumentales de mayor tamaño. En segundo lugar, la afinación por quintas facilitaba la movilidad

técnica y la homogeneidad entre los miembros de la familia. Finalmente, la estandarización rela-

tiva de sus proporciones permitió a los compositores escribir con mayor precisión para registros

específicos.

La diferencia entre ambas familias puede apreciarse al comparar la ejecución de un bajo continuo

para viola da gamba con una parte intermedia de música policoral para viola de brazo. La

gamba favorece la articulación de líneas contrapuntísticas con una resonancia íntima y una

afinación condicionada por los trastes, mientras que la viola de brazo ofrece una respuesta más

directa, mayor capacidad de proyección y una movilidad más adecuada para la escritura de notas

repetidas, pasajes rápidos o dinámicas contrastadas.
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Desde una perspectiva crítica, no conviene interpretar la sustitución progresiva de la viola da

gamba por la familia del violín como un proceso de superioridad absoluta. Cada instrumento

respondía a ideales estéticos concretos. La expansión de la viola de brazo estuvo relacionada con

nuevas necesidades musicales, pero la viola da gamba mantuvo repertorios y prácticas propias,

y ha recuperado una notable presencia gracias al movimiento de interpretación históricamente

informada.

3. La viola desde finales del siglo XVI hasta el Barroco

3.1 Configuración del instrumento y funciones musicales iniciales

A finales del siglo XVI, la viola de brazo ya estaba suficientemente definida como miembro

de una familia instrumental diferenciada. En el ámbito italiano aparecieron instrumentos de

diversas dimensiones destinados a cubrir las voces de alto, tenor y bajo. Los modelos intermedios,

antecedentes directos de la viola moderna, recibieron denominaciones como alto viola, tenor viola

o viola contralto, según su tamaño y su función dentro del conjunto.

Durante este periodo no existía una estandarización absoluta de las medidas. Se construían violas

de cuerpo relativamente grande, con longitudes que podían superar ampliamente las dimensiones

habituales actuales. La razón era acústica: para que un instrumento afinado una quinta por

debajo del violín desarrollara plenamente su frecuencia fundamental, requeriría una caja de

resonancia mayor. Sin embargo, un instrumento excesivamente grande resulta difícil de sostener

y limita la agilidad de la mano izquierda y del brazo derecho.

Esta tensión entre tamaño acústicamente ideal y viabilidad interpretativa ha acompañado toda

la historia de la viola. Frente al violín, cuya proporción entre longitud de cuerda, caja y registro

resulta muy equilibrada, la viola representa una solución de compromiso. Su tamaño real es

menor que el teóricamente óptimo para su afinación, lo que explica algunas cualidades de su

timbre: menor brillo en el registro agudo, riqueza en frecuencias medias, densidad sonora y una

cierta resistencia inicial en la emisión.

Un ejemplo práctico se observa cuando un intérprete compara una viola de cuerpo amplio con

otra de medidas más reducidas. La primera puede ofrecer mayor profundidad en la cuerda do

y más amplitud de resonancia en registros graves, pero exige una apertura superior de la mano

izquierda y un mayor recorrido del arco. La segunda puede facilitar la agilidad y la comodidad

postural, aunque su respuesta grave puede ser menos expansiva. La elección del instrumen-
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to requiere, por tanto, valorar simultáneamente la fisiología del intérprete, el repertorio y las

características acústicas.

En el Barroco temprano, la viola desempeñaba fundamentalmente funciones de acompañamiento,

refuerzo armónico y articulación contrapuntística. Su escritura solía situarse entre las voces

superiores y el bajo, con partes que completaban las armonías o duplicaban otras líneas. Esta

función no debe interpretarse como un signo de irrelevancia. En las texturas polifónicas, la

estabilidad de las voces intermedias resulta decisiva para la percepción de la armonía y para el

equilibrio tímbrico del conjunto.

La escritura de Claudio Monteverdi ilustra la importancia creciente de los instrumentos de cuer-

da en la transición hacia el Barroco. En su producción teatral y sacra, las violas participan

en combinaciones instrumentales que enriquecen el color sonoro y permiten diferenciar afectos,

espacios dramáticos y jerarquías expresivas. La presencia de líneas de viola en estas partitu-

ras evidencia que el instrumento era ya una herramienta significativa para la construcción del

discurso musical.

3.2 La escuela italiana y la evolución de la construcción

La ciudad de Cremona ocupa un lugar central en la historia de la viola por la actividad de

familias de lutieres como los Amati, los Guarneri y los Stradivari. Aunque su fama se ha asociado

principalmente al violín, sus aportaciones a la construcción de violas fueron fundamentales. Los

modelos creados por estos constructores definieron principios de proporción, arqueado, espesor de

las tapas, diseño de las efes y selección de maderas que todavía orientan la lutería contemporánea.

Andrea Amati y sus sucesores contribuyeron a consolidar un tipo de instrumento de gran refi-

namiento formal. Las violas de esta tradición muestran una cuidadosa relación entre elegancia

visual y funcionalidad acústica. Posteriormente, Antonio Stradivari desarrolló modelos de vio-

la de gran tamaño, entre ellos el conocido como modelo “Macdonald”, que refleja la búsqueda

de una sonoridad amplia y noble. Su considerable dimensión también muestra la dificultad de

alcanzar un equilibrio entre potencia acústica y comodidad interpretativa.

En el Barroco maduro, la construcción instrumental evolucionó junto con el desarrollo de la

orquesta. La mayor presencia de los violines en posiciones melódicas impulsó a las violas a asumir

con más claridad el papel de relleno armónico y contrapuntístico. No obstante, en determinadas

obras la viola adquirió perfiles propios. En los conciertos de Brandeburgo de Johann Sebastian

Bach, particularmente en el sexto, las violas ocupan una posición singular al asumir una función
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concertante y dialógica, sin la presencia de violines. Esta elección modifica radicalmente la

percepción habitual del instrumento, pues sitúa su registro en el centro del tejido musical.

La interpretación de una parte de viola barroca requiere atender a criterios diferentes de los em-

pleados en el repertorio romántico. El uso de cuerdas de tripa, arcos de curvatura y peso distintos,

menor tensión general y ausencia de apoyos modernos condiciona el sonido y la articulación. Por

ejemplo, en una línea de semicorcheas de una suite o sonata barroca, la claridad no se logra

mediante presión constante del arco, sino a través de una distribución flexible, articulaciones

diferenciadas y una relación estrecha entre gesto rítmico y dirección de la frase.

Boyden (1990) destaca que la evolución del violín y de su familia estuvo estrechamente vincu-

lada a las transformaciones del arco y de las técnicas de interpretación. Esta observación resulta

plenamente aplicable a la viola. El arco no es un mero medio de producción sonora, sino un

elemento que determina la articulación, el ataque, la dinámica y el color. La historia de la viola

debe entenderse, por tanto, como la historia de un sistema integrado formado por instrumento,

cuerdas, arco, repertorio e intérprete.

4. La viola en el Clasicismo y el primer Romanticismo

4.1 Transformaciones acústicas, técnicas y constructivas

Durante el siglo XVIII tardío y las primeras décadas del XIX se produjeron cambios decisivos

que aproximaron la viola a su configuración moderna. La progresiva expansión de las salas de

concierto, el aumento del tamaño orquestal y la búsqueda de contrastes dinámicos más amplios

exigieron instrumentos capaces de proyectar con claridad. En consecuencia, se modificaron la

construcción, la tensión de las cuerdas, la inclinación del mástil, la altura del puente y el diseño

del arco.

El arco asociado a François Xavier Tourte introdujo un modelo de gran trascendencia para toda

la familia del violín. Su mayor longitud, la curvatura cóncava de la vara y la regularidad de

su respuesta permitieron desarrollar un control más preciso de la dinámica y del legato. En la

viola, estas transformaciones favorecieron una emisión más sostenida y un incremento de las

posibilidades expresivas.

También se modificó la técnica de la mano izquierda. La creciente complejidad del repertorio

hizo necesario sistematizar los cambios de posición, las extensiones, el vibrato y la articulación

de dobles cuerdas. El vibrato, utilizado anteriormente como ornamento ocasional, evolucionó
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gradualmente hacia un recurso expresivo de mayor continuidad. Sin embargo, su empleo no fue

uniforme ni debe aplicarse de forma anacrónica a todo repertorio anterior.

Un ejemplo de decisión estilística aparece al interpretar una obra clásica de Wolfgang Amadeus

Mozart. En un pasaje cantabile, el violista puede emplear vibrato selectivo para intensificar

determinadas notas estructurales o resoluciones armónicas, evitando una oscilación continua

que homogeneice la frase. Esta elección permite conservar la transparencia del estilo clásico y

hacer perceptible la dirección tonal de la melodía.

La evolución de la viola no implicó la desaparición inmediata de modelos diversos. Durante

mucho tiempo convivieron instrumentos de distintos tamaños y proporciones. Algunos intér-

pretes preferían violas grandes para reforzar el registro grave, mientras que otros optaban por

medidas más manejables. Esta falta de uniformidad explica por qué la viola no alcanzó una

estandarización dimensional tan definida como el violín.

4.2 La afirmación de su papel camerístico y orquestal

El Clasicismo otorgó a la viola una relevancia creciente en la música de cámara. El cuarteto

de cuerda, consolidado por Haydn, Mozart y Beethoven, se convirtió en el género decisivo para

la dignificación artística del instrumento. En este formato, la viola deja de ser exclusivamente

un relleno armónico y pasa a participar en una conversación musical equilibrada, con funciones

rítmicas, melódicas, contrapuntísticas y estructurales.

Mozart, intérprete de viola además de violinista, mostró una sensibilidad particular hacia el

instrumento. En sus quintetos de cuerda, que incorporan dos violas, el registro medio adquiere

una riqueza excepcional. La duplicación de la viola amplía el espesor armónico, permite diálogos

internos de gran sutileza y transforma la distribución tímbrica tradicional del cuarteto. En el

Quinteto en sol menor, K. 516, las violas contribuyen de manera determinante al carácter sombrío

y a la densidad expresiva de la obra.

Este repertorio ofrece un aprendizaje esencial para el alumnado. En un ensayo de quinteto,

el violista debe identificar si su parte actúa como bajo implícito, apoyo rítmico, contracanto,

duplicación o línea protagonista. Por ejemplo, una figuración aparentemente acompañante puede

contener notas que definen el cambio armónico. Si se interpreta con una dinámica insuficiente

o sin atención a la afinación vertical, el conjunto pierde claridad tonal aunque los instrumentos

superiores mantengan su línea correctamente ejecutada.
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En la orquesta clásica, la viola se integró de manera estable en la sección de cuerda. Su papel era

imprescindible para completar el espectro sonoro entre violines y violonchelos. En las sinfonías

de Haydn y Mozart, las violas suelen participar en la articulación del ritmo armónico, en los

acompañamientos de textura y en los diálogos con los vientos. Beethoven amplió progresiva-

mente la independencia de sus líneas, exigiendo una mayor precisión rítmica, resistencia física y

capacidad de proyección.

La evolución orquestal favoreció también la mejora de la técnica colectiva. La sección de violas

debía desarrollar homogeneidad de articulación, coordinación de golpes de arco, afinación en

acordes y equilibrio con las demás cuerdas. La afinación de la viola presenta particularidades

importantes, debido a su posición intermedia y a la frecuente responsabilidad de completar

terceras, sextas y notas de enlace armónico. Por ello, el intérprete necesita escuchar no solo su

propia línea, sino también la relación vertical y horizontal de cada intervención.

5. La emancipación artística de la viola en el Romanticismo

5.1 El nuevo ideal expresivo y la consolidación del repertorio solista

El Romanticismo transformó profundamente la consideración estética de la viola. El interés por

los timbres individuales, la expansión de la orquesta y la búsqueda de una expresión subjetiva

favorecieron la aparición de repertorio que exploraba las posibilidades solistas del instrumento. La

viola comenzó a ser valorada por cualidades específicas: la oscuridad de su registro, su proximidad

a la voz humana, su capacidad melancólica y su densidad expresiva.

Hector Berlioz desempeñó un papel determinante con Harold en Italia, obra concebida para

viola solista y orquesta. Aunque la parte de viola no responde al modelo virtuoso de concierto

heredado del violín, posee una función narrativa y poética de gran originalidad. El instrumento

representa una figura contemplativa que interviene en distintos episodios orquestales sin impo-

nerse constantemente como protagonista. Esta concepción demuestra que la identidad solista de

la viola podía construirse desde la integración dramática y no solo desde la exhibición técnica.

La interpretación de Harold en Italia exige comprender esta función. En las entradas solistas, el

violista debe proyectar el sonido sin adoptar un carácter excesivamente brillante o competitivo.

La calidad de la emisión, la continuidad del arco y la capacidad de integrarse en la atmósfera

orquestal resultan más relevantes que la mera intensidad sonora. El intérprete debe preservar el

carácter lírico y reflexivo que distingue a la viola de un violín solista.
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El siglo XIX también consolidó obras de referencia como las sonatas y piezas breves de Ro-

bert Schumann, las dos Romanzas de Max Bruch y la Sonata “Arpeggione” de Franz Schubert,

frecuentemente interpretada por violistas. Aunque algunas de estas partituras no fueron escri-

tas originariamente para viola, su incorporación al repertorio ilustra la necesidad histórica de

ampliar un corpus solista todavía limitado.

Esta práctica de transcripción merece una valoración crítica. Por una parte, ha enriquecido

decisivamente la literatura para viola y ha permitido abordar repertorios de gran valor musical.

Por otra, exige un análisis riguroso de la tesitura, la articulación, la textura pianística u orquestal

y la adecuación del carácter original. No toda obra destinada a otro instrumento se adapta de

forma convincente a la viola. La legitimidad de una transcripción depende de que respete la

lógica musical de la obra y aproveche, sin falsearla, la identidad sonora del instrumento.

5.2 Intérpretes, compositores y desarrollo técnico

La emancipación de la viola estuvo vinculada a intérpretes que reivindicaron su potencial ar-

tístico. Entre ellos destacó Lionel Tertis, figura fundamental en la primera mitad del siglo XX,

aunque su influencia se gestó en continuidad con la tradición romántica tardía. Tertis promo-

vió repertorio nuevo, realizó transcripciones, colaboró con compositores y defendió el uso de

instrumentos de mayor tamaño para lograr una sonoridad más plena.

Su interés por las violas amplias revela una cuestión histórica recurrente: la búsqueda de un tim-

bre grave y resonante sin sacrificar la comodidad técnica. El llamado modelo Tertis, desarrollado

con el lutier Arthur Richardson, propuso modificaciones en la forma de la caja para obtener

mayor volumen acústico con dimensiones relativamente manejables. Este tipo de innovación

confirma que la construcción de la viola ha respondido siempre a necesidades interpretativas

concretas.

En el Romanticismo tardío y en el cambio de siglo, la técnica de la viola se aproximó cada

vez más a las exigencias del violín, aunque sin perder sus particularidades. Se amplió el uso

de posiciones agudas, dobles cuerdas complejas, armónicos, pasajes rápidos, grandes saltos y

variedad de golpes de arco. Sin embargo, la adaptación automática de la técnica violinística

resulta insuficiente. La mayor longitud de cuerda, el peso del instrumento y la respuesta de las

cuerdas graves requieren ajustes específicos en el contacto del arco, en la velocidad, en el punto

de ataque y en la organización corporal.
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Por ejemplo, un spiccato en la cuerda do no puede ejecutarse con el mismo gesto mínimo que en

la cuerda mi del violín. La masa de la cuerda, su diámetro y su respuesta exigen una preparación

más profunda del arco y una relación cuidadosa entre altura de rebote, velocidad y punto de

contacto. Trabajar este aspecto en el aula ayuda a evitar la tendencia a golpear la cuerda

o a forzar el sonido, dos problemas frecuentes cuando se traslada mecánicamente la técnica

violinística.

6. La viola en los siglos XX y XXI

6.1 Profesionalización, repertorio contemporáneo e innovación técnica

El siglo XX supuso la consolidación definitiva de la viola como instrumento solista. La contribu-

ción de intérpretes como Lionel Tertis, William Primrose, Paul Doktor, Kim Kashkashian, Yuri

Bashmet o Nobuko Imai impulsó el reconocimiento internacional del instrumento y estimuló a

numerosos compositores a escribir obras específicas.

William Primrose destacó por una técnica de extraordinaria fluidez y por una concepción virtuosa

de la viola. Su actividad contribuyó a desmontar la idea de que el instrumento estaba limitado

a funciones orquestales o camerísticas. Por su parte, Yuri Bashmet proyectó una imagen solista

de gran intensidad expresiva, combinando un repertorio tradicional con una decidida promoción

de la música contemporánea.

La escritura del siglo XX amplió notablemente los recursos de la viola. Se generalizaron técnicas

como el sul ponticello, el sul tasto, los armónicos naturales y artificiales, el col legno, los glissandi,

las microtonalidades, la presión variable del arco, los sonidos sin tono definido y las formas de

articulación no convencionales. Estas técnicas no son meros efectos, sino medios para expandir

el vocabulario tímbrico y formal.

En una partitura contemporánea que indique una transición desde sul tasto hacia sul pontice-

llo, el intérprete debe desplazar progresivamente el punto de contacto desde la zona próxima

al diapasón hacia el puente. El resultado no consiste solo en un cambio de volumen, sino en

una transformación del espectro armónico: el sonido se vuelve más incisivo, metálico y rico en

parciales agudos. La ejecución adecuada requiere mantener la estabilidad del arco y adaptar la

presión para evitar que el efecto se convierta en un ruido accidental no controlado.

Compositores como Béla Bartók, Paul Hindemith, Rebecca Clarke, Benjamin Britten, György

Ligeti, Alfred Schnittke y Morton Feldman enriquecieron sustancialmente el repertorio. La So-

10



nata para viola sola de Ligeti, por ejemplo, plantea retos rítmicos, tímbricos y estructurales que

exigen una concepción moderna de la técnica. La Sonata para viola de Rebecca Clarke revela, en

cambio, una síntesis personal entre lirismo postromántico, lenguaje impresionista y expansión

armónica.

La profesionalización de la viola también se manifestó en la creación de concursos, festivales,

asociaciones especializadas, publicaciones pedagógicas y cátedras superiores. Esta evolución ha

favorecido una identidad propia del violista, ya no definida únicamente por la transición desde

el violín ni por la disponibilidad para cubrir plazas orquestales.

6.2 La viola actual: diversidad estética, interpretación histórica y proyección

internacional

En la actualidad, la viola se desarrolla en una pluralidad de contextos: orquesta sinfónica, música

de cámara, repertorio solista, música antigua, creación contemporánea, improvisación, música

audiovisual y proyectos interdisciplinarios. Esta diversidad exige una formación flexible, capaz

de combinar conocimiento estilístico, dominio técnico, lectura crítica de partituras y apertura

hacia diferentes lenguajes.

La interpretación históricamente informada ha contribuido a revisar numerosos hábitos conso-

lidados. El empleo de instrumentos o montajes de época permite aproximarse a sonoridades

distintas de las asociadas al modelo moderno. Las cuerdas de tripa, los arcos barrocos o clásicos,

la afinación no siempre equivalente al estándar actual y la articulación basada en la retórica

musical enriquecen la comprensión del repertorio anterior al Romanticismo.

Un violista que interpreta una sinfonía de Mozart con criterios historicistas puede utilizar me-

nos vibrato sostenido, articulaciones más diferenciadas y una distribución del arco que subraye

los acentos métricos. Estas decisiones no persiguen reproducir de manera mecánica un pasado

inaccesible, sino fundamentar la interpretación en la información disponible y en una escucha

consciente de las convenciones estilísticas.

Paralelamente, la lutería contemporánea continúa investigando materiales, modelos y sistemas

de ajuste. Se utilizan fibras de carbono en algunos arcos, se desarrollan hombreras adaptables,

se estudian diseños alternativos de caja y se aplican herramientas acústicas para analizar la

respuesta del instrumento. No obstante, la innovación debe someterse a un criterio artístico y

pedagógico. La tecnología puede facilitar la ergonomía o ampliar posibilidades sonoras, pero no

sustituye la formación auditiva, el control corporal ni la comprensión musical.

11



La viola actual se caracteriza, por tanto, por una identidad plural. Conviven la fidelidad estilística

al repertorio histórico, la interpretación de grandes obras románticas, la creación de repertorio

nuevo y la experimentación con lenguajes emergentes. Esta pluralidad constituye una fortaleza,

pues permite al instrumentista construir una voz propia sin desvincularse de la tradición.

7. Implicaciones didácticas en el contexto educativo

La enseñanza de la historia de la viola debe integrarse de forma transversal en la formación

instrumental. No se trata de añadir datos cronológicos aislados, sino de relacionar la evolución

histórica con la técnica, la interpretación, el análisis, la música de cámara y la práctica orquestal.

Este enfoque favorece un aprendizaje significativo, dado que permite al alumnado comprender

por qué se interpretan de manera diferente una obra barroca, clásica, romántica o contemporánea.

La Ley Orgánica 2/2006, de 3 de mayo, de Educación, establece el marco general del

sistema educativo y reconoce la especificidad de las enseñanzas artísticas. La posterior Ley

Orgánica 3/2020, de 29 de diciembre, actualiza dicho marco e insiste en principios como la

equidad, la inclusión, el desarrollo competencial y la atención a las necesidades del alumnado.

En el ámbito de las enseñanzas profesionales de música, estos principios invitan a plantear una

enseñanza instrumental que atienda a la diversidad física, cognitiva, emocional y cultural de

cada estudiante.

El Real Decreto 1577/2006, de 22 de diciembre, fija los aspectos básicos del currículo de

las enseñanzas profesionales de música y establece objetivos relacionados con el dominio técnico

e interpretativo, la sensibilidad auditiva, la práctica individual y colectiva, el conocimiento de

los estilos musicales y la autonomía progresiva del alumnado. La historia de la viola contribuye

directamente a estos objetivos, porque proporciona criterios para contextualizar el repertorio y

fundamentar las decisiones interpretativas.

En la programación de la especialidad, el profesorado puede secuenciar los contenidos históricos

de manera vinculada al repertorio trabajado. Durante los primeros cursos, resulta convenien-

te presentar de forma gradual la pertenencia de la viola a la familia del violín, su afinación

por quintas y su función en la orquesta y en la música de cámara. En niveles posteriores, el

alumnado puede profundizar en las diferencias entre la práctica barroca, clásica, romántica y

contemporánea, relacionando cada estilo con recursos técnicos específicos.

Por ejemplo, el estudio de una pieza barroca puede incorporar actividades de comparación

auditiva entre una interpretación con instrumentos modernos y otra realizada con criterios his-
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toricistas. El alumnado puede identificar diferencias en vibrato, articulación, afinación, tempo,

equilibrio y uso del arco. Esta actividad desarrolla la escucha crítica y evita que las convenciones

interpretativas actuales se consideren universales o inmutables.

La práctica camerística representa un espacio especialmente adecuado para enseñar la función

histórica de la viola. En el cuarteto de cuerda, el estudiante debe aprender a reconocer su

responsabilidad armónica y estructural. Una estrategia didáctica eficaz consiste en pedirle que

señale en su parte los momentos en que sostiene la fundamental del acorde, completa una tercera,

dialoga con el violonchelo o anticipa una modulación. De este modo, la lectura deja de ser

exclusivamente motriz y se convierte en comprensión musical activa.

También es necesario abordar la dimensión corporal. La diversidad de tamaños de viola exige

adaptar cuidadosamente la elección del instrumento, la hombrera, la mentonera, la altura de la

silla y la organización de los movimientos. La historia del instrumento demuestra que no existe

una única proporción ideal válida para todos los intérpretes. Desde una perspectiva inclusiva, el

profesorado debe evitar modelos físicos rígidos y favorecer soluciones ergonómicas que permitan

prevenir tensiones y lesiones.

La evaluación puede valorar no solo la corrección técnica, sino también la capacidad de justificar

decisiones interpretativas. En una audición, el alumnado podría explicar brevemente por qué ha

elegido determinada articulación, tipo de vibrato o distribución de arco en una obra concreta.

Este procedimiento responde a una evaluación competencial, coherente con el desarrollo de la

autonomía artística previsto en el currículo.

Finalmente, el conocimiento de intérpretes, compositoras y compositores vinculados a la viola

permite ampliar el canon y construir una visión más plural de la historia musical. Incorporar

obras de Rebecca Clarke, Lillian Fuchs, Florence Price, Violeta Dinescu u otras creadoras, junto

con repertorios tradicionalmente consolidados, contribuye a una educación musical más repre-

sentativa y crítica. La selección del repertorio debe equilibrar progresión técnica, valor artístico,

diversidad estilística y adecuación a las características de cada estudiante.

8. Conclusión

La historia de la viola muestra la evolución de un instrumento cuya identidad se ha configurado

mediante un proceso lento de diferenciación, adaptación y emancipación artística. Desde los

antecedentes medievales y renacentistas hasta la consolidación de la familia del violín, la viola

ha mantenido una posición esencial en la construcción del tejido sonoro occidental.
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Su desarrollo histórico revela una constante interacción entre construcción instrumental, necesi-

dades acústicas, técnica interpretativa y transformación de los géneros musicales. La evolución

desde las funciones polifónicas y de acompañamiento hacia la plena afirmación solista, camerís-

tica y orquestal demuestra que la consideración artística del instrumento ha variado profunda-

mente según los contextos culturales.

En los siglos XX y XXI, la expansión del repertorio, la profesionalización de los intérpretes y la

incorporación de lenguajes contemporáneos han consolidado una viola versátil y plenamente re-

conocida. La coexistencia de prácticas históricas, técnicas modernas e innovaciones organológicas

confirma su capacidad de adaptación y su riqueza expresiva.

Desde el punto de vista pedagógico, el estudio de esta trayectoria permite formar violistas téc-

nicamente competentes, culturalmente informados y capaces de tomar decisiones interpretativas

fundamentadas. La enseñanza de la viola debe vincular el conocimiento histórico con la práctica

instrumental cotidiana, favoreciendo una comprensión integrada del repertorio, del sonido y de

la función musical del instrumento.
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