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ACTUALIDAD ENTREVISTAS REPORTAJES DISCOS CONCIERTOS OPERA OPINION

octubre 2019

Otono nos invita a leer el nimero 933 de RITMO, del mes de
octubre, con la Orquesta Filarménica de Gran Canaria en la
portada, pero tratada desde “muy dentro”, con una amplia
entrevista a varios de sus integrantes, aportando otra vision
y perspectivas a las habituales del liderazgo de director o
gerente.

Igualmente ofrecemos en este nimero un especial “entre-
vistas”, con cinco figuras internacionales. Por una parte la
directora Simone Young, que en 2005 fue la primera mujer
en dirigir a la Filarmoénica de Viena. También entrevistamos
al maestro Jamos Conlon, uno de los mejores directores de
foso del momento, asi como al compositor José Manuel Lo6-
pez Lépez, residente de la temporada 19/20 del CNDM; al
pianista Nikolai Demidenko, que nos ofrece sus reflexiones en

un momento de dulce madurez, siendo artista de lbermusica
y, por ultimo, al prestigioso bajo inglés Alastair Miles. Ademas
de éstas, entrevistas en pequefio formato de la actualidad
nacional e internacional.

Nuestro Tema del mes se centra en una efeméride, como es
la de Albert Roussel, que celebra el 150 aniversario de su
nacimiento. Y el compositor elegido es Aram Khachaturian.

Actualidad, noticias, estudios, criticas de discos, conciertos y
amplia seccion de 6pera en los mejores teatros del mundo,
ademas de nuestras paginas de opinion, con Mesa para 4, El
estudio de Andrea, Doktor Faustus, El badl de musica, Inter-
ferencias, Las Musas, Tribuna libre y Contrapunto, forman un
completo nimero de octubre. jBienvenido otofno!

Foto portada: © Nacho Gonzélez

© BERTHOLD FABRICIUS

Entrevista

En portada
Orquesta Filarménica de
Gran Canaria

de la direccion

Entrevista Entrevista
Nikolai Demidenko, Alastair Miles, un bajo
el piano sinfénico muy alto

Simone Young, la pionera

Entrevista
Jose Manuel Lopez

Entrevista
James Conlon, un
americano en Paris

Lépez, ano para el CNDM
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Contrapunto
Con Ramén Gener, musico,
humanista, escritor. ..

Opera
El Festival de Salzburgo
en toda su plenitud
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Deléitate con algunas de las voces mas destacadas del momento,
como Javier Camarena, Sonya Yoncheva, George Petean o Erwin Schrott.
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Abusos y violencia de género
en la musica

| movimiento #metoo, nacido en octubre de 2017 para denunciar la

agresion sexual y el acoso, a raiz de las acusaciones contra el produc-

tor de cine y ejecutivo estadounidense Harvey Weinstein, ha estimu-

lado a diversas victimas y medios de comunicacion internacionales a
destapar situaciones de abuso de género en el mundo de la musica, un mun-
do mas pequefio, y por lo tanto “discreto”, que el de la gran pantalla, pero en
el que el poder masculino ha sido implacable.

En este dmbito de la musica, y nos centramos en la clésica, el poder ha es-
tado histéricamente en manos del hombre. La creacién de las obras, su direc-
cién, interpretacién y desarrollo en escena han sido labores del sexo mascu-
lino, salvo destacadas excepciones de las que ya hemos hablado desde esta
misma pagina editorial y en distintos articulos y secciones de nuestra revista.

A efectos de puntualizacién histérica, habria que indicar que el abuso y la
violencia de género han estado muy presentes en gran nimero de creaciones
operisticas. Veamos algunos ejemplos. En La Traviata, los derechos de la pro-
tagonista, Violetta, son pisoteados por la sociedad del momento; Carmen, en
su dpera homénima, es asesinada por “su hombre”; en Madama Butterfly ella
misma es la primera en “aceptar” sumisamente el destino que una sociedad
machista y colonial le impone; Marie es asesinada en Wozzeck; o la violacion
de otra Marie, en Die Soldaten. En estos y en otros muchos campos de la crea-
cién humana, el maltrato, la dominacién y la violencia contra las mujeres han
sido el guién dramético de un gran nimero de sus textos, en donde la mujer
es reverenciada por amor y finalmente poseida por la fuerza. Obras crueles
y machistas, pero indudablemente hermosas que, en todo caso, no es dbice
para que a dia de hoy sigan estando en lo més alto. Eso no se discute.

La necesidad y el deseo del hombre por la mujer, por su supremacia, han
creado, crean y crearan situaciones de pasién y excesos que, en numerosos
casos, son la semilla de las grandes obras artisticas y musicales, teniendo por
desenlace final el abuso o la violencia de género, que en las sociedades del
pasado quiza fueran consentidos, pero ahora, inmersos en los nuevos movi-
mientos de igualdad, estén en el ojo del huracéan.

Los logros de la equiparacién de los derechos entre el hombre y la mujer
van en paralelo con el desarrollo cultural de la sociedad. De dicho parale-
lismo participa también la musica, pues ya se ha visto que en la sociedad
occidental del siglo XXI, una sociedad que disfruta de las mayores cotas de
desarrollo intelectual colectivo, la defensa de los derechos de la mujer esté
siendo bandera a todos los niveles y, especialmente, en el mundo de las artes,
mundo en el que la figura de la mujer ha sido tratada histéricamente como
un icono, anclado bésicamente en su belleza y sumisién, pero ignorando o
ninguneando el resto de sus valores (en nuestra seccién “Las Musas” tenemos
mensualmente una ventana abierta a la mujer en el arte, como creadora, no
como inspiradora del hombre creador).

En los Gltimos tiempos han saltado a la opinidn piblica situaciones de abu-
so y violencia de género en la familia de la musica clésica, representada en
estos dias en la meditica y torrencial figura de Placido Domingo, ademas de
los casos de Daniele Gatti o James Levine, entre otros. Aquellos que se han
aprovechado en el pasado de la tolerancia, pasividad social y sumisién obliga-
da de victimas y entorno, se encuentran ahora ante situaciones comprometi-
das de las que deberan dar explicaciones ante la sociedad y, sobre todo, ante
la justicia, atendiendo las demandas de las victimas que se vieron obligadas
a callar en muchos casos para defender sus carreras ante el poderoso domi-
nador. Pero hasta que no se demuestre su culpabilidad, tienen derecho a la
presuncién de inocencia.

Los usos y las formas de la sociedad del siglo XXI no tienen nada que ver
con los del siglo XX y anteriores, esté claro, pero el abuso y la violencia de
género, desde una posicion superior, sea cual sea el colectivo maltratado, hoy
no es disculpable bajo concepto alguno, ni siquiera aludiendo a la tolerancia
de épocas pasadas. La justicia debe actuar sin reparos y dilaciones, aplicando
el peso de la ley a todos aquellos que se han valido de su posiciéon de poder
y hegemonia social y laboral, para forzar comportamientos no consentidos y
hasta ahora silenciados.
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Orquesta Filarmoénica de Gran Canaria
Desde dentro: conversacion a seis voces

por Gonzalo Pérez Chamorro

Los mUsicos opinan en esta
entrevista coral, que transcurre
de vientos a cuerdas, de metales
a la percusion, como si de una
gran sinfonia se tratara, donde
seis integrantes de la Orquesta
Filarmonica de Gran Canaria
(OFGC) expresan sus ideas y
reflexiones acerca de la nueva
temporada de la orquesta y

de su trabajo con Karel Mark
Chichon, no presente en la
entrevista pero continuamente
nombrado por ellos, los musicos,
los que trabajan cara a cara con
el maestro para confeccionar

los programas y darles vida

al pablico del Auditorio

Alfredo Kraus, escenario de

los conciertos de abono de

la formacion dependiente

del Cabildo de Gran Canaria.
Esta conversacidn a seis voces
cuenta con la participacion de
seis miembros de la OFGC:
Radovan Cavallin, Bernard
Doughty, David Hernandez,
Adriana llieva, Adrian Marrero

y José Zarzo. Planteados los
temas, los musicos, en animada
charla, no podian dejar escapar
el orgullo que sienten de ser
parte de la Filarménica de Gran
Canaria y de poder compartir sus
experiencias con los lectores, asi
como sus experiencias musicales
con el pablico. Y valoran muy
positivamente el modus operandi
de Chichon, del que opinan

que "“es un magnifico director,
tiene una técnica impecable,
grandisima musicalidad y
excelente capacidad de poder
transmitir sus ideas a la orquesta
con todos los detalles, sabiendo
en cada momento lo que quiere
expresar y como lograr que la
orquesta suene con un enorme
rango dinamico, refinaday a la
vez musicalmente muy viva y con
mucha expresion”. Seis voces
desde dentro de la orquesta,
para dar voz a la Orquesta
Filarménica de Gran Canaria.
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La Orquesta Filarménica de Gran Canaria, junto a su director artistico y titular Karel Mark Chichon.

Participan:

Radovan Cavallin - solista principal de clarinete
Bernard Doughty - solista principal de trombén
David Hernandez - percusion
Adriana llieva - solista de viola
Adrian Marrero - solista de violin
José Zarzo - solista principal de trompa

En el Auditorio Alfredo Kraus ustedes son los tinicos que
ven al maestro, ;como de importante es la comunicacién
visual con Karel Mark Chichon?

Al: Comienzo yo... (risas). En realidad no somos los Unicos,
pues lo hermoso de un concierto en directo es que todos
y cada uno de los que estamos compartiendo ese instante
lo hace desde su perspectiva, y estoy segura que el publico
recibe no solamente lo que los directores transmiten en cada
momento, sino que también es, en cierta manera, participe
de la comunicacién que hay entre el director y la orquesta.
Esta comunicacién es sumamente importante, ya que los
conciertos dependen mucho de la magia del momento. Du-
rante los ensayos preparamos meticulosamente cada obra a
interpretar, tanto desde el punto de vista técnico como musi-
cal, pero hay una gran parte del resultado final que solamen-
te surge en los conciertos, rodeados de nuestro publico, y
en este momento la comunicacion entre nosotros es lo mas
importante.

BD: Es primordial. Imagine por un momento tener una con-
versacién con alguien contando una buena historia, con sus
miradas, gestos y expresiones faciales, jy ahora intente ima-
ginar escuchar lo mismo solo mirando su espalda...!

JZ: Soy de la misma opinién que Bernard, la comunicacién
visual es fundamental, ya que muchas veces el maestro con
una mirada te pide lo que él quiere, musical y técnicamente.
Es el sexto sentido que tenemos algunos musicos...

RC: Seglin mi punto de vista, la comunicacion visual es im-
portantisima, porque el maestro no solamente, como acaba
de indicar José, te pide lo que quiere musicalmente y técni-
camente con los brazos y gestos, igualmente te lo pide con
una mirada.

DH: Es de vital importancia, puesto que no se dirige Uni-
camente con las manos. La mirada invita a tocar, sugiere y
transmite sensaciones, alerta de cambios, etc.

AM: Pues yo voy a insistir en lo dicho por mis companeros: la
comunicacion visual es muy importante, tanto con el maestro
Chichon como con los demas directores. Dentro de esta co-
municacién nos traslada toda clase de informacion, el carac-
ter, los tempos, como construir las frases musicales, balance
y tipo de sonido. Ademas de darnos confianza.

Su respuesta a la confianza me motiva a preguntarles, ya que
esta es la tercera temporada con Chichon, que ya deben de
conocerse bastante bien...

AM: Asi es, el maestro Chichon es muy claro y directo, sabe
lo que quiere y cémo llegar a la meta, cada vez nos lleva
menos tiempo llegar a un buen nivel. Estamos viviendo un
momento dulce en el aspecto artistico.

BD: Si, nos conocemos muy bien, aunque seguimos cono-
ciéndonos unos a otros. Existe una buena relacién profesio-
nal.

Al: Efectivamente, a estas alturas, ya podemos hablar de que
tenemos una trayectoria junto al maestro Chichon. Esto de
alguna manera facilita el trabajo, ya que nos conocemos lo
suficiente para intuirnos musicalmente y para prever inclu-
so situaciones complicadas que necesitan de cierto nivel de
cooperacion para solventarlas de una forma rapida y efecti-
va. A nivel artistico, conocer las exigencias y los gustos del
maestro, hace que todo fluya.

RC: Durante estas tres temporadas hemos tenido el placer
de trabajar con el maestro y conocerlo muy bien. Creo que la
orquesta responde mucho mas répido durante los ensayos y
tiene un sonido mas compacto y redondo.
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JZ: Estoy de acuerdo con mis compafieros, al maestro lo co-
nocemos ya muy bien, por lo que los ensayos son cada vez
més fluidos.

¢Cudles creen que son ahora mismo las principales virtudes
de la OFGC?

Al: Desde mi punto de vista, la versatilidad y la entrega. So-
mos una orquesta que actualmente puede afrontar cualquier
tipo de repertorio, estamos en muy buen momento y creo
que nuestro publico lo nota. Nos dejamos la piel en cada
concierto. Me siento muy orgullosa de formar parte de esta
institucion y de poder ofrecer a la sociedad grancanaria mu-
sica de alto nivel.

RC: Creo que ahora las principales virtudes de la OFGC son
muchas. Es una orquesta muy polivalente que demuestra
sus calidades tanto en repertorio sinfénico como durante
las temporadas de opera y zarzuela. Desde que estamos
trabajando bajo la batuta del maestro Chichon el nivel de
los primeros ensayos ha subido de una manera significante y
los integrantes de la orquesta vienen preparados adecuada-
mente. Todos los nuevos compareros que se han integrado
y contratado tienen un gran nivel y calidad.

JZ: La principal virtud de la OFGC es que son varias, opino
como Radovan; el nivel del primer ensayo ha subido mu-
cho, gracias a las exigencias del maestro. La gran mayoria
de los integrantes vienen muy bien preparados. También
se estén contratando a nuevos compaferos con excelente
nivel. Y la orquesta estd cémoda en el repertorio sinfénico y
ademaés es una gran orquesta de dpera, como dice también
Radovan.

DH: La rapidez y solvencia con la que afronta el ensayo de las
obras. También la orquesta poco a poco estd consiguiendo
una identidad propia y un sonido que la define.

BD: Personalmente, no sé si la orquesta ahora tiene unas vir-
tudes “nuevas”, pero en mi opinién, la OFGC siempre ha
sido un conjunto con un espiritu joven, que tiene una flexibi-
lidad de interpretar las obras que estan programadas y ganas
de actuar, y cuenta con la gran diversidad de influencias que
aportan sus componentes de todo el mundo.

AM: Somos un conjunto versatil, con carécter y mucho orgu-
llo y a esto se suma que contamos con la gran suerte de te-
ner nuestra sede ubicada frente al mar junto al emblematico
Auditorio Alfredo Kraus.

Como integrantes de un “todo”, ;qué hay que sacrificar
para mejorar el resultado global?

BD: jEl tiempo! Somos como deportistas y necesitamos en-
trenar cada dia, independientemente de las horas de ensayo
estipuladas; incluyendo los sdbados y domingos y durante
las vacaciones. Ojala pudiera tener los fines de semana para
descansar y olvidarme de la orquesta, pero al mismo tiempo,
me siento muy afortunado de trabajar en la profesiéon que
me gusta.

JZ: Es cierto, se sacrifica el individualismo. La orquesta es
como un equipo de futbol, en eso coincido con Bernard, se
juega por alcanzar un gran equipo. Nosotros tocamos para
hacer justicia a las obras de los diferentes compositores
como conjunto y, por supuesto, también individualmente
cuando hay solos.

AM: Sin lugar a dudas, el ego, ampliando la respuesta dada

“Durante estas tres temporadas hemos
tenido el placer de trabajar con Chichon'y
conocerlo muy bien; la orquesta responde
mas rapido en los ensayos y tiene un sonido
mas compacto y redondo”
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por José y Bernard. Es el mayor enemigo a la hora de afron-
tar un trabajo en grupo.

RC: Tocar en la orquesta es un poco diferente que tocar como
solista. Primordialmente, de lo que hay de privarse y sacrificar
es el individualismo. Es un gran trabajo de conjunto, cada
musico tiene su momento de importancia y protagonismo en
los solos, pero es una labor de equipo para poder alcanzar
el méximo nivel, de esta forma se consigue la interpretacion
Sptima de gran diversidad de repertorio.

DH: Gran parte del bagaje musical y cultural de cada uno. En
algunos casos, los criterios propios sobre fraseo, estilo, etc.
Incluso como colectivo, obras que gozan de una determina-
da tradicién en la forma de interpretarlas, siempre encuen-
tras algun director o directora que trata de dejar su impronta.
Al: Yo en cambio no creo que haga falta sacrificar nada. Para
mi todo es cuestidn de buscar el equilibrio: en algunas oca-
siones toca tomar la iniciativa, y en otras dar un paso atrés
por el bien comun.

Respiremos un poco... ; Qué objetivo se plantean en esta
nueva temporada?

AM: Como cada inicio de temporada, uno de mis objetivos,
y hablo en primera persona esta vez, es disfrutar de todo el
repertorio que tenemos por delante, de los maestros y solis-
tas que nos acomparian, de seguir creciendo como persona
y musico. En resumen, seguir aprendiendo junto a mis com-
paneros de la OFGC.

DH: A nivel individual, seguir mejorando cada dia como mu-
sico y dar lo mejor de mi en cada ensayo y concierto. Tam-
bién contribuir en la medida de mis posibilidades a poner en
valor el gran aporte cultural que supone la OFGC para la isla
de Gran Canaria.

Al: Seguir creciendo como conjunto, llegar a més personas,
disfrutar de los grandes momentos y aprender de los no tan
grandes.

JZ: El objetivo es siempre el mismo: hacer el trabajo lo mejor
posible para hacer justicia a la versién del maestro y a las
obras.

BD: Como en los afios anteriores y los que vienen, hacerlo lo
mejor posible.

RC: Es un grandisimo placer, me siento muy afortunado y
orgulloso decir que esta es la temporada nimero treinta para
mi en esta maravillosa entidad. Como en todas las tempora-
das pasadas, el objetivo sigue siendo idéntico, lo han confir-
mado mis comparieros con las respuestas que acaban de dar.
Siempre intento hacer el trabajo de la mejor manera posible
e intento rendir al maximo nivel y de esta forma cumplir las
exigencias de nuestro maestro y de las obras programadas.

De los diversos programas sinfénicos de la nueva tempo-
rada, del mismo modo que el abonado espera con mayor
impaciencia unos que otros, ;cual de los disefiados es el
"vuestro”? Comencemos por Adriana, que parece intere-
sarle la pregunta...

Al: Bueno, gracias... Pero en realidad me gustan todos.
Como musico de orquesta siempre es un placer interpretar
las Sinfonias de Beethoven, obras que me inspiraron en mi
infancia y de alguna manera tienen mucho que ver con la de-
cisién de dedicarme a la musica. Pero mi interés en contestar
estd en que hay un concierto especial que me hace mucha
ilusién, ya que podremos disfrutar de otra de las facetas de
la Fundacién de la OFGC: la ensefianza. De nuestra Acade-
mia han salido excelentes musicos y muchos otros se siguen
formando todavia; compartir escenario con ellos seré algo
muy especial. Es una gran idea y una oportunidad Unica para
ellos. Cada viernes veo muchas de sus caras en el publico
y ahora podremos compartir estos momentos en el mismo
escenario. jSeguro que seré inolvidable!

RC: Voy a ser mucho més especifico y le citaré las obras: Sin-
fonia n. 2'y Concierto para piano n. 2 de Rachmaninov, la
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Primera de Mabhler, la Quinta de Tchaikovsky, Cuarta y Sexta
de Beethoven, la Fantéstica de Berlioz y el Capricho Espariol
de Rimsky-Korsakov.

BD: En cambio yo prefiero explicar algin por qué... Hay
varias obras que espero tocar; en noviembre, la Primera
Sinfonia de Brahms dirigida por Glnter Herbig, un gran
exponente de la musica de esta época; seguida por la
Octava Sinfonia de Shostakovich, que creo no he tocado
anteriormente. Josep Pons va a traer un programa muy in-
teresante en abril con el gran violonchelista Steven Isserlis,
interpretando el Concierto de Edward Elgar y la gran obra
que es Pelleas un Melisande de Schoenberg. Después,
La Bohéme, épera de uno de mis compositores favoritos,
Puccini, ademas dirigido por nuestro director titular; tam-
bién me atrae la presencia en el podio del famoso director
Inglés Trevor Pinnock, que va a dirigir la Novena Sinfonia
de Schubert; y finalmente en julio, vamos a interpretar la
Sinfonia de los Salmos de Stravinsky, una obra que canté
dentro del coro hace muchisimos afios en mis tiempos de
estudiante.

DH: Sin duda alguna, es un lujo tener la oportunidad de tra-
bajar esta temporada con uno de los “grandes”, el maestro
Charles Dutoit.

AM: Para mi es imposible elegir sélo uno, hay tanta buena
muUsica esta temporada...

JZ: Como Radovan, destaco estas obras: la Primera Sinfonia
de Beethoven, la Primera de Mahler, el programa con las Sin-
fonias ns. 2y 4 de Beethoven y el de la Quinta de Tchaikovsky.

Como musicos, jque ha aportado la OFGC a vuestra pro-
yeccién y desarrollo?

BD: Desde mi juventud, deseaba tocar en una buena orques-
ta, interpretar la extraordinaria musica del repertorio clésicoy
transmitir las emociones que salen de ella a nuestro publico.
Es un privilegio y un reto sin fin, y he tenido la suerte, siendo
miembro de la Filarménica de Gran Canaria, de realizar mi
suefo durante mas de treinta afios.

Al: Como con Bernard, toda mi vida profesional ha transcu-
rrido en esta orquesta. Aqui me siento en casa. Junto a mis
companieros hemos compartido muchos momentos. Para mi
ha sido un gran aprendizaje, tanto en lo profesional como en
lo personal.

AM: En este punto, tengo que aclarar que mi vinculo con la
OFGC viene desde nifio. Mi experiencia orquestal comen-
z6 con la Joven Orquesta de Gran Canaria, agrupacion que
forma parte de la Academia de la Orquesta. Como se po-
dra imaginar, mi evolucién y crecimiento ha sido gracias a
la OFGC. Y ser parte de esta orquesta, siempre ha sido mi
suefo.

JZ: La OFGC ha sido un magnifico vehiculo para mi desarro-
llo como instrumentista orquestal y como solista.

RC: Para mi, la OFGC ha sido y sigue siendo una experiencia
Unica e inigualable, donde he tenido y tengo el privilegio y la
oportunidad de trabajar, tanto con grandes directores y solis-
tas, como con magnificos musicos y companeros. Todo esto
me ha contribuido de crecer y desarrollarme artisticamente,
del mismo modo que me ha hecho crecer como musico de la
orquesta y como solista.

DH: Tenemos unanimidad en las respuestas, en mi caso la
orquesta te ayuda a crecer como intérprete. Te aporta fle-
xibilidad a la hora de trabajar en conjunto. Pero ademés, y
esto es importante, ganas en tolerancia al confrontar tus
ideas previas con las propuestas de los diferentes maes-
tros.

Y que creen que le han aportado ustedes a la OFGC...

AM: Considero que esa pregunta no debo responderla yo.
Al: Tengo la misma opinién de Adrian, no es a mi a quien le
corresponde responder esta pregunta.

RC: Respeto la actitud de mis companeros, pero puedo de-

JESUS DE LEON

"Karel Mark Chichon es una persona que sabe lo que quiere y cémo
conseguirlo; trabajador, carismatico y disciplinado”, indica uno de los
participantes en esta conversacion a seis voces.

cir que he aportado mi dedicaciéon de compartir mi pasién
y el amor por la musica y asegurarme de ser un buen lider
de mi seccién, para que mi grupo pueda rendir al méximo
nivel y salga satisfecho de su trabajo después de los con-
ciertos.

JZ: He aportado disciplina y creo que un buen hacer como
jefe de seccién. Y la satisfaccién del resto de comparieros de
la seccidn por sentir un trabajo bien hecho después de cada
concierto.

BD: En cierto modo pienso como Adriana y Adrian, ya que
ademés no me gusta hablar de mi mismo, pero aparte de
mis actuaciones con la orquesta, alld donde estoy, siempre
intento ser positivo y llevar una sonrisa donde vaya.

DH: Mi trabajo riguroso y mi pasién por esta profesion.

Entiendo vuestra postura, quiza tendria que ser otra per-
sona la que opinara sobre que le han proporcionado a la
orquesta... Y hablando de esa persona, como es Chichon,
ha aportado ademas una gran variedad de directores
internacionales invitados y solistas de prestigio, ;cémo
repercute esto en la OFGC?

RC: Este aspecto ha sido muy importante y determinante
para el nivel de la orquesta, que la ha llevado de ser una de
las mejores y con més calidad de Espana.

Al: Es cierto, y ademas es un lujo poder contar con maestros
de la talla de Charles Dutoit, Jean-Claude Casadesus o Tre-
vor Pinnock en nuestra temporada. Como musico, si cabe, es
una motivacién extra. Y a nivel orquestal, como ha afirmado
Radovan, es una garantia de conciertos a gran nivel y nos da
prestigio como conjunto.

JZ: Tengo exactamente la misma opinién: todo ayuda a que
la OFGC se sitte entre las mejores y mas finas orquestas del
pais.

DH: Al margen de la proyeccién internacional de nuestra or-
questa, los directores y solistas invitados estén seleccionados
para realizar un trabajo significativo dentro del proyecto de
la OFGC.

AM: Cuando te rodeas de buenos musicos, los resultados
son cada vez mejores. Nos da motivacién y calidad para dar
lo mejor de nosotros mismos.

“La orquesta poco a poco esta consiguiendo
una identidad propia y un sonido que la
define”



NACHO GONZALEZ

“Somos una orquesta que actualmente puede afrontar cualquier tipo de repertorio, estamos en muy buen momento y creo que nuestro publico lo nota;
nos dejamos la piel en cada concierto”, se afirma en esta entrevista.

BD: Como puede imaginar, son muy bienvenidos. Traen
ideas nuevas, son inspiradores y suben el entusiasmo del
conjunto, resultando unos conciertos inolvidables.

¢Coémo definirian a Karel Mark Chichon?

JZ: El maestro Chichon es excelente. Lo més importante para
mi es que sabe exactamente lo que quiere y, ademas, sabe
exactamente como trabajar para llegar a su visién de cada
obra. No es lo habitual en el mundo de los directores, sé de
lo que hablo... Solo los méas grandes tienen estas virtudes,
ademaés de ser técnicamente impecable.

Al: Voy a ser breve: carisma, entrega y disciplina.

RC: El maestro es un magnifico director, tiene una técnica
impecable, como ya ha afirmado José, grandisima musicali-
dady excelente capacidad de poder transmitir sus ideas a la
orquesta con todos los detalles, sabiendo en cada momento
lo que quiere expresar y como lograr que la orquesta suene
con un enorme rango dindmico, refinada y a la vez musical-
mente muy viva y con mucha expresién. Esto hace que cada
concierto con el maestro sea una velada Unica e inolvidable,
una fantéstica aventura musical. Me siento muy afortunado y
privilegiado de formar parte de ello.

AM: Una persona que sabe lo que quiere y como conseguir-
lo. Trabajador, carismatico y disciplinado.

DH: Coincido con Adrian, Chichon es un profesional de su
trabajo.

BD: Karel Mark Chichon es uno de los pocos directores que
no solamente domina la técnica, sino que también es un gran

“Junto a mis companeros hemos compartido
muchos momentos en la OFGC; para mi

ha sido un gran aprendizaje, tanto en lo
profesional como en lo personal”

musico. Es una persona inspiradora, dificil de satisfacer y un
perfeccionista, que se ha ganado nuestro respeto por su ma-
nera de trabajar y tratar a los musicos y por supuesto por los
buenos resultados de sus conciertos.

Y una ultima pregunta o invitacién, qué les gustaria destacar,
preguntar o sugerir...

JZ: A mijuicio, faltan las giras a los centros y auditorios més
importantes del pais, asi como a los internacionales. O lo que
ocurrié en el afo 2000, que fuimos invitados por el maestro
Rafael Frihbeck de Burgos para una gira de diez concier-
tos por las principales ciudades de la costa Este de Estados
Unidos, pero fue rechazada por los responsables politicos
del momento, porque no les gustaba el planteamiento de
la preparacion de esta gira; me parece absolutamente im-
perdonable...

RC: En el pasado realizamos varias giras internacionales con
la orquesta en Europa y Asia. Creo que es importante e im-
prescindible ser embajadores de Gran Canaria, volver a hacer
estas giras, para poder compartir la musica y calidad de nues-
tra entidad en otros lugares del mundo, de este modo el pu-
blico de esos paises tendra tener la oportunidad de disfrutar
de nuestra orquesta.

BD: Dicen que una orquesta es como una maquina bien en-
grasada. Imagine ochenta musicos soplando, golpeando ba-
quetas y frotando arcos, todo a la vez, realizando los ritmos
variados y melodias sonoras con una exactitud tremenda.
Formar parte de esto, ha sido una de las mejores cosas que
han ocurrido en mi vida.

DH: Sugerir que se dedique atencién a la musica de camara
como herramienta para que la orquesta continde su desarrollo.
AM: Si me dejan cerrar esta entrevista, diré que la cultura es
uno de los bienes mas preciados de nuestra sociedad, es im-
portantisimo invertir y cuidar todos sus aspectos. Es un privile-
gio ser parte de esta profesion.

www.ofgrancanaria.com/es/
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“Un personal empleo de nuevas

diferencian al francés de la gran
mayoria de los compositores de
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ALBERT ROUSSEL (1869-1937)
En busca de la forma perdida

por Rafael-Juan Poveda Jabonero

© WARNER CLASSICS

Quizas sea Roussel el més “impopular” entre los compositores fran-
ceses de su tiempo. En cierto modo es un compositor “atipico”
entre ellos; el Impresionismo que parece aflorar en sus obras mas
tempranas, rapidamente da paso a una concepcién del sonido muy
personal y a una persecucién casi vital del aspecto formal; él mismo
lo afirma: “La bisqueda por la forma y su adecuado desarrollo han
sido mi preocupacién constante”. Posiblemente sea esta inquie-
tud la que le llevd a desembocar en el regreso a procedimientos
musicales propios del siglo
XVIII, incluso anteriores, en
su Ultima etapa creativa. No
obstante, este Neoclasicismo
no debe entenderse al modo
"stravinskyano”, pues en el
francés encontramos un de-
sarrollo contrapuntistico que
resulta bastante ajeno al esti-
lo del compositor de Le Sacre
en su etapa neoclésica. Si,
quizds, encontremos seme-
janzas con el ruso en su uso
de procedimientos bitonales
y de una "polirritmia” que, en
cualquier caso, Roussel em-
plea para la consecucién de fines muy diferentes a los de Stravins-
ky. Un muy personal empleo de nuevas sonoridades, la disonancia
incluso, pero sin renunciar al lirismo en los momentos cruciales de
sus partituras, son algunas de las caracteristicas que diferencian al
francés de la gran mayoria de los compositores de su tiempo.

sonoridades, la disonancia
incluso, sin renunciar al lirismo
en los momentos cruciales

de sus partituras, son algunas
de las caracteristicas que

su tiempo”

Algunos datos biograficos
La inquietud a que nos hemos referido antes puede ser transpor-
tada a la personalidad del compositor como una necesidad casi vi-

2019 celebra el 150 aniversario del nacimiento de Albert Roussel, creador del formidable ballet El festin de la arafia.

tal que inunda de curiosidad su espiritu. En realidad, no se puede
hablar de una etapa de juventud en la obra de Roussel, pues, a
pesar de que sus primeros contactos con la musica tuvieron lugar a
temprana edad de la mano de su propia madre, el francés compa-
gina los estudios musicales con los navales, en beneficio de estos
ultimos, que le llevan a desarrollar una actividad en ese campo que
no cesaré hasta la edad de veinticinco afos aproximadamente. A
partir de entonces, cuando gran nimero de compositores ya tienen
buena parte de su carrera recorrida, Roussel comienza a dedicarse
a la musica plenamente.

Roussel habia nacido en Tourcoing (norte de Francia) el 5 de abril de
1869. Las primeras lecciones de solfeo maternas tienen continuidad
con las de piano a cargo del organista de su propia ciudad natal. No
obstante, apenas cumplidos los quince afios, en 1884, ingresa en
el College Stanislas de Paris para emprender estudios navales. En
la capital francesa (y dentro de la academia) Jules Stolz, organista
y encargado de la direccion musical del Collége Stanislas advierte
las cualidades de la personalidad aun en formacion del joven futuro
musico y le introduce en la obra de los grandes clésicos. Durante
un periodo aproximado de dos afos, los estudios navales son com-
partidos con la asistencia a conciertos, la 6pera y otros eventos que
fortalecen el espiritu musical del joven Roussel.

El encuentro con Jules Koszul en Roubais, durante una visita a su
familia en 1893, fue decisivo para la carrera musical del francés. El
director del conservatorio encontrd interesantes algunos de los
ejercicios de composicion que le mostrd el aun oficial naval y acce-
dié a ensefarle armonia. Alejado ya el espiritu militar del francés,
obtiene el beneplacito del almirantazgo para su renuncia en junio
de 1894; para entonces Roussel ya habia volcado toda su energia
en la musica y, a partir de entonces, su dedicacién al arte de los
sonidos comienza a ser plena.

Esta dedicacién obtiene sus frutos mas preciados cuando, cuatro
afos mas tarde, comienza a trabajar con Vincent d'Indy. A partir
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de este momento se inicia una de las facetas menos conocidas del
compositor, pero, no por ello, menos trascendentes, la de peda-
gogo. D'Indy ve en Roussel buenas aptitudes como formador y en
1912 le nombra profesor de contrapunto en la Schola Cantorum, la
misma que él dirigia y donde el ya compositor habia sido formado
de su propia mano, tanto en esa disciplina, como en composicion,
orquestacién e Historia de la MUsica.

El compositor

Como hemos visto, desde sus primeras lecciones maternas hasta
su decisién definitiva de dedicarse plenamente a la musica, trans-
curre un cuarto de siglo. Roussel es, por tanto, uno de esos com-
positores que comienzan su produccion cuando ya han alcanzado
una cierta madurez vital. A pesar de que ya habia hecho algunos
"pinitos antes”, no es aproximadamente hasta 1898 cuando pode-
mos comenzar a datar sus primeras obras de relieve. Entre medias
encontramos obras “anecddticas”, como la primera que se presen-
té publicamente de las salidas de su pufio: Un Andante para trio
de cuerda y érgano, que fue interpretado en la Iglesia de la Santa
Trinidad de Cherburgo, donde se encontraba emplazado desem-
pefando tareas navales en 1892; precisamente transcurria el dia de
Navidad de ese afo cuando la interpretacién tuvo lugar.

Esta tardia incorporacién al mundo de la composicién explica que
las primeras fases por las que pasa su produccidn presenten cierta
sensacion de transicion, o resulten algo fugaces, pues (mas bien an-
tes que después) Roussel se desmarca de los modelos iniciales que
le sirvieron para despegar en su carrera. Estos modelos eran, como
no podia ser de otro modo, por un lado, los impresionistas, y por
otro, la persistencia del Romanticismo (méas bien el wagnerianismo
que algunos compositores franceses habian adoptado).

No debe confundirmnos, no obstante, este hecho. A pesar de no ha-
ber empezado a componer hasta casi la treintena, la produccién de
Roussel se puede contabilizar en unas ochenta obras, la mayoria de
las cuales contienen una esencialidad y sustancia que demuestran
una concienzuda y estudiada realizacion.

Por otra parte, es de hacer notar la importancia que cobra en el
compositor su propia experiencia vital; algunos bidgrafos explican
su pasién musical porque sus primeros contactos con el arte de los
sonidos fueron de la mano de su madre, a quien debia amory gra-
titud. Su corta carrera naval le lleva a visitar lugares (Oriente, sobre
todo) que van a ejercer en él una influencia decisiva, no sélo como
fuentes de inspiracion, sino también como elementos técnicos para
desarrollar en forma de procedimientos a seguir en la composicién
de sus obras.

La sinfonia como sustento

Nos encontramos, por tanto, ante un compositor con personalidad
propia, que ya desde sus primeros pasos acierta a aplicar sus in-
fluencias con unos fines personales y distintivos del resto. De un
francés que afirma su preocupacion por el aspecto formal y de uno
de los pocos de su pais que se interesan de forma patente por el
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Marea baja en Varengeville (Claude Monet, 1882, Museo Nacional Thyssen-
Bornemisza) podria haber inspirado mas de un viaje naval de Roussel,
actividad en la que estaba inmerso hasta los veinticinco afios.
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El compositor en 1936, durante la composicién del Concertino para
violonchelo y orquesta Op. 57.

género sinfonico en su época. Honegger, Milhaud... Lo de Saint-
Saéns creo que ha de ser considerado aparte, también lo de los
otros dos, aunque por razones diferentes; el caso es que, del perio-
do de entreguerras, aparte de las de Roussel (excepto la Primera,
compuesta algo antes), pocas sinfonias de entidad encontramos
que hayan salido de sangre francesa y, desde luego, muchas menos
que nos hagan intuir, de algin modo, que méas adelante llegara Du-
tilleux con sus dos aportaciones al género.

Sus cuatro Sinfonias (cinco, si incluimos la Sinfonietta Op. 52) sirven
para entender de forma sintética las fases por las que pasa la pro-
duccién del francés; es decir, pueden ser contempladas como la
potente estructura en que se asienta su produccién completa, y en
esto si que se diferencia de forma evidente del resto de los compo-
sitores franceses de su entorno. Asi, El poema del bosque, su Pri-
mera Sinfonia (compuesta entre 1904 y 1906), contiene los ecos de
ese Impresionismo que regulé los primeros pasos del compositor,
que quizas alcance su forma mas perfecta en su formidable ballet E/
festin de la arafia. Ambas obras comparten, no sélo el Impresionis-
mo al que nos referimos, sino una especie de panteismo descriptivo
que sélo se puede explicar desde sus experiencias por el Lejano
Oriente. Este ballet, en realidad la obra més importante del compo-
sitor de todo este periodo, le fue encargado por Jacques Rouché
en 1912, antes de ponerse al frente de la Opera de Parfs, para ser
representado en el Teatro de las Artes de la capital francesa.

El camino que separa entre si las dos primeras Sinfonias se encuen-
tra plagado de composiciones que muestran la evolucién concep-
tual de Roussel como compositor, empezando por Rustiques, una
obra para piano compuesta al mismo tiempo de la Primera Sinfo-
nia, y culminando en el poema sinfénico de 1920 Pour un féte de
Printemps. La composicién del citado ballet es compartida por la
de una obra pianistica de intenciones y contexto muy diferentes
(la Sonatina Op. 16), donde se puede comprobar que el francés no
abandona su devocién por la forma, que mantiene intacta desde
sus inicios.

Clasicismo

Hemos mencionado dos de las obras para piano de Roussel. Su
produccién para este instrumento es aproximadamente lo que la de
Ravel en cantidad. Al contrario que el vasco-francés o Debussy, rara
vez busca efectos descriptivos en su musica para piano. Incluso en
la que son transcripciones de otras obras (El hombre de arena), casi
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siempre sus intenciones son puramente musicales, especialmente
las que suceden a la Sonatina antes mencionada.

En la Segunda Sinfonia desaparecen casi por completo los ecos
impresionistas a que nos referimos y ese espiritu descriptivo que
mostraba la anterior; el material teméatico empleado se encuentra
mucho mas concentrado, aunque aln no tanto como sucedera en
las dos Ultimas. Compuesta inmediatamente después de la Primera
Guerra Mundial (entre 1919 y 1921), en cierto modo, observando
desde un punto de vista global su produccién, en esta obra el fran-
cés parece querer mostrar un modelo de transicién antes de des-
embocar en las dos Ultimas Sinfonias, dos auténticas obras maes-
tras que deben ser situadas entre los grandes ejemplos del género
que se dieron durante la primera mitad del siglo XX.

El afio 1929 se convirtid en un auténtico festival de celebracion del
sesenta cumpleanos de Roussel. Sergei Koussevizky aproveché la
ocasion para encargar una nueva obra al francés que sirviese para
acompanar a otras tantas, de diferentes compositores, en la cele-
bracién del cincuenta aniversario de la Orquesta Sinfénica de Bos-
ton que tendria lugar en 1930. Los nombres de Honegger, Prokofiev
o (cémo no) Stravinsky, son algunos de los que compartieron lista
con Roussel en la onoméstica. La obra en cuestion no es otra que
la Tercera Sinfonia, sin duda la que certifica al autor como verdade-
ro dominador del género. A lo largo de sus cuatro movimientos la
obra muestra el modo en que el francés “piensa” el material tema-
tico y su desarrollo en el contexto global de la partitura. La célula
tematica (tres barras de compas) que aparece por vez primera al co-
mienzo del desarrollo del primer movimiento, casi imperceptible en
su primera aparicién pues queda disimulada en medio del climax,
sirve de nexo entre las dife-
rentes secciones de la obra,
contribuyendo a dotarla de
la unidad necesaria. Toda la
composicién es una eclosion
continua de efervescencia so-
nora que genera constantes
y variables figuras ritmicas,
donde esa célula temética va
cobrando cada vez mas relie-
ve hasta que estalla definitiva-
mente en el gran climax final.
Toda la obra es una palpable demostracién de dominio contrapun-
tistico, ademas de un ejemplar ejercicio de destreza orquestal.

Si El festin de la arana, aunque compuesto seis aflos mas tarde,
podia relacionarse con la Primera Sinfonia, es otro ballet (Baco y
Ariadna) el que se corresponde con las fechas de composicion de
la Tercera. Una vez més es Rouché, ahora ya como director de la
Opera de Paris, quien encarga su composicion a Roussel. A veces
se ha intentado encontrar paralelismos entre esta obra y Dafnis y
Cloe de Ravel; creemos que, exceptuando ciertos aspectos de la
orquestacion, poco tienen que ver una musica con la otra (ambas
geniales, por supuesto), mas adn si tenemos en cuenta que en esta
época Roussel ya se encontraba plenamente inmerso en su etapa
clésica, como puede apreciarse en la obra.

“|as dos Ultimas Sinfonias, dos
auténticas obras maestras que
deben ser situadas entre los
grandes ejemplos del género
que se dieron durante la
primera mitad del siglo XX"

Final

Han de pasar cinco afios hasta que Roussel vuelva a componer otra
Sinfonia. En 1934 ve la luz su Sinfonietta Op. 52 y la Cuarta. Esta
Ultima Sinfonia vuelve a ser una nueva demostracién de destreza
contrapuntistica por parte del compositor, sobre todo en el segun-
do movimiento, al servicio (como siempre en el francés) de una
esencialidad musical poco comun. Salvo por la introduccion lenta
del primer movimiento, sigue una estructura muy similar a la de la
Tercera; dicha introduccion le sirve para introducir algin material te-
maético que, empleado convenientemente a lo largo de la partitura,
dotaré a la misma de la necesaria unidad.

La breve Sinfonietta estd compuesta para orquesta de cuerda. Nos
invita a considerar su, cuando menos, original musica de cadmara. Si
la comparamos con Debussy o Ravel, la produccién cameristica de
Roussel es bastante més abundante. Quizas no encontremos obras
de la envergadura de la Sonata para chelo de Debussy, el Trio de
Ravel o los Cuartetos de ambos, pero si una muy estimable contri-
bucidn al género que enriquece el catdlogo francés, como su pro-
pio Cuarteto en re mayor (de 1932) o la Serenata para flauta, arpa
y trio de cuerda (de 1925). Sin duda, la musica de camara le sirve
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Busto de Albert Roussel en la sala Cortot de Paris.

para desarrollar sus conceptos neoclasicos a menor escala, como
demuestra ya intencionadamente en su Divertimento para piano y
viento de 1906; entre estas primeras manifestaciones y los magistra-
les Trio para flauta, viola y violonchelo (de 1929) y el Trio de cuerda
final (compuesto en 1937, el mismo afio de su muerte), encontra-
mos muchas aportaciones que, lamentablemente junto a éstas, ain
no han sido lo suficientemente valoradas.

Epilogo: Padmavati

En la dltima péagina de la seccién, nos permitimos aplicar el titulo
de una de las obras mas personales de Hermann Hesse (Viaje al
Oriente) como presentacion de las tres Gltimas resefias. Es dificil
comprender la musica de Roussel si no tenemos presente la influen-
cia que en él ejercieron los viajes a la India. Primero, en 1892, como
subteniente del cafionero Styx, y més tarde, en 1908, en viaje de
luna de miel tras su matrimonio con Blanche Preisach, su compane-
ra de toda la vida. Ciertos procedimientos procedentes de aquel lu-
gar, como el empleo de escalas pentaténicas o diferentes recursos
sonoros, se encuentran presentes en su obra, a veces como “salpi-
caduras” aqui y alld perfectamente integradas en el contexto del
discurso musical, otras veces como factores desencadenantes del
propio discurso.

Padmavati, la épera ballet del compositor es, quizés, la evidencia
mayor de esta forma de proceder, pero no la Unica ni mucho me-
nos. La obra sigue fielmente los patrones de la 6pera del siglo XVIII
francés y, desde luego, debié cumplir a la perfeccién con los de-
seos de Rouché, una vez mas, el empresario que produjo su estreno
en 1923. Roussel habia comenzado su composicién en 1914, pero
rapidamente hubo de interrumpir el trabajo a consecuencia del es-
tallido de la Primera Guerra Mundial. El compositor juega con la
fusion de los elementos hindues el el espiritu francés y despliega
su portentosa destreza ritmica, extrayendo un gran atractivo de sus
ndmeros bailables. Sin duda, la obra cumple un importante papel,
callado pero esencial, en la labor que Roussel persiguié durante su
carrera como compositor, que no fue otra que la de dotar de plena
consistencia sinfénica a la musica orquestal francesa de su época.
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Un particular recorrido vital

ALBERT ROUSSEL EDITION. Diversos solistas, or-
questas y directores.
Warner 0190295489168 - 11 CD - ADD/DDD

Recopilacién de registros originalmente editados
por Emi, Erato, etc. Las habituales de Warner. En-
tre estos 11 CD se encuentran cosas como Pad-
maévati por Plasson, la integral de las melodias por
Ollmann, Masplé, Van Dam y compaiiia, obras or-
questales por Dutoit, Martinon, Cluytens o Prétre,
solistas como Rampal o Laskine... En fin, ideal para
introducirse en el mundo del compositor.

ROUSSEL: Pequefha Suite Op. 39. Suite en Fa
Op. 33 (+ Milhaud). Orquesta Filarménica de Mu-
nich / Sergiu Celibidache.

Emi 5578562 - CD - DDD

La musica del francés posee las caracteristicas idé-
neas para que un mago del sonido como Celibida-
che cayese fascinado ante ella. El rumano nunca
fue ajeno a la obra de Roussel, a la que aplicd su
particular férmula de destilacion. Aqui se dan cita
dos de sus musicas orquestales mas notables, en
grabaciones de 1990y 1992; es decir, sumidas en la
Ultima etapa del director al frente de la Filarmonica
de Munich.

RITA GORR

admavats,

ROUSSEL: Padmavati. Gorr, Berbié, Langridge,
Souzay, Lance. Coro de la BBC. Orq. Sinfénica de
Londres / Jean Martinon.
Gala 100573 - 2 CD - ADD

Pocas, escasisimas versiones se pueden encontrar
de esta épera-ballet completa. Roussel intenta mi-
metizar el estilo plenamente francés con la estética
hindu. Para ello se sirve de los procedimientos mu-
sicales anotados en sus viajes al pais asiatico, com-
binandolos con la tradicion occidental de su época.
Notable registro procedente de una representacién
de 1969 que puede acompaniar al de Plasson.

Discografia

Uichestieda,Paris
(hristopiischenbach

ROUSSEL: Sinfonias. Baco y Ariadna. El festin
de la arafa. Orquesta de Paris / Christoph Es-
chenbach.

Ondine 1092-2/1065-2/1107-2 - 3 CD - DDD

Junto a Dutoit (Erato), esta es la integral de las
Sinfonias de Roussel mas conseguida de las que
se han grabado. En realidad, ambas propuestas se
complementan, pues buscan diferentes fines a tra-
vés de la diversidad que ofrece la musica. Si el suizo
emplea un lenguaje més directo e implacable, el
aleman ofrece una depuracién sonora y ritmica que
penetra en la esencia de esta musica.

s #
Albert Roussel
Chamber Mﬂ% ‘omplete

ROUSSEL: Musica de camara completa. Diferen-
tes solistas y grupos instrumentales.
Brilliant Classics 8413 - 3 CD - DDD

Como sucede con ciertos compositores de su
tiempo (especialmente del dmbito francés), Rous-
sel encuentra en la combinacién instrumental a
pequena escala una excelente via para dar expre-
sién a sus ideas musicales. A las construcciones de
camara tradicionales (Cuarteto de cuerda), hemos
sumar obras con diferentes combinaciones, como
la extraordinaria Serenata para flauta, arpa y trio de
cuerda.

Viaje al Oriente
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SATYAJIT RAY: La trilogia de Apu. Kanu, Karuna,
Subir, Runki, Lal Chand, Kalipada (Bandyopadhyay),
Smaran Ghosal, Soumitra Chattopadhyay, Sharmila
Tagore. Fot: Subrata Mitra. Musica: Ravi Shankar.
Prod: S. Ray y Amiyanath Mokhopadhyay. Guién y
Dir: S. Ray.

Tema TK82747 - 3 BD

Pather Panchali, Aparajito y Apur Sansar son los ti-
tulos de las tres peliculas de que se compone esta
trilogia de Satyajit Ray. Las tres son obras maestras,
puro cine al servicio de un humanismo y esencia vi-
tal que abre un camino de plena superacién perso-
nal. Quizas, una de las caracteristicas mas relevan-
tes de la musica de Roussel sea su vitalismo; como
en Ray, la vida que busca su constante manifesta-
cién en todas sus formas.

ot @eior

ROUSSEL: Sinfonia n. 3 (+ Otros). Orquesta Na-
cional de Francia / Leonard Bernstein. Director de
video: Dirk Sanders.

CMajor, 746904 - BD - PCM

Una de las grandes cosas que nos dejé Bernstein al
frente de la orquesta francesa, rescatada felizmente
en imagenes. Es una Tercera incontestable, plena-
mente inmersa en la antesala de esa Ultima etapa
interpretativa del director que tantos jugosos frutos
cosechdé. Su entrega nos da a entender por qué se
trata de una de las més importantes muestras del
género de la primera mitad del siglo XX.

¥

ROUSSEL: Mdsica para piano completa. Jean-
Pierre Armengaud, piano.
Naxos 8.573093 / 8.573171 -2 CD - DDD

No hace mucho, Naxos dio por concluida una se-
rie de grabaciones que incluian la mayor parte de
la musica orquestal de Roussel. Stéphane Denéve
fue el encargado de llevar la empresa a un puer-
to méas que digno. Con ocasién del aniversario, la
firma ha reunido en una caja estos registros. Poco
después aparecieron estos dos CD con la integral
pianistica del compositor impecablemente servida
por Armengaud.

DAVID LEAN: Pasaje a la India. Judy Davis, Vic-
tor Banerjee, Reggy Ashcroft, James Fox, Alec
Guinness. Fot: Ernest Day. Musica: George Duning.
Guién y Dir: D. Lean.

Feel Films 439 - BD - DTS

David Lean crea una visién de la India en la época
colonial de los afios veinte del siglo pasado. Es de-
cir, una imagen muy cercana del pais a la que pudo
encontrarse Roussel en su viaje. Esta Ultima crea-
cion del famoso cineasta retrata magistralmente,
ademas, la pequeriez del individuo, lo efimero de
su condicién ante la inmensidad de un mundo que
dificilmente comprende y al que no pertenece.



Simone Young
En |la élite de la direccion orquestal

por Lorena Jiménez

Hija de un maestro de escuela de
ascendencia irlandesa que de
mayor decidio ser abogado y de una
modista nacida en Croacia, Simone
Young creci¢ al norte de Sydney
escuchando musica clasica en la
radio junto a su padre. Tras finalizar
sus estudios en Monte Sant’ Angelo
y en el NSW Conservatorium, a los 22
afios se unié a la Opera de Australia
como répétiteur, dos afos después,
dirigia su primera pera. Pionera

en una profesién, que durante
mucho tiempo ha sido de absoluto
dominio masculino, Simone Young
fue una de las primeras mujeres en
romper el llamado techo de cristal,
convirtiéndose en una directora

de éxito. Hace més de una década
que protagonizé el hecho histérico
de ser la primera mujer en dirigir
una de las mejores orquestas del
mundo: la Filarmdnica de Viena.
Afos antes, habia sido la primera
mujer y la persona mas joven en ser
nombrada directora residente de la
Opera de Australia; en 2001 seria

su Directora Artistica y Musical. En
2005 firm otra péagina en la historia
de la musica al convertirse en la
primera Intendantin de la Staatsoper
Hamburg y Generalmusikdirektorin
der Philharmoniker Hamburg. Y fue la
primera mujer en subirse al podium
de muchas de las grandes orquestas
en los mas prestigiosos escenarios
del mundo, tanto para dirigir 6pera
como repertorio sinfénico. Pero a
Simone Young, la batuta australiana
que triunfa en un campo profesional
altamente competitivo, no le gusta
hablar de su condicion de pionera,
cuya importancia parece haber
minimizado porque “no tiene nada
que ver con la calidad de mi trabajo”.
Media hora antes de su ensayo en

la Wiener Staatsoper, hablamos via
Skype con una de las batutas méas
solicitadas de la escena clasica; una
mujer de ojos claros, sonrisa breve y
fuerte personalidad.
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La directora afronta un programa “ruso” al frente de la Orquesta Nacional de Espafia este mes de octubre.

Mussorgsky y Rimsky-Korsakov son los protagonistas de
sus proximos conciertos en Madrid con la Orquesta Nacio-
nal de Espafia, ¢eligié usted misma el programa?

Bueno, el Concierto para flauta de Khachaturian fue un deseo
personal del solista Emmanuel Pahud. Y yo pensé que seria
estupendo hacer todo un programa basado en la historia mu-
sical rusa, con Scheherezade, una de la obras més populares
del repertorio ruso y a la que le tengo un carifio especial, por-
que en la misma época que Rimsky la estaba componiendo se
estaba completando la épera El principe Igor de Borodin, que
he dirigido en su integridad, y hay muchas conexiones operis-
ticas entre la musica de Scheherezade y esta 6pera... Asi que
tengo una forma muy determinada de ver Scheherezade, y me
encanta interpretarla... En abril la hice en San Francisco... La
narracion usa una serie de elementos folkléricos musicales que
se traducen sinfénicamente, y esto es algo comun en todos es-
tos compositores, también en Khachaturian y Mussorgsky... En
la épera Boris Godunov de Mussorgsky se ven conexiones con
Rimsky, y Khovanshchina es una 6pera que también he dirigi-
do muchas veces y el preludio es tan reflexivo... Creo que crea
un ambiente agradable como preparacién para el Concierto
para flauta...

Concierto que Aram Khachaturian lo escribié para violin...

Es una obra complicada porque, efectivamente, Khachaturian
la escribi6 como Concierto para violin y luego Jean-Pierre
Rampal hizo la transcripcion para la flauta. Eso implica una se-
rie de dificultades, porque la flauta no tiene los cortes que tie-
ne el violin, y hay que ser muy muy cuidadoso para encontrar
el equilibro entre el solista y la orquesta, pero la flauta también
aporta un tono lirico y nostélgico, especialmente en el segun-
do movimiento. Tiene sus mas y sus menos si se comparan las
versiones para violin y flauta, pero con un solista como Pahud,
es sin duda un proyecto muy interesante.

Del Preludio de Khovanshchina, tenemos la versiéon de
Rimsky, Ravel-Stravinsky, Shostakovich... ;Cual interpreta-
ra en Madrid?

Pues creo que interpretaremos la version de Shostakovich,
que es la que se hace con mas frecuencia. Honestamente,

tengo que decir que no estoy familiarizada con la version de
Rimsky, por lo que no soy muy consciente de las grandes di-
ferencias... Pero creo que es cuestién de si hay o no un piano
en el preludio, asi que... {Muy buena pregunta! jtendria que
mirar eso! (risas).

Como me comentaba antes, también eligié Scheherezade
para su reciente debut con la San Francisco Symphony.
¢ Qué es lo que mas le gusta de esta suite sinfénica?

Es una obra muy conocida y cuando la gente va a escucharla 'y
escucha las melodias, dice: {Oh, esto lo conozco! (risas). Y es
muy popular porque, sin duda, es muy bonita... Es una mdsica
fantéstica que gusta mucho a los musicos porque hay unos
solos maravillosos dentro de la orquesta; estd por supuesto el
solo de violin pero también estan los solos de fagot, de oboe,
de chelo, de flauta..., que también tienen pasajes muy signi-
ficativos como solistas. Asi que es una obra muy entretenida
para hacer con la orquesta. Y si la enfocas de forma muy ope-
ristica, muy teatral..., es una obra apasionante. Es decir, que
siempre estoy deseando hacerla...

Scheherezade no solo permite lucirse a la orquesta sino
también al director... ;Podriamos decir que la clave de la
direccion estd mas en el upbeat que en el downbeat?

iTotalmente, totalmente! Si el upbeat es perfecto, el down-
beat es como si fuera innecesario, porque el upbeat nos dice
dénde va a estar el downbeat, pero si el upbeat no es claro,
no importa lo bueno que sea el downbeat porque novair ala
vez... El upbeat es, sin duda, la base de la direccion... Para los
musicos el respirar es la base para hacer musica, mientras que
el upbeat es el aliento de la direccidn... Es el comienzo de la
frase, porque la frase no empieza con el sonido propiamente
dicho sino que la frase empieza con el silencio del primer so-

“A mi me gusta trabajar partiendo de la base
que el sonido dicta todo, es decir, el sonido y
el fraseo dictan el tempo, el rubato...”
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Entre sus muchos compromisos, en 2020 regresara a Madrid para dirigir
el estreno en Espaiia de Lear de Aribert Reimann en el Teatro Real.

nido; la frase comienza con su estructura, y el upbeat crea la
estructura...

¢El director de orquesta debe “dirigir” el sonido en un
sentido mas horizontal que vertical?

A mi me gusta trabajar partiendo de la base que el sonido
dicta todo, es decir, el sonido y el fraseo dictan el tempo, el
rubato... Todo tiene que venir del sonido... Siempre digo a las
orquestas: “no vayais mas despacio simplemente porque os lo
indica la sefiora que tenéis delante, id mas despacio porque
estamos tratando de cambiar el sonido, porque eso va a cam-
biar lo que decimos con la frase...”. Y por eso, ralentizamos en
el momento en que hacemos un rubato... Quiero decir, que
se tiene que ir bajando con el sonido, y luego con el fraseo...
Si lo comparamos con un idioma, y cogemos por ejemplo una
frase como si se tratara de una serie de palabras sueltas y de-
cimos palabra por palabra, no tiene ningln sentido pero, en
cambio, si le das la entonacion y la inflexion pertinentes, le das
un sentido a la frase; lo mismo ocurre con una frase musical...

Ahora que habla de fraseo musical, me gustaria pregun-
tarle por su trabajo con los cantantes... Antes de ser
directora de orquesta, fue répétiteur y pianista. ;Le ha
servido ese background a la hora de trabajar el fraseo con
los cantantes, de respirar con ellos...?

Si, me ha ayudado mucho. De hecho; siempre estoy hablan-
do de respiracion y de canto a los musicos, y a los cantantes
siempre les hablo de cémo tocar la cuerda (risas)... A veces,
con los musicos de cuerda tienes que definir si la nota em-
pieza con “ma” o con “ba”, es decir, cémo le das forma al
inicio, y como son los finales de las notas, mientras que con los
cantantes, normalmente tienes que hablar de las conexiones
entre vocal y vocal... Ambos trabajan mucho juntos, pero los
cantantes necesitan mucho amor por parte del director... Si
haces que cantantes y musicos respiren juntos, y apuntas a la

“La musica de Richard Strauss se tiene que
tocar como si de gran musica de camara se
tratara, porque si no es transparente, termina
siendo muy extenuante”

Entrevista

misma forma de sonido, entonces todos irén a la vez, pero si te
focalizas en que vayan juntos, nunca irén juntos (risas), porque
todo tiene que venir del sonido y de como tratas de moldear
ese sonido...

Es una reconocida especialista en Wagner; el pasado mayo,
regresaba al foso de la Bayerische Staatsoper con Tann-
h&user, y ha dirigido varios ciclos completos del Ring en
la Wiener Staatsoper, Staatsoper Unter den Linden Berlin,
Staatsoper Hamburg... ; Recuerda cuando escuché Wagner
por primera vez?

Pues lo primero que escuché de Wagner fue el preludio de
Tristan und Isolde y me impresioné mucho... Nunca antes ha-
bia escuchado nada como eso... Tenia 14 afos y, habiendo
crecido en Sydney, donde como sabe, casi nunca se toca Wag-
ner, fue en una grabacién... El siguiente paso fue aprender
el idioma porque si no hablas alemén, no te puedes meter
dentro del fraseo, y ademés, con el idioma necesitas echar un
vistazo también a la tradicién estilistica del canto; fue como si
se abriera una gran caja; una vez que empiezas a ver una cosa,
te muestra todo lo que tienes que aprender de lo demas...

Aunque ya habia dirigido varias veces Der Ring des Ni-
belungen, cuando hizo el ciclo completo en la Staatsoper
de Hamburgo visité los archivos de Bayreuth para estudiar
las parts (partituras de cada instrumento) originales, ;eso
cambid su visién de la partitura?

Digamos que me clarific6 numerosas de cosas sobre las que
tenia muchas preguntas... Es cierto que las nuevas ediciones
criticas de hace veinte afios ya dejaban claras bastantes cosas,
pero al pasar un tiempo estudiando las partituras autdgrafas,
y la primera edicién de las parts, pude comprobar pequenos
detalles que explicaban el por qué nunca funcionaban ciertas
cosas... Y eso me permitié hacer los ajustes necesarios en las
parts... Son pequefias cosas como, por ejemplo, un compés
donde los violines tienen cuatro grupos de ocho notas, y tie-
nen un crescendo en los dos primeros grupos y un diminuen-
do en los otros dos grupos... Eso estd muy claro, ya que tienes
un crescendo por dos beats y un diminuendo en los otros dos
beats... Pero, puede que el fagot en ese compas solo tenga
una nota, y también tiene ambos signos de crescendo y di-
minuendo y no esta claro cuénto dura el crescendo para él
y cuénto dura el diminuendo... Cuando preparas las parts y
cotejas ese compas en las partituras del violin y del fagot, ves
que ese compés es maés largo en la partitura del violin que en
la del fagot... Se trata de un trabajo muy meticuloso que con-
siste en observar todos esos pequefios detalles, que explican
muchas muchas cosas... También me permitié descubrir otras
como, por ejemplo, una parte de clarinete, que estaba perdi-
da, en un acorde de Das Rheingold en la partitura completa...
O, por ejemplo, me resulté fascinante encontrar en la partitura
autégrafa de Die Gotterddmmerung, como Wagner escribia
un pasaje de una forma en una primera idea y luego lo borraba
y escribia otra... Todo esto te permite seguir el proceso crea-
tivo de la obra, y hace que comprendas mejor lo que Wagner
estaba tratando de expresar... Asi que esa investigacion fue
muy importante e informativa para mi.

¢Suele revisar las partituras autégrafas de otras obras?

Si, aungue lamentablemente no hay tiempo para hacerlo con
todas, pero trato de hacerlo siempre que puedo.

¢ También estudia el contexto histérico?

Si, por supuesto, y esto es especialmente interesante cuando
dirijo musica rusa, porque la historia ha sido reescrita con mu-
cha frecuencia dependiendo del clima politico de la época, y
siempre es muy interesante estudiar esto... A mi me gusta re-
copilar tanta informaciéon como me sea posible para no tomar
una decisién arbitraria, es decir, que no sea porque yo creo
que es asi 0 porque me gusta mas, sino porque comprendo



bien el motivo por el que hay que hacer una frase de una ma-
nera u otra.

Incluso esta estudiando el idioma ruso...

Si,asi es. Es un idioma muy dificil pero ahora ya lo leo bastante
bien... En marzo pasé dos semanas en San Petersburgo, por-
que también estuve preparando la Sinfonia n. 7 de Shostako-
vich, la “Leningrado”, y estar alli, caminando en esas calles,
fue muy impactante...

Una chica joven y australiana, dirigiendo Wagner al prin-
cipio de su carrera en Alemania, también debié de ser
impactante, ¢no le dio cierto vértigo?

En aquella época era algo poco habitual, es verdad, pero
nunca pensé en ello. Yo dirijo una obra, y quién soy yo es in-
significante. Lo Unico importante es lo que dice la musica. Lo
que importa es cémo puedo incentivar a los musicos y a los
cantantes para que interpreten de una determinada manera
porque esa es la verdad de la musica... Quién soy, no tiene
ningun interés...

En sus inicios, fue asistente de James Conlon en la Opera
de Colonia y de Daniel Barenboim en Bayreuth y en Berlin,
¢qué aprendié de Barenboim?

Sin duda, aprendi mucho de él. Cuando fui a trabajar con Da-
niel a Bayreuth, ya era mi tercer Ring, asi que no era la primera
vez que yo trabajaba Wagner pero si era mi primera experien-
cia en Bayreuth, en ese foso... y con un director tan ligado a la
tradicién romantica alemana... Fue una experiencia muy for-
mativa y también una confirmacién de lo que el instinto me
estaba diciendo.

¢Le gustaria dirigir en Bayreuth?
Quiza... algun dia... Pero por el momento, julio y agosto es

siempre la época del afio en la que voy a Australia, asi que
también hay consideraciones précticas...

Ha dirigido Strauss en la Wiener Staatsoper, la Staatsoper
Unter den Linden, la Bayerische Staatsoper... Y este vera-
no regresé a la Opernhaus Ziirich con Elektra. ;Qué es lo
mas dificil a la hora de enfrentarse a las 6peras de Richard
Strauss?

Lo mas dificil es que en los grandes teatros de épera como
Berlin, Munich o Viena, no tienes realmente mucho tiempo
para ensayar y las partituras de Richard Strauss son extremada-
mente complejas... Estas orquestas tocan maravillosamente,
pero si no tienes tiempo para ensayar, es muy dificil definir la
diferenciacion de las dindmicas porque, por ejemplo, espe-
cialmente en éperas como Elektra o Die Frau ohne Schatten,
a menudo tienes exactamente la misma frase en las violas,
los clarinetes, las trompas... Y solo las violas tienen forte y
el resto tiene piano o solo las trompas tienen forte y todo el
resto tiene piano... Asi que cuando los musicos escuchan el
material, y ven que suena en forte, piensan que también lo
tienen que hacer forte y por tanto todo se vuelve cada vez
maés y mas fuerte... La musica de Richard Strauss se tiene que
tocar como si de gran musica de cadmara se tratara, porque
si no es transparente, termina siendo muy extenuante... Hay
momentos en que tienes a todos, a los cien musicos tocando
a tope, y eso es muy interesante, pero también hay muchos
momentos que son realmente delicados... Con cada compo-
sitor pero, sobre todo, con Strauss, debido a su complejidad,
tienes que conseguir un correcta proporcion acustica, porque
es un constante juego de motivos y colores moviéndose den-
tro de la orquesta y de las voces, y eso requiere tiempo. Asi
que, con estas obras es muy importante mantener la visién de
la estructura, porque es muy facil perderse en el detalle... Y
la mayor parte de Strauss requiere grandes gestos... Precisa-
mente, esta mafnana estuve hablando con una persona sobre
esto, comentando una historia que no sabemos si es verdad o
no, pero supuestamente sucedié en Viena cuando un cantante

se dirigié a Strauss y le dijo: “Maestro, he aprendido correcta-
mente cada nota...” (creo que era de Herodes, en Salome), y
la respuesta de Strauss fue ”;Por qué?”. Y es que no se trata
de que cada nota tenga que ser perfecta, sino que se trata
de un gesto musical... Hoy en dia, los musicos y los cantantes
tienden a ser técnicamente perfectos, pero no se puede per-
der la perspectiva de la gran forma por obtener esa absoluta
perfeccién técnica... No podemos olvidar los colores, las for-
mas, las dindmicas...

También es una reconocida especialista en Bruckner y ha
grabado todas sus Sinfonias con la Filarménica de Ham-
burgo, ;qué le diria a los que piensan que Bruckner es
aburrido?

Bueno... Creo que quizd no hayan escuchado las interpreta-
ciones correctas... De hecho, a mi no me parece que Bruck-
ner sea un compositor extremadamente complejo; ademas, su
lenguaje musical me parece muy légico... El tamafo de las
estructuras es enorme y eso requiere tratar cuidadosamente
las formas, las frases y las dindmicas, pero siendo una directora
de dpera eso no es un problema... Porque no hay ninguna
Sinfonia de Bruckner que sea tan larga como el primer acto de
Gétterddmmerung... (risas). Estamos hablando, de nuevo, de
la importancia de la proporcion y de la perspectiva, y si uno
es capaz de conseguir eso, las obras no deberian ser dificiles
de comprender sino que tendrian que conmover, espiritual y
emocionalmente...

Su etapa como Intendantin del teatro de épera mas anti-
guo de Alemania, y Generalmusikdirektorin de la Philhar-
moniker Hamburg, ademéas de un amplio repertorio que
incluyé desde Mozart, Verdi, Puccini, Wagner, Strauss a
Hindemith, Britten o Henze, se caracterizé, ademas, por
sus muchos estrenos mundiales. ;Es importante que los
grandes coliseos de épera apuesten también por la musica
contemporanea?

Bueno, creo que la musica contemporénea en general es muy
importante. Si los intérpretes con un destacado perfil en el re-
pertorio tradicional no interpretan también musica contempo-
rénea, corremos el riesgo de convertirnos en piezas de museo.
Hay algunos musicos que solo hacen musica contemporanea
y entonces la musica contemporéanea solo tiene un pequefio
nucleo de publico, pero para los teatros de dpera o para las
orquestas sinfénicas es importante que el publico pueda es-
cuchar Beethoven, Brahms, Debussy, Ravel, Messiaen, Boulez,
Reimann o Rihm... Yo también estudié composicion y observar
el desarrollo de la musica es muy interesante... No se puede
apoyar a cada compositor contemporaneo, pero tengo cinco
o seis compositores cuyas obras interpreto con regularidad;
creo que eso es importante, porque también creas una especie
de identidad musical... Ademés, creo que las grandes obras
del repertorio roméntico alemén como, por ejemplo, Brahms,
Bruckner o Beethoven, encajan muy bien si se combinan con
muUsica contemporénea, porque al final todo tiene que ver con
estructura, forma, color, y lo que quieres expresar...

El aiio que viene regresara a Madrid para dirigir el estreno
en Espaia de la 6pera Lear del compositor aleman Aribert
Reimann en el Teatro Real...

Si, es una obra fantastica; serd mi primera vez en el Teatro Real
de Madrid, y tengo muchas ganas... Algunos de los cantantes
del cast son los mismos que ya la hicieron conmigo en Ham-
burgo... La grabamos alli en DVD, y Bo Skovhus fue también
mi Lear en Hamburgo... Asi que serd un reencuentro muy
agradable...

Gracias por su tiempo, le deseamos un gran debut en el
Teatro Real y la veremos antes con la Orquesta Nacional de
Espafia este mismo mes.
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James Conlon
El americano fiel

por Juan Antonio Llorente

e expresa en sorprendente castellano, asimilado a través de su esposa, la soprano y acompanante de voces Jennifer Ringo, hija de ma-

dre cubana. Pero la conversacion con James Conlon podria discurrir por numerosos cauces, aparte del que le brinda su inglés natal. En
francés, por amor al pais que, por sus servicios en él prestados le distinguié con el titulo de Comendador de la Orden de las Artes y de las
Letras y, mas tarde, con la Legidén de Honor. Su dominio del alemén, més alld de su pasion wagneriana, se afianzé siendo méaximo respon-
sable de la mUsica en Colonia; en la actualidad, el italiano es su lengua de trabajo con la Orquesta de la RAl turinesa, de la que es director
titular desde 2016, y con la que realizara una gira por nuestro pais el proximo mes de marzo. La conversacién con James Conlon puede
convertirse en un paseo por la Torre de Babel, salpicado por el humor de este neoyorkino bendecido por Maria Callas, que un dia sofid
con cantar 6pera y que ha convertido la fidelidad (a su familia, sus amigos, sus orquestas y a la musica en general) en norma existencial.
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En los ultimos afios parece estar cerrando compromisos
en América. De Ravinia se despidié en 2015; de Cincinnati
en 2016. ;Le costé trabajo dejar ambas organizaciones?
No puedo decir que me haya resultado facil, porque siempre
queda un regusto de pena. En el mundo de hoy, un director-
jefe por lo general se mantiene en el puesto dos o tres afios,
porque les gusta zigzaguear de un sitio a otro. Yo soy una de
esas excepciones que apuesta por las relaciones largas. Basta
con mirar mi trayectoria. La mas corta fue con la Filarménica
de Rotterdam, donde estuve ocho afios jque ya es tiempo!
En la Glrzenich de Colonia fueron 13, nueve en la Opera de

Paris... Y en Los Angeles ya llevo trece. Y luego, esos dos
festivales de Raviniay Cincinnati, que fueron respectivamente
11y 37, este Ultimo es un dato casi histérico.

A la Spera de Los Angeles, ;hasta cuando le une el con-
trato?
Hasta 2021.

¢Piensa prolongarlo, o estd empezando a cortar dedica-
ciones estables en los Estados Unidos?

No lo sé. Lo que tengo claro en este momento de mi vida es
que no quiero hacer nada que no me guste. Por otra parte,




hablando de mi trabajo en América, cada afo, entre mi
actividad con la RAI de Turin y cumpliendo con las diversas
invitaciones, paso en Europa seis meses. Y pienso continuar
con esa dindmica, porque para mi Europa es muy importante,
tanto intelectual como espiritualmente.

De hecho, se diria que su brujula se orienta mas hacia
Europa, y con nuevos aires, dirigiendo épera en lugares
donde no lo habia hecho, como la Deutsche Oper, o
como Viena, donde debuté hace cuatro afos con Kho-
vanchina...

A Viena regresé el afio pasado con Falstaff y en la siguiente
temporada estaré de nuevo con Zauberflste.

Quiere decirse que, después de centrarse en el aspecto
operistico en Roma, ha abierto el abanico. Sin embargo,
a Paris no ha vuelto...

He vuelto para dirigir conciertos sinfénicos, pero épera no.

¢No tiene nostalgia, después del tiempo que gestioné los
dos teatros liricos?

Més que nostalgia. Paris forma parte de mi vida. Voy de visita
muchas veces. Al menos dos cada afo, pero de manera
privada. Como un ciudadano cualquiera, porque tengo
muchisimos amigos a los que, a lo largo del tiempo que nos
hemos tratado, me unen relaciones casi familiares. Cada
vez que voy, cuando piso el centro de la ciudad, tengo la
impresién de que nunca me fui. Como si el tiempo se hubiese
detenido y yo hubiese continuado estando alli. Todo, porque
amo Paris.

¢ Qué le dio esa ciudad?

Paris para mi es simplemente Paris. Visité esa ciudad por
primera vez en 1973, casi como un estudiante, y me enamoré.
No sélo del lugar, también del idioma, y de la cultura francesa
en general. Dirigi por primera vez la Orquesta de Paris en
1980 y mi primera 6pera en 1982 en el Palais Garnier. Mi
debut con la Orquesta Nacional llegaria en 1985 Toda mi
vida me parece verla unida a Paris. No se puede decir que
me haya dado algo concreto.

Para empezar, nueve afos al frente de la Opera dejarian
poso...

Aquel trabajo, me apasiond. Hice que fuese relativamente
largo, porque nueve anos son muchos en el contexto de la
opera de Paris. Fue un periodo muy representativo de mi
vida. Y no por algun detalle en concreto, sino por todo en
su conjunto. Empezando por las connotaciones familiares,
teniendo en cuenta que mi segunda hija nacié en Paris.
Aquellos nueve afos fueron mucho més que un trabajo:
simbolizan un conjunto de recuerdos.

¢Con qué épera le gustaria volver algun dia?

Yo no pienso asi. No me muevo por hipétesis. Veremos en
primer lugar si en algin momento me invitan.

Cuando llega a la épera de Los Angeles uno de sus mayo-
res intereses es Wagner, y a los dos afios estaba dirigien-
do un Anillo, ¢lo va a repetir pronto?

Ojalé lo repitiese. Pero no. Cuando en su momento Placido
Domingo me llamé para invitarme como director musical
del teatro, dije que habia dos cosas que me apetecian. Por
una parte, dirigir Wagner, porque me siento wagneriano,
y habia tenido la oportunidad de dirigir los diez titulos del
Canon en Colonia, y seis de esas obras en Paris. Puesto que
entre 1992 y 2004 mi actividad estuvo llena de Wagner, no
me imaginaba sin hacerlo en el puesto que me ofrecian, y
asi lo manifesté: “me gustaria que el Teatro de los Angeles
llegara a ser algun dia un coliseo en el que se interprete un
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buen Wagner”, le dije a Placido. En ese momento me reveld
que una de las ideas para Los Angeles era poner en pie una
Tetralogia, y eso me animé a aceptar. De modo que en las
primeras temporadas hicimos casi todas las dperas de su
produccion. Echo en falta Parsifal y Maestros Cantores. La
primera, porque se habia hecho un afio antes de mi llegada,
y Maestros, porque se ha quedado ahogada entre tantos
planes pendientes como habia.

¢ Qué pasé con la segunda parte de su propuesta?
Como decia, mi otra condicién era hacer el mayor nimero
posible de oéperas escritas por compositores perseguidos
por el nazismo. Un proyecto potenciado en mi actividad
a través de la Fundacién OREL, destinada a sacar a la
luz, restableciendo su valor, esas que he llamado Voces
Silenciadas. Y también se materializé mi propuesta.

Volviendo a Wagner, Parsifal y Meistersingers podria
dejarlos para presentarse por fin en Bayreuth, un Festival
que le falta después de haber debutado en el de Salzbur-
go este mismo aino. ;Le apetece?

i Qué batuta wagneriana no querria dirigir en Bayreuth? Me
invitd en una ocasién Wolfgang Wagner, pero las fechas que
me sugirié coincidian con mi primer afio en Ravinia. Le dije:
"lo siento, puedo hacer las dos temporadas siguientes de
ese titulo que me ofreces, pero en esa tengo obligaciones
contraidas”. Su respuesta fue: "o todas, o nada”.

¢Ha hablado de ello con Eva y Katharina Wagner, suceso-
ras en la gestién?

Los directores de orquesta nunca se proponen. Yo, ni puedo
auto invitarme en ningln lugar, ni en estos momentos pienso
en hacer carrera. La vida es demasiado corta y debo pensar
que los anos que tengo por delante van a ser menos que los
transcurridos hasta ahora. Me considero muy afortunado, por
haber hecho todo lo que en algin momento pude sofar. Por
eso le estoy muy agradecido a la vida. Llegados a este punto,
lo que quisiera ante todo es tener salud, algo que nadie
puede garantizarte: muchos amigos mios han desaparecido.
Alo que hoy aspiro es a disfrutar de mi familia, con un poco
menos de trabajo. Aunque este discurso de reducir actividad
es el mismo desde hace veinte afios, Lo dices pero no lo
haces, comenta mi mujer. Prueba de ello es mi agenda a dia
de hoy. A los 70 afos, que cumpliré en 2020, un hombre hoy
no es viejo. Al menos en mi caso no siento que lo sea.

Todavia estaria a tiempo de presentarse en un teatro
como el de Munich, que programa tanto Wagner. Los
Maestros Cantores regresan casi cada afo...

Claro que me apeteceria, pero también con ese teatro me
ha ocurrido algo similar a lo que pasé con Bayreuth. Me
invitaron en dos ocasiones, pero las fechas coincidian con las
de otros compromisos cerrados.

Eso le pasa por ser tan activo...

Es verdad. Si no trabajase tanto habria tenido maés
oportunidades, pero cuando miro mis fechas disponibles, no
coinciden con las que tienen libres esos teatros.

“Luisa Miller de Verdi anade para mi

un potente valor sentimental, por el hecho
de que mi primera hija se llama Luisa por
esa Opera, con la que me identifico
muchisimo por esa armonia casi perfecta
entre padre e hija”
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James Conlon durante su dltima visita a Madrid, donde dirigié
Giovanna d’Arco en el Teatro Real.

¢Dice cémo Edith Piaff, “Je ne regrette rien” (“no lamen-
to nada")?
No hay por qué lamentarse de nada, porque la vida no es
perfecta. Pero es buena y todo lo que nos regala es precioso.
Es mejor, dicen, amar lo que tienes que lamentar lo que no
has tenido.

Este verano ha tachado una de esas faltas, debutando en
Salzburgo con Verdi y Placido Domingo: dos tétems para
usted. ;Cual le da mas tranquilidad?

No miro las cosas de ese modo. En esas circunstancias sélo
pienso que voy a dirigir una 6pera que amo muchisimo.
Con el afadido de que la primera noche de Luisa Miller en
Salzburgo coincidia con el Verdi nimero 500 de mi carrera. Si
me preguntan por mi épera preferida de este compositor, no
sabria contestar, del mismo modo que no podria sefalar cual
es mi favorita de Wagner, o de Mozart. Ni siquiera cual de
esos compositores pongo por delante. Pero si puedo decir
que Luisa Miller afiade para mi un potente valor sentimental,
por el hecho de que mi primera hija se llama Luisa por esa
Opera, con la que me identifico muchisimo por esa armonia
casi perfecta entre padre e hija. Las éperas de Verdi suelen
tener una especie de hilo conductor en su argumento, que
aboca al padre a un destino trdgico. Aungue no muera, como
suele suceder en el caso de la soprano, acaba sumergido en
la tristeza. Creo que ese estado de animo se corresponde
con la verdadera historia de Verdi, y lleva a que la mayor parte
de las veces exista un conflicto entre el padre y el hijo o la
hija. En Miller presenta a un padre ilustrado, aunque algunos
le nieguen esa cualidad, que seria la que corresponde al
tiempo en que se centra el argumento. Algo similar a lo que

ocurre con el Posa de Don Carlo. El padre que claramente no
es un ilustrado es el de la Giovanna d’Arco que dirigi en julio
en el Teatro Real de Madrid.

Un Teatro en el que ya ha demostrado su talla dirigiendo
en concierto. jLe han convalidado la mayoria de edad
para acometer ya una con escena?

Sino lo he hecho hasta ahora no ha sido més que por razones
de tiempo. Me resultaba imposible compaginarlo con mi
calendario, como tantas otras cosas que decia. Por esa razén,
busqué junto a Joan Matabosch una férmula intermedia
como la 6pera en concierto, y asi ha sido en cuatro ocasiones.

¢Tiene prevista alguna produccién para el futuro?
La esperanza nunca muere (risas).

Hace cinco afios decia tener equilibrada su actividad
sinfénica con la lirica. Da la impresién que las cosas van
cambiando: las seis éperas de 2016 pasaron a 7 un afho
mas tarde y en 2018 ya eran 9, incluyendo su debut en la
Staatsoper de Berlin. ;Eso quiere decir algo?

No quiere decir nada, y explico por qué. Insisto en que mi
formula ideal es buscar un balance entre las dos actividades,
pero eso no significa que cada temporada deba estar
exactamente dividida al 50 por ciento entre sinfonico y lirico.
En el pasado, en algunas destacaba la épera, y otras eran
practicamente sinfonicas. No lo analizaria desde un punto de
vista estrictamente estadistico. Todo se mueve por razones
de oportunidad: estudio las ofertas que me llegan, y entre
ellas decido qué me resulta mas interesante, lo que no
quiere decir que cada temporada sea idéntica. Pero en el
computo final, mi dedicacion a la dpera se equilibra con la
que dispenso al repertorio sinfénico, partiendo de la base
que tengo muchos conciertos en la RAI, como es légico,
siendo titular de la orquesta.

Al margen de esto, algunos directores prefieren la épera
en versién concierto; otros, la escenificada. ;De cudles se
siente mas préximo?

No me quedo con unos ni con otros. Lo més importante para
mi es la musica y cémo se puede hacer, teniendo claro que
en concierto es una cosa, y otra la produccion. Si es posible
armonizarla con una produccién, magnifico, esa seria la
situacion ideal. En la rueda de prensa de Giovanna d’Arco
de Madrid, algunas intervenciones cuestionaban el valor de
la épera en concierto frente a la representada con escena.
En ese punto quise intervenir cuestionando los comentarios,
porque la calidad de una y otra propuesta son diferentes vy,
por tanto, suponen experiencias distintas para el publico.
Como ejemplo expuse que en mis afios en Colonia hice
mucho Wagner en concierto, incluidos Parsifal, Tristan,
Maestros Cantores... Hasta la Tetralogia al completo, siempre
colgando el cartel de “completo” y el publico, el mismo que
en verano podia ir a Bayreuth, disfrutaba muchisimo. ;jPor
qué? Porque la musica se percibe de manera diferente. En
primer lugar, resulta més cercana; después, cuenta con esa
gran orquesta convertida en una especie de protagonista,
como corresponde en el caso de Wagner. Y no sdlo con
él: también con Mozart o con Verdi... En Ravinia cada afio
programaba una opera. Excepto en una edicidn, que
fueron dos: se hacian cuatro espectaculos en una semana,
dividiendo la orquesta. La experiencia me parecio excelente.
El lunes por la mafiana Don Giovanni y por la tarde Las
Bodas de Figaro. Dos dias después, lo mismo; el viernes
cambidbamos el orden: por la mafana Figaro y por la tarde
Giovanni... y lo mismo el domingo. A partir de ese momento
comenzaba una serie alterna de Don Giovanniy Figaros en
concierto... Fui feliz como nadie puede imaginar viendo la



respuesta del publico, porque comprendi claramente el alto
valor de la épera concertante en si misma, que no hay por
qué despreciar.

¢De Verdi cuantas 6peras lleva en cartera?

Con la Giovanna d’Arco que debuté en julio en Real ya son
16. La anterior fue | due Foscari, que hice también en el
mismo teatro de Madrid.

Sin contar el Requiem, que en algin momento ha califica-
do como la mejor épera verdiana...

Y lo repito, sabiendo que no soy el primero en defender esa
teoria.

Del mismo modo que hay escuelas para voces especializa-
das en Verdi, ;hay batutas verdianas? ;Usted seria una?
Yo no me considero, y nunca me ha gustado la idea de
especializarme en nada. En mi caso, hago muchas cosas. Mi
idea es tratar de abarcar lo méas que pueda en el tiempo que
dura una vida. Para llegar a conocer todo lo posible en lo
relativo a la musica clésica, tanto en al panorama sinfonico, y
también al operistico. Incluso en la musica de cdmara, en el
terreno del Lied... Para alcanzar una relacién profunda con
la musica clasica es preciso llegar a una amplia comprensién
de todo. A partir de ahi, comprenderéds que ha llegado tu
momento para dirigir Verdi, o para dirigir Wagner. Me falta
poco para redondear mis doscientas 6peras de Mozart y otras
tantas de Puccini. Y por detras, muy cerca, viene Wagner, y
sin embargo no puedo decir que me haya especializado en
ninguno de ellos. Tal vez seria globalmente especialista en los
compositores perseguidos por Hitler, como dicen algunos, y
ni en eso estoy de acuerdo. No soy especialista en nada. Se
dice que un especialista sabe demasiado sobre demasiado
poco. Por eso no me interesan las especializaciones. Estoy
abierto a todo el Universo.

Qué tiene que decir de una leyenda que circula de Callas
y un joven Conlon...

No es ninguna leyenda. Es una historia verdadera. Cuando
en 1972 Maria Callas vino a impartir sus famosas clases
magistrales en la Juilliard School, donde yo estudiaba,
tuvo que sustituir de repente a Thomas Schippers en una
produccion de Bohéme. Cuando se lo comentd al presidente
de la Institucidn, este le pidid ir a un ensayo mio porque,
aun habiéndole hablado muy bien de mi, no se atrevia a
encomendarme una produccion. Callas lo hizo y después
de verme le dijo: "definitivamente, puede encomendarle la
direccién, porque ese joven va a tener un gran futuro”. Todo
esto es veridico.

Viendo la incidencia en su oferta, da la impresién de di-
rigir pocas creaciones de compositores contemporaneos.
Ni siquiera de Boulez, quien le invité a debutar con la
Filarménica de Nueva York, cuando él era su titular...

Si he dirigido y dirijo su musica. Con poca frecuencia, pero
lo hago. No obstante, a pesar de interesarme la musica de
nuestros dias, pienso que no se puede hacer todo en la vida.
Para ello hay directores especialistas (muchas risas después
de su comentario previo). Lo que quiero decir es que hay
personas que han centrado su actividad en torno a ella,
mientras que yo me he limitado a hacerla, sin considerar que
fuese el punto central de mi trabajo. Lo que no significa que
no me interese. Casi todas las temporadas dirijo el estreno al
menos de una nueva creacion. Pero de eso, que estd en mi
linea habitual de trabajo, no se habla.

¢Nunca se ha interesado por el repertorio espaiiol?

Nunca, y reconozco que es una falta mia, un error que me
anoto.
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¢No piensa hacer alguna vez Falla, Albéniz?
iPor qué no?, pero hasta ahora no lo he hecho.

Podria apoyarse en alguna orquesta espafola, como la
OCNE o la Sinfénica de Galicia, que ya ha dirigido.

Me gusta mucho la Sinfonica de Galicia. Tiene una calidad
excelente. Hace unos meses volvi a dirigirla después de
unos anos de mi debut con ella. Hicimos la Sinfonia n. 12
de Shostakovich y el Concierto n. 20 de Mozart, que sond
magnificamente con Joaquin Achlcarro, y la encontré en una
forma estupenda.

A la que hace mucho que no vuelve es a la OCNE...

Es cierto, pero repito lo que antes decia; si no me invitan
y no es una queja. Las cosas son como son. Mi calendario
estd repleto, y si no me llaman no pasa nada. No obstante,
tengo proyectos pendientes en Espafia, de los que no puedo
hablar.

Hace dos décadas, la Fundaciéon Zemlinsky reconocia su
trabajo en torno a la obra de este compositor, del que us-
ted ha sido adalid. ;Se ha hecho ya todo lo que podia por
su musica o todavia hay que insistir con este compositor?
Naturalmente que hay que insistir en su obra. Pero todos,
no solamente yo. Queda mucho aun por hacer. Mi suefio es
que un dia las préximas generaciones toquen no sélo musica
de Zemlinsky, también de Schoenberg, Schulhoff, Ullmann,
Krenek... La de tantos otros con la naturalidad como se hace
con el resto de los compositores que nos resultan familiares,
sin tener que poner la coletilla que fue perseguido y su
musica estuvo censurada. Porque la musica es sélo musica.
Y es importante porque es musica. Con esa finalidad trabajo
tantos con los jévenes, a lo que ahora he anadido mi actividad
en el Conservatorio de Los Angeles, empefiado en motivar a
las nuevas generaciones, pasadndoles el testigo, porque son
ellos los que se tienen que hacer cargo de la musica en el
futuro. Esta es una misién que debe continuar mas alla de mi
vida. Y creo que, aungue sea lentamente, continuara.

Siempre le ha interesado la docencia, y hoy ejerce la en-
sefianza directa con dos orquestas juveniles. ;Es su modo
de compensar el déficit académico?

Es una de las razones. La situacion de la ensefianza musical
en América en general requiere una solucién muy urgente.
Porque todas las instituciones de musica clasica (orquestas,
Operas, ciclos musicales) acusan cada vez mas la falta de
publico joven. Y si los jovenes no van a los auditorios, no hay
un futuro para la musica. El momento actual de América para
quien, como yo, ama la musica clésica, es una gran tragedia.
La diferencia entre lo que ocurre hoy y lo que vivimos la gente
de mi edad es que todos nosotros, cuando estudidbamos en
la escuela publica, teniamos alguna relacion con la musica.
Quien no tocaba un instrumento, cantaba en un coro. Como
existian cursos de apreciacion musical, sabiamos distinguir
entre Chopin, Carmen y Cascanueces. En los afios 80 no
fue que por una decisién personal Reagan dijera que no
queria musica o artes en la escuela. No lo hizo asi, sino que
procedio al recorte en los presupuestos. Y en esos momentos
iqué cayo? Estéd claro que no fue la gramaética... Asi, nos
encontramos con dos generaciones que no han tenido
ningun contacto con la musica clasica como algo natural
desde las primeras aulas. Y en este punto, la solucién no la
podemos esperar desde el gobierno; la tenemos que aportar
nosotros: los que amamos la musica, como teatros, medios
de comunicacion, orquestas, etc. Es la Unica esperanza que
nos queda.

http://jamesconlon.com/
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José Manuel Lopez Lépez
Compositor residente del CNDM

por Esther Martin

José Manuel Lopez Lopez tiene
una dilatada carrera musical
que evidencia su dedicacion a la
musica en muy diversos campos.
Tras sequir una formacién poliédrica
como alumno becado en las
instituciones més prestigiosas de
Europa, obtuvo el Premio Nacional
de Msica y fue director artistico
del Auditorio Nacional de Musica,
entre otras funciones. Actualmente
es profesor de composicion en

la Universidad de Paris VIl y en

el Conservatorio Edgar Varese

de esa misma ciudad. Pero no es
todo este bagaje, o mejor dicho,

a propésito del mismo, por lo que
se ha convertido en el compositor
residente del Centro Nacional de
Difusién Musical (CNDM) de la
presente temporada, sino por su
musica, la verdadera protagonista
de este proximo proyecto. Como
compositor incansable que es,
prefiere inspirarse y escribir msica
basada en principios universales, y
de esta manera, traspasar los limites
de cualquier tipo y despertar el
interés del pablico. Se estrenaréan
cuatro obras suyas, tres de ellas
encargo del CNDM,; el pianista
Alberto Rosado, el Cuarteto Arditti
o la batuta de Nacho de Paz serén
algunos de los musicos encargados
de la interpretacion. Ademas, Lopez
Lopez no duda en acompariar sus
creaciones de otras disciplinas, y
para esta ocasion ha contado con
|a participacion del videocreador
Pascal Auger y el pintor José
Manuel Broto.

© RarA MARTIN




Joseé
Lopez

Tras una dilatada trayectoria, sera usted el compositor re-
sidente del CNDM para la temporada 2019/2020. ;cémo
recibié la noticia?

Con alegria, ver mi obra programada en quince conciertos
e interpretada por grandes musicos es siempre una gran sa-
tisfaccion.

¢ Qué supone para el trabajo creativo el compromiso de
entregar las obras en un tiempo programado?

El tiempo programado es una forma de orden, y en general
el orden es la esencia de una obra musical.

¢Podria comentarnos algo de estas obras que prepara
para el CNDM?

Se trata de tres obras, La trace, “La huella” en espafol, es
para el cuarteto de clarinetes Barcelona Clarinet Players, que
tendrd un doble estreno, el primero el 25 de febrero de 2020
en la sala 400 del Centro Reina Sofia de Madrid y el segun-
do el 14 de mayo de 2020 en la Fundacién Antoni Tapies de
Barcelona. Esta obra tiene la particularidad de que seré de
larga duracioén, pues tanto el Auditori de Barcelona como el
CNDM me han pedido que tenga un minimo de cuarenta y
cinco minutos. Habra también iméagenes de video del crea-
dor Francés Pascal Auger, con quien ya he colaborado en
varias ocasiones en producciones como La Céleste o la Gran
Céleste, entre otras.

¢Hay un elemento comun entre las tres obras?

Una constante en mi musica siempre es el tiempo y, tanto en
La trace como en las otras dos obras, un cuarteto de cuerda
para el Cuarteto Arditti y una obra para el ensemble Telema-
que de Marsella, es un pilar fundamental de la composicion:
los distintos estados por los que la materia sonora pasa, se
instala, o queda como recuerdo en nuestra memoria, son un
hilo conductor, con la voluntad de resaltar la parte infinitesi-
mal del tiempo, que en general suele ser bastante olvidada.
Aunque en las tres obras citadas este aspecto estaré clara-
mente en primer plano, lo estarad especialmente en Tisseur
de sable, "Tejedor de arena” en espanol, obra para orquesta,
encargo de la Fundacion BBVA, cuyo estreno coincidird con
mi periodo de residencia del CNDM, que serd interpretada
por la Orquesta Nacional de Espafa, bajo la direccién de Na-
cho de Paz, el 14 de marzo de 2020 en el Auditorio Nacional.
El titulo ya da pistas de su contenido particular, me refiero
al fluir constante de particulas de tiempo y a la concepcién
granular més que lineal de éste, como igualmente a las com-
presiones, dilataciones y distorsiones temporales con las que
pongo en relacion los muy distintos niveles polifénicos que
se superponen y evolucionan independientemente en cada
una de las zonas temporales que intervienen.

¢Pertenecen a un mismo estilo compositivo?

Son obras mias, lo que les daré un estilo propio y similar. Evi-
dentemente, un cuarteto de clarinetes, un cuarteto de cuer-
da, una obra para ensemble y una obra para orquesta seran
obras muy distintas, formal y timbricamente hablando, lo que
no significa que sean de distintos estilos compositivos.

¢Puede el publico prepararse para su escucha de alguna
manera?

El pidblico no tiene por qué prepararse para nada, aunque
puede ser interesante que se informe; hoy dia es muy senci-
llo. Se trata de escuchar con oidos curiosos y respetuosos, no
formateados para una sola musica.

El anterior compositor residente, Jesus Rueda, no llegé a
estrenar uno de los encargos con la Orquesta Nacional de
Espaiia. ; Hay alguna manera de evitar estos imprevistos?
Creo que solamente hay una posible respuesta: no. Los
imprevistos vitales, administrativos y de otros drdenes, no
solamente del compositor, si no de las instituciones que lo
programan, de los intérpretes que participan, de si hay una

Manuel

Lopez

inundacién en la sala, como ocurrié en mi Ultimo estreno en
Valencia que tuvo que ser suspendido, de si hay un terremo-
to, cae un meteorito, etc., no se pueden prever.

¢Provoca limitaciones el crear musica para un tipo de sala
y de publico?

Supongo que si, pero es un problema que intento que no
me afecte, pues no tiene solucién, dado que cada oyente
del publico es distinto y seria imposible hacer una musica
que agrade al gusto de todos. Por esta razén intento que me
guste a mi mismo, que ya es un gran reto.

Desde la perspectiva de un compositor que se situa fren-
te a su auditorio, ses posible apreciar cémo el publico
comprende y capta el sentido de su obra?

Si, se siente quién entiende y quién no, se percibe rapida-
mente, pero esto no tiene importancia, nadie sabe de todo
ni en musica ni en cualquier otro campo. En cuanto a provo-
car, ya pasaron hace mucho esos tiempos, y no tiene sentido
pasar tantas horas frente a una mesa o un ordenador para
provocar a nadie. Si lo tiene cuando el objetivo es sumergir
al oyente en temas cientificos que son esenciales en nuestras
vidas y para concienciarlo de los problemas actuales de la
sociedad, como es el caso de No time y de Homing, con
textos de Dionisio Cafias, donde ponemos al oyente frente
al drama del terrorismo y de la inmigracién.

Da la sensacién de que su compromiso con el especta-
dor va mas alld de provocar el "deleite instantdneo” y
trasciende a una parte muy profunda del ser humano;
;es asi?

Si, eso es.

Comentaba usted en otra entrevista que, con su musica,
pretende preparar el alma para un estado determinado.
¢Es eso posible en el siglo XXI, cuando se ha acostum-
brado a la sociedad a musica de muy corta duracién y
durabilidad?

En mi opinién, en los Ultimos 20 afios se ha producido un
cambio transcendental en la filosofia del ser humano gracias
al conocimiento cientifico, que esta teniendo consecuencias
capitales en la percepcién de las escalas de lo infinitamente
grande y de lo infinitamente pequefo. De hecho, estas conse-
cuencias han afectado también a la percepcion de lo perdura-
ble y de lo no perdurable, un concepto temporal muy relativo,
dado que toda materia estad avocada a convertirse en dtomos
de polvo. Afortunadamente, la musica, aunque fisica, es inma-
terial, son vibraciones, una polifonia infinita de tiempos super-
puestos que nos abre una puerta distinta de lo material.

.Y en el periodo anterior a estos ultimos afios?

Si se piensa la evolucion de la estética en 5, en 50, en 500
o en 1.000 afios por poner una cifra, la memoria musical y
de cualquier orden es relativa. Siempre recuerdo una clase
de Olivier Messiaen hablando de la memoria y de la histo-
ria de la musica, y en lugar de hablar del monodismo, de la
modalidad, tonalidad, atonalidad, micro-tonalismo, serialis-
mo, espectralismo etc., dividia la historia de la musica en tres
grandes bloques: la musica vocal, la musica instrumental y la
muUsica electrénica.

“Una constante en mi musica es el tiempo,
un pilar fundamental de la composicién:
los distintos estados por los que la materia
sonora pasa, se instala, o queda como
recuerdo en nuestra memoria, son un hilo
conductor”




© RaFa MaRTIN

Entrevista

El compositor José Manuel Lépez Lépez es el residente de la nueva temporada del CNDM.

¢Cree que es posible perdurar en la “memoria musical”?
Si se entiende “memoria musical” a la capacidad para guar-
dar en la memoria (cerebro) una melodia para poder tara-
rearla, le diria que entre Tomés Luis de Victoria, Beethoven,
Stravinsky, Ligeti, Stockhausen, Nancarrow o Vaggione, por
citar algunos grandes compositores, el concepto de memo-
ria ha cambiado radicalmente, pues la complejidad de la
"melodia” ha llegado a tal punto que nuestra capacidad de
recordar ha sido superada, lo que no significa que la memo-
ria no guarde nada, sino que conserva otras informaciones
relativas al timbre, a la densidad de la textura, al movimiento
en el espacio acuUstico, etcétera, etcétera... Que permane-
cen tanto en nuestra memoria como una simple melodia.

¢Y permanecer en el tiempo?

Si es perdurar en el tiempo, no tengo la menor idea; ademas,
habria que delimitar y situar la perdurabilidad porque proba-
blemente este concepto variard muchisimo y no significara lo
mismo en Afganistan o en Alemania, por citar dos paises que
empiezan por la misma letra.

Con su obra defiende el arte como identificador de una
cultura. En este sentido, ;qué parte de su musica se ins-
pira en Espaiia?

Conscientemente ninguna. Procuro escribir una musica que
esté basada en principios universales, o inspirada en ellos, y
dado que la musica, antes que nada, es un fendmeno ondu-
latorio, intento jugar con esa cualidad que redne, mas que

“El publico no tiene por qué prepararse para
nada, aunque puede ser interesante que se
informe; hoy dia es muy sencillo; se trata de
escuchar con oidos curiosos y respetuosos,
no formateados para una sola musica”

separar por caracteristicas culturales locales, que en definiti-
va no dejan de ser locales.

En su trabajo junto a otras artes es conocida la colaboracién
con la pintura ;Podria decirnos si los colores, junto con los
sonidos, pueden provocar estados de animo mas alla del
modo mayor y menor, mas alla de la alegria y la tristeza?

Seguro que si.

¢Alguna de las artes del siglo XX y XXI le produce el mis-
mo interés que las "bellas artes” clasicas?

Claro que si.

Dada su experiencia como gestor de un espacio musical,
icree que esta figura es decisiva en el disefio de la pro-
gramacion y puede convertirse en la idiosincrasia de ese
espacio?

Si, es evidente, y el Estado juega un papel clave en ello, pues
tiene en su mano apoyar o no proyectos artisticos y/o de in-
vestigacion de excelencia y a largo plazo.

Para terminar, ;jpodria contarnos alguno de los proyectos
que le esperan tras la residencia del CNDM?

Tengo muchos proyectos en marcha tras mi participacién en
el CNDM: La épera Flatland, con libreto de Dionisio Cafas;
y varios encargos, entre los que se encuentra una obra para
el ensemble Court Circuit-Paris, encargo del Estado Francés;
un Estudio coreogréfico para caja y electrénica para Miquel
Bernat, encargo da Camara Municipal do Porto-Portugal; una
obra para ensemble de cuerdas pulsadas encargo del MG21
(Paris); un dlo para dos guitarras (Lallement -Marques), en-
cargo de Radio Franciay el Segundo dtio para koto y guitarra
que interpretaran Norio Sato y Maya Kimura en Tokyo.

Gracias maestro, esperamos que su residencia en el
CNDM le proporcione gratos momentos y sugestivos
proyectos.

www.cndm.mcu.es

www.josemanuel-lopezlopez.com/es
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Entrevista

Nikolai Demidenko

Un piano sinfénico

por Gonzalo Pérez Chamorro *

scuchar en vivo a Nikolai

Demidenko es una experiencia.
Su portentosa elegancia
como musico se funde con un
apabullante sonido de raices
sinfénicas. Pude comprobarlo en
vivo con un Segundo Concierto de
Brahms de los que dejan huella.
De hecho, el propio Demidenko
insiste en hablar de sonido y color
al referirse a Beethoven: "no
escribia para los instrumentos
de su época, sino para pianos
mucho mas sofisticados, con
mucha fuerza y muchos colores,
como los Steinway, Bechstein o
Fazioli". Estas cualidades, color
y fuerza, entiéndase intensidad,
son cualidades perfectamente
identificables en el pianista nacido
en Anisimovo y residente en
Espafa. Solo hace falta repasar
su abundante discografia (no
hace falta ya poseer discografia
fisica, hoy en dia sus discos estan
accesible a un clic con Spotify,
Naxos Music Library...) para
comprobar su poderio y finura,
propia de un importantisimo
alumno de Dmitri Bashkirov.
Precisamente Demidenko
reconoce la importancia de
la escuela rusa, de la que
generosamente comparte sus
conocimientos y su vision.
Artista de lbermusica, inaugura
la temporada de la Orquesta
Sinfénica de Radio Television
Espafola interpretando el
Segundo Concierto de Prokofiey,
"una pagina increiblemente
oscura que no proporciona al
oyente ninglin momento de relax”,
dirigido por el nuevo titular de la
OCRTVE, Pablo Gonzélez.

* Traduccion de Clara Sanchez

© MERCEDES SEGOVIA
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“La musica rusa y la forma de tocar el piano rusa es diferente a la manera occidental pero, en mi opinién, ambas se complementan”,
afirma Nikolai Demidenko.

Tras toda una carrera como la suya, ahora se puede
permitir “incumplir” algunas reglas... ;Quién es Nikolai
Demidenko en 2019?

De alguna forma, siento que no tengo que incumplir unas
reglas que no conozco, tan sélo continuar este largo y duro
camino de aprendizaje, entendimiento e interpretaciéon mu-
sical.

Regresa a Espafia en octubre para interpretar el Segundo
Concierto de Prokofiev con la Orquesta de RTVE. En su
madurez, sigue siendo esta una obra de hiper virtuosis-
mo, o la ve desde otra perspectiva...

Este concierto es tremendamente dificil, pero desde luego
no lo definiria tan sélo como “pieza virtuosistica”. De hecho,
fue comenzado como un Requiem en memoria de Maximi-
lian Schmidhof, un amigo de Prokofiev que se habia suicida-
do. Prokofiev estaba tan conmocionado por este hecho que
comenzd a escribir un Requiem, pero tras varias paginas se
dio cuenta que lo que estaba escribiendo se parecia més a
una cadencia, por lo que decidié escribir un concierto para

“Beethoven no escribia para los instrumentos
de su época, sino para pianos mucho mas
sofisticados, con mucha fuerza y muchos
colores, como los Steinway, Bechstein o
Fazioli”

piano. Es una péagina increiblemente oscura que no propor-
ciona al oyente ningiin momento de relax... Pero, ;qué po-
diamos esperar dadas las circunstancias de su composicién?
Es una obra Unica y genial.

¢ Qué es Chopin en su vida? Por su discografia y su activi-
dad, por ejemplo, acaba de regresar del Festival Chopin
de Polonia, vemos que esta muy vinculado al polaco...

El Festival “Chopin y su Europa” de Varsovia es siempre
una gran experiencia; perfectamente organizado, con una
programacién muy interesante, con la sala siempre repleta
y una atmésfera general maravillosa. Ademas, Chopin y su
musica significan muchisimo para mi. El polaco no era un
compositor romantico como mucha gente piensa, él mismo
afirmo: “No tengo nada que ver con el romanticismo; tan
sélo intento continuar las tradiciones de Bach y Mozart”.
Pero dentro de sus estructuras clésicas es donde él desple-
gaba su personalidad, una personalidad Unica con un idio-
ma propio. Chopin cred nuevas formas de tocar el corazén
y el alma de la gente, introdujo muchas innovaciones en la
técnica pianistica y consiguié que el mundo prestara aten-
cién a la cultura polaca.

Tampoco puedo dejar de preguntar por el lugar de Bee-
thoven, aprovechando que en 2020 se conmemora al
genio...

Hablamos de otro compositor que era un genio y que cam-
bié el mundo a través de la musica. Es casi Unico (el dnico
compositor que en mi opinién hizo algo similar fue Sergei
Prokofiev, anota Demidenko tras acabar la pregunta), ya
que compuso adelantdndose mucho a su tiempo. Es ahora
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cuando comenzamos a apreciar realmente algunos de sus
trabajos vy, si hablamos del piano, parece que Beethoven no
escribia para los instrumentos de su época, sino para pianos
mucho mas sofisticados, con mucha fuerza y muchos colores,
como los Steinway, Bechstein o Fazioli. También trasformd
por completo la forma de escribir para la orquesta, dando
un salto de gigante respecto a Haydn y Mozart; el siguiente
gran cambio en el mundo sinfénico seria obra de Berlioz con
su Sinfonia Fantéstica.

Su discografia es muy importante y ha sido muy premia-
da, ;hasta qué punto el disco es un elemento esencial
para intérprete o para un pianista?

Las grabaciones son extremadamente importantes para todo
intérprete, porque nos permiten compartir nuestras visiones
y sentimientos de forma diferente en comparacién con los
conciertos en vivo. Yo pienso en este hecho de la siguiente
forma: es como la cirugia plastica, que te permite seleccionar
la mejor toma y te permite acercarte mas a lo que tienes en
mente. Por otra parte, tocar para unos pocos micréfonos no
es lo mismo que tocar para una audiencia atenta. Personal-
mente, disfruto de ambas experiencias.

¢Cudntos pianos tiene en casa?
Sélo tengo uno, pero estoy enamorado de él.

¢ Qué significado tiene para usted ser artista de Ibermu-
sica?

Primeramente, una gran responsabilidad, por lo que estoy
decidido a hacer todo lo que pueda para dar a corresponder
esta responsabilidad. El equipo es maravilloso, todos mues-
tran un profundo conocimiento musical y también conocen
perfectamente el lado mas empresarial de este mundo. Lle-
van trabajando mas de 50 afos vy, sin duda, lbermusica y Al-

El pianista, artista de Ibermdsica, afirma que “incluso cuando duermo, la
musica continda sonando en mi mente”.

Entrevista

“No hay emocién humana que no puedas
encontrar en las obras de Bach; él expresa
absolutamente todas”

fonso Aijén han aportado muchisimo a la cultura espanola e
internacional.

Pertenece a la gran tradiciéon rusa, ;qué es esto exacta-
mente para usted?

Una oportunidad para compartir mis conocimientos y mi vi-
sion. Aungue no debemos olvidar que la tradicion pianistica
rusa comenzé por el compositor e interprete irlandés John
Field, quién vivié en Rusia y ensend alli a muchos composito-
res e intérpretes. Su influencia artistica fue tan poderosa que
incluso Frederik Chopin, cuando escuché a Field en Paris,
estaba tan impresionado que cambié su forma de escribir e
interpretar musica para convertirse en el Chopin que todos
conocemos y amamos. La musica rusa y la forma de tocar
el piano rusa es diferente a la manera occidental pero, en
mi opinidn, ambas se complementan. El contexto y el fondo
cultural también son diferentes, pero ahora estamos viendo
como ambas culturas se estan acercando.

Es de los que tocan Bach como primera actividad intelec-
tual de cada dia...

Bach es mi compositor predilecto, el mejor compositor. Si
prestas atencion a como los compositores expresan sus sen-
timientos con la mUsica, te das cuenta que no hay emocién
humana que no puedas encontrar en las obras de Bach; él
expresa absolutamente todas. Mozart, Schubert, Beethoven
o Chopin se acercaron mucho, pero en cada uno de ellos
hay algunos aspectos emocionales que no se tocan. Bach es
sinénimo de universo.

¢{Qué nueva obra importante tiene en mente para abor-
dar en su repertorio?

Prefiero hablar sobre esas obras cuando realmente las co-
nozca profundamente. Lo Unico que puedo afirmar es que la
vida no es suficientemente larga como para poder aprender
e interpretar todas las obras que me gustaria...

La vida del pianista es la vida de un ser que debe emplear
gran parte de su vida en estudiar para alcanzar la perfec-
cion... ;Se ha dejado muchas otras cosas en el tintero?

Bueno... La vida del musico es un poco como un embarazo;
una mujer no puede estar embarazada durante tres horas
al dia. Es o todo o nada. Incluso cuando duermo, la musica
contindia sonando en mi mente. Y si, naturalmente esto im-
plica sacrificar ciertas cosas como las vacaciones, los fines de
semana... Porque como musico estas siempre trabajando, o
con el instrumento, o con las partituras o simplemente repro-
duciendo musica en tu cabeza. En otras palabras, la musica
para los musicos es una forma de vivir.

Rusia, Reino Unido, Espaiia, con cual se queda... O deme
una razén para amar cada pais...

Rusia y el Reino Unido me han permitido convertirme en lo
que soy. Espafia me permite continuar, ofreciéndome incon-
tables experiencias humanas y culturales. Espana es historia
viva de alguna formay a dénde quiera que vayas puedes en-
contrar fantasticas formas de inspiracion.

Esperemos verle de nuevo por Espafa, tras esta presen-
cia en octubre. Un placer.

Muchas gracias, pero como ahora vivo en Espafa, jno desa-
pareceré!

www.ibermusica-artists.es/es/artistas/33/nikolai-demidenko
www.demidenko.net
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AUDITORIO NACIONAL DE MUSICA

Sala Sinfonica Sala de Camara | 19:30h
CONCIERTO EXTRAORDINARIO 17/10/19 | LES ARTS FLORISSANTS
07/04/20 19:30h | CECILIA BARTOLI vmezz0 PAUL AGNEW TENOR Y DIRECCION
LES MUSICIENS DU PRINCE-MONACO Madrigales del Libro Ill de Carlo Gesualdo y sus contemporaneos (l11)
ANDRES GABETTA VIOLiIN Y DIRECCION oBRAs DE C. Gesualdo, N. Vicentino y O. di Lasso
0BRAS DE A. Vivaldi 30/10/19 | CONCERTO 1700
DANIEL PINTENO pirecTor | C. Mena CONTRATENOR

27/10/19 19:00h | LOS MUSICOS Antorcha bella: cantadas inéditas para alto de José de Torres
DE SU ALTEZA oBRAs DE J. de Torres y G. Bononcini
LUIS ANT0N|0 GONZALEZ pirecTOR 20/11/19 | LA GALANIA | RAQUEL ANDUEZA sorrano
0. Aleman, E. Boix, A. Pefa v E. Perdomo El baile perdido. Danzas del siglo xvii
SDOF’S({NOS I M. |”fa”|tlj MéZZO'SOZRLWOL ’ TExTOS DE L. de Vega, F. de Quevedo, M. de Cervantes

. Bladzquez tenor | J. Garcia Aréjula BaRiTONO
S. Durén y J. de Caizares (atrib ): Coronis 29/11/19 | VOX LUMINIS | LIONEL MEUNIER oirecTo

D. Buxtehude: Abendmusiken

15/12/19 19:00h | LES ARTS FLORISSANTS .
WILLIAM CHRISTIE v PAUL AGNEW DIRECTORES 14/01/20 | NEREYDAS | JAVIER ULISES ILLAN pIRECTOR

S. Piau soprano | L. Desandre MEzZZOSOPRANO A. Amo soPRANO I F. Mineccia CONTRATENOR -

C. Dumaux cONTRATENOR | M. Beekman TENOR Dulce sueno. Napoles-Espana-México: Ignacio Jerusalem, 1707-1769
M. Mauillon BaJo-BariToNo | L. Abadie BaJo 0BRAS DE |. Jerusalem y Stellay J. de Herrando

Una odisea barroca. Gala 40° aniversario 30/01/20 | ENSEMBLE 1700

oBRAs DE G. F. Haendel, H. Purcell, DOROTHEE OBERLINGER FLAUTA DE PICO Y DIRECCION

M.-A. Charpentier, J.-B. Lully y J.-P. Rameau A. Prohaska soprano | D. Sinkovsky CONCERTINO Y CONTRATENOR
22/12/1919:00h | COLLEGIUM VOCALE GENT  Musicas nocturnas . ]
CHRISTOPH PREGARDIEN DIRECTOR oBRAs DE H. Purcell, T. Merula, A. Vivaldi, H. I. F. von Biber,

H. BlaZikova sopraNo | A. Potter CONTRATENOR J. Cage, J. Dowland y G. F. Haendel

G. Poplutz TENOR |_ P. Kooij BaJo B 13/02/20 | LES ARTS FLORISSANTS

J.'S. Bach: Oratorio de Navidad (seleccidn] PAUL AGNEW TENOR Y DIRECCION

26/01/20 18:00h | IL POMO D’ORO Madrigales del Libro IV de Carlo Gesualdo y sus contemporaneos (IV)
FRANCESCO CORTI pirecToR 12/03/20 | AL AYRE ESPANOL

M. E. Cenci¢ CONTRATENOR | K: Lewek soPrANO EDUARDO LOPEZ BANZO 0IRECTOR

D. Galou mezzosopraNo | N. Rial sopraNo jAy, bello esplendor! Grandes villancicos barrocos

L. Pisaroni BaJo-BARITONO
G. F. Haendel: Orlando

02/03/20 19:30h | AKADEMIE FUR ALTE
MUSIK BERLIN | ISABELLE FAUST vioLin
BERNHARD FORCK CONCERTINO Y DIRECCION

oBRAS DE J. de Torres, A. Corelli, J. Francés de Iribarreny C. Seixas

26/03/20 | THE KING’S CONSORT | ROBERT KING pireCTOR
S. Junker soprano | M. Beate Kielland MEzzoSoPRANO
oBRAs DE F. Couperin, M. de Sainte-Colombe le fils y M. Marais

X. Loffler oBoE 03/04/20 | LA REAL CAMARA | EMILIO MORENO piRCTOR
o0BRas DE J. S. Bach y C. P. E. Bach Bolonia, 1708: los conciertos op. 4 del Accademico Formato
[Francisco José de Castro, ‘Spagnuolo’] versus el nuevo lenguaje

22/03/20 19:00h | EUROPA GALANTE

. de Giuseppe Torelli
FABIO BIONDI pirecTor | S. Prina coNTRALTO 0BrAs bt G. Torelli y F. J. de Castro ‘Spagnuolo’
H. Summers v V. Genaux MEZZOSOPRANOS
S.Im, R. Invernizzi v M. Piccinini soPRANOS 07/05/20 | KRISTIAN BEZUIDENHOUT cLave
M. Borth BaJo S. Genty C. Bernardini vioLines | S. JandlvioLa
G. F. Haendel: Silla J. Manson vioLoNcHELO | J. Munro cONTRABAJO

05/04/20 18:00h | VOX LUMINIS & Conciertos para clave de Johann Sebastian Bach

FREIBURGER BAROCKORCHESTER 21/05/20 | LAPOTHEOSE
LIONEL MEUNIER bireCTOR A tribute to tears
R. H6hn TENOR oBRAS DE G. F. Haendel

J. S. Bach: La Pasidn segun san Mateo

VENTA DE LOCALIDADES:
Camara: de 10€ a 20€
Sinfonica: de 12€ a 50€, seglin concierto. Concierto extraordinario Cecilia Bartoli: de 25€ a 95€

Auditorio Nacional de Musica | Teatros del INAEM | www.entradasinaem.es | 902 22 49 49
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INSTITUTO NACIONAL
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Alastair Miles
Un bajo muy alto

por Ona Jarmalavi¢iate

acido y formado en Gran

Bretafia, Alastair Miles es duefio
de una de las voces graves més
apreciadas desde hace décadas.
El cantante ha sido elogiado
por ser el “mejor bajo britanico
de su generacidn”, "uno de los
cantantes més renombrados de
Gran Bretafia”, “con una presencia
elocuente”. Trabaja habitualmente
en todo el mundo, en teatros
como el Met de Nueva York, La
Scala de Milan, Wiener Staatsoper,
Royal Opera House de Londres,
The Netherlands Opera, Deutsche
Oper Berlin, etc. En esta entrevista,
este gigante de la dpera, que
obtuvo el Premio “Decca Kathleen
Ferrier”, nos habla sobre sus
rituales cotidianos y su visidn de la
profesién como cantante operistico.

© Nic MARCHANT

El bajo briténico Alastair Miles acaba de actuar en el Festival de Salzburgo.

Como britanico, ;podria describir cémo es en la actuali-
dad el mundo de la épera en Gran Bretafa?

El dmbito de la épera en Reino Unido esté bastante anima-
do, pero los recortes de presupuesto al pasar los afios han
tenido un efecto perjudicial. De las companias con las que
he trabajado recientemente, Opera North parece estar en
buena forma, con una audiencia leal y una administracién
eficiente. Tengo bastantes esperanzas con su nuevo direc-
tor Garry Walker, con quien trabajé en Billy Budd en 2016.
Soy més pesimista sobre la ENO, a pesar de que tienen un
excelente director en Martyn Brabbins. La verdad es que no
han tenido una administracion decente en mucho tiempo...
El aumento reciente en la Opera Country House de verano
ha significado méas oportunidades para el cantante britanico,
lo cual es bien recibido. Pero no creo que haya algo como
canto "britanico”. Verdaderamente hay un tipo de sonido
tenor “inglés”, pero creo que los atributos principales de
los cantantes britanicos son el profesionalismo, los altos es-
tandares de musicalidad y una ausencia de comportamiento
histriénico...

“Uno deberia tomar decisiones que sean
relevantes y respetuosas para la mdsica”

¢Cémo nutre su voz? ;Tiene rituales cotidianos?

Intento mantenerme en forma y saludable haciendo ejer-
cicio y comiendo bien, pero no lo hago excesivamente.
Tengo suerte en cuanto a que siempre he sido delgado y
no aumento de peso facilmente. Ya no tengo ninguna rutina
durante periodos de interpretacion y no soy un cantante que
sienta la necesidad de “calentar” en exceso.

¢Cémo podria definir su profesién?

Es una profesién muy excéntrica porque es impredecible y
variada, pero las recompensas artisticas pueden ser inmen-
sas. Comencé mi carrera como cantante en 1986, cuando
decidi concentrarme en la voz a tiempo completo, renun-
ciando a tocar la flauta. En ese momento mis expectativas
eran simplemente responder a una demanda mucho maés
grande para mi como cantante que como flautista... Pero
tengo que admitir que hay un cinismo cada vez mas grande
hacia "esta profesién”, al pasar de los afios. Ha habido de-
cepciones, enfermedades y experiencias negativas que he
soportado y que no puedo evitar que afecten a mi punto
de vista. Parecia haber una obsesién con la “juventud” en
un momento dado (programas con artistas jévenes, etc.),
que no creo que sea totalmente saludable. jA menudo
es mas bien una excusa para pagarle menos a un artista y
prescindir de sus servicios mas répido! Cantar épera es un
arte que toma anos en desarrollarse y perfeccionarse; no
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creo que enfocarse exclusivamente en el talento joven, a
menudo a expensas de artistas mas maduros y capaces, sea
necesariamente bueno. Estoy orgulloso de mis relaciones
con varios directores, cito ahora a Sir Colin Davis, John Eliot
Gardiner o Nikolaus Harmnoncourt, y el trabajo que hice con
ellos. También estoy orgulloso de mi tiempo en la Opera
Estatal de Viena y en la Opera del Estado de Baviera, con

roles desafiantes y satisfactorios que he tenido al pasar de
los anos.

¢.Cémo da forma a un nuevo personaje operistico?

Gran parte del personaje cobra vida por la musica que tienes
que cantar y las relaciones que tienes con otros personajes
en el escenario. Tener un buen director es muy importante,
que tenga buenas ideas, un entendimiento con el intérprete
y que pueda darte la libertad de hacer todo posible. Re-
cientemente dirigi una produccién semi-escenificada de Le
Nozze di Figaro, donde también canté los dos roles de bajo
de Bartolo y Antonio. jFue la cosa mas dificil que he hecho!
Tener que ser objetivo y subjetivo al mismo tiempo fue ago-
tador, pero me dio un entendimiento del proceso de director
que no conocia antes.

Desempefé varios grandes papeles durante su carrera,
como Leporello (Don Giovanni) o Felipe Il (Don Carlo)...

Leporello fue muy divertido y disfruté mucho el aspecto cé-
mico de la interpretacion. jFelipe Il es un papel fantastico,
que espero cantarlo muchas mas veces! También disfruté
varios "demonios” operisticos, lo cual te da un alcance
enorme hacia el canto y la actuacién desde diferentes
perspectivas...

¢Toma decisiones creativas personales?

Uno deberia tomar las decisiones creativas que sean re-
levantes y respetuosas para la musica, en vez de tener en
cuenta cualquier prejuicio que podria tener el publico y el
oyente...

En su juventud fue educado como flautista. ;Cémo ocu-
rrié la transformacién en su carrera profesional hacia el
canto?

Como aproximadamente he dicho antes, sencillamente
descubri que las personas se estaban interesando méas en
mi como cantante en la cuerda de bajo que como lo habian
hecho como flautista, asi que decidi concentrarme en el can-
to. No hay muchas similitudes entre tocar la flauta y cantar
en una tesitura tan baja, aparte del control de la respiracién
y la capacidad de formular y matizar una linea melédica. Sin
embargo, mi entrenamiento instrumental fue enormemente
importante para mi desarrollo como cantante, porque me
dio la capacidad de ejecutar la musica en primera lectura, de
reconocer los patrones melddicos y arménicos y cantar con
agilidad, con coloratura.

¢Cual es su opinién sobre el repertorio tradicional del
bajo?

A mi me gusta la voz de bajo, particularmente cuando es
ejemplificada por Cesare Siepi, Ezio Pinza y Tancredi Pasero.
Sin embargo, puede ser sumido por una cierta rigidez sor-

“Cantar Opera es un arte que toma anos

en desarrollarse y perfeccionarse; no creo
que enfocarse exclusivamente en el talento
joven, a menudo a expensas de artistas mas
maduros y capaces, sea necesariamente
bueno”
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“No elijo un repertorio tanto como el repertorio me elige a mi”, afirma
Alastair Miles.

da que me esfuerzo por evitar en mi propia interpretacion.
Parcialmente, esto se debe a los personajes que los bajos
retratan: hombres viejos, sacerdotes y reyes. Raramente son
las figuras méas emocionantes o dindmicas en escena. Es un
gran desafio para un joven cantante retratar personajes de
edad muy mayor. jEsto obviamente se hace mas facil mien-
tras uno va envejeciendo!

Es reconocido por un repertorio estilisticamente amplio.
¢ Qué tipo de estilo le gusta mas?

No reconozco las diferencias en los estilos musicales mien-
tras estoy actuando, estoy demasiado enfocado en el pro-
ceso de interpretacién. Tengo una gran afinidad por Verdi,
pero la verdad es que me gusta lo que en ese instante esté
cantando. No elijo un repertorio tanto como el repertorio
me elige a mi... Nunca tengo la eleccién de repertorio para
grabaciones discogréficas, a menos que sea un proyecto de
Lieder que financie e inicie yo mismo.

¢Cémo acepta el elogio o la critica negativa que viene de
sus colegas o de la prensa especializada?

Antes, me solia importar mucho lo que los criticos decian
sobre mi en sus cronicas. Es muy estimulante leer elogios,
pero hoy en dia no me importa mucho lo que escriban de mi.
En la actualidad hay muchos canales de noticias y paginas
web, todos dando su opinidn, y gran parte de ello estd mal
informado y no muy fundamentado.

¢Cémo han ido sus actuaciones en el reciente Festival de
Salzburgo?

Hasta 2019, nunca habia hecho antes épera en el Festival de
Salzburgo, solo conciertos. jCon Alcina mi experiencia ha
sido extremadamente positival

https://alastairmiles.com/
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En movemento, temporada 2019-20 de la Real Filharmonia de Galicia

La Real Filharmonia de
Galicia (RFG) presentd la
nueva temporada de abo-
no 2019-2020 en su sede,
el Auditorio de Galicia, que
celebra su 30 aniversario.
Asistieron el alcalde de
Santiago y presidente del
Consorcio de la Ciudad,
Xosé Sanchez Bugallo; la
concejala de Accién Cul-
tural, Mercedes Roson; el
director titular y artistico de
la orquesta, Paul Daniel; la
directora técnica de la RFG,
Sabela Garcia Fonte; junto
al director-gerente del Au-
ditorio de Galicia, Xaquin
Lopez.

La RFG celebrara 22
conciertos de abono bajo
el lema “En movemento” (“En movimiento”), en relacién
a la idea defendida por el propio Beethoven de que el
arte nos exige que nunca nos detengamos. Precisamente
el préximo afio se conmemora el 250 aniversario del na-
cimiento de Beethoven, por lo que la RFG ofrecera pro-
gramas especiales en torno a sus obras. “En cada uno de
los conciertos habra algo nuevo porque tenemos que estar
siempre en movimiento. En mi espiritu de renovacién, es-
pero que haya algo para todos y para todas en esta tem-
porada, para los adultos y también para los nifos”, indicd
Paul Daniel. Con el fin de acercar la musica clasica y la RFG
a nuevos publicos, contintan los conciertos familiares y

Si en la anterior temporada de la Nacional tuvimos la
oportunidad de Morir de amor con unas pinceladas wag-
nerianas, en la presente, David Afkham nos conducird ha-
cia el todo de la extenuacién pasional con una épera cum-
bre como es Tristan und Isolde, en versidn de concierto.
Dolor y conmocién o éxtasis superlativo... Wagner deci-
de sumarlo todo en Tristén e Isolda, una pareja que ya no
practica el ingenuo juego del amor.

Esta cita imprescindible cambia el formato habitual de
viernes a domingo de la Orquesta Nacional, haciendo que
la primera entrega sea un jueves y la segunda un domingo,
pero por la tarde en lugar de la habitual sesion dominical
matutina.

Orquesta Nacional de Espaiia / David Afkham
Petra Lang, Violeta Urmana, Frank Van Aken,
Roman Sadnik, etc.

Tristan e Isolda de Wagner (Opera completa en versién
concierto)

Auditorio Nacional de Musica (Sala Sinfénica)

17 y 20 de octubre (19 hs & 17 hs)

http://ocne.mcu.es/

El alcalde de Santiago y presidente del Consorcio de la Ciudad, Xosé
Sanchez Bugallo; la concejala de Accién Cultural, Mercedes Rosén; el
director titular y artistico de la orquesta, Paul Daniel; la directora técnica
de la RFG, Sabela Garcia Fonte; junto al director-gerente del Auditorio
de Galicia, Xaquin Lépez.

el ciclo Descubre unha or-
questra para ti, a tdal, con
horarios y precios accesi-
bles. Y en el marco del pro-
yecto RFG Solidaria, estas
actuaciones se destinaran
a dar visibilidad a asocia-
ciones y ONGs.

La RFG estrenara en no-
viembre la 6pera A amne-
sia de Clio, del compositor
gallego Fernando Buide. A
lo largo de la temporada
la RFG realizard varios es-
trenos, manteniendo asi su
compromiso con la creacién
contemporénea y el apoyo
a jévenes compositores.

Grandes batutas de re-
nombre nacional e interna-
cional estaran presentes,
como Joana Carneiro (que inaugurd la temporada a finales
de septiembre), Jessica Cottis, Mijail Jurowski, José Anto-
nio Montano, Robert Howarth, Nuno Coelho, Marc-Leroy
Calatayud, Manuel Coves, Manuel Hernandez-Silva, Jaime
Martin, Geoffrey Styles, Pablo Gonzélez y el principal direc-
tor invitado de la orquesta, Jonathan Webb. Entre los solis-
tas destacan Javier Perianes, Claire Huangci, Dmytro Cho-
ni, Sofya Melikyan, Steven Isserlis, Matthieu Arama, Ellinor
D'Melon, Pacho Flores, Enrike Solinis o el Cuarteto Quiroga,
entre otros.

www.rfgalicia.org
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David Afkham dirigira a la OCNE Tristan e Isolda en versién de
concierto.
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La Sinfénica de Tenerife representa

Si Tenerife es una isla Unica por sus contrastados pai-
sajes, sus encantadores rincones y sus envidiables tesoros
naturales, la Sinfénica de Tenerife representa por derecho
propio a su paisaje musical desde 1935 como orquesta de
cédmara y desde 1970 con su actual status. Con sede perma-
nente en la capital, Santa Cruz de Tenerife, la formacion di-
rigida por el maestro Antonio Méndez presenta para la tem-
porada 2019/20 un programa compuesto por 19 conciertos
que emulsionaréd romanticismo, impresionismo y, como no
podria ser de otra manera por el biétopo en dénde se en-
cuentra, un naturalismo puro.

La orquesta del Cabildo de Tenerife revisaré las obras
de Wagner, Bach, Bjarnason, Britten, Respighi, Debussy o
Schumann; precisamente de éste Ultimo compositor se ofre-
cerén tres programas en los que se desarrollaran las cuatro
Sinfonias y los tres Conciertos. De las nuevas batutas que se
subirén por primera vez al podio de la Sinfonica de Tenerife
destacan Gergerly Madaras, Alexander Shelley, Eivind Gull-
berg Jensen, Daniel Bjarnason y Chloé van Soeterstede, a
los que se suman el director de escena Alexander Medem.
Su director principal, Antonio Méndez, asumird ocho pro-
gramas y tres su director honorario, Victor Pablo Pérez. La
figura del artista en residencia sera en esta ocasién para la
violinista Veronika Eberle, quien debutara con la orquesta y
estard presente en dos programas, tanto como solista como
en el papel de directora.

10 anos de BR-Klassik

El sello propio de la Radio de
Baviera celebra su décimo aniver-
sario, liderando desde 2009, junto
a sellos como LSO o RCO Live, el
ranking de los mejores sellos dis-
cogréficos que representan a una
orquesta internacional. El principal
objetivo de BR-Klassik es ofrecer a
los amantes de la musica el acceso
con la mayor calidad a sus tres conjuntos musicales: Sympho-
nieorchester des Bayerischen Rundfunks, Miinchner y el Chor
des Bayerischen Rundfunks.

Grandes solistas presentes en estas grabaciones en vivo,
como Magdalena Kozené o Christian Gerhaher, y directores
como Herbert Blomstedt, Bernhard Haitink, Daniel Harding,
Simon Rattle, Andris Nelsons y Yannick Nézet-Séguin, asi
como Mariss Jansons, director titular de la Symphonieorches-
ter des Bayerischen Rundfunks. Igualmente se han rescatado
de los archivos radiofénicos grabaciones en vivo de histéricos
intérpretes como Martha Argerich, Daniel Barenboim, Frie-
drich Gulda, Otto Klemperer, Glinter Wand, Edita Gruberova,
Margaret Price o Fritz Wunderlich, entre otros. Y sin olvidar la
Opera, con registros en vivo del Anillo de Wagner por Rattle
(en camino de completarse), Dama de Picas por Jansons, Lui-
sa Miller, | due Foscari o o Segismondo de Rossini por Keri-
Lynn Wilson.

Varias de estas grabaciones han sido premiadas con los
mas prestigiosos galardones, y muchos de estos registros han
sido incluidos en diversos meses en el top 10 de RITMO.

10

YEARS
LABEL

www.br-media.de
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el paisaje musical de una isla tinica

La Sinfénica de Tenerife estd compuesta por profesio-
nales que viven intensamente su trabajo y no sélo se trata
de un motor emocional, sino que se transforma en una ver-
dadera herramienta de fortalecimiento del tejido humano
en la sociedad insular. En este sentido cada temporada ad-
quiere un compromiso con muchas otras actividades que
le llevan a realizar conciertos socio-educativos, festivales,
conciertos al aire libre o con Opera de Tenerife.

http://sinfonicadetenerife.es/

Jestis Guridi

El
Caserio

320 de octubre

2019

vcstndo e
Pablo Viar

Producci6n del Teatro Arriaga de Bilbao
¥ del Teatro Campoamor de Oviedo

Esta comedia lirica en tres actos, con musica de
JesUs Guridi, libreto de Federico Romero y Guiller-
mo Fernandez-Shaw, estrenada en el Teatro de la
Zarzuela el 11 de noviembre de 1926, regresa al
teatro de la calle Jovellanos en una produccién del
Teatro Arriaga de Bilbao y del Teatro Campoamor
de Oviedo.

Las funciones duraran todo octubre (dias 3, 4, 5,
6,9,10, 11,12, 13,16, 17, 18, 19 y 20) y seré dirigi-
do musicalmente por Juanjo Mena, con direccién
de escena de Pablo Viar. En el reparto, Raquel Lo-
jendio, Carmen Solis, Angel Odena, José Antonio
Lépez, Andeka Gorrotxategi, José Luis Sola, Marifé
Nogales, Ana Cristina Marco, Pablo Garcia Lopez
y Jorge Rodriguez-Norton, entre otros. Con la Or-
questa de la Comunidad de Madrid y el Coro Titular
del Teatro de La Zarzuela, El caserio inaugura tem-
porada en el Teatro de la Zarzuela.

http://teatrodelazarzuela.mcu.es



Turandot, la 6pera de la
reinauguracion del Liceu
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Recreacién de la nueva produccién de Turandot de Franc Aleu para
el Gran Teatre del Liceu.

Tres enigmas revelados por un principe sin nombre:
la esperanza, la sangre y Turandot. Tres personajes clave
para entender el sentido del melodrama en clave puc-
ciniana: Calaf, Liu y Turandot. Exactamente veinte afos
después de la reinauguracién del Liceu con Turandot (7
de octubre de 1999), la “princesa de hielo” vuelve al tea-
tro de la Rambla bajo la piel de la gran Iréne Theorin en
el primer reparto y de Lise Lindstrom (debutante en el Li-
ceu) en el segundo. Junto a ella, Jorge de Ledn, Gregory
Kunde, Ermonela Jaho y Anita Hartig en dos repartos de
lujo. La direccion musical corre a cargo de Josep Pons.

La dltima y pdstuma épera de Puccini (terminada
por Franco Alfano), estrenada en el Teatro alla Scala de
Mildn en 1926, es también el titulo con el que debuta
como director de escena el videoartista Franc Aleu, en
un espectaculo visualmente fascinante en su concepcién
escenografica y con un vestuario espectacular, donde la
luz juega un papel fundamental al servicio de una épera
tardoverista e innovadora en muchos aspectos. Las fun-
ciones del 7 al 25 de octubre.

www.liceubarcelona.cat/es

El elixir de amor de Gaetano Donizetti regresa al Teatro Real,
en la versién creada por Damiano Michieletto con su produc-
cién original, ya vista en este coliseo hace pocos afos, trans-
firiendo la accién de esta opera a una playa popular llena de
vacacionistas de verano. Transforma el “Elixir” del libreto origi-
nal, un vino de Burdeos ofrecido como pocién méagica, en una
bebida energizante. En los repartos destacan Erwin Schrott, Ja-
vier Camarena, Francisco Gatell, Sabina Puértolas y Brenda Rae,
entre otros.

Este melodramma giocoso en dos actos, con libreto de Fe-
lice Romani, estrenado en el Teatro Cannobiana de Milan el 12
de mayo de 1832, fue estrenado en el Teatro Real el 4 de enero
de 1851. Esta produccién del Teatro Real, en coproduccidén con
el Palau de les Arts de Valencia, tiene como director musical a
Stefano Montanari. Las funciones comenzaran el 29 de octubre
y se prolongan hasta el 12 de noviembre.

www.teatroreal.es
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© JAVIER DEL REAL

Philharmonia Orchestra y Salonen
en Ibermisica

Rebecca Nelsen afrontard como solista la Suite de Lulu
de Alban Berg.

La Philharmonia Orchestra vuelve a Ibermdsica en dos
sesiones con su fantastico director titular Esa-Pekka Salo-
nen. El también compositor finés ha estado al frente de la
agrupacién londinense desde 2008. “La Philharmonia es
un grupo que conjuga talento y energia con una facilidad
de comunicacién musical, calidez personal, asuncién de
riesgos y siempre buen humor”, afirma Salonen.

En los dos programas al frente de una de las mejores
orquestas del mundo, Salonen afronta dos programas
muy diferentes. Por una parte, el 8 de octubre seré la co-
losal Novena Sinfonia de Mahler la que acapare todo el
programa, mientras que el 9 de octubre la Séptima de
Beethoven estaré precedida por la Suite de Lulu de Berg
y la obertura Rey Esteban del de Bonn.

Philharmonia Orchestra / Esa-Pekka Salonen
Solista: Rebecca Nelsen (soprano)
Obras de Beethoven, Berg y Mahler
Martes 8 de octubre, 19.30h
Miércoles 9 de octubre, 19.30h
Auditorio Nacional de Musica (Sala Sinfénica)

www.ibermusica.es/es

La divertida puesta en escena de Damiano Michieletto para El elixir
de amor regresa al Teatro Real.
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Otono musical en el CNDM

La violinista Isabelle Faust liderara un plantel de grandes intérpretes
para ofrecer obras de Webern y Schubert.

El mes de octubre ofrece una oportunidad al amante de
la mUsica de disfrutar de las diversas propuestas a nivel na-
cional que programa el Centro Nacional de Difusién Musi-
cal (CNDM). En el Teatro de la Zarzuela (lunes 7) prosigue el
Ciclo de Lied, esta vez con un habitual, como es Matthias
Goerne, acompanado al piano por Alexander Schmalcz.
Estamos ante uno de los habituales visitantes de estos ci-
clos liederisticos, un baritono de voz oscura y densa (aun
dentro de un espectro en principio lirico), artista matizador,
de probado aliento dramético y muy aplaudido por el pud-
blico madrilefio. En esta ocasién, anuncia un programa en
el que concurren dos compositores que no figuran en los
anales de los especialistas, pero que estan provistos en sus
incursiones en este mundo vocal de notable talento para
diseccionar emociones, como Shostakovich y Frank Martin,
que estaran acompanados por otros autores a determinar.

En el primer concierto de Liceo de Camara XXI se pre-
senta una de las grandes intérpretes del momento, la vio-
linista Isabelle Faust (miércoles 9), liderando un conjunto
con Anne-Katharina Schreiber, Danusha Waskiewicz, Kristin
von der Goltz, James Munro, Lorenzo Coppola, Javier Zafra
y Teunis van der Zwart, para interpretar las Seis Bagatelas
para cuarteto de cuerda Op. 9 de Webern, junto a dos obras
mayores de Schubert, el Cuarteto de cuerda n. 12y el Oc-
teto.

En el Auditorio 400 del Museo Nacional Centro de Arte
Reina Sofia (lunes 14), el pianista salmantino Alberto Rosado
interpretara obras para piano de José Manuel Lépez Lopez
(entrevistado en este mismo nimero), compositor residente

del CNDM en la temporada 2019-2020, y extractos de las
Vingt regards sur I'Enfant-Jésus de Olivier Messiaen, en este
primer concierto de las Series 20/21.

Con un programa formado por Madrigales del Libro Il
de Carlo Gesualdo y sus contemporaneos, regresa Les Arts
Florissants con la direccién de Paul Agnew (jueves 17). Con-
tinuando con el ciclo iniciado el afo pasado, el conjunto
de madrigalistas llega al Libro Il de Madrigales de Gesual-
do, obra crucial en la evolucidon de su musica. Publicado en
1595, sélo un afo después de los dos primeros libros, la
sustancia melancélica de buena parte de estos madrigales,
sus mas asperas y violentas disonancias sefialan la senda
por la que seguiria en el futuro el arte del compositor. Para
anunciar ese nuevo camino el concierto se abre con musica
en género cromatico, incluidas las enigmaéticas Prophetiae
Sibyllarum de Orlando di Lasso.

Al siguiente dia (viernes 18), el Tarkovsky Quartet
(Francois Couturier, Anja Lehner, Jean-Marc Larché, Jean-
Louis Matinier), dentro del ciclo Fronteras, ofrece un progra-
ma titulado “La belleza de lo desconocido”.

En coproducciéon con el Circulo de Bellas Artes, el ciclo
Beethoven Actual arranca con el pianista Daniel del Pino
(lunes 21), con obras de Beethoven, Ligeti y con la creacién
del premiado compositor y director vallisoletano Francisco
Lara. Del mismo modo, otro ciclo exitoso como es Bach Ver-
mut toma protagonismo con su primer concierto de esta
temporada (sébado 26), con el organista David Cassan, una
de las figuras méas destacadas de la joven hornada de orga-
nistas franceses.

Atribuida durante un tiempo a Antonio Literes, el estudio
estilistico de Coronis sugiere que pueda ser obra de Sebas-
tidn Durdn, y una de las mas ambiciosas piezas de su carre-
ra. Luis Antonio Gonzélez, experto defensor de la musica
teatral del Barroco espanol, se pone otra vez al frente de
Los Musicos de Su Alteza para el rescate de la partitura, que
podra asi escucharse completa por primera vez en época
moderna (domingo 27).

Tras la actuacién del mitico Herbie Hancock (Chicago,
1940), en coproduccion con Serious Fan Music y en colabo-
racion con el Festival Internacional de Jazz de Madrid (lunes
28), la programacién se completa el dia 30 con el violinista
malaguefio Daniel Pintefio y Concerto 1700, en un progra-
ma titulado “Antorcha bella: cantadas inéditas para alto de
José de Torres”. Estas y otras actividades estan detalladas
en la pagina web del CNDM.

www.cndm.mcu.es

La Fundacién Juan March presenta su nuevo auditorio

Tras 45 afnos de actividad musical ininterrumpida, la Fundacién
Juan March ha reformado el Salén de Actos para transformar su
sala de cdmara en una pequena sala sinfénica. De este modo, el es-
pacio de conciertos mas veterano entre los activos hoy en Madrid
en el dmbito de la musica clasica se prepara para afrontar nuevos
retos y renovar algunas lineas de programacién. Junto a la mejora
de la acustica y del equipamiento técnico, los espacios situados
detras de la escena se han renovado por completo (creando una
sala de ensayos y un nuevo cuarto para la radio), al tiempo que se
ha ampliado notablemente el propio escenario. El nuevo auditorio
permitird sorprender al publico interesado con nuevas produccio-
nes de dpera, teatro musical y danza.




nal de Organo de Torre
Afmonia entre paisaje y musica

Durante el mes de agosto, el Ciclo Internacional de Organo de Torreciudad ha llegado a su XXV edicién,
un nimero "redondo” que ha apoyado una vez mas el numeroso publico asistente. La experiencia de
todos estos afios confirma el acierto de sequir apostando por la combinacién de otros instrumentos
junto al 6rgano; en esta ocasion, escuchamos multitud de instrumentos de percusion, como platten
glocken, gongs thailandeses, chimes de conchas, campanas tubulares, etc. También flauta dulce, violin e
instrumentos étnicos: duduk, quena, kaval, siku, charango, kou xiang, nai 'y hulusi.

El Ciclo acogié en su segunda actuacion el estreno absoluto de la obra Variaciones sobre “Salve Madre
de Torreciudad”, del compositor Naji Hakim. Se trata de una pieza elaborada a partir de una melodia
mariana propia del santuario, interpretada magistralmente por el propio compositor.

Fotografias de J. A. Arregui y Xavier Safont

www.torreciudad.org
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Riga Jurmala Music Festival

Una ventana en el Baltico abierta al mundo

por Lorena Jiménez

Letonia/Latvija, el joven pais del Béltico que
recuperé su independencia a principios
de los afos noventa; un pequefio pais con
menos de dos millones de habitantes, en
el que la musica es una parte esencial de la
identidad nacional, estrend un nuevo festival
dispuesto a convertirse en uno de los gran-
des eventos de la musica clésica. Una nue-
va apuesta cultural en un pais que destina
un tercio de su presupuesto a la educacion
musical, orgulloso de su rica tradicion coral
y cuna de grandes estrellas internacionales,
como las cantantes Elina Garané&a, Kristine
Opolais y Marina Rebeka; los directores de
orquesta Andris Nelsons y Mariss Jansons, el
violonchelista Mischa Maisky o los violinistas
Gidon Kremer y Baiba Skride.

La histérica capital de Riga y su vecina Jur-
mala, la ciudad a orillas del Béltico con playas
de arena blanca, rodeadas de pinos y villas
de madera que se hacen invisibles entre los
arboles, dieron la bienvenida a melémanos
de todo el mundo como marco del nuevo
evento musical del verano. Cuatro fines de
semana, desde el 19 de julio al 1 de sep-
tiembre, de conciertos sinfénicos con cuatro
directores del méas alto prestigio mundial y
cuatro de las mejores orquestas: la Orques-
ta Sinfénica de la Radio Bavara y la directora
Susanna Malkki, la Orquesta Filarménica de
Israel y Zubin Mehta, la London Symphony
Orchestra y Gianandrea Noseda, y la Orques-
ta Nacional Rusa y su director titular Mikhail
Pletnev; destacadas estrellas internacionales
como Yuja Wang, Olga Peretyatko, Vadim
Repim, Mischa Maisky, el legendario pianista
Rudolf Buchbinder o el guitarrista montene-
grino Milos, entre otros, y conciertos matina-
les con jévenes talentos emergentes.

Martin Engstroem

"El objetivo es poner a Letonia en el mapa”,
tal y como afirmé la directora ejecutiva del
festival, Zane Culkstena: “Queremos transmi-
tir el mensaje de que la musica tiene aqui un
lugar especial y que no solo somos amantes
de los bosques o que nos pasamos el dia
recogiendo champifiones, aunque los cham-
pifiones también son una obsesion nacional
en Letonia”. Razones histéricas y personales
animaron al ex ejecutivo de Deutsche Gram-
mophone y fundador del Festival Verbier en
los Alpes suizos, Martin Engstroem, a aceptar
la invitacion de la Fundacién BMS para lan-

“El éxito de esta primera
edicion del JRMF, augura su
incorporacion como destino
de turismo musical a tener
en cuenta en el calendario
de cualquier amante de la
musica clasica”

© Reis OLINg
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Zubin Mehta dirigié la Filarménica de Israel en el Riga Jurmala Music Festival.

zar este ambicioso proyecto como director
artistico del nuevo festival: “Naci justo al otro
lado del Baltico en Estocolmo, asi que este
es un territorio familiar para mi. Me casé con
veinticinco afios y estuvimos de luna de miel
en Jurmala. Es un lugar increible con una pla-
ya de arena blanca de 15 kildémetros”, dice
Engstroem, para quien “Riga y Jurmala son
hermosos secretos histéricos que esperan ser
descubiertos por el viajero musical. El objeti-
vo es posicionar el festival como un evento
internacional y un atractivo destino para las
estrellas de la musica clésica, asi como atraer
a jovenes talentos de todo el Béltico y ofrecer
al publico de Letonia los mejores artistas y or-
questas de la musica clasica”.

Dzintari Concert Hall Jurmala

El concierto inaugural se celebré en el his-
térico Golden Hall de la Opera Nacional de
Letonia con Susanna Maélkki y la Sympho-
nieorchester des Bayerischen Rundfunks, co-
nocida como la orquesta de Mariss Jansons
(por problemas de salud no pudo participar
en el festival). Si estuvo presente el legenda-
rio director de orquesta Zubin Mehta, quien
ofrecié dos excepcionales conciertos con la
IPO en el Dzintari Concert Hall, la sala de
conciertos al aire libre ubicada en el que fue
famoso parque de conciertos del Balneario
de Edimburgo en los afios veinte. A sus 83
anos, a paso lento y apoyado en un baston,
el maestro Mehta se acercé al podium para
dirigir sentado y de memoria la Sinfonia fan-
tastica de Berlioz y ofrecer una soberbia ver-

sion de la Sinfonia n. 1 de Mahler, brindando
una leccién de suprema direccion orquestal,
atenta a los minimos detalles, que el publi-
co agradecid, puesto en pie, con una sonora
ovacién. El maestro hindd respondié con dos
propinas en cada uno de sus conciertos: la
obertura de la épera Le nozze di Figaro de
Mozart y la conocida polka Unter Donner und
Blitz de Johann Strauss II.

Dada la calidad del programa y de los ar-
tistas invitados en su primera edicién, el éxito
de esta primera edicién del JRMF, con entra-
das agotadas meses antes de su inaugura-
cién para muchos de los conciertos, no solo
ha puesto a Letonia en el mapa de los me-
l[6bmanos viajeros, sino que augura su incor-
poracién como destino de turismo musical a
tener en cuenta en el calendario de cualquier
amante de la musica clésica.

En los préximos afos, el JRMF, que ya ha
sido clasificado entre los 10 mejores festiva-
les del verano por el periddico britanico The
Telegraph y ha sido galardonado con la eti-
queta EFFE Label por la European Festivals
Association, ampliaré su duracién a seis fines
de semana en 2020 y ocho fines de semana
en 2021.

Riga Jurmala

Music Festival
I}IUGléA 19 de jufio
MALA al 1 de septiembre

Riga, Jurmala (Letonia)

MUSIC FESTIVAL

https://riga-jurmala.com/




Juan Carlos Ferndndez-Nieto

“Los musicos vivimos por y para el publico”

por Lucas Quirds

Premiado en importantes
concursos internacionales

y con una consolidada carrera
internacional, el pianista Juan Carlos
Fernandez-Nieto nos habla de su
reciente regreso al Carnegie Hall y
de sus préximos proyectos.

Pregunta aparentemente facil... ;Cémo
es Juan Carlos Fernandez-Nieto como
pianista?

Siempre con mil y una cosas en la cabe-
za, buscando el detalle a todo, pero al
final los Unicos que tienen una respuesta
objetiva es el publico para el que toco, y
jel publico siempre tiene razén!

Este verano ha vuelto a tocar en el
mitico Carnegie Hall, ademas con un
programa muy especial, cuéntenos so-
bre ello...

Fue con The Chamber Orchestra of NY,
y era un monogréfico dedicado a Vau-
ghan-Williams con la Octava Sinfonia
y el Concierto piano y orquesta en do
mayor. El Concierto es muy poco cono-
cido y estd pensado de un modo muy
sinfénico, lo que hace que la parte de
piano sea muy grande y con muchas
sonoridades diferentes, y con un tercer
movimiento en fugato que culmina en
un final alla tedesca con una gran ca-
dencia del piano.

Gran parte de su carrera se desarro-
lla fuera de Espafia. Ha tocado en
prestigiosos festivales como el del
Klavier Festival Ruhr, en salas como
el Steinway Hall de Nueva York y Lon-
dres o Saint-Martin-in-the-Fields y, en
las dltimas semanas, ademas de en
Estados Unidos, ha realizado una gira
por Centroamérica. ;Cémo ha sido su
experiencia por alli?

Es cierto que la mayor parte de mi ca-
rrera se ha desarrollado fuera, pero creo
que se debe simplemente a que he vi-
vido en Estados Unidos muchos afios y
apenas he podido estar mucho tiempo
por mi pafs. En Centroamérica he esta-
do ya varias veces, y me llama mucho la
atencién la respuesta y el trato que tie-
nen hacia la musica en general. Son pai-
ses que no disponen de la oferta cultural
de la que disfrutamos en Europa o en
Estados Unidos, y cada concierto lo vi-
ven como un evento fuera de lo comun.

Dos de sus maestros han sido Boris
Berman y Claudio Martinez Mehner.

© Denis Denisov

El pianista Juan Carlos Fernédndez-Nieto nos habla de su reciente regreso al Carnegie Hall
y de sus préximos proyectos.

¢Qué le han aportado cada uno de
ellos?

He tenido la suerte de trabajar con muy
buenos profesores cuando era estudian-
te, y aunque seria imposible describir
todo lo que me ha aportado cada uno,
diria que con Martinez Mehner aprendi
a ver la partitura desde el punto de vista
orquestal, y con Berman a pensar desde
un punto de vista més universal.

Ha sido premiado en importantes con-
cursos de piano, como el Internacio-
nal de Jaén, donde recibié el segun-
do premio, o el “Paloma O’Shea” de
Santander, donde fue finalista y me-
recedor del premio del publico. ;Qué
importancia han tenido los concursos
para su carrera y cual es su opinidn so-
bre ellos?

Los concursos son muy importantes en
cualquier campo. Te retan a superarte
como musico, te llevan al limite en lo
personal y en lo psicoldgico, y te pre-
paran para la vida real. Jaén por ejem-
plo fue muy importante para mi, estaba
atravesando un momento personal bas-
tante dificil, y contra todos los pronosti-
cos que tenia en el momento, me sacod
de ese bache, y todo lo que ha venido
después en mi vida se lo debo en gran
parte a este concurso. Por otra parte, el
Concurso de Santander ha sido un mo-
mento muy especial, y tiene el hecho de
ser uno de los concursos mas importan-
tes del mundo. Tener la ovacién y el pre-
mio del publico de todo un pais en un
concurso asi es de las cosas méas impor-
tantes que le pueden pasar a un musico.
Nosotros vivimos por y para el publico,

y nuestra musica no puede sobrevivir si
no tenemos una audiencia que nos es-
cuche.

¢Con qué repertorio se siente mas cé6-
modo?

El que estoy tocando en el momento.
Es importante para mi estar convencido
con una obra, tanto a nivel fisico como
emocional, y aunque es cierto que hay
periodos en la musica que me gustan
mas que otros, encuentro el mismo pla-
cer tocando Mozart que Gershwin.

Acaba de mudarse a Madrid desde
Nueva York, donde ha vivido los dlti-
mos afios. ; Cémo afronta la continua-
cién de su carrera aqui? ; Dénde le po-
dremos ver en esta nueva temporada?

Nueva York es una ciudad en la que se
puede encontrar de todo a nivel cultu-
ral, pero llegé un momento en el que
necesitaba tener algo més de tiempo
para mi. A veces damos por hechas las
pequefas cosas que tenemos en Espa-
fia, pero que al final marcan la diferencia
en muchos aspectos. De todas formas,
sigo viajando entre los dos continentes,
asi que lo Unico que cambiard es la ciu-
dad en la que vivo. Aun asi, mi agenda
sigue siendo bastante internacional, ya
que esta temporada estaré en Rusia; Ar-
gentina (cerraré su temporada de con-
ciertos el 16 de noviembre en Buenos
Aires); volveré otra vez con el Tercero de
Rachmaninov a Centroamérica; estaré
en San Sebastian en marzo de 2020, en
el ciclo aniversario a Beethoven, y luego
volveré por Estados Unidos.

https://juancarlosfernandeznieto.com



Johannes Held

El viaje de un baritono por el invierno de Schubert

por Blanca Gallego

Tras la escucha de este Lied
perturbador nos quedamos
aturdidos”, afirma el baritono Johannes
Held acerca de Der Leiermann, que junto
al pianista Daniel Beskow ha grabado el
Winterriese de Schubert, que ademas lo
interpreta “en escena”.

Me gustaria comenzar por el final...
¢Qué hay después de Der Leiermann?

Realmente no lo sé. Algunos dias pien-
so que el zanfonista (Der Leiermann)
es como un errante en si mismo, como
alguien con quien finalmente puede
relacionarse. De este modo, algunas
veces reflexiono que él no es real,
sélo una especie de espejismo por el
que el viajero se siente atraido. Pero
no estoy del todo seguro... Este es,
sin duda, uno de los elementos con
mayor atraccion y fuerza del Viaje de
Invierno. Tras la escucha de este Lied
perturbador, por el publico y nosotros
mismos, nos quedamos aturdidos. In-
cluso el texto del poema del Lied ter-
mina con un signo de interrogacion...

¢Para un baritono, el Winterreise es la
cima?

El Viaje de Invierno es una de las razo-
nes por las que canto. Pero no podria
decirle si es realmente la cima, sino més
bien una parte del todo para mi: comen-
zar, aprender, crecer.

¢Cémo entiende la obra, unitaria o
independiente o como una continua-
cién de La bella molinera?

Siento que hay conexiones entre ambos
ciclos, aunque percibo con claridad que
las diferencias entre ambos son mas res-
pecto a la inspiracién. El caracter gene-
ral de juventud en la Molinera parece no
estar presente de ninguna manera en
el Viaje de Invierno del "wanderer”. Ya
ha superado todo eso desde el princi-

"El Viaje de Invierno es una
de las razones por las que
canto; pero no podria decir
si es realmente la cima, sino
mas bien una parte del todo
para mi: comenzar, aprender,
crecer”

© AnDREJ GRILC

Daniel Beskow y Johannes Held (a la derecha) han grabado el Viaje de Invierno de Schubert
en Ars Produktion.

Documental Winterreise
www.youtube.com/watch?v=jfadé1cP2yo

Winterreise completo y escenificado
www.youtube.com/watch?v=_dxPeeObiTo

pio del ciclo. E incluso, durante el dolor
més profundo del molinero, cuando se
entera que la joven muchacha ama a al-
guien mas, todavia tiene el arroyo al que
acudir. En Winterreise, no hay nadie. Su
aislamiento es completo.

¢Hasta qué punto la espontaneidad se
convierte en un aliado o en un incon-
veniente en esta musica?

Creo firmemente que la espontaneidad
es més importante cuando interpretas
una obra una y otra vez, aunque parez-
ca metafdrico. No trato de encontrar la
version perfecta. jQué podria ocurrir si
la encontrara? Seria el fin... Quiero con-
tinuar creciendo con el ciclo, una y otra
vez. Sé poco, pero quiero aprender...

Ha cantado el ciclo con una pequeia
escenificacion, a modo de visualiza-
ciéon de pinturas y ldminas... ;Cree
que Winterreise es una micro épera?

No pienso que sea como una O6pera,
pero si pienso que los Lieder pueden
beneficiarse desde la inclusién en su in-
terpretacién en vivo de otros aspectos
fisicos, que convergen en la ecuacion.

Queria usar todos nuestros medios
expresivos. Esta fue la razén de crear
"Winterreise en escena”.

¢ Qué significa el 7...7

No quise usar una ldmina por cada Lied,
de esta manera escogi ciertas imagenes
y momentos en la musica que podrian
ser significativos. Finalmente escogimos
7 imagenes.

¢Cuantos viajes invernales en concier-
to le esperan en esta nueva tempora-
da?

Interpretaré al menos diez Viajes de
invierno en concierto esta temporada,
pero pueden ser més...

FRANZ SCHUBERT

WINTERREISE

JOHANNES HELD BARITONE
DANIEL BESKOW PIANO

i@ﬂéﬁ

www.johannes-c-held.com
www.daniel-beskow.com
www.ars-produktion.de



CNDM19/20

SALAMANCA BARROCA

AUDITORIO HOSPEDERIA FONSECA | 20:30h

14/10/19 #ESPANA-ITALIA

ORQUESTA BARROCA DE LA USAL

JULIA DOYLE sopPrANO

PEDRO GANDIA MARTIN coNCERTINO Y DIRECCION
Los musicos del archidugue
Obras de E. d’Astorga, M. A. Ziani, A. Caldara,
J. J. Fux, A. Ragazziy F. B. Conti

28/10/19

ACADEMIA DE MUSICA ANTIGUA
DE LA USAL

CONSORT DE VIOLAS DA GAMBA
BARBORA KABATKOVA sopraNo
SARA RUIZ vIHUELA DE ARCO Y DIRECCION

Obras de D. Ortiz

19/11/19

LA GALANIA
RAQUEL ANDUEZA sopPrANO
El baile perdido. Danzas del siglo xvii
Textos de L. de Vega, F. de Quevedo,
M. de Cervantes, L. de Bricefio y anénimos

10/12/19 #ESPANA-ITALIA

NEREYDAS
ALICIA AMO sopPrANO
FILIPPO MINECCIA coNTRATENOR
JAVIER ULISES ILLAN pireCTOR
Dulce sueno. Napoles-Espana-México:
Ignacio Jerusalem, 1707-1769
(Conmemoracidn del 250 aniversario de su muerte]
Obras de I. Jerusalem y Stellay J. de Herrando

06/02/20 #ESPANA-ITALIA

TIENTO NUOVO
IGNACIO PREGO cLAVE Y DIRECCION
Caldara & Scarlatti
De los Habsburgo a los Borbones
Obras de C. Avison / D. Scarlatti y A. Caldara

18/03/20

LOS MUSICOS DE SU ALTEZA

OLALLA ALEMAN sopraNO

LUIS ANTONIO GONZALEZ cLAVE, GRGANO Y DIRECCION
Veritas - Vanitas
Obras de C. Monteverdi, M. Cazzati, C. Patifo,
U. de Vargas, A. Falconieri / J. Ximénez / G. Sanz
y T. Merula

30/03/20
ACADEMIA DE MUSICA ANTIGUA
DE LA USAL
CONCENTO DE BOZES
CARLOS MENA piRECTOR
Humores y afectos: del tono al aria
Musica vocal espanola de los siglos xvii y xvin
Obras de J. Hidalgo, J. de Torres
y J. da Té y Sagau

17/04/20

ENSEMBLE 1700

DOROTHEE OBERLINGER FLAUTA DE PICO Y DIRECCION

DMITRY SINKOVSKY CONTRATENOR Y VIOLIN
jAlegrias furiosas!

Obras de G. F. Haendel, A. Vivaldi, A. Falconieri,

T. Merula, G. P. Telemanny C. P. E. Bach

CONCIERTO EXTRAORDINARIO EN CONMEMORACION DEL QUINTO CENTENARIO DE LA FUNDACION

DEL COLEGIO ARZOBISPO FONSECA
27/11/19 CAPILLA DE FONSECA 20:30h

STILE ANTICO

In a strange land. Compositores isabelinos en el exilio

Obras de J. Dowland, W. Byrd, R. Dering, P. Philips, P. de Monte, H. Watkins y R. White

cndm.mcu.es

siguenos en AoEs
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Centro Nacional de Difusion Musical
Universidad de Salamanca
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27/04/20

ACADEMIA DE MUSICA ANTIGUA
DE LA USAL

CORO DE CAMARA

VICTOR SORDO TenoR

BERNARDO GARCiA-BERNALT 0IRECTOR
Haendel en Cannons
Obras de G. F. Haendel

12/05/20

BENJAMIN ALARD c.ave
J. S. Bach: Variaciones Goldberg

02/06/20 #ESPANA-ITALIA

ORQUESTA BARROCA DE LA USAL
PEDRO GANDIA MARTIN CONCERTINO Y VIOLIN SOLISTA
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Francisco Valero-Terribas

El director que ha enamorado a Venezuela

por Nesyerling Valera *

| director espanol Francisco

Valero-Terribas, representado por
Iberkonzert, estuvo por primera vez
en Venezuela para realizar un trabajo
artistico-musical y presentarse en
concierto con la Orquesta Sinfonica
de Falcdn, dirigiendo un programa
denso que incluyd la Obertura Egmont
de Beethoven, la Suite del Lago de
Los Cisnes y Francesca da Rimini, de
Tchaikovsky. El director nos describe
con gratitud en esta entrevista su
experiencia con la Sinfonica de Falcon,
mostrandose encantado con la vocacion
y el compromiso de sus musicos, asi
como del ambiente de trabajo. El
maestro Francisco Valero-Terribas ha sido
calificado por especialistas como “uno de
los jovenes directores mas interesantes
de los Gltimos afios”, con una creciente
reputacion apoyada por algunos de los
mejores maestros, como Lorin Maazel,
Bernard Haitink o David Zinman.
Por su parte, la Orquesta Sinfénica de
Falcon disfrutd de este programa con el
director Francisco Valero-Terribas, como
resaltd Rubén Capriles, director musical
de la Orquesta Sinfénica de Falcon:

"El maestro Valero-Terribas supo
cosechar de primera mano un trabajo
altamente fructifero con la Orquesta
Sinfénica de Falcdn con un repertorio
dificil y de alta intensidad. Esperamos su
pronto regreso para que nuevamente
profundice el trabajo creador y musical
en la Orquesta y deleite con sus
maravillosas interpretaciones al piblico
falconiano”

¢Ha sido esta su primera visita de ma-
nera profesional a Venezuela?

No habia tenido nunca la oportunidad
de dirigir en Venezuela y ni habia po-
dido visitarla. Estuve hace unos afos a
punto de viajar a Caracas con uno de
mis maestros que dirigia la Orquesta
Sinfénica Simén Bolivar e iba a tener
la oportunidad de conocer de primera
mano al Maestro José Antonio Abreu
y El Sistema, pero quedd truncado por
una cancelacién de dltimo minuto.

© MicHaL Novak

El director de orquesta espaiiol Francisco Valero-Terribas visité por primera vez Venezuela para dirigir y
presentarse en concierto con la Orquesta Sinfénica de Falcén.

¢Cudl fue el programa interpretado
con la Orquesta Sinfénica de Falcén?
Interpretamos un programa con la
Obertura Egmont de Beethoven, la
Suite del Lago de Los Cisnes y Fran-
cesca da Rimini de Tchaikovsky. Es un
programa denso y de amplio alcance
que siempre supone una piedra de to-
que para cualquier orquesta sinfénica.
El grado de efectividad de la orquesta
ha sido excepcional y su capacidad de
trabajo y resultados en interpretacién
han sido verdaderamente impresio-
nantes.

¢Qué impresiones tiene sobre el tra-
bajo musical de la Orquesta Sinfénica
de Falcon?

He quedado absolutamente encanta-
do con la vocacion y el trabajo de sus
musicos, que ofrecen lo mejor de si mis-
mos en cualquier dmbito. Es excelente
comprobar las diferentes sensibilidades
y proyecciones musicales que se unen
en este proyecto con un ambiente ma-
ravilloso de trabajo y de respeto por
la musica y por el proyecto social que
abanderan. De este buen hacer es, sin
duda, gran parte mérito del maestro
José Maiolino, fundador de la misma y
de su director artistico, el maestro Ru-

bén Capriles, que imprime sus capaci-
dades musicales y de gestién a todo el
proyecto.

¢Conoce el proyecto social El Sistema
y sus alcances?

El Sistema es bien conocido en todo el
mundo y méxime en Espafia, donde a
pesar de no implementarlo, se ha distin-
guido al Maestro Abreu como creador
de El Sistema con uno de los galardones
de mayor calado internacional, el Pre-
mio Principe de Asturias. No obstante,
he tenido la oportunidad de trabajar y
conocer proyectos inspirados en El Sis-
tema en Brasil. Ahora, ademaés y gracias
a la gentileza de los maestros Maiolino
y Capriles, pude visitar las instalaciones
en Coro y conocer algunas de sus agru-
paciones, profesorado y perspectivas de
futuro. Me ha sorprendido comprobar la
entereza con que se mantienen los valo-
res, los principios y la ética que inspira
este movimiento de desarrollo cultural
y generacional, la cantidad de familias
a las que llega, el grado de satisfaccion
que pude observar en las caras de los
nifos y el nivel técnico y musical desa-
rrollado a tan corta edad. He visto a ni-
fios interpretar piezas musicales con una
solvencia y dignidad, a pesar de todas



las dificultades de materiales y equipa-
mientos, que me convencen de un futu-
ro musical extraordinario.

¢Cémo perciben en el exterior, por
ejemplo en Europa y Espafia, el traba-
jo de El Sistema?

En Europa, El Sistema es fruto de ad-
miracién, somos conscientes de su
naturaleza y de su desarrollo. Nos ha
brindado una nueva visiéon para el tra-
bajo musical y la capacidad de accién
social de la muUsica que hemos de inte-
grar en nuestros proyectos con jévenes
y saberlos adecuar a las diversas situa-
ciones y contextos de nuestros paises
tan diversos. También, es necesario
manifestar el grado de implicacién, de
compromiso, la cultura del esfuerzo, la
solidaridad y tantos otros valores que la
musica y la sociedad europea habia ido
perdiendo y que gracias a movimien-
tos como El Sistema nos ha devuelto
la confianza y esperanza en las nuevas
generaciones y en el futuro de la mdsi-
ca clasica.

¢Tendremos la oportunidad de verle
de nuevo dirigir la Orquesta Sinfénica
de Falcén?

Por supuesto. Ha sido un enorme placer
y, ademas porque estoy absolutamente
convencido de que su nivel y proyeccion
van a continuar imparables.

© MicHaL Novak

"He quedado absolutamente encantado con la vocacién y el trabajo de sus musicos, que ofrecen lo
mejor de si mismos en cualquier dmbito”, resalté el director invitado.

De su reciente actividad han resultado
algunos premios...

Si, es cierto, he sido semifinalista en el
Concurso Internacional de Direccién de
Almaty e igualmente he sido seleccio-
nado como semifinalista del Concurso
Siemens, por el que estaré al frente de
la prestigiosa The Hallé Orchestra de
Manchester el proximo febrero de 2020.
Y ampliando, puedo concretar también

que estaré en la nueva temporada 19/20
de la Orquesta de Extremadura, en el
Ciclo de Musica Antigua de Palma de
Mallorca, asi como de nuevo en Brasil,
Venezuelay México y en los ciclos de Pal-
ma Cultura.

* para Fundamusical Bolivar

http://valeroterribas.com
www.orquestasinfonicadefalcon.org

© MicHaL Novak

Afortunado Regreso

Rio de Janeiro

El director Francisco Valero-Terribas también dirigié en Rio de Janeiro a
la Orquesta Petrobras Sinfénica en su estancia sudamericana.

La Orquesta Petrobras Sinfénica regresé al palco del Teatro
Municipal de Rio de Janeiro tras el buen recuerdo del pasado
concierto de temporada bajo las érdenes del maestro Arturo E.
Diemecke. En el atril, partituras de Villa-Lobos, Rezende y Rach-
maninov, en el tercer concierto de la serie Djanira con la direc-

cion del maestro espafiol Francisco Valero-Terribas, revalidando
las altas expectativas de sus actuaciones anteriores. Y es que la
popularisima pero siempre dificil Bachianas brasileiras n. 4 gozd
de un aliado perfecto en la batuta de Valero-Terribas, que busco
la definicién del matiz y obtuvo un sonido empastado de la OPES,
con un excelente sentido del rubato, alcanzando brillantes resul-
tados en su Preludio y en el Canto do Sertao.

Gran acierto la programacion del estreno absoluto de Lia-
me para trombdn y orquesta, de la polifacética e incansable di-
vulgadora de la musica de vanguardia en nuestro pais, Marisa
Rezende. Pieza de extrema dificultad para el solista, con regis-
tros extremos que encuentra en su aparente sencillez el mayor
de los desafios. Encontré gran complicidad en el trombén de J.
Luiz Areias, solista de la propia OPES, que hilvané las diferentes
secciones del discurso con sutiles pianisimi en connivencia con la
dificultad sintactica de la obra.

Ya en la segunda parte pudimos disfrutar de una apasiona-
da Sinfonia n. 3 de Rachmaninov. Una versién muy remarcada de
esta siempre complicada Sinfonia del ruso, que traslada sus pro-
pios desafios estructurales al pentagrama y en las que pudimos
disfrutar de excelentes intervenciones solistas, entre las que cabe
destacar la trompa de Philip Doyle o el violin del spalla Ricardo
Amado. Valero-Terribas exhibié una direccion expresiva y habil,
obteniendo plena complicidad de una OPES que siguié con
atento entusiasmo cada uno de los detalles propuestos por el
espaniol. Lectura plagada de contrastes con énfasis en la sutileza
orquestal y la expresividad melédica frente a la densidad sonoray
virtuosismo instrumental, alcanzando un punto idéneo de fusion
y entendimiento entre escenario y podio.

por Leonardo Matos
Orquesta Petrobras Sinfénica / Francisco Valero-Terribas. Obras

de Villa-Lobos, Rezende y Rachmaninov.
Teatro Municipal, Rio de Janeiro.
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Airam Hernandez

"Si me siento cobmodo cantando un papel, lo hago”

por Blanca Gallego

“Trato de aplicarme dos reglas basicas: paciencia e inteligencia a la hora de escoger el repertorio adecuado en cada momento”,
afirma el tenor Airam Hernandez.

Comienza la temporada incorporan-
do varios personajes a su repertorio.
A finales de septiembre regresé al
Théatre du Capitole de Toulouse, que
se amplia durante este mes de octu-
bre, esta vez para debutar Pollione de
Norma, de Bellini. ;Qué caracteristi-
cas vocales tiene el personaje y cémo
las ha afrontado?

Pollione es el primer rol dramatico que
hago. Hay ciertos referentes en los que
me he apoyado para crear un Pollione
creible, en estilo, pero imprimiendo mi
personalidad. Para trabajar el papel he
tenido muy en cuenta los consejos de
una maestra del belcanto, como es la
sefiora Mariella Devia. Tenores como
Corelli, Pavarotti, Del Monaco o Kunde
me han servido de inspiracién para crear
el personaje. Pollione requiere de una
voz lirica con tintes dramaticos, pero sin
olvidar que hablamos de la Norma de
Bellini, la que quizé sea la obra cumbre
del belcanto. Mi registro central ha cre-
cido en los Ultimos afnos y esto me ha ve-
nido muy bien para afrontar el rol, pero
he trabajado mucho para no perder la
flexibilidad, la bdsqueda de los pianos,
los diferentes colores que requiere el

personaje. Valoro mucho en este aspec-
to la manera en la que he podido traba-
jar con el maestro Bisanti.

En noviembre, ademds, incorpora
Nemorino, de LElisir d’amore, debu-
tando en el Teatro Filarmonico de Ve-
rona. Teniendo en cuenta su compleji-
dad vocal y dramética, ;Cémo se esta
preparando el rol?

Llevo mucho tiempo queriendo debu-
tar Nemorino. Creo que el reto de esta
nueva temporada va a ser la transicién
rapida de un rol dramatico, como es Po-
llione, a uno lirico que se mueve en un
registro mas agudo, como es Nemorino.
Son dos caras diferentes del belcanto.
Sin embargo, estoy contento, pues me
siento muy cémodo cantédndolo. Es un
caramelo para un tenor de mis caracte-
risticas.

A finales de octubre cantard por pri-
mera vez en La Fenice de Venecia
con un personaje que conoce intima-
mente, Alfredo de La traviata. ;Qué
significa para usted debutar en ese
escenario?

Alfredo es un personaje que ya forma

parte de mi y que me ha dado muchas
alegrias. De hecho, fue el primer rol pro-
tagonista que canté. Para mi, cantarlo
en uno de los teatros con mayor tradi-
cion, como es La Fenice, sabiendo ade-
mas que fue el lugar donde Verdi estre-
né La traviata, me hace sentir una gran
responsabilidad y un verdadero honor.

Su repertorio es muy amplio, ya que
no solo afronta personajes del belcan-
to roméantico o verdianos, sino tam-
bién titulos de épera contemporénea
o musica sinfénico-vocal. ;En qué esti-
lo interpretativo se siente mas cémo-
do?

Nunca me ha gustado encasillarme,
porqgue eso te cierra la mente. Cuando
me ofrecen un rol siempre lo analizo de
acuerdo a mis posibilidades vocales. Si
me siento cémodo canténdolo, lo hago.
Actualmente debo decir que estoy dis-
frutando mucho con el belcanto. Por
otro lado, el sinfénico, el oratorio y el
Lied han sido siempre mi debilidad. Esta
temporada debutaré Elijah de Mendel-
ssohn en Tenerife, la Sinfonia Faust de
Liszt en Weimar y el Te Deum de Berlioz
en Madrid.



¢ Qué significé para usted participar el
afio pasado en el estreno absoluto de
Caruso a Cuba en Amsterdam? ; Tiene
otros proyectos de musica contempo-
ranea en el futuro?

El festival Opera Forward de la Dutch
National Opera ofrece el marco perfec-
to para el repertorio contemporéaneo.
En este caso me involucré activamente
en cada parte del proceso creativo. La
gran acogida, tanto de publico como
de critica especializada, fue muestra
del buen trabajo de todo el equipo, y
cuando se ha hecho un buen trabajo,
es justo recoger el fruto del esfuerzo. Y
si, cantaré mas musica contemporanea.
Hay un par de proyectos en cartera,
incluido otro personaje histérico muy
importante.

¢Hacia dénde cree que su voz evolu-
cionara en los préximos afios?

Pues la verdad es que no lo sé. Lo que
si tengo claro es que no quiero apurar
en absoluto esa evolucién. Trato de
aplicarme dos reglas bésicas: paciencia
e inteligencia a la hora de escoger el
repertorio adecuado en cada momen-
to. De todos modos, si aceptas cantar
un papel y encuentras que no es para ti,
no pasa nada. Errar es humano y rectifi-
car, de sabios. No creo que el futuro de
nadie esté escrito en piedra y asi, como
se aprende de las cosas buenas que se
nos presentan en la vida, de igual modo
aprendemos de los errores cometidos.
Seamos un poco flexibles.

Usted es todavia joven y tiene un lar-
go camino por recorrer. ;Qué papel
operistico suefia con cantar? ;Y en
repertorio sinfénico-vocal u oratorio?
Tengo muchisimas ganas de cantar
L'enfant prodigue, de Debussy y el Re-
quiem de Verdi. Me encantaria dar vida
a Werther o a Romeo. Il Duca podria
ser un siguiente paso en mi carrera.
Del repertorio belcantista hay muchas
obras que no se suelen programar y
creo que podria estar bien formar parte
del cast de alguna de ellas. Y en un fu-
turo, quién sabe...

¢Tiene modelos interpretativos de su
cuerda del pasado que le inspiren? ; A
qué tenores admira?

Hay muchos artistas a los que admiro.
Admiro a los que, aun no teniendo las
mejores condiciones, han trabajado
cada dia para lograr sus objetivos; ad-
miro a aquellos que afrontan la profe-
sién con firmeza y aplomo, porque en
esta vida nadie les ha regalado nada;
admiro a esos artistas que se levantan
cada dia con la ilusién por aprender y
querer mejorar; a los que aun, después
de 20 afios de oficio, siguen respetando
y valorando su trabajo como el primer
dia; a los que empiezan y les brillan los
ojos cuando suben por primera vez a un

escenario; pero sobretodo, admiro a los
que a pesar de las adversidades, siguen
emocionandose cuando cantan.

A inicios de afio debuté en la Ope-
ra de Dallas con Fenton en Falstaff.
¢Para cuando la conquista de los otros
grandes teatros americanos?

En eso estamos. Por lo pronto lo Unico
que podria avanzar es que en esta tem-
porada estaré en la Metropolitan Opera
House de Nueva York de enero a marzo,
como cover de Ferrando en el Cosi fan
tutte.

Usted también estudié trompa en el
Conservatorio de Tenerife, ;como lle-
g6 al mundo del canto?

Comencé a cantar cuando era muy pe-
guefio. Tuve una gran formacién como
corista, pasando por el coro de Camara
y el coro de la Opera de Tenerife, el Coro
del Teatro Real de Madrid y la que fuera
mi familia por seis maravillosos afios, el
Coro del Gran Teatro del Liceu. Hace ya
unos cuantos afos que decidi comenzar
mi carrera como solista. No es algo que
tuviera en mente hacer en mi vida, pero
habia muchas sefales que me llevaban a
tomar esa decision. Con mucho esfuer-
zo, el apoyo de mi familia, pareja y ami-
gos de profesién, con la carrera de can-
to acabada y con cierto escepticismo
comencé mi carrera, saltando al vacio y
esperando caer en blandito. No ha sido
siempre un camino de rosas, pero desde
luego ha sido el camino que he querido
seguir. jY estoy encantado!

¢Qué maestros, directores musicales
y de escena, le han marcado especial-
mente y por qué?

© Dik NicoLal

El tenor Airam Hernandez.

He tenido la fortuna de trabajar con
grandes maestros y directores de esce-
na a lo largo de mi carrera. Guardo muy
buenos recuerdos de Fabio Luisi, pre-
sente en el periodo en el que estuve en
el OperaStudio y Ensamble de solistas
de Zurich; Teodor Currentzis fue el pri-
mer maestro que apostd por mi trabajo,
ofreciéndome mi primer rol protagonis-
ta, mi primer Alfredo; a nivel humano,
personal y profesional he conectado
muy bien con Riccardo Frizza, con Victor
Pablo Perez y con el recordado maestro
Jesus Lépez Cobos; podria nombrar a
varios directores de escena con los que
fue un verdadero placer trabajar, como
Bob Wilson, Pierre Rambert, Hans Neu-
enfels o Johannes Erath, entre tantos
otros.

Hay muchos intérpretes canarios que
estdn desarrollando grandes carre-
ras internacionales y usted es uno de
ellos. ;A qué cree que es debido?
Creo que muchos de mis colegas ca-
narios de profesién han dado infinidad
de respuestas a esta pregunta con
las cuales me siento identificado. En
mi opinidén creo que se debe a la fa-
cilidad que tenemos en Canarias para
acercarnos a la musica. Es tan accesi-
ble, ya sea a través de la gran cantidad
de agrupaciones folcléricas, bandas,
orquestas, coros y demés formacio-
nes musicales, que de entre toda esa
gente que respira musica, aparecen
nuevos talentos en cada generacion.
Hay muchisimas voces increibles en
las islas que ni siquiera se han plantea-
do hacer carrera y que probablemente
podrian haber sido primeras figuras de
habérselo propuesto.

AIRAM HERNANDEZ
Préximos compromisos
- Pollione (Norma), Théatre du Capitole,
Toulouse, octubre.
- Alfredo (La traviata), Teatro La Fenice,
Venecia, octubre-noviembre.
- Nemorino (Lelisir d’amore), Teatro
Filarménico de Verona, noviembre.

- Elias, de Mendelssohn, Auditorio de
Tenerife, abril de 2020.

- Sardanapalo, MUPA, Budapest, abril de

2020.

- Rodolfo (La bohéme), Teatro de Mahdn,

Menorca, mayo de 2020.

- Sinfonia Fausto, de Liszt, Saatskapelle
Weimar, Weimar, junio de 2020.
- Alfredo (La traviata), LAC, Lugano,
junio de 2020.

- Te Deum, de Berlioz, Auditorio
Nacional de Musica, Madrid, junio de
2020.

www.airamhernandez.com
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Luis Martinez Pueyo
La Guirlande, Mejor Grupo Joven de Musica Antigua

por Silvia Pons

Recientes ganadores del premio

al Mejor Grupo Joven de Msica
Antigua, La Guirlande, el grupo liderado
por el flautista Luis Martinez Pueyo,
acaba de publicar un nuevo CD, “Spanish
travelling Virtuosi”, en Orpheus Classical.

¢Cémo nacié La Guirlande y quiénes
la forman?

Si bien La Guirlande nacié en 2016 mien-
tras yo cursaba mis estudios de Master
en la Schola Cantorum Basiliensis, la idea
de crear mi propio grupo venia ya de va-
rios afos atras. Fue en el Curso y Festival
de Musica Antigua de Daroca, cuando
estaba dando mis primeros pasos con
el traverso, donde conoci al clavecinista
Alfonso Sebastian. Desde el primer mo-
mento hubo una conexién muy fuerte
entre ambos, nos dimos cuenta que dis-
frutdbamos mucho haciendo musica jun-
tos, y llegamos a la conclusion que esa
conexién habia que aprovecharla. Poco a
poco, la lista de musicos de La Guirlande
fue amplidndose, ya que no siempre se
puede contar con los mismos efectivos.
Como clavecinistas, aparte de Alfonso,
colaboramos también con Joan Boronat
y Adria Gracia. Como violinistas, toca-
mos regularmente con Lathika Vithana-
ge, Vadym Makarenko y Eva Saladin. Por
ultimo, en el cello tocamos siempre con
Ester Domingo y en la guitarra barroca
con Pablo FitzGerald.

¢Cuales son sus referencias y sus sig-
nos de identidad?

Desde el punto de vista flautistico, mi
referencia principal es sin duda quien
fue mi profesor, Marc Hantai. De él he
aprendido la mayor parte de los cono-
cimientos interpretativos que poseo,
asi como la busqueda de la elegancia
y del buen gusto en todo momento.
También Barthold Kuijken y Wilbert
Hazelzet han influido mucho en mi
manera de tocar. En cuanto a otros
instrumentistas o grupos, no tengo
preferencias, pero siempre suelo acu-
dir a las grandes figuras: Harnoncourt,
Briiggen, Leonhardt, Bylsma, Gardiner,
etc. Como principal signo de identi-
dad de La Guirlande, siempre hemos
buscado la elegancia en todas nues-
tras interpretaciones. Personalmente
no comparto esa corriente interpreta-
tiva que se estd poniendo de moda en
la que parece que mas que un concier-
to de musica antigua estés escuchan-

NOAH SHAYE

"Como principal signo de identidad de La Guirlande, siempre hemos buscado la elegancia en todas
nuestras interpretaciones”, sentencia Luis Martinez Pueyo, flautista y lider de La Guirlande.

do un concierto de musica pop. Los
siglos XVII, XVIII e incluso el XIX esta-
ban regidos por una gran cantidad de
coédigos de comportamiento que, bajo
mi punto de vista, poco tienen que ver
con esa nueva corriente, en mi opinion
muy alejada de la elegancia y del Bon
Godt al que tanto aludian los tedricos
de la época.

¢Cémo ve el panorama de la musica
antigua en Espana y que evolucién ha
apreciado en los ultimos afos?

En mi opinién, la musica antigua en
Espafa esté viviendo un momento do-
rado. El nivel de los musicos ha crecido
muchisimo; creo que en los Ultimos anos
han aparecido varios grupos de una cali-
dad muy elevada que estan haciendo un
gran trabajo. Ademés, pienso que la red
de festivales de musica antigua, o de
musica clédsica que contienen secciones
donde la musica antigua tiene cabida,
se ha ampliado mucho, siendo algunos
de ellos verdaderamente interesantes.

Precisamente este afio han recibido el
Premio al mejor grupo joven de mu-
sica antigua, otorgado por GEMA, la
Asociacién de Grupos Espaiioles de
Musica Antigua, en un momento en el
que hay un auténtico florecimiento de
agrupaciones de este tipo, ;qué su-
pone para ustedes un reconocimiento
asi?

Supone, sin lugar a dudas, un reconoci-
miento a nuestros tres primeros afos de
trabajo, en los cuales hemos realizado
casi 30 conciertos, ganado varios pre-
mios y concursos, creado un festival, el
Festival de Musica Antigua de Epila, y
grabado nuestro primer disco. No obs-
tante, aunque es verdad que la mayoria
de los musicos que tocamos en La Guir-
lande somos jévenes en términos de
edad, no nos consideramos un grupo
joven como tal, ya que todos tenemos
una larga trayectoria de conciertos por
toda Europa, con una gran cantidad de
grupos de diferentes paises.

2019 parece marcar un hito en la
trayectoria de La Guirlande, porque
ademas del premio han grabado su
primer CD. ;Cémo surgié la idea de
Spanish Travelling Virtuosi y qué en-
contramos en él?

La idea de la tematica de nuestro primer
disco, Spanish Travelling Virtuosi, Vol.
1, surgié después de muchos meses de
pensar junto a mi companero de Basel y
clavecinista en la grabacién, Joan Boro-
nat Sanz. Joan y yo teniamos claro que
gueriamos grabar un disco de musica es-
pafiola, ya que consideramos que somos
nosotros, los musicos espanoles, los pri-
meros que tenemos que poner en valor
nuestro propio patrimonio. Por aquel en-
tonces yo estaba leyendo el libro The flu-
te, de Ardal Powell, en el cual hay un ca-



pitulo destinado a los flautistas virtuosos
que a partir de la segunda mitad del siglo
XVIII comenzaron a viajar entre ciudades
para dar sus conciertos y ganarse la vida.
Fue un capitulo que me marcé mucho, y
cuyo tema creia que se podia extrapolar
perfectamente a otros instrumentos y fo-
calizarlo en virtuosos espanoles. El resto,
fue encontrar el repertorio y la musica
adecuada para estructurarlo.

¢Estaban familiarizados ya con este
repertorio?

Si, sobre todo con las Triosonatas de los
hermanos Pla, las cuales ya habiamos
probado varias veces, incluso con gen-
te diferente antes de conocernos Joan
y yo. Yo también conocia la Sonata de
flauta de Lluch y Joan la Corrente ltalia-
na de Cabanilles.

¢Cémo se desarrollé la grabacién y
cémo fue la experiencia?

La grabacion la llevamos a cabo entre los
dias 8 y 11 de octubre en el salén prin-
cipal del Palacio del Conde de Aranda
en Epila, Zaragoza, cedido muy amable-
mente por el Ayuntamiento de dicha lo-
calidad. Lo cierto es que las condiciones
eran magnificas, ya que la acUstica de la
sala es muy célida por sus dimensionesy
por un precioso artesonado de madera
que cubre el techo. Ademas, el palacio
estaba a nuestra completa disposicion,
lo cual da una tranquilidad enorme al
saber que no tienes una serie de hora-
rios que cumplir y que puedes entrar
y salir cuando quieras. La experiencia
fue muy enriquecedora. Una grabacién
siempre te hace aprender muchisimo, y
acabas conociendo ese repertorio como
la palma de tu mano. El ambiente entre
los compafieros fue muy bueno porque
el repertorio lo llevdbamos ya muy tra-
bajado; ya lo habiamos tocado en dos
conciertos, con sus respectivos ensayos,
lo que nos permitié poder estructurar la
grabacién de manera que pudiéramos
tener nuestros tiempos adecuados de
descanso. Algo muy importante, ya que
una grabacion es un proceso muy largo
y extenuante.

Ustedes desarrollan buena parte de
su carrera fuera de Espafa. ;Qué se
conoce en Europa de la musica espa-
fiola de esa época y cdmo es recibida
en sus conciertos?

Lo cierto es que en el extranjero se co-
noce poco o nada la musica espanola
de este periodo. Y es una pena porque
luego es recibida en los conciertos con
un gran entusiasmo. Sin ir mas lejos, el
pasado diciembre tocamos Spanish Tra-
velling Virtuosi, Vol. 1 dentro de la tem-
porada de la Freunde Alter Musik Basel,
uno de los festivales de musica antigua
mas importantes de Europa que se de-
sarrolla en Basel. Los organizadores
alucinaron con el programa, y nos con-

“Desde el principio nos marcamos como objetivo que todos nuestros discos en La Guirlande debian
tener al menos una obra de recuperacién patrimonial, si no mas”, afirma Luis Martinez Pueyo.

fesaron que hacia tiempo que no veian
al publico ponerse en pie para aplaudir
al final del concierto. Esto demuestra
que los grupos espanoles tenemos que
seguir haciendo el esfuerzo de rescatar
este repertorio que ha sido infravalo-
rado de manera tan injusta durante tan-
to tiempo.

¢Qué importancia tiene la recupera-
cion del patrimonio musical en el tra-
bajo de La Guirlande?

Desde el punto de vista discografico tie-
ne toda la importancia, ya que desde el
principio nos marcamos como objetivo
que todos nuestros discos debian tener
al menos una obra de recuperacién pa-
trimonial, sino mas. Nuestra idea es que
tenemos que hacer algo diferente que
no se haya hecho hasta ahora, ampliar
el repertorio disponible, etc. No quere-
mos hacer una vez mas lo que ya se ha
venido haciendo durante los Gltimos 40
anos.

¢Cudles son sus préximos proyectos?
Creo que el proyecto més interesante
y mas cercano en estos momentos es
una colaboracién que vamos a realizar
con Ars Hispana para la preparacién y
grabacién de un programa con musica
sacra del México virreinal del siglo XVI-
IIl. También tenemos otros proyectos en
mente, cada uno de los cuales se cen-
trardn en diferentes ciudades europeas
como Dresde, Londres o Paris. Y, por su-
puesto, seguiremos con la coleccién de
Spanish Travelling Virtuosi.

¢Doénde podremos ver a La Guirlande
en esta nueva temporada?

La primera fecha en la cual podran ver-
nos seré el dia 19 de este mes de oc-
tubre en la Fundacién Juan March, en

donde tocaremos un programa con
musica de Carl Philipp y otros composi-
tores de la corte de Federico el Grande
de Prusia, como Quantz y Graun. El dia
25 de noviembre estaremos en el Cen-
tro Botin de Santander, interpretando
un programa basado en las teorias de
los afectos. El dia 14 de febrero de 2020
estaremos en el Museo de Arqueologia
Subacuédtica de Cartagena, tocando
nuestro programa “Un puerto seguro”.
Y el 4 de marzo, en el Festival Interna-
cional de Arte Sacro de Madrid, con
el programa del México virreinal antes
mencionado.

Spanish Travelling Virtuosi. Vol. 1
P, Ximenez,

. Facco, Uuch, Cabanilles

R
AN i Vartnez, Eva Saladin, Exter Goring
D Pablo FtzGerald, Joan Boronat

Spanish Travelling Virtuosi

Gran debut discografico de La Guirlande
con el sello Orpheus Classical, Spanish
Travelling Virtuosi Vol. 1, es un CD
dedicado integramente a musica de
virtuosos espanoles del siglo XVIII
que viajaron y triunfaron alrededor de
Europa, y el cual contiene cinco obras de
recuperacion patrimonial, de compositores
como Pla, Ximénez Brufal, Facco, Lluch o
Cabanilles.

http://laguirlande.com



Khachaturian se presenta como

incluso brusca en su manera de

Compositores

Aram Khachaturian

por Juan Carlos Moreno

| nombre de Aram Khachaturian, con los de Serguei

Prokofiev y Dmitri Shostakovich, es uno de los mas po-
pulares de la musica soviética, sobre todo gracias a un bre-
ve fragmento de uno de sus ballets, “La danza del sable”,
de Gayane. Aunque a mas distancia, suites de partituras
incidentales como Masquerade, los Conciertos para violin,
piano y violoncelo, u otro ballet, Espartaco, confirman esa
popularidad. A través de todas esas obras Khachaturian se
presenta como un compositor comodo ante los tiempos y
circunstancias que le tocaron vivir: es la suya una musica di-
recta, rotunda, incluso brusca en su manera de expresarse,
sostenida por una forma de orquestar facilmente reconoci-
ble y un color arménico y melédico que evoca siempre a
Armenia, sin que haya trazas en ella de la ironia, el sarcasmo,
el drama o la introspeccién que definen algunas de las com-
posiciones de sus colegas Prokofiev o Shostakovich.
En definitiva, era alguien que seguia fielmente los principios
de claridad, inteligibilidad, melodia, optimismo y épica pro-
pios del realismo socialista, lo que no libré a Khachaturian en
1948 de ver su nombre incluido en la lista negra de compo-
sitores cuya musica, a juicio de los jerarcas soviéticos, debia
ser silenciada por todo lo contrario: moderna, burguesa, for-
malista y contrarrevolucionaria.

Motivos armenios

Aunque pocas son las obras de su catdlogo en las que no
aparezca algin motivo armenio, Aram llich Khachaturian na-
cié en realidad en Thilisi, la capital de Georgia, donde su
padre se habia establecido huyendo de la inestabilidad de
su Armenia natal. Alli acabé abriendo un taller de encuader-
nacion lo suficientemente préspero como para que pudie-
ra dar una buena educacién a sus cinco hijos, de los cuales
Aram era el menor. Este, ya desde temprana edad, habia
dado muestras de interés por la musica, aunque nada indi-
caba que pensara hacer de ella su profesion, pues aunque
empezo a estudiar piano, esas clases solo duraron dos afios.
Lo convulso de esa época
tampoco le permitié ir méas
alld entonces: en 1914,
el estallido de la Primera
Guerra Mundial convirtié
el Caucaso en el frente en
el que combatian el Im-
perio otomano y la Rusia
zarista, el hundimiento de
la cual permitié a los tur-
cos llevar a cabo lo que
se conoce como “geno-
cidio armenio”. Tres afos
mas tarde, la Revolucion
bolchevique permitié que
Georgia se independizara y que también los georgianos pu-
sieran sus miras sobre la poblacion armenia que alli vivia.
En 1921, sin embargo, el Ejército Rojo entré en Armenia y
Georgia, y las convirtié, con Azerbaiyan, en una Unica repu-
blica soviética.

"A través de sus obras,

un compositor cdmodo ante

los tiempos y circunstancias
que le tocaron vivir: es la suya
una musica directa, rotunda,

expresarse”

Traslado a Moscu en 1921
El nuevo régimen cambié la vida de los Khachaturian. Uno
de ellos, Suren, se habia trasladado a Mosct, donde habia

Khachaturian, que afeité su musica de la modernidad europea, no se libré
en 1948 de ver su nombre incluido en la lista negra de compositores que
el régimen de Stalin censuraba.

entrado a trabajar en el Teatro de Arte. Fue él quien conven-
ci6 a su hermano Aram de que siguiera sus pasos, pues en
la capital soviética, decia, habia todo tipo de oportunidades
para los jovenes talentos. Aram marché hacia alla en 1921
y aunque su primer propodsito fue el de matricularse en la
facultad de biologia, decidié compaginar esos estudios con
los de musica en el Instituto Musical Gnessin, y ello a pe-
sar de que todo su bagaje en ese campo eran dos afios de
piano. No obstante, algo debieron ver en él en esa escuela,
pues a pesar de sus problemas incluso para leer las notas de
una partitura, fue admitido, primero para estudiar violoncelo
y, a partir de 1925, composicion.

Sus progresos fueron tales, que en 1929 pudo entrar en el
Conservatorio de Moscu. Fruto de las clases que alli siguid
fueron el Trio para violin, clarinete y piano (1932) y la Sinfonia
n. 1(1934), uno y otra sobre melodias populares caucésicas.
Mas la obra que le dio a conocer dentro y fuera de la Unidn
Soviética fue el Concierto para piano (1936), al que siguid
cuatro anos mas tarde el aun mas célebre Concierto para
violin o, en 1942, el ballet Gayane.

Gracias a esas y otras obras, Khachaturian quedd consagra-
do como uno de los grandes valores de la mdsica soviética,
consideracién que mantuvo hasta el final de sus dias, el 1
de mayo de 1978 en Moscu. Y ello a pesar de que su Sinfo-
nia n. 3 (1947), paraddjicamente compuesta para celebrar el
trigésimo aniversario de la Revolucién, le valiera en 1948 la
acusacién de formalismo. Khachaturian hubo entonces de
contentarse con escribir musica para cine, aunque solo dos
anos mas tarde una de sus bandas sonoras, La batalla de
Stalingrado, le valié no solo la rehabilitacion, sino también
el Premio Stalin.

El triunfal estreno del ballet Espartaco en 1956 y el permi-
so para realizar giras de concierto por paises como ltalia, el
Reino Unido o Estados Unidos, durante las cuales dirigia sus
propias obras, sefialan que esa rehabilitacion fue total.



organizar algunas obras por

Composit

ores

La pasién por las trilogias

Ademas de la ausencia de géneros tan caros al realismo
socialista como la épera o el relativamente escaso nime-
ro de composiciones de cdmara e instrumentales, una de
las cosas que maés llaman la atencién en el catdlogo de
Khachaturian es su obsesién por organizar algunas obras
por trilogias. Aunque es probable que, al menos en un
principio, no se tratara de algo deliberado, no cabe duda
de que al final lo fue. Asi,
encontramos tres ballets
(el desconocido Felici-
dad, Gayaney Espartaco)
y tres Sinfonias, si bien es
en el ambito concertante
e instrumental donde ese
interés por las trilogias adquiere todo su sentido. Tres
fueron los Conciertos que Khachaturian compuso: uno
para piano (1936), otro para violin (1940) y otro para vio-
loncelo (1946), uno para cada uno de los miembros del
trio formado por el pianista Lev Oborin, el violinista David
Oistrakh y el violoncelista Sviatoslav Knushevitsky. A esa
trilogia el compositor sumé otra en la década de 1960,
formada por tres Conciertos-rapsodias para orquesta y
esos mismos instrumentos, violin (1961), violoncelo (1963)
y piano (1968). Y aun llegaria otra trilogia al final de la
vida del compositor, ahora para dos de esos instrumen-
tos a solo y la viola en lugar del piano: la Sonata-fantasia
para violoncelo (1974), la Sonata-mondlogo para violin
(1975) y la Sonata-cancién para viola (1976).

“Llama la atencién en su
catalogo la obsesion por

trilogias”

e

DISCOGRAFIA

e Sinfonia n. 1. Concierto-rapsodia para violoncelo. Na-
talia Shakhovskaya, violoncelo. Orquesta Sinfénica
Académica de la URSS / Aram Khachaturian.
Melodiya MELCD1001839. ADD.

e Sinfonia n. 2 “La campana”. Suite de Lermontov. Or-
questa Filarmonica de Rusia / Dmitry Yablonsky.
Naxos 8.570436. DDD.

e Sinfonia n. 3. Concierto para piano. Yakov Flier, piano.
Orquesta Filarménica de Moscu / Kirill Kondrashin.
Melodiya MELCD1001006. ADD.

e Concierto para violin. Concierto-rapsodia para violin.
Nicolas Koeckert, violin. Royal Philharmonic Orchestra
/ José Serebrier.

Naxos 8.570988. DDD.

e Gayane. Gran Orquesta Sinfénica de la Radiotelevi-
sién Soviética / Djansug Kakhidze.
Melodiya 74321634592. 2 CD. ADD.

e Espartaco. Orquesta Académica Estatal del Teatro
Bolshoi / Algis Zhuraitis.

Melodiya 888002828408. 3 CD. ADD.

e Suite de La viuda de Valencia. Suite de Masquerade.
Orquesta Sinfénica de Mosct / Veronika Dudarova.
Melodiya 192562809792. DDD.

e Suite de Otelo. Suite de La batalla de Stalingrado.
Coro y Orquesta Sinfonicos de la Radio de Eslovaquia
/ Adriano.

Naxos 8.573389. DDD.

e Oda a la alegria. Tres arias de concierto. Balada de la
madre patria. Poema. Marcha de Zangezur. Coro y Or-
questa Filarmonicos de Armenia / Loris Tjeknavorian.
ASV DCA1087. DDD.
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CRONOLOGIA —

1903 Nace el 6 de junio en Thilisi, capital de la actual
Georgia, en el seno de una familia armenia.

1921 El mismo ano en que Georgia es ocupada por
el Ejército Rojo, marcha, a instancias de su hermano
Suren, a Moscu.

1922 Ingresa en el Instituto Musical Gnessin para for-
marse como compositor. Paralelamente sigue estu-
dios de biologia.

1926 Compone una de sus primeras obras, Suite de
danzas, para violin y piano.

1929 Entra en el Conservatorio de MoscU, donde tie-
ne a Nikolai Myaskovsky como maestro.

1933 Contrae matrimonio con la compositora Nina
Makarova.

1934 Como obra de graduacién escribe la Sinfonia n.
1.

1937 Estreno en Moscu del Concierto para piano, es-
crito para Lev Oborin.

1940 Compone para David Oistrakh el Concierto para
violin, que le vale el Premio Stalin.

1942 Se estrena en Perm el ballet Gayane.

1943 En plena Segunda Guerra Mundial, ingresa en
el Partido Comunista. Compone la Sinfonia n. 2 “La
campana”.

1948 Con Prokofiev, Shostakovich y otros composi-
tores, es acusado de escribir una musica formalista y
contrarrevolucionaria.

1950 Empieza a impartir clases en el Instituto Musical
Gnessin. Recibe el Premio Stalin por la banda sonora
para La batalla de Stalingrado.

1954 Es nombrado Artista del Pueblo de la Unién So-
viética.

1956 Se estrena en Leningrado el ballet Espartaco.

1978 Muere el 1 de mayo en Moscd.

.

KHACHATURIAN
Symphony No. 2
‘The Bell’

Lermontov Suite

Russian
Philharmonic
Orchestra

Dmitry Yablonsky
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Conciertos

“La presentacion de la Orquesta Suisse Romande en la sala que
lleva por nombre del director con el que estuvo tan vinculada en
los afos cincuenta del siglo pasado, Ataulfo Argenta, subrayé
aun mas el caracter festivo de una gala de clausura del Festival
Internacional de Santander muy disfrutada por el publico, que
tuvo algo de justicia poética y mucho de pasion desatada y furor
dionisiaco. Dirigida por Jonathan Nott (en la imagen), que ya
sabe lo que es dirigir a las més grandes orquestas europeas, se
destaco en la acentuacién de frases a menudo ignoradas por
otros directores y en la construccion de sutiles crescendos”. Da-
rio Ferndndez Ruiz nos relata el Ultimo concierto santanderino
de su prestigioso festival.

Mas criticas en la web www.ritmo.es pestaria Auditorio

© Guillaume Megevand

Opera

El Festival de Salzburgo presenté un Idomeneo de Mozart con
escena de Peter Sellars, que cambié Creta por Kiribati, “con
el fin de prevenirnos sobre la furia de un Neptuno dispuesto a
hundirnos en el caos del calentamiento global”, afirma Agustin
Blanco-Bazén en su critica. “La Orquesta Barroca de Friburgo
se entregd a una interpretacion que reafirmé las credenciales
de hondura y fervor de ataque de un Teodor Currentzis (en la
imagen) siempre intenso, pero mas moderado en su evitacién
de cambios de tiempo antojadizos. Currentzis se trajo de Siberia
a un coro de Perm que canté a lo grande y como para hacer
llorar”.

Mas criticas en la web www.ritmo.es pestafia Auditorio

© Olya Runyova

Discos

"Compuestas por encargo en estrecha colaboracién de compli-
cidad entre compositor e intérprete, Garcia Abril ha dado un
nombre especial a cada una de las seis Partitas dedicadas a la
violinista Hilary Hahn, cuya primera letra se combina con las de-
mas para crear el nombre de “Hilary”: Heart, Immensity, Love,
Art, Reflective, You. El estilo de Garcia Abril nos da una calidad
atemporal a la que Hahn da pura vida a estas piezas, mientras se
va adentrando en lo inesperado. Una voz romaéntica, impulsiva,
que el estilo impoluto de Hahn exalta con una increible técnica
virtuosa y por su seriedad de propdsito, que siempre ha demos-
trado a lo largo de su carrera, alcanzando la plena expresividad
y el poder dramatico”. Asi relata Luis Sudrez este lanzamiento
disponible en descarga digital y en vinilo de Decca.

© Kasskara / DG
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DISCOS
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Tori FerrRer

La actriz y el director

Peralada

Maria Valverde, en su papel de recitadora, junto a Gustavo Dudamel.

Uno de los grandes acontecimientos de Peralada fue sin
duda el debut de Gustavo Dudamel, muy querido del publi-
co cataléan. El venezolano eligio dos piezas muy contrastadas
para este evento; El suefio de una noche de veranoy la Sin-
fonia Titan. La obra de Mendelssohn, compuesta en plena
madurez, recuperando una obertura escrita con solo dieci-
siete afios, es una obra roméntica, pero como musica escé-
nica escrita para teatro dramatico. La version de Dudamel al
frente de Mahler Chamber Orchestra & Friends, conjunto de
alta calidad profesional, supo dar relieve al concepto magico
de la obra, en una versién muy contrastada, llena de detalles,
qgue queria realzarse con unas imégenes proyectadas en el
escenario, que aportaban poco a la visién de la obra, y que
contd con la participacién de la musical Mercedes Gancedo,
la correccion de Lidia Vinyes-Curtis y la impecable actuacion
del Cor de Noies de I'Orfeo Catala, dirigido con autoridad y
sutileza por Buia Reixach i Feixes.

Lo mas mediatico fue la presencia de la actriz Maria Val-
verde, esposa de Dudamel, recitando los versos de Shakes-
peare, que sin duda cohibié a la intérprete, en momentos
que la voz se percibia con sonido de baja intensidad, aunque
también se estaba grabando para su difusién en DVD, que
podia haber incrementado la tensidn, a pesar del continuo
apoyo del podio.

Mahler ha sido un compositor muy importante en la vida
de Dudamel y en su deseo de dedicarse a la musica, y al con-
tar con una orquesta que nacié con el apoyo, entre otros de
Claudio Abbado, que se ha convertido en un conjunto des-
tacable por su calidad y belleza de su sonido, su capacidad
casi perfecta de cohesién y la calidad de todos sus compo-
nentes. Su personal versién fue de una gran brillantez, remar-
cando los momentos monumentales, para recrearse también
en aquellos momentos mas poéticos, con unos tiempos que
podrian parecer répidos, pero que resaltaban el caracter mo-
numental de la obra, con un brillante movimiento final.

Albert Vilardell

Maria Valverde, Mercedes Gancedo, Lidia Vinyes-Curtis. Mahler
Chamber Orchestra / Gustavo Dudamel. Obras de Mendelssohn
y Mahler.

Auditori Parc del Castell, Peralada.

Setenta anos después

Santander

© Pepro PUENTE Hovos

La Orquesta Suisse Romande con Jonathan Nott clausuraron
el 68 Festival de Santander.

La presentacién de la Orquesta Suisse Romande en la sala
que lleva por nombre el del director con el que estuvo tan
vinculada en los afios cincuenta del siglo pasado, Ataulfo Ar-
genta, tuvo algo de justicia poética y mucho de pasion desa-
tada y furor dionisiaco. Ciertamente, el programa predisponia
a ello, pues incluia la Sinfonia n. 7 de Beethoven y oberturas y
fragmentos de Lohengrin, Los maestros cantoresy El holandés
errante de Wagner, autor de la célebre expresién “apoteosis
de la danza” por la que todo buen aficionado se refiere a la
magna partitura beethoveniana.

Creo que a Wagner, rendido admirador de Beethoven, le
hubiera complacido la lectura que de ella hizo la batuta emer-
gente y enérgica de Jonathan Nott, que ya sabe lo que es di-
rigir a las mas grandes orquestas europeas. Es dificil concebir
(ya no digo escuchar) una versién més impetuosa que la ofreci-
da por el director britanico. Habil en el manejo del rubato, de
gesto amplio, elegante y célido y exacto, Nott se destacd en
la acentuacién de frases a menudo ignoradas por otros direc-
tores y en la construccién de sutiles crescendos.

En verdad, la riqueza de sus acentos y la abundancia de con-
trastes dindmicos fueron abrumadoras, aunque quizas no yerre
quien afirme que le sobrd desenfreno y le faltd un punto de me-
sura en su indudable afén por extraer el meollo de tan rica parti-
tura. De hecho, tanto se aplico en ello, tan vehemente resultaba
a veces su discurso, que por momentos Nott parecia descuidar el
necesario equilibrio entre viento y cuerda (en claro perjuicio de
ésta) y uno tenia entonces la curiosa sensacion de estar escuchan-
do un Beethoven postromantico que llama a la puerta de Wagner.

Fue curiosamente en las oberturas y fragmentos wagne-
rianos, en los que se adivina mayor complejidad para alinear
las distintas voces y dar a cada una su presencia justa, donde
Nott se redimié de esos borrones ocasionales y nos procu-
r6 momentos de gran emocién y belleza. Momentos en los
que el auditorio se convierte en otro lugar y se llena de una
poderosa energia que no sabemos de dénde procede, pero
que Wagner consigue convertir en aire, agua y fuego. Sirvan
como ejemplo los vitores del viento metal en Los maestros
cantores y la naturaleza furiosa en la obertura de El holandés
errante, donde el drama que no acerté o no quiso trasladarnos
Mendelssohn en Las Hébridas que abria el Festival, salpica al
oyente como auténticas olas del mar.

El aire zingaro y bailable de la inesperada propina (el cuarto
movimiento del Concert romanesc de Ligeti) subrayé aliin mas
el carécter festivo de una gala de clausura muy disfrutada por
el publico.

Dario Fernandez Ruiz
Orquesta de la Suisse Romande / Jonathan Nott. Obras de Bee-

thoven y Wagner.
Palacio de Festivales. 68 Festival Internacional, Santander.
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"Tobias Kratzer alterna teatro
y cine, confluyendo en un
relato tan iconoclasta como
dramaturgicamente logrado”
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iVenus invade el Festspielhaus!

Bayreuth

El Tannhauser vestido de payaso de Stephen Gould, junto a la Venus de
Elena Zhidkova.

RITMO llegé a Bayreuth este afio en medio del desconten-
to general sobre el comportamiento y la actuacién de Valery
Gergiev en la nueva produccion de Tannhé&user. Parece que se
comporté mal porque no cumplié con el requerimiento de en-
sayos necesarios para domar la endemoniada relacién acustica
entre los cantantes, el publico y el cavernoso foso orquestal. Y
el foso orquestal se vengd como sélo él sabe hacerlo, esto es,
destruyendo a los directores de orquesta que no lo toman en
serio. Es asi que la actuacién de Gergiev en las dos primeras
funciones fue condenada como errética, falta de balance en
las dindmicas, cromaticamente chata y, para peor, chillona y
estridente. Con estos antecedentes, no es de extranar que la
audiencia respondiera con jubilo al anuncio de Katharina Wag-
ner sobre el reemplazo de Gergiev por Christian Thielemann
en la tercera funcién. El jubilo fue de mal gusto porque el re-
emplazo fue por razones de duelo, pero RITMO se beneficié
con una interpretacién orquestal maravillosa.

Por empezar, domind esa inspirada tensién que suelen te-
ner los reemplazos a Ultimo momento sin ensayos previos: en
varios pasajes (notablemente el coro de caballeros sobre el
final del Primer Acto) pudo apreciarse como los solistas ate-
nuaban el volumen con diminuendos que afadieron fuerza
dramética. La entrada de los invitados fue, en si misma, un
magistral calidoscopio de color, tensién e intensidad de fra-
seo. También el concertante que cierra el segundo acto pare-
cié a punto de ahogar al publico con un dramatismo intenso,
casi desbordante, pero finalmente controlado por una batuta
maestra. Y el preludio del Tercer Acto alcanzé un incompara-
ble contraste de vigor y lirismo.

La tension fue incre-
mentada por el trabajo de
Thielemann para sincronizar
con los extensos videos y
filmaciones integrados a la
puesta de Tobias Kratzer. En
ella, teatro y cine alternan y
confluyen en un relato tan
iconoclasta como drama-
tdrgicamente logrado. Durante la obertura, vemos en pantalla
la alocada carrera de un vehiculo caravana destartalado en la
ruta desde el castillo de Wartburg a la Festspielhaus o teatro
de los festivales de Bayreuth. Dentro de él, una filmacién nos
muestra a un Tannh&user vestido de payaso en baquica reverie
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con Venus al volante. En reemplazo de las habituales ninfas,
esta diosa dominatrix y vestida en ajustada licra es asistida por
dos companieros inseparables, un desopilante travesti negro y
un hombrecito reminiscente del tambor de hojalata, el arque-
tipo aleméan creado por Ginter Grass. Después de una breve
escala en un chalet abandonado, la ruptura entre Venus y Tan-
nhéuser se consuma cuando éste se arroja del vehiculo cerca
del teatro de la Festspielhaus que unos peregrinos wagneria-
nos admiran desde fuera. Ficcién y realidad se juntan cuando
unos cantantes que han salido en la pausa de un ensayo entre
el primer y segundo acto de Tannhéduser, descubren el regreso
del tenory lo invitan a integrarse a un acto segundo divido en
dos: la parte inferior muestra una sala de la contienda similar
a la del castillo que inspir6 a Wagner, mientras que la superior
es una secuencia cinematografica que nos permite apreciar la
mezcla de jubilo y ansiedades en las bambalinas entre Tann-
hauser, la soprano Elisabeth y el baritono Wolfram.

Durante la entrada de los invitados, el cine nos muestra a
Venus y sus secuaces llegando al teatro para infiltrarse en la
accion de la parte inferior. En la secuencia cinematogréfica,
Venus asalta en un aseo a una corista para sacarle su disfraz de
dama de corte, y es asi que consigue ocupar un lugar entre los
invitados al torneo de canto. Uno quiere no reirse pero, como
en el caso de las peliculas de Almododvar, esto es imposible,
por ejemplo, ante la mezcla de rebelidn y aburrimiento de
Venus, frente al Lied de Wolfram al amor puro. El acto termina
con la llegada de la policia para arrestar a un tenor enlogue-
cido y desalojar a los intrusos, no sin antes de un memorable
encuentro entre la virginal Elisabeth y la irreverente Venus, que
gesticula a Tannhduser una especie de “;pero quién es esta
tia? jQué no me habias hablado de ella!”.

En el Tercer Acto, Elisabeth se anima a bajar del teatro al
paramo donde se encuentra el camion caravana ya en ruinas.
Es el acto mas flojo, pero, aun asi, una regie de personas ma-
gistralmente sincronizada con la musica, termina haciendo
creible y conmovedor hasta el disparatado encuentro sexual
entre Wolfram y Elisabeth, luego de la plegaria de esta dltima.
Porque no olvidemos que en esta version se trata de un bari-
tono enamorado de una soprano que solo lo acepta cuando
cree que el tenor no volverd. Luego de haber consumado su
amor con Elisabeth, Wolfram recibe un tenor contrito con el
cadaver de una soprano desangrada. Un film postrero mostra-
rd a Tannh&user y Elisabeth partiendo en el camidn caravana
en jubiloso éxtasis.

Debut de Lisa Davidsen
Es en medio de esta compleja desmitificacion escénica de
Tannhduser, debutd en Bayreuth Lisa Davidsen como Elisa-
beth, una soprano noruega de treinta y algo con voz de Kirsten
Flagstad a los cuarentay cinco. No hay nota que no pueda can-
tar con un timbre célido, una capacidad respiratoria milagrosa
y una entonacion perfecta. En Bayreuth, estas excepcionales
cualidades fueron en parte neutralizadas por una densidad
excesiva para un rol de soprano lirica y un volumen despropor-
cionado para esta sala Unica, por la forma en que atempera la
masa orquestal para favorecer las voces. Estas circunstancias
conspiraron contra la claridad y énfasis de diccion. Muchas fra-
ses salieron algo borrosas en medio de este torrente vocal,
gue necesita evolucionar a una técnica capaz de contenerlo y
afianzarlo en materia de nitidez y control de dinamicas. Algo
asi como lo que logré hacer Birgit Nilsson con su Elisabeth al
comienzo de su carrera. La actuacién de Davidsen fue convin-
cente y sensible.

Sin problemas de control y proyeccién de fraseo, fue en
cambio el vibrante Tannhauser de Stephen Gould, aun cuando
algunos calados en el pasaje a los agudos demostraron que el



tiempo no pasa en vano, y que eso de combinar este Tannh&u-
ser con tres Tristan e Isolda en un mismo Festival ya no es para
personas de su edad. Fatalmente frio, pero impecablemente
cantado, fue el Wolfram de Markus Eiche. Elena Zhidkova in-
terpretd una Venus tan agil, angulosa y penetrante como su
irresistible actuacién de diosa viril, de parranda y dispuesta a
burlarse de unos caballeros y damas insufribles por su paca-
teria ceremonial. Correcto el Langrave Hermann de Stephen
Milling. Y magnifica la proyeccién de masa intensa y expansiva
del coro de los festivales preparado por Eberhard Friedrich.
Destacar la participacion del tenor Jorge Rodriguez-Norton
en el papel de Heinrich, tercer espafol en cantar en el festival
wagneriano.

Veredicto final: esta deconstruccién y reversién del mito
wagneriano de Tannhduser no fue una imbecilidad al estilo
de la Ultima Tetralogia de Frank Castorf para Bayreuth. Todo
tuvo sentido en la propuesta de Kratzer, que supo mover a
los personajes en magistral coordinacion con la partitura y sin
violentar a ésta Ultima. Este fue un Tannhduser conmovedor y
para hacer reir con ganas, bien al estilo Hans Neuenfels. Fi-
nalmente, Venus pudo contarnos como ve ella una obra fre-
cuentemente reducida a amaneramientos pietistas y estéaticos.
Y Bayreuth volvié a cumplir con esa instruccién wagneriana de
"iChicos, haced algo nuevo!”, algo cada vez mas dificil en un
teatro condenado a repetir un repertorio de diez 6peras des-
de 1876.

Agustin Blanco Bazan

Stephen Gould, Elena Zhidkova, Markus Eiche, Lisa Davidsen,
Stephen Milling, etc. Coro y Orquesta de los Festivales de Bayre-
uth / Christian Thielemann. Escena: Tobias Kratzer. Tannhéauser, de
Richard Wagner.

Festspielhaus, Bayreuth.

Monteverdi cameristico

Buenos Aires

Obra de caracteristicas precursoras en la historia de la épe-
ra, L'incoronazione di Poppea del admirable musico cremo-
nés Claudio Monteverdi, volvié al Coldn en esta que fue una
versidon en forma de concierto, con diferencia de antecesoras
en el tiempo en el mismo teatro, que tuvieron afamados di-
rectores (Serafin, Bartoletti o Jacobs, por ejemplo) y puestas
escénicas.

Vale decir que esta dicotomia, si cabe, entre la concepcién
operistica y la concertistica, ocurre también por la concepcién
misma de la monumental obra monteverdiana. Los manus-
critos que se conocen de Venecia y Napoles, donde la parte
instrumental parece concebida como acompafamiento de la
escritura vocal, dieron lugar con el tiempo a numerosas ela-
boraciones, y digamos también reelaboraciones, de esa em-
blematica partitura que se dio a conocer en Venecia en 1642.

Asi pues, los ricos elementos del lenguaje monteverdiano,
el “stile rappresentativo” y también el “stile concitato”, la mo-
nodia, los ritornelli, etc., se conjugan todos en una extensisima
partitura que, en las diversas reposiciones, suele ser recortada
por la longitud de las escenas. En el caso que ocupa sufrié
varios cortes en atencion al tiempo de duracién total previsto.

De manera que en el Colén se pudo apreciar un Monteverdi
cameristico con instrumentos de época, al presentarse la ver-
sién del Ensemble Matheus dirigido por Jean-Christophe Spi-
nosi. Aclaremos que el Matheus, que Spinosi fundara en 1991
como cuarteto, para convertirse luego en un ensemble y lograr
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KATIA GUERREIRO. Una Fadista de cuerpo entero.
Pedro de Castro, guitarra portuguesa/Miguel Veiga, guitarra

Lunes | acustica/Francisco Gaspar, guitarra baja.
5 ADOLFO GUTIERREZ ARENAS & PATXI AIZPIRI
Diio de violonchelo y piano.
Martes | pras de Schumann, Brahms y César Franck, entre otros.
| ARA MALIKIAN. Royal Garage World Tour. Piano & Violin.
Miércoles! Ara Malikian, violin/lvan "Melon" Lewis, piano.

LA TRAVIATA. Opera en tres actos de Giuseppe Verdi.

7 Para piano, solistas y coro. Director artistico, Rodolfo Albero.
Director musical y piano, Mikhail Studyonov. Gema Scabal,

Nester Martorell, Alberto Arrabal, Camila Orya, Patricia

Castro. CAMERATA LIRICA. CORO CAMERATA LIRICA.

Jueves

ORQUESTA SINFONICA DE CASTILLA Y LEON

8 Proyeccion de la pelicula "Tiempos modernos" de Charles
viernes | Chaplin con su BSQ interpretada en directo.
Director: Rubén Gimeno.

ARCANGEL & FAHMI ALQHAI. LAS IDAS Y LAS VUELTAS:
MUSICAS MESTIZAS. La miisica barroca en dialogo con el
flamenco. Fahmi Alghai, viola de gamba y direccién
musical/Arcangel, cantaor. ACCADEMIA DEL PIACERE: Rami
Alghai, viola da gamba/Johanna Rose, viola da gamba/Francis
Gomez, guitarra flamenca/Lito Ménez, percusion.

PRODUCCIONES CHEYMOCHE presentan LAS 4
ESTACIONES... YA NO SON LO QUE ERAN. A partir de la
musica universal de Vivaldi. Un concierto y una comedia
“climatoldgica’, trufada de gags y alifiada con sorpresas
visuales. Un especial men festivo para toda la familia.

Sabado
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amplia resonancia en los ambientes europeos, esta provisto de
instrumentos de época. Spinosi ofrecié una versién que podria
parangonarse a un “semi-staged”, donde los cantantes, con
un lucido vestuario especialmente preparado, se desplazaban
muchas veces interpretando vocal y visualmente sus momentos,
dibujando (valga el simil) sus rasgos sicologicos, a la vez que el
director desde el podio, con ambas manos marcaba compases
y escenas con elocuentes y enfaticos gestos.

En suma, una version digna, respetuosa, sujeta a varios cor-
tes (como expresé el propio director), con instrumentos de
época, ya que aparecen junto a los de cuerdas tradicionales,
también la tiorba, viola da gamba, cornetto, flauta y el clave
siempre presente. Entonces, unidos a voces preparadas, tres
sopranos, una de ellas la protagonista Verénica Cangemi; tres
contratenores (uno de ellos Raffaele Pe: Nerone), la mezzoso-
prano Jose Maria Lo Monaco (en tres papeles, pero principal-
mente Octavia), el bajo Luigi De Donato (Séneca), entre otras
voces, juveniles particularmente, fueron exponiendo la trama.

Siempre el gran Monteverdi, padre operistico si cabe, sigue
presente, de diferentes modos y formas, en diferentes contex-
tos pero demostrando la nobleza y vigencia de su estro. En
proximo despacho continuaré con mis habituales recensiones.
Hasta entonces.

Néstor Echevarria
Verénica Cangemi, Raffaele Pe, Luigi De Donato, Jose Maria Lo
Monaco, etc. Ensamble Matheus / Jean-Cristophe Spinosi (version

de concierto). L'incoronazione di Poppea, de Claudio Monteverdi.
Teatro Colén, Buenos Aires.

Benvenuto Cellini bienvenido

La Céte-Saint-André

Michael Spyres, en el centro, fue el protagonista de este Benvenuto Cellini
semi-escenificado.

En el marco del Festival Berlioz, en el pueblo natal del com-
positor, La Céte-Saint-André (en los contrafuertes de los Alpes
franceses), John Eliot Gardiner presenta Benvenuto Cellini.
Este concierto inaugura una gira europea, con escalas en el
Berliner Festspiele, en los Proms de Londres y en Versalles. Es
decir, que se trata de un acontecimiento concurrido. Por dife-
rentes motivos. Por razones de la obra, una épera resplande-
ciente pero dificil en cuanto a su interpretacion y a las eleccio-
nes que requiere, y ademas poco frecuente. Y por razones de
la presencia de Gardiner, que repone una obra que solamente
habia dirigido una vez, en la Opera de Zurich en 2002, él el es-
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pecialista celebrado del compositor. Asi es como el concierto
anunciado suscitaba grandes esperanzas. Podemos decir que
estas no fueron defraudadas.

Pero antes habria que hacer mencién de algunas precisio-
nes sobre la obra. Berlioz habia escrito su épera semi-seria en
1838 para la Opera de Paris; fue repuesta afios después en
Weimar bajo la direccién de Liszt, y adn ulteriormente en el
Covent Garden de Londres bajo la batuta del compositor. La
edicién actual de la partitura en la editorial Barenreiter, que es
ya hoy en dia la referencia, propone asi tres versiones (entre
otras posibilidades): “Paris
1", o la dpera tal como fue
compuesta antes de empe-
zar los ensayos en la Opera
de Paris; “Paris 2", o la épe-
ra, con muchas modificacio-
nes, al final de las funciones
parisinas; y “Weimar”, o tal como fue, con otras modificacio-
nes, en la ciudad alemana. Hay entonces elecciones que se im-
ponen para todo intérprete de la obra. En este caso, Gardiner
ha elegido, més o menos, la version “Paris 2”. Lo que puede
entenderse, a pesar de que por nuestra parte consideramos la
version original més audaz y més atractiva (version grabada en
disco por John Nelson).

Teniendo esto Ultimo en cuenta, hay que elogiar la tras-
misién que hacen Gardiner y sus tropas. Ademas no se trata
de un simple concierto al estar adornado por una significati-
va puesta en espacio. Los movimientos, arreglados por Noa
Naamat, los sugestivos trajes, concebidos por Sarah Denise
Cordery, las luces, bien elegidas por Rick Fisher, esposan la
accion y las peripecias de este mensaje de gloria del artista,
el escultor del Renacimiento italiano Benvenuto Cellini, en sus
desafios a Dios y a los hombres.

En medio de esta accidon participa un elenco vocal de pri-
mer orden. Michael Spyres, gran habitual de los papeles de
Berlioz, plantea el héroe de la historia con la expresién combi-
nada a la fineza de estilo de voz de tenor mixto, que él tanto
sabe emplear bien. Sophia Burgos, venida de Puerto Rico, da
a la heroina Teresa y novia del héroe, una voz de soprano pre-
ciosamente lanzada. El rival Fieramosca y artista convencional
ridiculizado (pues la obra entiende ser un manifiesto estéti-
co), le toca a la proyeccion clara e interpretacion irresistible de
Lionel Lhote (uno de los triunfadores de la velada). Balducci,
el padre igualmente ridiculo de la heroina, bien trazado por
Maurizio Muraro, el impetuoso Ascanio travestido de Adéle
Charvet, el Papa algo también ridiculo que se beneficia del
bajo profundo de Tareq Nazmi, completan la adecuacion ge-
neral de los principales papeles.

También sometido a un vivo movimiento escénico, el Mon-
teverdi Choir interviene con potencia y sutileza en una épera
en la que constituye el papel principal (lo cual sera recordado
por Mussorgsky en Boris Godunov). Y la Orchestre révolution-
naire et romantique, la orquesta de Gardiner con instrumentos
y estilo del siglo XIX, brilla e impacta (la famosa escena del
Carnaval romano, oficleido incluido) o se hace diafana (el en-
tramado de las cuerdas sosteniendo el trio del primer acto). Y
todos responden lo mas fielmente posible, como lo reclama
esta partitura efervescente, a la direccion de una infinita preci-
sion del maestro en Berlioz, Gardiner.

entre las tres posibles”.

Pierre-René Serna

Michael Spyres, Sophia Burgos, Lionel Lhote, Maurizio Muraro,
Adeéle Charvet, Tareq Nazmi, etc. Monteverdi Choir, Orchestre
révolutionnaire et romantique / John Eliot Gardiner. Escena: Noa
Naamat. Benvenuto Cellini, de Berlioz.
Festival Berlioz, La Céte-Saint-André.

“Gardiner ha elegido, més o
menos, la version Paris 2, de
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Un Don Carlo bastante palido

Madrid

Mika Kares y Dmitry Belosselskiy, en una escena fundamental
de Don Carlo.

En sus anteriores representaciones, ofrecidas en 2001 y 2005,
Hugo de Ana nos ofrecié un espectaculo que hoy posiblemente
podria parecernos desmesurado por su opulencia, pero que en-
tonces a mi me deslumbré. En esta ocasion el Teatro Real ha re-
currido, para inaugurar la temporada, a una produccién con doce
anos a sus espaldas, procedente de la Opera de Frankfurt. Es una
eficaz pero insulsa escenografia de Robert Jones, consistente en
una serie de columnas cuadradas en los laterales y cuatro en el
fondo, delante de una pared que se elevard y descendera segin
las ocasiones. En el suelo, escaleras y figuras geométricas que
suben y bajan. Todo ello en ladrillos de color gris, produciendo
una acertada atmosfera de austeridad y opresion. El vestuario de
Brigitte Reiffenstuel es adecuado y predomina el negro impor-
tado a Espana de la corte de Borgona, con la excepcion de las
tres damas que acompanan a Isabel de Valois que llevan trajes
inspirados en los de la corte de Felipe IV retratados por Velaz-
quez afios después de la accion de la épera. Me sorprendié que
la duquesa de Aremberg, francesa, fuese una de las que llevaba
esta indumentaria.

David McVicar, director de escena, se muestra muy respetuo-
so con el texto y no lo altera en su esencia; describe con su ha-
bitual desenvoltura a los distintos personajes, aunque no pueda
evitar ciertos topicos, tales como presentarnos una Princesa de
Eboli més cercana a la Sené Rita de La verbena de la Paloma que
a una noble espanola; un Gran Inquisidor vestido con un ostento-
so habito de seda con muceta de armifio, no sé si como simbolo
de su poder, que se ajusta poco a la tradicional austeridad de
los dominicos. Otra aportacién es el que una dama lleve en los
brazos a un bebé que se deduce que es hijo del monarca y la rei-
na, posiblemente Isabel Clara Eugenia, al que el primero rechaza
cuando la dama se lo acerca en su cdmara, quizé ante las dudas
que le plantea la fidelidad de su esposa. Bien resuelta la escena
del Auto de Fe, sin la participacion del pueblo, pero eliminando
las habituales truculencias. Verdi queria que Felipe Il mostrase
un tremendo dolor al descubrir la muerte de Posa y aqui esto se
soslaya en absoluto. El final, con el asesinato de Don Carlo por la
guardia del monarca, es algo que no se ve por primera vez; lo vi
asi en 1975 en Viena, pero creo que elimina ese elemento onirico
de gran efecto teatral, del Infante conducido a la tumba por su
abuelo,

Por otra parte y como siempre, Verdi sin voces, es menos Ver-
di. El Real ha reunido una comparia de canto discreta, sin re-
lumbrones, propia de una representacion en un teatro de reper-
torio. Ninguno de los intérpretes fue deleznable, pero tampoco
ninguno de ellos superd lo mediocre, excepto la Semenchuk.
Como Don Carlo contamos con un sustituto al anunciado Fran-
cesco Meli, que se ha visto forzado a cancelar por enfermedad;

por cierto, qué fragiles son los cantantes en nuestros dias, la
plaga de cancelaciones por enfermedad asola el mundo de la
dpera y cuanto mas estrellas, o al menos algunos eso se creen,
més propensos a este virus... En fin. El sustituto ha sido el tenor
hispano-argentino Marcelo Puente, que posee una voz con posi-
bilidades, pero necesita pulirla, sobre todo la zona aguda donde
la voz se le estrangula; ademaés sus dotes draméticas no son ex-
cepcionales.

Maria Agresta nos visita de nuevo y creo que Elisabetta es el
papel que mas se ajusta a sus medios vocales de los que le he-
mos escuchado en este mismo teatro; Norma y Leonora del Tro-
vador le venian grandes. Sin embargo en Elisabetta la he notado
més cémoda, aunque fue una pena que llegase a su gran aria con
evidentes signos de cansancio. En conjunto, una actuacién digna.
Ekaterina Semenchuk es una especialista en la Princesa de Eboli
y aungue comenzé muy timida en la cancién de velo, supo ofre-
cernos un "O don fatale”, el punto culminante de su personaje,
generoso con un centro rico y carnoso, agudos sin fisuras y graves
anchos y poderosos. Es una pena que su encarnacién del perso-
naje a niveles teatrales sea tan poco refinado. Luca Salsi es un
baritono muy en alza; le acabo de escuchar un Boccanegra en el
Festival de Salzburgo y le considero un buen cantante, pero con
todas sus virtudes, voz amplia, una escuela impecable, un timbre
cercano a lo que se puede exigir a los denominados baritonos
verdianos, no logra transmitirme la emocién de los personajes
que interpreta. Esto a pesar de reconocer sus modélicas interpre-
taciones en los dtios con Don Carlo y, sobre todo, con Felipe II.

Pero el personaje que tiene que llevarse el gato al agua en
Don Carlo es Felipe I, y desde que tengo memoria ha habido tres
bajos de la segunda mitad del siglo pasado que lo han marcado
por los siglos de los siglos, Cesare Siepi, Boris Christoff y Nicolai
Ghiaurov. Tras estos vino otro gigante, muy criticado por algunos
por no poseer los colores profundos de la voz de sus anteceso-
res eslavos, el enorme Samuel Ramey; tras el aparecié en 1998
un joven bajo de 34 afios, llamado René Pape, considerado por
muchos un bisofio incapaz de afrontar papel tan comprometido
aunque lograse un tremendo éxito. Y Ultimamente se ha unido
a la lista de los imprescindibles lldar Abdrazakov. En el Real he-
mos contado con un apreciable Dmitry Belosselskiy, que mantuvo
toda la noche una noble caracterizacion del rey, tanto a niveles
vocales como escénicos, y cantd su bellisima aria “Dormiro sol”
estupendamente, pero tanto su voz como su interpretacion a ni-
veles teatrales carecieron de autoridad. Mika Kares fue muy poca
cosa para el Gran Inquisidor; su voz no tiene las cualidades del
bajo profundo que requiere el personaje y su actuacion fue en
exceso convencional, por lo que el enfrentamiento con Felipe I,
uno de los momentos més desoladores de la historia de la épe-
ra, quedo bastante desangelado. Tampoco el Fraile de Fernando
Radé pasd de cumplir el expediente. Y el Tebaldo de Natalia La-
bourdette resultd insignificante.

Pero como en toda épera, més en ésta, la labor del director or-
questal es esencial. El Real contaba en el podio con Nicola Luiso-
tti, principal director invitado del teatro. Luisotti es un estupendo
director que ademaés se muestra muy afin al mundo verdiano. Su
concepcion de la obra es muy personal, huye del acostumbrado
tenebrismo y la plantea més bien como un viaje a la oscuridad, a
la destruccién progresiva de los personajes, sin caer en morosi-
dades ni excesos innecesarios. Al principio de la velada Luisotti
parecié estar calentando motores hasta sumergirse con acierto,
segun transcurria la representacién, en los recovecos psicologi-
cos de tan compleja partitura.

Fue una inauguracion de temporada aceptable, pero decep-
cionante en un teatro que esta dispuesto a integrar el grupo de
los primeros teatros de dpera del orbe.

Francisco Villalba

Marcelo Puente, Maria Agresta, Ekaterina Semenchuk, Luca
Salsi, Dmitry Belosselskiy, Mika Kares, etc. Coro y Orquesta del
Teatro Real / Nicola Luisotti. Escena: David McVicar. Don Carlo,
de Giuseppe Verdi.

Teatro Real, Madrid.
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Machismo o capas sociales

Peralada

Ekaterina Bakanova, como Violetta, en La traviata propuesta este afio en el
Festival de Peralada.

Este afio, el Festival de Peralada propuso La traviata, con
puesta en escena de Paco Azorin, una lectura “totalmente
contemporénea y con un enfoque distinto”. Cuando alguien
lee el libreto puede obtener diferentes lecturas; por una parte
que es un problema de machismo o, por otra, que a Violetta se
la desprecia por no pertenecer a la clase social del entorno de
la familia Germont y no pensar como ellos. Me inclino por esta
segunda opcidn y que la vida que ella ha elegido, queriendo
su libertad, no le ayuda. Pero ella es libre de abandonar el lujo,
vender sus bienes y, al final, ciertamente algo presionada por
el padre del protagonista, decide voluntariamente, por amor,
no por presién machista, porque ella tiene fuerza suficiente
para evitarlo, separarse de su amado.

El planteamiento de Azorin, que incluye tres billares mo-
viéndose por la escena, que puede ser aceptable para el pri-
mer acto y si me apuran mucho para el tercero, pero en ningun
caso para el segundo, donde dichos billares estan situados en
vertical con acrobatas que suben y bajan durante el duo en-
tre Germont y Violetta, consiguiendo distraer, sin dar nada a
cambio sobre uno de los momentos mas sublimes de la obra.
Tampoco la aparicién de hija de los enamorados creo que
aporte nada en especial, incluso cabria pensar que Germont
padre podria atemperar su peticion. Hay que proponer nuevos
enfoques, hemos de innovar, creo que la de Azorin no es una
lectura feminista (hacer que la protagonista se vista con panta-
lones no lo determina), con una modernidad externa mas en la
forma que en el fondo, y su concepcién cambia la poesia que
surge de la musica de Verdi, en algo distinto.

El reparto contd con la presencia de Ekaterina Bakanova,
una buena protagonista desde el punto de vista vocal. Su voz
es bella y penetrante, su técnica segura, su facilidad para las
agilidades notoria y con un buen fraseo, que sin embargo que-
daba limitada de fuerza en escenas como “Amami Alfredo”,
que expresa su desesperacion por dejar a Alfredo, en el se-
gundo acto y gran parte del cuarto, cuando se est&d murien-
do, que necesitan un mayor sentido dramatico. Su amado era
el tenor René Barbera, al que no le ayudd el planteamiento
machista de la escena, es un correcto cantante con musica-
lidad y una voz algo limitada de expansién, completando el
trio protagonista el baritono Quinn Kelsey, que posee una voz
extrafia, que a veces se distorsiona y una dudosa musicalidad.
Completaron el reparto la profesionalidad de Laura Vila, Vi-
ceng Esteve Madrid, Carlos Daza y Stefano Palatchi.
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La Orquestra Simfonica del Gran Teatre del Liceu, dirigida
por Riccardo Frizza, consiguié una versién contrastada, una
buena cohesién y un cuidado estilo, para remarcar los momen-
tos més roménticos de los més draméticos. Muy interesante la
prestacion del Coro Intermezzo, dirigido por José Luis Basso,
gue consiguid expresar los sentimientos requeridos, alegria en
el brindis, tension en el final del tercer acto. Para el afo préxi-
mo estéa prevista Aida, con la puesta en escena de Paco Azorin,
cuya visién en Verona, remarcando el racismo, creo que, en mi
opinién, no aparece en la épera de Verdi.

Albert Vilardell
Ekaterina Bakanova, René Barbera, Quinn Kelsey, etc. Orquestra
Simfonica del Gran Teatre del Liceu, Coro Intermezzo / Riccardo

Frizza. Escena: Paco Azorin. La traviata, de Giuseppe Verdi.
Auditori Parc del Castell, Peralada.

De dioses y hombres

Salzburgo

“Nada de vellocino, ni de bucolismos griegos, pero si una tragedia para
cortar el hipo como cualquier tragedia griega y una buena respuesta a los
interrogantes del mito de la atraccién fatal en esta Medée de Cherubini”.

Dioses y hombres se enfrentaron en la temética conceptual
elegida este afo en un Salzburgo cada vez mas experimental
y complicado para quienes prefieren lo facil y archiconocido.
Quienes por el contrario piden titulos poco asiduos y épera ac-
tualizada a los tiempos que vivimos, gozaron de uno de los me-
jores festivales en afos por la calidad de cantantes y directores y
la idoneidad de las puestas en escena para avivar el seso.

En la Grosses Festspielhaus, el regisseur Simon Stone situé
la Medée de Cherubini en un Salzburgo finolis contempora-
neo, justo antes de la boda de Jasén con una Dirce que los
videos denuncian con una beauty que se metidé con aquél en la
cama antes de ser descubiertos por Medea, una inmigrante de
Georgia a quien no quedd mas remedio que volver a su pafs,
luego de la revocacion de su visado a causa del divorcio. De
alli que regresa luego de dejar extensos mensajes telefonicos
grabados con una voz estilo Jeanne Moreau, que su ex se ha
negado a responder. Un magnifico ejemplo de como el teatro
y el cine pueden aliarse para visualizar el dramatismo de una
obra extrema es la imprevista llegada de Medea al aeropuerto
local y su confrontacién con la policia que se niega a dejarla
entrar. La escena es filmada por una canal de noticias de 24
horas que los hijos de la desdichada ven en la tele mientras la
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“En este Orfeo en los infiernos, Barry Kosky reemplazé la picanteria sexual
y el doble sentido de Offenbach por una pedestre procacidad”.

nodriza Neris trata de apartarlos. Cine y teatro colaboran tam-
bién para contarnos como Medea usa las veinticuatro horas
concedidas por Credn para la estadia de esta madre y esposa
marginada: la casi irrespirable tensién de la partitura acompa-
fa la infiltracion de una Medea disfrazada de camarera para
matar a Dirce en plena fiesta, y el escape de la asesina con sus
pequenos en una desesperada carrera de ruta nocturna hasta
la estacion de servicio, donde la tragedia finalizard una vez ro-
ciado el automévil con el surtidor de nafta.

Nada de vellocino, ni de bucolismos griegos, pero si una
tragedia para cortar el hipo como cualquier tragedia griega y
una buena respuesta a los interrogantes del mito de la atrac-
cién fatal: ;Qué puede llevar a una mujer a inmolarse con sus
propios hijos? Thomas Hengelbrock dirigié una Filarménica
de Viena brillante e incisiva en su énfasis y color y Elena Sti-
khina deslumbré por su incisiva acentuacién lirica y dramatica.
No le quedé atras su rival Dirce, que Rosa Feola canté con
emision redonda y radiante en el medio y el agudo. Célido en
impostacién el Jason de Pavel Cernoch, a pesar de un apo-
yo algo débil en el registro grave. Excelente Vitalij Kowaljow
como Credn, en esta regie un mafioso que exitosamente in-
corporado a la policia inmigratoria austriaca.

Oedipe

En el caso de Oedipe, el mayor aporte de la Filarménica de
Viena, dirigida por Ingo Metzmacher, fue una interpretacion
capaz de solucionar la paralizante parsimonia de oratorio de
esta Unica 6pera de Enescu con moderada intensidad y esme-
rada exploracién cromética. Y el magnifico coro de la Opera
de Viena encajo en esta tarea con un pathos épico y gloriosa-
mente clara proyeccion de masa. Christopher Maltman fue un
protagonista de clara articulacién francesa y entregada sensi-
bilidad melodramatica y el gran veterano que siempre canta
bien, John Tomlinson, arrollé con su legendaria voz pastosa
e intensamente articulada, esta vez como Tiresias. Anaik Mo-
rel (Jocasta) y Chiara Sketah (Antigona) también consiguieron
proyectar convincente dramatismo a un discurso de retérica
musical dificil por su estatismo. Magnifica la regie de Achim
Freyer, con alucinantes imagenes de pesadilla surrealista alre-
dedor de una brillante idea central: Edipo nace como un gran
mufieco al que su madre coloca un short de boxeador. Es el
mismo short que como adulto, y ya convertido en un boxea-
dor de musculatura desproporcionada, se acercara a tomar
a aquella por esposa. Este Edipo, que como un Sisifo boxea
infructuosamente contra el destino que terminaréd aniquilan-
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Luca Salsi, Marina Rebeka y René Papé brillaron en este Simon Boccanegra
criticado a Gergiev por su falta de sutileza.

dolo, quedaréa en la memoria de muchos como un ejemplo del
talento de un regisseur para lidiar con una obra dificil.

Idomeneo
Aparte de Oedipe, el sugestivo escenario lindado por arcadas
cavadas en la roca de la llamada “Escuela de equitacién de la
montafia” o Felsenreitschule, recibié un [domeneo utilizado por
el regisseur Peter Sellars para cambiar Creta por Kiribati, con
el fin de prevenirnos sobre la furia de un Neptuno dispuesto a
hundirmos en el caos del calentamiento global. A diferencia de
la genial Clemenza di Tito en 2017, este Idomeneo sepulté el
perfil de los conflictos individuales con una retérica excesiva-
mente politica. De cualquier manera, fue genialmente emotiva
la progresiva reconciliacion entre los griegos locales y los refu-
giados troyanos, y una gran cantante, Nicole Chevalier, deslum-
bré con su entrega a la locura en la Ultima aria de Electra.
También deslumbraron Paula Murrihy y Ying Fang, la prime-
ra como un ldamante capaz de combinar una voz crema bri-
llante con una asombrosa agilidad de articulacién, y la segun-
da con el conmovedor lirismo de su llia. Rusell Thomas sorted
con voz célida y buen mordente las imposibles alternativas
de legato y coloratura en Fuor del mar y la Orquesta Barro-
ca de Friburgo se entregé a una interpretacion que reafirmé
las credenciales de hondura y fervor de ataque de un Teodor
Currentzis siempre intenso, pero mas moderado en su evita-
cién de cambios de tiempo antojadizos. Currentzis se trajo de
Siberia a un coro de Perm que cantd a lo grande y como para
hacer llorar. Y Sellars reintrodujo el ballet final, esta vez a car-
go de Brittne Mahealani Fuimaono (Miss Tonga 2015) y loane
Papalii, dos bailarines polinesios que demostraron la perfecta
adaptacién de los ritmos mozartianos a sus danzas locales de
pueblos a punto de desaparecer bajo el mar.

Orfeo en los infiernos

Como premio por tener que afrontar la seriedad de tanto mito
griego, el publico asistente al pequefio e incomodo teatro
llamado Haus fiir Mozart recibié un Orfeo en los infiernos es-
cenificado por Barry Kosky con irresistibles coreografia y caba-
retizaciéon de los nimeros cantados, con algunas bromas tan
imprevistas como explosivas por su efecto en el pdblico. Un
defecto de insufrible banalidad fue el de reemplazar la pican-
teria sexual y el doble sentido de Offenbach por una pedes-
tre procacidad: compérese por ejemplo a la Euridice Kathryn
Lewek en pafios menores y abriendo sus robustisimas piernas
para recibir un cunnilingus del Jupiter disfrazado de mosca,
con la produccién de Aix en Provence, donde Natalie Dessay
llega alin mas lejos con exquisita calentura y sofisticacion. Pe-
netraciones a lo bestia, risas con la lengua afuera y repeticio-
nes hasta cansancio de gestos de pelvis conspiraron contra
Offenbach, que pide sexo adulto y no de puberto bobo.

i Cca
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De cualquier manera, la Filarménica de Viena, dirigida por
Enrique Mazzola, chisped con una gaité de deslumbrante co-
lor y ritmo, que culminé con un irresistible galope infernale (o
can-can). Y todos supieron interpretar sus couplets con buen
salero. Anne Sophie von Otter se presenté como Opinion Pu-
blica vestida de mujer de péarroco protestante y con un dis-
curso sueco traducido por Max Hopp, un actor que termind
transforméndose en el alma mater de la produccién con sus
constantes interferencias, ya sea para traducir textos, simular
voces de otros personajes y cantar los couplets de John Stix
con genuina comicidad, esta vez bien a lo Offenbach. Exce-
lentes Joel Prieto como ese Orfeo con violin a cuestas a lo
Paganini, Martin Winkler (Jupiter) y Marcel Beekman (Plutén).

Simon Boccanegra
La critica local fue poco favorable con el Simon Boccanegra
dirigido por Valery Gergiev en la Grosses Festspielhaus, la sala
principal que también albergé a Medée. Muchos detestaron
su tendencia a un volumen exagerado y su falta de sutileza
para un tratamiento orquestal que, con la Filarménica de Vie-
na a su disposicién, merecia tal vez mayor sutileza. Mi opinién
es que Gergiev dirigié mas bien a lo italiano, simplemente em-
pujando la orquesta y las voces a una concertacién directa que
en algunos momentos satisfizo con una convincente proyec-
cién de masa. Y si se dispensa una notable tendencia a can-
tar en forte, el reparto incluyd una Amelia que Marina Rebeka
interpret6 con célida densidad de color y magnifico pasaje al
agudo. Luca Salsi fue un protagonista de robusto canto legato
y convincente squillo, mientras Charles Castronovo canté con
firmeza un Gabriele Adorno de convincente ardor juvenil.
Pero la cima canora va en este caso para el magnifico Fiesco
de René Pape, supremo en su articulacion idiomética, claro en
el apoyo de las notas més profundas y conmovedor en su repre-
sentacion de un personaje cuya amargura disfraza una profunda
tristeza y anhelo de redencion. Andreas Kriegenburg se encar-
g6 de una puesta blanca, cool y minimalista, que permitié a los
personajes delinear un aporte dramético claro, pero fracasé con
el excesivo estatismo de las escenas de masa. De cualquier ma-
nera, el concertante en la sala del senado fue de vibrante con-
viccién, gracias al trabajo de la orquesta y los coros vieneses.
Como en afios anteriores, el Festival incluyd la reposicién
en la Haus fir Mozart de la produccidén anual presentada en
Pentecostés por Cecilia Bartoli y un equipo escénico de can-
tantes e instrumentalistas de altisimo nivel en perfecto trabajo
de equipo. Este afio le tocd a una Alcina, cuya protagonista,
Bartoli, canté con una voz notablemente intacta en su robustez
y agilidad, puesta al servicio de una caracterizacién actualiza-
da a un hotel misterioso y decadente, en reemplazo de la isla
barroca de las producciones tradicionales. El equipo de Da-
miano Michieletto (regie), Paolo Fantin (escenografia) y Agos-
tino Cavalca (vestuarios), produjo un resultado de polifacética
sugestion y Bartoli se vio apoyada por un elenco en el cual
sobresalié la antoldgica Morgana de Sandrine Piau y un exce-
lente Radamante a cargo de Kristina Hammarstréom. Excelente
también el Ruggiero de Philippe Jaroussky, ain cuando su voz
pareciera estar abriendose con un vibrato poco confortable.
Gianluca Capuano dirigié con clara y moderada expresividad
a Les Musiciens du Prince-Monaco.

Agustin Blanco-Bazan

Diversos solistas. Orquesta Filarménica de Viena / Thomas Hengel-
brock, Ingo Metzmacher, Enrique Mazzola, Valery Gergiev. Orques-
ta Barroca de Friburgo / Teodor Currentzis... Medée, de Cherubini;
Oedipe, de Enescu; Idomeneo, de Mozart; Orfeo en los infiernos, de
Offenbach; Simon Boccanegra, de Verdi; Alcina, de Haendel.

Festival, Salzburgo.
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La seccién de critica de
discos de RITMO le ofre-
ce comentarios, analisis,
comparaciones, estudios y
ensayos de las novedades
discogréficas y reediciones
que mensualmente pre-
senta el mercado nacional
e internacional, en forma-
do audio (CD) y audiovisual
(DVD-BR), tanto en soporte
fisico como en edicién "on-
line" desde Internet.

En los cuadros inferiores
indicamos el detalle de
las descripciones que se
utilizan en la calificacion
de calidad y de valoracién
técnica de cada disco co-
mentado.

Se cierra la seccion con la
seleccion de las 10 gra-
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rrespondiente.
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Dentro de una coleccién

que recoge grabaciones de
sus compositores preferidos,
el volumen octavo del pianis-
ta de Odessa Boris Bloch esta
dedicado a Bach, sobre el que
escoge una serie de obras,
desde una seleccion de Pre-
ludios y Fugas del Clave bien
temperado a las Partitas ns. 1
y 2, la Suite Francesa n. 5, el
Concierto ltaliano o los arre-
glos en los Conciertos BWV
971y 972. Es decir, un album
de fotos bachiano donde se
encuentra lo que mas ama.

El arte de Bloch es inmen-
so, comencemos por ahi. Asi-
milando las ensefianzas y rela-
ciones personales con Rosalyn
Tureck y Tatiana Nikolayeva,
la profundidad, hondura, be-
lleza de sonido, elegancia y
ausencia de recargamientos
innecesarios (adornos super-
fluos) son constantes, pero hay
algo mas, que es el entendi-
miento de cémo debe sonar
cada obra de Bach al piano,
del color, la transparencia, la
energia, el ritmo y la unidad
y continuidad dramética de
cada pieza. Tomemos la Fan-
tasia en do menor BWV 906,
sobre la que ya dejaron cons-
tancia irrepetible Richter o
Edwin Fischer. La progresién
dramética que hace Bloch solo
es comparable a estos genios,
dotando de naturalidad y pro-
fundidad su discurso. Y si nos
acercamos a una musica tan
tocada como el Preludio que
abre el primer libro del Clave
bien temperado, la inmensa
belleza con que traduce la re-
cogida gloria que Bach escri-
be en Do mayor rara vez se ha
escuchado con tal hermosura.
Este es un Bach de verdad, de
un maestro.

Gonzalo Pérez Chamorro

BACH: Obras para piano (Partitas 1y 2, Suite
Francesa 5, Toccata BWV 912, Fantasia BWV
906, etc.). Boris Bloch, piano.

Critica
Discos

A-Z

Frente a la plétora de al-
gunos de sus contempora-
neos, en especial de Georg
Philipp Telemann, en el ca-
tédlogo de obras de Johann
Sebastian Bach (1685-1750)
sélo figuran cuatro pasiones:
dos completas, la Pasién se-
gun San Mateo BWV 244 y la
Pasién segtin San Juan BWV
245; una apbcrifa, la Pasion
segun San Lucas BWV 24¢; y
una fragmentaria, la Pasién
segun San Marcos BWV 247,
de la que apenas se conser-
van los libretos de Christian
Friedrich Henrici “Picander”
(1700-1764), empleados res-
pectivamente en su estreno
en 1731y en su reposicién en
1744.

La recreacion de la musi-
ca de esta Ultima pasion ha
sido, por tanto, un reto para
musicélogos e intérpretes
desde mediados del pasado
siglo. En el presente disco,
Jordi Savall nos brinda la ver-
sion de su acertadisima re-
construccién, llevada a cabo
en colaboraciéon con el cla-
vicembalista e investigador
aleman Alexander Ferdinand
Grychtolik, sobre cuyos deta-
lles se puede encontrar am-
plia informacién en el volumi-
noso y profusamente ilustra-
do folleto a seis lenguas que
acompania a los dos CD.

En cuanto a la interpreta-
cién, esta es sencillamente
grandiosa y fascinante, en la
linea del mejor Jordi Savall
de toda la vida. Ya era hora
que el maestro de Igualada
volviera por sus fueros, que
tanta gloria le han dado, y
que dejara de extraviarse por
vericuetos exdticos y etno-
gréficos.

Salustio Alvarado
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J. S. Bach

MARKUS PASSION

BWV 247 (1744)

v i
LACAPELLA REIAL DE CATABUNYA
LE CONCERT DES NATIONS

Jordi Savall

BACH: Pasion segin San Marcos, BWV 247.
Mathéu, Pé, Szigetvari, Mechelen, Wolff. Veus-
CorlInfantil Amics de la Unio. La Capella Reial de
Catalunya. Le Concert des Nations / Jordi Savall.

El pianista Larry Weng ha
reunido en este disco de-
dicado a Beethoven com-

posiciones para piano poco
interpretadas en concierto.
Variaciones sobre temas de
Grétry, Paisiello, Righini vy
Winter, més dos Valses y una
sonatina, la Sonata WoO 51.
Todas estas piezas carecen
de opus, fueron encontra-
das tras el fallecimiento de
Beethoven y catalogadas
por los editores Georg Kins-
ky y Halm con la abreviatura
WoO (Werke ohne Opuszahl)
en 1955. Posteriormente fue-
ron publicadas por Universal
Edition, Wien, en 1960. La
edicion critica fue publicada
por Wiener Urtext Edition en
1973. Esta Ultima edicién ha
servido de estudio para los
jovenes alumnos de piano de
las dltimas generaciones. No
ofrecen una gran dificultad
técnica pero se pueden con-
siderar como un catélogo de
gestos pianisticos: escalas,
arpegios, trinos, octavas, ter-
ceras cromaticas, etc., y todo
ello con la inventiva narrativa
de Beethoven, siempre sor-
prendente.

Los pianistas suelen elegir
obras de mayor complejidad
y dificultad como las Sonatas
o los Conciertos, en donde
pueden lucir sus habilida-
des y musicalidad. Pero las
piezas interpretadas en este
disco por Larry Weng son de
tal delicadeza y frescura que
precisan del refinamiento de
un gran artista, pues a menu-
do lo facil es lo mas dificil. Es
este un disco que conjuga lo
didactico con lo artistico en
manos de un joven que des-
punta en su carrera.

Sol Bordas

BEETHOVEN: Variaciones, Valses, Sonata en
do mayor. Larry Weng, piano.
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No podia ser que cada
vez que nos enfrentdbamos
a la Misa Solemne tuviéra-
mos que invocar a todo el
Santoral para aguantar: ver-
siones lentas, densas como
un mar de aceite, plomizas
hasta el bostezo. jSencilla-
mente no eran las versiones
mas adecuadas! Todo se ha
vuelto claro en esta interpre-
taciéon de Bernius con sus
huestes de Stuttgart; no es
solamente el uso del color
de los instrumentos origina-
les, que también por lo que
aportan de contraste y soni-
do més etéreo al serideados
para salas mas pequenas,
sino principalmente el con-
cepto primordial de tempo.
Por fin se escucha esta musi-
ca celestial con su anclaje en
las misas haydnianas, de las
que por otra parte tampoco
distan tanto en el tiempo.

Todo tiene sentido: los
planos sonoros equilibrados,
el coro sin peso, los pasajes
fugados en los que la trans-
parencia nos favorece el
seguimiento del juego con-
trapuntistico. El resultado fi-
nal es comparado con otras
versiones casi de un cuarto
de hora menos; y lo curioso
es que en ningun momento
se ve la musica empujada,
acelerada o banalizada para
pasar sobre ella. Incluso las
voces de los solistas, en ab-
soluto conocidos, participan
de esta alegria ligera que en-
vuelve a toda la version. Des-
de este momento, la Misa
Solemne de Beethoven sera
la de Frieder Bernius.

Jerénimo Marin

Q7 Carus

Ludwig van Beethoven
MISSA
SOLEMNIS

Frieder Bernius

»SWR2

BEETHOVEN: Missa Solemnis Op. 123. Jo-
hanna Winkel (soprano), Sophie Harmsen (mez-
z0soprano), Sebastian Kohlhepp (tenor), Arttu
Kataja (bajo). Kammerchor Stuttgart. Hofkapelle
Stuttgart / Frieder Bernius.

PHILIPPE JORDAN
WIENER SYMPHONIKER

Aunque Berlioz compu-
so la pseudo cantata Lelio
como continuacién a su Sin-
fonia Fantastica, la endeblez
constructiva de la pieza la
ha mantenido habitualmen-
te separada de su hermana
mayor. Sobre todo en las
salas de concierto (donde la
estructura de drama, con par-
tes recitadas y orquesta pre-
tendidamente oculta, encaja
mal...), si bien el mundo del
disco no ha abandonado esta
obra con recurrentes graba-
ciones (recientemente Ric-
cardo Muti o Charles Dutoit,
y a finales del siglo pasado
Sir Colin Davis, con un sor-
prendente José Carreras en
la parte de tenor). Siendo, en
esta edicion del cada dia mas
“francés” Philippe Jordan (en
plena mudanza desde la épe-
ra de Paris a la de Viena), lo
mas destacado.

Si no conoce la obra, obli-
gado queda, y esta opcion de
Jordan no es menor, puesto
que se complementa con una
Fantastica de calidad. Algo
timorato en los tres primeros
movimientos, pero que revive
con intensidad y abrumadora
pasion romantica en la Mar-
cha y en la Noche del Sa-
bat. Brutales. Demostrando,
ademas, el buen momento
de forma de la segunda or-
questa de Viena, la Sinfénica
(que es la patrocinadora de
la grabacién). La versién de
Lelio es lirica, pasional cuan-
do lo requiere, y la voz blan-
ca de Cyrille Dubois permite
acometer la complicada par-
titura (Berlioz siempre puso a
prueba la voz de tenor...) con
holgura. Muy recomendable.

Juan Berberana

La soprano catalana Anais
Oliveras inaugura su discogra-
fia en solitario con el bello y
poco conocido Stabat Mater
de Boccherini en su primera
version (1781). El maestro de
Lucca llegd a Espana en 1768,
siguiendo como enamorado a
la que luego seria su mujer, la
soprano Clementina Pellicia.
En 1770 es nombrado compo-
sitor de camara y violonchelista
del infante Luis de Borbdn, her-
mano pequefio de Carlos lIl. La
estabilidad del puesto le pro-
porciona las condiciones para
abrir la etapa mas fructifera de
su vida, a lo largo de la cual
veran la luz multitud de obras
de cadmara y este Stabat Mater.
Concebido para la liturgia del
palacio del infante en su pa-
lacio de Arenas de San Pedro,
fue probablemente interpreta-
do por Clementina, el cuarteto
de hermanos Font y el propio
Boccherini. Aunque de tintes
pergolesianos, es mas sofistica-
do en la conduccién de las vo-
ces y recoge las innovaciones
del estilo vienés. Anais Oliveras
tiene un timbre delicado, au-
reo, que recorre como un metal
liquido los intrincados recove-
cos de la melodia y sus orna-
mentos. Expone con elegancia
y contencién el dramético texto
de la secuencia medieval en un
inteligente didlogo con el quin-
teto de cuerda formado por
cinco instrumentistas expertos
en el repertorio del siglo XVIII.
Al célido sonido del quinteto
se une la brillante y expresiva
voz de la soprano, dando lugar
a una rica paleta de colores y a
una emotividad que traspasa el
alma. Un cuidado disefio y los
documentados textos de Juan
Carlos Asensio completan un
registro con las altas cotas de
calidad de Enchiriadis.

Mercedes Garcia Molina

Boccherini

STABAT MATER
A as

BERLIOZ: Sinfonia Fantéstica. Lelio o el
retorno a la vida. Cyrille Dubois, tenor. Florian
Sempey, baritono. Coro y Orquesta Sinfonica de
Viena / Philippe Jordan.

BOCCHERINI: Stabat Mater G. 532. Anais
Oliveras, soprano. Guadalupe del Moral, Elisa-
beth Bataller, Jordi Armengol, Oleguer Aymami,
Xavier Puertas (quinteto de cuerda).
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b PATHELVE OKI BelAir

Procedente de una retras-
mision en los cines de medio
mundo durante el verano pa-
sado de 2018, esta funcién de
la Coppélia de Léo Delibes
aparece ahora en DVD gracias
BelAir Classiques con la ga-
rantia que el Bolshoi moscovi-
ta supone ya de entrada. Una
produccion clasica y muy colo-
rida de este teatro ruso, en la
que todo funciona porque se
ha rodado incansablemente
durante mucho tiempo, hara
que puedan disfrutar desde
el primer minuto del mismo
modo que lo hace el publico
en la sala, que aplaude cada
nimero con entusiasmo y
vitorea sonoramente a los
solistas al final de la funcién.
Protagonistas perfectos en los
roles de Frantz y Swanilda son
Artem Ovcharenko (que lleva
mas de diez afios asumiendo
este papel con frecuencia y a
muchos sonard también por
la pelicula documental que
realizé la BBC sobre Rudolf
Nureyev en 2015) y la elegan-
te y més joven Margarita Sha-
rayner, otra pieza clave de la
compafia desde hace poco
mas de un lustro.

Junto a estos excelentes
bailarines, el cémico y desen-
vuelto Coppelius de Alexey
Loparevich es un contrapunto
ideal, y el resto de la compa-
fila destaca por su perfeccion
técnica, patente ilusién y en-
trega.

La orquesta, a las 6rdenes
de un experimentado siempre
preciso Pavel Sorokin, suena
empastada y chispeante.

Pedro Coco Jiménez

DELIBES: Coppélia. Margarita Shrayner, Artem
Ovcharenko, Alexey Loparevich, Nadezhda
Blagova. Escena: Sergey Vikharev.
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L CASTELLO
DI KENILWORTH

! I %
lM‘i‘ CARMELA REMIGIO
| B UAGA 'STEFAN POP
LI

. DY NAMIC _ah

Casi treinta afios después
de presentarla en la misma
ciudad (no el mismo escenario,
pues en este caso es el Teatro
Sociale y entonces fue el Do-
nizetti), el publico de Bérgamo
pudo de nuevo asistir a la pri-
mera y mas infrecuente de las
cuatro éperas tudor de su pai-
sano compositor, Il Castello di
Kenilworth, en una sobria pero
teatral y estudiada puesta en
escena de la espanola Maria
Pilar Pérez Aspa.

Con una mdsica de calidad
en la que los nimeros de con-
junto tienen una gran carga
dramatica, en lineas generales
el cuarteto protagonista hace
justicia a la partitura, empe-
zando por una inspirada y muy
elegante Jessica Pratt, que co-
noce bien los resortes estilisti-
cos del belcanto. Su Elisabetta
estd muy estudiada y su domi-
nio técnico le permite brillar
en la escena final. A su lado,
de acentos més melancdlicos,
la Amelia de Carmela Remi-
gio y un espléndido Xabier
Anduaga (flamante y reciente
ganador del Concurso Ope-
ralia) como Leicester, que, aun
sin escena solista, consigue
destacar por su arrebatador
timbre y su entrega. El tenor
Stefan Pop es asimismo un
digno Warney que con mim-
bres mas oscuros supera con
nota su aria del segundo acto.
Honesta la direccion musical,
sin artificios y muy teatral, de
Riccardo Frizza, sacando de la
orquesta titular del festival Do-
nizetti un espléndido sonido.

Pedro Coco Jiménez

DONIZETTI: Il Castello di Kenilworth. Jessica
Pratt, Carmela Remigio, Xabier Anduaga, Stefan
Pop, etc. Orquesta y Coro del Festival Donizetti
Opera / Riccardo Frizza. Escena: Maria Pilar
Pérez Aspa.

Compuestas por encargo
en estrecha colaboracion de
complicidad entre composi-
tor e intérprete, teniendo en
cuenta las caracteristicas de la
virtuosa junto con las caracte-
risticas compositivas propias
de Garcia Abril, cada una de
las Partitas tiene un tema,
cuya primera letra se combi-
na con las demaés para crear
el nombre de "Hilary”: Heart,
Immensity, Love, Art, Reflecti-
ve, You.

Al igual que con las obras
de Jbach, Ysaye o Ernst, el uso
del violin nos lleva a lo més
profundo del mundo interior
reflexivo de las emociones.
Como nos tiene acostumbra-
dos, el estilo de Garcia Abril
nos da una calidad atemporal
a la que Hahn da pura vida a
estas piezas, mientras se va
adentrando en lo inesperado.
Una voz romantica, impulsi-
va, que el estilo impoluto de
Hahn exalta con una increible
técnica virtuosa y por su serie-
dad de propésito, que siem-
pre ha demostrado a lo largo
de su carrera, alcanzando la
plena expresividad y el poder
dramético, dando credibili-
dad a la idea de que Hahn es
una intérprete bastante cere-
bral con una linea perfeccio-
nista que mantiene la emo-
ciéon bajo control. Con ello
vuelve a demostrar que esté a
la altura de todo desafio.

Los ingenieros de Decca
hacen un impoluto trabajo
con un sonido excelente. Un
soberbio lanzamiento muy es-
perado en vinilo y grabacién
digital de una de los violinis-
tas preeminentes de nuestro
tiempo, con una de las leyen-
das vivas del arte compositi-
vo. Conjuncién perfecta.

Luis Suarez

GARCIA ABRIL: 6 Partitas para violin solo.
Hilary Hahn, violin.
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HAYDN SYMPHONIES
79 80 81

Empezamos por el
final, aun pecando de in-
usual: disco altamente
recomendable. Sin am-
bages y sin peros. Si. No
hay pero. Es excelente de
arriba a abajo. Apto para
todos los paladares. Soni-
do nitido, limpio y claro.
Cuerda  impresionante,
yendo al detalle y con un
concepto unitario y reno-
vado de la articulacién y
expresién. Es Musica en
mayusculas. No tiene otro
calificativo.

Ottavio Dantone firma
una grabacién de referen-
cia, fijando la atencion en
el criterio histérico de la
interpretacion como sello;
ya en la misma portada
se destaca que dos de
las cuatro Sinfonias que
se incluyen son primeras
grabaciones con instru-
mentos originales. Es una
declaracién de fe, un gol-
pe sobre la mesa en un re-
pertorio muy arraigado en
las orquestas modernas, y
el resultado no deja indi-
ferente, para bien.

El doble disco recoge
cuatro Sinfonias previas a
las de Paris y supone ter-
minar la integral de sus
Sinfonias por parte del
sello Decca. Hay un cofre
con todas ellas en el que
Dantone compite/dialoga
con otros destacados di-
rectores, todos ellos muy
validos. No tengo a mano
ese cofre, pero la pro-
puesta de Ottavio Danto-
ne es de alto voltaje. No
aparten su mirada hacia
otro lado. jAcaso no lo
tienen ya? Cémprenlo, ja
qué esperan?

Jordi Abellé

HAYDN: Sinfonias ns. 78, 79, 80 y 81.
Accademia Bizantina / Ottavio Dantone.
Decca 4788837 ¢ 2 CD » DDD o 104'
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Paul Hindemith, uno de los
compositores mas productivos
(y no lo suficientemente valo-
rados) del siglo XX, tenia una
afinidad particular por un ins-
trumento del que era virtuo-
so: la viola. Mientras, escribia
sonatas para practicamente
todos los instrumentos y mas
alla, su muy querida viola reci-
bié mas de tales composicio-
nes en solitario que cualquier
otro. Escritos a lo largo de
gran parte de su carrera, los
trabajos en solitario para viola
ofrecen un vistazo a las per-
sonalidades y técnicas cam-
biantes que se produjeron a
lo largo de la produccién de
Hindemith.

Este disco, con el violis-
ta Jests Rodolfo, logra un
agradable equilibrio, donde
el poder de la viola es impre-
sionantemente fuerte a tra-
vés de giros contrastantes de
las composiciones. El impetu
expuesto en la grabacion se
nota. Se trata de la consecu-
cién de un deseo largamente
perseguido que al fin ve la luz.
La primera fase habian sido las
Sonatas para viola y piano.

Como un intérprete de pri-
mera, de las dltimas genera-
ciones de solistas espafioles,
Jesls Rodolfo posee un gran
nivel en técnica y musicalidad
expresiva. Su tono es agra-
dable y célido, con una clara
comprensiéon académica de
las puntuaciones. Todas son
obras atractivas y las texturas
cambiantes y las sutilezas del
registro que resultan son el co-
razén de la musica de Hinde-
mith y el &lbum como un todo,
muy bien grabado en sonido,
se puede recomendar a los afi-
cionados, tanto del instrumen-
to, de la musica de cémara,
como al propio Hindemith.

Luis Suarez

HINDEMITH: Sonatas para viola sola. Jesis

Rodolfo, viola.
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Aungue no tan famoso
como Cristébal de Morales,
Francisco Guerrero o Tomas
Luis de Victoria, Alonso Lobo
de Borja (1555-1617), quien
fue maestro de capilla de la
catedral de Toledo y luego
de la de Sevilla, es una de
las grandes figuras de la po-
lifonia espafiola del Renaci-
miento, cuya musica merece
aln mayor reconocimiento
y difusion de los que ahora
goza. Por esta razén nos con-
gratulamos de la aparicién
de este monografico que re-
Une péginas escogidas de la
limitada parte de su produc-
ciéon que ha podido llegar a
nosotros, como fragmentos
de algunas de sus misas,
diversos himnos marianos vy,
sobre todo, dos de sus com-
posiciones mas celebradas,
la lamentacion Versa est in
luctum para la muerte de
Felipe Il y el Credo Romano.
Particularmente interesante
es el nimero final del pro-
grama, el arreglo para sopra-
no con acompanamiento de
vihuela del himno O quam
suavis est, Domine, que ilus-
tra la practica de adaptar
obras polifénicas para la de-
vocién doméstica.

Fundado en 2015 por Ana
Fernandez-Vega para la difu-
sidon de nuestro patrimonio
musical renacentista, el Coro
Victoria ha alcanzado gracias
a este excelente registro una
difusién internacional y es-
peremos que se convierta en
asiduo del sello Brilliant para
redescubrirnos muchos mas
tesoros ocultos de nuestro
patrimonio cultural.

Salustio Alvarado

A. LOBO: Musica vocal sacra. Coro Victoria /
Ana Fernandez-Vega.

La producciéon del Fes-
tival de Macerata de hace
diez afios, con lldebrando
D'Arcangelo como estrella
principal en el papel de
Don Giovanni, equilibra,
escénica y musicalmente,
los muchos mimbres de la
obra sesuda y poliédrica,
optando como punto de
vista principal por una cele-
bracién de la sensualidad.
Ya sabemos que el noble
sevillano no serd nunca un
buen marido, pero la com-
plejidad de su figura mitica
no debe resumirse en una
condena sin apelacién.
Como si los artifices de la
funcién respondieran a las
6rdenes del Comendador
que desde su marmorea
testa recuerda a todos que
el caballerete un delin-
cuente peligroso.

Las jovenes voces fe-
meninas, que en ocasiones
se parecen demasiado,
expresan cada una sus jus-
tos reproches sin perder
nunca el entusiasmo por
el hombre que amaba a
las mujeres. Riccardo Frizza
consigue que la orquesta
paladee la musica que lo
mismo sefala la alarma so-
bre la fugacidad de la exis-
tencia que invita a aturdirse
en el placer del instante. Pi-
zzi maneja con sabiduria la
negrura y la luz, con cama
simbdlica central, y el rela-
to llega clarisimo.

Alvaro del Amo

giovannl ,,

MOZART: Don Giovanni. lldebrando
D'Arcangelo, Carmela Remigio, Andrea
Concetti, Enrico lori, Myrto Papatanasiu,
Marlin Miller, Coro Lirico Marchigiano
Vincenzo Bellini. Orchestra Regionale
delle Marche / Riccardo Frizza. Escena:
Pier Luigi Pizzi.
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Desde el mismo momento
de su publicacién y difusién
por Europa, la musica de An-
tonio Vivaldi (1678-1741) sus-
citdé tanta admiracién y en-
tusiasmo que fue objeto de
toda clase de transcripciones
y arreglos, desde Bach o
Walther hasta Chédeville o
Corrette. De los imitadores,
mejor ni hablar: la némina re-
sulta inabarcable.

Retomando esta tradicion,
el clavicembalista y organista
Michele Barchi, integran-
te del conjunto Armoniosa
junto con Daniele Ferretti,
clavicémbalo y érgano; Fran-
cesco Cerrato, violin; Stefano
Cerrato, violonchelo de cin-
co cuerdas y Marco Demaria,
violonchelo (entrevistados el
pasado mes en esta revista),
ha llevado a cabo su propia
adaptacion de la Op. Il del
Prete Rosso, repartiendo las
partes solistas y de “ripieno”
entre los cinco instrumen-
tos de cuerda y de tecla del
mencionado conjunto y, en
ciertos casos, transportan-
do de tonalidad las obras.
Como diria el poeta: “spasso
& questo artificioso e ones-
to”, pero a estas alturas no
creo que tenga ya demasia-
da justificacién, y tanto mas
en el caso concreto de esta
coleccion, habida cuenta de
la excelencia de sus antece-
dentes bachianos. Habria
sido mucho mejor hacer es-
tos experimentos con otras
obras de Vivaldi menos co-
nocidas y aun virgenes.

En todo caso, si una mu-
sica es magnifica y esté dies-
tramente interpretada, como
indudablemente lo estd, el
resultado a la fuerza tiene
que ser bueno y atractivo.

Salustio Alvarado

VIVALDI: LEstro Armonico, Op. 3. Armmoniosa.
RedDress 34-011906 o 107" o DDD
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UN LOHENGRIN QUE DA CALAMBRE

Inquietante, esa enfermi-
za obsesién por el reino ani-
mal contraida en Bayreuth,
cuando de alzar Lohengrin
en su supremo altar escé-
nico se trata. Al caballero
cisne lo han convertido en
rata de laboratorio (Neuen-
fels y esos roedores que
siempre han merodeado
a sus anchas por la Verde
Colina) y el afio pasado en
alada mosca cojonera. Y
es que uno tiene continua-
mente la mosca detrés de la
oreja ante esta ridicula, naif
y sonrojante propuesta de
aires calvinistas firmada por
Yuval Sharon, que con segu-
ridad cortocircuitard y deja-
rd mosqueado a mas de un
wagneriano. Desde aquella
grotesca planta de biogas
de Baumgarten (Tannhu-
ser) no se veia algo tan ma-
jadero, ingenuo y delirante
por alli.

En el azulado ducado de
Brabante atestado de insec-
tos (solo los nobles poseen
alas) rige la oscuridad. Un
Lohengrin con mono de
electricista arriba para dar
al fin luz y electricidad a la
naciéon (imaginamos que
con el recibo también bajo
el brazo). El caballero luciér-
naga a veces toma los ha-
bitos de un superhéroe de
cémic (duelo aéreo incluido
donde un rayo sustituye a la
espada). El no mata, direc-
tamente electrocuta (a Tel-
ramund lo frie cual lampara
anti insectos). En la alucina-
da conclusién, el pequefio
Gottfried aparece converti-
do en un monstruito verde
pregonero de las energias
renovables. Demencial. No
extrafia que tanto Alagna
como la Netrebko rehusaran

WAGNER

BEGZALA | HARTEROS | MEIER
KONIECZNY | ZEPPENFELD

BAYREUTHER RESTSPIELE
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a participar en este mosque-
rio.

Thielemann (que ha diri-
gido ya en la Griner Higel
todo el canon) venia de
tallar en nube su anterior
y clasicista acercamiento
en Dresde, que pese a su
conservadurismo, es el mas
ecudnime y sobresalien-
te acercamiento en DVD a
esta opera. Vuelve a bordar
un sombrio y electrizante
segundo acto (de verdiana
accion), en lo que posible-
mente sea su parnaso pro-
fesional. Lectura poderosa,
intensa y romantizada, de
acertada progresién drama-
tica y acerosa cimentacién
sonora, gracias a la formida-
ble orquesta del Festival. El
coro, pese a andar perdido
por el escenario (la coreo-
grafia incluso le obliga a
cantar congelado), vuelve a
demostrar por qué es el me-
jor del mundo.

Del reparto sajén repite
Beczala como belcantista
caballero de seductor fra-
seo y lirico timbre (sin lugar
para el dolor o las sombras
del pasado). Una cegadora
voz, de esmaltado agudo y
natural fulgor. Asi como el
vociferante Telramund de
Konieczny y el eficaz "paja-
rero” de Zeppenfeld (aqui
convertido en entomélo-
go). Anja Harteros es una
de las mejores sopranos de
hoy, con esa voz rotunda,
temperamental y caudalosa
(pese a que su Elsa sea una
nifa grande, tonta y pusila-
nime). Su ddo con la mantis
religiosa de Ortrud (la diosa
Waltraud Meier, aqui desa-
provechada escénicamente
en lo que seguramente sea
su despedida del Festival)
es lo mejor de la funcién.
Alto voltaje. Un Lohengrin
que para un mejor disfrute
se aconseja escucharlo con
una venda entre los ojos.

Javier Extremera

WAGNER: Lohengrin. Anja Harteros, Piotr
Beczala, Waltraud Meier, Georg Zeppenfeld,
Tomasz Konieczny. Orquesta y Coro del
Festival de Bayreuth / Christian Thielemann.
Escena: Yuval Sharon.
DG 4400735616 '« 2 DVD
o DTS o 209" o Subt. Esp.
Y/ k ok ok
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BEETHOVEN - SCHUMANN - KREISLER - WAGNER

La obra de mayor enver-
gadura de esta grabacion son
los Estudios Sinfénicos Op. 13
de Schumann, que permiten
al joven pianista Alexander
Krichel (1989) mostrar gran
variedad de recursos para tra-
ducir el lenguaje schumania-
no, y si bien alcanza algunos
momentos de mayor inspi-
racién interpretativa conser-
vando la dimensién sinfénica
y el sentido de unidad, su re-
sultado en general es acadé-
micamente correcto. El mejor
tratamiento pianistico lo re-
cibe la transcripcion del ciclo
beethoveniano que da titulo
al disco, por su sonido célido
y cercano al desarrollo vocal
de cada uno de las canciones,
manteniendo la unidad ex-
presiva y resulta bastante fiel
en todos los elementos a la
musica original.

En el resto de las obras el
discurso transcurre con unos
planteamientos mas dispa-
res. Las transcripciones de
Rachmaninov-Kreisler entran
en la categoria de exhibicio-
nes de virtuosismo llamativo
que precisan afadir, ademaés
del dominio técnico, que en
el caso de Krichel es bastante
sélido, elegancia y fundamen-
talmente una sofisticacién en
el dominio de la aceleracién
y desaceleracion del tempo,
que llenen de sutilezas y flexi-
bilidad la interpretacion, y su
lectura de la dramética des-
aparicion de la heroina wag-
neriana (Muerte de Isolda),
a pesar de un bien logrado
sentido orquestal, no man-
tiene la intensidad a lo largo
de las gradaciones dinamicas
constantes del largo ascenso
hasta el climax.

José Luis Arévalo

AN DIE FERNE GELIEBTE. Obras de BEETHO-

VEN/LISZT, SCHUMANN, KREISLER/RACH-

MANINOV, WAGNER/LISZT. Alexander Kri-

chel, piano.

Sony Classical 19075878952 ¢ DDD e 69'
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El apodo que da titulo
("El bajo mas oscuro”) a esta
extensa recopilacién edita-
da por Hanssler en su serie
Profil dicen que le fue asig-
nado a Gottlob Frick nada
menos que por Wilhelm
Furtwangler, y a partir de ese
momento se extendid entre
criticos 'y aficionados con
rapidez. Sin duda nos en-
contramos ante un tesoro de
méas de cuatro horas de du-
racion que recoge detallada-
mente el repertorio de uno
de los més grandes bajos, no
solo de la segunda mitad si-
glo XX, sino seguramente de
toda la historia de la dpera.
Su versatilidad, su técnica
blindaday su capacidad para
afrontar con igual maestria
repertorios tan diversos son
equiparables a muy pocos
colegas de su cuerda. Desde
la simpatia con que defiende
su Osmin o la solemnidad de
su Sarastro hasta la profun-
dizacién psicolégica de un
Felipe Il absolutamente arre-
batador (en aleméan), pasan-
do por unos personajes que
son una total enciclopedia
del arte wagneriano, el can-
to de Frick nos conmueve y
sorprende sin remisién.

El cuarto disco de la co-
leccién supone una novedad
absoluta, pues pertenece a
un concierto en su ciudad
natal que acaba de apare-
cer entre los archivos de su
fundacién y se ofrece por pri-
mera vez comercialmente el
duo, en alemén, de La novia
vendida de Smetana junto a
otro titdn como Fritz Wun-
derlich. No se lo pierdan.

Pedro Coco Jiménez

En el catdlogo de las
obras de Antonio Vivaldi
(1678-1741) compilado por
Peter Ryom figuraba con el
nimero 431 un Concierto
en mi menor para flauta,
cuerda y bajo continuo con-
siderado como perdido. La
partitura completa de dicho
concierto, intitulado “Il Gran
Mogol” (que no hay que con-

fundir con el Concierto para

violin en re mayor "Il Grosso
Mogul”, RV 208, transcri-

to para 6rgano por Johann

Sebastian Bach) fue encon-

trada en 2010 por el musicéd-

logo Andrew Woolley.

En la presente grabacién,
Barthold Kuijken al frente
de la Orquesta Barroca de
Indiandpolis y retomando su
papel de flautista nos ofrece,
en una impecable versién
historicista, este Concierto
en latonalidad de re menory
recatalogado como RV 437a.
Para que no falte detalle,
este gozoso descubrimiento

viene escoltado por la crema

de los conciertos barrocos
para flauta, integrada por el
Concierto n. 1 en sol mayor
atribuido a Giovanni Battista
Pergolesi  (1710-1736), el
Concierto en do mayor Op.
7 n. 3, de Jean-Marie Leclair
(1697-1764), el Concierto en
la menor de Michel Blavet
(1700-1768) y el Concierto
en re mayor TWV 51:D1, de
Georg  Philipp  Telemann
(1681-1767). Esta nueva eta-
pa de colaboracion del flau-
tista holandés con el sello
Naxos sigue funcionando a
toda méaquina y ampliando
horizontes.

Salustio Alvarado

THE GRAND
MOGUL
Virtuosic Baroque
Flute Concertos
Blavet

Leclair

Pergolesi

Telemann
Vivaldi

Barthold Kuijken,
Baroque Flute

Indianapolis

Baroque Orchestra

DER SCHWARZESTE BASS. Canciones y esce-
nas de dperas de MOZART, ROSSINI, VERD,
WAGNER, etc. Gottlob Frick, bajo. Varias
orquestas y directores.

EL GRAN MOGOL. Conciertos barrocos para
flauta de TELEMANN, VIVALDI, PERGOLESI,
etc. Barthold Kuijken, flauta. Indianapolis Baro-
que Orchestra / Bartold Kuijken.

Hanssler Profil PH18047 ¢ 4 CD ¢ 257' « DDD
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LA NATURALIDAD HECHA MUSICA

Reconozco sentir una
especial debilidad por Jo-
sef Krips (1902-1974), no en
balde le debo mi iniciacion
en las grandes operas mo-
zartianas: concretamente a
su version de El rapto en el
serrallo (Emi), que para mi
sigue siendo un dechado de
frescura, vivacidad y belleza.
Por ello, porque estas sefe-
ras iniciaciones siempre de-
jan poso, mi acercamiento
a este director dista mucho
de ser objetivo. Si, sin duda,
hay otros intérpretes mas
profundos, mas expresivos y,
a oidos de hoy, mas y mejor
"informados  histéricamen-
te” a la hora de acercarse
al repertorio cléasico, que
era la gran especialidad de
Krips. Todo eso es incues-
tionable, pero aun asi ese
director vienés tiene algo
que lo distingue de otros y
lo hace especial y universal:
esa capacidad suya de hacer
musica con la naturalidad
mas asombrosa, sin aspa-
vientos, sin histrionismos, sin
pompa, retorica ni falsa tras-
cendencia. En ese sentido
es auténtico y, quiza por ello
también, siempre me lo ima-
gino sonriendo en el podio,
disfrutando con lo que hace
y haciéndonos recordar que
la musica, aunque no exen-
ta de drama y pasion, es un
arte particularmente lleno
de gracia y felicidad.

Este estuche es un exce-
lente resumen de todo lo
dicho: diez discos que re-
cogen grabaciones en vivo
realizadas entre 1947 y 1958,
esto es, durante un periodo
especialmente complejo en
Alemania y Austria, marca-
do por la reconstruccién de
la escena musical destrui-
da por la Segunda Guerra
Mundial, por los procesos
de desnazificacién que afec-
taron a batutas como las de
Wilhelm Furtwangler o Her-
bert von Karajan, y por el re-
greso del exilio de musicos
que hubieron de emigrar a
causa del nazismo, caso de
Krips por el origen judio de
su padre.

Como no podia ser de
otro modo, la parte del leén
de estas grabaciones se la
lleva el repertorio de la Pri-
mera Escuela de Viena: si
Haydn brilla por su humor y

profi 5.
JOSEF KRIPS

MOZART
HAYDN
SCHUBERT
BEETHOVEN
SCHUMANN
BRAHMS
TCHAIKOVSKY

Beethoven por su nervio, lo
de Mozart es otra cosa, un
pequeno milagro de luz, hu-
manidad y gracia. La trilogia
formada por las Sinfonias ns.
39,40y 41 es una maravilla,
y otro tanto cabria decir de
los Conciertos para piano ns.
23, 24 y 25, con solistas de
la talla de Clifford Curzon,
Artur Rubinstein y Edwin
Fischer, respectivamente. A
esas versiones no les va muy
ala zaga las de Schubert, so-
bre todo la de |a obertura de
Rosamunde y la de la Sinfo-
nia "Inacabada”.

Mas no todo es clasicis-
mo aqui, pues hay espa-
cio también para dos de
los grandes nombres del
romanticismo germanico,
concretamente Schumann y
Brahms: del primero se ofre-
ce una mas bien ortodoxa
Sinfonia n. 4, aunque es en
el Concierto para piano, de
nuevo con Rubinstein como
solista, donde méas cémodo
se siente Krips; en Brahms,
en cambio, todo es redon-
do, el Concierto para piano
n. 2, con el mismo pianista, y
la Cuarta Sinfonia, magistral
en construccién y musicali-
dad. Pero la gran sorpresa
del estuche quiza sea la Sin-
fonia n. 5 de Tchaikovsky, y
ello por un caracter teltrico
y pasional que muestra la
polivalencia y la sabiduria de
este director. Sin duda, un
estuche extraordinario.

Juan Carlos Moreno

JOSEF KRIPS. Obras de MOZART, HAYDN,
SCHUBERT, BEETHOVEN, SCHUMANN,
BRAHMS, TCHAIKOVSKY. Inge Borkh,
Isaac Stern, Mischa Elman, Artur Rubinstein,
Edwin Fischer, Clifford Curzon. Filarménica
de Viena, Filarménica de Israel, Sinfonica de
Londres, Wiener Staatsoper, Philharmonia
Orchestra / Josef Krips.
Profil PH18077 ¢ 615« 10 CD ¢ ADD Mono
2.2.9.0.6.4, |




LISE DAVIDSEN

iSoprano revelacion? Se-
guramente. Este es, que yo
sepa, su primer disco. Lo he
escuchado dos veces segui-
das. La voz me ha apabulla-
do. Pero he necesitado algo
mas de reflexién para com-
prender las maneras de decir
de esta sefiora. Y he llegado
a varias conclusiones. En el
aspecto técnico me han gus-
tado muchas cosas. Pero hay
una que no me ha gustado
nada: su tendencia casi ob-
sesiva a planificar los ataques
sobre sonidos fijos. A muchos
esto no les parece un defec-
to (Berganza, por ejemplo,
se hinchaba a hacerlo), y a
mi tampoco; es parte de una
manera determinada de can-
tar. Pero no me gusta. Por lo
demés, la voz es una gloria,
en timbre, potencia, tesitura,
afinacién, diccién y otras ca-
racteristicas generales. ;Y la
intérprete? Cuando escribo
esto estd haciendo la Elisa-
beth de Tannhduser en Bay-
reuth. Seguro que se hablara
de ello. Para su cuerda, una
ilirico-dramética? Es una in-
térprete muy joven (32 afios),
y eso se nota.

La aureola de heredera de
la Nilsson (que era sueca, no
noruega, como ella) le viene
un poco grande. Y esté claro
que Salonen (que suele hacer
un Strauss muy carnoso), no
le ha ayudado aqui, pues la
ha dejado ensofiar en exceso.
O sea, un disco con grandes
cosas, ya, pero con un reper-
torio  demasiado exigente
para empezar. Si no se vuelve
loca, sigue estudiando y pre-
parédndose, esta sefiora va a
tener mucho que decir.

Pedro Gonzalez Mira

LISE DAVIDSEN. WAGNER: Extractos de Tann-
héuser. R. STRAUSS: 4 (iltimas canciones, etc.
Philharmonia Orchestra / Esa-Pekka Salonen.

Nos llega ahora este DVD
grabado los dias 29 y 30 de
enero de 2016 en la Philharmo-
nie muniquesa. En él se recoge
un extraordinario Don Quijote
de Strauss, donde Mariss Jan-
sons consigue posiblemente su
mejor aportacién a la musica
del bévaro. Es una versién muy
cuidada, hecha en perfecta
complicidad con un Yo-Yo Ma
que influye determinantemen-
te en el resultado final. La hue-
lla de su concepto de la obra se
deja sentir desde el momento
en que arremete por prime-
ra vez el tema, de modo que
casi podriamos hablar de una
versién felizmente compartida
entre el director y él mismo.
Recuerda, desde este punto
de vista, la que en los setenta
firmaron Karajan y Rostropo-
vich para la extinta Emi, en la
que no se puede delimitar bien
si hay més de la personalidad
de uno o la del otro. A mi me
parece, no obstante, que es el
solista quien se lleva el gato al
agua en ambos casos. Nadie
debe perderse el modo en que
el japonés “narra” los dltimos
suspiros del célebre hidalgo.

Lo de la Octava de Dvo-
rak es muy diferente. Jansons
construye la obra con buen tac-
to, pero no consigue la necesa-
ria unidad que permite el |6gi-
co discurso musical. Interesan
bastante los dos primeros mo-
vimientos, pero mucho menos
el resto, un poco deslavazado.
Preciosas las propinas de Yo-
Yo Ma (Massenet y Elizondo) y
Jansons (Obertura Carnaval del
checo).

Rafael-Juan Poveda Jabonero

Symphonieorchester
des Bayerischen Rundfunks

MARISS "™
JANSONS Areriowoix

MODEST MUSSORGSKY
Pictures at an Exhibiti

MARISS JANSONS ¢ YO-YO MA. Obras de
DVORAK y STRAUSS. Yo-Yo Ma, chelo; Wen
Xiao Zheng, viola; Anton Barakhovsky, violin.
Orquesta Sinfonica de la Radio Bavara / Mariss
Jansons. Dir.: Michael Beyer.
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ROMANTIC BASS DUETS

Romantische Bass-Duette

KURT MOLL & HARALD STAMM

Hace algo méas de treinta
afios, dos amigos pensaron
en hacer musica juntos. Pre-
pararon un programa de can-
ciones y lo grabaron; incluso
llegaron a cantarlo en recital.
Que ambos fueran bajos no
fue un impedimento; al fin y
al cabo, hubo un tiempo en
que las canciones se escribian
para cantar entre amigos, y la
amistad no entiende de tesitu-
ras. Aquel disco que prepara-
ron con tanto mimo Kurt Moll,
Harald Stamm y el pianista
Wilhelm von Grunelius estaba
descatalogado y se acaba de
reeditar, para alegria de los afi-
cionados.

La voz de bajo profundo de
Kurt Moll, bien conocida, se
empasta perfectamente con
la menos conocida (al menos
por aqui) de Harold Stamm,
de timbre més abaritonado, y
ambos cantan el Lied a la an-
tigua usanza, con naturalidad.
El programa es muy atractivo,
con dlios més conocidos como
los de Mendelssohn (fantéstica
interpretacion de Wasserfahrt)
y menos conocidos como los
de Hiller, Rubenstein o Mat-
tiesen (hay que destacar, al
menos, Frieden der Nacht,
Waldlied 'y Sternsang, res-
pectivamente, con mencion
especial para el pianista Von
Grunelius en el tercero). Tam-
bién hay versiones de Lieder
para una sola voz, como los
de Schubert y Loewe (con Moll
seductor como pocos cantan-
do los versos de la muerte en
Der Tod und das Mé&dchen).
Finalmente, un grupo de can-
ciones tradicionales irlandesas
se une al de canciones tradi-
cionales checas armonizadas
por Dvoréak.

Silvia Pujalte Pifian

ROMANTIC BASS DUETS. Lieder de MEN-
DELSSOHN, HILLER, RUBINSTEIN, DVORAK,
MATTIESEN, etc. Kurt Moll, Harald Stamm,
bajos. Wilhelm von Grunelius, piano.

Nikolai Kapustin ha decla-
rado muchas veces que “no
quiere hacerse famoso”, pero
no puede pasar desapercibido
alguien que con maestria insé-
lita en el antiguo Soviet ha de-
sarrollado una impresionante
cartera de composiciones ins-
piradas en el jazz. La aparicién
de interés en su trabajo fuera
de Rusia es algo que le pare-
ce un poco desconcertante,
pero lo que Kapustin al menos
agradece es el interés mereci-
do tras la caida de la Guerra
Fria en Occidente. Su musica
de piano es algo mas que un
coctel de jazz virtuoso, y debe
tomarse como algo més avan-
zado o serio. Roman Rofalski
nos deleita con un homenaje
donde se luce en carreras lla-
mativas, arpegios turbulentos,
sincopaciones elaboradas vy
lineas de bajo zancada, todas
meticulosamente  anotadas,
sin improvisacién alguna. Una
musica enérgica que se en-
cuentra estilisticamente en
algun lugar entre Liszt y Art Ta-
tum, aunque sin la pasién del
primero o la poesia de este
dltimo.

Rofalski tiene una amplia
oportunidad de mostrar su
técnica fenomenal y su estilo
extravagante, hasta en con
composiciones propias en un
buen paseo, més o menos
como estar en una montafa
rusa-jazz y que se acerca a vo-
lar fuera de las pistas del CD.
De hecho, su musica es una
sintesis consumada y altamen-
te virtuosa. Las interpretacio-
nes son efectivas e idiomati-
cas, y si bien uno podria haber
deseado un poco més de pre-
sencia de composiciones del
homenajeado en la grabacién,
todavia hubiera resultado me-
jor en su conjunto.

Luis Sudrez

THE KAPUSTIN PROJECT
PIANO WORKS
KABUSTIN | RZEWSKI | LANG | ROFALSKI

THE KAPUSTIN PROJECT. Obras para piano
de KAPUSTIN, RZEWSKI, LANG y ROFALSKI.
Roman Rofalski, piano.

Decca 4834883 o 64" o DDD

Belvedere 08023 ¢ 111" o DVD o DTS

Profil Hanssler 365212 o 71' o DDD

Sony Classical 19075875102 ¢ 68' « DDD
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Hace unos pocos afios
Leonskaja nos regalé una de
las versiones mas esplendidas
e imprescindibles de las Sona-
tas de madurez (EaSonus 29300,
ver RITMO de febrero de 2018),
trabajo que ahora completa en
este album con las de juventud,
incluyendo las consideradas in-
acabadas: D 157, D 279y D 557
(tres movimientos), D 459 (com-
pletada con la 459 A), D 566 y
D 625. A modo de valor agre-
gado, este conjunto viene con
una presentacién excepcional,
un folleto sustancial de 84 pa-
ginas (inglés y alemén) con las
correspondientes ilustraciones y
textos en los que Miguel Angel
Marin desgrana con amenidad
y erudicién los rasgos funda-
mentales de la musica del com-
positor vienés y las dificultades
de fijar de manera definitiva un
inventario de estas obras, hasta
el punto de denominarlo “cata-
logo imposible”. La perspectiva
de las grabaciones es cercana,
con correctas decisiones de los
ingenieros para obtener un so-
nido bien equilibrado, de bajos
definidos, suficientemente ricos
en arménicos y buena captura
de los detalles mas sutiles.

Si las Sonatas de madurez,
con ese modelado final de per-
feccion representativo de lo
mejor del arte de Schubert, son
pantanos peligrosos capaces
de hundir a expertos intérpre-
tes, estas de juventud también
navegan por aguas turbulentas
con importantes escollos que
Leonskaja salva de manera sa-
tisfactoria, encontrando un cer-
tero equilibrio entre las fuentes
clésicas en las que beben y las
peculiaridades propias del autor
vienés.

La Leonskaja desgarradora
que compartia algunos postula-
dos de su mentor (Richter), acer-
candose mas al Viaje de Invierno
que a la Viena del Biedermeier,
para estas de juventud desplie-
ga un sonido de gran densidad
pero nunca abrumador, asu-
miendo que la expresion debe
ser marcada con intensidad y
que todas las infinitas calidades
de pronunciacién deben ser cui-
dadosamente distinguidas para
transformarlas en un humano
acercamiento capaz dar cuenta
de las mdltiples e intensas emo-
ciones que esta musica contie-
ne.

Es suficiente sumergirse en
algunos movimientos de la D
459, un Allegro moderato de
apertura abordado de manera
decidida, donde las lineas me-
|6dicas fluyen con gran sentido

© MARCO BORGGREVE

EQUILIBRIO Y HUMANIDAD

La gran dama del piano Elisabeth Leonskaja vuelve a posar su mirada en el
mundo de Franz Schubert.

clésico bajo el criterio de suavi-
zar las tensiones para producir
un sonido controlado sin gran-
des contrastes, pero con algo de
color en el desarrollo, el tempo
marcado lento en el que el flujo
natural del discurso transcurre
con una diccién puramente vo-
cal; o en el interesante Allegro
patetico, para comprobar di-
versos criterios interpretativos
extrapolables al resto de las
Sonatas: el de proporcionar a la
musica una claridad impecable
en todas las voces en una pla-
nificacién meticulosa alejada de
artificiosidad que deja siempre
una sensacién de espontanei-
dad en los continuos cambios
de modulaciones o de ritmos,
un cantabile pleno donde el
sentido lirico rebosa calidez, la
importancia de que provee a los
andantes bellamente esculpidos
y una especial sensibilidad a los
detalles, destacando el lado mas
peculiar de Schubert con gran
efecto en los cambios dindmicos
y ritmicos, haciendo sentir que
los diferentes registros del piano
son mundos sonoros distintos.
llustracion de lo dicho encon-
tramos en las incompletas D 157
y 279, con una interpretacién en
las que prevalece una excelente
factura y calidad en la emision
de las notas, conservando un
estilo modelado en Haydn, Mo-
zart y un primer Beethoven, de
movimientos con gran solidez
en los que pasajes de arpegios
y escalas ascendentes y descen-

dentes adquieren pleno sentido
sin sonar a ejercicios mecani-
cos, asi como una voluntad de
modelar con morosidad los an-
dantes, dotandolos de especial
intensidad; y en la primera de las
Sonatas completada (D 537), de
perfecto equilibrio de contrastes
entre los movimientos extremos,
el tormentoso Allegro inicial
y Allegro final de continuas y
progresivas respuestas, frente
un Allegretto quasi andantino
de continuos y sucesivos jue-
gos sutiles que sucesivamente
van iluminando u oscureciendo
la expresion, mientras que la D
568, al mismo nivel de excelen-
cia mostrado en su grabacién
de 1994 (Teldec), recibe un tra-
tamiento en el que se mantiene
la discrecién y elegancia clésica,
volcando la expresion en el en-
cantador segundo tema y en la
suavidad expositiva del Minue-
to, pero dejando ver también
la otra cara de Schubert cuando
extrae todo el contenido vocal
del Andante y ofrece un Allegro
moderato final acentuando de-
licadamente las dindmicas con
bellos pianisimos.

Un verdadero placer la escu-
cha del disco 4 con una D 625 de
luces y sombras de marcados y
justos contrastes, destacando el
espiritu vienes del Scherzo y la
maravillosa ejecucion sin excesi-
vos dramatismo de ese Allegro
final premonitorio del Presto de
la Op. 35 de Chopin; una D 644
que revalida su capacidad na-

rrativa en el mantenimiento de
largas lineas melddicas y un final
lleno de chispa.

En las manos imaginativas
de Leonskaja, la D 760, basa-
da en el Lied "Der Wanderer”
D 493 compuesto en 1816, se
desarrolla con una tensién per-
manente de tono desgarrador,
compartiendo con Richter la
solidez constructiva y la capaci-
dad narrativa llena de dramatis-
mo. La puesta en escena es de
una pasioén controlada en una
concepcién sin concesiones al
preciosismo sonoro y suficien-
temente intensa de sincera fo-
gosidad como para alejar las
concepciones de un Schubert
complaciente. Tratdandose de
la obra pianistica de mayor exi-
gencia técnica de las grabadas
en este volumen, Leonskaja saca
a relucir todo el armamento que
posee en una actuacién impre-
sionante (los arpegios finales
y las octavas del primer movi-
miento y ultimo movimiento son
asombrosas), en la que imprime
un gran impulso a los movimien-
tos rapidos, sin sacrificar los
detalles, evitando convertir es-
calas, grupos de notas y acordes
en meras explosiones de sonido
o ejercicio de pirotecnia.

De tener la pretensién de di-
vinizar una trilogia de intérpretes
schubertianos, dejando libertad
para que cada uno segun sus
preferencias pueda otorgar los
puestos de padre e hija/o, el
lugar que el dogma cristiano
atribuye a la paloma se lo conce-
deria a esta pianista, que con la
aportacién de su propias ideas,
un control magistral del sonido
y gran refinamiento en la inter-
pretacién, completa una visién
convincente y homogénea del
corpus sonatistico schubertiano.

José Luis Arévalo

SCHUBERT: Sonatas para piano D 157,

279,459,537, 557, 566, 568, 575, 625y

664. Fantasia Wanderer D 760. Elisabeth

Leonskaja, piano.

EaSonus 29342 - 4 CD - 255
* % % *x*xRSP
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Raquel Rivera Fernandez
Gerente de la Orquesta y Coro de la Comunidad de Madrid (ORCAM)

por Andrea Gonzélez

¢Cémo comenzé en la gestion musical?

Como muchos gestores, en los inicios para cubrir mis propias
necesidades con el Derecho de la Cultura como herramienta al
servicio de la musica.

¢ Qué personajes le han influenciado mas?

Hay muchas personas, pero para no agotar el espacio, el poeta
José Angel Valente, quien me expuso antes las posibilidades in-
finitas de la escucha.

¢ Qué significa la musica para usted?
Una necesidad vital, un vehiculo para la trascendencia. La musica
es un derecho fundamental.

¢Tiene el publico mas interés en escuchar a los intérpretes o
al repertorio?

Hay un minimo repertorio candnico que, independientemente
del intérprete, llena las salas (una Novena de Beethoven, Car-
mina Burana...). Después de estos “megahits”, el publico busca
nombres, pero en un equilibrio entre repertorio clésico e intér-
pretes de calidad. Falta mucho camino para la demanda de cier-
tos repertorios...

¢Es suficiente la musica en estado puro o el publico pide mas
estimulos que enriquezcan su experiencia de concierto?
Estamos en un momento de saturacién de estimulos y es dificil
lograr la atencién. Ya se ha impuesto como una obligacién dotar
de nuevos significantes a los repertorios clésicos para llegar a
publicos diversos a través de la difusién pedagdgica y comuni-
cacién especializada.

Algunas ideas que ya haya puesto en practica en esta linea...
Estamos trabajando duro: hemos desarrollado un departamento
de comunicacién y de difusion pedagdgica, renovado la ima-
gen, web y editado un libro de la temporada para acercar los
contenidos a publicos diversos... Para ello programamos activi-
dades paralelas de difusién en espacios diversos, cimentando
una Escuela de Escucha con una universidad, un convenio con la
AMEE, ciclos en clave de descentralizacién cultural. ..

Qué le parecen los conciertos por streaming, ;son una estra-
tegia positiva o negativa para los auditorios?

Me parecen una maravilla de la tecnologia y un aliado excelente
para facilitar el acceso a la cultura, que es el derecho fundamen-
tal que nos pone a trabajar.

¢{Qué cambios ha vivido en la gestién musical durante los
ultimos afnos?

La legislacion en materia de cultura es compleja y requiere ges-
tores altamente especializados en las herramientas de gestién
y la materia a gestionar. Los nuevos gestores musicales han de-
jado atras el amateurismo para trabajar en red y en el mundo.

¢(Puede compartir alguna anécdota que le haya metido en
un aprieto?

Lo cierto es que desde mi incorporacién a la ORCAM me he
encontrado con un excelente grupo de profesionales que, al
contrario, me han salvado de cualquier aprieto.

¢Cuadl es su gran objetivo a largo plazo?

Los “gestos” de esta temporada de la ORCAM definen bien mi
gran objetivo: acertar con la misién de la institucion musical en
el mundo de hoy y fomentar la capacidad de escucha entre toda
la ciudadania.

¢Y su motto en la vida?
Veritas.

Un consejo para los jévenes musicos que quieren abrirse ca-
mino en la industria musical...

Busca tu voz propia, sé fiel a tu instinto, persevera, disfruta, es-
cucha, y... si buscas en la musica una industria, mejor dedicate
a otra cosa.

¢Cual es la clave para que una propuesta musical sea contra-
tada por una sala de conciertos de cierto renombre?

La calidad musical, en primer lugar. En segundo lugar, la apor-
tacion discursiva importa, y mucho. En tercer lugar, para llegar
a ser contratado, uno se debe dar a conocer: comunicacion de
calidad.

¢Tienen las mujeres suficiente visibilidad en el &mbito musi-
cal?

No. Remito a los lectores al reciente estudio ;Dénde estén las
mujeres en la musica sinfénica? (Asociacién Clasicas y Modernas,
en colaboracién con la Fundacién SGAE, 2019), para que extrai-
gan sus conclusiones.

¢ Qué mensaje les daria a los politicos encargados de la ges-
tién cultural de nuestro pais?

Simplemente el articulo 44 de nuestra Constitucion: “Los pode-
res publicos promoveran y tutelaran el acceso a la cultura, a la
que todos tienen derecho”. Ahi esté la clave de toda nuestra
labor.

¢Qué importancia tiene la educacién en nuestra vida musical?
Es la base. A todo melémano alguien le acercé a la misica por
primera vez. Y no olvidemos que los antiguos griegos llamaban
“musical” al hombre instruido, el que culminaba su educacion.

Las lineas mas importantes de su filosofia en la gestién mu-
sical...

Me permito citar el decélogo de la temporada 19/20 de la
ORCAM: Crear comunidad desde el derecho a la cultura, com-
partir preguntas que nos lleven a nuevas preguntas, crecer a tra-
vés del didlogo y la apertura a nuevos contextos, acercar(nos)
a las personas a través del cruce de aprendizajes, reivindicar lo
que la musica puede més alla del concierto. ..

¢Por qué recomendaria ir a un concierto?

Es una oportunidad para cortar por dos horas con el atosigan-
te mundo cotidiano y regalarse un tiempo y un espacio para la
experiencia interior y para una sucesién de emociones imprevi-
sibles.

Una pregunta para el publico...

;Ha apagado el mévil...?

Andrea Gonzilez es gestora musical, pianista, pedagoga y divulgadora
www.andreagonzalezperez.com

Este mes, Andrea entrevista a Raquel Rivera, gerente de la Orquesta
y Coro de la Comunidad de Madrid (ORCAM), violinista y doctora
en derecho
Wwww.orcam.or

fn
Raquel Rivera en @Raquel Rivera Fernandez
ORCAM en | -{ @ORCAM_Madrid
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LA MESA DE OCTUBRE

ocinada a fuego lento, en esta mesa para cuatro sentamos a personalidades de la
musica y de la cultura que respondan a la pregunta temética que mensualmente nos ' ‘
proponemos cocinar, y a la que a nuestros lectores invitamos a participar desde las redes
sociales. ;Por qué? Primero, por la curiosidad de saber los gustos y apetitos musicales . .
de los sefores y sefioras abajo firmantes; segundo, el lector, el interesado en definitiva,
podré conocer de primera mano las sugestivas opiniones y su conocimiento se enrique-
ceré con las respuestas abajo dadas. Aunque las respuestas vengan de una meditada re-

" . "
flexion, quizé no sean definitivas y sin animo de pontificar, puesto que cada participante, Grandes Requiems

en uno u otro momento dado, podria variar sus opiniones y gustos... k ‘
BEGONA LOLO ANTONIO MORAL
Directora del CSIPM * Director artistico de Circulo de Camara
Brahms / Ein deutsches Requiem T. L. de Victoria / Officium Defunctorum (Requiem)
Fauré / Requiem en re menor Op. 48 Mozart / Requiem en re menor KV 626
T. L. de Victoria / Officium Defunctorum (Requiem) Ligeti / Requiem
José de Nebra / Oficio y Misa de Difuntos Verdi / Misa de Requiem
Mozart / Requiem en re menor KV 626 Brahms / Ein deutsches Requiem
Duruflé / Requiem Op. 9 Fauré / Requiem en re menor Op. 48
Schumann / Requiem Op. 148 Cavalli / Missa pro defunctis per octo vocibus
Britten / War Requiem Britten / War Requiem
Penderecki / Requiem Polaco Penderecki / Requiem Polaco
Verdi / Misa de Requiem Berlioz / Grande messe des morts Op. 5
* Centro Superior de Investigacién y Promocién de la Musica

FELIX REDONDO EVA SANDOVAL
Director del Coro de la ORCAM Musicéloga e informadora de Radio Clésica
T. L. de Victoria / Officium Defunctorum (Requiem) Ockeghem / Missa pro defunctis
Mozart / Requiem en re menor KV 626 T. L. de Victoria / Officium Defunctorum (Requiem)
Cherubini / Requiem en do menor Mozart / Requiem en re menor KV 626
Berlioz / Grande messe des morts Op. 5 Berlioz / Grande messe des morts Op. 5
Verdi / Misa de Requiem Brahms / Ein deutsches Requiem
Brahms / Ein deutsches Requiem Verdi / Misa de Requiem
Dvorak / Requiem Op. 89 Fauré / Requiem en re menor Op. 48
Britten / War Requiem Britten / War Requiem
Fauré / Requiem en re menor Op. 48 Ligeti / Requiem
Moody / Ossetian Requiem Zimmermann / Requiem flr einen jungen Dichter

-

SOBREMESA

Adelantandonos a una fecha tan sobria y vinculada al mundo finebre como el 1 de noviembre (en el préximo nimero dedica-
remos el tema del mes a este asunto), proponemos a nuestros cuatro invitados que escojan sus diez Requiems, género que
a lo largo de la historia siempre ha estado presente y ha dejado multitud de ejemplos maestros.
Pero antes, algunas puntualizaciones personales. Begofia Lolo nos escribe que “soy consciente que en el caso de Victoria
y Nebra, no son grandes Requiems en el sentido convencional, pero tienen dos particularidades importantes: son musica
espariola -en este sentido apenas hay tradicion-, y en ambos casos estan creados para la defuncién de dos reinas, la empe-
ratriz Marfa de Austria, viuda de Maximiliano Il, y la reina Barbara de Braganza, lo cual constituye un caso excepcional. El Officium
Defunctorum de Victoria es una obra excepcional por su enorme espiritualidad aunque, por supuesto, ambas obras son de gran valor artistico”.
Por su parte, Félix Redondo aclara que “después de hacer mi lista, como siempre es dificil decidir a quién te dejas. Entendiendo el adjetivo
grandes con diversas acepciones (;grandes en qué?), me permito incluir algunos Requiems que quizas no tienen la monumentalidad de Berlioz,
pero que son de una gran belleza. En esa linea incluyo el de Moody (Ossetian Requiem), pero me permito indicar algunas en “reserva”, como
los de Duruflé, Bruckner o el de Sandro Gorli a cappella.
Eva Sandoval nos indica algunos bonus que no ha podido escoger, son musicas funebres, pero no estrictamente Requiems: Exequias musicales
de Schiitz, Mdsica para el Funeral de la Reina Mary de Purcell y el Requiem Canticles de Stravinsky.
Entrando de lleno en las selecciones, en esta ocasion hay gran unanimidad en seis Requiems, como es el caso de los de Brahms, Fauré, Victoria,
Britten, Mozart y Verdi, siendo una gran noticia encontrarnos con el Officium Defunctorum de Victoria como uno de los grandes Requiems de la
historia y como una obra puntera de la historia musical espafiola, no tan conocida como debiera. Y siguiendo la estela, tres elecciones para el de
Berlioz y dos para Ligeti y Penderecki. Y rarezas (otras no tanto) como los de José de Nebra, Cavalli o Moody, junto a los de Dvorak, Cherubini
(Do menor), Duruflé, Schumann, Ockeghem y el Requiem para un joven poeta de Zimmermann.

Les invitamos a opinar y a que nos revelen sus Requiems, que pueden hacerlo en Twitter, citando siempre nuestra cuenta:
(2] @RevistaRITMO
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DOKTOR FAUSTUS

por Alvaro del Amo

Clésicos inéditos

La abundancia de publicaciones dedi-
cada a la musica es una muestra mas
de la salud social que disfruta el arte de
los sonidos, una apetencia que aumenta
cada dia.

Editoriales de mayor y menor enverga-
dura cuentan con colecciones musicales,
de variada enjundia, desde la gravedad
enciclopédica al testimonio de artistas,
pasando por la biografia de composi-
tores e intérpretes, las reflexiones de un
instrumentista o las memorias de un can-
tante. Una abundancia, que no cabe sino
celebrar y agradecer, al tiempo que sus-
cita la oportunidad de llamar la atencion
sobre unos textos que merecen el cali-
ficativo de clasicos y que permanecen
lamentablemente inéditos en espanol.
Cierto que se trata de libros extensos,

Franco Abbiati
GIUSEPPE VERDI

R1CORDI

der, ltcida y delicadamente, ofreciendo
al lector algo que a menudo olvidan los
analisis musicales: el estudio de la obra
de comienzo a fin. Asi es posible oir la
musica al mismo tiempo que se lee el
comentario, un doble ejercicio muy en-
riquecedor.

Wagner

Cosima Wagner, Die Tageblicher, es la
cronica, literalmente diaria, escrita por
Cosima desde el 1 de enero de 1869
hasta el 12 de febrero de 1883. Al dia si-
guiente, a las 15:30, como sefala su bid-
grafo Martin Gregor-Dellin, Richard Wag-
ner muere en brazos de Cosima. No hace
falta ser un wagneriano mas o menos
perfecto, casi cabria decir que ni siquie-
ra melémano, para zambullirse en estas

divididos en tres o cuatro volimenes,
un tamafio considerable que no debe-
ria asustar a las conspicuas editoras de
Alianza y Acantilado, que han acogido
en su catélogo libros de parecida, aunque quizé no tanta,
catadura.

El aspecto abrumador de estas obras se compensa amplia-
mente por su enorme interés. La biografia de Verdi escrita
por Franco Abbiati, el trabajo de Norman del Mar sobre Ri-
chard Strauss y los diarios de Cosima Wagner, todos ellos de
lectura amena, resultan insustituibles.

Verdi

Giuseppe Verdi, de Franco Abbiati, publicado por Riccordi,
Milano, 1963, en cuatro tomos, es un recorrido exhaustivo
sobre la vida y la obra del compositor. El rigor documental
(cartas, criticas, opiniones de personajes de la época), se in-
tegra en un estilo exuberante, cuya facundia hoy puede re-
sultar excesiva, compensada por un peculiar tono novelesco
que ameniza el relato sin degradarlo. Se ve que el bidégrafo
es un entusiasta de su biografiado y se ha zambullido hasta
el fondo en su “tragedia y triunfo”, segun el titulo de una
antigua pelicula sobre el inmenso operista.

Richard Strauss

Richard Strauss (A critical
commentary on his life and
works), de Norman del Mar,
publicada en 1986 por Cor-
nell University Press, New
York, es, como bien indica
la discreciéon de su titulo,
un repaso sobre la vida y
obra del compositor, o, més
exactamente, sobre su obra
observada desde su vida.
Norman del Mar, director de
orquesta y musicologo brita-
nico, analiza el opus comple-
to de Richard Strauss, desde
sus primeras piezas hasta las
Gltimas, sin olvidar sus Lie-

Gallimard

Segundo tomo de los diarios de
Cosima Wagner.

Uno de los cuatro tomos publicados por
Ricordi sobre Verdi.

paginas luminosas y terribles. Como si
un periscopio se alzara desde las profun-
didades del hogar de la pareja para dar
cuenta de los Ultimos afos de la familia.
En las paginas de Cosima entra todo: minucia doméstica
y actividad artistica, efluvios
de la época y un melodrama
con el elenco completo de
hijos (propios y ajenos), pa-
dres, suegros y exmaridos. La
espléndida edicién francesa
de Gallimard cuenta cémo
los diarios de Cosima perma-
necian guardados en una caja
fuerte hasta que en 1974 la
Corte de Baviera ordend su
apertura y difusion.

Ahora solo falta que alguna
de nuestras excelentes casas
editoras se anime a ofrecernos
tales tesoros. Giuseppe Verdi,
Richard Strauss y los sefores
Wagner-Liszt seguro que lo
agradecen desde el Paraiso.

Los tres volumenes dedicados a
R. Strauss.

/ e
s

Giuseppe Verdir,i de Franco Abbiati (Riccordi)
Richard Strauss, de Norman del Mar (Cornell University Press)
Cosima Wagner, Die Tagebiicher (Gallimard)
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INTERFERENCIAS

por Ana Vega Toscano

Cuando las palabras cantan

Asi reza el titulo de uno de los libros clasicos de Mu-
rray Schaffer, autor atento a las cualidades musicales
del mundo que nos rodea, y en ese caso en particular a
las del lenguaje hablado. Encuentro en su lectura temas
interesantes para reflexionar sobre muchos aspectos de
nuestra civilizacion: entre otras cosas comenta en uno
de sus apartados que las sociedades mas modernas tie-
nen una interpretacion mondtona de la lengua en su
concrecion sonora. Nuestras palabras cantan menos,
hacemos cada vez un nimero menor de inflexiones mu-
sicales en nuestra forma de hablar. No estoy realmente
segura de ello, pero es una reflexién que me recuerda
a algunas otras que a veces me he hecho en torno a la
muUsica en nuestra vida diaria, en la que practicamen-
te oimos musica grabada a todas horas. Comenzamos
escuchandola en todos los lugares publicos, queramos Partitura gréfica de Murray Schaffer.
0 no, para acabar en estos Ultimos afios creando cada
uno nuestra propia banda sonora en el deambular por
calles y plazas.

Una banda sonora que oimos con auriculares y que
nos aisla por completo del entorno y de la realidad cir-
cundante, pero que también nos enmudece. Antes de
la existencia de nuestra sonosfera actual, caracterizada
por la presencia constante de los medios audiovisuales,
la practica musical activa estaba extendida por la socie-
dad como verdadera necesidad para acompanarnos en
nuestras tareas diarias.

Buena parte de los repertorios tradicionales provienen
de hecho de esa practica de la musica en su funcién de
ayuda al trabajo o de acompanamiento a los aconteci-
mientos destacados de la vida del hombre. Todavia re-
cuerdo en mi infancia estar sentada en un parque en An-
dalucia y escuchar cantar perfectamente un fandango al
jardinero mientras cuidaba los setos. Pero ahora hace ya
mucho tiempo que las nanas se han convertido en reper-
torio de conciertos y no en practica privada. Las pelicu-
las de cinematografias no occidentales nos han ofrecido
hasta ahora retratos de per-
sonajes muy cantarines, que
introducian en sus didlogos

"Practicamente oimos musica

fragmentos de canciones grabada a todas horas;
con toda naturalidad. comenzamos escuchandola
Lo mismo me ha ocurrido T
. en todos los lugares publicos,
analizando los textos de au-
tores del pasado, como por qgueramos O no, para acabar

ejemplo Elena Fortun, que en estos Ultimos anos creando

para dar mayor realismo a 0
: . cada uno nuestra propia
sus personajes ponia en su

boca estrofas de canciones banda sonora en el deambular
populares. Alo mejor nues- por Ca”es y plazas”
tra sociedad nos hace re-
ceptores mas que emisores,
y salvo los que vayan a mantener una relacion més profe-
sional con la musica, enmudece al resto de la poblacién.
Creo que como Murray Schaffer nos narra en sus li-
bros pedagdgicos, debemos intentar crear en nuestros
alumnos una relacién mas activa con la musica como
elemento de la vida diaria, para que encuentren posibi-
lidades de tener la practica musical como una aliada en
muchas de las situaciones de la vida actual.
Evidentemente las circunstancias son muy distintas
y esas situaciones han cambiado mucho con respecto
a las anteriores sociedades, asi es que habra que pen-
sar en otro tipo de repertorios porque ya no tendremos

Murray Schaffer, “autor atento a las cualidades musicales del ., . . , ,
mundo que nos rodea, y en ese caso en particular a las del lenguaje ocasion para las canciones de Sleéga, pero ahi esté nues-

hablado”. tra inventiva para buscar otras posibilidades. ..
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EL BAUL DE MUSICA

por Alessandro Pierozzi

y arte

Un hilo de esperanza musical

"El binomio musica-salud da
mucho juego y son muchos
los temas que tendrian cabida
en nuestro baul: los beneficios
sobre los érganos vitales, la
inclusién de la musicoterapia
en los sistemas publicos de

ace unos meses lefa con emocién un dossier dedicado a

la Asociacion Musica en Vena (a la que felicito vivamente,
asi como a otros colectivos que dedican su esfuerzo y pasion
a aliviar el sinsabor de la enfermedad con unos “hilos de vida
y esperanza” tan musicales) y a su enorme labor artistico-tera-
péutica que realiza junto a musicos, voluntarios y personal sa-
nitario. He de confesar que apenas tenia conocimiento sobre
este proyecto, lo que se dice "de oidas”, y por ello me lancé a
conocer sus conciertos, actividades... jPor qué no investigar?
iPor qué no probar? Es como si un médico-musico extendie-
ra un recetario de partituras plagadas de notas indoloras, con
un tratamiento que no se extrae de ningun laboratorio ni se
sirve en ninguna farmacia, pero que se demuestra compati-
ble, efectivo y, yo diria, hasta necesario.

Recordé entonces la lectura de un libro de Don Camp-
bell que me regalaron, hace ya unos veinte afos y que aho-
ra triunfaria en la seccién de "autoayuda”, titulado El efecto
Mozart. El texto obtuvo un gran éxito comercial, favorecido
por el apabullante marketing norteamericano y la inevitable
polémica entre partidarios y detractores de las conclusiones
del musicélogo, basadas en estudios realizados en 1993 en la
Universidad de California por parte de la psicéloga francesa
Raucher, en los que certificaba una mejoria sustancial en las
capacidades de razonamiento de personas con problemas
espacio-temporales tras escuchar la Sonata KV 448 de Mo-
zart, placebo que se extendia durante unos 10-15 minutos.

Campbell defendia en su libro, entre otras cosas, el poder
curativo de la musica, su influencia a nivel mental o la impor-
tancia de ésta en el desarrollo del aprendizaje en los nifios
menores de tres afos. Un articulo del prestigioso diario The
Telegraph (2015), se hacia eco de un estudio llevado a cabo
por la Universidad de Oxford
y avalado por la Sociedad de
Cardiologia Britanica, en el
que los doctores llegaron a
la conclusion que la prescrip-
cién del Va pensiero de Verdi,
el Nessun dorma de Puccini
o el Ave Maria de Schubert
ayudaban a disminuir la pre-
sion arterial y estabilizar el
ritmo cardiaco: magico, jver-
dad?

Celia Ruiz Bernal escribio
en la revista Leitmotiv del
Real Conservatorio de Gra-
nada un interesante articulo, “Dislexia y Musicoterapia”, en
el que se analizaba como la musica ayuda a personas con
dislexia: "Existen teorias que admiten la directa relacion
entre patrones verbales y patrones musicales, como influye
una préactica musical dirigida en el desarrollo de habilidades
que favorecen el proceso de aprendizaje de lecto-escritura y
como la aplicacién de un tratamiento pedagdgico preventi-
vo con técnicas de musicoterapia influye positivamente en la
superacién de las dificultades de aprendizaje de los alumnos
disléxicos”.

La web de Veteranos de los EE.UU se hace eco del pro-
yecto que se desarrollo en Zablocki VA Medical Center de
Milwaukee con soldados llegados de Iraq y Afganistan, que
asistieron a clases de guitarra para aliviar los casos de estrés
postraumatico. La Universidad de Toronto investigd el papel

salud, etc.”

Musica en Vena es una asociacién sin animo de lucro dedicada
transformar en alivio el sufrimiento de las personas en los hospitales a
través de la musica en directo.

de la musica clasica a la hora de combatir el insomnio, ya que
“los ritmos y patrones tonales de este tipo de musica crean un
estado de dnimo meditativo y unas ondas cerebrales lentas”,
lo cual ayuda para no pasar las noches... jcontando ovejitas!

Jeff Anderson, coautor de una investigacion realizada por
la Universidad de Utah y publicada por The Journal of Preven-
tion of Alzheimer, defiende que “las personas con demencia
se enfrentan a un mundo que les resulta desconocido y, en
consecuencia, padecen ansiedad y desorientacion. Y en este
contexto, creemos que la musica aprovecha la red de relevan-
cia del cerebro cuya funcionalidad adn es relevante”.

La depresién es una de las “plagas” mas graves y habitua-

les en la poblacién mundial con unos 320 millones de afec-
tados (datos de 2017). En los Ultimos afos se ha reforzado la
idea de combinar el tradicional tratamiento farmacolégico de
antidepresivos con el uso de la musica en sus distintas ver-
tientes, lo que se ha demostrado efectivo a la hora de aumen-
tar el nivel de participacién y aceptacién de los pacientes en
las terapias. Estos serian algunos de muchos ejemplos que a
lo largo del mundo se dan y los pasos que de forma progresi-
va se estan dando, pienso, en la buena direccion.
El binomio musica-salud da mucho juego y son muchos los
temas que tendrian cabida en nuestro baul: los beneficios so-
bre los érganos vitales, el acercamiento a los entramados psi-
coldgicos del ser humano, la inclusién de la musicoterapia en
los sistemas publicos de salud, el analisis pormenorizado por
edades, géneros... Seguin se desprende de entre los varios
estudios y proyectos cientificos, el poder que ejerce la musica
en el ser humano va mucho més alléd de lo racional, incluso
de lo inalcanzable. Tanto a nivel fisico como neuroldgico los
avances son siempre mas activos y son mas las voces favo-
rables a que la musica actie como elemento de base para
acciones terapéuticas que ayuden al enfermo a afrontar las
muchas enfermedades que nos rodean y que, dicho sea de
paso, nunca queremos que lleguen porque... “lo importante
es la salud”. jMUsica, gracias por existir!

Alessandro Pierozzi en U @biblioalex70

https://alessandropierozzi.com/
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SOLEDAD BENGOECHEA

Pionera de la profesionalizacion del piano

por Raquel del Val

Soledad Bengoechea (Madrid, 1849-1893) no era aristo-
crata, aunque habia nacido en el seno de una familia
acomodada que compartia origenes y crianza entre Bilbao
y Madrid. Tuvo la suerte de ser apoyada por su padre y el
resto de su familia, quien le relaciona con maestros de la
talla de Jests de Monasterio y Juan Ambrosio Arriola en
Madrid, y Nicolds Ledesma durante su residencia en Bil-
bao. Desde el punto de vista practico, el apoyo familiar
también le viene dado por el hecho de ostentar su familia
uno de los salones musicales méas conocidos de Madrid,
donde pudo conocer a grandes de la composicion y la in-
terpretacion (Barbieri entre otros), y donde pudo estrenar
sus propias obras.

Si bien es cierto que vive una época en la que la mujer
timidamente se incorpora al sistema educativo, la realidad
es que los planes docentes del Conservatorio no formaban
a las mujeres para la profesionalizacion, mas bien la fina-
lidad de la formacién musical de las intérpretes era para
un lucimiento meramente lddico-social. Por supuesto, la
salida laboral de la composicion era mas complicada, por
no decir inexistente, ya que muchas de las obras de las
compositoras del periodo roméntico nunca llegaron a pu-
blicarse.

Por todo ello, parecia que Soledad tendria que dedi-
carse a la interpretacién de lucimiento social o a la docen-
cia; en su caso, la faceta de intérprete seria la que asumiria
plenamente, ya que supera con creces el papel de pianista
femenina dedicada a las veladas de salén, llegando a ser
una verdadera concertista, a la par que algunos de sus co-
legas virtuosos masculinos de la época.

Dueria de un oido prodigioso, a los dieciocho afos estre-
na una Misa que escribe casi en secreto, y gracias a que em-
pieza a ser reconocida en las Revistas Musicales de la época,
tales como La Gaceta Musical, aunque también habia otras
publicaciones, como La Guirnalda, en la que es muy elo-
giada, pero a la vista de nuestro contexto actual, no deja
de sorprender la definicion de esta revista como “periédico
quincenal dedicado al bello sexo”, calificacion que no con-
tribuia precisamente a loar las dotes intelectuales.

Alabada por los criticos como compositora, no hay que
perder de vista su inmenso talento como concertista, y
aungue no consta que en ningiin momento se dedicara a
la docencia, si revisamos sus obras para piano, ademas de
ver las huellas estilisticas de Mendelssohn y los primeros
romanticos, para cualquier pianista en activo que haya in-
terpretado musica espafiola del siglo XIX, estd muy clara la
intencién académica de sus obras: armaduras complejas,
pasajes técnicos complicados, tempos répidos y una preo-
cupacion por resaltar la sonoridad del piano equiparédndo-
la a la sonoridad sinfonica, casi operistica, como en el Gran
Vals de Concierto y la Marcha Triunfal.

Como ha sucedido con otras personalidades de la com-
posicién y la interpretacion del XIX, Soledad Bengoechea
ha sido olvidada en la mayoria de las enciclopedias musi-
cales del siglo XX, tales como la Enciclopedia de mujeres
compositoras, publicada en 1981, aunque si aparece en
The New Grove Dictionary (2001).

A pesar de todos los imponderables descritos, compo-
ne un catdlogo de obras de diferentes formas musicales,
entre las que destacan obras para piano solo, piano y voz,

Soledad Bengoechea (Madrid, 1849-1893), pionera de la
profesionalizacién del piano.

algo de musica de cdmara instrumental que permanecen
casi inéditas y algun arreglo, asi como tres zarzuelas y mu-
sica sacra.

Musica escénica: Flor de los cielos, zarzuela (1894),
El gran dia, zarzuela (1894), A la fuerza ahorcan, zarzuela
en tres actos (1876).
Musica sinfénica: Sybille, Overture (1873), Marcha Triunfal
para orquesta (1881).

Musica para piano: Capricho-Scherzo para piano en la mayor
(1872), Marcha triunfal en la bemol mayor (1883), Scherzo en
do sostenido menor (1868), Mazurca (1893), Gran vals
de Concierto (1869) y Fantasias para piano sobre temas
de La Africana y sobre Rigoletto.

Musica sacra: Misa a cuatro voces y orquesta en si bemol
mayor (1867), Salve en mi bemol para tiple y coro con
acompafiamiento de piano o arpa y arménium (1883), Ave
Verum, para tenor o soprano con coro y acompanamiento de
6rgano o armoénium y jO! salutaris hostia para dio de soprano
y contralto con acompafiamiento de érgano o piano (1876).
Musica de Camara: Se cree que compuso para este género,
pero puede que estas obras hayan desaparecido; sélo hay
constancia al parecer de un arreglo de una melodia de
Gounod, Jesus de Nazaret, para violin, violonchelo y piano.
Obras para canto: Larmes, Romanza para soprano
y piano (1873).

Reaguel del el

Concertista de Piano, Titulada Superior
en Piano y en Musica de Cémara, Arre-
glista, Profesora y Licenciada en Derecho.

www.raqueldelval.com
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EL TEMBLOR DE LAS CORCHEAS

por Arnoldo Liberman

La corchea o la belleza que salva

"“iDetente, instante, eres tan bello!” (Goethe)

Ludwig Wittgenstein, el autor del Tractatus, escribié esta obra
magna para explicar la naturaleza de la verdad cientifica y su len-
guaje. En su proposicion 6.52 escribe: “Nosotros sentimos que
incluso si todas las posibles cuestiones cientificas pudieran respon-
derse, el problema de nuestra vida no habria sido méas penetrado”.
Este pensamiento me recuerda que el mismo Wittgenstein impi-
dié su propio suicidio cuando comenzé a escuchar un Cuarteto de
Brahms, es decir, que fue fiel a su proposicion. El sefala que hay una
verdad de la ciencia pero se trata de una verdad menor. La ciencia y
la razén pueden informarnos sobre los hechos, no sobre los valores.
La razén puede decirnos como pero no puede decimos por qué y
darnos sentido. La proposicién final del Tractatus es bien conocida:
"De lo que no se puede hablar mejor es callarse”. Lo que Wittgens-
tein quiere decir es que el lenguaje cientifico no habla en realidad
de los problemas de la vida (no tiene nada que decir sobre lo que
hace que valga la pena vivir ni del sufrimiento humano), pero que
hay un otro lenguaje mas alto en el que existe un sentido, pero se
manifiesta en el idioma de las Musas, en el arte. De esa palabra mas
alta nos habla Nicolds Harnoncourt: “El arte es el lenguaje de lo
inefable y, aiin asi, se acerca mas a muchas verdades dltimas que el
lenguaje del entendimiento, con su ldgica, su claridad, sus terribles
sies y noes” (en La misica como discurso sonoro).

La ciencia como visiéon del mundo, como proclamacién de la
verdad Ultima sobre la vida, es mala fe (en el lenguaje sartreano)
en la medida que su verdad carece de sentido en relacién con las
preguntas de la vida. Y quiero sumar algo a esta reflexion: lo que
le falta a la ciencia es eternidad y sin trascendencia ni absoluto no
hay eternidad. No recuerdo bien, pero creo que un famoso bidlogo
(intuyo que era alumno de Claude Bernard) decia que si Jonas Salk
no hubiera descubierto la vacuna antipoliomielitica, otro cientifico
lo hubiera hecho, pero que si Mahler no hubiera escrito su Can-
cién de la tierra, nadie podria haberlo reemplazado. De eso trata
la eternidad.

Aun escuchamos la musica de Bach y nos sentimos conmovi-
dos, leemos los Sonetos de Shakespeare y lloramos, podemos ver
las tragedias de Séfocles y sentirnos conmocionados, podemos
asistir a una representacion de Tristan e Isolda y creernos en el pa-
raiso. Como dice Rob Riemen, el filésofo holandés gran amigo de
Bernard Haitink, autor de Nobleza del espiritu: una idea olvidada:
"todo lo muerto permanece en silencio pero lo que esta vivo tiene
voz". Leyendo las Memorias de Alexsander Wat (Mi siglo), cuenta
que de pronto tuvo la sensacion de que podria soportar esa terrori-
fica prisién (la prisién de Stalin en la Lubianka de Mosct), en la que
lo habian encerrado sus propios camaradas comunistas, cuando
una mafana, a principios de primavera, escuchd algunos fragmen-
tos de La pasién segtin San Mateo de Bach. Se conmovid y se dio
cuenta “si la voz humana, si los instrumentos hechos por el hombre,
si el alma humana puede crear, aunque sea una vez en toda la his-
toria, tal armonia, tal belleza, tal verdad y poder en tal unidad de
inspiracion, si esto existe, entonces qué efimera, qué insustancial
debe ser toda la fuerza del imperio soviético (...) Senti que hay algo
-ademaés del amor y la amistad- que puede dar sentido a la vida”.
En un mundo donde el sentido ha sido reemplazado por la utilidad,
es el sentido quien nos da la libertad de saber qué es util.

Ante la presencia del teléfono mévil o de la droga de la felicidad
o de la intoxicacion de los anuncios publicitarios o de las computa-
doras (o de tantos sucedaneos que reemplazan a Dios tras su anun-
ciada muerte), hay seres que lo encuentran en una Pasién de Bach
o en un pentagrama de Bruckner o en un Lied de Schubert, porque
no se trata del destino de la cultura, se trata del destino del ser hu-
mano: encontramos en aquello que puede comunicar nuestro sen-
tir, nuestras experiencias y emociones mas profundas, justificarnos

ante nosotros mismos. Sin estos pentagramas las personas dejan
de ser lo que son y ya no pueden comunicar lo que yace en su pro-
fundo ser. La vida es, antes que nada, la experiencia de la pérdida y
precisamente por eso existe una bisqueda de aquello que perma-
nece. Un mévil sirve para estar en el mundo pero sélo un amor pue-
de durar toda la vida porque, como dice el Cantar de los Cantares:
“es fuerte el amor como la muerte” y que incluso hay amores que
la muerte no puede destruir. La nocién que la vida es una busque-
da espiritual y solitaria hacia la trascendencia, de que podemos ser
mejores pero para lograrlo se requieren muchas conquistas, es una
nocién que va desapareciendo y ante ellos nos previene Rieman.

Un mundo estandarizado, gris, uniforme (como el que perfila
Chaplin en Tiempos modernos), un mundo sin belleza y sin verdad,
es el temor de este filésofo admirable. “La cultura es preservar la
nobleza del espiritu -escribe- que habla siempre en voz baja. La sa-
biduria se revela no sélo en las palabras sino en los hechos (...) La
religion tiene dos caras: la que promueve el cultivo del alma y saca
lo mejor del ser humano, ése es su lado positivo. El lado oscuro es
el que impone la culpa y ‘lo que se debe hacer’. Una cosa es Dios y
otra distinta es el clero, una cosa es Moisés y otra Aardn, el primero
es profeta y el segundo es sacerdote, uno busca la verdad y el otro
el poder”.

Thomas Mann sefala que necesitamos el modo en que Tolstoi
creyo en las cosas mas bellas y nobles, pero necesitamos también
al poeta enfermo que nos puede presentar el rostro demoniaco de
nuestra naturaleza. “Mi tesis -escribe Rieman- es que la verdad pue-
de ser también una verdad oscura, la verdad puede ayudarnos a
aclarar la oscuridad de nuestra condicion y en este aspecto artistas
como Dostoievski y Wagner tuvieron un papel central”. Por eso se
trata de leer libros, escuchar musica, ir a la épera o al teatro, pero
conscientes que no se trata sélo de conocer a Bach y Schubert y
Wagner de memoria sino de asistir al momento de legitimar nuestra
propia existencia: hacer de la cultura una tradicion y de la escucha la
historia mas maravillosa al alcance del ser humano.

"Yo pienso con los oidos”, escribié Theodor Adorno. Dice Rie-
man: “Hace poco descubri algo muy hermoso. Cuando Thomas
Mann tenia dieciocho afios murié su padre, un suceso que obvia-
mente le afectd y que acabaria por abordar en Los Budenbrook,
donde esta presente la nocion roméntica de que hay més belleza
en la muerte que en la vida: una nocién que proviene del mito de
Tristan e Isolda y llega hasta Schopenhauer y Wagner. En esa época
Mann lee un poema de Goethe escrito con motivo de la muerte
de Schiller, donde hay un verso que lo sacude afnos después y cuya
idea es la siguiente: sélo el valor de la vida puede vencer a la muer-
te. En ese momento sus ideales eran Wagner, Nietzsche, Novalis,
etc., y no tomé demasiado en cuenta ese instante. Afos mas tarde,
alrededor de 1921, poco después de la creacién de la Republica de
Weimar, recordé de golpe ese verso que terminaria incorporando
a La montafia mégica, durante una de las discusiones finales en-
tre Hans Castorp y Settembrini, cuando Castorp sefiala que “toda
esa gente en el restaurante es tan ordinaria que ni siquiera merece
morir” y Settembrini responde: “Mira, pequefio estipido, debes
entender que no se trata de la muerte sino de la vida y la muerte”, y
entonces cita el verso de Goethe. En ese momento Mann se trans-
forma en el humanista y escritor que hoy conocemos y puede juntar
a Wagner con Goethe y a Dostoievski con Bach.

Lo habia escrito Solzhenitsyn: “{Si todo fuera tan sencillo! Si en
algun lugar existieran personas acechando para perpetrar iniquida-
des bastaria con separarlos del resto de nosotros y destruirlos. Pero
la linea que divide el bien del mal pasa por el centro mismo del
corazén de todo ser humano. ;Y quién esté dispuesto a destruir un
solo fragmento de su propio corazén?”. Por eso sélo la corchea nos
salva y salva esa realidad (hecha del Dr. Jekyll y Mr. Hyde), que se
puede venir abajo como un tigre de papel arrastrado por el viento.
Quizé lo mejor es callar, como aconseja Wittgenstein.
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Musico, humanista, escritor, Ra-
moén Gener se declara un “apasio-
nado de la vida, la gente, la 6pera,
la musica, el arte, los libros..."”. El
presentador del programa “This is Opera”,
exitoso formato televisivo que supo introducir la épera en
los hogares espafioles gracias a su innata capacidad comu-
nicadora, afronta un nuevo proyecto similar dedicado al arte
vinculado con el Museo del Prado, que en breve se podra
ver por television.

Ramén Gener en || .{| @ramongener

por Gonzalo Pérez Chamorro

¢Recuerda cudl ha sido la ultima musica que ha escucha-
do?

S.TAY. de la banda sonora de Interstellar compuesta por
Hans Zimmer.

¢Y recuerda cuél pudo ser la primera?
La Bohéme de Puccini. Mi madre la ponia a todas horas.

Teatro, cine, pintura, literatura... ;| A qué nivel pondria la
musica con las demas artes?

En el top. Ya lo dijo mi Dios Beethoven: “La musica es una
revelacidon mayor que toda la sabiduria y la filosofia”.

Qué habria que hacer para que la musica fuera pan de
cada dia...

Ah, pero... ino lo es? La musica ya es el pan de cada dia para
todo el mundo ;no? De hecho, ;hay alguien a quién no le
guste? Otra cuestidn bien distinta es qué tipo de musica nos
gustaria que fuera pan de cada dia...

¢Cémo suele escuchar musica?
En soledady sin prisas.

¢ Qué bpera (o cualquier obra musical, etc.) le hubiera gus-
tado componer?

iOdio las preguntas en las que te hacen escoger sélo una
cosa! Bueno, si tengo que decir sélo una... jpuedo dos? Par-
sifal de Wagner y Falstaff de Verdi.

¢Qué personaje le hubiera gustado cantar o interpretar
en el escenario?

Mataria por interpretar a La musica en el Orfeo de Monte-
verdi.

¢Teatro o sala de conciertos favorita?
Aqui no tengo dudas, el Gran Teatro del Liceo.

¢Un instrumento?

Aqui tampoco, el piano.

¢Y su intérprete?
iYa estamos otra vez...! ;Sélo uno? jImposible!

¢Un libro de musica?

Cosas que los nietos deberian saber, de Mark Oliver Everett.
Un libro imprescindible.

Por cierto, qué libro tiene abierto ahora en su mesa de
lectura...

Ahora mismo... Sapiens de Huval Harari, Tres horas en el
museo del Prado de Eugenio d'Ors y Alles was man wissen
muf3 de Dietrich Schwanitz.

&Y una pelicula con o sobre musica?

iHay tantas! Ahi van algunas, A Late Quartet de Yaron Zilber-
man, El pianista de Roman Polanski, La leyenda del pianista
en el océano de Giuseppe Tornatore, Whiplash de Damien
Chazelle...

Espafia necesita agua... ;Hay sequia musical o cémo ve la
situacion?

Me temo que para contestar de forma adecuada a esta pre-
gunta necesitariamos mucho més espacio y mucho mas tiem-
po del que disponemos aqui.

¢Cual es el gran compositor de musica espaiola?
Siento debilidad por Joaquin Rodrigo.

¢Con qué musica le gustaria despedirse de este mundo?

Con la Cavatina del Cuarteto para cuerda n. 13 Op. 130 de
Beethoven.

Usted ha dado nueva cara a un género, como la dpera,
llevédndolo a todas las casas desde su programa “This is
Opera”. ;Cémo fue la experiencia?

iUna alegria y una satisfaccion en todos los sentidos! Feliz
de que el programa se haya visto y se siga viendo en todo el
mundo. jYa se ha emitido en mas de 70 paises, y la lista sigue
creciendo!

¢Un refran?

Mas bien un aforismo; sine musica nulla vita.

¢Le motiva seguir el camino de la divulgacién en otros ca-
minos del arte, aparte de la musica, vista su enorme capa-
cidad comunicativa...?

iClaro! Victoria de los Angeles me dijo una vez que no se
puede ser un buen musico sin estudiar arte, literatura, filoso-
fia... Por eso ando metido en un nuevo proyecto de TV con el
Museo del Prado que se verd muy pronto.

¢Qué cree que le sobra a la épera...?

iSe refiere a la épera de ahora? Prisas, vacuidad, falsas inter-
pretaciones...

Y qué le falta...?

Tiempo, pausa, estudio, mUsica, inspiraciéon, esencia, fideli-
dad, mensaje...

Si pudiera retroceder a un momento de la historia de la
humanidad, ;dénde iria Ramén Gener?

A cualquier momento de la vida de Beethoven. Al estreno de
la Novena, por ejemplo.

¢Qué cosa le molesta en su vida diaria?
Demasiadas obligaciones.

Cémo es Ramén Gener, definase en pocas palabras...

Apasionado de la vida, la gente, la épera, la musica, el arte,
los libros...
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BOCCHERINI:
Stabat Mater G. 532.
Anais Oliveras, soprano

(con quinteto de cuerda).
CD Enchiriadis

DER SCHWARZESTE BASS.
MOZART, ROSSINI, VERDI,
WAGNER...

Gottlob Frick, bajo.
CD Hanssler Profil

SCHUBERT: Sonatas para piano
D 157, 279, 459, 537, 557, 566, 568, 575,
625 y 664. Fantasia Wanderer D 760.
Elisabeth Leonskaja, piano.
CD EaSonus

4

BACH: Obras para piano.
Boris Bloch, piano.
CD Ars Produktion

5

MARISS JANSONS - YO-YO MA.
Obras de DVORAK
y STRAUSS.
Org. Sinfénica de la
Radio Bavara.
DVD Belvedere

©

EL GRAN MOGOL.
Conciertos de
TELEMANN, VIVALDI...
Barthold Kuijken. Indianapolis
Baroque Orchestra.

CD Naxos

THE GRAND
MO

7

HAYDN: Sinfonias
ns.78,79,80y 81.
Accademia Bizantina / Ottavio

DONIZETTI: Il Castello di
Kenilworth.
Pratt, Remigio, Anduaga, etc.
Festival Donizetti / Riccardo

Dantone. Frizza. Escena:
CD Decca Maria P. Pérez Aspa.

DVD Dynamic
=
© (]
Y 4 \

BACH: Pasion segtin
HINDEMITH:

Sonatas para viola sola.
Jesus Rodolfo, viola.
CD lbs Classical

San Marcos BWV 247.

La Capella Reial de Catalunya.
Le Concert des Nations /
Jordi Savall.

CD Alia Vox

S. Bach
MARKUS PASSION

Esta lista se confecciona entre los discos CD y DVD
que aparecen en la seccién de critica discografica de este nimero.
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2019 2020
AUDITORIO NACIONAL

1. sabado
19 de octubrede 2019
19.30h. Sala Sinfdnica

2. sébado
23 de noviembre de 2019
19.30h. Salade Camara

3. sabado Ll
14 de diciembre de 2019

19.30h.Salade Camara

4. sabado
1de febrerode 2020
19.30h. Sala Sinfénica

EDUARDO FERNANDEZ

Miradas a Beethoven
Beethoven a través de la mirada de

6. sabado
18 de abrilde 2020

y Heller, Liszt, Czerny...

Con pianofortes originales

DEMUSICA ENSEMBLE
M2 Angeles Zapata directora

Beguinas, monjasy i
trobairitz: la mistica cortés

7. viernes
8 de mayo de 2020

Musica medievaly renacentista

DUNEDIN CONSORT
John Butt director

Mudsica por la Paz.
Homenaje a Tomds y Valiente

8. Jueves
21de mayode 2020
19.30h. Sala Sinfénica

~Integral de los Conciertos de

= Brandemburgo

5. sabado
14 de marzode 2020
19.30h. Salade Camara

PABLO ZAPICO archilaud
DANIEL ZAPICO tiorba

IRATXE ANSA bailarinay
coredgrafa
llritratto del liuto con danza

9. sabado
13 dejuniode 2020
19.30h. Sala Sinfdnica

- contemporanea

— Sonatas dels. XVIII

Miércoles
4 demarzode 2020 .
19.30h. Museo Reina Sofia
Auditorio 400

" Francisco Martinez saxofon

. Estrenode obras ganadoras del

EL LABORATORIO DEL ESPACIO
Masayuki Takagi guitarra

LIEM-CTE electroacustica

concurso ECIS-CSIPM 2020
Entrada libre

e

19.30h. Salade Camara

19.30h. Salade Camara

Universidad Auténoma
de Madrid

UAM,
csic

UA

Centro Superior

de Investigacién

y Promocidn

de laMusica/ CSIPM

JORDISAVALL
LE CONCERT DES NATIONS
ACADEMIA BEETHOVEN 250

Solo Beethoven
Sinfonia n° 3 Eroica
Sinfonian®5

JOSE RAMON ENCINAR director
KOAN 2

CARLOS HIPOLITO narrador
Teatro musical francés

Les Mariés de la Tour Eiffel
Debussy, Stravinsky, Satie, Milhaud...

CUARTETO BRETON

Cristobal Halffter § Luis de Pablo

J.Turina  Laoracion del torero

C.Halffter Cuarteton®9InMemoriam
Cervantes

. L.dePablo Flessuoso

J.Guridi  Cuartetode cuerdan®2

JOAQUIN ACHUCARRO
Catdlogo de emaociones
Chopin 24 Preludios

Mozart Fantasia K. 397. Adagio K. 540
Beethoven Sonata op. 109 n° 30

OS MUSICOS DO TEJO
Fin de fiesta barroca con fado

Marta Araujo & Marcos
Magalhaes clave, drganoy direccion

Ana Quintans soprano
Ricardo Ribeiro fadista

Siguenos en

Informacidn: Centro Superior de Investigacion y Promocidn de la Musica (CSIPM-UAM): TIf: 91 497 3168 / 4978.

ciclodeconciertosCSIPM@uam.es. www.eventos.uam.es/csipm.

Venta de entradas ya disponible en www.entradasinaem.es

foam

Direccidén artisticay organizacién

30 ANOS
Centro Superior E
de Investigacion
y Promocion <
de la Masica s |

Fundaciéndela
Universidad Auténoma
de Madrid

Patrocinador Colaboradores

FUNDACION

Auditorio
Naconal
de Misica

Madri

Auditorio Nacional de Madrid:
902 22 49 49/ www.entradasinaem.es

Entidad amiga

ALSA

INSTITUTO NACIONAL
[DELASARTES ESCENICAS
YDE LA MUSICA
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