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W.A. MOZART
En la Europa del 
siglo XVIII tuvo 
lugar un ince-
sante debate 
acerca del gusto. 
Compositores, 
críticos y filóso-
fos de diversas na-
cionalidades —es-
pecialmente italianos y 
franceses— participa- r o n 
en intensas y prolongadas querellas 
que perseguían una definición de lo bueno y lo bello. Así en-
tonces, junto a las técnicas antiguas, como el contrapunto es-
tricto, coexistieron corrientes innovadoras y variopintas, entre 
las cuales se encuentran el “estilo galante”, gracioso y sencillo; 
el empfindsamer Stil de Carl Bach, de potente expresividad; 
el Sturm und Drang, movimiento literario que se extendió a 
las artes musicales y generó obras con cambios repentinos y 
dramáticos.

En este contexto, un hito de gran relevancia fue el nacimiento 
del estilo “clásico”, que fusionó todas las tendencias recién 
mencionadas y tuvo dos representantes de indiscutible 
grandeza: Joseph Haydn y Wolfgang Amadeus Mozart (1756-
1791). Esta vertiente se distingue del barroco, por ejemplo, 
en que organiza las melodías y formas en períodos breves, 
regulares y equilibrados. Asimismo, incluye contrastes que 
otorgan más de un estado anímico a cada movimiento. 

Si bien las ideas iluministas ejercieron gran influencia en la 
apreciación estética dieciochesca, el romanticismo comenzaba 
también a cobrar fuerza, especialmente en el ámbito germano. 
De hecho, el célebre escritor Johann Wolfgang von Goethe vio 
en Mozart un nuevo pathos (sentimiento o conmoción) que, a 
su juicio, no estaba presente en las obras de Haydn. Dicho de 
otro modo, en su música comenzaba a aflorar lo “sublime” de 
Burke o Kant: generaba un irresistible estado de asombro u 
horror ante la grandeza.



Mozart nació en la segunda mitad de esta agitada centuria. Considerado uno 
de los genios musicales más asombrosos, compuso piezas en casi todos los 
géneros que conoció: óperas, misas, obras de cámara, cuartetos de cuerda, 
serenatas, sonatas, conciertos y hasta un ballet. Aunque su catálogo muestra 
una perfecta y cosmopolita síntesis entre diversos estilos, sus aportes fueron 
también numerosos. Concibió, por ejemplo, la sonoridad de la orquesta de 
un modo hasta entonces inaudito, otorgándole un cuidado tratamiento a las 
maderas.

La biografía de Mozart devino especialmente dramática; es más, su persona 
fue interpretada como un ícono de aquel artista incomprendido, transgresor 
y que acaba en la miseria. También se le atribuye un rol esencial en la con-
figuración de la identidad germana. Nacido en Salzburgo, una pequeña ciu-
dad estado austriaca, exhibía un talento increíble a los cinco años: era capaz 
de memorizar melodías con sorprendente facilidad y componer pequeñas 
piezas. Leopold Mozart, su padre, quien era también músico, se dio cuenta 
enseguida del potencial que el niño guardaba, y renunció a casi todas sus 
cupaciones para convertirlo en un virtuoso. Lo mismo hizo con su otra hija, 
apodada “Nannerl”. Así entonces, este ambicioso hombre, acompañado por su 
esposa, se transformó en mánager de su familia y la  embarcó en exhaustivas 
giras. 

Los intensos periplos familiares llevaron a los jóvenes hermanos Mozart a con-
traer graves enfermedades: escarlatina, artritis reumatoide, viruela y tifus, en-
tre otras. Aun así, no se detuvieron, y Wolfgang vio pasar casi toda su infancia 
y adolescencia en un estilo de vida itinerante. No hubo lugar en el cual no 
se luciera y deslumbrara a la aristocracia. Asimismo, tuvo acceso a una vista 
panorámica de lo que sucedía en los principales centros musicales del conti-
nente, y conoció a personalidades de la talla de Johann Christian Bach, quien 
enriquecía su música para teclado con elementos provenientes de la ópera 
italiana. Antes de cumplir dieciocho años, Mozart ya había compuesto más 
de cien obras, treinta y cuatro sinfonías, dieciséis cuartetos y cinco óperas, por 
mencionar algunas. 

Conforme pasaba el tiempo, el compositor se hacía más y más consciente de 
sus excepcionales capacidades, a raíz de lo cual fue desarrollando una person-
alidad pueril, rebelde e irreverente. La relación con su padre fue en progresivo 
deterioro; además, se enfrascó en conflictos con el arzobispado, su principal 
empleador. Como resultado, decidió abandonar en forma definitiva su ciudad 
natal, para radicarse en Viena en 1781. Un año después contrajo matrimonio 
con Constanze Weber, a quien Leopold nunca aceptó. Por otro lado, en la mis-
ma época conoció la música de Johann Sebastian. Bach, gracias al barón Van 
Swietten, un miembro de la nobleza con quien entabló amistad.



Aunque los últimos diez años de la vida del compositor fueron los más pro-
ductivos, su estancia en la capital austriaca estuvo marcada por el fracaso 
económico, pues los encargos se tornaron cada vez más escasos. En gran par-
te, esto se debió a que las temáticas tratadas en sus óperas eran conflictivas: 
criticaban la moral convencional, mostraban excesos en las conductas y, sobre 
todo, ridiculizaban a las clases dominantes. “Las bodas de Fígaro”, por ejemplo, 
muestra intrigas amorosas entre plebeyos y nobles. También se debe señalar 
que, entre 1788 y 1790, hubo en Viena una importante crisis económica, cau-
sada por problemas políticos.

En el ámbito privado, Mozart tampoco encontró tranquilidad: de los seis hijos 
que tuvo con Constanze, solo dos sobrevivieron a la infancia. Finalmente, se 
divorció. Todo esto provocó que muriera en abandono y pobreza, a la tempra-
na edad de treinta y seis. 

Si cabe utilizar el término “genio” para referirse a un artista, Mozart es sin duda  
candidato a dicho título, cuando no un arquetipo del mismo. Del mismo 
modo, es un ícono de la “música clásica”. Las grabaciones de sus obras han 
llegado a ser las más vendidas del mundo.

Mozart compuso su tercera sonata para piano, KV 281, a los 18 años, duran-
te una visita a München. Cabe destacar que el arzobispado de Salzburgo no 
mostraba mucho interés por la música para teclado solo. Es más, la concebía 
como una mera herramienta educativa. Esto explica por qué el compositor 
abordó este género de manera tan tardía y poco exhaustiva para sus es-
tándares. 

Cuando esta obra fue escrita, el pianoforte apenas comenzaba a tornarse pop-
ular, sin embargo, en ella se aprovechan las cualidades de ese instrumento. Se 
advierte, por ejemplo, un virtuosismo que permite explotar diversos tipos de 
toque, melodías que pueden enriquecerse con pedal, cambios bruscos que 
requieren un rango dinámico amplio, etc. 

El Allegro inicial se estructura a partir de la tradicional forma sonata. Se trata 
de un movimiento animado y jovial, en el cual se vislumbran, sin embargo, 
algunas tendencias propias del Sturm und Drang, sobre todo durante el de-
sarrollo, que exhibe una estructura armónica bastante audaz y tempestuosos 
contrastes. La recapitulación resulta del todo convencional, pues reproduce 
casi literalmente lo que ocurre en la exposición, sin siquiera incluir una coda.

El Andante amoroso, por su parte, posee una clara estructura binaria. Aunque 
su ritmo podría asemejarse al de una danza, prevalece en él un ánimo más 



bien lírico y expresivo. Luego, el hermoso rondó final comprende diversas sec-
ciones, todas breves y contrastantes. De esta forma, resulta jocoso y variado. 
En algunos momentos, predomina en él un marcado carácter operático; en 
otros, parece un baile cortesano. 

JOHAN  SEBASTIAN BACH
En el siglo XVIII aparecieron los    
primeros apellidos alemanes en-
tre las celebridades del mundo 
musical europeo. Destacaron Te-
lemann, Händel y la familia Bach; 
más tarde, Haydn y Mozart. En 
contraste con los italianos y fran-
ceses, que ostentaban una larga 
tradición, los germanos mostraron 
una flexibilidad desprejuiciada, vir-
tud que los llevó alcanzar una per-
fecta síntesis entre el gusto foráneo y 
el local.  La obra de Johann Sebastian B a c h 
constituye un excelente ejemplo de ello, pues m u e s t r a  
influencias de autores tan diversos como Buxtehude, Frescobaldi o Pachelbel. 
De hecho, el compositor realizó muchas adaptaciones para órgano o clave 
de conciertos italianos, con el objetivo de investigar qué hacían sus colegas 
en el extranjero. Siglos más tarde, algunos maestros, entre ellos Vivaldi, sa-
lieron del olvido gracias al interés que dichas transcripciones despertaron.

Hoy nadie pondría en duda la grandeza de Bach, apodado  “el padre de la 
música”, puesto que se considera un pilar fundamental para la historia  o, 
incluso, el mejor compositor de todos los tiempos. Estas impresiones, sin 
embargo, aparecieron a mediados del siglo XIX, o sea, cien años después 
de su muerte. Aunque la música del maestro alemán refleja una asombrosa 
profundidad, en su momento no destacó por ser innovadora; es más, fue vista 
por sus contemporáneos como anticuada. 

Hacia el final de sus días, sobre todo, Bach renegó las modas de su tiempo, 
como el estilo galante, para aferrarse aún más al uso del contrapunto. Por este 
motivo, Johann Scheibe, un célebre crítico de la época, llegó a decir que sus 
piezas sonaban poco amenas, artificiosas, sombrías y antinaturales. Cabe 



destacar que, en la Europa dieciochesca, no eran pocos los pensadores que 
veían en la polifonía un vestigio de la “barbarie gótica”, ya que mezclaba , en 
forma para ellos irracional y hasta hedonista. 

Las ideas místico-pitagóricas, tan presentes en la obra de Bach, venían siendo 
utilizadas desde el Medioevo por la Iglesia Católica, para justificar la inclusión 
de cánticos en el culto, ya que, a la sazón, muchas autoridades desconfiaban 
del placer que éstos producían. Para Calvino, asimismo, solazarse en el sonido 
era una acción llena de peligros, que fácilmente podía “dar libre desahogo a 
las licencias, volviéndonos indolentes por obra de los placeres desordenados”. 
La música instrumental debe mucho, en este sentido, al mundo luterano, pues 
allí la fruición musical era concebida como un don divino: se creía posible 
utilizar las melodías como un instrumento de fe y al mismo tiempo, mover los 
afectos.

Bach, además de músico, poseía también una sólida formación en teología 
y latín. Inspirado en sus lecturas, decidió extender al ámbito instrumental 
aquellas teorías que comprenden la música como un arte racional, sostenido 
sobre relaciones geométricas y numéricas. No fue solo su ávido interés 
por las diversas tradiciones lo que determinó su estilo: también debió irlo 
modificando conforme a su situación laboral. En el siglo XVIII, casi no había 
salas de concierto, pero muchos nobles comenzaron a interesarse por la música 
y a invertir en ella. Así, los compositores pudieron complementar sus ingresos 
trabajando como empleados en el ámbito privado, siempre escribiendo por 
encargo y pensando en los instrumentos que estuvieran a la mano. Dado que 
los derechos de autor eran aún endebles y nadie vivía exclusivamente de la 
escritura; quien componía también debía tocar, dirigir y enseñar.

Si hay algo que Bach consiguió mientras vivía fue una irrefutable reputación 
como improvisador y virtuoso al teclado. Se cuenta por ejemplo, que el fa-
moso organista Louis Marchand, quien había pactado un duelo con él, huyó 
súbitamente, tras entrar a hurtadillas a escucharlo, durante la noche anterior 
al encuentro.

Nacido en 1685 en Turingia, en el seno de una de las familias de músicos más 
influyentes de la historia, Bach fue iniciado en la práctica instrumental por su 
padre.  Sin embargo quedó huérfano siendo apenas un niño y desde entonces 
permaneció a cargo de su hermano mayor Johann Cristoph, quien le brindó 
lecciones de órgano. En 1700 fue becado para estudiar en la prestigiosa 
escuela de San Miguel en Luneburgo. Alrededor de 1707 se graduó y obtuvo 
un puesto como músico en la capilla del duque Juan Ernesto III en Weimar.  
Poco después, se casó con su prima Maria Barbara, con quien tuvo siete hijos.



Los años en Weimar fueron productivos. En este lugar, Bach no sólo compuso 
muchísimas obras para órgano, sino que ganó también fama como técnico, 
ya que sabía reparar y cuidar ese instrumento. No obstante, fue también 
un período de frecuentes frustraciones, pues consideraba que en ese lugar 
el nivel de los músicos era demasiado bajo. Su carácter irascible lo condujo 
a serias discusiones con algunos miembros del coro, que en una ocasión 
culminaron en amenazas a mano armada. Asimismo la relación con sus jefes, 
de por sí algo tensa, empeoró definitivamente cuando viajó —recorriendo 
más de 300 kilómetros a pie— a conocer a Buxtehude, un organista al que 
admiraba. Había conseguido permiso para ir, pero su estadía se extendió por 
mucho más tiempo del acordado: regresó al trabajo cuatro meses después.

En 1717 el compositor consiguió que lo contratasen como maestro de capilla 
en Köthen. Tuvo grandes dificultades para abandonar Weimar; incluso, estuvo 
preso un mes antes de partir, pero finalmente logró mudarse. En su nuevo 
hogar se profesaba el calvinismo, por lo tanto, debió remitirse a componer 
música secular. Creaciones magníficas, como los conciertos de Brandenburgo, 
datan de estos años, durante los cuales además realizó diversos viajes invita-
do por su mecenas. Durante una visita a Dresde, en 1720, falleció su primera 
esposa y un año después, contrajo matrimonio con la soprano Anna Magdale-
na Wilcken. La pareja sostuvo una excelente relación de mutuo apoyo y tuvo 
nada menos que trece hijos.

Con el tiempo la situación en Köthen se fue tornando desagradable ya que el 
príncipe, luego de enviudar, se comprometió con una mujer de un  ferviente 
calvinismo que lo presionó para que la vida musical del palacio disminuyera. 
Como consecuencia Bach abandonó este lugar en 1723 y se fue a Leipzig, 
donde permaneció hasta su muerte. Allí fue cantor, maestro de música y 
director del Collegium Musicum, que tenía un excelente nivel, y en donde se 
presentaba semanalmente. En esta ciudad, compuso obras asombrosas: la 
misa en si menor, las pasiones y las variaciones Goldberg.

En sus últimos años Bach padeció una creciente ceguera que, sin éxito, 
intentó corregir con dos controversiales intervenciones quirúrgicas. A raíz de 
ello, no pudo completar su última gran creación, “El arte de la fuga”. Murió 
a los sesenta y cinco años, posiblemente de diabetes. El legado que dejó es 
inconmensurable: aunque su música fue olvidada por casi un siglo, desde 
que Félix Mendelssohn la reintrodujo en las salas de conciertos, no ha dejado 
de ejecutarse, tanto en instrumentos de época como modernos. Bach supo 
explotar con maestría las potencialidades de su tiempo y aprovechar los 
conjuntos a su disposición. Además contó en muchas ocasiones con músicos 
de excelente nivel y por lo tanto, escribió obras desafiantes que resultan 
excelentes a nivel formativo. 



Las partitas para teclado fueron publicadas entre 1726 y 1730. Al igual que 
las suites, se componen de un movimiento introductorio, sucedido por cin-
co o seis danzas breves y de carácter contrastante. No obstante, las partitas 
ostentan una mayor libertad estructural y dificultad técnica que otros ciclos 
similares. Es más, fueron publicadas bajo supervisión de Bach con el título de 
“Ejercicios para teclado”. 

Como todas las partitas, la número dos en do menor, presenta danzas 
extremadamente estilizadas y sofisticadas, a tal punto que parecen más 
adecuadas para la escucha concentrada que para un salón de baile. La obra 
comienza con una Sinfonía, palabra que en este contexto se torna difícil de 
definir. Cabe especular que el compositor se encontraba experimentando 
la posibilidad de trasladar texturas orquestales al teclado. Con todo, el 
movimiento muestra un carácter noble y grandilocuente, como también 
ritmos apuntillados y una virtuosa fuga. Todo ello recuerda a las oberturas 
francesas, sin embargo la sección intermedia posee tintes líricos. 

Después de tan pomposa introducción, aparece la alamanda, danza de origen 
alemán y carácter pesante, que en este caso se enmarca en una atmósfera 
melancólica.  Predomina en ella la imitación, que a menudo genera sextas 
paralelas. En contraste, la rápida courante posee un carácter virtuoso y se 
caracteriza por la repetición de un rimbombante motivo. 

La sarabanda por su parte, es una danza lenta y de raíz española, que aquí 
ofrece bellas líneas melódicas y expresivas progresiones. Su segunda sección 
ostenta un cariz luminoso, que se contrapone a la oscuridad inicial. En seguida, 
un breve rondó sorprende por su vigor y variedad. Su estructura es A-B-A-C-
A-D-A y nunca cambia de tonalidad. Para terminar, un imponente y enérgico 
capricho, con abundantes contrapuntos, reemplaza a la tradicional giga, algo 
que solamente ocurre en esta partita.

Javier Covacevich, Pianista
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 Javier Covacevich 

Javier Covacevich comenzó sus estudios de piano el año 2003, en 
la ciudad de Punta Arenas. En 2009, ingresó a la Facultad de Artes 
de la Pontificia Universidad Católica de Chile, donde obtuvo el 
título de intérprete en Piano y fue destacado como mejor alumno 
de su promoción. Actualmente, cursa el Magíster en Artes de 
esa misma institución, con Liza Chung como profesora guía. A lo 
largo de su formación, ha sido también alumno de Sergio Pérez 
Bontes, Jacqueline Urízar, Mario Alarcón y Frida Conn.  Por otra 
parte, es licenciado en Música, opción Teoría y Literatura Musical 
y licenciado en Estética. 

Javier se ha presentado en diversos escenarios, como la Sala 
Arrau del Teatro Municipal, la Galería Patricia Ready, el Teatro 
del Lago, el Museo Nacional de Bellas Artes y el Teatro Municipal 
de Puerto Montt, entre otros. Asimismo, ha grabado recitales 
para entidades de diferentes regiones y participado en clases 
magistrales en Chile y Argentina.

Su labor docente empezó en 2013, con la realización de clases 
particulares. A contar de esa fecha, ha trabajado en diferentes 
establecimientos educacionales, por ejemplo, el Colegio 
Giordano Bruno. Desde 2020, se desempeña como profesor de 
piano y teoría musical en el Conservatorio de la Universidad de 
Magallanes y en la Fundación Pianos para Chile. En este último 
organismo, posee también el cargo de pianista colaborador, 
encargado de difusión cultural y miembro del ensamble.



La Fundación Pianos para Chile nació como un proyecto en el
año 2012 respondiendo, entre otras motivaciones, a la necesi-
dad de realizar conciertos que tenían Yvanka y Alexandros, sus 
músicos fundadores.

Siempre con el afán de abrir nuevos espacios para la música de 
cámara, cada vez que proponían un concierto en lugares que 
no fueran las tradicionales salas de conciertos, se enfrentaban 
a la difcultad de que no había pianos. 

Para esta situación surgían dos soluciones: una, arrendar
un piano, lo cual encarecía muchísimo la actividad, sobre todo
porque esto involucraba el traslado a lo largo de Chile y; dos,
tocar con una clavinova o piano eléctrico, lo cual empobrecía
tremendamente la calidad de la presentación. 

A raíz de esta dificultad y comparando con la realidad de 
Polonia, en donde residían los músicos (que en todo el país 
tiene la especial característica de contar con pianos en salas de 
conciertos, centros culturales, centros sociales, escuelas, etc) es 
que a Alexandros se le ocurrió que una posibilidad sería traer 
pianos desde Polonia a Chile, ofrecer conciertos utilizando 
uno de estos pianos y una vez realizada la presentación dejarlo 
en donación en cada localidad, con el objetivo de que éstos 
fueran semillas que permitieran impartir clases permanentes 
y realizar más conciertos de música de cámara en un impulso 
generoso de ofrecer una cartelera cultural a cada localidad y 
posibilidades de trabajo para más músicos profesionales. 

Así nació en un comienzo el Proyecto Pianos para Chile, que
el año 2014 se convirtió en Fundación Pianos para Chile con 
los mismos músicos fundadores como parte de su Directorio y
equipo de trabajo.FU
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Con el paso de los años hemos llegado a entregar casi 200 pianos 
desde Arica a Puerto Williams.  Con nuestro programa  “Pianos 
para Chile” pensado para instituciones de índole social, cultural y 
educativa, y con nuestro nuevo programa “Un piano en tu casa”, 
para estudiantes y profesores.

Actualmente tenemos una nutrida agenda de actividades 
formativas tales como: clases abiertas, capacitaciones, monitorías, 
además de cursos permanentes de instrumento, educación del 
oído, afinación y mantenimiento de pianos.

Nuestra temporada de conciertos 2021 consta de más de 50 
conciertos, que estan vinculados  a 12 localidades entre Mejillones 
y Porvenir, en formato de piano solo, guitarra sola y variadas 
agrupaciones de cámara.  En estas temporadas contamos con 
destacados músicos de la escena nacional, desde la generación 
emergente hasta músicos de trayectoria.

Desde el año 2020 la Fundación Pianos para Chile es una de las in-
stituciones colaboradores del Ministerio de las Culturas, las Artes y 
el Patrimonio, gracias a lo cual, hemos podido consolidar nuestro 
quehacer y ofrecer estos conciertos. 

Les agradecemos profundamente el asistir y conectarse a esta tem-
porada que para nosotros es un sueño hecho realidad. 

Cada uno de los lugares escogidos para estos conciertos, son para 
nosotros sumamente simbólicos por la cálida recepción de sus ha-
bitantes a cada una de las actividades que hemos realizado en el 
pasado.  Esperamos permanecer en el tiempo desarrollando activi-
dades culturales en conjunto. 

FUNDACIÓN PIANOS PARA CHILE



www.fundacionpianosparachile.cl

http://fundacionpianosparachile.cl
http://fundacionpianosparachile.cl

