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Resumen 

Este documento es parte del requisito para optar al título de Magíster en Pedagogía 

del Piano de la Universidad Nacional de Colombia. 

Contiene elementos históricos y técnicos que facilitan la preparación de la obra “Le 

Tombeau de Couperin” de Maurice Ravel. 

Se hace una revisión de la biografía y momento histórico del compositor, para 

luego hacer una descripción de los elementos más relevantes de cada una de las 

seis piezas que componen esta famosa suite. 

 

Palabras Clave: Le Tombeau de Couperin; Ravel; Universidad Nacional de 

Colombia 

 

 

 

 

 

 

 

 

 

 

 

 

 

 



 

 

 

 

 

Abstract 

This document is part of the requirements for the degree of Master on Pedagogy Piano at 

the National University of Colombia. 

It contains historical and technical elements that facilitates the preparation of the musical 

piece “Le Tombeau de Couperin” by Maurice Ravel. 

It also contains a summary at his biography and the historical period around the 

composer. 

Finally it gives a description of the most relevant issues related to each of the six pieces 

that forms the suite. 

 

Keywords: Le Tombeau de Couperin; Ravel; National University of Colombia 

 

 



 

Contenido 

Pág. 

Resumen ...................................................................................................................... VIIV 

Abstract ........................................................................................................................... V 

Introducción ................................................................................................................... VI 

Justificación .................................................................................................................... 1 

Objetivos ......................................................................................................................... 3 

1. Contexto Historico ...................................................................................................... 4 

1.1 Datos Bibliograficos de Maurice Ravel  ........................................................... 4 

1.2 Obras musicales .............................................................................................. 7 

1.3 Las relaciones con otros compositores  ........................................................... 8 

2. Sobre le Tambeau de Couperin (…) ............................. ¡Error! Marcador no definido. 

2.1 Historia de la Composición de la obra  ...........................................................10 

3. Información, estructura y visión interpretativa de cada pieza .............................12 

3.1. Prelude ...........................................................................................................12 

3.2. Fugue ................................................................ ¡Error! Marcador no definido. 

3.3. Forlane .............................................................. ¡Error! Marcador no definido. 

3.4. Rigaudon ........................................................... ¡Error! Marcador no definido. 

3.5. Minuet ............................................................................................................21 

3.6. Toccata ..........................................................................................................23 

4. Sobre la versión para Orquesta .............................................................................27 

5. Conclusiones ..........................................................................................................29 

Bibliografía .....................................................................................................................30 



  

 

 

Introducción 

 

Este documento presenta un estudio de la obra “Le Tombeau de Couperin”, compuesta 

por el francés Maurice Ravel. 

Se busca ubicar al lector en el momento histórico – cultural de la misma, donde la 

biografía del compositor, es fundamental para comprender el lenguaje expresado en las 

seis piezas que contiene la suite. 

 

Por esta razón, se hace un análisis detallado de cada pieza, identificando los momentos 

principales de cada una. Se recomienda al lector, acompañar esta lectura con la partitura 

de “Le Tombeau de Couperin” de la edición de Durando S.A. 

 

Se busca con este documento que el lector pueda comprender más profundamente la 

obra, acercándose a la visión personal del autor del presente texto, aclarando los 

conceptos fundamentales de la interpretación de la misma y las decisiones tomadas, en 

búsqueda de clarificar al máximo posible las ideas musicales plasmadas en la partitura.  
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Justificación 

 

Durante muchos años y gracias a la experiencia como docente y músico pianista, 

El autor de este texto ha venido concluyendo que existen dos aspectos en los cuales los 

músicos se deben enfocar.  

 

El primero es que como intérprete, los músicos tienen la responsabilidad de presentar las 

obras musicales al público de la forma más sincera posible intentando transmitir a través 

de su interpretación el pensamiento del compositor, es por ello que se debe hacer un 

estudio profundo acerca de su vida,  con el fin de entender lo que se quería emitir a 

través de su obra, claro está, teniendo en cuenta de que existe cierta libertad de 

expresión musical como artista. 

 

Así pues,  es totalmente indispensable estudiar la obra de forma detallada iniciando con 

la investigación de la biografía, parte histórica y entorno cultural del compositor hasta el 

análisis estructural de la obra. 

 

El segundo aspecto en el cual se debe enfocar un músico es retroalimentar lo que ha 

aprendido a sus estudiantes. 

 

Los anteriores puntos van muy ligados, la idea es que un docente debe analizar 

profundamente las Obras interpretadas sin dejar de lado su actividad como artista y 

pedagogo.    

 

En esta ocasión se ha seleccionado la obra “Le Tombeau de Couperin”, compuesta por el 

francés Maurice Ravel con el fin aplicar los puntos anteriormente expuestos,  basados en 

las siguientes razones:  
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Primero, esta obra es una de las piezas más importantes escritas para piano de este 

compositor del siglo veinte. Y por lo tanto, está compuesta para piano moderno, en 

contraposición con las composiciones del Barroco o Clasisismo,  las cuales fueron 

compuestas para los instrumentos antiguos, como clavecín o pianoforte. 

 

Segundo, aunque es música del siglo veinte, podemos observar que guarda la forma de 

composición de la suite barroca hasta cierto punto. Está conformada por seis piezas de 

carácter diferentes, desde el preludio, las danzas, la fuga, hasta la toccata (la cual es 

difícil de ejecutar), lo cual requiere al intérprete buscar varias técnicas y diferentes 

colores sonoros. 

 

Tercero, es una de las pocas piezas musicales que existe tienen versión Orquestal 

escrita por el mismo compositor,  lo cual es interesante pues nos lleva a comprender que 

el compositor imaginaba diferentes sonoridades y formatos para una misma obra. 

 

Por estas razones, se ha considerado que el estudio de esta obra es de gran valor para 

estudiantes de piano avanzados así como para profesores. 
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Objetivos 

 

Objetivo General 

Conocer en profundidad la obra “Le Tombeau de Couperín”, a través del estudio 

riguroso de las particularidades de la misma, buscando la mayor claridad posible en su 

interpretación. 

 

Objetivos Específicos 

Cada uno de los objetivos específicos tiene planteadas una serie de acciones 

concretas que permiten el alcance de las mismas. 

 

 Conocer la obra “Le Tombeau de Couperin” de Maurice Ravel. 

Acciones: 

 Analizar la obra Le Tombeau de Couperin, siguiendo la edición de 

Durand S.A. 

 

 Estudiar el contexto histórico y las características técnicas e interpretativas de 

la obra “Le Tombeau de Couperín”. 

Acciones: 

 Consultar la biografía del compositor. 

 Contextualización de Francia en el momento de composición de la obra. 

 

 Identificar los elementos más preponderantes de la obra, con el ánimo de 

facilitar su comprensión e interpretación. 

Acciones: 

 Analizar cada una de las piezas de la obra y sus características 

musicales. 

 Comentar los pasajes con dificultad y presentar aspectos técnicos para 

mejorar la interpretación de la misma. 
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1. Contexto Histórico 

 

1.1 Datos Biográficos de  Maurice Ravel 

 

 

En el año 1875, La Tercera República Francesa de Patrice de Mac – Mahon se 

recuperaba de la derrota de la Guerra Franco – prusiana, no obstante, Francia 

gozaba de un periodo muy fecundo para las artes. 

 

Maurice Ravel nació en 7 de Marzo, cuatro días después del estreno de “Carmen” 

de Bizet, en Ciboure, parte del País Vasco francés.  

Su padre era Joseph Ravel (1832 – 1908), un renombrado ingeniero civil de 

ascendencia suiza. Su madre era Marie Delovart – Ravel (1840 – 1917), era de 

origen vasco, descendiente de una familia española. 

 

Tuvo un hermano menor, Edovard Ravel (1878 – 1960), con quien mantuvo una 

fuerte relación afectiva durante toda su vida.  

 

Comenzó el estudio del piano a los seis años y pronto demostró su talento musical. 

En el año 1887 recibió clases de Charles René (armonía, contrapunto y 

composición). Al ingresar al conservatorio de París en el año 1889, fue alumno de 

Charles de Bériot. Ahí conoció al pianista español Ricardo Viñes, que se convirtió 

en gran amigo. Mucho  después estrenó varias de sus obras y ambos formarían 

parte de grupo conocido como Los Apaches. 

En este mismo año, en la Exposición Universal de París,  comenzó a dejarse influir 

por las músicas de Extremo Oriente. 
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Ravel manifestó tempranamente un firme carácter y un espíritu musical muy independiente. 

Sus primeras composiciones eran ya muestra de una personalidad y tenían un grado de 

maestría marcado. 

 

Sus primeras obras fueron “Ballade de la reine monte d’aimer” (1894), “Sérénade grotesque” 

(1894), “Menuet Antique” (1895) y “Habanera” para dos pianos (1895). 

 

En el año 1897 Ravel empezó estudios de contrapunto con André Gedalge y Gabriel Fauré. 

En el año 1898, en el concierto de Société Musicale Indépendante Nationale, Ravel debutó 

oficialmente como compositor. 

Al final de sus estudios compuso “la Obertura de Shéhérazade” (1898) y la famosa “Pavane 

pour une infante défunte” (1899) que sigue siendo su obra pianística más tocada por las 

melómanos aficionados, (aunque para él no era obra de mucha estima).  

La tradición en los estudios en el Conservatorio llevó a Ravel a presentarse al prestigioso 

Premio de Roma,  aunque era reconocido como compositor, quedó fuera del Concurso lo cual 

incitó una polémica grande.  

Empezó a afirmar su personalidad con su obra de “Jeux d’eau” para piano compuesta en 1901. 

Después de esto y hacia 1908, compuso sus obras “Cuarteto en Fa Mayor” (1902), “Miroirs” y 

“Sonatina” para piano (1905), “Ma mère l’Oye” (1908) así como su gran obra maestra para 

piano “Gaspard de la nuit” (1908), inspirado en poemas de Aloysius Bertrand. 

En el año 1909 en Londres realizó su primera gira de conciertos en el extranjero. 

En el año 1910, junto con otros amigos, fundó la Société Musicale Indépendante creada para 

promover la música modernista, en oposición a la Société Nationale de Musique. 

 

En agosto del año 1914 inició La Primera Guerra Mundial, la cual sorprendió a Ravel en plena 

composición de su obra “Trio”. Él quería participar en la guerra siendo piloto pero fue 

rechazado dado su estado de salud, finalmente y después de insistir varias veces, se 

desempeñó como conductor de camión. 
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En el año 1917 falleció su madre, esto le afectó mucho y realmente durante varios años 

le desanimó para componer. No obstante, a finales de aquel año terminó de componer 

“Le Tombeau de Couperin”, suite en estilo neobarroco francés. 

En el año 1918 finalizó la guerra y vino las ilusiones de la “Belle Époque”:  

Su producción musical avanzó considerablemente, compuso aproximadamente una obra 

al año, excepto las orquestaciones, pero la intensidad creadora se amplió y la inspiración 

se encontró liberada. 

En el año 1920, Ravel rechazó la nominación de Caballero de la Legión de Honor. 

Su primera obra maestra de la posguerra fue “La Valse” (1920), poema sinfónico 

dramático comisionado por los Ballets Rusos de Serguéi Diáguilev. 

En el año 1921, Ravel se instaló en Montfurt – l’Amaury, adquirió “Le Belvédère” donde 

vivió hasta su muerte,  fue allí donde compuso la mayoría de sus últimas obras. En la 

actualidad, en esa casa hay un museo que hoy muestra su colección de porcelanas 

asiáticas, juguetes mecánicos y relojes. 

 

En el año 1928 realizó una gigantesca gira de conciertos por Estados Unidos y Canadá la 

cual tuvo un inmenso éxito. Recibió inspiración del Jazz y negro espiritual. Allí también 

conoció a George Gershwin. Después del regreso de este viaje compuso su famoso 

“Boléro” (1928) por pedido de la bailarina Ida Rubinstein el cual tuvo gran éxito. 

En este mismo año recibió el doctorado en música “honoris causa” de la Universidad de 

Oxford. 

 

Del año 1929 a 1931, concibió sus dos últimas obras maestras casi simultáneamente 

como obras gemelas, son dos Conciertos para piano y orquesta, una es “Concierto para 

la mano izquierda” (1931) y otra es “Concierto en sol” (1931). 

En el año 1932, hizo una gran gira de conciertos en Europa Central en compañía de la 

pianista Marguerite Long. 
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En este mismo año, tuvo un accidente en taxi en la ciudad de París,  lo cual  hizo avanzar 

rápidamente los síntomas de una enfermedad neurológica que había comenzado días 

antes,  empezó a manifestar desordenes en la escritura, de la motricidad y el lenguaje. 

En el año 1933, realizó su último concierto en París, y dirigió “Bolero” entre otros. 

Para esa época ya había avanzado su enfermedad y ni siquiera podía firmar sus 

autógrafos. 

En el año 1934, por recomendación de sus amigos y médicos, fue a Mont Pelerin de 

Suiza para recuperarse. Pero aunque estaba en cama tenía plan de componer óperas y 

muchas ideas más, pero ya no podía escribir ni una nota.  

En el año 1937 en París, recibió una operación de cerebro, unos días después el 28 de 

Diciembre murió a los 62 años de edad. Nunca se casó ni tuvo hijos. 

 

1.2. Obras musicales  

 

La música de Ravel en muchas ocasiones clasifica como impresionista junto con las 

obras de Debussy, pero en realidad es profundamente original, inclasificable de acuerdo 

a la estética tradicional. Ni absolutamente modernista, se inscribe mucho más en la línea 

del clasicismo francés iniciado en el siglo X VIII por Couperin y Rameau. 

 

Nunca deseó renunciar a la música tonal y sólo utilizó con parsimonia la disonancia, lo 

que no le impidió por sus investigaciones hallar nuevas soluciones a los problemas 

planteados por la armonía y la orquestación, y dar a la escritura pianística nuevas 

caminos. 

Según Stravinski, Ravel era como “un obrero de reloj suizo”, compuso con la forma 

estricta.  

En el campo de orquestación mostró gran capacidad y talento, por lo menos así lo 

demuestran las orquestaciones realizadas por él a algunas de sus obras y otras 

orquestaciones como la realizada a  “Les Tableaux d’une Exposition” de Moussorgsky 

(1922),  la cual se hizo muy popular y llamó la atención de la audiencia.   
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En algunas composiciones se ven reflejadas la gran influencia de algunos 

compositores y músicas como:  

Fauré y Chabrier (“Sérénade grotesque”, “Pavane pour une infante défunte”, 

“Menuet Antique”), de la música afro estadounidense (“L’Enfant et les sortilèges”, 

“Sonata para violín”, “Concierto en sol”) de la escuela rusa (“A la manera de … 

Borodine”, orquestación de “Les Tableaux d´une Exposition”), Satie, Debussy 

(“Jeux d’eau”, Cuarteto de cuerdas), Couperin y Rameau (“Le Tombeau de 

Couperin”), Chopin y Liszt (“Gaspard de la nuit”, “Concierto para la mano 

izquierda”), Schubert (“Valses nobles y sentimentales”), Schönberg (“Tres poemas 

de Mallarmè”), y finalmente Saint-Saëns y Mozart (“Concierto en sol”). 

Además de esta influencia,  siempre tenía interés en la música española, (en razón 

a su descendencia materna), y tenía gran admiración hacia la música oriental y 

folclórica. (Cuando tenía catorce años encontró música de Indonesia en la 

Exposición Universal en París).    Así pues,  Ravel tenía la habilidad de sintetizar 

corrientes extremadamente variadas de músicas del mundo e imprimir su estilo 

particular.  El cual fue evolucionando poco a poco durante su carrera. 

 

1.3. Las relaciones con otros compositores 

 

Ravel fue alumno de Gabriel Fauré (1845 – 1924) en el conservatorio de París, y 

fue a este a quien dedicó Jeux d’eau y Cuarteto. 

Él admiraba mucho a Claude Debussy (1862 – 1918), aunque negaba la influencia 

de éste en sus composiciones.  La muerte de Debussy, le dejó la difícil misión de 

liderar la música francesa. En su memoria compuso la Sonata para violín y 

violoncelo. 

Cuando el director del conjunto de Ballets Rusos, Serguéi Diáguilev (1872 – 1929) 

vino a París para presentar una de las obras más célebres del momento, los Ballets 

Rusos motivaron a Ravel para componer el ballet Daphnis et Chloé. 
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En el año 1913 Ravel apoyó sin condiciones a su amigo Igor Stravinski (1882 – 1971) en 

el momento del tumultuoso estreno de “La consagración de la primavera” 

 

En el año 1928, cuando realizó una gira por Estados Unidos, conoció a George Gershwin 

(1898 – 1937) cuya música apreció en gran medida. Años más tarde el compositor 

estadounidense viajó a Francia y le pidió que le recibiera en sus clases 

de orquestación, pero Ravel se negó argumentando que “usted perdería su gran 

espontaneidad melódica para componer en un mal estilo raveliano” (Jankélévich, 1995 

p.193).     
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2. Sobre Le Tombeau de Couperin 

 

2.1.Historia de composición de la obra 

 

Es una suite para piano solo compuesta en seis piezas: Prélude, Fugue, Forlane, 

Rigaudon, Menuet y Toccata, la cual fue compuesta entre 1914 y 1917. Las cuatro 

piezas excepto Fugue y Toccata fueron orquestadas en 1919 por el mismo 

compositor. Cada una de las piezas está dedicada a un amigo que murió en la 

Primera Guerra Mundial. Es la última obra para piano solo escrita por Ravel. 

Ravel fue un patriota apasionado y admiraba a los compositores de su país como 

François Couperin (1668 – 1733) (gran compositor francés de la época).  

En el año 1914, empezó a planear un homenaje a los compositores y estilo de la  

música del siglo XVIII, entre ellos a Couperin, pero poco después estalló la Primera 

Guerra Mundial y se dedicó a conducir un camión de hospital militar. 

En el año 1916, se enfermó y regresó a París. En el siguiente año se retiró del 

servicio militar, y murió su madre,  lo cual le afectó y deprimió profundamente. 

Él se retiró en Normandía para retomar la composición. Así pues terminó la 

composición de su “Tombeau” (significa tumba- sepulcro en francés pero en el 

sentido musical se utilizaba como réquiem entre el siglo X VII y X VIII), dedicado a 

sus amigos (a través de esta obra él expresó respeto a la música y la tradición del 

siglo XVIII) 

El origen de este género musical viene de la música para laúd. Posteriormente 

continuó con los clavecinistas franceses y floreció en una época de gran influencia 

de la iglesia católica. Ravel hizo “reaparecer” este género musical en el siglo XX. 
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En el año 1918 salió la edición Durand S.A., siendo Ravel mismo quién se encargó de 

escribir la letra del título e ilustración en la primera edición. 

El 11 de Abril del año 1919, se estrenó en Salle Gaveau de París a cargo de la famosa 

pianista Marguerite Long (1874 – 1966), quien fue viuda del musicólogo Joseph de 

Marliave a quien Ravel dedicó la última pieza Toccata. 
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3. Información, Estructura y la visión 

interpretativa de cada pieza 

3.1. Prélude 

Información y Estructura 

Ravel puso un preludio en la primera pieza como tradición de la suite barroca. 

Está dedicada al teniente Jacques Charlot, quien transcribió “Ma Mère l’Oye” para piano 

solo. 

En la parte inferior de la página están indicadas las notas pequeñas de adornos que se 

deben tocar al tiempo con el pulso, como estilo de las obras para clavecín en música 

barroco.  

Según Ravel, “está prohibido tocar rápido excepto por la pianista Marguerite Long”, 

cuando ella le preguntó la razón de esto, él le contestó “porque usted tiene visión de 

todas las notas…”.    

Está compuesta en mi menor y tiempo de 12/16, Vif (vivo), M.M. negra con punto igual 

92. Tiene la forma binaria, en la primera parte hasta el compás 33 y de 34. 

El tema del primer compás reaparece en el segundo compás en la mano izquierda 

pero en quinto grado abajo, es importante escuchar la mano derecha en el primer y tercer 

compás, y la mano izquierda en el segundo y cuarto compás como dos voces 

independientes.   

Después la melodía empieza a subir durante dos compases haciendo naturalmente 

crescendo (el compás 5 y 6), cuando en la mano derecha deja cambia el movimiento de 
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semicorcheas a corcheas la mano izquierda recibe contestando con semicorcheas (el 

compás 7 y 8).           

Del compás 10 al 13, exactamente contrario con los primeros cuatros compases, o sea el 

tema aparece primero en la mano izquierda (el compás 10 y 12), y pasa a la mano 

derecha (el compás 11 y 13).  

A partir del compás14, una secuencia de cuatro compases se repite dos veces, la línea 

del bajo se mueve cromáticamente de forma descendente mientras la melodía de la mano 

derecha que empieza en el compás 22 crece y llega al punto culminante de ff en el 

compás 28. Esta primera parte se repite.             

En la segunda parte empieza con el tema, igual que el primer compás (el compás 60) lo 

cual se repite tres veces, introduciendo a la misma melodía con los primeros cuatro 

compases pero esta vez cambiando la armonía. En los compases 60 al 62, la nota sol del 

bajo debe sostenerse bien para sentir la diferencia con el principio de la pieza. (Entre mi 

menor y Sol Mayor).   

En el compás 67, aparece el mismo motivo que el compás 22, pero esta vez se repite 

dos veces, formando una secuencia de tres compases que se conecta al tema pero en la 

quinta arriba. Esta vez el tema se forma en el compás quinto y no en el cuatro. 

Desde el compás 79 se desarrolla con dos secuencias que es formado por tres 

compases cada uno y con el mismo motivo que el compás 22 y 67.  

Después del arpegio de sol sostenido menor siete de dos compases, llega a un 

sorpresivo cambio de intensidad (pp) utilizando el motivo del compás 14. Esta frase que 

forma cinco compases se repite dos veces, en la segunda vez aparece la quinta 

disminuida arriba y entra a coda. 

La coda empieza con el motivo del compás 22 y 23 que va en crescendo hasta que llega 

a un clímax en el compás 106 (ff) , después desciende hasta el compás 112 a un pp. 

Aquí aparece el último tema en la quinta arriba después descendiendo hasta la nota mi 

más grave, desde el compás 112 con el arpegio de la escala pentatónica subiendo y 

desaparece dentro de tremolo del acorde de mi menor.   
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El ritmo semicorcheas domina durante toda la pieza, pasando por varias tonalidades, 

como un arabesco y perpetuum mobile. 

 

La visión interpretativa 

El primer compás se debe empezar muy claro aunque está la indicación de pp con un 

pulso decidido y estable. Los doce tiempos de esta pieza se deberían sentir como dos 

tiempos, cada pulso formado con seis semicorcheas. 

Con la velocidad que el compositor pide no es fácil tocar todas las notas de adorno  

Claramente sin que se golpeen, es por ello, que se requiere relajar y tocar con el mínimo 

de tensión. 

Igual que Debussy, Ravel nunca quiso poner la digitación porque pensaba que la 

digitación es ‘cuestión personal’,  argumentando que es cierto que cada persona tiene un 

tamaño de manos diferente, una longitud de los dedos única y gusto personal de 

digitación. Sin embargo, cuando el estudiante no tiene un criterio personal definido y no 

posee un alto nivel de interpretación,  se sugiere al profesor apoyar el estudio de la obra 

colocando una digitación.  

Ravel pide lo menos de pedal posible apenas para liberar el apagador, tal vez para no 

dañar la claridad de cada nota y poder sentir cada una de las frases. 

Una opción es buscar un sonido de color como de clavecín, ligero y elegante. Para eso 

se requiere que los dedos toquen la superficie de las teclas antes de bajar, sin perder 

peso y con el mínimo de movimiento. Para el motivo del tema (que aparece varias 

veces), se debe utilizar un ligero movimiento de muñeca girando. 

En cuanto a la dinámica,  el rango que se exige es en general dede pp hasta mp, solo al 

final de la primera parte llega hasta ff.  Es aconsejable  proponer bien la dirección de la 

dinámica hasta donde se quiere crecer o disminuir con el fin de embellecer la 

interpretación cuando se repite cada secuencia.  

Del compás 14 al 21 y en repetición del 43 al 50 es importante escuchar la línea 

cromática del bajo,  por lo que aparece solo en estas dos veces. 
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La melodía que aparece del compás 22, que se repite en el compás 51, en la segunda 

parte del 67, del 79, del 97, Ravel pidió imaginar el sonido del oboe. 

Se sugiere esta pieza como si fuera una sola corriente desde la primera nota al fin.  

En la escala ascendente de los últimos cinco compases, se puede imaginar como un 

sonido de glissando de arpa que disminuye y posteriormente desaparece con el  pedal. 

 

3.2.Fugue 

Información y Estructura 

Ravel puso fuga para la segunda pieza de la suite, como si fuera una pareja de la obra 

de Preludio y Fuga de “El clave bien temperado” de J.S. Bach. 

Está dedicada al segundo teniente Jean Cruppi, hijo de la mujer a quien dedicó  

“L’hgeure espagnole.” La pianista Marguerite Long expresó que esta pieza es difícil no 

solo por cuestión técnica. En una ocasión después de un concierto, Ravel felicitó a Long 

sobre la interpretación de Fugue, ella sintió miedo y en el siguiente concierto se equivocó 

en ese movimiento, desde ese día ella se acostumbró a tocar esta suite sin la Fugue en 

público. Ravel pensó ‘es una lástima’ pero terminó aceptando.  

Está compuesta en mi menor, tiempo de 4/4, Allegro moderato, M.M.negra igual 84. Es 

una fuga a tres voces. El tema está formado sencillamente con cuatro notas, mi, sol, la y 

si, e increíblemente simple pero crea un alto impacto rítmico,  en razón a que es muy 

bien utilizado en su repetición motívica. En el inicio se expone el tema en cada voz 

(soprano, alto y bajo). El tema del alto empieza una cuarta más baja que la soprano (el 

compás 3), y lo del bajo empieza una quinta más baja que el alto, una octava más baja 

que la soprano (el compás 5). 

En los primeros dos compases se expone el sujeto y en el siguiente compás empieza el 

contra sujeto que es más melódico contrastando con el sujeto.  

En el compás 7 crece el matiz ligeramente y en el siguiente compás 8 disminuye, hasta 

ahí forma un grupo de frase larga. 
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En el compás 9 aparece el tema en el alto con las mismas notas que en el primer 

compás. El siguiente tema aparece en el compás 11 en la soprano y con las mismas 

notas que el tema del alto de tercer compás. En el compás 13 el motivo de contra sujeto 

se extiende al doble y llega a pp en el compás 15 sorpresivamente. Aquí por primera vez 

el tema aparece en tonalidad mayor, en este caso sol mayor, el tema empieza con la 

nota de do en la soprano. En el compás 17 el tema aparece en el bajo con una cuarta 

más bajo que el tema anterior, aquí se puede ver la misma relación con el principio de la 

pieza. 

En el compás 22, es la primera vez que aparece el tema invertido como movimiento 

contrario en el alto, dos compases después en la soprano se encuentra otro sujeto 

invertido y primera vez el matiz llega a f. Aquí en el bajo se encuentra el contra sujeto 

invertido. 

En el compás 30 viene disminuyendo el matiz y llega a semicadencia de acorde de si 

mayor con matiz p, la mayoría de pianistas hacen un ligero ritardando en este pasaje, lo 

cual es acertado dado que hay una semicadencia marcada y queda justo a la mitad de la 

fuga (el compás 30 de los 61). 

En el compás 35 sobre encima del pedal de la nota de re se escucha a lo lejos un (pp). 

Los dos temas en la soprano y el alto se van persiguiendo con la diferencia de un tiempo 

de negra. Después en el compás 39, se presentan dos temas en el bajo y la soprano, 

nuevamente con la diferencia de un tiempo de negra, pero esta vez las voces se dirigen 

con movimiento invertido.  En el compás 44 el tema de la soprano se mantiene y del alto 

está invertido. Esta forma continua dos veces,  subiendo,  llegando a un clímax de f 

(compás 50), la tercera vez baja pero esta vez solamente utilizando los sujetos durante 

cuatro compases (del compás 50 al 53). Lo cual se contrapone a los siguientes cuatro 

compases que van subiendo utilizando los contras sujetos (del compás 54 al 57). 

Al final del compás 57, hay un ritardando. En los últimos cuatro compases están 

indicados Meno allegro, Ralentando hasta llegar al Lento,  estos temas en la tonalidad 

tónica y el sujeto y el contra sujeto aparecen completamente. 

 

 



17 

 

 

La visión interpretativa 

Como se mencionó antes, hasta los grandes pianistas a veces pierden en pleno concierto 

tocando la fuga. 

 Primero se debe considerar como preparar una fuga. Obviamente es mejor conocer 

cada voz por aparte, después memorizar con las manos separadas,  pero aún todavía 

falta algo. ¿Qué va a pasar cuando accidentalmente se interrumpe la interpretación y por 

exceso de nervios no sale la siguiente nota? Esto es problema de polifonía. 

Para ello se puede plantear la siguiente solución: Hacer enumeración de cada sistema, 

aprovechando que cada uno de ellos está compuesto por cuatro compases, excepto el 

quinto sistema (hay cinco compases), y estudiar para memorizar cada sistema.  Después 

tocar al revés, desde el último sistema hasta el principio. (En forma de cangrejo). Si el 

intérprete puede empezar desde cualquier sistema, se sentirá más seguro y no se 

perderá con facilidad. 

Esta Fuga es simple pero delicada. Se requiere mucho la independencia de los dedos 

para diferenciar de forma correcta la articulación de cada voz. 

En algunas grabaciones tocan staccato largo y a veces lo hacen ligando el pedal, pero 

cuando se respetan bien las notas que tienen staccatos se realiza un buen fraseo, suena 

más interesante y bonito. 

El sujeto es un motivo corto y siempre figura de forma descendente, lo que hace pensar 

al oyente figura retórica de la música barroca.  

Esta pieza también requiere independencia de dedos, no solo en la diferencia de 

articulación sino en las diferentes figuras, en los lugares donde aparecen  combinaciones 

de corcheas con tresillo se facilitarán si se piensa y canta el ritmo de tresillo (no 

corcheas) con el objetivo de que no se descuadre el ritmo y evitar que suene golpeado. 

Desde el compás 57 donde indica Ritardando después Meno allegro, Rallentando, Lento 

así como en el penúltimo compas donde hay otro rallentando,  es bueno tocar como 

haciendo una parada poco a poco, para que se escuche uniforme el ritardando,  aquí 

también es mejor cantar la línea del tresillo haciendo retardando. En la última nota hay un 

calderón se debe sentir que poco a poco la resonancia se va esfumando 
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3.3 Forlane 

Información y Estructura 

Esta pieza fue compuesta a la memoria del teniente Gabriel Deluc, pintor vasco de San 

Juan de Luz. El Forlane es una danza tradicional de ritmo rápido, origen de Friull (nombre 

de la región de Italia que se ubica entre Venecia y Trieste). Fue introducida en Francia a 

final del siglo XVII por el compositor francés André Campra(1660 – 1744) y pronto se 

convirtió en una danza cortesana. De Ahí, paso a ser incluida como movimiento de 

algunas suites barrocas francesas y alemanes.  

Está compuesta en mi menor, tiempo de 6/8, Allegretto M.M. negra igual 96. Es la pieza 

más larga y de más complejidad armónica de toda la suite. 

Tiene la siguiente forma, A(4+4), B(10+3+3), A(4), C(8+8), D(4+4), C(4+4), D(4+4), 

C(4+4), A’(4+4), E(8+8), F(8+4+4), E(8), A’(4+4), B(10+3+3), A(4), G(8), H(8+8), 

Coda(4+4+4+4+7). 

Igual que el Prélude tiene indicaciones debajo de la página, para que se toquen las notas 

de adornos al tiempo con el pulso. 

El Ritmo de corchea con punto, semicorchea y corchea domina durante mayoría parte de 

la pieza. En la parte E (del compás 104 al 120) y (del 137 al 144), F (del compás 121 al 

136), y La coda (del compás 197 al fin), aparece mucho menos el puntillo y la mayoría 

del pulso está formado de una negra con una corchea. 

En la parte G (del compás 173 al 196) es la única parte de Mi Mayor, y aparecen  

staccato en las corcheas.  

La armonía es muy compleja y difícil de analizar con la función tonal. Está lleno de 

disonancias, notas cambiadas, notas de choque, intervalos aumentados y apoyaturas. 

Según la armadura se puede entender que está en la tonalidad de mi menor, pero se 

puede sentir que también en do sostenido menor. El uso de las notas es muy inestable lo 

cual crea un ambiente extraño, exótico, pero a la vez, si uno observa el movimiento del 

bajo, se encuentra con la típica armonía clásica. Por ejemplo en las primeras cuatro 
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compases tiene función de I – IV – II – V, en el bajo. Con esta base de la armonía 

clásica, se extiende para desarrollar la armonía francesa moderna hasta acordes de jazz. 

Este es un estilo muy propio de Ravel lo cual le hace único,  diferente,  interesante, y 

bonito.  

 

La visión interpretativa 

En el primer compás antes del re # la ligadura está separada y durante toda la pieza 

aparece muchas veces ( por ejemplo el compás 5, 9, 19, 22, 25, etc.) Se sugiere respetar 

estas separaciones además teniendo en cuenta que la siguiente nota esta acentuada. El 

pianista Vlado Perlemuter dijo que: “si antes de la cuarta corchea se vacila un poco se 

creará un ambiente en el cual se oyen las primeras tres corcheas como si fueran 

adornos”. Es importante tocar el valor completo de las notas de puntillo,  de esta forma 

no se oirá afanado. 

La violinista Hélène Jourdan- Morahange, amiga de Ravel decía que él tocaba esta pieza 

cantando animado pero con tiempo estable, y un poco melancólico, como si estuviera 

recordando algo específico. Esta pieza tiene un ambiente que alude al pasado por su 

sonoridad de color pastel y forma de cadencia clásica. 

Esta pieza es la más larga de la suite y los motivos repetitivos, el propósito es cambiar 

algo en repetición. Por ejemplo del compás 101 al 104, del 149 al 152 se presenta el 

mismo motivo por lo tanto se sugiere tocar casi sin pedal para destacar la diferencia. 

Desde el compás 65 al 81, la nota fa sostenido del bajo y después re sostenido deben 

sostenerse bien con el pedal para encima de estas bases poner los acordes extraños 

pero lindos. 

Desde el compás 173, está el pasaje de Mi Mayor el cual tiene muchos staccatos, los 

cuales se deberían tocar bien marcados para crear un contraste con el anterior. 

Desde el compás 197 se debe imaginar un sonido como de “caja musical, y se debe 

sentir la diferencia del acorde del compás 214 y del 215. 



20 

 

 

Aunque hay muchos acordes de jazz disonantes la música llega al oído de manera muy 

tierna, lo cual crea un ambiente exótico perfecto para apreciar y disfrutar. 

Teniendo en cuenta que la armonía es bastante compleja se recomienda memorizar la 

pieza primero con las manos separadas y sobre todo trabajar bien la mano izquierda. 

 

3.4. Rigaudon  

Información y Estructura 

El rigaudon es una danza de origen Provanza de Francia, del siglo XVI y, XVII, de ritmo 

binario, de tiempo alegre y cuya invención se atribuye a un tal Rigaud, del que no se 

conocen más detalles sin embargo, en alguna versión dice que significa “la campana”. Es 

una especie de contra-danza que se baila entre dos o más parejas con variedad de 

figuras. 

 El aire es a dos tiempos y se divide en dos retornos fraseados de cuatro en cuatro 

compases empezando por la última nota del segundo tiempo. Tiene característica de 

salto en los pulsos de los números pares. Al convertirse en una danza de moda en la 

corte francesa durante el siglo XVII se incluía en ocasiones en la suite alemana.              

Está dedicada a Pierre y Pascal Gaudin. 

Está compuesta en Do Mayor, Assez Vif (con mucha alegría), tiempo de dos cuartos, 

tiene la forma de tripartita. La parte A (del compás 1 al 72), B (del compás 73 al 128) que 

tiene menos velocidad y la tonalidad es do menor en esta parte se percibe un ambiente 

muy contraste con la parte A, la melodía lírica vs melodía folclórica. En el compás 159 

modula a Fa Mayor. 

Es la única pieza en la que Ravel no indicó velocidad alguna, al igual que la Toccata, 

depende del intérprete.  
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La visión interpretativa 

Esta es la pieza alegre de la suite. Requiere un tecleo vigoroso y cruce de los brazos 

rápidamente. Se debe destacar la línea de la melodía dentro de los grupos de acordes. 

Las primeros dos compases parecen un saludo antes de empezar el baile. Desde el 

tercer compás, empieza a cruzar los brazos, para lo cual se debe estar relajado evitando 

que los hombros se suban. Además se debe escuchar y destacar la línea del bajo en 

crescendo. 

En el compás 18, 22, 25 y en la repetición de la última parte se propone ligar bien hacía 

acorde que tiene staccato. Las secuencias se repiten tres veces, cada vez más fuerte 

hasta llegar al ff. En esta parte, Ravel quería una sonoridad de instrumento de metal.   

Después viene un súbito p, y pasa el mismo motivo anterior a la mano derecha, 

nuevamente se propone buscar sonido de caja musical.  

El uso del pedal se debe cuidar para que no mezclar la armonía es por ello que es mejor 

poner acento de pedal corto y a tiempo con el pulso. 

En parte Moins vif (meno mosso) se pide bien contraste con la primera parte, (Ravel 

pedía sonido de oboe). La melodía a partir del compás 105 es muy misteriosa y 

melancólica, se propone tocar en pp como oyendo desde lejos pero sin bajar tempo. 

Dado que Ravel pedía el pulso del bajo estable sin destacer la melodía de la mano 

derecha.  

En el compás 128 antes de volver Tempo I es sorprendente ver que no hace ritardando 

para llegar al tema. 

 

3.5. Menuet 

Información y Estructura 

Está dedicada a Jean Dreyfus. Está compuesta en Sol Mayor, Allegro Moderato, M.M. 

negra igual 92, tiempo de tres cuartos. Igual que Prélude, Forlane y Rigaudon, está 

indicado debajo de la página para que se toquen las notas de adornos con los pulsos. 
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Ravel compuso cinco Menuets en su vida, son “Menuet Antique” (1895), “Menuet en do 

sostenido menor” (1904)…esta obra estaba guardado en la Biblioteca Nacional de 

Francia y en el año 2007 salió la primera edición por la base de la partitura que escribió 

el compositor, el segundo movimiento de “Sonatine” (1903 – 5), “Menuet por nombre de 

Haydn” (1909) y este Menueto de “Le Tombeau de Couperin”.  Se dice que este úlitmo es 

el mejor Menuet de los cinco. 

 

El menuet es una antigua danza tradicional de la música barroca originaria de la región 

francesa de Poitou, que alcanzó su desarrollo entre el año 1670 y 1750. 

Fue introducida con el nombre de minuet en la corte francesa por Jean – Baptiste Lully 

(1673), que lo incluyó en sus óperas. Este elegante y majestuoso baile de figuras 

suplantó a la antigua courante durante el periodo rococó, que llegó a denominarse “edad 

de minueto”. 

Al principio, el menuet de compás ternario era bastante rápido, pero en el transcurso del 

siglo XVII fue moderando su movimiento. Es una de las danzas facultativas de la suite. 

Generalmente se compone de dos secciones con repetición de cada una de ellas, 

exposición, trio y reexposición. Ravel puso a la segunda parte Musette en vez de Trio. 

Musette es un oboe piccolo, un instrumento más pequeño y su registro más agudo de 

miembro de la familia del oboe. Se utilizaba en varias regiones de Francia por la gente 

agrícola para tocar la música folclórica tradicional. Por eso también esta palabra significa 

la melodía o la obra que es compuesta para el instrumento musette.  

Tiene la forma tripartita, parte A (del compás 1 al 64), parte B (del compás 65 al 104), 

parte A’ (del compás 105 al 136) y la Coda (del compás 137 hasta el fin). 

 

La visión interpretativa 

Este Menuet no es difícil desde el punto de vista técnico, pero tampoco es fácil puesto 

que hay que evitar que se vuelva monótono dentro de la suite.  
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Si hacemos el ejercicio de cantar la melodía nos damos cuenta que la línea es tan simple y 

tiene pocas notas, pero cuando esta melodía va encima del cojín de la armonía tan bella la 

melodía revive.  

Por lo que ya sabemos el menuet es una danza antigua elegante, se debe apoyar en el primer 

tiempo de cada compás para no perder su ritmo de danza de tres tiempos y  además se debe 

tener en cuenta el tenuto a varias notas señalados por el compositor. 

 El primer tema empieza sin el bajo y solo con la armonía en posición cerrada en registro del 

centro. En el compás 17, hacen los mismos matices pp con el tema mas cantábile. En el 

compás 30 (en repetición el 54), Ravel dijo que la mayoría de pianistas hacen disminuyendo a 

partir del tercer pulso pero es mejor seguir en un crescendo hasta antes de llegar al siguiente 

p. 

La parte de Musette, por lo que la melodía va siempre con acorde se debe conectar con el 

pedal pero cuidando el cambio para que no se ensucie la armonía. Ravel pidió exactamente la 

misma velocidad que la parte anterior. Desde el compás 81 donde cada cuatro compases se 

repite la misma secuencia tres veces, se deben proponer bien los matices hasta que se llegue 

al ff. 

En la reexposición (a partir del compás 105), se combina el tema en la mano derecha y la 

melodía de Musette en la mano izquierda pero se debe cuidar de no cambiar la velocidad en 

Musette. 

En la coda a partir del compás 136 también el compositor pidió no cambiar la velocidad. Lo que 

sigue es una serie de recitativo pero con tiempo estable, cada vez desaparecen con solo dos 

notas de si y la. En los tres acordes del compás 150, 151 y 152 se debe buscar sonido de 

cristal respetando el valor de duración de tres tiempos. 

Las siguientes siete apoyaturas deben dar sonoridad como a salto de gato, muy sutil y 

sorprendente. Por último los trinos deben desaparece dentro del pedal.         

 

3.6.Toccata 

Información y Estructura 
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Esta última pieza está dedicada al capitán Joseph de Marliave, quien fue musicólogo y 

esposo de la pianista Marguerite Long. Está compuesta en mi menor, Vif, M.M. negra 

igual 144, tiempo de cuatro cuarto.  

La Toccata es una pieza para instrumento de tecla, tiene característica de pasajes 

rápidos, con improvisación y muestra de virtuosísmo. Viene de la palabra tocar, 

originalmente era para probar la afinación y estado de la tecla de clavecín u órgano antes 

del concierto. Empezó en norte de Italia en la mitad del siglo X VI. En la mitad del siglo X 

VII, Girolamo Frescobardi (1583 – 1643) combinó el estilo madrigal con alta técnica para 

la interpretación. 

En Alemania la tocata fue representada por J.S.Bach quien prefirió la combinación con la 

fuga estricta. Posteriormente a finales del siglo X IX, esta forma de pieza re apareció en 

Francia con la Sinfonía para órgano de Charles – Marie Widor (1844-1937) y Louis 

Vierne (1870 – 1937). Y en las piezas de Debussy , Ravel, Prokofiev y Kachaturían están 

muy marcados el carácter de improvisación y virtuosismo. 

Esta toccata de Ravel es una de las más difíciles de interpretar desde el punto de vista  

técnico, en razón que se repiten las mismas notas con alta velocidad durante casi toda la 

pieza, se requiere un buen estado de las teclas de piano para que reaccionen 

rápidamente. 

Esta pieza no tiene repetición su carácter es de Toccata, igual que el Prelude y la Fuga.  

En alguna información afirma que está compuesta con la forma Sonata gran rondó 

complejo, pero antes de encajarla en alguna forma específica se debe procurar más bien 

observar como utilizó los cuatro motivos.   

 El primer motivo, lo llamaremos (a) es del compás 11 al 22, el segundo (b) es del 35 al 

42, el tercero (c) es del 57 al 70, y el último (d) es del 96, donde hay doble barra y 

modula a re sostenido menor hasta el compás 121. Después desde el compás 132, 

aparece el motivo (d) durante doce compases, del compás 155 solo cinco compases de 

pedacito del motivo (d), del compás 168 también solo cinco compases de pedacito del 

motivo (d). 
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 En el compás 173 vuelve el motivo (a), desde el compás 191 utiliza el motivo (b), 

después de última doble barra donde indica Mi Mayor a partir del compás 221, aparece el 

motivo (c) y llega a gran final.       

Por la forma de utilizar los motivos se puede pensar en tres partes, la primera parte es 

del compás 1 al 93 (a,b,c), la segunda parte es del 94 al 172 (d), y la última parte es del 

173 al fin (a,b,c). Entre motivo y motivo se conecta con un puente sencillo.  

Realmente sigue desarrollando hasta el final como solo una corriente. Poco a poco se 

debe ir elevando y aumentando la tensión hacía el gran final brillante de tónica de Mi 

Mayor. 

Es un excelente trabajo del mismo compositor que compuso “Boléro”, aunque Ravel dijo 

con gusto que este final de Toccata es de Saent-Saens. 

Esta pieza merece cerrar esta suite puesto que expresa la dedicatoria a la muerte de sus 

amigos así como su admiración y agradecimiento. No para mostrar virtuosísimo, es una 

oración. 

Marguerite Long escribió en su libro con mucha emoción sobre esta suite, “ …de verdad, 

esta no es una obra triste,  ya quisiera yo que me hicieran una composición así como 

esta para recordarme…” 

 

La visión interpretativa 

En el primer compás, después en el 86, en el 145, en el 160 y en el 173, cada momento 

indica staccato, sin embargo no se debe pensar staccato, porque cuando se trata de 

tocar corto en notas repetidas se genera tensión y en las teclas ocurre un rebote que 

hacen que no responda la segunda vez para bajar  la tecla. Además con alta velocidad 

simplemente separar las notas ya se oye como staccato. 

Sobre la digitación, existen algunas opciones, por ejemplo en el compás 13, la tercera y 

la séptima semicorchea se deberían tocar con la mano izquierda, de esta manera la 

mano derecha puede descansar y además la nota la y si suenan parejas. En varios 

lugares se puede aplicar esta manera. 
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Se dice que en Francia existe la digitación tradicional de esta pieza para la persona que 

tienen manos pequeños, en Japón también existe unas versiones que están indicado 

para los pianistas avanzados. Pero esta pieza tampoco requiere de manos grandes, 

necesita más que toda flexibilidad muscular,  relajación y una búsqueda de descanso 

aunque menos de segundo. 

Debemos respetar los acentos y el pedal. En las muchas partes, debe escuchar la línea 

melódica que conforma con el dedo pulgar de ambas manos. 

Ravel deseaba la velocidad bastante rápido y a partir del compás 57 donde dice Un peu 

moins vif (un poco meno mosso) bastante bajaba la velocidad con expresión sosteniendo 

las notas y en el compás 80 deseaba volviera exactamente al tiempo del comienzo. 

En la parte de re sostenido menor (desde el compás 94) se debería tocar destacando la 

línea melódica como si fuera flotando dentro de los acordes arpegiados. Y por lo que es 

la única parte que tiene un ambiente de la línea horizontal, se debería tocar bien en 

contraste. 

En la mayoría parte tiene p o pp, mejor controlar bien para no pasar límite de matiz y que 

f y ff  guardar hasta el final. En el compás 191, para que resulte bien creciendo, Ravel 

pedía que empezará con una acorde. 

En el compás 221, para resaltar más acento, podemos bajar la velocidad un poco, pero 

volviendo hacía el final. 
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3. Sobre la versión para orquesta 

 

Ravel hizo orquestación de esta suite en el año 1919. 

Excepto la Fuga y laToccata, por razón de que ambas piezas son muy pianística y 

que consideró que quedará como suite barroco (preludio más movimientos de 

danzas). 

El orden de las piezas también cambió, quedó primero Prelude sigue Forlane, 

Menuet y termina con Rigaudon. 

En el año 1920, se estrenó bajo la dirección deRhené – Baton con la orquesta 

Concerts Pasdeloup. En mismo año salió la versión para Ballet, solo tres piezas 

son Forlane, Menuet y Rigaudon. 

La orquesta se forma con 2 flautas, 2 oboes, 2 clarinetes, 2 fagotes, 2 cornos, 1 

trompeta, 1 arpa, y 5 partes de cuerdas, sin percusión. Suele en otras obras de 

Ravel también, exige alta nivel de técnica a los instrumentos de madera 

especialmente para oboe               . 

En el último tiempo algunos pianistas directores hacen orquestación de Fuga y 

Toccata.  

En las cuatro piezas, la mayoría de la melodía la toma el oboe, ya con nivel de 

solista. En Prelude, en la única vez que aparece la trompeta en la melodía del 

compás 79. Y en la escala ascendente del último sistema toca con el arpa.  

En Forlane, encima de la base de cuerdas, flauta, oboe y clarinete toma las 

melodías alternando. Las notas de pedales y adornos agudos toca con arpa. 

En Menuet también la melodía principal es tocada por el oboe y a veces alterna con 

flauta. En la parte de Musette se utiliza la trompeta con sordina y la línea de 

acompañamiento con clarinete. En la reexposición la entrega otra vez al oboe. En 

las últimas apoyaturas se utiliza el arpa. 
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En  Rigaudon, aquí destaca uso de los instrumentos metales. Muchas melodías toma la 

trompeta y el corno acompañado por arpegio del arpa. En la parte meno mosso, el oboe 

vuelve a ser protagonista. A partir del compás 105, la flauta toma la melodía y después 

pasa al clarinete que es acompañado por el arpa. 

 

Es muy interesante escuchar la versión de orquesta para conocer que sonido deseaba el 

compositor en cada una de las partes de las piezas. Así pues, nos ayuda a imaginar y 

crear nuevas sonoridades. 
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5. Conclusiones 

 

Luego de consultar la biografía del compositor, el momento histórico de composición y el 

análisis detallado de la cada pieza de la obra “Le Tombeau de Couperin” de Maurice 

Ravel, se puede concluir que la principal ganancia en la interpretación podía acercar más 

claramente a la intención del compositor. 

Antes de estudiar la obra, tenía la impresión de que el compositor tenía un carácter a 

sangre fría, muy analítico. Y claro que tiene ese carácter pero por otro lado era un 

hombre muy cariñoso, tímido, sincero a los amigos y por dentro lleno de expresión. 

Esta obra es un réquiem a sus amigos que murieron en la guerra pero no termina 

simplemente con emoción triste, atreves de esta obra el compositor logró expresar el 

sentimiento de fuerte admiración a la música barroca francesa. 

Cada pieza de suite tiene características especiales, llenas de técnicas pianísticas que 

aprovechan al máximo el piano moderno que tenemos hoy en día. Se tienen que buscar 

varios colores de sonoridad. 

Sin lugar a duda, esta es una obra que llama poderosamente la atención del público y es 

sumamente exigente para los pianistas. 

Considero que es una obra que la convierte en el repertorio muy importante de las obras 

del siglo XX. 
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